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SCENEWEB - 24 février 2021
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UN CONTE D’AUTOMNE
Création 2023
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WEBTHEATRE - 18 MARS 2023 
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L’ENFANT QUE J’AI CONNU
Création 2021
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Critique par Joëlle Gayot
Publié le 04/10/2022

Un jeune militant meurt lors d’une manifestation. Un policier lui a tiré dessus. Sa 
mère s’indigne : « Je ne pensais pas que la police pouvait tuer un enfant blanc. » 
Blanc ? Cette mention fait scandale et déclenche des émeutes. Le texte d’Alice Zeni-
ter s’introduit dans l’intériorité d’une femme en deuil qui, une fois son fils enterré, 
comprend peu à peu qui il était, quels étaient son combat et ses convictions. L’au-
trice a répondu à une commande de Julien Fisera, metteur en scène de ce mono-
logue à l’os qui fait la part entre l’émotion et la raison. Le regard de l’artiste est aigu. 
Dans un espace restreint jonché de sacs en papier, il se concentre avec intelligence 
sur l’actrice Anne Rotger, dont le corps, le visage, la voix deviennent le lieu capti-
vant de la représentation. On croise parfois des interprètes qui rendent le théâtre 
exceptionnel : cette comédienne est de ces génies de la scène. Elle est rare et, pour 
tout dire, inoubliable.

Télérama - 4 Octobre 2022
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L’Humanité - 7 Octobre 2022
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Théâtral Magazine - Septembre/Octobre 2022
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Théâtre(s) Magazine - Hiver 2022
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Toute la culture - 8 février 2022
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La Terrasse - 2 février 2022
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La Terrasse - Janvier 2022
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Hottello Théâtre - Novembre 2021
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France Culture - 6 février 2022

https://cultures.blog.snes.edu/publications-editions-culture/culture/actualite-theatrale/lenfant-que-jai-connu/
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Blog culture du SNES-FSU - 6 février 2022
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https://cultures.blog.snes.edu/publications-editions-culture/culture/actualite-theatrale/lenfant-que-jai-connu/
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DANS LE CERVEAU 
DE MAURICE RAVEL

Création 2021
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L’Oeil d’Olivier - 25 janvier 2022
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Toute la culture - 24 janvier 2022
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FIP - Janvier 2022
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France Musique - Janvier 2022
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La Terrasse - Janvier 2022
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THÉÂTRE(S) MAGAZINE - Été 2021
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Hottello Théâtre - 6 mai 2021
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Blog culture du SNES-FSU - 26 mai 2022
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UN DIEU UN ANIMAL
Création 2018
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TÉLÉRAMA SORTIR - Juillet 2021
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Joëlle Gayot
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SCENEWEB - 14 juillet 2021
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Blog hellotheatre - 13 Juillet 2021
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THÉÂTRE(S) MAGAZINE - Printemps 2019

Caroline Châtelet
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Toute la culture – 15 décembre 2018
« Un dieu un animal », transposition enivrante d’un texte splendide

En portant à la scène les mots pleins de souffle de Jérôme Ferrari, l’équipe conduite par la Compagnie 
Espace Commun signe un spectacqui suggère beaucoup, avec brio. A voir un soir encore à l’Atelier du 
Plateau, avant sa tournée dans les écoles d’Essonne.
Pour celui qui ne connaît pas les romans de Jérôme Ferrari, Prix Goncourt pour Le Sermon sur la chute 
de Rome, l’écoute de cette adaptation d’Un dieu un animal peut apparaître 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 s’attache à un homme encore jeune, de retour en Corse après de dramatiques 
aventures en tant que mercenaire pendant la Guerre d’Irak. Et à son monde natal qu’il essaye de 
reconstituer, quand son esprit ne vagabonde pas du côté des envies de mort… Cet argument se trouve 
magnifiquement transfiguré par le style d’écriture, et par la capacité de l’auteur à se montrer jusqu’au-
boutiste dans les situations qu’il décrit.
Chance : les deux interprètes de l’adaptation proposée par la Compagnie Espace Commun trouvent 
la parfaite hauteur pour s’approprier ces mots. Ils ancrent tous deux leurs corps à la présence 
impressionnante dans cette matière textuelle vaste et très vivante, et l’incarnent avec beaucoup 
d’humanité et de force. Lorsque Martin Nikonoff passe d’une temporalité à l’autre, de l’enfance aux 
crimes commis, de la Corse à l’Irak, de ses ravages intérieurs au destin d’un poète décapité, il convoque 
une foule d’images, de façon 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 l’anime. Ces deux interprètes parviennent à 
suggérer une impressionnante foule de mondes et de thèmes, contenus dans le roman, et prêts à faire 
vibrer les sentiments et la réflexion.
Simplicité et évocation
Frontale, simple, très évocatrice, la mise en scène de Julien Fisera évite de montrer, et convoque des 
effets très simples qui suffisent à faire voyager, avec la musique bien dosée d’Olivier Demeaux en 
arrière-plan. Le travail sur la lumière (due à Kelig Le Bars), suggère ainsi les atmosphères à coups de 
glissements infimes. Dans ce cadre, ce récit tiré des pages écrites par Jérôme Ferrari devient une fable 
vaste, aux scènes terriblement humaines, aux thèmes bien actuels. Et dans un espace comme celui du 
Centre dramatique de quartier L’Atelier du Plateau (situé dans le 19e à Paris), le décor sobre qui encadre 
ces interprètes, jouant proches du public, participe au sentiment de communion et d’identification. 
D’ailleurs, à leur entrée sur scène au départ (au sein de l’espace imaginé par François Gauthier-Lafaye), 
les deux comédiens s’adressent à nous, à la première personne. Contant deux-trois souvenirs sont on 
ne sait s’ils sont tirés du livre, eux…
Et le spectacle, prévu en grande partie pour être joué dans un cadre scolaire, fait au final une impression 
profonde : les scènes qu’il peint restent en mémoire. Elles parlent à notre humanité, tant et si bien qu’on 
les garde en tête, pour les recroiser un jour dans nos pensées, sans doute.  Cette pièce va tourner, dans 
les semaines à venir, dans les théâtres et dans de nombreux établissements scolaires.

