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[ LA LÉGENDE...]
Une histoire qui RÔDE, comme un pressentiment où l’épopée devient légende.

Une légende médiévale mêlant RÉEL et FANTASTIQUE.

Une ATMOSPHÈRE qui traduit la densité des actions et des couleurs du récit.

Un ANCRAGE VISUEL et SONORE comme partenaire des quatre comédiens.

Deux femmes et un homme représentant des FIGURES SYMBOLIQUES ou SUGGESTIVES entourent le personnage central : Julien

Le VITRAIL de la cathédrale de Rouen, qui a inspiré la légende, comme point de départ de la scénographie et de la dramaturgie.

Des corps sculptés, des gestes violents, des bonds sauvages, un espace scénique épuré.

UNE ŒUVRE PLASTIQUE qui emprunte à la peinture de Bacon ou de Klee avec son cortège d’outrances, de sentiments exacerbés, de merveilleux, de violence, d’éclats de lumières et de couleurs.

Un travail sur la TRADITION ORALE DU CONTE et sa MUSICALITÉ en ayant recours à la fois aux scènes dialoguées et aux personnages narrateurs.

[ SYNOPSIS ] 

Dès sa naissance, Julien a été promis à un destin hors du commun. Jeune seigneur, il devient un chasseur cruel à qui, un jour, un cerf prédit qu’il tuera ses parents. La prédiction manque se réaliser. Involontairement, il tire sur sa mère. Pour échapper à son destin, il s’enfuit et mène une vie d’aventurier. Grâce à ses exploits, il épouse la fille d’un empereur et vit dans un palais. Ne reconnaissant pas ses parents qui l’ont enfin retrouvé, il les assassine, victime d’une fatale méprise. Lorsqu’il découvre l’horrible vérité, il renonce à tous ses biens, vit de mendicité et devient passeur. Un soir, il héberge un lépreux, le nourrit et le réchauffe de son propre corps. Alors, l’agonisant l’emporte jusqu’au ciel.
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[ THÉÂTRE ET VIDÉO ]
La base de notre travail est un rapport étroit entre la magie théâtrale (textuelle et visuelle) et l’espace (des corps, de la lumière et des sons).

Un VITRAIL a inspiré la légende.

Il est le SUPPORT de la NARRATION et possède une puissance évocatrice.

Translucide ou opaque, lumineux et chargé de couleurs.

Il raconte, par vignettes ou tableaux miniatures, la légende.

La TOILE ECRAN et les IMAGES sur scène sont L’ÉQUIVALENT ACTUEL du vitrail : ils provoquent la même fascination hypnotique et hallucintoire. Élément à la fois visuel et sonore, la vidéo avec son MOUVEMENT et sa COULEUR constituent L’ARCHITECTURE CENTRALE du spectacle.

La vidéo se fait PARTENAIRE du jeu des comédiens : on peut penser à une sorte de PERFORMANCE VISUELLE, FUSIONNELLE entre le héros de la légende et l’installation plastique. L’acteur et la vidéo pour un autre imaginaire.

Comme se détachant du VITRAIL VIRTUEL, les corps des acteurs sont eux-mêmes des espaces de projection qui dans leurs parcours, rencontrent d’autres espaces de projection : tulles, toile et sols.

Toute la SYMBOLIQUE SPIRITUELLE, RELIGIEUSE, FANTASTIQUE est ainsi prise en charge par la vidéo.
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L’intégration d’IMAGES NUMÉRIQUES dans notre travail répond à l’EXIGENCE contemporaine d’une redéfinition des enjeux de l’ÉCRITURE THÉÂTRALE ; elle permet d’avoir une LECTURE DE L’ŒUVRE de Flaubert en la DÉPLAÇANT vers la technologie sans la trahir, en la BOUSCULANT sans la détruire. 

La spatialisation éclatée, la MOSAÏQUE que permet l’adjonction d’images peut traduire naturellement le PROCESSUS de DÉCOMPOSITION et de RECOMPOSITION des IDENTITÉS que suggère le parcours initiatique du protagoniste.

D’autant que l’introduction des nouvelles technologies au cœur de la légende, répond véritablement à l’écriture de FLAUBERT, PRÉCURSEUR d’une NARRATION dont le grand écran fera les belles heures un siècle plus tard. La densité de son écriture, les images, les détails de couleurs et d’actions évoquent les DÉCOUPAGES des STORY-BOARDS du CINÉMA. Pour donner aux SUITES DIALOGUÉES, qu’il mettait à l’épreuve du gueuloir, une atmosphère moyenâgeuse, il a composé de véritables PLANS SÉQUENCES dans des décors imaginaires ou réels.

La THÉÂTRALITÉ et le MOUVEMENT de ce récit légitiment sa métamorphose, en ESPACE RÉEL, MYSTIQUE et DRAMATIQUE, et en ESPACE VIRTUEL, POÉTIQUE et CINÉTIQUE.

