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Η αφορμή μου για να ξεκινήσω τη συγκεκριμένη πτυχιακή πάρθηκε από τη 
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Πανεπιστημίου Μακεδονίας και τους πολύ κοντινούς μου και καλούς φίλους: Νίκο 

Παπανικολάου, Αλεξάνδρα Κορμαρή, Ελένη Νανούδη, Μάρα Γαβριηλίδου, Λένα 
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υπομονή, τη συμπαράσταση και τη βοήθειά τους. Πιο προσωπικά θέλω να 

ευχαριστήσω την καλή μου φίλη Μαρία Παπαγιαννάκη, και τους γονείς της, για όλη 

τη βοήθεια που μου προσέφερε με την παραχώρηση της βιβλιοθήκης της και την 

εύρεση πληροφοριών μέσω της σχολής Θεάτρου του Τμήματος Καλών Τεχνών του 

Αριστοτελείου Πανεπιστημίου.  
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Εισαγωγή 

 Ο στόχος αυτής της εργασίας είναι η αποδόμηση της όπερας σε κομμάτια, 

ώστε να μπορέσει να εξεταστεί πιο εύκολα, και στη συνέχεια η κριτική αυτών. Τα 

κομμάτια αυτά θα είναι: ο χώρος στον οποίο παρουσιάζεται η συγκεκριμένη 

παράσταση, οι συντελεστές, όλος ο θίασος, η ορχήστρα, οι μαέστροι και οι 

διευθυντές, οι σκηνογράφοι και πιο συγκεκριμένα τα κοστούμια, τα αντικείμενα που 

χρησιμοποιούνται, το μακιγιάζ και η κόμμωση, τα φώτα και η ερμηνεία των 

τραγουδιστών, κυρίως των πρωταγωνιστών. 

 Στη συνέχεια, μέσα από κριτικές που έχουν γραφεί για τις παραγωγές που 

εξετάζονται, θα γίνει η δόμηση αυτών, με σκοπό μια πιο συμπυκνωμένη κριτική και 

σύγκριση μεταξύ τους. 

 Στην Ελλάδα δεν υπάρχει συγκεκριμένη βιβλιογραφία που να συγκρίνει τις 

δυο παραγωγές που θα εξετάσω εγώ, την παραγωγή του 2009-2010 στο London 

Opera House και την παραγωγή του 1996 στο Teatro Regio Di Torino. Η εργασία μου 

λοιπόν, θα αποτελέσει μια καινούρια έρευνα που θα μπορεί να χρησιμοποιηθεί 

αργότερα ως οδηγός για την εξέταση μιας άλλης παραγωγής αλλά και ως 

πληροφορίες για τις συγκεκριμένες παραγωγές. 

 Στο πρώτο κεφάλαιο της εργασίας, εξετάζεται η ζωή του συνθέτη της όπερας, 

G. Puccini, και η πορεία του κατά τη σύνθεση σαν μαθητής και σαν συνθέτης.  Μια 

μικρή αναφορά στη ζωή των δύο λιμπρετιστών L. Illica και G. Giacosa κλείνει το 

πρώτο κεφάλαιο. 

 Στο δεύτερο κεφάλαιο αναλύεται η παράσταση στο London Opera House, στο 

δεύτερο εκείνη στο Teatro Regio di Torino και στο τέταρτο γίνεται μια σύγκριση 

αυτών.  

 Στη συνέχεια παραθέτεται η βιβλιογραφία και τέλος παραθέτονται κάποιες 

από τις κριτικές που χρησιμοποιήθηκαν σαν οδηγοί για την πιο μεμονωμένη κριτική 

των έργων. 
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1. La Boheme 
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1.1 Η όπερα La Boheme 

Η όπερα La Bohème του Giacomo Puccini, είναι μια όπερα 
ανθρωπιστική, ρεαλιστική. Δεν ασχολείται με ρομαντικούς ή τραγικούς 
κόσμους βασιλιάδων, πιστούς, θεούς ή ήρωες. Αντίθετα οι βασικοί της ήρωες 
είναι καθημερινοί άνθρωποι, ρεαλιστικοί και απλοί Μποέμηδες καλλιτέχνες 
που εμπλέκονται σε καθημερινές διαμάχες αγάπης και ζωής. 
 Αν το δει κανείς επιφανειακά, η La Bohème είναι μια απλή ιστορία που 
ζωντανεύει κάποιες στιγμές στις ζωές τεσσάρων καλλιτεχνών που παλεύουν 
για τη ζωή: τις χαρές τους, τις λύπες τους και τις αγάπες τους. Κάτω όπως 
από αυτές τους τις εμπειρίες υπάρχει μια μεγαλύτερη αλήθεια που είναι 
συνώνυμη με τους αγώνες που αναφέρονται σε πολλούς παλιούς μύθους , 
αρχέτυπες εμπειρίες, περιπετειώδη δοκιμασίες οι οποίες τους βοηθούσαν να 
αναπτύξουν την συνείδησή τους και να ελαττώσουν την άγνοιά τους.1 

 

 Βασικοί χαρακτήρες της όπερας: 
 

Marcello, ζωγράφος 
Rodolfo, ποιητής 
Colline, φιλόσοφος 
Schaunard, μουσικός 
Mimi, ράφτρα 
Musetta, τραγουδίστρια 
Benoit, σπιτονοικοκύρης 
Alcindoro, υπουργός 

    Parpignol, πωλητής 
 

Μαθητές, άνθρωποι της πόλης, καταστηματάρχες, πωλητές του 
δρόμου, στρατιώτες, σερβιτόροι και παιδιά. 

  
Βρισκόμαστε στο Παρίσι του 1830. 
Παραμονή πρωτοχρονιάς. 

  
ΥΠΌΘΕΣΗ: 

Τέσσερις Μποέμηδες καλλιτέχνες φίλοι συγκατοικούν σε μια σοφίτα 
στο κέντρο της πόλης του φωτός. Ο ποιητής Rodolfo, ο μουσικός Schaunard, 
ο φιλόσοφος Colline και ο ζωγράφος Marcello παρόλη τη φτώχεια τους ζουν 
αμέριμνοι. 

 
ΠΡΑΞΗ ΠΡΩΤΗ: 
 

 Στη σοφίτα. Ο Marcello προσπαθεί να ζωγραφίσει και ο Rodolfo να 
γράψει. Το κρύο είναι τσουχτερό και έτσι ο πρώτος παίρνει ένα χειρόγραφο 
και το ρίχνει στη φωτιά. Μπαίνουν πρώτος ο Colline και έπειτα ο Schaunard 
κουβαλώντας χρήματα, ξύλα, φαγητό και κρασί, αφού κατάφερε να βγάλει 
λίγα λεφτά από μια δουλειά, και όλοι μαζί αρχίζουν να το γιορτάζουν. 
   

 
1 Fisher, D. Burton, Puccini’s La Bohème: Opera Classics Library 

Series (2005), Opera Journeys Publishing, σελ. 25 

http://el.wikipedia.org/wiki/%CE%A0%CE%BF%CE%B9%CE%B7%CF%84%CE%AE%CF%82
http://el.wikipedia.org/wiki/%CE%9C%CE%BF%CF%85%CF%83%CE%B9%CE%BA%CE%AE
http://el.wikipedia.org/wiki/%CE%A6%CE%B9%CE%BB%CE%BF%CF%83%CE%BF%CF%86%CE%AF%CE%B1
http://el.wikipedia.org/wiki/%CE%96%CF%89%CE%B3%CF%81%CE%B1%CF%86%CE%B9%CE%BA%CE%AE
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Το τρελό τους γλέντι διακόπτει ο σπιτονοικοκύρης Benoit, που χτυπάει 
για να ζητήσει το πολλών μηνών χρωστούμενο ενοίκιο. Οι τέσσερις φίλοι 
αρχικά προσποιούνται πως λείπουν, αλλά ο Benoit τους έχει ήδη ακούσει 
οπότε επιμένει. 

Τελικά ανοίγουν την πόρτα και ο σπιτονοικοκύρης βλέποντας τα 
χρήματα πάνω στο τραπέζι γλυκαίνεται και παρασύρεται και εκείνος στο 
γλέντι τους. Οι τέσσερις Μποέμηδες αρχίζουν να του δίνουν άφθονο κρασί και 
να παίζουν μαζί του, προσπαθώντας, με επιτυχία, να του  
φορτώσουν γυναικοδουλειές στις οποίες δεν ήταν μπλεγμένος. Ο Benoit, 
φεύγει σαν κυνηγημένος και θέλουν να γιορτάσουν όλη την καλή τους τύχη 
στο Café Momus, το συνοικιακό τους στέκι. Φεύγουν όλοι εκτός από τον 
Rodolfo ο οποίος έπρεπε πρώτα να τελειώσει ένα άρθρο και μετά να 
γλεντήσει μαζί τους.  

Ένα χτύπημα στην πόρτα σπάει την ολιγόλεπτη ησυχία. Είναι η 
γειτόνισσα Mimi και ζητάει φωτιά γιατί το κερί της έσβησε στη σκάλα. Καθώς 
μπαίνει μέσα, εξαντλημένη από το ανέβασμα στις σκάλες λιποθυμάει. Ο 
Ροδόλφος τη συνεφέρει και της προσφέρει κρασί, συνέρχεται, παίρνει φώς και 
φεύγει. Σε πολύ λίγο όμως επιστρέφει αφού έχει συνειδητοποιήσει ότι έχει 
χάσει το κλειδί του σπιτιού της και αρχίζει να το ψάχνει και το κερί της σβήνει 
ξανά. Ο Rodolfo αφού τη μιμείται, σβήνει επίτηδες και το δικό του κερί ώστε 
έτσι ψαχουλεύοντας στα σκοτεινά να συναντηθούν. Με μοναδικό φώς το φώς 
του φεγγαριού που έρχεται από το παράθυρο της σοφίτας, ο Rodolfo αρχίζει 
να της μιλά για τα όνειρά του για τη ζωή και τη ρωτά για εκείνη και τη ζωή της. 
Συζητάνε για λίγο, γνωρίζοντας ο ένας τον άλλο και ο ποιητής μαγεύεται από 
την αθωότητα και τη γλυκύτητα της κοπέλας που μιλάει για τα λουλούδια και 
την ομορφιά της άνοιξης. 

