
TOUT LE MONDE EST OCCUPE

De Christian Bobin,

Adaptation et mise en scène: Maia Jarville,
artiste en compagnonnage au théâtre du Trèfle.

« Il y a des fous tellement fous que rien ne pourra jamais leur enlever des yeux la jolie fièvre d’amour. 
Qu’ils soient bénis. C’est grâce à eux que la terre est ronde et que l’aube chaque fois se lève, se lève, 
se lève. » 

Christian Bobin.



TOUT LE MONDE EST OCCUPE 

                 OU LA SUBLIMATION D’UNE QUOTIDIENNE CATASTROPHE

SYNOPSIS

Ariane est amoureuse. Le soir de son mariage, elle s’arrache le cœur de la poitrine et 
l’offre à son époux, qui par maladresse le laisse tomber. Il se brise en trois morceaux en
touchant le sol ; elle aura trois enfants. 

On bascule alors de l’autre coté du conte, et là, c’est comme la vie, c'est la vie : une 
succession d’imprévus joyeux et désespérants. Le soir même  Ariane quitte son mari, 
enceinte. Elle continue de faire le ménage chez les riches – elle est femme de ménage- 
et accouche dans une fête foraine. Manège, sa fille, ne ferme jamais les yeux, et le jour 
où elle se met à parler, c’est pour prédire l’avenir. Puis arrive un deuxième amour, et un
troisième, et des enfants, et toute une galerie de personnages : une galeriste, un 
banquier, des amis, un chat, un canari, une statue de la Vierge. une prof de dessin, un 
plombier qui chante du Mozart, des dessins, des cartes postales, et une crevette, pour ne
citer qu'eux.Ensemble, ils constituent peu à peu une vraie tribu, une « famille » 
hétéroclite et joyeuse. Mais tous, même réunis,  continuent de n’être habités que de 
leurs propres obsessions. « Tout le monde est occupé ! »
Dans cette maison pleine de monde s’installe peu à peu la solitude. Une solitude 
profonde et dangereuse, qui les mènera, d’un pas dansant mais inéluctable, vers leur 
tragédie. Un conte contemporain, léger et cruel, où il est question d'innocence, de ruse, 
d'amour fou, de lendemains sans espoir et d'illuminations sans retour.

« tout le monde est occupé. Tout le monde, partout, tout le temps, est occupé, et par une seule chose à la 
fois. C'est dommage mais c'est comme ça. Dans la cervelle la plus folle comme dans la plus sage, si on 
prend le temps de les déplier, on trouvera dans le fond, bien caché, comme un noyau irradiant tout le 
reste, un seul souci, un seul prénom, une seule pensée. (...) C'est dommage, c'est navrant, c'est un peu 
étroit, c'est tout ce qu'on voudra, mais c'est comme ça. Tout le monde, partout, tout le temps, est occupé, 
et par une seule chose à la fois. »



GENESE DU PROJET

LE THEATRE DU TREFLE
Le théâtre du Trèfle est une compagnie professionnelle dirigée depuis 1979 par Marie Claude 
Morland. C’est une équipe qui met en avant le travail collectif et la notion de troupe qui permet 
d’engager de vraies démarches d' inventions et de recherches.
Marie Claude Morland a mis en scène depuis 1981 plus d’une vingtaine de spectacles, alternant 
textes du répertoire et auteurs contemporains (Victor Hugo, Yves Reynaud,
Pirandello, Lydie Salvayre, Musset, Moni Grégo… )
Elle a enseigné pendant 9 ans en Arts du Spectacle, a été pendant 12 ans membre du Conseil 
d’Administration de l’ANRAT à l’échelon national, elle est de ceux qui ont mis en place dans la 
Région Poitou-Charentes les actions d’éducation artistique.

