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Annexes

Annexe 1 : Entretien avec le metteur en scène : Olivier Py

Entretien réalisé par Gaëlle Bebin en janvier 2008.

Auteur de nombreuses pièces, Olivier Py est 
aussi metteur en scène d’opéra et de théâtre, 
acteur et directeur de théâtre. Après avoir 
dirigé le Centre Dramatique national d’Orléans, 
il est nommé en 2007 à la tête du Théâtre de 
l’Odéon à Paris. Pour une biographie complète 
d’Olivier Py, voir le site de l’Odéon-Théâre de 
l’Europe :
http://www.theatre-odeon.fr/fr/documentation/
ressources/biographies/py_olivier/accueil-p-646.
htm

Dans l’une de vos pièces, La Servante, un des 
personnages s’appelle Oreste : que représente 
ce personnage pour vous ?
Olivier Py - C’est vrai, au fond il y avait déjà 
une petite Orestie, au sens de parole sur Oreste, 
dans La Servante, avec un Pylade qui disparaît à 
la fin… Mais là, c’était d’abord l’aventure poli-
tique qui m’intéressait, c’est-à-dire comment 
s’installe une société de droit. 
Or dans l’Orestie, ce n’est pas particulière-
ment le destin d’Oreste qui me passionne, ce 
sont davantage les rapports inconscients entre 
Oreste et sa mère ; le matricide dans l’œuvre est 
une chose passionnante. L’Orestie est une œuvre 
beaucoup plus large que le seul message politique 
qui sert le questionnement contemporain. On 
est face à une œuvre de la totalité, c’est une 
cosmogonie. Et dans ce sens, la pensée de la 
démocratie y est aussi importante que le rap-
port entre les hommes et les dieux, entre les 
dieux d’en haut et les dieux d’en bas, l’héritage, 
la famille.

Avez-vous l’impression, en montant l’Orestie, 
de revenir à une sorte d’origine du théâtre ?
O.P. - Oui, ne serait-ce que parce que le théâtre 
occidental a rêvé sur les pièces d’Eschyle dès 
qu’il a essayé de se lancer lui-même. Et c’est 
très émouvant de penser qu’on va travailler 
sur l’œuvre d’un homme qui a fait la bataille 
de Marathon… Tous ceux qui ont travaillé sur 
Eschyle ont la même sensation : c’est une ren-
contre d’homme à homme. On est en lien direct 
avec un homme qu’on trouve extraordinaire. 
Mais en même temps, on est toujours en lien 
avec l’originel dès qu’on commence à faire 
du théâtre, quoi qu’on fasse, sauf peut-être 
lorsqu’on veut faire du théâtre original !

Comment monter une tragédie grecque ? Faut-
il essayer de reconstituer du théâtre grec 
antique ?
O.P. - C’est la question, en effet. Elle se pose 
surtout pour les parties chantées : pour les scènes 
dialoguées, on a des équivalents. Le dramatique 
n’est pas difficile, c’est le choral qui l’est. J’ai 
choisi de faire chanter le Chœur en grec ancien, 
surtitré en français, pour faire entendre le texte 
original. C’est cette alternance liturgique de la 
parole et du chant qui rappellera les spectacles 
rituels de la Grèce antique.

Pensez-vous à l’opéra en mettant en scène 
l’Orestie ?
O.P. - Oui, j’aborde l’Orestie comme un grand 
opéra. il y a une dimension spectaculaire, 
propre à provoquer le lyrisme ; il naît souvent 
de grands plateaux. C’est ce que j’aime chez 
les acteurs, le jeu lyrique, qui sort du psycho- 
réalisme qu’on voit au cinéma et à la télévision. 
Et surtout il y a ce rapport à la voix chantée, 
qui représente presque vingt pour cent de 
l’œuvre. Par la musique, une part de l’intention 
est écrite. Donc il faudra qu’on travaille tou-
jours avec le piano, en répétition. Le véritable 
orchestre arrive plus tard, comme à l’opéra ! La 
difficulté pour l’acteur dramatique qui dialogue 
avec le Chœur, c’est que sa musique à lui n’est 
pas écrite. Mais, contrairement à l’opéra, notre 
petit orchestre composé d’un quatuor à cordes 
se déplacera partout. Le Chœur sera le plus 
mobile possible, pour qu’il reste un personnage, 
et pas simplement une musique de scène. il 
faut faire entendre qu’il représente la salle, le 
peuple. Et il ne faut pas oublier que les Chœurs 
ont des fonctionnements dramatiques très dif-
férents, d’une pièce de la trilogie à l’autre, mais 
aussi à l’intérieur même de chaque pièce. Par 
exemple dans Agamemnon, on a une grande 
déploration, qui n’a rien à voir avec le début, 
où le Chœur-narrateur raconte les épisodes 
précédents. il y a des Chœurs à l’unisson, très 
harmoniques, d’autres plus philosophiques, 
dialectiques, qui essaient de tirer des événe-
ments la pensée à l’œuvre. Le dernier Chœur 
à la fin des Euménides, celui du Cortège, peut 
même être chanté par tout le monde. il ne faut 
donc pas les traiter de la même manière.