En outre, les IMAGES VIRTUELLES permettront de restituer un Moyen-Âge vraisemblable en créant une « atmosphère » chère à Flaubert par des SIGNES révélateurs en jouant autant sur LES SENS que sur L’ESPRIT DU SPECTATEUR, d’IRRIGUER son IMAGINAIRE.
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[ ÉTATS DE CORPS ET ANIMALITÉ ]

Comment dans UN ESPACE faire se CONFRONTER les CORPS et créer des ponts avec le monde DIGITAL ou numérique ?

D’une surface de projection à l’autre (sur les corps et sur la scénographie) trois comédiens entourent le personnage principal, Julien, INCARNANT les FIGURES ONIRIQUES et ANIMALES de manière symbolique ou suggestive.

Singularité mystérieuse et TROUBLE dans la simple mention de l’ANIMALITÉ chez l’HOMME.

Sans doute parce qu’elle le renvoie à ses PULSIONS primales.

Comment traiter de l’animalité elle-même ?

Flaubert FANTASME sur le mode animal. On sait son goût profond pour la BESTIALITÉ et pour le jeu bestial aussi, doucement bestial qui prend les allures de la satisfaction du désir. D’où, sans doute, ces SCÈNES D’ASSOUVISSEMENT infantile : la souris, le pigeon … 

Flaubert se sert avec ironie d’animaux symboliques comme éléments du réel et c’est par eux que Julien découvre LA MORT, qui s’accompagne ensuite du PLAISIR DE TUER, avant de se transformer en un CARNAGE INCONCEVABLE.

Le merveilleux et le surnaturel permettent aussi la représentation animalisée de la famille de Julien (le cerf, la biche, le faon ainsi que les autres animaux).

N’est-il pas plutôt, ici, question de l’Homme ?

Cela représente un MATÉRIAU DE TENSION SENSORIELLE à exploiter dans la REPRÉSENTATION PHYSIQUE de ce CONTE.

Cette épopée médiévale qui relate les EXPLOITS d’un HOMME donne vie à des PERSONNAGES TRÈS INCARNÉS. La mise en jeu des acteurs laisse parler leurs corps, dont la PRÉSENCE PHYSIQUE, souvent IMPUDIQUE et débordante d’ÉNERGIE, traduit la PULSATION CHARNELLE de Flaubert.

La légende est le point de départ et l’aboutissement d’un destin exemplaire. Nous tâchons de faire sentir AU SPECTATEUR qu’il lui faut aller jusqu’à une CONSOMMATION TOTALE, jusqu’à ÉPUISEMENT de SA PROPRE CRUAUTÉ.

Il en faudrait peu pour penser que la légende nous renvoie essentiellement à notre refus d’affronter notre destin d’assassin. 
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[ DRAMATURGIE ]

(...) Il faut raconter, en quelques pauvres mots, cette histoire telle qu’on la trouve à peu près sur un vitrail d’église normande, dans le pays de Flaubert. « Réjouis-toi, ô mère ! ton fils sera un saint ! » prédit à une châtelaine le messager d’une curieuse annonciation. Puis un bohémien vient bredouiller aux oreilles de l’époux : « Ah ! ah ! ton fils !… Beaucoup de sang !… beaucoup de gloire !… toujours heureux ! La famille d’un empereur. » Un fils leur naît donc, un fils leur est donné, et très tôt va commencer la longue suite des exactions de l’élu.(...)

 Elisabeth de Fontenay – Le silence des bêtes

Dans une période creuse de sa production littéraire, Flaubert revient au vitrail qui le hante depuis son enfance. Pour lui, l’absurde de l’existence consiste exclusivement, et quelle que soit notre condition, à naître et à mourir.

N’est-ce pas là l’origine de la rage dévastatrice et intrinsèque de l’homme ? Au-delà du climat dramatique de violence, de sang et de cruauté que suggère Flaubert savamment barbare, l’écrivain s’échappe du réel, fuit ses propres démons et livre en toute liberté ses questions sur le monde. Non sans son ironie fondatrice : 

écrit-il à son ami Louis Bouilhet lorsque l’œuvre est en gestation.

Je me suis souvent demandé quel était l’instant chez un homme, l’évènement dans la vie d’un homme qui pouvait l’amener à la barbarie, au meurtre.

Comment, nous qui naissons tous égaux, si avancés et civilisés que nous soyons - que nous nous croyions ? - pouvons-nous nous entretuer, nous ôter la vie ?

Le champ de cette réflexion, à travers le mythe du héros légendaire, ouvre sur la religion, l’homme et l’animalité, d’où le recours à la dramaturgie des corps, de l’espace, des sons et de l’image. On ouvre ainsi la voie à des rythmes intenses mais contrastés, où les corps sauvages bondissent ou s’immobilisent, où la densité des images reflète un territoire qui m’est propre.