LE NOUVEAU PROJET DU TREFLE : LE COMPAGNONNAGE.
« L’arrivée de Maïa Jarville dans notre compagnie coïncide avec notre projet politique et 
artistique d’accompagner des jeunes artistes et techniciens du spectacle sur le chemin de la 
création. Les objectifs de ce compagnonnage sont de  permettre à un(e) jeune artiste porteur de 
projet de vivre une vraie démarche de création dans un cadre professionnel et d’expérimenter 
tous les rouages de ce parcours sans se sentir obligé de créer sa compagnie, avec toutes les 
lourdeurs administratives que cela comporte. Et donc, de pouvoir être très concentré sur l’acte de
création, sans être cependant coupé de la réalité. »    MC Morland.

Aujourd’hui (et suite à un travail mené par le Trèfle et trois autres compagnies de Poitou 
Charente depuis 2009) ce dispositif de compagnonnage est en train de voir le jour auprès de la 
Région, et sera en application en 2015.
Pour moi ce fut une aventure passionnante de participer à cette élaboration, j’en fus la première 
bénéficiaire, et cette expérience que nous inventions au fur et à mesure a été le point de départ  
d’une réflexion commune.

LA COMPAGNIE LA LIGNE
Troisième et dernière étape du compagnonnage, la création de ma propre compagnie...
Née en mars 2014 et implantée en Ardèche, au coeur d'une zone rurale, la compagnie
n'a encore que peu de lignes à son CV !
Elle revendique pourtant d'ores et déjà une recherche d'écriture de plateau, de
défense de textes contemporains ou de matières textuelles qui ne soient pas
nécessairement théâtrales. La volonté de s'installer en milieu rural est double ;
trouver des espaces de création plus libres, et aller à la rencontre de publics
multiples.
Nous avons monté en Ardèche un « training collectif et participatif » ouverts à tous
les professionnels de la région, et espérons pouvoir bientôt collaborer avec d'autres
compagnies ou collectifs dans des recherches similaires, pour croiser nos
recherches, mais aussi nos lieux de travail, etc.
Plusieurs pistes sont encours pour la suite, notamment un duo d'acteurs sur le
couple ; « Mécaniques des étreintes » , (montage de textes écrits par les acteurs,
chansons, textes philosophiques, etc.), ainsi qu'un projet de théâtre documentaire
autour des mines Ardéchoises, réalisé avec les anciens mineurs.



La mariage d'Ariane / tableau 1/ « l’épouse qui plonge ses deux mains sous 
son sein gauche, écarte les chairs, et sort son cœur de sa poitrine, le fait 
tourner lentement sous la lumière des néons… »



NOTE D’INTENTION 

L’état d’enfance, un regard sur le monde,
                                                           ou L'Art de la Banalité.

Qui n’a pas souvenir de s’être entendu répondre « pas maintenant, je suis occupé » à la question 
pourtant fondamentale « dis, tu veux jouer avec moi ? » 
Qui ne se souvient pas de cette sensation d’absurdité face à ces « occupations » adultes ?
Christian Bobin écrit à partir de cette sensation. Il s’accroche à cette sensation, cet « état 
d’enfance » de tous ses ongles et de toutes ses dents, comme par refus ou incapacité à tolérer le 
réel. Il regarde la vie passer devant lui, se plaçant volontairement à hauteur d'un œil d'enfant, 
comme un balai de jambes absurde.

C’est une écriture que je qualifierai d’anti-événementielle.
Pas de héros, pas de coups d’éclat, des personnages « comme tout le monde » et des histoires 
simples. Mais c’est justement à partir de ce tableau banal de la vie quotidienne que naissent les 
glissements oniriques, qu' interviennent ces dérapages vers d’autres modes de réalité. 

Ici, les pauvres, les moches, et les déshérités ont leur place. 
Ici, les amoureux volent, les animaux parlent, et les morts se relèvent.
Poétisation du quotidien, sublimation des petites choses de l’existence, décalages et changements
de point de vue ; légèreté, vivacité, dérision sans cynisme, et ironie gracieuse….
C'est une plongée dans un monde onirique, sensoriel, et intime : un conte contemporain. 