Geoffrey Nabavian
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RACONTER LA VILLE
Actions culturelles et commandes d’écriture 2017-2018



46

À Paris - Hiver 2017/2018
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LA GRANDE MONTÉE
Mise en scène Julien Fišera - 2017



49

Toute la culture.com - 2 mars 2017

« La Grande Montée » : opéra rock sur Marco Pantani, où Cheveu s’allie à des artistes brillants.
Au croisement des arts, cette Grande Montée. Mis en scène par Julien Fišera – dont on a pu voir 
Opération Blackbird, au Théâtre de Vanves, deux soirs plus tard – ce spectacle fait se croiser le rock 
du groupe Cheveu et les talents lyriques de multiples interprètes – de l’Ensemble Camera Sei aux 
choeurs issus de Nanterre – habillés de couleurs bigarrées. Une production très contemporaine et 
très stimulante.

Cette Grande Montée, qui porte sur une chute et une mort, mérite d’être évoquée au présent.
On n’a pu la voir qu’un seul soir, au sein de la grande salle du Théâtre des Amandiers de Nanterre, mais 
on aimerait qu’elle reparte sur les routes... Son sujet ? Le célèbre cycliste Marco Pantani, mort en 2004 
à Rimini en Italie donc. Une figure évoquée au fil d’une dizaine de titres musicaux, ici portés au théâtre 
de façon brillante. La musique se déploie d’emblée, et d’entrée, le style déclamatoire de David Lemoine, 
chanteur de Cheveu, passe parfaitement la rampe de la scène théâtrale. Déguisé en diable, il enjoint 
Marco à devenir champion. La balade qui suivra se fera en fait au fil d’une suite de morceaux plus que 
brillants, très variés, dans lesquels la guitare du très doué Étienne Nicolas aura droit à ses moments de 
gloire. Des créations bientôt éditées sur disque, et on s’en réjouit grandement.

Taillée pour un vaste plateau, parfait réceptacle à 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 scène de Julien Fišera donne aux énergie l’espace pour circuler et s’unir, en nous laissant 
de la place pour imaginer le cadre nous mêmes. Tout est ouvert. Et les cinq chanteurs lyriques de 
l’ensemble Camera Sei entrent superbement en dialogue avec la musique de Cheveu, avec le concours 
de Maya Dunietz, ici active aux arrangements et à la collaboration musicale. Ainsi, lorsque deux des 
gars du groupe vocal s’imposent, sur le second morceau, le mélange de style parlé, d’histoire racon-
tée, et de parties lyriques mène à l’installation d’un climat mystérieux, et plutôt envoûtant. Et quand 
Emily Lechner et Léa Grillis – qui s’offre aussi une autre très belle rupture chantée, sur fond de point 
météorologique – déplorent, toutes cordes vocales dehors, la mort de Marco, l’effet est saisissant : le 
trivial atteint une dimension sacrée. Globalement, le spectacle monte jusqu’au 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 à fond, et 
de notes arrachées au réel, lui donne une ampleur d’opéra 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, s’accentue au fil de l’usage de la vidéo, discrète, du déploiement 
des costumes, bariolés, et du synthé d’Olivier Demeaux, qui prend des teintes sonores crépusculaires. Si 
l’on verrait bien tous les chanteurs être dotés d’un micro, afin que les paroles des chants, qui forment le 
récit, nous parviennent en chaque endroit, on applaudit, heureux et transportés, à cette tentative risquée 
et emplie d’envies artistiques – monnaie courante chez Cheveu – qui donne à voir aussi une bien belle 
union d’énergies.                      