(...) Je crois pouvoir faire une couleur amusante (...)
                                              Flaubert - in L’homme plume



                                     à propos de La légende de Saint Julien l’Hospitalier
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[ PROPOS DU METTEUR EN SCÈNE ]

A mon sens, une adaptation réussie est une appropriation. Il ne s’agit pas de faire une transposition littéraire mais de se demander ce qu’on donne à voir et à entendre de l’écriture de Flaubert. Fidèle au sens, à l’esprit de Flaubert, le spectacle jouera de tous les moyens possibles pour le restituer dans une autre dimension.

Le conte est lui-même une fusion entre l’épopée et une pieuse image populaire, le roman épique est traversé d’images fortes et efficaces qui en resserrent la narration.

Le spectacle trouve les éléments textuels, visuels et sonores nécessaires à une ré-écriture de la légende pour instaurer la mise en scène – déconstruction de la légende renvoyant à l’idée du vitrail, des enluminures des manuscrits médiévaux, pour pénétrer dans ce labyrinthe profond d’images et de couleurs que l’inconscient collectif associe au Moyen-Age.

Ce que je veux respecter, c’est la tradition orale du conte, fortement ancrée dans les oeuvres médiévales : le recours à des personnages narrateurs assure le rythme du récit, de l’épopée ; d’autant que la musicalité du texte que compose Flaubert – dans ses reprises anaphoriques, sa ponctuation forte, son sens de la mesure poétique et musicale – s’y prête à l’évidence.

Quand l’action dramatique prend le pas sur la narration, je laisse le théâtre se faire en revenant aux moyens dramaturgiques traditionnels. 

Comment enfin raconter à travers l’épopée de Julien le monde d’aujourd’hui et dire l’immanent de l’humain ? Comment créer un instant de théâtre et faire, sans que l’écriture de Flaubert soit liée à l’actualité la plus médiatique, que ce spectacle interroge le présent ? Comment aborder aujourd’hui le mythe du héros légendaire ?

La légende devient un miroir indispensable à une société en mutation, qui se cherche, se construit, se pense à travers ses représentations. C’est un conte dont il s’agit. Comme un enfant, je donne corps aux images, les comédiens se les approprient, puis les spectateurs. 

                                                                                                                                   Olivier Poujol
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[ UN CHANTIER SUR TROIS ANS ]

Trois histoires.

Trois vies aux destinées inattendues. 

La Légende de Saint Julien l’Hospitalier est le panneau central du triptyque sur lequel les deux autres contes se refermeront.

La vie, « l’histoire » pressenties avant d’être accomplies dans La Légende de Saint Julien l’Hospitalier, réinvesties dans le souvenir dans Un coeur simple, s’incarnent dramatiquement dans le plein et le vif de l’action dans Hérodias.
C’est par la Légende de Saint Julien l’Hospitalier que Flaubert a entamé ce qui était pour lui une valeur de travail, ce qui avait le statut d’un exercice de style pour « fournir du moderne, du Moyen Âge et de l’Antiquité».

Le triptyque est issu de trois histoires, de trois styles d’écriture, de trois univers flaubertiens : le récit épique, la nouvelle, le conte oriental.

C’est dans cet esprit que cette oeuvre littéraire sera portée à la scène par le biais des écritures contemporaines.

Le triptyque constitue un essai théâtral qui emprunte au théâtre d’ombres, au théâtre d’objets, aux états de corps, à l’analyse du mouvement, de l’image, de la musicalité des sons et de la parole.

La traduction d’une écriture artisanale se fait par une approche artisanale mêlant théâtralité traditionnelle et nouvelles technologies (techniques audiovisuelles).

L’adaptation mêle l’écriture classique du romancier, la magie théâtrale et les écritures contemporaines.

Une même équipe artistique et technique, à laquelle s’ajoutent d’autres artistes en fonction du traitement des deux autres contes, s’immerge dans cet univers flaubertien pendant les trois années de création.

La densité de chaque conte conduit naturellement à des pièces courtes d’environ 1h15 / 1h30.

Le traitement particulier de chaque conte, la forme et la couleur uniques de chaque spectacle n’occultent pas un dénominateur commun mêlant le réel et le fantastique : ils évoquent l’homme sans cesse en quête d’absolu et de rédemption mais qui n’a d’autre issue que la mort. 