Et dans cet univers de poésie critique, cet art du quotidien transfiguré, apparaissent en filigrane 
les petites et les grandes questions de notre génération de trentenaires :

Comment ne pas perdre cette foutue liberté à laquelle nous tenons tant ? 
Qu'est ce que devenir adulte ? Peut on grandir sans renoncer ?
Comment ne pas perdre cette foutue liberté à laquelle nous tenons tant ?
Peut on rester en dehors des cadres imposés ? Jusqu'à quand ? 
Comment ne pas perdre , oui, encore, cette foutue liberté à laquelle nous tenons tant ?
Peut on vivre sans foi ?
Peut on encore garder notre marge de manœuvre ? Se donner la possibilité d'un pas de coté? 
Résister ? Lutter ? Contre quoi exactement ?
Peut on encore imaginer la famille? Ah tiens, et peut on encore avoir un idéal ? 
Comment échapper à la solitude ? 
Partager nos occupations, nos préoccupations ?
Le vide ?
Comment ne pas SE perdre dans cette foutue liberté à laquelle nous tenons tant ? 
Et si c'etait trop tard ?



La recherche d’une poétique de plateau. 

Il y a pour moi un double enjeu dans le travail d’adaptation : conserver la trame du roman car je 
tiens à la trame narrative, et trouver une écriture de plateau qui soit en correspondance intime 
avec l’écriture textuelle, avec sa poétique si particulière.

Il faut parfois s’éloigner du texte, trouver des détours, pour finalement provoquer la même 
sensation qu’à la lecture. Il s’agit d’un voyage dans les sensations autant que dans le récit.

J’ai travaillé une structure textuelle –un squelette- qui reste très proche de la structure globale du 
roman, de ses articulations, mais avec les comédiens nous retravaillons sans cesse cette matière. 
Le passage au plateau est une mise en chair autour de ce squelette : le rythme, le mouvement, la 
vie.
Comment rendre agissante une parole descriptive ? Un récit ?
Pour trouver ce mouvement du texte nous passons par des tonalités très variées, et différents 
langages ; scène muettes, images, récit, dialogues, morceaux chantés, utilistaion d'objets, de 
matières, apparitions fantasmagoriques, etc.

« en haut de la montagne, il n’y a rien de plus ni de moins qu’en bas de la montagne, nous nous 
déplaçons en nous même, nous nous déplaçons avec nous même. Le bout du monde et le fond du jardin 
contiennent la même quantité de merveilles. »



NOTES DE MISE EN SCENE. 

Au centre de la parole, un chœur de conteur.

Ils sont quatre. Ils parlent, bougent, respirent d'une seule voix et d'un seul corps, récitants aux 
faux-airs de chœur antique. 
Ils sont le théâtre. Et ils en jouent.
Il se jouent des codes du théâtre, détournent les objets, créent la surprise, déplacent les 
projecteurs si besoin. 
Ils font le lien entre la scène et la salle, entre l’auteur et le spectateur.
Ils sont les serviteurs de l’histoire, et ont tout pouvoir sur la narration. 
De ce chœur peu à peu naissent des différences, et bientôt des personnages, qu'ils endossent pour 
les besoins du récit. 
La parole circule, se prend, se donne, se vole, tombe du ciel parfois.
L'interprétation prend de plus en plus de place au fur et a mesure que l'histoire avance, les 
conteurs se prennent à leurs propre jeu et sont embarqués dans l'histoire, comme si la vie sur le 
plateau , la fiction, était toujours la plus forte.

Quatre conteurs, deux techniciens, une quinzaine de personnages.

C’est un travail absolument centré autour de l’acteur, de son jeu, de sa capacité à créer tout un 
monde avec « rien » ; son corps, sa voix, sa présence, mais aussi ses silences.

Décalages, distorsions, fantasmes et rêveries.