http://www.theatre-odeon.fr/fr/documentation/ressources/biographies/py_olivier/accueil-p-646.htm
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Vous avez choisi de retraduire entièrement 
l’Orestie. Qu’est-ce que ce travail apporte à 
votre mise en scène ?
O.P. - Cela apporte tout. Cela représente un 
travail d’un an et demi sur le texte original. 
Je ne souhaitais pas monter les Orestie que 
je lisais. C’est un texte avec lequel j’ai main-
tenant des rapports précis. J’ai dû choisir un 
sens parmi les interprétations possibles. Dans 
le texte original, il n’y a pas de didascalies, ni 
même le nom des personnages, ce qui pose par-
fois des problèmes d’attribution. Par exemple, 
le Chœur s’adresse-t-il ou non à Clytemnestre ? 
Est-elle entrée ou pas ? Cela change évidem-
ment la parole du Chœur. 
J’ai voulu un texte qui soit le plus clair et le 
moins lié au temps possible, or quand je lis une 
traduction, j’entends très fortement l’époque 
du traducteur. Ainsi, j’ai essayé d’éviter tous 
les dix-neuviémismes, par exemple les inver-
sions « qu’est-ce », « qu’as-tu ». Ma traduction 
n’est ni du français littéraire, ni du français 
d’aujourd’hui, c’est un français poétique, pour 
la scène : une langue rapide et synthétique. 
Il faut éviter les périphrases qui tentent de 
restituer le terme grec, cela alourdit la phrase. 
Je me suis efforcé de resserrer la langue, de 
façon aussi à ne faire aucune coupe dans ma 
mise en scène.

Comment avez-vous pensé la scénographie ?
O.P. - La scénographie est marquée par la 
verticalité. Il y a par exemple un espace du 
dessous, celui des morts d’où viennent les fan-
tômes comme Clytemnestre dans Les Euménides, 
et d’où peuvent resurgir des revenants comme 
Agamemnon ou Iphigénie. L’Orestie est construite 
sur une guerre entre les dieux d’en haut et les 
dieux d’en bas. À la fin, les Érinyes et le Cortège 
descendent dans les profondeurs, dans les des-
sous du théâtre. 
On s’efforce aussi d’avoir les éléments sur 
scène : le feu, la terre, l’eau. La représentation 

de la nature est très difficile au théâtre, on 
tombe souvent dans l’artificiel. La pluie est 
présente dans les bénédictions à la fin des 
Euménides, c’est elle qui fertilise, qui est le lien 
entre le ciel et la terre. Quant à la terre, c’est la 
terre des morts, mais c’est aussi l’enracinement 
dans une terre nationale. Comme chez l’artiste 
Anselm Kiefer d’ailleurs, qui représente souvent 
l’Allemagne par de la terre. Dès le début, le 
Messager vient pour mourir sur sa terre, pour 
être enterré dans sa patrie. Athéna va fonder 
un nouvel accord entre les hommes et leur 
terre, les oliviers sont là comme des piliers de 
la cité. 

Y aura-t-il du burlesque dans votre mise en 
scène ?
O.P. - Il faudrait. Le personnage de la Nourrice 
est un rôle comique. On n’ose pas faire une 
scène de comédie, mais il faut faire entendre 
qu’Eschyle n’a pas peur d’être proche de la farce. 
Je n’ai toujours pas écrit la pièce satyrique, 
ce Protée, alors que je m’étais promis de le 
faire… Ce que je voudrais souligner par ailleurs, 
c’est que selon moi, contrairement à ce qu’on 
pense, il y a plus d’action dans Eschyle que 
dans Sophocle : ce sont toujours des scènes 
en action ; ce sont des personnages pressés, 
parce qu’il y a un événement qui est là, aux 
portes. Ils n’ont pas le temps d’entrer dans le 
psychologique. Pour moi ce sont des films noirs, 
hautement poétiques. Eschyle est un amoureux 
des mots au point qu’Aristophane lui repro-
chait, toutes proportions gardées, ses phrases 
compliquées et littéraires un peu comme on me 
les reproche aujourd’hui…

Vous-même vous jouez le Veilleur, qui intervient 
au début d’Agamemnon. Être un veilleur, est-ce 
le rôle du poète-metteur en scène ?
O.P. - Oui, et c’est la figure d’ouverture : il 
attend la flamme, qui est une parole.

