« Une peur bleue »

Une peur bleue signifie, en français, une grande peur. C’était une peur bleue que je sentais chaque fois que j’entendais l’histoire de Barbe Bleue. Et je demandais à ma grand-mère qu’elle me la répète, d’innombrables fois, et chaque fois un grand frisson me traversait le dos suivi d’un plaisir qui m’apaisait. C’était l’histoire qui m’effrayait le plus. Bien que je ne connusse pas l’expression française, la couleur bleue (de la barbe ?) m’évoquait toujours la peur comme si le beau ciel d’été fût également présage d’horreur.

C’est de là que m’est venu l’envie de conter cette histoire au théâtre. Mais surtout de la raconter comme on l’entendait, petit, non pas avec une technique spéciale ou un nouveau savoir, mais en cherchant simplement, de la part de celui qui conte, à retrouver une partie de son enfance  et à lui donner un espace de créativité, à retourner à cet état où la perception des sens se trouve toute dilatée. Et établir comme une aura d’empathie avec ses auditeurs créée non pas par un artifice technique mais par le fait que le spectateur sent de tout son corps ce qu’au même moment ressent le conteur.

J’ai voulu, par ailleurs,  exprimer la grande stupéfaction que j’éprouvais déjà dans mon enfance devant les incompréhensibles mauvais traitements infligés aux femmes. Savoir, par exemple, qu’au Portugal, tous les ans, de nombreuses femmes sont assassinées par leur maris confirme ma stupéfaction et montre que cette histoire n’est pas plus fantastique que la réalité.

Me voilà donc dans la peau de celui qui m’effraie, comme celui cherche à comprendre, de l’intérieur, cet ancestral « tueur en série ». Qui cherche également à être l’épouse de Barbe Bleue et à vivre sa peur d’être morte, comme dans un jeu d’enfants, à sentir cette grande peur et, en même temps,  la satisfaction de la vivre. Ce paradoxe devient alors une grande expérience de vie. Mais à l’intérieur de  l’espace du théâtre, c’est-à-dire protégé par ce monde du « faire semblant » où ce qui arrive est et n’est pas. En cet endroit délimité, d’équilibre conscient entre contrôle et abandon. Ce monde extra quotidien dont la réalité devient autre tout en restant réelle.

Je le redis, comme si je voulais me convaincre moi-même et convaincre celui qui m’écoute : je veux un théâtre dans la continuité da la tradition orale. Où quelqu’un, de vive voix et avec son corps en action, communique avec ses auditeurs. Cette dimension temporelle de l’implication dans le conte est celle du présent, d’un présent concret fait d’événements dilatés et en suspension dans l’infini.

Mise en scène et travail de l’acteur

Indissociables dans ce travail, la personne du conteur d’histoires et le metteur en scène interagissent avec plaisir et rigueur. Comme dans le théâtre traditionnel d’expression portugaise le personnage du metteur en scène est assumé par les acteurs et les chanteurs de par la longue tradition dont ils sont porteurs. Ici l’acteur-personnage met en scène l’histoire et se met en scène lui-même avec l’appui de la musique et de l’esquisse du décor.

Une théâtralité radicale est recherchée, l’acteur étant au centre de ce phénomène artistique et contant seulement avec son corps, son énergie et son pouvoir de métamorphose. Il s’agit de ne s’appuyer que sur l’essence du théâtre, c’est-à-dire la présence du corps humain dans le cercle magique de cette manifestation unique et irremplaçable. On y verra peut-être un théâtre pauvre – il est vrai que le théâtre pour enfants est toujours marginalisé par les pouvoirs publics – mais c’est ici une véritable recherche de style ; une immersion dans les traditions les plus ancestrales et en même temps dans une esthétique contemporaine minimaliste. 

Dramaturgie

Considérant le texte comme un tissu apte à recevoir couleurs, textures, trames, nous y avons inséré  plusieurs extraits – Le barbe bleue des Grimm, le barbe rousse, traditionnel français -  afin de mettre en évidence l’universalité du thème et d’approcher de cet archétype qui résonne encore ici de nos jours.

La texture des comptines traditionnelles portugaises ponctue les rituels implicites dans le texte original et nous renvoie aux jeux des enfants, ces créateurs d’un théâtre « avant la lettre » , avec leur pouvoir de « faire semblant ». Dans les comptines où l’on doit choisir un partenaire, ce sont les enfants eux-mêmes qui jouent aux mariages comme s’ils se préparaient au jeu de la sexualité et de l’amour.

Les successions d’onomatopées,  si fréquemment utilisées par tous ceux qui content une histoire pour souligner ou créer d’autres espaces et d’autres décors inexistants sur scène, proposent une musicalité imprévue.

Enfin, un type particulier de silence surgit des actions, des objets manipulés, des gestes, des mouvements quotidiens et des rythmes, laissant un espace de liberté d’interprétation à un public de tous âges qui se retrouvera, comme autour du feu, pour entendre une histoire.