Dans l'écriture de Bobin, tout se construit en rajouts, décrochages, digressions, et changements 
de points de vue. Nous avons beaucoup travaillé avec les acteurs sur cet aspect ludique de la 
matière textuelle ; sur des systèmes réglés qui se déconstruisent.
Les conteurs instaurent des règles qu'ils ne respectent pas, posent des cadres pour en sortir sans 
cesse, et tout semble instable, glissant, incertain, bien que répétitif et systématique.

Certains personnages de l’histoire appartiennent à d’autres mondes et nous avons cherché des 
langages différents ; masques, marionettes, détournement d'objets, etc. 
Toutes ces interventions décalées, plus ou moins réalistes, suivent les propositions d'univers que 
fait Christian Bobin, et nous emmènent dans différents strates du réel, semant le doute et ouvrant 
l'imaginaire.



Autour de la parole, une scénographie simple, le théâtre à nu.

La première partie nous amène dans des lieux variés, mais c’est surtout dans des fils de pensée 
variés ; de ceux qui la regardent, d'un amoureux, d'un simple passant, jusqu’à nous plonger  dans 
le cerveau d’un bébé de quelques mois.
Face à la puissance évocatrice de la langue, nous avons pris le parti de l'imaginaire : montrer le 
moins possible, ne surtout pas illustrer, mais plutot raconter, évoquer, invoquer parfois.

Dans toute cette première partie la plateau est quasiment nu, et il s'encombre au fur et à mesure 
que la vie passe et que les personnages eux mêmes s'encombrent :
Occupations, obsessions, accumulations... Tout le monde est de plus en plus occupé, et la maison 
est vivante : les objets eux-mêmes prennent vie, glissent, s’échappent, disparaissent, jusqu'à 
l’acmé libérateur ; l’incendie, qui est à la fois mort et renaissance. 

La lumière, partie prenante de la scénographie 
Elle découpe les espaces, cadre, entoure, fait apparaitre et disparaitre. Nous l’utiliserons toujours 
avec parcimonie, en partant du noir, ou de la pénombre, et en alternant des moments ou l’œil doit
fouiller, scruter cette pénombre et des moments de pleine lumière. 
Bobin nous fait lui-même naviguer dans différentes strates du conscient et de l’inconscient, 
semant le trouble entre ce que l’on croit voir, ce que l’on aimerait voir, ce que l’on croit mordicus
mais qui n’est vrai que pour nous même, et ce qui est réellement. 

Un univers sonore à la fois gai et mystérieux  
Nous travaillons sur un mélange de musiques populaires, très gaies (orchestre de jazz, 
musette) et de nappes électroniques profondes, inquiétantes, ainsi que sur des glissements 
d’univers très réalistes (sons du quotidiens traités de façon quasi cinématographique) à des 
univers plus étranges, plus mystérieux, mais aussi plus organiques (sons de corps humains ; 
pulsations cardiaques, souffles, etc.) 



                                         QUELQUES EXTRAITS 

Extrait 1. Le mariage d’Ariane. 

Mariage classique. D'abord la mairie, ensuite l'église. A la mairie, rien à redire, tout est 
parfait.  Calme, froid, républicain. Le maire est en vacances. L'adjoint à la culture le 
remplace. Il a un ulcère à l'estomac, une grande fille qui va bientôt quitter la maison 
pour suivre des études en Australie, une épouse qui le trompe tous les mardis soir avec 
le même amant, depuis douze ans. L'adjoint à la culture ne croit pas aux vertus du 
mariage. Cela tombe bien, on ne lui demande pas de croire, on lui demande seulement 
de réciter quelques articles de loi, sans mettre le ton, surtout sans mettre le ton. Il 
s'acquitte très bien de sa tâche. Une heure plus tard, c'est l'église. Après la loi, la grâce. 
Deux nœuds valent mieux qu'un. J'ignore combien dans cette assemblée croient en 
Dieu - prêtre compris (pensée d'Ariane). J'ai mal aux pieds, je n'aurais pas dû choisir 
ces chaussures (pensée du mari d'Ariane). Ma fille n'a jamais été aussi radieuse 
qu'aujourd'hui. Chaque fois qu'elle s'apprête à faire une bêtise, elle rayonne (pensée de 
la mère d'Ariane). J'ai soif (pensée du père d'Ariane). Elle est vraiment belle, cette fille,
et en plus elle est drôle. Elle me trouble et elle le sait. Seigneur Jésus, je veux bien 
croire que vous ayez traversé toutes les épreuves, mais le mariage, qu'est ce que vous 
en faites du mariage, vous l'avezsoigneusement évité, non? (pensée du prêtre).Qu'est-ce
qu'elle lui trouve, mais qu'est-ce qu'elle lui trouve? (pensée des soupirants d'Ariane, 