«Η Mimi ήταν ένα γοητευτικό κορίτσι, ικανό να προσελκύσει τον 
Ροδόλφο, τον ποιητή και ονειροπόλο. Ηλικίας 22 χρονών, ήταν ανάλαφρη και 
γεμάτη χάρη. Το πρόσωπό της θύμιζε σκίτσο ευγενικής ομορφιάς, τα 
χαρακτηριστικά της είχαν εξαίσιες λεπτομέρειες. Το ζεστό, ορμητικό, νεανικό 
αίμα έρεε στις φλέβες της, δίνοντας μια ροζ απόχρωση στην καθαρή σύνθεσή 
της η οποία ήταν άσπρη σαν την καμέλια που ανθίζει. Αυτή η ευπαθή 
ομορφιά ήταν που γοήτευσε τον Rodolfo. Αυτό που πραγματικά τον μάγεψε 
ήταν τα μικροσκοπικά χέρια της Μιμής που, παρ’ όλες τις ευθύνες του 
νοικοκυριού, κατάφερνε να τα διατηρεί πιο άσπρα και από της Θεάς της 
Ευκολίας.»2  

Η Mimi παρακαλεί τον Rodolfo να φύγουνε και να πάνε στο Caféé να 
βρούνε τους φίλους του και έτσι και γίνεται.  
 

ΠΡΑΞΗ ΔΕΥΤΕΡΗ 
 
 Εκεί ο Rodolfo και η Mimi βρίσκουν συνωστισμό. Μαγαζάτορες, 
πλανόδιους πωλητές, μαμάδες με τα παιδιά τους, πελάτες του μαγαζιού οι 
οποίοι γεμίζουν τους δρόμους του Παρισιού. Κάνουν βόλτα πιασμένοι χέρι-
χέρι και μπαίνουν σε ένα μαγαζί με καπέλα. Εκεί ο Rodolfo αγοράζει στην  

 

 

2 Smith (COP), Robert, Puccini Giacomo, La Bohème: Vocal Score 
(Italian, English Language edition), Vocal Score (1985), Alfred Music 
Publishing, περιεχόμενα. 
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αγαπημένη του ένα ροζ γυναικείο καπέλο και εκείνη, γεμάτη χαρά, του εξηγεί 
πόσο πολύ ήθελε ένα τέτοιο. Συναντούν τους υπόλοιπους. Ο Marcello 
ασχολείται με δύο κορίτσια. Τελικά μπαίνουν όλοι μαζί στο Caféé. Βρίσκουν 
ένα τραπέζι, κάθονται, αρχίζουν να μιλάνε, να πίνουν και να γελάνε. 

Την  εμφάνισή της κάνει η Musetta, μια μοιραία γυναίκα, τραγουδίστρια 
με τον υπουργό Alcindoro, τον οποίο έχει του χεριού της. Η Musetta 
βλέποντας τους τέσσερις φίλους και τη Μιμή προσπαθεί να βρει τραπέζι 
κοντά τους. Κάθεται ενώ προσπαθεί να τραβήξει την προσοχή του Marcello, 
παλιού της έρωτα.  

Με τη γυναικεία πονηριά, καταφέρνει να κρατήσει μακριά τον υπουργό, 
και να ρίξει στην αγκαλιά της τον ζωγράφο. 

Όλοι μαζί φεύγουν από το συνωστισμένο Caféé Momus ευτυχισμένοι, 
και έτσι τελειώνει η δεύτερη πράξη της όπεράς μας.  

 
ΠΡΑΞΗ ΤΡΙΤΗ  
 
Μετά μερικούς μήνες, ξεκινάει η τρίτη πράξη. Η Musetta με τον 

Marcello βρίσκονται σε μια ταβέρνα όπου και ζούνε βγάζοντας το ψωμί τους 
κάνοντας μαθήματα τραγουδιού και φτιάχνοντας επιγραφές αντίστοιχα. Ο 
Rodolfo είναι ακόμα με τη γλυκιά Mimi αλλά η σχέση τους φαίνεται να έχει 
φτάσει σε αδιέξοδο με τις ζήλειες του, όπως διηγείται η ίδια στον Marcello 
στην αρχή της σκηνής. Πηγαίνει ειδικά για να μιλήσει στο φίλο του Rodolfo, να 
του πει τι συμβαίνει και να του ζητήσει βοήθεια. Κατά τη διάρκεια της 
κουβέντας τους έξω από την ταβέρνα, ακούει τον Rodolfo να έρχεται από 
μέσα, αφού είχε κοιμηθεί εκεί το προηγούμενο βράδυ, και αναγκάζεται να 
κρυφτεί. Εκείνος με τη σειρά του διηγείται στον αγαπημένο του φίλο την πίκρα 
του για τους τσακωμούς του με τη Mimi και πως νιώθει τύψεις γιατί εκείνη 
πεθαίνει και δεν μπορεί να κάνει τίποτα για να τη βοηθήσει. Η Mimi τα ακούει 
όλα και βγαίνει από την κρυψώνα της.  

Ο ποιητής, μόλις την αντικρίζει, ξεχνάει όλα όσα έχει πει και αρχίζουν 
να μιλούν γλυκά ο ένας στον άλλο, για το πώς δεν μπορούν να ζήσουν χώρια 
το χειμώνα, μια τόσο κρύα περίοδο του χρόνου. Η στιγμή αυτή είναι τρυφερή, 
και η εντύπωση που αφήνει είναι πως το ζευγάρι είναι ξανά μαζί.  

Ταυτόχρονα όμως, ο Marcello ακούει τη δική του αγαπημένη να γελάει 
και να φλερτάρει μέσα στην ταβέρνα και αφού την οδηγεί έξω, αρχίζουν και 
εκείνοι με τη σειρά τους να τσακώνονται για την ελευθερία και τη δέσμευση 
της σχέσης τους. Η εντύπωση που αφήνει αυτός ο διάλογος είναι πως το 
ζευγάρι χωρίζει.  

 
ΠΡΑΞΗ ΤΕΤΑΡΤΗ 
 
Μεταφερόμαστε ξανά, ίσως μετά από ημέρες, ίσως μετά από μήνες, 

αυτό μένει απροσδιόριστο, στη γνώριμη σοφίτα των Μποέμηδων. Εκεί 
βρίσκονται και οι τέσσερις φίλοι όπου συζητάνε για τις τελειωμένες αγάπες 
τους, και το συμπέρασμα που εκλαμβάνει ο θεατής είναι ότι κανένας από τους 
δύο, Rodolfo ή Marcello, δεν είναι πλέον με τις κοπέλες τους, παρ’ όλου που 
τις σκέφτονται ακόμα.  

Ξαφνικά, μέσα στη μέθη του παιχνιδιού και του γέλιου, η πόρτα ανοίγει 
και μπαίνει η Musetta ταραγμένη. Ανακοινώνει στους Μποέμηδες ότι βρήκε τη 
Mimi στο δρόμο αδύναμη και αβοήθητη και αργοπεθαίνει και σκέφτηκε πως 
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θα ήταν καλό να την φέρει στη σοφίτα. Οι τέσσερις φίλοι τρομοκρατούνται και 
βοηθάνε τη Mimi να ανέβει και να ξαπλώσει σε ένα από τα κρεβάτια τους.  

Ο Rodolfo είναι απαρηγόρητος. Η αγαπημένη του, αργοπεθαίνει 
μπροστά στα μάτια του, αλλά εκείνος έχει ελπίδες, της δίνει κουράγιο και την 
κάνει να χαμογελάσει όταν της δίνει το ροζ καπελάκι που της είχε αγοράσει 
όταν είχαν πρωτογνωριστεί.  

Η Musetta βγάζει τα σκουλαρίκια της και τα χαρίζει, λέγοντάς τους να 
πάνε να τα πουλήσουνε για να αγοράσουν φάρμακα, αφού βλέπει πως η 
δύστυχη κοπέλα τα έχει πραγματικά ανάγκη. Τελικά της αγοράζει μια γούνα 
για να ζεσταθεί, ενώ ο Schaunard, συγκινημένος από τον αλτρουισμό της 
Musetta, θέλει να πουλήσει το πανωφόρι του. Οι τρείς μποέμηδες φεύγουν για 
να αγοράσουν στη Mimi ότι χρειάζεται και έτσι οι δύο ερωτευμένοι μένουν 
μόνοι. 

Όταν οι φίλοι επιστρέφουν και αρχίζουν να μιλάνε με τον Rodolfo, ια 
την κατάστασή της, εκείνη κλείνει τα μάτια της και μοιάζει να κοιμάται. Η ματιά 
του Marcello όμως που την πλησιάζει προδίδει τον θάνατό της και ο Rodolfo 
αρχίζει να θρηνεί, να την αγκαλιάζει και να φωνάζει το όνομά της. 
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1.2 Βιογραφικά στοιχεία για τον Giacomo Puccini 
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«Μια θεωρία υποστηρίζει ότι ο Puccini, ασυναίσθητα έπεφτε σε 
απελπισία επειδή είχε αποτύχει να βρει την αληθινή αγάπη στη ζωή του» 3  

Εθισμένος στις γυναίκες και στα Toscano Cigars, ο Puccini από πολύ μικρός 
είχε ζωή περιπετειώδη. 

Γεννήθηκε στη Lucca, Τοσκάνη της Ιταλίας, στις 22 Δεκέμβρη του 1858, 
και από μικρός ήταν ένας αργόσχολος αλητάκος. Όταν πέθανε ο Michele, ο 
πατέρας του ήταν μόλις 5 χρονών. Η οικογένεια στεγαζόταν στο Via del 
Poggio, κοντά στην εκκλησία San Michele. Η Albina, η μητέρα του μια γυναίκα 
με σπάνια αποφασιστικότητα, 18 χρόνια νεότερη από τον σύζυγό της, ήταν 
ικανή να διατηρήσει το μέσο αστικό τους προφίλ με δύο υπηρέτες. Όχι ότι το 
νήπιο τότε , o Giacomo, έδειξε μεγάλη δεξιότητα για τον ρόλο που θα 
καλούνταν να παίξει κάποια στιγμή στη ζωή του. Ο θείος του, Fortunario Magi, 
που τον εκπαίδευσε σαν χορωδό και του έδωσε βασικά μαθήματα στα 
πλήκτρα, ήταν απελπισμένος με την απείθαρχη συμπεριφορά του νεαρού που 
όποτε τραγουδούσε εκτός τόνου τον χτυπούσε δυνατά στην κνήμη με 
αποτέλεσμα για όλη την υπόλοιπη ζωή του ο Puccini να είναι ανίκανος να 
ακούσει έναν λάθος τόνο χωρίς με τη φαντασία του να νιώσει πόνο. Ευτυχώς 
για εκείνον ο Magi παραιτήθηκε από τη θέση του στο Instituto Pacini το 1872 
μετά από μια έντονη διαμάχη με τις τοπικές αρχές, και μετακόμισε στην 
Sarzana για να αναλάβει ένα παρόμοιο πόστο. 