Geoffrey Nabavian
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OPÉRATION BLACKBIRD
Création 2016



51

Théâtre(s) Magazine - Printemps 2016

Caroline Châtelet
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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 à la pop culture avec un retour sur les Beatles, précisément sur 
leur dernière apparition le 30 janvier 1969 à Londres. L’Opération Blackbird de Julien Fišera a 
lieu à Théâtre en Seine à Duclair. Une pièce de théâtre en forme de polar. Entretien avec l’auteur 
et metteur en scène.

Êtes-vous un fan des Beatles ?
Oui, absolument. J’ai découvert les Beatles dans la discothèque de mon père. Je me souviens encore de 
l’album, Sergent Pepper’s. Adolescent, j’écoutais seulement la musique de mes parents. Je suis né en 1978, je 
me suis intéressé à d’autres musiques, à l’électronique, le hip-hop. J’ai grandi avec Bjork. Mais je reste un fan 
absolu des Beatles. J’éprouve toujours un grand plaisir à les écouter.

Comment est venue l’idée d’un spectacle ?
J’avais envie de parler des Beatles aujourd’hui. Je ne voulais pas faire une lecture critique, ni incarner 
le groupe. Cela n’avait pas de sens. Mon intérêt s’est davantage porté sur des personnes qui veulent 
aujourd’hui incarner les Beatles, sur la façon dont on peut raconter une histoire de l’intérieur avec 
des points de vue différents. N’oublions pas que les Beatles étaient quatre personnalités différentes. 
Cela me permettait de questionner la place de l’individu dans le groupe. L’histoire : deux personnes, 
Toni et Justice, ont l’ambition de créer un spectacle sur eux. Elles sont sur un bateau de croisière, dans 
leur cabine où elles s’isolent pour écrire. Là, 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 à l’abri des regards de tout le monde. Les musiciens s’isolent dans leur studio pour composer 
et enregistrer.

Quel ton avez-vous souhaité donner à ce spectacle ?
Il est drôle. J’ai voulu retrouver l’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 manière 
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 manières.

Le Figaroscope - 27 février 2017

Cette pièce théâtrale et musicale, construite comme une chanson psychédélique des Beatles, place au 
centre la notion de différence (la ségrégation raciale, l’écart intergénérationnel entre les adolescents et 
leurs parents, le handicap), conjuguant les forces émancipatrices de l’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 croisière, préparent un spectacle sur le couple 
Lennon / McCartney. Peu à peu la vie brisée des deux jeunes hommes se dévoile en croisant l’histoire 
de la promulgation du Civil Rights Act du juillet 196 et qui inscrit sur le papier l’égalité des Noirs et 
des Blancs. Les Beatles se produisent à Jacksonville en Floride le 11 septembre de la même année, 
lors d’une conférence de presse à Denver une semaine auparavant, ils avaient menacé les promoteurs 
du concert de ne pas jouer à Jacksonville tant que le public ne serait pas mélangé. Pendant ce temps, 
l’ouragan Dora frappe violemment la côte Est des Etats-Unis plongeant la ville dans le noir et dans un 
chaos généralisé.

C’est ainsi que Blackbird, entre théâtre, cinéma et vidéo, incorpore les histoires personnelles à 
l’Histoire du XXe siècle , aux mythes de l’époque de Marilyn Monroe, à celle du chanteur Claude 
François métaphore d’un malheur. La pièce parle de la naissance, la dérive et le naufrage, une 
chute qui flirte avec l’autodérision, de la génération la plus politisée qu’ait jamais connue les 
Etats-Unis, et qui se révèle dans l’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 
scène à conçu un dispositif scénique qui permet à ce type de public d’habitude ignoré, d’accéder à 
une compréhension complète et à une meilleure appréciation de la pièce. Jusqu’à en imprégner la 
dramaturgie, par des aller-retour entre l’action de « dire » et l’usage de la langue des signes, en nous 
rappelant que chaque geste est parole en théâtre. C’est ainsi que les deux personnages mineurs, 
interprétés par les acteurs Ludovic Ducasse et Nassim Kortbi, se font porteur à fur et à mesure du 
déroulement du spectacle, des réflexions sur la normalité et les codes qui la garantissent.

L’incipit est le dernier concert des Beatles sur les toits de Londres le 30 janvier 1969. Le concert fut 
interrompu dès son début par la police pour perturbation de l’ordre public. Il sortait de l’ordre naturel 
des choses. Après cette journée, les quatre jeunes de Liverpool, ne se retrouveront plus pour jouer. Une 
dissolution – peut – être – sous la pression du marché du monde musical. Ces événements par lesquels 
l’auteur semble raconter notre jeunesse, les difficultés et les obligations à se confronter à une société 
qui nous demande d’être réalistes. Autant dans les relations que dans le travail. Ainsi nous semble-t-il, 
mais probablement nous projetons, deux ans d’état d’urgence qui nous ont fatigués. Pourtant la force et 
la particularité du spectacle est d’interroger par le passé notre époque, et qu’en 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 à nous toucher.