Le triptyque est un tout cohérent dont chaque « panneau » peut rester autonome : une forme brève ou une soirée en trois volets.
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[ SYNOPSIS DES VOLETS 2 ET 3 ]
UN CŒUR SIMPLE

A Pont-l’Evêque, Félicité est la servante modèle de Mme Aubain, veuve avec deux enfants et une situation financière assez précaire. Orpheline, Félicité a vécu une jeunesse rude de fille de ferme mais jouit désormais d’une servitude paisible. Lors d’un séjour à Trouville, elle retrouve une de ses sœurs et son neveu, Victor, auquel elle s’attache. Mais Victor meurt, bientôt suivi de Virginie, la fille de Mme Aubain. Les années passent. Félicité reporte toute son affection sur un perroquet, Loulou. Lorsqu’il meurt, elle le fait empailler. Ame fruste, elle le confond plus ou moins avec le Saint-Esprit. Vivant dans la solitude et l’inconfort après la mort de Mme Aubain, Félicité est victime d’une pneumonie. A l’agonie, elle a la vision ultime d’un immense perroquet céleste.

HÉRODIAS

Antipas est un gouverneur juif contesté par son peuple. Lassé des discordes religieuses et des récriminations de son épouse, Hérodias, il a fait emprisonner laokanann (Jean-Baptiste), celui qui annonce la venue du Christ et se répand en imprécations. Aussi Antipas est-il d’abord soulagé d’abandonner son prisonnier au proconsul Vitellius qui lui rend visite. Le soir, lors du festin qu’il donne, Antipas est subjugué par la danse sensuelle de la fille d’Hérodias, Salomé. Lui ayant publiquement promis de lui accorder ce qu’elle voudrait, il est contraint de lui offrir la tête de laokanann qu’il fait décapiter dans sa prison.
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[ TRAITEMENT VIDEO DES TROIS CONTES ]

LA LÉGENDE DE SAINT JULIEN L’HOSPITALIER 

[théâtre physique / vidéo]    
        
La légende a été peinte dans le style du vitrail, par scènes juxtaposées, disposées symétriquement.

Le dessin en est ferme, les couleurs tranchées. L’image en rendra compte.

Le cours de la destinée s’y fragmente, comme dans un scénario, en grands épisodes.

Le travail physique rend compte de la bestialité, des gestes violents, des bonds sauvages et donnera corps aux mots.

UN CŒUR SIMPLE   
[théâtre / vidéo]                     
   

C’est l’histoire d’une vie humble qui appelle les teintes neutres, la nuance plutôt que la couleur, où tout n’est que durée. Souvenirs de la vie d’une femme qui défilent comme un film.

Le traitement vidéo au format cinématographique traduira l’univers mental de l’héroïne Félicité, projeté sur les murs de sa chambre.

L’image a dominante noir & blanc ou sépia, n’aura comme seule touche de couleur que le perroquet Loulou au plumage vert.

HÉRODIAS
[théâtre / danse]                    


A ce conte reviennent les grands effets du drame qui, d’être réunis le même jour sur un même point, éclatent dans un milieu agité et bariolé.

Cette journée est un long plan séquence qui permet de redécouvrir dans des couleurs orientales la danse de Salomé. La vidéo offrira une perspective du palais et de ses extérieurs dans une vision continue : une impression de travelling, de changements d’angles et de points de vue de l’œil du spectateur.
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[ DÉMARCHE ET PARCOURS ]

La démarche de la compagnie se situe à la JONCTION de PARCOURS D’ARTISTES issus de la danse, du théâtre, du cirque, de la musique ou des arts plastiques. 

Permettre la jonction et trouver L’ALCHIMIE SUBTILE de SENSIBILITÉS CONTRAIRES ou complémentaires pour faire naître des instants de théâtre résolument visuels et poétiques. 

Notre recherche se porte précisément sur la complexité du métissage des DRAMATURGIES CONTEMPORAINES (cirque, danse, vidéo, …) et de la LITTÉRATURE contemporaine ou classique. 

Pour cela nous nous intéressons à DES HISTOIRES QUI RACONTENT LES ERREURS HUMAINES, tout autant que les conditionnements émotionnels provoqués par les idéologies ou l’éducation plus ou moins emprisonnantes ou castratrices. 

Il y a toujours dans le choix de ces histoires un même CONFLIT qui m’est PERSONNEL : celui d’une lutte intérieure contre une éducation, en fait la recherche du moyen de s’affranchir de ces oppressions ou restrictions des désirs.

Olivier Poujol.

[ CRÉATIONS DE LA COMPAGNIE ]

1997 – Pentecôte 
de l’auteur irlandais Stewart Parker
1999 – Beaucoup de bruit pour rien 
de William Shakespeare
2000 – Fièvre 

de l’auteur albanais Anton Pashku

d’après la pièce Gof

2001 – Persona ou fragments d’un voyage immobile
d’après les œuvres de Fernando Pessoa
2002 – Departures/Arrivals, mémoires d’un hall de gare transatlantique

Chantier de création

2004 - La Légende de Saint Julien l’Hospitalier 

d’après Gustave Flaubert
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[ L’EQUIPE ]