Σαν σχολιαρόπαιδο ο Giacomo ήταν ο πρώτος που παραδέχθηκε το 
εκκλησιαστικό εκπαιδευτήριο του San Michele, από το οποίο πέρασε στην 
ηλικία των 8 σε εκείνο του καθεδρικού, ότι ταίριαζε απόλυτα σαν οργανίστας 
εκεί. Παρ’ όλα αυτά δεν ήταν και ο πιο εύκολος μαθητής. «Έρχεται στην τάξη, 
με το ζόρι κάθεται σε μια καρέκλα για να διαβάσει τις εκθέσεις του. Δεν δίνει 
την παραμικρή προσοχή σε τίποτα και προσποιείται συνεχώς ότι το γραφείο 
του είναι πιάνο. Δεν διαβάζει ποτέ.» Του πήρε 5 χρόνια ενώ κανονικά είναι 
τέσσερα για να τα βγάλει πέρα με το πρόγραμμα σπουδών, είχε τεράστια 
αντιπάθεια στα μαθηματικά- ένα χαρακτηριστικό που θα μαθευτεί  αργότερα 
από τους μουσικούς του δυσφημιστές. Το σχολείο το τελείωσε το 1874, έγινε 
μαθητής ολοήμερου στο Istituto Pacini στου οποίου τις μικρές τάξεις σύχναζε 
για δύο χρόνια. Μέχρι τώρα τα δάχτυλα που έπαιζαν στο θρανίο είχαν 
αποκτήσει αρκετές ικανότητες για να ονομάζεται οργανίστας στις διάφορες 
ενορίες της γειτονιάς. Έπαιξε πιάνο σε διάσημες εκδηλώσεις ψυχαγωγίας στο 
Café Caselli στον κεντρικό δρόμο της Λούκας, στο Via Filungo, και επίσης , 
φημολογείται, σαν τον μικρό Brahms, σε λιγότερο γνωστές εγκαταστάσεις. Το 
1873 ανέλαβε έναν μαθητή, τον Carlo Della Nina, τον γιό ενός ναύτη από το 
κοντινό χωριό Porcari. Μέχρι τώρα κανένα ίχνος από τον μελλοντικό συνθέτη.  

Στα 17 του χρόνια είδε την όπερα Aida του Verdi μαζί με τον αδερφό 
του, και εκεί αποφάσισε πως θέλει να γίνει οπερετικός συνθέτης. Αποφάσισε 
λοιπόν να επεκτείνει τις σπουδές του. Αναχωρώντας για πρώτη φορά από την 
Lucca, μπήκε στο Istituto Pacini στην Pistoia, όπου ο Carlo Angeloni ανέλαβε 
τα μαθήματά του και έτσι έγινε ο πρώτος δάσκαλος σύνθεσης του. Οι 
συνθέσεις του που σώζονται από εκείνη την περίοδο δεν είναι παρά 
μαθητικές. 

 
 

3 Fisher, D. Burton, Puccini’s La Bohème: Opera Classics, Library 
Series (2005), Opera Journeys Publishing. σελ. 17 
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Οι σχολές όμως είχαν ήδη αρχίσει να αλλάζουν με τον καιρό. Το 1870 
ένας κοινοβουλευτικός λογαριασμός ήρθε για να ανασχηματίσει το 
καταστατικό ώστε να δώσει περισσότερη ελευθερία στην διδασκαλία των 
μουσικών οργάνων. Στο Μιλάνο η τάση είχε ήδη ξεκινήσει, η πολιτιστική 
πρωτεύουσα της Νέας Ιταλίας, την οποία επισκέπτονταν όλοι οι καλλιτέχνες 
της Ευρώπης, ήταν ο προφανής προορισμός ενός νέου ταλαντούχου άνδρα 
σαν τον Puccini, όπως ήταν και για τον Verdi λίγα χρόνια νωρίτερα. Ο Puccini, 
πηγαίνοντας στο Milan Conservatory το 1880,  ένιωθε περήφανος που ήταν 
εκεί και τα γράμματα για το σπίτι του ήταν γεμάτα ενθουσιασμό. Εντωμεταξύ η 
ορχηστρική μουσική είχε αρχίσει να σταθεροποιείται.  

H επίδραση όμως του Wagner στην ιταλική μουσική είχε ως 
αποτέλεσμα να διαχωριστεί σε δύο πεδία: εκείνοι που θεωρούσαν τον 
Wagner ακόμα έναν οπερετικό εχθρό, Γερμανό που προσπαθούσε να 
εισβάλλει στα έθιμά τους, και εκείνοι που θαύμαζαν τη μουσική του για το 
πόσο προσιτή και πρωτοποριακή ήταν. Ο Giulio Ricordi ήταν από τους πιο 
ένθερμους υποστηρικτές του κινήματος αντι-Wagner επειδή τα πνευματικά 
δικαιώματα από τις όπερές του είχαν κατοχυρωθεί από τον ανταγωνιστή του 
Francesco Lucca. Για τον Puccini όμως, και όλη αυτή την γενιά από τον 
Catalani μέχρι τον Mascagni, οι όπερές του αποτέλεσαν μεγάλη τροφή για την 
φαντασία τους, πέρα από κάθε προηγούμενη. Ο Catalani είπε « Η μουσική 
του Wagner, μπορεί να μην επικρατεί με τον τρόπο που θα ήθελε εκείνος να 
επικρατήσει, αλλά αναμφίβολα μιλά σε μας με έναν τρόπο άμεσο και γι αυτό 
θα έπρεπε να αγαλλιάζουμε κάθε φορά που ακούμε τη μουσική αυτού του 
τρανού γερμανού που έχει θριαμβεύσει.» 4 

Ο Puccini σε όλα του τα φοιτητικά χρόνια έμενε με τον παντρεμένο 
ξάδερφό του Carlo Biagini, ο οποίος είχε αναλάβει την κηδεμονία του μέχρι να 
φτάσει στα 25 του χρόνια.  

Τα λεφτά του νεαρού συνθέτη ήταν ελάχιστα και η βοήθεια αλλά και η 
ανησυχία της μητέρας του αρκετή. Χρήματα, ρούχα και ελαιόλαδο για να 
μαγειρεύει φασόλια ήταν από τα συνηθισμένα πακέτα που λάμβανε από 
εκείνη.  

Στο Ωδείο δεν του άρεσαν όλα τα μαθήματα αλλά επιλεκτικά έκανε 
αισθητή ή όχι την παρουσία του όμως οι σπουδές του άρχισαν να παίρνουν 
άλλη τροπή από τη στιγμή που ο Ponchielli, ο οποίος δε συμφωνούσε 
καθόλου με το προσωπικό στυλ του μαθητή του που ακολουθούσε τα βήματα 
του Wagner και του Massenet, πήρε το ρόλο του δασκάλου.  «Παρ’ όλα αυτά 
στον Ponchielli οφείλει τα πρώτα βήματα της καριέρας του.» 5 

Εκείνα τα χρόνια ο Puccini συγκατοικούσε με τον Mascagni, με τον 
οποίο ενώ αρχικά φαινόταν δυο άνθρωποι με τελείως διαφορετικές 
προσωπικότητες και στυλ, τελικά έγιναν φίλοι καλοί, με όμοια λογική στη 
μουσική και στη ζωή. 

 
 

 
 
4 Budden Julian, Puccini: his life and works (2002), Oxford University 

Press. σελ. 22 
5 Budden Julian, Puccini: his life and works (2002), Oxford University 

Press. σελ. 27 
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Ή φοίτησή του στο Ωδείο του Μιλάνου τελείωσε το 1883, με πολύ 
καλούς βαθμούς, 163/200, με αποτέλεσμα να του απονεμηθεί μετάλλιο 
χαλκού. Η μητέρα του παρόλα αυτά συνέχιζε να ανησυχεί για το μέλλον του 
γιού της. Ένα από τα βασικά χαρακτηριστικά του, σαν μουσικό δραματουργό, 
που αναγνωρίζουμε με την εξαγωγή του από το πανεπιστήμιο είναι η 
ικανότητά του να διυλίζει διαφορετικά συναισθήματα από το ίδιο μοτίβο, με το 
παιχνίδι του ρυθμού, της δυναμικής, των νοτών και πάνω απ’ όλα του 
περιεχομένου του. Από εκεί και μετά άρχισε η καριέρα του σαν ένας από τους 
μεγαλύτερους εκπροσώπους του Ιταλικού Βερισμού στην όπερα. 

Η πρώτη του όπερα ονομάζεται La Villi. Όπερα-μπαλέτο σε δύο 
πράξεις γράφτηκε για έναν διαγωνισμό για όπερες μιας πράξης στον οποίο 
τον έστειλε ο Ponchielli, χωρίς να λάβει κάποιο τιμητικό τίτλο ενώ η δεύτερη 
έκδοσή της το 1884 έλαβε σχόλια ως πιστή αντιγραφή του Wagner. Το θέμα 
της όπερας ήταν εμπνευσμένο από τον μύθο των Willis, φαντάσματα 
κοριτσιών με πληγωμένες καρδιές που ζητούσαν εκδίκηση από τους εραστές 
τους αναγκάζοντάς τους να χορεύουνε μέχρι να πεθάνουν από εξάντληση. 6 

To 1884 ο θάνατος της μητέρας του, σημάδεψε τη ζωή του αφού 
μητέρα και γιός είχαν μια ιδιαίτερη σχέση, έναν ιδιαίτερο δεσμό. Το ίδιο 
διάστημα ερωτεύτηκε την κατά 2 χρόνια μαθήτριά του Elvira Gemignani, 
σύζυγος ενός εμπόρου ταξιδιώτη από την Λούκα. «Πότε και πώς γνώρισε 
αρχικά την Elvira, δεν έχει εξακριβωθεί ποτέ.»7 Η Elvira είχε ήδη δύο παιδιά 
αλλά ερωτεύτηκε τόσο τον Puccini πού τον ακολούθησε όταν εκείνος 
αποφάσισε να φύγει από το Μιλάνο. Ένα χρόνο μετά έμεινε έγκυος αλλά δεν 
έχει χωρίσει ακόμα από τον άντρα της παρόλο που μένει πλέον με τον Puccini. 
Διαζύγιο παίρνει όταν ο Gemignani πεθαίνει, το 1903, και αναλαμβάνει τη 
διατροφή του ένα από τα δύο τους παιδιά.  