assis sur les bancs du fond). Autant de pensées, autant de personnes présentes, lavées, 
parfumées, endimanchées. Le prêtre oublie son émotion, rattrape sa croyance in 
extremis, redevient prêtre et accomplit son travail qui n'est pas mince: parler avec assez
d'énergie pour que les mots de Dieu (oui, excusez du peu : les mots de Dieu, les grands 
rayonnements du soleil) renversent cette muraille de parfums, de pensées et de 
costumes pour atteindre, sans perdre de leur puissance au passage, quelques âmes. Au 
moins quelques âmes. Au moins une. Une seule et ce serait gagné. Évidemment, c'est 
impossible à savoir. 

Extrait 2. Manège fait un bilan du monde.

La première fois que Manège voit sa mère s'envoler, elle a neuf mois. Elle fait 
connaissance avec les tomates naines pendant qu'Ariane lit un journal, sur le banc 
devant la fenêtre. Elle est dans la jungle, Manège. Elle est plus petite que les piquets de 
tomate ou les rames de haricots. Elle ne craint rien de la jungle. il y a dans le monde 
des choses qui piquent, qui coupent et qui pincent. Rien qui puisse faire peur à deux
yeux perpétuellement ouverts, jour et nuit. Elle avance dans la jungle, suivie par 
Rembrandt, docile, résigné. Elle mâche un brin de persil, avale une coccinelle. Une 
heure passe. Une heure pour un bébé, c'est comme dix ans pour un adulte. À peu près. 
Manège s'est frottée à des ronces qui poussaient au fond du jardin, près du mur. Les 
ronces, ça fait un petit peu mal et ça vexe beaucoup. Vexée, Manège fait demi-tour. Elle
revient vers la maison et découvre Ariane endormie, flottant au-dessus du toit. Elle en 
déduit aussitôt quelque chose sur les mères en général. Je m'appelle Manège, j'ai neuf 
mois et je pense quelque chose que je ne sais pas encore dire. Entrez dans ma tête. Mon
cerveau est plié en huit comme une nappe de coton. En huit ou en seize. Dépliez la 
nappe, voilà ma pensée de neuf mois: d'une part, les coccinelles n'ont pas bon goût. 
D'autre part, les ronces brûlent. Enfin, les mères volent. Bref, rien que d'ordinaire. Il n'y
a que du naturel dans ce monde. Ou si vous voulez, et c'est pareil' il n'y a que des 
miracles dans ce monde. 



Calendrier :
2012 ; quinze jours de travail à la table : ateliers d’écriture avec les comédiens, et montage 
du texte.
Aout et septembre 2013, deux fois dix jours de répétition, dans la salle de répétition du 
Trèfle à Poitiers.
Octobre 2013 : une semaine de résidence dans la salle de spectacle de la Maison des 3 
Quartiers à Poitiers.
- Interventions autour du projet avec six classes de collège, au Conservatoire National de 
Région et auprès des étudiants de Master Art du Spectacle de l’Université de Poitiers.
- Deux représentations scolaires de la «  maquette » de fin de résidence, et discussions au 
bord du plateau.
-Une représentation tout public le 11 Octobre 2013
2014     : -deux semaines de résidence au théâtre de Nouaillé Maupertuis.
- 10 jours de résidence à la maison des trois quartiers.