Olivier Poujol né en 1966, metteur en scène, comédien, se consacre, après le Conservatoire de Région de Versailles et des stages avec Jack Waltzer et Alain Knapp, au théâtre-danse qu’il étudie notamment avec Patrice Bigel, Georges Catecloud et Danielle Paume. Puis joue dans de multiples productions de théâtre, de cinéma et de télévision;  il fonde en 1995 avec Gilles Szafirko la Compagnie  l’Elan Bleu sur Cherbourg et met en scène différentes pièces contemporaines ou classiques : Beaucoup de bruit pour rien, Pentecôte, Fièvre, Persona ou les fragments d’un voyage immobile. En octobre 2001, dans le cadre de Mi-Cirque, mi-raisin n°2, une histoire vraie…, il participe à l’écriture collective d’un spectacle déambulatoire de cirque ( Centre Régional des Arts du cirque de Basse Normandie. En 2002, il travaille sur le chantier d’un spectacle Departures/Arrivals, mémoires d’un hall de gare transatlantique, sur le thème de l’exil et de l’émigration.  Depuis la saison 2002/2003, Il devient artiste associé au TRIDENT Scène nationale de Cherbourg-Octeville, où il dirige des cycles de lectures thématiques “les Escales” avec les artistes de la compagnie. Le Trident Scène nationale coproduit en 2004 le 1er volet La légende de Saint Julien l’Hospitalier qui ouvre le chantier Flaubert qu’il mettra en scène jusqu’en 2006.
Elena Nené Barini, née en 1965 en Italie, comédienne, elle commence par une rencontre fondamentale : celle avec Roberto Bacci et le groupe d’acteurs du Centre pour l’expérimentation et la recherche théâtrale de Pontedera (Italie) en 1992. Aucune règle, sauf d’« Être là ! » ; l’instrument de travail : son corps, sa voix. Persuadée que sa tâche est d’affiner son instrument afin de le rendre plus « docile » et disponible, elle s’efforce d’être en perpétuelle recherche et formation. Elle a travaillé avec le groupe du Workcenter Jerzy Grotowsky, Thierry Salmon, Eric Lacascade et Roberto Bacci. En 2000, elle travaille avec Stefano Vercelli dans Humana Fiction du Emilia Romagna Teatro – E.R.T. Modena (Italie), puis avec Maria Grazia Cipriani dans Bella e la bestia du Teatro del Carretto, Lucca (Italie). En 2001, Agamennone d’après Eschyle; avec Anne Zenour. En 2002, elle travaille avec Olivier Poujol dans Departures/Arrivals, mémoires d’un hall de gare transatlantique en France. Bella e la bestia  a tourné en France sur la saison 2001/2002. Elle participe à la création du 1er volet La légende de Saint Julien l’Hospitalier en 2004.

Elle nourrit une passion particulière pour le travail vocal (rencontre fondamentale également avec Anne Zenour) et pour une forme spécifique : la chanson et la chansonnette (années 20 – 30). Ce répertoire lui permet de ne pas négliger le côté cabaret-grotesque-ironique, qu’elle estime essentiel pour son équilibre.

Nicolas Camus, né en 1976, comédien, il découvre le théâtre au Lycée Malherbe de Caen avec Françoise Labrusse. Alors en section littéraire/art plastique, il poursuit ses études jusqu’à la licence à Rennes et décide de se consacrer pleinement au théâtre. Il travaille en Basse Normandie avec la Compagnie Action Théâtre pour le jeune public et monte Princesse Dragonne,  il joue le rôle de Simon dans le  Cercle de craie caucasien monté par le Théâtre de la rampe, le rôle d’Acaste dans le  Misanthrope par l’Estrad’Théâtre, le rôle de 2 dans  Traumas, et dans Eschatologia  par la Compagnie du Phoenix, le rôle de l’animateur dans  Inventaire par l’Estrad’Théâtre. 