Από το 1891 και μετά μετακομίζουν στο Torre del Lago, μια μικρή 
κοινότητα περίπου δεκαπέντε χιλιόμετρα έξω από την Λούκα. Εκεί έγραψε και 
άλλες όπερες. Η δεύτερη όπερα, Edgar, ήταν παραγγελία του παραγωγού 
Ricordi και ήταν ένα οπερετικό δράμα βασισμένο στο έργο La Coupe et les 
Levres του Alfred de Musset η οποία έκανε πρεμιέρα το 1889 και 
επανεκδόθηκε άλλες τρείς φορές. 
  Ακολουθεί η Manon Lescaut την περίοδο 1890 μέχρι 1893. Η όπερα 
αυτή είχε τέσσερις πράξεις και η ιστορία ήταν βασισμένη στο διήγημα “L’ 
histoire du chevalier et du Grieux et de Manon Lescaut” του Abbe Prevoit. «Ο 
Puccini δημιούργησε το Manon Lescaut ενώ πάλευε με τους 5 λιμπρετίστες 
του και τις 2 οικογένειές του.»8 Οι λιμπρετίστες, Ruggero Leoncavallo, Marco 
Praga, Guisepe Giacosa, Domenico Olive και Luigi Illica, ενώ ο Ricordi και ο 
Puccini έβαζαν και αυτοί το χέρι τους σε αυτό ορισμένες φορές, 
προσπαθούσαν να τελειώσουν το λιμπρέτο για να ολοκληρωθεί η όπερα, 
αντιμετωπίζοντας προβλήματα τόσο λόγω του αριθμού τους, όσο και της 
αναποφασιστικότητας του συνθέτη. Τελικά η όπερα ολοκληρώθηκε το 1893  
 
 

6 Giacomo Puccini: his life and his operas, copyright, Pacific Opera 
Victoria, 500-1815 Blanshard Street, Victoria, BC V8T 5A4  

7 Giacomo Puccini: his life and his operas, copyright, Pacific Opera 
Victoria, 500-1815 Blanshard Street, Victoria, BC V8T 5A4  

8 Phillips-Matz, Mary Jane, Puccini: a biography (2002), Northeastern 
University Press, σελ. 67 
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και έκανε πρεμιέρα, με επιτυχία, την ίδια χρονιά ενώ επανεκδόθηκε μόνο μια 
φορά ακόμα. 
 Εκείνο το διάστημα ο Puccini και η οικογένειά του συνέχιζαν να είναι 
αξιοθρήνητα φτωχοί αφού τα λεφτά με το ζόρι έφταναν για το νοίκι. Είχε να 
φροντίσει δύο παιδιά, τη γυναίκα του και εκείνος αρρώσταινε συχνά. Η 
συμβίωση τους δεν πήγαινε καθόλου καλά καθώς ο Puccini έμπλεκε συνέχεια 
με γυναίκες, του ήταν απαραίτητες «χρειαζόταν απεγνωσμένα τις γυναίκες 
στη ζωή του για να γεμίσει τα πάθη του για αγάπη, τον εγωισμό του αλλά και 
τις σωματικές του ανάγκες.»9 Οι τύψεις που τον γέμιζαν οι εξωσυζυγικές του 
σχέσεις εμφανίζονται στις ηρωίδες από τις όπερές του. 
 Πριν ακόμα την πρεμιέρα όμως της παραπάνω όπερας μια νέα όπερα 
είχε ξεκινήσει να παίρνει μορφή, La Bohème, όπερα σε τέσσερις πράξεις 
εμπνευσμένη από το βιβλίο “Scenes de la vie de Bohème” του Henri Murger. 
Ένα σοβαρό πρόβλημα που αντιμετώπισε κατά τη συγγραφή της ήταν ότι ο 
Leoncavallo ισχυριζόταν ότι είχε συλλάβει πρώτος την ιδέα να γράψει μια 
όπερα για την μποέμικη ζωή στο Παρίσι και έτσι ο Puccini προσπαθούσε να 
κατοχυρώσει τα δικαιώματά του γι αυτή πρώτος.  
«Ο Μαέστρος Puccini, στον οποίο μίλησε πριν δύο μέρες ο Μαέστρος 
Leoncavallo, του είπε ότι άρχισε να συνθέτει την όπερα La Bohème., λίγες 
μέρες αφού επέστρεψε από το Τορίνο, και ότι μίλησε γι αυτό στον Illica και 
στον Giacosa, οι οποίοι συμφώνησαν αλλά δεν έχουν τελειώσει ακόμα το 
λιμπρέτο. Γι αυτό επιβεβαιώνουμε αναμφισβήτητα ότι ο Μαέστρος 
Leoncavallo έχει την προτεραιότητα της όπερας.» γράφηκε στην εφημερίδα.10 

  Η όπερα ολοκληρώθηκε και έκανε πρεμιέρα το 1896, ένα χρόνο πριν 
από την La Bohème του Leoncavallo. « Αυτό που έδωσε ώθηση στον Puccini 
για να γράψει την La Bohème, ήταν η καλή φήμη που είχε αποκτήσει από την 
Manon Lescaut σαν συνθέτης.»11 

 Η φήμη του άρχισε να μεγαλώνει αφού η τελευταία του όπερα είχε 
επιτυχία. Αν και ασυνεπής και αναποφάσιστος άρχισε να γράφει την πέμπτη 
όπερά του, Tosca. Όπερα σε τρείς πράξεις, βασισμένη στο γαλλικό θεατρικό 
έργο της Victorian Sardon, La Tosca, το οποίο είχε δει τουλάχιστον δυο φορές 
σαν παιδί. Μετά την πρεμιέρα της όπερας φήμες άρχισαν να κατηγορούν τον 
Puccini ότι η μουσική της πρώτης πράξης γράφτηκε από τον Franchelti, ο 
καινούριος του παραγωγός, αλλά σύντομα αποσύρθηκαν. Τελικά η Tosca 
έκανε πρεμιέρα στις 14 Ιανουαρίου 1900. 
 Ακολουθεί η Madama Butterfly, μια όπερα τριών πράξεων βασισμένη 
στην ιστορία μικρού μήκους του John Luther Long “Madame Butterfly”. Και 
στο μυθιστόρημα του Pierre Loti “Madame Chrysantheme”.  
 Στο τέλος του Φλεβάρη του 1903 ο μεγάλος συνθέτης είχε ένα 
αυτοκινητιστικό δυστύχημα αλλά ευτυχώς τη γλίτωσε με λίγες γρατσουνιές. 
 Όπως ανέφερα και παραπάνω το 1904 ο Gemignani πέθανε και έτσι  
 

 

 

9 Fisher, D. Burton, Puccini’s La Bohème: Opera Classics (2005), 
Library Series, Opera Journeys Publishing, σελ. 17 

10 Phillips-Matz, Mary Jane, Puccini: a biography (2002), Northeastern 
University Press, σελ.81 

11 Groos Arthur, Parker roger, Giacomo Puccini: La Bohème (1986), 
Cambridge University Press. σελ. 35 
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πριν την πρεμιέρα της “Madama Butterfly” ο Giacomo και η Elvira επιτέλους 
παντρεύτηκαν. 

Όπως ποτέ μέχρι τώρα δεν ήταν ευχαριστημένος με τις όπερές του 
μετά την πρεμιέρα της  όπερα το 1904, έκανε αλλαγές και την επανέκδωσε 
άλλες τέσσερις φορές, Τρίτη εκδοχή το 1906 είχε τεράστια επιτυχία, ενώ η 
τέταρτη όχι. 

Μετά το 1904 οι συνθέσεις του δεν ήταν τόσες πολλές. Το 1906 πέθανε 
ο Giacosa ενώ το 1909 δημιουργήθηκε ένα σκάνδαλο αφού η γυναίκα του 
κατηγόρησε την υπηρέτριά τους, Doria Manfred, ότι έχει δεσμό με τον άνδρα 
της. Αν και λανθασμένη κατηγορία η Doria αυτοκτόνησε και η Elvira μηνύθηκε 
από τους Manfredi ενώ ο Giacomo έπρεπε να πληρώσει τη ζημιά. 

Η επόμενη όπερα, η “La fanciulla del West”, μια όπερα τριών πράξεων 
βασισμένη στο θεατρικό έργο “The Girl of the Golden West” του αμερικανού 
συγγραφέα David Belasco, την οποία του τη παρήγγειλε η Metropolitan Opera 
της Νέας Υόρκης το 1910.  

Το 1916 έχουμε την “La Rodine”, άλλη μια όπερα τριών πράξεων την 
οποία του την παρήγγειλαν οι διευθυντές του Vienna Carltheater. Ο Ricordi 
αρνήθηκε να την αγοράσει αλλά ο αντίπαλός του Sonzogno την αγόρασε και 
παρ’ όλου που παρουσιάστηκε τρείς φορές επανεκδομένη δεν έχουμε κάποια 
τελική έκδοση.  

Ακολουθεί μια συλλογή από τρείς μονόπρακτες όπερες, Il Tabano, 
Suor Angelico και  Gianni Schiechi ονομαζόμενη “Il Trittico”. O Puccini έγραψε 
αυτή τη συλλογή λόγω της επιτυχίας του Mascagni “Cavalleria rusticana”.  

Η τελευταία ανολοκλήρωτη όπερα του Puccini είναι η “Turandot”. 
Όπερα τριών πράξεων βασισμένη σε ένα Περσικό παραμύθι «Η κόρη του 
Tutan» και στο κείμενο του Carlo Gozzi “Turandot”.  

Δεινός καπνιστής ο Giacomo προσβλήθηκε από καρκίνο των 
πνευμόνων το 1923 και μετά από ένα μήνα περίπου ξεκίνησε 
χημειοθεραπείες στις Βρυξέλλες στο Βέλγιο. Δεν έμαθε ποτέ πόσο σοβαρή 
είναι η κατάστασή του, μόνο ο γιός του ήταν ενήμερος γι αυτό. Πριν γυρίσει 
στην Ιταλία επισκέφθηκε τον Toscanini και του είπε «Μην αφήσεις τον 
Turandot μου να πεθάνει.» 
  Γυρνώντας στην Ιταλία η κατάστασή του είχε αρχίσει να καλυτερεύει. 
Στις 24 Νοέμβρη 1924, η ζωή του μεγάλου συνθέτη έφτασε στο τέλος, όχι από 
τον καρκίνο, αλλά από καρδιακή προσβολή. Η τελευταία του όπερα 
ολοκληρώθηκε από τον Franco Alfano το 1926 ενώ ο Toscanini την διεύθυνε 
σταματώντας στο σημείο που είχε φτάσει ο συνθέτης της. 
 Τα νέα του θανάτου του έφτασαν στην Ρώμη την ώρα που η La 
Bohème του παιζόταν στη La Scala, η ορχήστρα σταμάτησε και άρχισε να 
παίζει του Chopin τον Funeral March ενώ το κοινό είχε μείνει αποσβολωμένο. 
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1.3 Βιογραφικά στοιχεία για τον Luigi Illica 
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Κεντρική φιγούρα στην οπερετική ζωή της Ιταλίας για πάνω από 20 
χρόνια ο Luigi Illica θεωρούνταν εξέχουσα προσωπικότητα στον οπερετικό 
κόσμο. 