Sabrina Pennacchieti
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BE WITH ME NOW
Opéra écrit et conçu par Julien Fišera - 2015
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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 Mozart’s “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 “Tannhäuser.” 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 Mendonça’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 l’Europe

Comme son acronyme ne l’indique pas, l’European Network of Opera Academies (réseau européen 
d’académies d’opéra) œuvre au sein d’une série d’institutions pédagogiques européennes de haut niveau, 
en liaison avec des maisons d’opéra, 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, l’Enoa s’est offert (si l’on peut dire) une création sur mesure, imaginative et 
multidisciplinaire, où il est question de l’éternelle quête de l’amour, traitée ici à travers une sélection 
d’airs d’opéra. Tout, dans ce spectacle musical, a été conçu, 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 l’Académie du Festival d’Aix), des artistes jeunes mais déjà dotés d’expérience 
et dont aucun n’aurait déparé une production à l’Archevêché (par exemple).
En vidéo, Tamino par monts et par vaux

Les auteurs du concept – Julien Fisera, qui signe aussi la mise en scène, et Isabelle Kranabetter (deux anciens 
de l’Académie du festival) – ont imaginé de doubler l’action se déroulant sur le plateau par un film projeté en 
bandeau, au-dessus de la scène. On y retrouve Tamino – qui vient d’échapper à la dispute des trois dames de la 
nuit – quittant le théâtre par un couloir dérobé et sillonnant bientôt l’Europe entière en quête de sa Pamina – 
tandis que, sur scène, se succèdent les airs associés à cette quête. Poésie urbaine du côté de la vidéo, travail du 
mouvement du côté de la scène, la réserve portera sur un certain manque de rythme (trop de moments vides 
et de silences plus ou moins inspirés) et une déportation parfois naïve vers l’“œuvre d’auteur”, au détriment du 
théâtre 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 l’Islandaise 
Rannveig Káradóttir (soprano), la Hollandaise Maartje Rammeloo (soprano, don de scène étourdissant), 
la Polonaise Kinga Borowska (mezzo, soliste de la Chapelle), et le Polonais Tomasz Kumiega (baryton). 
Et, du côté des musiciens : Fanglei Liu, violon, Sébastien Van Kuijk, violoncelle et Ana Filipa Lima, flûte, 
le tout sous la direction du pianiste MaNOj Kamps, qui signe aussi les remarquables transcriptions.

Enfin, parmi les airs du “pasticcio”, on notera deux œuvres en création signées respectivement Daan 
Janssens et Vasco Mendonça (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 Mendonça’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 Fišera 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 Káradóttir). 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.
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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 Káradóttir’s limpid, unaccompanied Handel «Piangerò» as she arrives in 
the studio, turning to a joyful «Tamino mein» as her love comes back to his starting point. The 
long Mendonça 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.

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
Création 2015



60

Libération - 29 septembre 2016
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M Le Magazine du Monde - 28 février 2015

Emmanuelle Lequeux
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Julien Fišera « Mettre en scène c’est faire entendre une voix : celle d’un écrivain »  

Artiste associé à la Comédie de Béthune – CDN du Nord Pas-de-Calais depuis janvier 2014, Julien 
Fišera est à la tête de la compagnie Espace commun. Depuis plus d’une dizaine d’années il signe une 
série de pièces d’auteurs contemporains. Créée en mars 2015 à la Comédie de Béthune – CDN du Nord 
Pas-de-Calais, Eau sauvage met en scène la brillante comédienne Bénédicte Cerutti au coeur d’un 
dispositif vidéo et lumière. Après plusieurs dates en France, la pièce a été présentée au Théâtre Paris 
Villette du 15 septembre au 2 octobre dernier. C’est dans ce cadre que le metteur en scène Julien Fišera 
a accepté de répondre à nos questions.

Depuis maintenant une dizaine d’années vous mettez en scène des pièces d’auteurs contemporains. Qu’ont-
elles en commun ?

Le déclencheur est avant tout la rencontre avec un texte, une langue. Il m’est déjà arrivé de mettre en 
scène de la poésie ou des textes pas forcément destinés à la scène. Et c’est une fois encore le cas avec Eau 
sauvage. Mettre en scène c’est pour moi faire entendre une voix : celle d’un écrivain. La fiction compte, 
le sujet (même si ce terme ne me satisfait pas) s’il y en a un, aussi, mais ce qui prime c’est le souffle de la 
langue. Et c’est ce souffle qui est amené à devenir la matière première des comédiens. J’ai toujours pensé 
qu’il me fallait rendre compte sur scène de la commotion initiale qui a été la mienne à la lecture du texte. 
Les auteurs que j’ai mis en scène ont un même attachement à la langue, la manière qu’ils ont de raconter le 
monde est en soi l’objet de notre travail. Que ce soit l’écriture fragmentaire de Valérie Mréjen ou les blocs 
monologiques qui composent Belgrade d’Angélica Liddell. Ce sont aussi des écritures ouvertes en ce sens 
qu’elles développent des horizons et pour l’équipe de création au plateau et pour le spectateur. Je ne cours 
pas après un théâtre qui aurait des leçons à donner ou qui chercherait à imposer une vision.