En 2003, Il participe aux lectures autour du thème du vampirisme et Kroum l’Ectoplasme  proposées par l’Elan Bleu Compagnie dans le cycle de lectures du TRIDENT Scène nationale de Cherbourg-Octeville. Il intègre la création de La légende de Saint Julien l’Hospitalier en 2004 dans le rôle clef de Julien. Son parcours l’amène aujourd’hui à travailler aussi en région parisiennne.
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Juliette Croizat comédienne, après une formation à l’Ecole de la rue Blanche de 1991 à 1993 sous la direction d’alain Knapp et de Pierre Tabard,elle travaille en 1992 avec Alain Knapp dans Le Legs de Marivaux puis avec Jacques Ertaud cette fois pour la télévision dans Un jour avant l’aube tourné de 1993 à 1994 et dans Les allumettes suèduoises en 1995. Dans le cadre des lectures de l’ADAMI au Festival d’Avignon In Paroles d’acteurs en 1994 elle est dirigée par Nathalie Mongin puis par Michel Archimbaud autour de texte de L.Jouvet. En 1995, elle rencontre André Engel pour Le Baladin du monde occidental de J.M Synge au Théâtre de l’Odéon. Elle retrouve ce metteur en scène dans La force de l’habitude de Thomas Bernhard de 1996 à 1997 à Bobigny MC93.La même année elle participe à des lectures de texte d’Anouilh et de Koltes sur des improvisations dansées de Wilfried Piollet et pedro Pauwels. D’autres lectures suivront dans le cadre des Nouvelles écritures scéniques au Théâtre  95 de Cergy Pontoise où elle travaillera ensuite sur différentes pièces de Joêl Dragutin. Elle continue son parcours entre le théâtre et la télévision avec en 2002 L’orphelin réalisé par Jean-Louis Lorenzi puis la même année avec Olivier Langlois dans Virus au paradis en compagnie de Richard Borhinger.Elle retrouve l’acteur et le réalisateur en 2005 dans un autre téléfilm Docteur Dassin. Au théâtre et dans le cadre d’une tournée AFAA dans les pays de l’Est elle travaille avec Baki Bou Maza sur un monologue autour de trois nouvelles de Camus, Noces à Tipasa. Depuis 2004 elle travaille avec les metteurs en scène Olivier Poujol dans La légende de Saint Julien l’Hospitalier d’après flaubert produit par le Trident Scène nationale de Cherbourg et le CDN de Normandie, comédie de Caen, et Christophe Gauzeran dans Gelsomina , monologue adapté de La Strada de F.Fellini.
Gilles Szafirko né en 1968, comédien, il étudie l’art dramatique au Théâtre-Atelier Paris-Sud dirigé par Sarah Sanders et effectue des stages au Studio VO/VF avec le réalisateur et metteur en scène John Berry. En 1993, il tourne dans un premier long métrage d’art & essai Half spirit du réalisateur Henri Bargès. Au théâtre, il a travaillé notamment avec les metteurs en scène Christian Benedetti, Guy Alloucherie, Olivier Poujol et le chilien Rodrigo Perez Las Brutas, CDN de Caen 2000. En 1996, il fonde avec Olivier Poujol la Compagnie de l’Elan Bleu qu’il co-dirige. Il met en place des ateliers de pratique artistique en collaboration avec les institutions culturelles et les établissements scolaires de l’agglomération de Cherbourg et devient un des principaux acteurs associés de la compagnie : Beaucoup de bruit pour rien, Pentecôte, Fièvre, Departures/Arrivals, mémoires d’un hall de gare transatlantique. En 2001, à la demande de la Scène nationale de Cherbourg, il travaille dans un solo d’après Pessoa intitulé Persona ou les fragments d’un voyage immobile. Depuis la saison 2002/2003, Il devient artiste associé au TRIDENT Scène nationale de Cherbourg-Octeville et participe depuis à l’ensemble des lectures Escales confiées à la compagnie l’Elan Bleu. On le retrouve dans La légende de Saint Julien l’Hospitalier d’après flaubert en 2004.

Laurent Mathieu Au travers de ses activités de réalisateur, mais aussi de pédagogue, journaliste et programmateur, Laurent Mathieu défend depuis une dizaine d’années une certaine idée du cinéma, en marge des esthétiques et des modes de production classiques. Aux côtés des films expérimentaux ou d’animation qu’il réalise en cinéma avec Viktor , Viktor et les ombres et en vidéo Les pieds dans l’eau et Un jour viendra (sélectionnés dans plusieurs festivals internationaux), l’incursion de son travail visuel au théâtre lui permet de confronter son univers au spectacle vivant. Depuis 1997, il réalise une douzaine de créations vidéo, notamment pour  La maladie d’être mouche  (mise en scène collective autour d’un roman de A.-L. Steininger et avec Christophe Grégoire),  Sous l’écran silencieux  (pièce de Joseph Danan mis en scène par Alain Bézu) ou encore  Remuer ciel et terre et Comme c’est drôle d’exister (de la compagnie Alias Victor autour de textes de Géo Norge). Elles font surgir sur scène des espaces où l’image filmée justifie sa présence par sa dynamique, par sa capacité à s’approcher d’une certaine idée du réel, à montrer l’invisible ou à changer les échelles, à révéler en somme le hors-champ du théâtre.
14  