Γεννήθηκε στις 9 Μαΐου το 1957 στο Castell’arquato στην Ιταλία. Ο 
Luigi Illica ήταν ένας θρησκευόμενος νέος και μέτριος μαθητής στο σχολείο. H 
μητέρα του είχε πεθάνει όταν εκείνος ήταν μικρό παιδί. Για να ξεφύγει από τον 
αυστηρό πατέρα του, έναν επιτυχημένο και καθώς πρέπει συμβολαιογράφο 
και κυβερνητικό ανώτερο υπάλληλο που τον έστελνε σε πολύ αυστηρά 
σχολεία, ο Illica το έσκασε από το σπίτι και πήγε στη θάλασσα. 

Το 1879 επέστρεψε στη Ιταλία και εγκαταστάθηκε στο Μιλάνο. Εκεί 
έγινε μέλος του Scapigliati, πολιτικός και κοινωνικός κύκλος Μποέμηδων και 
ξεκίνησε καριέρα δημοσιογράφου. Όπως και ο πατέρας του, έτσι κι αυτός, 
ήταν αδίστακτος δημοκρατικός, και από μικρός ανήσυχος και ασταμάτητος, 
έτσι άρχισε να δουλεύει σε λογοτεχνικούς και πολιτικούς κύκλους. «Μισός 
Μποεμηστής και μισός εγκέφαλος διασποράς» όπως τον περιέγραψε ένας 
φίλος του.1 

Ξεκίνησε να γράφει θεατρικά έργα το 1882 και έγραψε το πρώτο του 
Λιμπρέτο, Smareglia’s Il Vassallo di Szigeth το 1889 σε συνεργασία με τον 
Francesco Pozza.         Πριν αρχίσουν να ανεβαίνουν όπερές του ο Ricordi 
τον είχε εντοπίσει και το 1891 τον είχε ήδη στα υπ’ όψη για μελλοντικό 
λιμπρετίστα του star του, του Puccini. Η σχέση αυτών των δύο ξεκίνησε το 
1892 όταν τον βοήθησε να ολοκληρώσει ένα λιμπρέτο για τον Manon Lescaut. 
Μεταγενέστερα δούλεψε με τον Giuseppe Giacosa στις επόμενες τρείς όπερες 
του Puccini: La Bohème (1896), Tosca (1900) και Madama Butterfly (1904). Ο 
Illica δούλεψε επίσης και σε ανεξάρτητα λιμπρέτα, συνολικά 35, 
συμπεριλαμβανομένων και αυτά του Giordano Andrea Chenier (1896), του 
Mascagni Iris (1898) και του Catalani La Wally (1892). 

Ο Luigi Illica είχε τη φήμη του γυναικά και η ζωή του είναι γεμάτη από 
σχέσεις με soprano και γυναίκες από το θέατρο. Παρόλα αυτά το 1890 
παντρεύτηκε και άρχισε επίσημα να δουλεύει σαν λιμπρετίστας. Θεωρείται ο 
πιο κινηματογραφικός λιμπρετίστας και οι ικανότητές του ήταν οι κατάλληλες 
για τις απαιτήσεις που προέκυπταν για τις νέες bourgeois operas. Σε έναν 
κόσμο που οι λιμπρετίστες δεν έγραφαν τίποτα πέρα των τετριμμένων, ο Illica 
άρχισε να φτιάχνει πρωτότυπες ιστορίες που τον έκαναν διάσημο. Το 
ευαίσθητο σημείο του ήταν οι ποιητικές του ικανότητες και η χαμηλή του 
αυτοπεποίθηση. 

Όταν ο Ricordi έβαλε και τον Giacosa στο γκρουπ των λιμπρετιστών 
του, ο Illica είχε τεράστια ψυχολογική αναταραχή. Ο πρώτος ήταν ένας πιο 
λεπτεπίλεπτος συγγραφέας ενώ ο τελευταίος είχε τέλεια αίσθηση της 
δραματουργικής δομής και των εφέ που χρειαζόταν μια όπερα. Έτσι πολύ 
σύντομα οι αρμοδιότητες μοιράστηκαν σύμφωνα με τις ικανότητες του καθένα.  

Όταν ήταν περίπου 60 χρονών, ξέσπασε ο πρώτος παγκόσμιος 
πόλεμος και ο Illica ήλπιζε να υπηρετήσει την πατρίδα του. Ένα χρόνο μετά, 
έπεσε από ένα άλογο και έτσι η ήδη επιβαρυμένη υγεία του χειροτέρεψε 
ακόμα περισσότερο. Πήγε στο Colombarone, μια περιοχή κοντά στην 
γενέτειρά του, όπου και πέθανε στις 16 Δεκέμβρη του 1919. 
 

Πηγή: Mallach, Alan, “The autumn of Italian opera: from Verismo to 
modernism”, 1890-1915  
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1.4 Βιογραφικά στοιχεία για τον Guiseppe Giacosa 
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Γεννήθηκε στις 21 Οκτώβρη του 1847 στο Colleretto Parella στην Ivrea 
της Ιταλίας, ο Giuseppe Giacosa σπούδασε νομική και στη συνέχεια ανέλαβε 
την δικηγορική επιχείρηση του πατέρα του. Έγραφε θεατρικά στον ελέυθερό 
του χρόνο αλλά μετά την επιτυχία μιας μονόπρακτης κωμωδίας του έγραφε 
σαν βασική του ασχολία. Αγαπούσε την όπερα και την κρατούσε στη ζωή του, 
σαν θεατής αλλά και σαν κριτής της. 

Στα πρώτα του έργα ( A can che lecca cenere non gli fidar farina, Non 
dir Quattro se non l’ hai nel sacco) «εξημέρωσε» την επιθυμία του για 
ζωντανή συνομιλία στο κείμενο και περιλάμβανε την ανώτερη μεσαία τάξη μ 
μια γεύση ειρωνείας. Σιγά σιγά όμως, ο διάλογος έγινε πιο υπαινικτικός και 
σχεδόν ψιθυριστός, η στιχουργία εξαφανίστηκε σχεδόν και έδωσε τη θέση της 
στην πρόζα, η σκηνή απασχολούταν με θέματα όπως η σιωπή και η απουσία. 

Οι επαφές του με διάφορα λογοτεχνικά βεριστικά γκρουπ, αλλά και η 
συμμετοχή του στους Scapigliati, μαζί με τους οποίους έκανε πολλά 
λογοτεχνικά πειράματα έδωσαν στη σκέψη του και κατ’ επέκταση και στο 
γράψιμό του έναν φυσικό, λιγότερο στερεότυπο ρεαλισμό. 

 Το 1877, παντρεύτηκε και ξεκίνησε να διδάσκει στο Turin, πριν 
μετακομίσει στο Μιλάνο το 1888. 

Στο αποκορύφωμα της καριέρας του ήταν ο πιο γνωστός θεατρικός 
συγγραφέας της Ιταλίας. Παρόλα αυτά, δεν δίνονταν με τόσο προφανή τρόπο, 
σαν κοινός νατουραλιστής. Ο πρώιμος, σαχλός συναισθηματισμός του 
ωρίμασε σε μία πιο συγκεκριμένη και έντονη σχέση με ένα Τσεχοφικό 
διαμέτρημα και έτσι τα σκηνικά του κατέληγαν σε συγκεκριμένα στησίματα: 
τοπία, εσωτερικοί χώροι οι οποίοι περιγράφονταν με σχολαστικότητα και 
προτείνονταν σαν σχετικοί συμβολισμοί για τη ζωή των χαρακτήρων. 

Στις μέρες μας έχει μείνει κυρίως γνωστός για το ρόλο του ως 
συνεργάτης λιμπρετίστας (με τον Luigi Illica) στις τρείς πιο διάσημες όπερες 
του Puccini: La Bohème (1896), Tosca (1900) και Madama Butterfly (1904). 
Το δώρο του Giacosa ήταν να πάρει την ιστορία και τους βασικούς διαλόγους 
του Illica και να τους εξομαλύνει, να τους μετατρέψει σε στίχους και να τους 
«γυαλίσει». Αν και η συνεργασία με τον Illica και τον Puccini ήταν τις 
περισσότερες φορές προβληματική, ήταν πετυχημένη δημιουργικά. Ο 
Giacosa πέθανε στη γενέτειρά του στις 2 Σεπτέμβρη του 1906. 
 
 
 
 
 
 
 
 
Πηγή: Cody, Gabrielle H. & Sprinchorn, Evert, The Columbia Encyclopedia of 
modern drama, Book 1 
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2. Παράσταση στο London Opera 
House,2009-2010, 

 Σκηνοθεσία John Copley 

23η αναβίωση 

 

 
 
 

2.1 Γενικά Χαρακτηριστικά της Παράστασης 

 

Ο βασικός θεματικός πυρήνας της παράστασης είναι η ζωή, η φιλία και ο 

έρωτας μέσα από τα μάτια των Μποέμηδων του Παρισιού του 1830. Είναι μια 

ιστορία έντονη, γεμάτη συναίσθημα και πάθος. «Το καταναλωτικό, φυματικό 

παραμύθι του Puccini για την αγάπη ανάμεσα σε δύο πλευρές μιας διαχωριστικής 

γραμμής» το χαρακτηρίζει η Caroline Kellett Fraysse στο άρθρο της στην online 

σελίδα κριτικής του Λονδίνου
1
. 

Η πρώτη εντύπωση που δημιουργείται σε κάποιον, από τη συγκεκριμένη 

σκηνοθεσίας, η οποία συνεχίζεται σαν παράδοση από το 1974 στο Royal Opera 

House of London, είναι μεγαλοπρεπής. Μία παραγωγή τεράστια, με μεγάλα σκηνικά, 

πολλούς χορωδούς και πολλή δουλειά. Εύκολα κατανοητή, με λογική ακολουθία, η 

οποία εξασφαλίζεται από το ήδη γραμμένο libretto του Puccini, μας μεταφέρει στην 

εποχή εκείνη που η έγνοια των Μποέμηδων ήταν η αγάπη, η φιλία, ο έρωτας, η τέχνη 

και το πάθος για ζωή. 

 

 

1 Άρθρο της Caroline Kellett Fraysse http://www.onlinereviewlondon.com/la-

boheme 

http://www.onlinereviewlondon.com/la-boheme
http://www.onlinereviewlondon.com/la-boheme
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2.2 Αισθητικές και πολιτιστικές αρχές 

 
Η συγκεκριμένη παράσταση μεταφέρει με επιτυχία το κοινό στο Παρίσι του 1830. 

