EDITO

FOOL FOR LOVE

De Sam Shepard

Fool for Love est un film de Robert Altman avec Sam Shepard lui même et Kim Basinger, présenté au festival de Cannes 1986.

Fool for Love est une pièce qui propulsa Bruce Willis sur le devant de la scène avant que le cinéma ne se l’approprie.

Fool for Love est la quintessence de l’œuvre de Sam Shepard. En effet, Fool for Love réunit tous les sujets, les obsessions de Sam Shepard, la raison même de son œuvre : les dysfonctionnements familiaux liés au secret, à l’absence, la folie ordinaire, la nécessité de la parole pour grandir, l’impossibilité de l’amour… Thèmes universels.

Fool for Love met en scène un théâtre d’émotions, de chair,

un théâtre humain, un théâtre de vie.

Les personnages sont vifs, « élastiques », imprévisibles. Ils naissent et renaissent autour du thème central de l’amour passionnel, ici incestueux. Pour interpréter ces personnages, les comédiens sont sans cesse sur le fil, à la recherche du moment où ils fusionnent, où jouer devient éprouver. Propulsant des personnages qui ne sont pas seulement recréés mais vivent sous nos yeux.

De plus, la mise en scène de Catherine Vrignaud Cohen met le spectateur dans la situation de voyeur. Ici, le spectateur est « acteur ». Il prend parti, il respire avec les personnages, à leur rythme, sans reprendre son souffle. L’espace théâtral et de vie se confondent.

La dimension temporelle est également modifiée. Car, si la pièce se déroule en temps réel, le Vieux, un des personnages, est un fantôme. Alors, le passé et le présent se confondent dans un même espace.

Ces différents espaces étroitement mêlés font la singularité de cette pièce. Catherine Vrignaud Cohen, riche de son expérience de réalisatrice, sert Fool for Love dans une première mise en scène « cinématographique » qui entre en résonance avec l’univers de Sam Shepard, la réunion du théâtre et du cinéma. Comme une ultime passerelle.

RESUME 

FOOL FOR LOVE

De Sam Shepard

Eddy et May s’aiment depuis qu’ils se sont rencontrés adolescents. Une histoire d’amour passionnelle et dévastatrice. Une passion qui les déchire, les laisse chaque fois un peu plus bas, pantelants. En présence comme dans l’absence. Car Eddy s’absente, souvent. Il disparaît. 

Un jour, Eddy part à nouveau, longtemps, trop longtemps, une fois de trop. Cette fois, elle aussi est partie. Elle vit à présent dans une chambre de motel, elle travaille et a un ami, Martin.

Quand Eddy la retrouve enfin, elle a changé. Leurs retrouvailles tournent à la confrontation. Un combat de fauves s’engage avec pour témoin un vieil homme qu’ils entendent mais ne voient pas. C’est homme, Le Vieux, est l’incarnation du passé et de ce qui les relie éternellement, le lien du secret.

A bout d’arguments, les deux amants s’épuisent et Eddy va utiliser ce secret pour retenir May. Alors, pour la première fois, dans cette chambre, avec Martin pour témoin, leur histoire sera révélée dans son intégralité…