 © ALAIN FONtErAY



30

 avril 2008n° 45

Annexe 2 :  COMPARAISONS ICONOGRAPHIQUES (ARIANE MNOUCHKINE 
ET PETER STEIN)

Les Atrides, m. e. s. Ariane Mnouchkine, Cartoucherie de Vincennes, 1990-1992

L’Orestie, m. e. s. Peter Stein, Moscou, 1994

 © MiCHèLE LAUREnT

 © BERnD UHLiG (www.bERnD-uhLiG-fOTOGRAfiE.COm)
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L’Orestie, m. e. s. Peter Stein, Moscou, 1994 

Les Atrides, m. e. s. Ariane Mnouchkine, Cartoucherie de Vincennes, 1990-1992

 © BERnD UHLiG (www.bERnD-uhLiG-fOTOGRAfiE.COm)

 © MiCHèLE LAUREnT
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Les Atrides, m. e. s. Ariane Mnouchkine, Cartoucherie de Vincennes, 1990-1992

L’Orestie, m. e. s. Peter Stein, Moscou, 1994

 © MiCHèLE LAUREnT

 © BERnD UHLiG (www.bERnD-uhLiG-fOTOGRAfiE.COm)
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L’Orestie, m. e. s. Peter Stein, Moscou, 1994

 © BERnD UHLiG (www.bERnD-uhLiG-fOTOGRAfiE.COm)
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Annexe 3 : Entretien avec le compositeur : Stéphane Leach

Réalisé par Gaëlle Bebin en février 2008.

Qu’est-ce qu’être un musicien pour le théâtre ? 
Comment avez-vous travaillé pour l’Orestie ?
Stéphane Leach – Quand on travaille pour la 
scène, il est difficile de composer la musique 
en amont : il faut être patient, tout se fait 
au moment des répétitions, où le texte prend 
corps ; je m’inspire alors de la voix des acteurs, 
et du décor. Par exemple, pour le Soulier de Satin 
qu’avait mis en scène Olivier Py, le décor était 
couleur or, j’avais donc choisi le son rayonnant 
de la trompette.
En ce qui concerne l’Orestie, cela se passe en 
deux temps. Pour les moments où la musique 
vient souligner certaines scènes, j’attends les 
répétitions ; mais pour toutes les interventions 
du Chœur, mes partitions sont prêtes. Ces 
moments où le Chœur chante sont traités comme 
un opéra, où la musique a une place en tant que 
telle et non plus comme accompagnement.
Le Chœur est composé de quatre musiciens qui 
jouent chacun d’un instrument à cordes : deux 
violons, un alto et un violoncelle ; sans oublier 
les percussions : une grosse caisse, une caisse 
claire, trois toms (basse, médium, aigu). Les 
chanteurs sont quatre eux aussi : deux femmes 
(soprano et alto), deux hommes (ténor et 
baryton). il fallait que l’ensemble soit mobile, 
puisque le Chœur se déplace.
La composition a été difficile au début, à cause 
de la langue : les Chœurs sont chantés en grec 
ancien. Or, j’ai l’habitude, avant de me mettre 
au piano, de commencer par lire et relire le 
texte pour en sentir le rythme, pour trouver une 
prosodie sur laquelle une harmonie m’apparaît, 
à partir de laquelle je compose. En français, la 
sensation est très directe, mais dans une langue 
étrangère, il est beaucoup plus difficile de 
découvrir la musique dont le texte est porteur, 
surtout avec les accents si particuliers du grec. 
J’ai donc beaucoup travaillé ! Et je suis allé 
écouter une Électre de Sophocle, chantée en 
grec, à épidaure.

Quels choix avez-vous faits pour traduire les 
émotions des différents Chœurs de vieillards, 
de captives et de vieilles déesses, à travers la 
musique et le chant ?
S. L. – Je n’ai pas traité le Chœur comme un 
personnage. il n’y a pas à prendre en compte 
des personnalités, mais des tessitures. il a fallu 