Έχει σκηνοθετηθεί σύμφωνα με τους στιλιστικούς και διακοσμητικούς κανόνες της 

Belle Époque, και είναι πλήρως ρεαλιστική ακολουθώντας  την τάση της εποχής. Ο 

ίδιος ο Copley σε συνέντευξή του έχει αναφέρει ότι «Η μουσική είναι το πάν, 

δουλεύω μόνο για τη μουσική. Πάντα μου λέει τι πρέπει να κάνω, Αν ακούσεις τη La 

Bohème, είναι όλα εκεί.» 
2
 και η μουσική έχει γραφτεί το 1896.  

 

 
 

Βρισκόμαστε λοιπόν την εποχή εκείνη, αρκετά μακριά από τους στιλιστικούς 

κανόνες και αντιλήψεις της σύγχρονης ζωής, αλλά δοσμένη με τέτοιο γλυκό και 

προσιτό τρόπο που λίγοι θα ενοχληθούν από το καλλιτεχνικό της ύφος, που τα 

ρεύματα Ρομαντισμός, Νατουραλισμός, Μετά-ιμπρεσιονισμός και Ρεαλισμός 

(Βερισμός) μπλέκονται και φτιάχνουν ένα ύφος καλλιτεχνών συναισθηματικό, 

ζωντανό, έντονο, προσιτό για το λαό. Ασχολείται με θέματα καθημερινά και 

αληθοφανή. Τα έργα χαρακτηρίζονται από κλειστή δομή και καλοβιδωμένη πλοκή 

ενώ βασικό στοιχείο τους είναι η ενότητα του τόπου, του χρόνου και της δράσης, 

εξελίσσονται σε παρόν χειροπιαστό. «Η ταύτιση και η αληθοφάνεια είναι χρυσοί 

κανόνες.»
3
 Το θέμα λοιπόν της συγκεκριμένης παράστασης είναι η καθημερινότητα. 

Η καθημερινότητα των Μποέμηδων της Γαλλίας με όλα όσα μπορεί να 

συμπεριλαβμάνει: τη φιλία, τον έρωτα, το γλέντι, την πείνα, το κρύο, την ανασφάλεια, 

την πονηριά, τον θάνατο.  Θέματα θεμελιώδη και για τη σύγχρονη πραγματικότητα 

μεν, παραμελημένα και υποταγμένα από τους γρήγορους ρυθμούς και την απληστία 

δε.  

Πάνω απ’ όλα η όπερα κατακλύζεται από ανθρωπιά, κάτι που σίγουρα λείπει 

από την καθημερινότητά μας.  

 

 
2
 www.musicalcriticism.com/interviews/copley-1209.shtm1 ,  Interview: 

Legendary opera director John Copley on La Bohème by Dominic McHugh 
3
 P.Pavis, Dictionaire du Theatre, Edition revue et corigee, Dunod, Paris, Λεξικό 

του Θεάτρου, Γενική εποπτεία Κώστας Γεωρουσόπουλος, Α έκδοση Νοέμβριος 2006, 

εκδόσεις Gutemberg σελ. 149  
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 «Αν και διαδραματίζεται στο Παρίσι γύρω στο 1820, ή ιστορία είναι 

διαχρονική με σημαντικές αντηχήσεις στη σύγχρονη ζωή» λέει ο Jim Pritchard στην 

κριτική του για τη συγκεκριμένη παράσταση»
4
 . 

Μια δυνατή σκηνή της είναι όταν η Musetta ανακοινώνει στους Μποέμηδες ότι 

η Mimi είναι έξω από την σοφίτα τους και πεθαίνει, και έπειτα εκείνη πουλάει ένα 

μέρος από τα υπάρχοντά της για να της παρέχει φάρμακα. Δεν έχουν περεταίρω 

σχέση στην υπόλοιπη όπερα. Κι όμως, ο Puccini βάζει την τρανή τραγουδίστρια να 

κάνει μια πράξη ανθρωπιάς και συμπόνιας. Χρησιμοποιεί ένα μέρος από την 

μεγαλύτερη, λόγω της ιδιότητάς της περιουσία της, όχι για τον εαυτό της, αλλά για 

έναν άνθρωπο που το έχει ανάγκη. Μια άλλη δυνατή στιγμή της όπερας είναι όταν ο 

Rodolfo καίει το έργο του για να προσφέρει ζεστασιά στη σοφίτα και τους 

αγαπημένους του φίλους, κάτι που μπορεί να του έδινε τροφή, ή όταν η Musetta, 

γεμάτη νάζι, πονηριά και ζήλια, προσπαθεί να κάνει τον Μαρτσέλο να την προσέξει. 

Όπως έχει πει και ο μεγάλος σκηνοθέτης J. Copley «Σκέφτηκα ότι αυτή η όπερα ήταν 

απίστευτα συγκινητική. Από τις όπερες του Βερισμού, βρίσκω ότι είναι η τελειότητα. 

Δεν υπάρχει ούτε μια πρόταση ή μια λέξη που να είναι τελείως άχρηστη.»
5
  

           Παρ’ όλα αυτά, υπήρχε μια στιγμή στο έργο που ήταν αχρείαστη και ίσως 

ακατανόητη. Η εμφάνιση του παιχνιδοπώλη και η απίστευτη πολυκοσμία πάνω στη 

σκηνή στη δεύτερη πράξη, αν και ιταλικό κατάλοιπο της comedia del’ arte και 

χαρακτηριστική φιγούρα των Zanni (κωμικά πρόσωπα της μη σοβαρής κωμωδίας 

στην Αναγέννηση), είναι κάτι άγνωστο και μακρινό από τη δική μας κουλτούρα και 

εποχή.  

Παλαιότερα, ο γελωτοποιός, ή «τρελός», ή κλόουν, ή όπως μπορεί να 

ονομαζόταν ανάλογα με την εποχή, είχε μια θέση σε κάθε έργο είτε για να 

αποσυμφορήσει τη βαριά ατμόσφαιρα μιας πράξης, είτε για να εντείνει την τραγική 

ειρωνεία πριν από μια τραγική πράξη. «Πρόκειται για ρόλο που εξαρχής παίζεται σε 

σκηνή» μας λέει ο Κώστας Περούλης στο βιβλίο του «ΤΡΕΛΟΣ, ΜΠΟΥΦΟΝΟΣ, 

ΚΛΟΟΥΝ ΠΡΟΔΡΟΜΟΙ ΣΧΗΜΑΤΙΣΜΟΙ ΤΗΣ ΛΟΓΟΤΕΧΝΙΑΣ ΚΑΙ ΤΟΥ 

ΥΠΟΚΕΙΜΕΝΟΥ ΤΗΣ ΝΕΩΤΕΡΙΚΟΤΗΤΑΣ: ΤΟ ΠΑΡΑΔΕΙΓΜΑ ΤΩΝ 

SHAKESPEAR, DIDEROT KAI BECKETT.» (σελ.11).  

Στη δική μας περίπτωση η εμφάνισή του δεν είναι ξεκάθαρη. Αφενός γιατί η 

ατμόσφαιρα δεν είναι ήδη πολύ βαριά, αφετέρου γιατί η τραγική ειρωνεία δεν είναι 

εύκολα διακριτή. « Όλοι σχεδόν οι κριτικοί ή θεωρητικοί που ασχολήθηκαν με τη 

λογοτεχνία, έχουν θεωρήσει την παρουσία του «τρελού» [fool/fou, sot], του μπουφόνου 

[buffoon/bouffon] ή του κλόουν [clown] ως ένα «ένδυμα», μια μορφή που φορά κανείς 

όπως τον ίδιο τον σκούφο του «τρελού» και η οποία μεταφέρει απλά με τον ιδιότυπο 

τρόπο της , «πνευματώδη», ειρωνικό ή παρωδικό, το πραγματικό περιεχόμενο ενός 

έργου.» είναι η άποψη του Κ. Περούλη στο βιβλίο του (σελ. 2). «Ως εκ τούτου, οι 

μελετητές αυτοί, προχωρώντας σπάνια πέρα από την αναγνώρισή τους μέσα στα 

λογοτεχνικά έργα, δεν κατάφεραν κατά κανόνα να δουν το πόσο και πώς αυτές οι 

«μορφές» στην πραγματικότητα καθορίζουν τη δομή ενός ήρωα ή και ολόκληρου του 

έργου, με εξαίρεση ίσως την περίπτωση του Shakespeare όπου επισημάνθηκε η καίρια 

 
 

4
 Άρθρο του Jim Pritchard http://www.musicweb-

international.com/SandH/2008/Jul-Dec08/boheme1307.htm 

 
5
 www.musicalcriticism.com/interviews/copley-1209.shtml,  Interview: 

Legentary opera director John Copley on La Boheme by Dominic McHugh 

http://www.musicweb-international.com/SandH/2008/Jul-Dec08/boheme1307.htm
http://www.musicweb-international.com/SandH/2008/Jul-Dec08/boheme1307.htm
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λειτουργία του «τρελού» αλλά και, εσχάτως, και του κλόουν.» Η βασική «λειτουργία» 

του Parpignol πάνω στη σκηνή λοιπόν, μπορούμε να πούμε ότι είναι απλά 

διασκεδαστική και θέλει να δώσει έναν παιχνιδιάρικο τόνο στην ατμόσφαιρα.  

Ένα ακόμα κενό της παράστασης, που όμως οφείλεται κυρίως στο ήδη 

γραμμένο libretto, είναι η σχέση που δημιουργείται ανάμεσα στον Rodolfo και τη 

Mimi. Μετά από μια παρουσίαση των χαρακτήρων τους στην πρώτη πράξη, στη 

σοφίτα, βγαίνουν μαζί στο Café Momus, και αφήνεται να εννοηθεί πως είναι ζευγάρι. 

Ένα άγγιγμα του χεριού, ένα βλέμμα και μια παρουσίαση του εαυτού τους δεν είναι 

αρκετά για να δημιουργηθεί μια σχέση, τουλάχιστον όχι στη σύγχρονη 

καθημερινότητα.  

Εκείνη την εποχή, ο Puccini λάμβανε κριτικές που του υπενθύμιζαν ότι τα έργα 

του είναι μέτρια και ότι πρέπει να κάνει κάτι παραπάνω από το να γράφει χωρίς να 

κάνει καμία προσπάθεια για τη σωστή επιλογή και την «λείανση» της μουσικής του. 