NOTE SUR L’AUTEUR

« L’Amérique est le seul  pays a être passé de la barbarie à la décadence sans connaître a civilisation ».
L’Amérique cherche ses racines, son histoire, veut se donner une conscience en vain.
Baldwin, Bukowski, Burroughs, Corso, Grinsberg, Fante, Kerouac, O’Neill, Williams ont parlé d’eux même, l’envie de dire une autre Amérique, l’Amérique interdite, l’anti-rêve américain comme des voix d’outre tombe.
... la lange poétique et rapeuse, sourde et longue et belle, comme au ralenti, le regard d’une fille décolorée seule au fond d’un bouge, un cow boy junkie qui rejoue sa vie sur un juke-box.
Shepard raconte des histoires qui ne se raconte pas, a recherche du père au travers d’une vieille photo déchirée, l’inceste, les fratricides, les indiens atomisés, le vieux sac à dos des shamans qui ne contient plus que du sable, la terre qui sommeille des  morts pour rien, la boite de cendres enroulée dans un drapeau d’étoiles ensanglantées, les junkies rock star se mettent à faire des poèmes, à vendre son cul pour dormir tranquille dans un motel qui pue la  mort.
Ce sont des riffs de guitare, des désaccords mineurs qui cinglent, des batteurs fous de crack, du crash, le beat de celui qui n’a plus rien.
Le saxophoniste perd son instrument, le dealer shooté n’a plus de came à vendre et cède ses shoes pour ten bucks pour acheter un ticket de bus ou aller au cinéma manger des pop corn...
C’est Dylan, Hendrix, la poésie du rock and roll porté sur la scène du théâtre déroulant.
Deux mots qui claquent et on a une image qui se déchire dans le ciel, les baisers sont des brûlures au premier degrés.
... l’amour porté comme un étendard, le qu’est ce que je fous là d’ailleurs...
L’autre Amérique, l’invisible, la vraie, celle des perdus de la conquête de l’ouest, ceux qui n’ont jamais trouvé la moindre pépite, et qui suent sang et eau dans des bouges aux néons tremblotants. Là bas, il ne reste que l’amour comme accélérateur cassé.
Il fait vivre le slang, se permettre l’impensable, ne pas se dire ça n’existe pas en français, c’est du son, de la respiration, la langue primale, originelle, du be-bop, la langue des jazzmen de l’écriture, le comment ca swingue, le comment ça peut se dire, une langue à dire, à jouer, l’écriture n’étant qu’un support magnifique pour parler de l’homme et le faire remonter du fond des ténèbres.
NOTE D’INTENTION

Sam Shepard est un des plus grands dramaturges américains encore vivant. Son œuvre mouvante et émouvante me touche par son fond et sa forme. Elle entre en résonance avec mon univers. Réalisatrice mais aussi auteur, en lisant Sam Shepard, j’ai l’impression de pouvoir faire de ses mots les miens. Cette œuvre à peine connue en France mériterait d’être montrée, car même si elle parait très ancrée dans un monde particulier, l’Ouest américain, elle reste universelle.

L’ensemble de l’œuvre de Sam Shepard traite des rapports humains et plus particulièrement des dysfonctionnements familiaux liés au secret ou à l’absence. L’amour terrible et impossible. Les couples pris au piège de l’autodestruction, le «ni avec toi, ni sans toi »... 

Les caractères sont humains à l’excès et ses personnages sombrent souvent dans une «folie ordinaire ». Leurs sentiments sont exacerbés. Ils n’en sont que plus attachants parce que proches de nous-mêmes. Une image… Un reflet… .

Fool for Love plus particulièrement, réunit l’ensemble de ces thèmes. C’est l’histoire d’amour déchirante d’un homme et d’une femme du même sang. Ils sont à la fois aux prises avec les affres de la passion, et avec ceux du secret et des liens familiaux. Leur père mort erre avec eux. Leur obsession. Leur lien. Cette pièce montre la nécessité de la parole pour grandir. 

Les personnages seront mis face à la réalité et ainsi, pourront peut être enfin, construire leur vie.

Les personnages de Fool for Love sont en rupture de personnalité et à un moment critique de leur vie. Ils sont cohérents sans jamais être logiques. Ils sont vifs, «élastiques », imprévisibles. Ils naissent et renaissent autour du thème central de l’amour passionnel et (ici) incestueux. Ils se font et se défont. Cette pièce crée donc un espace émotionnel. On est à l’intérieur des sentiments des personnages. Leur comportement et leurs réactions donnent à voir leur vie intérieure. Ce qui permet d’agir sur le public par l’image en mots, en corps ou en couleurs, et de récréer l’espace intérieur et propre de chaque personnage. C’est renouer avec un théâtre où le spectateur s’identifie et vit avec les personnages. Ce qui est devenu la caractéristique du cinéma. La narration de Fool for Love privilégie l’émotion plutôt que les idées. La direction d’acteur abondera dans ce sens. Les comédiens seront sur le fil, à la recherche du moment où jouer devient éprouver.

Par ailleurs, l’un des personnages est un fantôme. Dans Fool for Love les dimensions se mélangent. La vie et la mort sont étroitement mêlées. Eddy et May évoluent entre les deux. Ils sont parfois attiré par le passé, la négation de la réalité, la mort symbolisée par Le Vieux et la couleur bleue. D’autres fois, par l’avenir et les faits bien réels symbolisés par Martin et la couleur jaune / blanc. L’espace scénique recrée ce chemin intérieur. Le temps semble suspendu à leur bataille. La mise en scène privilégiera donc un rythme, un sentiment comme musique, avec ses élongations et ses ruptures plutôt que d’être linéaire. La scénographie appuiera ce choix.