En quoi l’écriture de Valerie Mréjen rentre-t-elle en résonance avec ces auteurs de théâtre ?

J’ai mis en scène trois monologues : Le Funambule de Jean Genet avec Pierre-Félix Gravière, Le 
20 novembre de Lars Norén avec Grégoire Tachnakian et Eau sauvage de Valérie Mréjen avec 
Bénédicte Cerutti. À chaque fois le destinataire y est absent. Cela peut sembler une évidence mais 
ce n’est pas le cas de tous les monologues théâtraux. Dans Le Funambule le locuteur s’adresse à 
son amant disparu, la prise de parole dans Le 20 novembre se fait après la mort de celui qui les a 
prononcé, et dans Eau sauvage la jeune fille se remémore les paroles prononcées par son père. La 
proximité, qu’aimait à souligner justement Jean Genet, de la scène de théâtre et du cimetière est 
patente. Quel meilleur endroit que le théâtre pour faire entendre les morts ?

Qu’est-ce qui vous a motivé à mettre en scène 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 à la langue ordinaire, aux expressions de 
tous les jours, aux lieux communs. À 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. 

Maculture.fr - 11 octobre 2016
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Quand j’ouvre la bouche, c’est très rarement pour faire de la communication ou de la poésie ! Et j’avais 
surtout envie de partager ce projet d’écriture totalement fou qui consiste à consigner toutes les paroles 
qu’un père adresse à 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 s’est révélé au cours des représentations, il touche tous les 
enfants que nous avons été et pour certains les parents que nous nous efforçons d’être. C’est là que se loge 
l’émotion et c’était là avec la comédienne Bénédicte Cerutti notre terrain de jeu.

En parlant de Bénédicte Cerutti, sa présence était-elle une évidence dès le départ ? Aviez-vous déjà son 
visage et sa voix à l’esprit lors des premières lectures du texte de Valerie Mréjen ?

Bénédicte Cerutti a cette capacité absolument inouïe de faire vivre des mots qui paraissent anodins. 
Elle donne sa chance à chacun des mots qui la traversent et chaque phrase irradie de manière insensée. 
C’est sans doute lié à sa manière très concrète d’être au plateau, et puis à l’espoir qu’elle a, à nous mettre 
en condition d’empathie pour le personnage qu’elle incarne. Elle développe un monde d’une manière 
à la fois très rigoureuse et extrêmement généreuse. En cela, je ne me voyais pas aborder Eau sauvage 
avec quelqu’un d’autre.

Le dispositif scénique tient une place très importante dans la dramaturgie de la pièce. Comment l’idée de 
cette boite lumineuse est-elle apparue ?

Très rapidement s’est imposée la vision d’un cadre avec une femme seule et enceinte. Comme si au moment 
de donner la vie, cette mère en puissance s’arrêtait sur ce qui lui avait été légué et qui immanquablement 
la constituait. De là, nous avons consulté des représentations de la Vierge à l’Enfant, des boites de Joseph 
Cornell, ou Combine Paintings de Robertt Rauschenberg. C’est une boite lumineuse mais c’est aussi une 
lanterne magique, une surface de réflexion. Ensemble, Virginie Mira a proposé le cadre, Kelig Le Bars la 
lumière, et Jérémie Scheidler la vidéo.

En voyant cette figure humaine dans ce décor, j’ai 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 
sûr. Il y a un chemin de la couleur dans le spectacle. Si l’on s’y attarde un peu, le texte est construit en 
séquences reliées les unes aux autres, de manière ténue ou lointaine. Le passage d’un ensemble de fragments 
à un autre se fait de manière imperceptible et la couleur nous aide par moments à faire ce chemin. Nous 
avons visé des couleurs acidulées, pop parfois, en référence au parfum Eau sauvage, à son histoire (c’est 
le premier parfum homme de chez Dior commercialisé au début des années 1960), et à l’univers pictural 
auquel il reste associé. Au départ -parce que c’est un spectacle qui tourne autour de la mémoire – j’avais 
regardé du côté des phénomènes des pellicules abîmées. Certains photographes travaillent sur la pellicule 
soit en l’altérant directement soit en laissant le temps faire son effet. Je suis fasciné par ces moments – rares 
aujourd’hui – où la matière de la pellicule cinématographique reprend vie. Je suis assis dans la salle de 
cinéma à regarder des images qui sont le vestige d’un temps forcément passé et voilà que la pellicule s’anime 
: des griffures ici ou là, des annotations de changement de bobine ou encore, mais c’est rare, la pellicule qui 
chauffe et qui prend feu ! Ces altérations de couleur me fascinent.