Μία κριτική αναφερόμενη στην πρεμιέρα της La Boheme, την 1
η
 Φεβρουαρίου 1896 

στο Teatro Regio στο Τορίνο λέει «Είσαι νέος και δυνατός Puccini, έχεις ταλέντο, 

κουλτούρα και ικανότητα στη φαντασία που λίγοι έχουν: σήμερα πήρες την 

εντύπωση ότι μπορείς να αναγκάσεις το κοινό να σε χειροκροτήσει όποτε και όπου 

θέλεις. Αυτό είναι καλό να γίνει μια φορά, αλλά μόνο μια. Για το μέλλον, γύρνα πίσω 

στις μεγάλες και δύσκολες μάχες της τέχνης.» λέει η Berta στην Gazzeta del Popolo
6
. 

Φαίνεται πως θεωρούσαν ότι έχει επαναπαυτεί και ότι η συγκεκριμένη του όπερα 

ήταν κάτι εύκολο, απλό και προχειροφτιαγμένο. 

 

 

2.3 Θεατρικός Χώρος Και Σκηνογραφία 

 

 
  Η συγκεκριμένη παράσταση είναι μια αναβίωση της σκηνοθεσίας του 

διεθνούς φήμης John Copley το 1974, στο London Opera House με σκηνικά και 

κοστούμια βασισμένα στη δουλειά της διάσημης Julia Trevelyan Oman, η οποία τα 

είχε φτιάξει για πρώτη φορά το 1974. (). «Εκτός από μια ελαφρώς πικάντικη 

προσπάθεια για αλλαγή στο Barriere d’ Enfer στην εισαγωγή, ή παραγωγή δεν έχει 

αλλάξει από τότε που την είχα πρωτοδεί εγώ, 20 χρόνια πριν.»
7 

μας λέει στην κριτική 

της η Anna Picard στην εφημερίδα The Independent «Οι διανομές των ρόλων 

αλλάζουν, μερικές σπινθηροβόλες, μερικές ανιαρές. Αλλά αυτό που κρατάει αυτή τη 

σκονισμένη, τη μεγάλη παραγωγή να συνεχίσει να ανεβαίνει με επιτυχία, δεν είναι το 

καινούριο αίμα, αλλά η παράδοση.»
8
 

 

 
6 

 μας λέει η Berta, στην Gazzetta del Popolo 

http://www.columbia.edu/itc/music/NYCO/Boheme/critics.html  
7 

  Άρθρο του Michael McNay 

http://www.guardian.co.uk/news/2003/oct/13/guardianobituaries.artsobituaries  
8
 Άρθρο της Anna Picard http://www.independent.co.uk/arts-

entertainment/classical/reviews/la-bohegraveme-royal-opera-house-londonbrmelvyn-

tan-wigmore-hall-london-

1855852.html?fb_action_ids=3026334091981&fb_action_types=news.reads&fb_sour

ce=feed_news  

http://www.columbia.edu/itc/music/NYCO/Boheme/critics.html
http://www.guardian.co.uk/news/2003/oct/13/guardianobituaries.artsobituaries
http://www.independent.co.uk/arts-entertainment/classical/reviews/la-bohegraveme-royal-opera-house-londonbrmelvyn-tan-wigmore-hall-london-1855852.html?fb_action_ids=3026334091981&fb_action_types=news.reads&fb_source=feed_news
http://www.independent.co.uk/arts-entertainment/classical/reviews/la-bohegraveme-royal-opera-house-londonbrmelvyn-tan-wigmore-hall-london-1855852.html?fb_action_ids=3026334091981&fb_action_types=news.reads&fb_source=feed_news
http://www.independent.co.uk/arts-entertainment/classical/reviews/la-bohegraveme-royal-opera-house-londonbrmelvyn-tan-wigmore-hall-london-1855852.html?fb_action_ids=3026334091981&fb_action_types=news.reads&fb_source=feed_news
http://www.independent.co.uk/arts-entertainment/classical/reviews/la-bohegraveme-royal-opera-house-londonbrmelvyn-tan-wigmore-hall-london-1855852.html?fb_action_ids=3026334091981&fb_action_types=news.reads&fb_source=feed_news
http://www.independent.co.uk/arts-entertainment/classical/reviews/la-bohegraveme-royal-opera-house-londonbrmelvyn-tan-wigmore-hall-london-1855852.html?fb_action_ids=3026334091981&fb_action_types=news.reads&fb_source=feed_news
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Το θέατρο χτίστηκε το 1732 στο Covent Garden στο κέντρο του Λονδίνου, 

όταν ο John Gay ανέθεσε στον John Rich, ηθοποιό και manager στο Linkol’s Inn 

Field, να ανεβάσει «Την όπερα των Ζητιάνων» Ο χώρος δόθηκε από τον Δούκα του 

Bedford και το κτίριο σχεδιάστηκε από τον James Shepherd. Καταστράφηκε 

ολόκληρο από μια φωτιά που ξέσπασε το 1808 αλλά άρχισε να ξανά χτίζεται αμέσως 

με δωρεά του Πρίγκιπα της Ουαλίας. Μια δεύτερη φωτιά το 1856 κατέστρεψε το 

θέατρο. Το κτίριο που σχεδιάστηκε από τον Sir Edward M. Bary και χτίσθηκε από 

τον Frederick Gye, καθυστέρησε λόγω οικονομικών προβλημάτων και λειτούργησε 

ξανά, κανονικά το 1858 με πρώτο του έργο το Les Huguenots του Meyerbeer.Η 

αρχιτεκτονική του είναι Αναγεννησιακής μορφής, επιβλητική και μεγαλόπρεπη. Έχει 

επεκταθεί δύο φορές, μια το1933 και μια δεύτερη το 1982 για να φτάσει στην τελική 

του μορφή, με χωρητικότητα 2,268 άτομα. Έχει αρχίσει σιγά σιγά να στεγάζει 

αίθουσές του και σε άλλα κτίρια, ενώ το auditorium έχει αλλάξει ριζικά και θυμίζει 

μια υπέροχη Βικτοριανή αίθουσα.  
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Η παράσταση La Boheme, έπαιξε και έπαιζε όλα τα προηγούμενα χρόνια στο 

auditorium. Αίθουσα τεράστια, ψηλοτάβανη, στις αποχρώσεις του χρυσού και του 

κόκκινου προκαλεί δέος στον θεατή. Τη σκηνή στολίζουν βαριές κόκκινες κουρτίνες 

που ξεκινάνε από το ταβάνι και καταλήγουν στο ξύλινο δάπεδό της. Η αυλαία είναι 

τεράστια και σε πλάτος και σε βάθος. Οι θεατές κάθονται περιμετρικά της και η 

ορχήστρα ανάμεσα. Η ορχήστρα δεν καλύπτεται, είναι ορατή από το κοινό, απλά 

είναι σε ένα επίπεδο αρκετά χαμηλό ώστε να μην προκαλεί το παραμικρό πρόβλημα 

στη θέαση. Οι πρώτες εντυπώσεις για μια μεγαλόπρεπη και ακριβή παραγωγή 

επαληθεύτηκαν και με το παραπάνω.  
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Η διανομή των ηθοποιών πάνω στη σκηνή δεν έχει να κάνει τόσο με τη 

σκηνοθεσία όσο με το κείμενο, και ποιους προστάζει αυτό κάθε φορά να μιλάνε, να 

κινούνται, να συμμετέχουν στη σκηνική δράση και δεν υστερεί ούτε στον οριζόντιο, 

ούτε στον κάθετο άξονά της, οι οποίοι αξιοποιούνται πλήρως. Κανένα στήσιμο και 

καμία σκηνοθετημένη κίνηση δεν κρύβει μέσα της νοήματα άλλα από αυτά που 

καθαρά υποδηλώνει, όλα έχουν σκηνοθετηθεί απλά και απολύτως ρεαλιστικά. 

 Το μόνο που αποκτά μια διπλή σημασία είναι το καπέλο που παίρνει δώρο ο 

Rodolfo στην αγαπημένη του Mimi, το οποίο δεν το φοράει, το κρατάει απλά. Αυτό 

που ο Puccini θέλει να δείξει είναι ότι παρ’ ότι και οι δύο είναι πολύ φτωχοί ο 

Rodolfo παίρνει στην αγαπημένη του κάτι που ξέρει πως ήθελε από πάντα, κάτι που 

ξέρει πως θα τη γεμίσει χαρά. Δεν τον νοιάζει το χρήμα, τον νοιάζει η ευτυχία και η 

αγάπη του.  

«Η σκηνογραφία για ένα θεατρικό έργο καταφέρνει να είναι η δημιουργία ενός 

ζωτικού χώρου που ο ηθοποιός να κινείται μέσα του με το βαθύτατό του είναι» μας 

λέει η Μαρία Χανιωτάκη στο άρθρο της σχετικά με τη σκηνογραφία
9
, και η 

σκηνογραφία αποτελείται από τα σκηνικά, τα φώτα, τα αντικείμενα που 

χρησιμοποιούνται, τα κοστούμια, το μακιγιάζ, την κόμμωση. 

Ο δραματικός χώρος του έργου αποτελεί μια πιστή αναπαράσταση της εποχής 

των Γάλλων Μποέμηδων, συμπεριλαμβάνει δηλαδή και ιστορικά στοιχεία όπως τα 

κοστούμια, τα χτενίσματα, την ατμόσφαιρα της εποχής στην οποία συμβάλλουν και 

τα φώτα και τα σκηνικά. Τα χρώματα είναι ματ αλλά ζωντανά, βασισμένα στους 

στιλιστικούς κανόνες της Belle Époque, τα σκηνικά και τα κοστούμια δείχνουν 

πρόχειρα, φτωχά και καθημερινά χωρίς φυσικά να είναι. «Τα σκηνικά και τα 

κοστούμια» μας λέει ο Michael McNay σε άρθρο του στην εφημερίδα The Guardian  

 
9
 http://www.theatroedu.gr/main/old_pages/Arthra/Chaniotaki/   

 

http://www.theatroedu.gr/main/old_pages/Arthra/Chaniotaki/
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για την Julia Trevelyan Oman το 2003, «δεν τραβούσαν την προσοχή από 

μόνα τους, αλλά είχαν αυτή την άμεση και χωρίς να αποσπούν την προσοχή επίδραση 

στο κοινό, που τους μετέφεραν σε εκείνη την εποχή.»
10

  

 

 

1.  Η παραγωγή είναι τεράστια και ακριβή, γι αυτό και έχουν κατορθώσουν να 

την κάνουν τόσο ρεαλιστική και τόσο κοντά στο 1830 αλλά όχι μόνο. Σε άρθρο του 

κριτικού Jim Pritchard μάλιστα τον βλέπουμε να αναρωτιέται για το πόσο πρέπον 

ήταν στη συγκεκριμένη παραγωγή η τιμή ων εισιτηρίων, αφού όπως θα δούμε 

παρακάτω, ο θίασος θα μπορούσε να έχει μια πιο δυνατή σύσταση. Το σκηνικό 

αλλάζει σε κάθε πράξη, όταν βρισκόμαστε δηλαδή σε διαφορετικό χώρο. Είναι 

φτιαγμένο με τεράστια προσοχή ώστε να είναι πιστό στην εικόνα που σου αφήνει το 

libretto. Σκονισμένη σοφίτα, σκισμένες κουρτίνες, φτωχή διακόσμηση, ο φωτισμένος 

δρόμος του Παρισιού, το χιόνι στην τρίτη πράξη. Όλα είναι φτιαγμένα και 

προσεγμένα με το παραπάνω και ανταποκρίνονται πλήρως στην πραγματικότητα.  