Silvio Crescoli Architecte de formation il a étudié la  scénographie  avec Joseph Svoboda  à Prague entre 1981 et 1982.  De retour en France il travaille dans le spectacle et a conçu depuis de nombreuses réalisations pour la scène en particulier au théâtre. Son parcours professionnel l’amène à collaborer notamment avec des metteurs en scène tel que Pierre Ascaride,  Christiane Véricel, Claude Yersin et Ivan Morane ainsi qu’avec des compagnies indépendantes comme  L’Elan Bleu,  Nada Théâtre,  Théâtre Icare, Cie du Cercle.  Il travail actuellement à la préparation de : Bamako de Eric Durnez, mise en scène par Claude Yersin  cré  au Nouveau Théâtre d’Angers en mars 2004. Gösta Berling d’après Selma Lagerlof, mise en scène de Pierre Sarzacq par NBA Spectacles, créé au Théâtre Epidaure de Bouloire (72)  en février 2004.   A l’appui de cette  expérience  il  collabore  également  comme  scénographe  avec  des  équipes conceptrices  d’expositions  et  en particulier  avec  l’Agence Confino sur les projets suivants :  Cinemagica, une  attraction  conçue  autour du cinéma. Hasselt, Belgique. L’Oiseau Vole,  exposition dans le cadre du  50ème  anniversaire de  l’OACI. Montréal,  Canada. Cité Ciné 2,  exposition  pour  le centenaire du cinéma.  La  Défense, Paris.  50ème anniversaire de la Libération de Paris, défilé pour les commémorations. Il développe aussi une activité de conseils sur des projets d’équipements scéniques dans le cadre de réalisations de salles de  spectacles, mettant ainsi  en pratique une double approche d’architecte et d’utilisateur  d’espaces théâtraux. Théâtre Jean Bart à St Nazaire. Architecte : J-C Serré. Transformation d’un ancien cinéma en salle de spectacle pour la création et la diffusion artistique d’une capacité de 300 places.

Jean-Noël Françoise et Arnaud Léger Compositeurs. Ils ont créé en avril 2000 l’association  Lab-o qui a pour principale vocation de composer des bandes-son pour le spectacle vivant:  En 2001  Thème et Variations, chorégraphie d'Olivier Viaud au festival des Hivernales d'Avignon.  Le Joueur de Flûte  pour le ballet du théâtre du Kosovo, spectacle financé par l'ONU et le bureau de liaison de France à Pristina. Dledo spectacle déambulatoire représenté à Hérouville et à Sarajevo. En 2002 Peep Tronic, 4 tableaux musique/vidéo/danse, joué à L'Unique (Caen), Glazart et Web-Bar (Paris), théâtre de Varembert, etc...   Un Petrouchka spectacle pour enfants avec François Epiard.  En 2003  Ventre Debout  chorégraphie de Sophie Di Stefano à Tandem (Caen).  A Caen la Paix responsable des créations sonores sur l'ensemble du festival  (bande originale d'un film, installation sonore, ateliers avec le C.H.S. Bon Sauveur, musique pour une pièce des Papillons Noirs).  Eschatologia pièce de Christophe Tostain à Puzzle (Caen). Par ailleurs, Lab-o intervient également au sein du collectif La Confédération du Bricolage (concerts, compilations, musique pour le Web, etc.).

Ils composent l’univers sonore et musical d’un court métrage de M.Chatelier Slow. Ils restent toujours liés aux arts de la scène en effectuant la création sonore de Fin de siècle de François Epiard, et en participant aux laboratoires de recherche du CDN de normandie, Comédie de Caen. Ils rejoignent pour la seconde fois après La légende de Saint Julien l’Hospitalier l’équipe de l’Elan Bleu pour la suite du chantier Flaubert jusqu’en 2006.