 

Création : 
Le 6 Novembre 2014

Diffusion : 
-Scolaire à la maison des trois quartiers le 6 Novembre 2014
-Scolaire à la maison des trois quartiers le 7 Novembre 2014
-Tout public à la maison des trois quartiers le 7 Novembre 2014
-Tout public à la maison des trois quartiers le 8 Novembre 2014

-Scolaire au théâtre de la Passerelle (86) le 15 Novembre 2015
-Tout public au théâtre de la Passerelle le 15 Novembre 2015
-Lectures de textes de Christian Bobin pendant le festival à l'auberge de la grand route 
(86) , Novembre 2015

Le projet est en compagnonnage au théâtre du trèfle, qui est soutenu par :
-Le Conseil régional dans le cadre d’un dispositif de soutien au compagnonnage -La Mairie
de Poitiers
-La DRAC Poitou Charentes
-La Maison des trois quartiers 

Le projet est soutenu par :
-la Maison des trois quartiers (acceuil en résidence)
-L'Association l'Arantelle (acceuil en résidence)



L'EQUIPE

MAIA JARVILLE, adaptation et mise en scène

« Comédienne d’abord, je me suis formée  au Conservatoire de Montpellier pendant deux ans, 
puis à l’ERAC. (École nationale supérieure) ou j’ai rencontré les complices qui m’accompagnent
sur ce spectacle, et en font une histoire solide.
A ma sortie de l’ERAC en 2008, je travaille dans des projets très variés, avec des metteurs en 
scène expérimentés, (Ludovic Lagarde, Mario Bucciarelli, Françoise Chatot), des chorégraphes 
(Josette Baïz, Lisie Philip) mais aussi avec des plus jeunes : Je joue dans plusieurs premières 
mises en scène et participe à la création de deux compagnies. Depuis longtemps je rêve autour de
ce texte, il est devenu pour moi un espèce de passage nécéssaire pour aller vers la mise en scène. 
Ma rencontre avec l’équipe du Trèfle est décisive dans ce projet: ils m'accordent leur confiance, 
décident d'accompagner ce projet, et de le faire dans les conditions dont je rêvais ; à mon rythme,
avec du temps devant moi pour faire un vrai travail de recherche avec les acteurs.
Je trouve auprès du Trèfle le parrainage idéal, tant sur le plan artistique que politique, et cette 
rencontre me permet aussi d’élargir mon champ d’action : (assistanat à la mise en scène, 
élaboration de projets de médiation, direction de stages (amateurs, collégiens, etc.) et 
interventions à la faculté de Poitiers. Ce compagnonnage de trois années ouvre en dernier lieu sur
la création de ma propre compagnie ; ce que je suis en train de faire. (La compagnie la Ligne, née
en mars 2014, est en cours de structuration) »



MARIE DEBASQUIAT, Comédienne

« Formée au Conservatoire National de Nantes et à l’Ecole Régionale d’Acteurs de Cannes, je 
joue entre 2010 et 2014 sur deux créations de Judith Depaule de la compagnie Mabel Octobre 
Les enfants de la terreur et Corps de femme 1 – le marteau premier volet de la quadrilogie Corps 
de femmeEntre 2011 et 2013 je travaille également sous la direction de Jean-François Le Garrec 
de la compagnie Pirate sur deux libres adaptations d’un texte de Georges Feydeau et d’Edmond 
Rostand Feu la mère de monsieur  et Cyrano ! En 2011 je monte le collectif GroupUrsule, avec 
quatre autres comédiennes ; nous produisons deux spectacles dont l’un, en 2011, que j’ai écris en 
mis en scène : Ne plus arroser, merci. Le second, en 2013, est une adaptation de Misterioso 119 
de Koffi Kwahulé et mis en scène par Chloé Schmutz.En 2010 je participe à une création 
collective avec trois autres artistes nantais suite à un laboratoire de recherche et d’écriture qui 
durera 2 mois ; Itinéraire bis.J’ai également écris et mis en scène deux autres de mes textes : On 
ne sait pas, et Les filles de Paul. Je travaille actuellement sur l’écriture de mon prochain 
spectacle. »