Wilson Le Personnic
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Ma culture - 13 septembre 2016
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Les 5 pièces

Un père s’adresse à sa fille, lui laisse des messages téléphoniques, la conseille, l’interroge, l’admire et la 
critique, la compare à d’autres filles, lui signe des chèques, s’inquiète de sa santé et de ses amours. Un 
père aime sa fille. Peut-être trop, trop maladroitement. De la difficulté d’aimer 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 où son image filmée en direct devient ombre, gros plan, contrepoint, illusion 
sur une toile en fond de scène.

La mise en scène traduit les écueils de la relation entre un parent et son enfant (culpabilisation, projection 
d’angoisses, amour protecteur à l’excès), ceux qui accentuent le sentiment d’étrangeté, en isolant l’actrice 
dans un cadre de jeu. Le rythme soutenu, cadencé, de l’interprétation donne chair au caractère incessant du 
discours dans lequel s’étourdit le père. Les glissements chromatiques et les projections suggèrent le mystère 
qu’incarne une fille pour son père lorsqu’elle ne correspond pas à un idéal. La bande-son faiblement audible 
à dessein et le final de la pièce évoquent des perturbations inévitables, des ondes brouillées entre un parent 
et son enfant. Malgré soi, malgré l’amour. 

Sabine Dacalor

Regarts 
Tant que tu n’es pas rentrée, je ne dors pas. J’ai entendu qu’un immeuble avait brûlé dans le 11e et comme 
tu habites dans le 12e, j’ai pensé que ça pouvait être le tien… 

Derrière ce titre, Eau Sauvage, l’eau de toilette masculine portée sans aucun doute par des milliers de 
papas, Valérie Mréjen propose les miscellanées des petites phrases d’un père à sa fille, depuis l’enfance 
jusqu’à l’âge adulte. 
Messages vocaux, cartes postales, bribes de conversations sont récités par Bénédicte Cerutti qui déverse 
un flot de paroles très 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 à l’âne avec ce père entremetteur, rieur, gentiment intrusif, préoccupé, 
maladroit, parfois conseiller en image, désœuvré face aux nouvelles technologies, généreux, voyageur 
et un peu dragueur. Il en vient à représenter avec une justesse parfois déconcertante nos parents à 
tous. Et le fait de se placer du côté de l’émetteur plutôt que du récepteur est une lumineuse idée. En 
effet, grâce à ce procédé, grâce à la mise en scène qui utilise un larsen vidéo et bien sûr grâce au jeu de 
Bénédicte Cerruti, ces petites phrases acquièrent une banalité curieusement touchante. La musique 
et les couleurs contribuent aussi à ce que, depuis nos fauteuils, ces remarques ne soient plus unique-
ment agaçantes : rassurantes, elles s’installent dans les mémoires et manquent même parfois, comme 
quelques gouttes d’Eau sauvage. Un joli florilège ! 

Ivanne Galant 
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DMPVD - Des mots pour vous dire - 16 septembre 2016 

Nous voilà face à une comédienne, seule, dans une boîte rectangulaire, posée debout, sans couvercle. Dès 
que son monologue commence – mais peut-on parler de monologue ? –, nous voilà au cœur des rapports 
familiaux.
Très vite, nous entendons ce père quelque peu angoissé sur le devenir de sa fille, on pénètre sa sollici-
tude teintée de solitude.
La comédienne, Bénédicte Cerutti, se fait ainsi caisse de résonance de cette voix comme si les paroles 
du père nous étaient restituées à travers elle avec le moins de distorsion possible, nous mettant dans 
la position de les saisir tour à tour comme si nous étions la fille qui entend, le père qui parle ou bien 
encore tel ou tel personnage (sœur, tante, etc.) dont il est parlé…
Toutes ces tranches de vie, ces mots, ces phrases trouvent un étrange écho en chacun de nous. Ça nous 
parle !
Et l’on suit les inflexions de la voix de Bénédicte Cerutti, happés par le texte de Valérie Mréjen, le sou-
rire aux lèvres, parfois le rire éclate aux notes d’humour tant il fait mouche à l’évocation de nos travers, 
de nos préoccupations, de nos maladresses.
Les déplacements et l’occupation physique de l’espace, signé Virginia Mira, s’amplifient dans les procédés 
de projection : jeu d’images, de lumières et de couleurs. Toute la mise en scène de Julien Fišera participe à 
cette ambiance propice au dédoublement des voix, comme pour mieux souligner l’universalité des propos, 
leur intemporalité, leur banalité, tout en y glissant un grain de poésie. À voir ! À écouter ! À laisser résonner.