Eric Guillaud régisseur lumière. Après des débuts d’acteur (méthode Lecocq), il se dirige vers la technique comme électricien, puis régisseur lumière et régisseur général de plusieurs compagnies, de lieu ou festival (théâtre maxime Gorki, Octobre en Normandie...) Il donne aussi des cours sur la technique de la lumière dans le spectacle vivant à l’INSA et dans l’éducation nationale.En parallèle il crée la lumière de nombreux spectacles: théâtre du Safran Le prince heureux, Logomotive théâtre Quartett, Les silences de Monsieur Tarwitz, Le pont de pierre et la peau d’image, Low, Silence complice, ainsi que sur des lectures, Cie Entre chiens et loup Modeste proposition et Récit de Mariette, avec les compagnies Une voix et des choses Un petit coin de parapluie et Un train en cache un autre Le coeur entre les poumons, la 56ème compagnie La maladie d’être mouche, ainsi qu’avec le Théâtre des 2 rives Sous l’écran silencieux, Entre chien et loup,Le petit à la mère, Cousu de fil noir, Quand nous nous réveillerons d’entre les morts, Compagnie Alias Victor Remuer entre ciel et terre, Comme c’est drôle d’exister. Il visite les univers lumière de la danse Cefelman,Turbulence, Aller simple et notamment avec la chorégraphe Gisèle Gréau Sans queue ni tête, aussi bien que celui de l’opéra Didon et Enée, ou encore celui de la musique Abacabar de Roland Schön et le Collectif Moonlight Tomorrow’s party. 
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Valère Habermann, comédienne formée à l’Ecole du théâtre de l’ombre, au Studio contemporain de théâtre et au Studio Pygmalion, elle a travaillé entre autre sur les projets suivants Le mariage sous la mer, oratorio dirigé par Maurice Ohana et mis en scène par Antoine Campos en 1991.La même année elle tourne dans 23h58 un film de Pierre William Glenn. Les carabiniers d’après Jean-Luc Godard et Benjamino Joppolo dans une mise en scène de François Wastiaux en 1992. De 1994 à 1996 sa rencontre avec Hubert Colas lui permet d’interpréter les textes Visages, La Brûlure, La pluie d’été (d’après Duras). L’année 1994 est aussi l’occasion de travailler avec le chorégraphe William Petit Aux rois couverts de cendres . Elle est ensuite dirigée par Georg Maria Paven dans Hamlet en jeu repris de 1996 à 1999. Après une incursion dans le cinéma en 1997 avec Les limbes, court métrage de Sarah Petit, elle enchaîne avec Histoires vagues création de frédérick Poinceau et Callgirl une performance de nadine Norman de 1999 à 2000. Suivront Las Brutas un texte de Juan Radrigan mis en scène par le chilien Rodrigo Perez au CDN de Normandie,Comédie de caen, en 2001 Cercle de famille pour trois soeurs d’après Tchekov dans une mise en scène d’Eric Lacascade. La même année elle assure la direction artistique d’un travail auprès d’un groupe en difficulté sur des textes de Beckett, Shakespeare. Elle participe à des lectures de textes contemporains à Cherbourg, Marseille et Paris sous la direction d’Olivier Poujol, Frédérick Poinçeau, Laurence de la fuente de 2002 à 2003. Elle retourne au cinéma en 2003 avec deux films Insurrection-Résurrection et Les hommes prophétiques de Pierre Merejkowsky puis au théâtre avec Le lieu du crime création de Frédérick Poinçeau, Kamikaze Taxi de Philippe Eustachon et Yvette Rotscheid puis dans une adaptation d’Antonio Lobo Antunes La splendeur du Portugal dans une mis en scène de Laurence de la Fuente en 2004.

Nadine Darmon, comédienne, metteur en scène, élève de Michel Bouquet et de pierre Debauche au Conservatoire National Supérieur d’Art Dramatique de Paris jusqu’en 1980. Elle travaille entre autres avec J.D Laval,Guy Rétoré, Denis Llorca et Pierre Debauche qui, après plusieurs spectacles, lui propose d’animer une classe d’improvisation et une classe d’interprétation dans son école à Paris.Elle le rejoint à Agen et met en scène Le tartuffe de Molière, Les fiancés de Loches de Feydeau et Les trois soeurs de Tchekhov.Elle joue également sous la direction de Gilbert rouvière, Benoît lambert et Philippe Lanton. Elle participe en qualité de pédagogue, metteur en scène et comédienne aux sessions 1998, 1999 et 2000 des rencontres internationales de Haute Corse où elle joue dans les mises en scène de Pierre Vial, René Loyon et Robin Renucci et met en scène Perceval le Gallois qu’elle adapte d’après Chrétien de Troyes, Une demande en mariage de Tchekhov en langue italienne, une série sur Courteline. Aux rencontres de Haute Corse Thierry de Peretti lui propose de jouer Marthe dans Le retour au désert de Koltès (repris au T.P.V) au Théâtre de la Bastille et en tournée.En 2003, elle joue dans La poussière qui marche d’après La supplication de Svetlana Alexievitch et mis en scène au Lavoir Moderne Parisien par Stella Serfati, avec qui elle joue également Les bétises de rien du tout adapté de la Misère du Monde de Pierre Bourdieu.En 2004, elle joue la Duchesse d’York dans la mise en scène de Thierry de Peretti de Richard II au Théâtre de la Ville. Récemment,elle tourne dans un documentaire fiction réalisé par Niels Tavernier et joue sous la direction de Isabelle Censier dans une adaptation de Tahar Ben Jelloun L’enfant des sables.
Sophie Le Goff  Costumière. Après 2 années aux Beaux-Arts de Quimper, elle se dirige vers le styliste-modéliste et obtient un diplôme validant deux années de formation (Rennes) et une Formation de réalisatrice de costumes de théâtre au Théâtre Nationale de Bretagne (Rennes), elle  Travaille en habillage et couture pour Patrice Chéreau, Robert Wilson, Klaus-Mickaël Grüber, Matthias Langhoff, George Strehler, Georges Lavaudant, Luis Pasqualdiverly (opéra, théâtre, danse). Elle  créée des costumes pour plusieurs compagnies de théâtre ou pour des chanteurs de variétés. Elle travaille avec L’Elan Bleu Compagnie pour : Departures/Arrivals, mémoires d’un hall de gare transatlantique, création 2002 et avec l’Ensemble Orchestre de Basse-Normandie, Photodrame et l’Elan Bleu Compagnie sur L’Ensorcelée, création 2003. Elle accompagne depuis la création des Trois contes autour de l’oeuvre de Flaubert.
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