MARTIN KAMOUN, comédien

« Je commence le théâtre dès l’âge de 8 ans au contact de mon père. Formé à l’École Régionale
d’Acteur  de  Cannes  (2000/2003),  j'y  étudie  notamment  auprès  de  Jean-François  Sivadier,
Thomas Ostermeier, Gildas Milin, André Markowicz, Xavier Marchand, Philippe Demarle ou
encore Hubert  Colas.  Depuis  2003 j'ai  joué  entre  autres   dans  des  mises-en-scène  de Nadia
Vonderheyden, Thomas Gonzalez, Jean-Pierre Baro, Françoise Chatôt, Jean-Louis Kamoun, Gil
Roman, Catherine Sparta, Charles-Eric Petit, etc…  Depuis 2011 je travaille régulièrement avec
la « Compagnie   Il est une fois », à Tarbes, avec laquelle il crée Marius, puis Fanny-César, et
avec  la  « Cie  l’Individu »,  à  Marseille,  dont  ije  suis  un  membre  actif.  Je  rejoins  La  « Cie
Laligne » de Maïa Jarville en 2014. »



MAXIME MIKOLAJCZACK, comédien

« Après m'être formé  au Conservatoire de Bordeaux, j’intègre l'ERAC (École 
Régionale d'Acteurs de Cannes) en 2006. Là-bas,  j’étudie auprès de professionnels tels
que Richard Sammut, Christian Esnay, Didier Galas, ou encore Guillaume Vincent. 
Depuis 2009, je travaille avec la metteur en scène Bérengère Jannelle sur 
"Amphitryon" de Molière, et Stéphane Olivié-Bisson sur "Caligula" d'Albert Camus. Je
participe aussi à des projets où s'entremêlent le théâtre et la danse, tels que "Quelque 
Chose de Commun...", mis en scène par Juliette Peytavin, ou encore "Le Visiteur", mis 
en scène par Nasser Martin-Gousset. J’apparais aussi dans le court-métrage de Florent 
Garcimore "Les glaçons ne fondent jamais", et le long-métrage d'Agnes Troublé "Je 
m'appelle Hmmm...". C'est en 2012 que je rejoins  Maïa Jarville, pour son adaptation 
du roman de Christian Bobin, "Tout le monde est occupé". 

FANNY FEZANS, comédienne

« Je suis une formation théâtrale à l’École Régionale d’Acteurs de 
Cannes de 2005 à 2008, qui me permet de rencontrer le travail de Catherine Marnas, 
Ludovic Lagarde, Philippe Demarle, Youri Pogrebnitchko, etc.
Je travaille aujourd'hui régulièrement auprès de Clara Chabalier (Calderon de Pasolini , 
Autoportrait), auprès de Constance Larrieu (Manque de Sarah Kane, Canons de Patrick 
Bouvet), du Joli Collectif ( Peggy Pickit et Avant/ Après de R. Schimmelpfennig), de 
Jacques Dor ( Liszt, fragments d'une vie rêvée, Un don Quichotte), et dernièrement je 
joue dans le Conte d’hiver de la compagnie Arketal, spectacle pour marionnettes.
Je travaille régulièrement la marionnette, que je pratique depuis des années, auprès de 
plusieurs compagnies ; fabrication et manipulation. En 2010 je crée des personnages 
pour les films d’animation de Pierre Pell. »



L’EQUIPE TECHNIQUE

ELSA BELENGUIER , scénographe.

