King Arthur d’Henry Purcell et de John Dryden. 1691

La légende du roi Arthur

Pièce de théâtre avec musique en 5 actes avec prologue et épilogue. Sujet de la pièce : la lutte entre les Bretons et son roi Arthur, maîtres de la Bretagne et les Saxons avec son roi Oswald. 

Acte I : acte d’exposition avec les personnages principaux.

Double enjeu pour les Saxons : conquérir la Bretagne et le cœur d’Emmeline, fille du duc de Cornouailles, compagnon d’Arthur. La jeune fille est aveugle et elle est aimée d’Arthur (double rivalité avec le roi saxon). Arthur apprend que le puissant enchanteur Merlin lui prêtera son aide. Apparition d’Emmeline qui discute avec Arthur des difficultés de se représenter le monde lorsque l’on est aveugle.

Changement de décor : camp saxon où se déroule des sacrifices animaux et humains pour s’attirer les faveurs des dieux. L’acte s’achève sur une bataille qui a lieu en coulisse et qui est remportée par les Bretons.

Acte II : première série de péripéties et apparition des personnages secondaires.

Intervention de Philidel, esprit de l’air, qui était au service des saxons et qui souhaite se racheter. Il passe dans le camp breton et  a pour mission de prévenir ces derniers des pièges tendus par l’esprit de la terre, Grimbald, dont il devient l’ennemi. Lutte en musique (ils sont déguisés en bergers) entre les deux esprits pour éloigner ou attirer Arthur et ses compagnons sur une fausse route, remportée par Philidel.

Emmeline et sa suivante Mathilde sont à la recherche d’Arthur. Scène de divertissement orchestrée par des bergers. Elles sont enlevées par Oswald, mage saxon. Scène de pourparler pour convaincre le roi saxon de rendre Emmeline mais il refuse.

Acte III : péripéties dans un monde enchanté

Arthur décide de partir seul assiéger le fort saxon qui est protégé par les sortilèges de l’enchanteur Osmond. Merlin sera à ses côtés. Philidel et Grimbald luttent aussi l’un contre l’autre. 

Grâce à un philtre de Merlin (confié à Philidel), Emmeline recouvre la vue et voit pour la première fois Arthur dont elle tombe amoureuse. Divertissement pour fêter cet amour. Mais Arthur est obligé de fuir car le mage Osmond arrive et il abandonne Emmeline qui est sous l’emprise des sortilèges.

Nouveau divertissement orchestré par Osmond sur le pouvoir de l’amour (scène avec le Génie du froid) pour séduire Emmeline.

Acte IV : quête initiatique dans la forêt enchantée.

Osmond doit retourner combattre contre Arthur qui approche grâce à l’intervention de Merlin. Arthur doit continuer sa quête seul : parcours où il doit déjouer les pièges enchantés du mage Osmond. Il repousse des sirènes, les plaisirs de l’amour chantés par des nymphes et des sylvains, un arbre enchanté qui pleure avec la voix d’Emmeline qu’il finit par abattre (il se rend alors compte que c’était l’esprit Grimbald). La forêt est délivrée alors de tous les sortilèges.

Acte V : dénouement.
Combat singulier entre Arthur et Osmond remporté par Arthur. Osmond a la vie sauve mais doit retourner en Saxe. Un très grand divertissement où Merlin prophétise la renommée d’Arthur au delà des générations à venir, l’union des Bretons et des Saxons en un même peuple et un avenir radieux pour la Bretagne. Intervention du dieu Eole, du dieu Pan, de Vénus…. et d’autres créatures issues de la mythologie ou personnages allégoriques. L’Honneur entouré de héros à venir annonce l’Ordre de la Jarretière et demande à St Georges d’être favorable à cet ordre de noblesse.
Prologue et épilogue satirique sur le succès des pièces qui dépendent des paris lancés et sur les billets doux des hommes destinés aux femmes pour tenter de les séduire.

Conclusion : la légende arthurienne est oubliée, réinventée pour une action dramatique plus proche d’une vision historique (lutte entre Bretons et Saxons, entre chrétiens et païens). Seul le personnage de Merlin subsiste mais  il sera systématiquement au côté d’Arthur et opposé dans une vision manichéenne à son homologue saxon, Oswald. Tous les personnages sont soit bons, honnêtes, plein d’ardeur, courageux ou au contraire fourbes, traîtres, peureux. 

L’auteur Dryden signe une pièce en hommage à l’histoire d’Angleterre et, tel Virgile avec l’Eneïde, tente de glorifier les ancêtres glorieux des rois de son époque.  L’objectif est de bouter les Saxons hors de Bretagne, d’unifier le pays autour de la personne d’Arthur et de préparer la lignée des grands héros et des souverains jusqu’au XVIIe siècle. Lieux possibles : l’Angleterre et l’Islande (scène du génie du froid).

La présence de Merlin permet d’introduire l’univers enchanteur et féerique avec des être surnaturels, des mages. Deux génies du mal sont inventés et l’un des deux se laisse envahir par les bons sentiments et se place aux côtés de Bretons.

On a aussi un mélange de différentes sources puisque plusieurs personnages sont issus de la mythologie gréco-romaine comme Cupidon, Vénus, les sirènes… L’acte IV où Arthur évolue dans une forêt enchantée et doit résister à différentes tentations est directement inspiré par un extrait de la Jérusalem délivrée du Tasse avec l’épisode du chevalier Renaud qui doit lutter contre les sortilèges de la magicienne Armide. C’est aussi le sujet d’une tragédie en musique de Lully qui date de 1681 dont l’acte IV est aussi un grand divertissement.