Plûme
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Scène Web - 18 septembre 2016

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

Issue des Beaux-arts, l’artiste Valérie Mréjen travaille dans son œuvre autant l’image que l’écrit et 
c’est sûrement la raison pour laquelle Julien Fišera offre à ses mots une forme dénuée de réalisme, 
un écrin plastique, métaphorique, plein d’effets visuels un peu trop esthétisants. Des couleurs 
acidulées et capiteuses enveloppent l’interprète prisonnière d’un haut et étroit rectangle. Belle à 
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 manière quasi brute – débit rapide, ton naturel – et 
dépassionnée les mots du père : une litanie d’interrogations et d’injonctions, de lourds reproches 
ou d’inutiles précautions mêlés à d’importantes digressions quant à 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, 
inquiète. L’homme 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. Même bourrée de maladresses et de dureté envers sa 
fille, il s’agit bien sûr d’une déclaration d’amour, aussi bienveillante qu’envahissante, lancée à celle 
qu’il appelle son « enfant », sa « chérie », sa « jolie ».

Le propos relève beaucoup de l’anecdote mais offre un reflet tout à fait juste de la vie et des 
banalités qui y prennent une place essentielle. La dramaturge ne cache pas s’être inspirée de 
sa vie personnelle et de son propre papa. En effet, on entend dans le monologue une forte 
intimité redoublée par Fišera 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 
scène de Julien Fišera.
Un père parle à sa fille. Ce père est joué par une femme et il lui parle d’une «boîte lumineuse» où il est 
installé.
Le fond de ce carré assez rassurant, dont le sol semble être fait de sable blanc, est d’abord l’objet de jolies 
variations de couleurs, puis c’est l’ombre - ou l’hologramme - du personnage qui se déforme ou se multiplie. 
Quand il s’assiera, il y aura derrière lui, une forme assise, comme en lévitation au-dessus de lui.
C’est dans ce dispositif, dans cet écrin plus précisément, que Bénédicte Cerutti parle, habillée en blanc, 
enceinte sans qu’on sache jamais si elle l’est vraiment, ou si c’est le père 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. 
L’actrice l’interprète sans qu’on puisse le tirer vers une caricature, sans non plus lui donner un caractère 
bien trempée. Elle paraît parfois se dédoubler comme s’il y avait plusieurs personnages qui pouvaient 
sortir de sa gorge. Quel que soit l’effet escompté, la conséquence immédiate est qu’elle ne donne ni 
l’impression de réciter ni d’être l’héroïne d’un monologue. Elle est là, un point c’est tout.
Les effets visuels signalés, étonnamment, ne compliquent pas ce qui pourrait être ressenti comme très 
maniéré. Au contraire, leur délicatesse poétique, leur côté bizarrement apaisant sont comme la preuve 
que le texte de Valérie Mréjen n’est pas une construction «intellectuelle», un exercice de style excluant 
ceux qui ne savent pas décrypter la forme théâtrale.
Car cette adaptation de son roman «Eau Sauvage» par Julien Fisera ne vise que l’évidence et ne cherche 
qu’à convaincre qu’elle a écrit une œuvre d’une grande simplicité qui convenait bien à un montage 
théâtral.
L’heure jamais ennuyeuse passée en compagnie de Bénédicte Cerutti, qu’on avait vu à son avantage 
dans «Aglavaine et Sélysette» de Maurice Maeterlinck, mise en scène à la Colline par Célie Pauthe, 
respire la sérénité. 
La comédienne porte les mots de Valérie Mréjen sans trahir leur origine littéraire. On a souvent l’im-
pression qu’elle improvise dans cette conversation avec une jeune fille aimée mais hors champ. Si elle 
paraît déboussolée par celle qui doit être une ado dans toute sa splendeur, donc assez imperméable aux 
discours, et a fortiori à celui d’un père, elle n’en fait cependant pas un drame.
Dans «Eau sauvage», tout paraît léger et fugace. Cette bulle bavarde n’éclate jamais et on pourrait même 
imaginer qu’une fois achevée de dire le texte de Valérie Mréjen, Bénédicte Cerutti se remette dans la 
foulée à le rejouer... 
De toute façon, on n’y coupera pas : une fois «Eau sauvage» achevé on n’aura 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 Théâtre Paris-Villette : toute petite vie qui nous laisse troublés

Après Jean Genet et Angélica Liddell, Julien Fisera transpose au théâtre un texte autobiographique de 
l’artiste Valérie Mréjen. S’appuyant sur le talent de Bénédicte Cerutti, il tend un fil entre amour et poison, 
et signe un spectacle entraînant et assez vénéneux.