« Après des études de lettres et deux ans de classe préparatoire à l'ENS de Cachan, 
j’intègre l'ENSATT dans le département scénographie. Durant ces années de 
formations je travaille avec des metteurs en scène tels que Thierry Roisin, Enzo 
Cormann, Jean Pierre Larroche, Christian Schiaretti, Bérangère Vantusso... Je 
collabore depuis avec plusieurs compagnies en France ainsi qu'en Suisse, notamment 
avec le Théâtre du Centaure, le Théâtre du Trèfle, Acte Public, la compagnie Mimesis
et poursuit mes recherches personnelles au sein de mon collectif né à l'ENSATT. »

YANN LORIC, éclairagiste.

Après  un  master d’histoire  et  une  licence  cinéma  qui  l’amenaient  à  la  recherche  ou  à
l’enseignement, il décide de se consacrer exclusivement au théâtre qu’il fréquentait assidûment
pour y travailler en parallèle de ses études (Festival d’Aix, Théâtre National de Chaillot, Opéra
National, Théâtre Paris Villette). 
Il se forme, in situ, en devenant régisseur général à La Maison des métallos Paris 11ème pendant
deux ans.  Puis  il  s’oriente  principalement  vers  la  lumière.  Assistant  éclairagiste  de plusieurs
concepteurs, dont Stéphanie Daniel, sa rencontre avec Éric Soyer est capitale dans son évolution.
Il devient son assistant et intègre par son intermédiaire la Cie Louis Brouillard de Joël Pommerat
comme régisseur lumière. 
En parallèle,  il  a  été régisseur  lumière sur la tournée internationale  de  La Trilogie  de Wajdi
Mouawad et régisseur général pour la Cie Diphtong Hubert  Colas.  Il  a aussi  Assisté  Marie-
Christine  Soma sur  la  création  du  Banquet mis  en  scène  par  Jacques  Vincey à  la  Comédie
Française.
Récemment,  il  aura  créé  les  lumières  des  spectacles  de  Catherine  Gandois,  Karine  Fourcy,
Hubert  Colas,  Michel  André,  Valdimir  Steyaert,  Andonis  Vouyoucas,  Françoise  Chatot,
Alexandra Tobelaim, Florence Lloret, Laurent Gutmann, Sylvain Maurice, Charles-Eric Petit. 



HERVE GUERANDE-IMBERT, créateur sonore

Hervé GUÉRANDE-IMBERT a un parcours autodidacte interdisciplinaire. Comédien 
professionnel depuis 1988, il s’intéresse également à la direction d’acteur, à la musique (piano,
accordéon, voix) et aux techniques du son (création sonore et régie). 
Il rencontre Stuart SEIDE, Christian RIST, Valère NOVARINA, Sylvain MAURICE, Jean-
Yves PICQ, est dirigé par Jean-Marie VILLÉGIER, Claire LASNE DARCUEIL, Jean-Louis 
HOURDIN, Andrée BENCHÉTRIT, Maurice ATTIAS,… 
Il encadre des scolaires, étudiants, jeunes en insertion professionnelle, troupes amateurs, avec 
qui il réalise près d’une quarantaine de spectacles.  
Il travaille l’univers sonore avec le Théâtre du Gros Bonhomme, Actuelles 7 et le Théâtre du 
Bocage.
En 1994, il rejoint le Théâtre du Trèfle et Marie-Claude MORLAND où parallèlement à la 
comédie, il compose la musique de la plupart des spectacles. Il intervient comme créateur 
sonore sur les Caprices de Marianne, la Confession d’un Enfant du Siècle et Prairie.



CONTACTS

Artistique :

Maia Jarville maiajarville@yahoo.fr / 06 66 53 29 68

Technique :

Yann Loric : yannloric@hotmail.fr / 06 68 33 06 23

Administratifs :

Theatre du Trèfle : letheatredutrefle@free.fr / 05 49 88 23 91

Compagnie La  Ligne : compagnielaligne@gmail.com 

Diffusion :

Karen talbi : karentalbi@hotmail.com / 06 60 06 34 41
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