Les passages musicaux signés par Purcell

On observe 7 tableaux musicaux :

· Acte I : Scène de sacrifice au temple saxon et le Chant de victoire des Bretons.

· Acte II : Philidel guide les Bretons dans la nuit et un Divertissement pastoral.

· Acte III : Masque du Froid.

· Acte IV : Divertissement des sortilèges

· Acte V : Masque final

Purcell a aussi signé une ouverture qui débute la pièce.

Les personnages qui chantent : ce sont les personnages secondaires. Ni Arthur, ni le roi saxon et son mage, ni Emmeline ne chantent. Si on écoute uniquement la musique de Purcell, on ne peut avoir une idée exacte du sujet de l’opéra et il est aussi difficile de tisser des liens entre les scènes chantées. Ce sont des personnages souvent surnaturelles qui ont la capacité de s’exprimer aussi bien en parlant qu’en chantant comme les deux esprits Philidel et Grimbald. Le langage de la musique est considéré comme un langage surnaturel. En dehors des personnages féeriques, ce sont des personnages issus du monde pastoral, des prêtres, des guerriers, qui sont placés dans des situations dramatiques où l’usage du chant peut se justifier (par exemple, les incantations des prêtres). Enfin, il y a beaucoup de chœurs.

Le semi opéra

King Arthur est désigné par Dryden comme un dramatic opera, c'est-à-dire un drame avec du chant. mais on parle plus volontiers comme genre de semi opera, terme que l’on doit à Roger North, contemporain de Purcell et Dryden, théoricien de la musique. Il n’existe pas encore d’équivalent à la même époque sur le continent (au 18ème siècle, ce sera le singspiel allemand comme la Flûte enchantée de Mozart).

On oppose le semi opera à l’opéra où tout est chanté. Les Anglais restent attachés à une tradition théâtrale, ils ne veulent pas renoncer à la langue parlée. Certains d’entre eux se réfèrent à la tradition des grecs pour justifier leur positionnement : « contre ces opéras qui sont entièrement chantés ; car ceux qui sont dramatiques [parlés] peuvent être enseignés par l’exemple des Grecs. » C’est un sujet de querelle puisque sur le continent, on invoquait aussi la tradition classique pour justifier la présence de musique puisque dans les pièces de théâtres grecques, on avait détecté des passages musicaux. Il y a une volonté de se démarquer, de conserver des signatures anglaises à une époque où deux nations rivalisent et sont prises en exemple : l’Italie et la France. On s’appuie sur une tradition théâtrale issue de l’ère élisabéthaine et de Shakespeare.

L’influence française

Pour autant, l’influence française existe avec les comédies-ballets de Lully et Molière (même proportion entre théâtre et musique, intervention de ballets mais sur des sujets comiques). En effet, le contexte historique a permis de tisser des liens étroits entre la France et l’Angleterre au XVIIe Siècle. 

L’Angleterre a connu une révolution en 1648, le roi Charles I a été exécuté et sa femme et ses enfants se sont réfugiés en France (épouse française de la famille de Guise). En 1660, le contexte est favorable pour un retour de la monarchie et du jeune roi Charles II. Ce dernier a donc été élevé à la cour de France en tant que cousin de Louis XIV. Il va donc prendre comme modèle la cour française qui brille sur l’échiquier politique à cette époque. Tous les artistes sont invités à prendre le modèle français et à parfaire leur apprentissage en allant en France. Tout ce qui est français est connu en Angleterre. Purcell n’ira pas en France mais étudie le style et les compositeurs français.

Le semi opera réunit où se nourrit de plusieurs genres :

- 

- le masque anglais : divertissement anglais ; une forme théâtrale dansée et chantée qui repose sur un thème légendaire, donné en l’honneur d’un roi ou d’un courtisan célèbre. C’est l’équivalent du ballet de cour français ou du ballo italien.

- le drame héroïque, pièce de théâtre anglaise pratiquée au début du XVIIe siècle, dans la lignée de l’ère élisabéthaine.

- la comédie-ballet française

- la tragédie en musique française : sur un sujet sérieux issu de la mythologie, présences des ballets, des divertissements, et des machineries. Qualités morales du héros mise en valeur et identification du héros au roi (références au contexte historique de l’époque).

Le contexte historique anglais

En 1688-1689 a lieu la « Glorieuse Révolution ». Le roi Jacques II a succédé à son frère Charles II qui n’avait pas d’héritier mais il devient très vite impopulaire (reproches : trop proche de Louis XIV, trop proche des catholiques). Il doit s’exiler en France et lègue la couronne à sa fille, Mary et à l’époux de celle-ci, Guillaume d’Orange. Cela entraîne une redéfinition des règles de fonctionnement du royaume (en particulier, le rôle du Parlement est accru au détriment des souverains). Mais aucun lien avec le sujet de King Arthur. On peut davantage y voir la nostalgie d’un âge d’or, celui de l’ère élisabéthaine,  et de Shakespeare (dans l’air chanté par Vénus, Fairest Isle, les paroles renvoient à celles du personnage de Richard II, au dernier acte, de Shakespeare).

On a donc une œuvre avec des signatures anglaises comme la volonté de ne pas écrire un opéra entièrement chanté, d’y intégrer le mask et l’esprit shakespearien par le mélange du comique, du tragique, du féerique sur un sujet qui renvoie à l’histoire d’Angleterre. Mais, pour autant, il y a des influences françaises. Exemple de ce double visage : l’utilisation de la basse obstinée. Signature musicale anglaise, très présente chez Purcell. On le nomme ground (air de Didon avant de mourir). Mais pour autant, on a l’équivalent en France, la passacaille ou chaconne selon la ligne de basse choisie.