Fool for Love dévoile un secret…

NOTE DE MISE EN SCENE

La direction d’acteur est une dimension  indispensable à toute mise en scène mais peut être encore plus pour Fool for Love dont la dramaturgie « est » les sentiments des personnages. Les comédiens devront intégrer leurs personnages au point que ceux ci puissent vivre en toutes circonstances et pas seulement dans la situation de la pièce. En effet, les personnages de Fool for Love ne réagissent que par ce qu’ils ont vécus. Ils sont dans la sensation et non dans la psychologie. Le travail avec les comédiens sera donc sensitif plutôt qu’explicatif, corporel et non mental.  Leur préparation consistera en jeux métaphoriques, improvisations et recherche d’une réalité organique avant de passer à la mise en scène. Mise en scène qui sera une mise en espace en parfait accord avec la mesure des émotions en jeu.
De plus, ces émotions sont aussi excessives que les personnages principaux, toujours sur le fil de leur vie, ils risquent de basculer à  tout moment dans la folie. En cela, Fool for Love est un véritable mélodrame. La mise en scène sera donc elle aussi poussée aux limites de l’intimité et de ce qui peut être montré. L’intervention de la chorégraphie, au sens de corps chorégraphié et non de danse, permettra de sublimer les passages de la pièce qui « basculent ». Ainsi, la mise en scène ne sera jamais « hystérique » alors que les personnages le sont. 
Fool for Love est une pièce sur le secret et aussi sur la subjectivité de la réalité, quand il ne s’agit pas de mensonges. En effet, les trois personnages qui ont un vécu commun détourne la réalité. Ils possèdent chacun des morceaux du puzzle qu’est l’histoire familiale. Ils sont amenés à les raconter mais, même ces souvenirs sont transformés, enjolivés, consciemment ou non. Ce parti pris « d’arrangements » avec la réalité par les personnages est légitimé par l’interprétation de la pièce. La « vraie » réalité ou en tout cas la réalité factuelle sera montrée par des images projetées. Les décalages subtils mais évidents des images avec ce qui est dit permettra paradoxalement au spectateur de croire à la véracité de l’ensemble du récit.
Le décor respecte l’unité de lieu de la pièce. Toute l’action se déroule dans une chambre d’hôtel. Il sera réaliste. Une fenêtre suspendue permettra de montrer la limite de l’extérieur et de le faire intervenir par la lumière des phares de voitures notamment celle de la comtesse, personnage off qui fait avancer l’action. La cloison frontale de la salle de bain sera en calque épais. En effet, ce lieu est un lieu d’isolement pour May. Ce sont les seuls moments où elle n’est pas avec Eddy, où elle peut mettre un mur entre eux. L’ombre chinoise, grâce à une source de lumière intérieure, montre la distance qu’essaie de prendre May. Cette cloison servira également d’écran de projection de la réalité. En effet, cette salle de bain est un lieu pivot dans lequel toute l’histoire d’Eddy et May se joue : ils peuvent choisir de retourner au point de départ ou s’en sortir. Enfin, un praticable créera un espace avant scène hors et dedans la chambre qui sera l’espace du Vieux, celui ci étant un fantôme, il a un espace propre et limite, entre deux mondes. 
Toutefois, le Vieux pourra se déplacer dans l’espace de vie des trois autres personnages. Pourtant, aucun ne le voit. Il est vraiment un fantôme. Ainsi, quand il y a dans la pièce une forme de dialogue, la mise en scène favorisera une impression de non réponse. Un doute. Ses interventions seront perçues en particulier par Eddy, parfois les morts nous parlent, mais la mise en scène sera décalée. Cela montrera également la séparation enfin accomplie d’Eddy et de May d’avec leur père.
La lumière servira l’action mais aussi les personnages. Ils auront une couleur particulière symbolique de leur état. Ces couleurs créeront des espaces spécifiques à chacun. Le Vieux est mort, sa couleur est le bleu. Martin est dans la vie, sa couleur est le jaune/blanc. Eddy et May ensemble recréent le cocon utérin, leur couleur est le rouge. 
La bande son servira d’élément de jeu car elle indiquera les bruits extérieurs nécessaires à l’action, klaxon, coup de feu, arrivée de Martin. La musique reflète les émotions des personnages, leur conflit intérieur. Musique originale, composée pour la pièce, elle est primitive, “ tripale ” à base de percussions et de basse.