d’ailleurs, en concertation avec le metteur en 
scène, redistribuer à certains endroits la parole 
du Chœur vers le Choryphée, lorsque cette 
parole était plus proche de l’action, pour laisser 
à la voix chantée son élan vers une prise de 
conscience au-dessus du drame.
Dans chacune des trois tragédies, les inter-
ventions chantées du Chœur se distribuent 
en six tableaux. De manière générale, dans 
Agamemnon, le Chœur est très sombre. J’ai 
choisi de le traiter la plupart du temps de 
manière homo-rythmique pour lui donner une 
grande unité, en particulier dans les moments 
de grande intensité, où les choristes chantent 
à l’unisson. Mais d’autres moments sont traités 
en contrepoint, presque en canon, pour donner 
un mouvement d’amplification ; ainsi, les vers 
« Dans la lettre même des mots / Un dieu 
inscrit notre destin » sont chantés deux fois, 
l’alto reprenant la soprano en décalé, ce qui 
crée aussi un effet d’insistance sur ces paroles 1. 
Juste après, c’est un solo que j’ai composé 
lorsque vient un moment plus intime, moins 
solennel, comme le récit « Un jour un homme 
élève un lionceau / Privé du lait de sa mère », 
chanté par la soprano, une tessiture qui lui 
donne plus de douceur.
Quand vient la suite, avec la trahison de l’ani-
mal « Mais avec le temps il ne peut trahir sa 
nature », c’est l’alto qui poursuit en solo. Enfin, 
il y a un passage fugato, en contrepoint où les 
voix entrent les unes après les autres, lorsque 
le Chœur évoque Hélène « Elle est entré dans 
Troie comme un rêve »… Cela crée un effet 
d’élargissement de la parole, en évitant que les 
vers ne se prononcent de manière linéaire.
Les trois premiers tableaux des Choéphores sont 
consacrés à la procession, très rythmée. Elle 
arrive musicalement de manière très progres-
sive : cela commence par des chuchotements 
a capella, qui miment lentement son approche, 
avant que la grosse caisse ne vienne scander 
les lamentations des captives sur le tombeau 
d’Agamemnon. C’est un moment grave et recueilli.
Après la procession, j’avais prévu un mou-
vement de fugue sur « infinies sont les ter-
reurs des forêts » où le texte est répété sur 
une mélodie presque identique à la première, 
mais à un autre niveau, une quinte au-dessus. 
À la fin, c’est le cri de joie du Chœur libéré 
que je fais chanter en solo pour créer un effet 
d’allègement.

1. Ce passage, au cours des répétitions, 
a été finalement attribué au Coryphée.
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Dans Les Euménides, on peut également 
regrouper trois tableaux. Au début, les érinyes 
sont en furie : c’est leur « chant de la démence 
et du vertige », d’où un rythme très haché, 
obsessionnel. Ensuite, c’est le moment du pacte 
puis de la réconciliation : alors, la musique 

legato et le chant en contrepoint sont vecteurs 
d’apaisement. Lors du Cortège final, les accords 
majeurs amènent de la lumière, le rythme 
devient plus animé, presque dansant, et tous, 
Chœur et personnages, chantent ensemble, en 
grec !

 © GAëLLE BEBin

Chant funèbre du Chœur des captives devant le tombeau d’Agamemnon dans Les Choéphores
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Comment avez-vous travaillé ces moments où 
le chant du Chœur alterne avec la parole des 
héros ?
S. L. – Dans ce type très particulier de dialogue 
lyrique, que les Grecs appelaient kommos, le 
héros devait déclamer son texte de manière très 
scandée, tandis que le Chœur répondait en chan-
tant. C’est le cas au moment des prophéties de 
Cassandre et de l’affrontement entre Clytemnestre 
et le Chœur à la fin d’Agamemnon, c’est aussi le 
cas quand électre et Oreste invoquent leur père 
sur son tombeau avec l’aide du Chœur dans 
Les Choéphores, et lorsque Athéna établit le 
pacte avec les érinyes à la fin des Euménides. 
Cela crée des dialogues très étranges puisque 
les héros parlent en français et reçoivent une 
réponse chantée en grec, et que la musique 

ralentit : elle a besoin de son propre temps… 
Pour faire la transition entre ces voix parlées 
et chantées, j’ai imaginé à certains endroits un 
accompagnement musical sur les voix parlées. 
Et le chant du Chœur, pour le rapprocher de la 
configuration du dialogue, sera alors chanté en 
solo. Mais à l’intérieur même d’une réplique du 
Chœur, il fallait aussi créer une sorte de dialogue, 
parfois. C’est ainsi que les solistes peuvent se 
répondre. Par exemple, lors du dialogue est 
Clytemnestre, on entend « Le sacrilège répond 
au sacrilège et l’outrage à l’outrage / Comment 
juger ? » (alto et baryton) « Le meurtrier est 
mis à mort » (soprano et ténor) « Tant que Zeus 
régnera, chacun paiera pour ses actes » (alto 
et baryton).

Dialogue lyrique (kommos) entre Cassandre et le Choeur dans Agamemnon

 © GAëLLE BEBin
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Extrait musical : http://crdp.ac-paris.fr/piece-demontee/piece/index.php?id=l-orestie 

Annexe 4 :  PARTITIONS du Chœur d’Agamemnon de Stéphane Leach 
à écouter

Première Entrée
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évocation d’Hélène
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