Lorsqu’on commence à écouter Eau sauvage, un versant autobiographique se sent. Mais tout n’est peut-
être pas vrai. Est-ce important ?… Quoi qu’il en soit, Bénédicte Cerutti va s’adresser à nous, une heure 
durant, à grands coups de formules et de mots très communs. On ne sait pas exactement qui elle incarne, 
dans cet espace rectangulaire où elle joue. Espace qui ressemble étrangement à une bouteille de parfum 
de chez Dior, emblème du texte écrit par Valérie Mréjen… Une mère ? Un père ? Elle joue un parent en 
tout cas. Qui conseille sa fille. Enfin, qui essaye…

Toujours est-il qu’on voit tout. Les images évoquées nous parviennent parfaitement. D’autant plus frappant 
qu’elle conserve son ton quasiment tout du long. Un parler naturel, pragmatique, qui peut contenir quelque 
chose d’obsessionnel. De l’art de Julien Fisera, son metteur en scène, on retrouve le recours à la musique : 
stridences quasi souterraines, puis tout à coup, explosions sonores. C’est 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 à coup d’une façon horripilante. Et comme vidée de sens.

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

Geoffrey Nabavian
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Lyon Capitale - 27 avril 2015

Caïn Marchenoir
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BELGRADE
Création 2013
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Ouest France en ligne - 05 octobre 2013
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La Tribune - Le Progrès - 21 Mars 2013
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La Terrasse n°207 - entretien - 2 mars 2013

Accroche : « C’est cette question du rapport entre l’ancrage documentaire et l’intimité qui m’intéresse. » 
Comment avez-vous décidé de monter cette pièce ?
Julien Fišera : Ecrite en espagnol, Belgrade a été traduite en français, et les Editions Théâtrales ont pris le 
risque de la publier avec le soutien de la Maison Antoine-Vitez. C’est comme ça que je l’ai découverte, et j’ai 
tout de suite été emballé. A l’époque, je ne connaissais pas le travail d’Angélica Liddell. C’est d’abord le texte 
qui m’a ému. Ensuite je suis allé voir ses spectacles, et j’ai été impressionné par son travail de performeuse et 
de metteur en scène. Dans l’œuvre de Liddell, Belgrade occupe une place très particulière : c’est un texte très 
écrit, à la vraie singularité. Angélica Liddell n’y apparaît pas à la première personne, au contraire de ce qui 
se passe souvent dans son théâtre. Cela a facilité le fait que je puisse l’aborder dans une approche différente 
de la sienne. Le texte est une matière. « Tu peux t’en emparer comme tu veux », m’a dit Angélica Liddell. J’ai 
donc pu m’y engager avec les enjeux qui sont les miens. Mais, en même temps, cette pièce se rapproche du 
reste de son œuvre dans la mesure où on y retrouve l’articulation entre la souffrance intime et la douleur 
du monde, comme dans La Casa de la fuerza, où la rupture amoureuse s’articulait à la guerre au Proche-
Orient.

Que raconte la pièce ?
J. F. : L’histoire de Baltasar, trentenaire travaillant pour le compte de son père, spécialiste des conflits 
balkaniques, qui l’envoie, en mars 2006, à Belgrade pour y recueillir les témoignages d’habitants de 
la ville. Baltasar arrive à Belgrade au moment des funérailles de Slobodan Milošević. Différentes 
rencontres amènent Baltasar à mettre en perspective sa compréhension de la situation politique et 
sa propre identité. La pièce se rabat sur l’intime. Baltasar rentre en Espagne et règle ses comptes avec 
son père. On part donc de la situation sociopolitique de Belgrade en 2006 et on bascule vers l’inter-
rogation sur la position étouffante et totalitaire du père dans la cellule familiale. La première partie, 
qui pourrait paraître documentaire, conduit donc à l’universel d’une interrogation sur l’amour filial, 
la figure du père et la question de la transmission. C’est cette question du rapport entre l’ancrage 
documentaire et l’intimité qui m’intéresse.

Quel traitement scénique en proposez-vous ?
J. F. : La question de la représentation de l’émotion est au cœur de mon théâtre. 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 système de quatre 
modules qui se déplacent sur le plateau. Le décor est un soutien à l’imaginaire. Au final, on a un 
spectacle assez graphique, à l’esthétique dessinée. Le texte impose un théâtre physique de la dépense, 
qui exige que le comédien soit à cent pour cent dans les mots. Je demande donc aux comédiens un 
fort engagement physique, pour retrouver l’émotion qui passe dans les mots en dehors de ce qu’ils 
signifient dans l’écriture, la scansion ou la mélodie imposée par l’auteur. Cette pièce a une forte portée 
cathartique. Si elle fonctionne, il faut qu’à la fin, le spectateur soit un peu déplacé. On n’est ni dans la 
dénonciation ni dans le surplomb, mais dans un théâtre qui nous amène à réfléchir sur notre présent 
et à inventer une autre façon de vivre avec les humains.

Écrite en 2008 par Angélica Liddell, Belgrade est une pièce inédite de la dramaturge et performeuse 
espagnole. Julien Fišera la met en scène, éclairant cette matière textuelle à la lumière de ses propres 
enjeux de créateur.

Catherine Robert
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