Τίποτα δεν πετάει το θεατή έξω από αυτή την καλοφτιαγμένη ατμόσφαιρα και 

τίποτα δεν τον βάζει σε σκέψεις. Τα σκηνικά είναι σε πλήρη αρμονία με τη μουσική 

 

 
 

 
 

 

 

  

 
10

 Άρθρο του Michael McNay 

http://www.guardian.co.uk/news/2003/oct/13/guardianobituaries.artsobituaries  

 

http://www.guardian.co.uk/news/2003/oct/13/guardianobituaries.artsobituaries
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και την αίσθηση του έργου και παρόλο που είναι ακριβοφτιαγμένα δείχνουν απλά και 

καθημερινά. «Κάθε κόκκος σκόνης έχει τοποθετηθεί προσεκτικά στην σοφίτα των 

Μποέμηδων, η βρωμιά έχει απλωθεί ελεύθερα πάνω στα παράθυρα και οι κουρτίνες 

είναι μελετημένα σκισμένες» μας λέει ο Dominic McHugh στην κριτική του στο 

www.musicalcriticism.com
1
. 

 

2.  Ο φωτισμός της παράστασης είναι απόλυτα ρεαλιστικός και ενδυναμώνει 

την ατμόσφαιρα της κάθε σκηνής, αλλάζει με την αλλαγή της και είναι αυτόνομος. 

Η έντασή του είναι μέτρια και το χρώμα του ουδέτερο. 

Στην πρώτη σκηνή είναι μηδαμινή καθώς αυτό προστάζει το κείμενο. 

Βρισκόμαστε στη σοφίτα η οποία φωτίζεται μόνο με κεριά. Πέρα από τη σκηνή που η 

Mimi Και ο Rodolfo βρίσκονται μόνοι τους με μοναδικό φως το φώς ενός κεριού, 

στην υπόλοιπη σκηνή υπάρχει ένα ίχνος φωτός που δίνει την αίσθηση της νύχτας και 

της απώλειας φωτός, χωρίς να ισχύει στην πραγματικότητα. Το κερί θεωρείται ένα 

ορατό φωτιστικό σώμα, καθώς εκείνη τη στιγμή, πέρα από τα φώτα της πλατείας που 

κάθονται οι θεατές, δεν φαίνεται να υπάρχει επιπλέον φως στην αίθουσα, και αυτό 

είναι εξαιρετικό αφού συνεχίζουμε να τα βλέπουμε όλα ενώ η αίσθηση της νύχτας και 

της σκοτεινιάς μεγαλώνει. 

Στη δεύτερη σκηνή βρισκόμαστε σε ένα δρόμο γεμάτο κόσμο και μαγαζιά 

οπότε η ένταση ανεβαίνει επίπεδα. Ο θεατής έχει όντως την αίσθηση ενός 

εορταστικού κλίματος με ζωηρά και παιχνιδιάρικα φώτα, όπως ακριβώς και η 

διάθεση της συγκεκριμένης σκηνής.  

Στην τρίτη, μόνο η απαραίτητη ένταση φωτός υπάρχει επίσης, αφού 

βρισκόμαστε έξω, είναι νύχτα και χιονίζει και το μόνο φως που φαίνεται να υπάρχει 

είναι το φώς που έρχεται μέσα από το café, ένα φως γλυκό, κιτρινωπό που 

υποδηλώνει ζέστη και ασφάλεια. Αντίθετα, έξω, το φώς είναι ψυχρό και άσπρο, κάτι 

που μας φέρνει αμέσως την αίσθηση του κρύου και μαζί με το χιόνι δε σου αφήνει 

καμία αμφιβολία ότι αυτό όντως συμβαίνει εκείνη τη στιγμή πάνω στη σκηνή. Με 

αυτό τον τρόπο τονίζονται επίσης τα έντονα κόκκινα στη στολή της φρουράς και όλα 

τα άλλα χρώματα που ίσως να χάνονταν μέσα σε μια πανδαισία χρωμάτων. 

Και στην τελευταία σκηνή, ο φωτισμός είναι ίδιος με της πρώτης, 

βρισκόμαστε ξανά στη σοφίτα των τεσσάρων καλλιτεχνών.  

Τα φωτιστικά σώματα δεν είναι φανερά στο θεατή, η ακόμα και να είναι τόσο 

καλά ενταγμένα μέσα σε όλη την παράσταση που κανείς δεν τους δίνει σημασία. 

Τίποτα πάνω στο φως δεν είναι εξωπραγματικό και δεν τραβάει την προσοχή ενώ η 

συγκεκριμένη χρήση του κάνει το θεατή να είναι άμεσα συνδεδεμένος με την κάθε 

σκηνή αφού, όπως είπα και παραπάνω, τις ενδυναμώνει.  

 

3. Τα αντικείμενα φροντιστηρίου είναι όλα πραγματικά και χρησιμοποιούνται 

όπως ακριβώς πρέπει να χρησιμοποιούνται, καθημερινά και φυσιολογικά. Εκτός 

βέβαια από το καπελάκι της Mimi στη δεύτερη και στην τελευταία σκηνή, που 

χρησιμοποιείται  ίσως υποδηλωτικά για να εντείνει την αγάπη και την ένταση μεταξύ 

του Rodolfo και της Mimi (η χρήση αυτή ονομάζεται φετιχιστική).  

 

 
1 

 Άρθρο του Dominic McHugh  http://www.musicalcriticism.com/opera/roh-

boheme-1008.shtml  

 

 

http://www.musicalcriticism.com/
http://www.musicalcriticism.com/opera/roh-boheme-1008.shtml
http://www.musicalcriticism.com/opera/roh-boheme-1008.shtml
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4.  Τα κοστούμια του θιάσου είναι ενδυμασίες εποχής και παραπέμπουν στο 

Παρίσι του 1830. Τα χαρακτηριστικά τους αντλούνται κυρίως από ιστορικές 

μαρτυρίες όσων αφορά τους στιλιστικούς κανόνες της Belle Époque και γενικότερα 

από οποιαδήποτε γνώση για εκείνη την περίοδο.  

 

                             
 

 Μακριά, φουσκωτά φορέματα, πληθωρικά καπέλα και κορσέδες για τις 

γυναίκες, ψηλά καπέλα και μακριά παλτό για τους άνδρες σε χρώματα γήινα και ματ. 

Ταιριάζουν απόλυτα στο κάθε σώμα, μπορεί ακόμα και να έχουν ραφτεί ή διορθωθεί 

για τον καθένα ξεχωριστά, και απόλυτα συνδεδεμένα με τα σκηνικά. Τα κοστούμια 

της Mimi και της Musetta αλλάζουν από σκηνή σε σκηνή, αλλαγή πολύ διακριτική 

και αδιάφορη για κάποιον όχι και τόσο παρατηρητικό. Η μόνη ευδιάκριτη αλλαγή 

είναι στο κοστούμι της Musetta από την δεύτερη στη Τρίτη σκηνή και είναι 

συμβολική. Στη δεύτερη σκηνή, η Musetta είναι με τον υπουργό Alcindoro και 

φοράει ένα εμφανές πιο προσεγμένο πορτοκαλί επίσημο φόρεμα. Στην Τρίτη και 

τέταρτη σκηνή όμως, που εμπλέκεται ξανά με τον Marcello και τους άλλους 

μποέμηδες, τα ρούχα της προσαρμόζονται. Τα χρώματα στα φορέματά της είναι 

πλέον πιο μουντά και τα ρούχα δείχνουν πιο φτωχικά, όπως ακριβώς και όλων των 

υπόλοιπων. Αυτή η αλλαγή προσδίδει και ένα επιπλέον νόημα για το χαρακτήρα της 

πληθωρικής τραγουδίστριας. Αποφασίζει να αφήσει την πλουσιοπάροχη ζωή της 

κοντά σε ένα πρόσωπο της υψηλής κοινωνίας, και να ζήσει τον έρωτά της κοντά σε 

έναν μποέμη ζωγράφο και με αυτή την επιλογή της αλλάζει όλη της η ζωή. Η 

κατοικία της, μένουν πλέον σε ένα café, το εισόδημά της, παίρνει λεφτά από να 

διδάσκει τραγούδι στους πελάτες του café και κατ’ επέκταση τα ρούχα της και όλη η 

καθημερινότητά της. Η συγκεκριμένη αλλαγή λοιπόν χαρακτηρίζει τη θέση του 

ρόλου στην εξέλιξη του έργου. Όσο για τις υπόλοιπες, σχεδόν ανύπαρκτες αλλαγές 

γίνονται απλά για την τεκμηρίωση της αλλαγής του χρόνου και του τόπου.  

Η ενδυμασία λοιπόν, καθορίζει το δραματικό πρόσωπο στο βαθμό που είναι 

απαραίτητο χωρίς να είναι αδιάφορη ή αντίθετα εκτυφλωτική. Αν και τα κοστούμια 

δείχνουν φτωχά και ξεθωριασμένα, κάτι που το απαιτεί το ύφος της παράστασης, η 

παραγωγή, όπως και στα σκηνικά, φαίνεται πως είναι τεράστιου προϋπολογισμού και 

πως στο κάθε κομμάτι της έχει δοθεί η προσοχή που του αρμόζει.  

 

5.  Το μακιγιάζ που χρησιμοποιείται στην παράσταση είναι διακριτικό και 

απλό. Υπάρχει απλά για να λειαίνει τα πρόσωπα και να τα κάνει να φαίνονται 

ταιριαστά μέσα σε όλα αυτά τα φώτα και τα κοστούμια αλλά δεν αλλάζει ή καλύπτει 

ή χαρακτηρίζει το δραματικό πρόσωπο. Δίνει έμφαση στα χαρακτηριστικά του κάθε 

ηθοποιού ώστε να μην χάνονται αλλά να είναι ευδιάκριτα ακόμα και από το πιο 

μακρινό σημείο του τεράστιου auditorium.  
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6.  Τα μαλλιά των τραγουδιστών είναι απλά, διακριτικά και αυτά. Μαζεμένα 

σε κότσο για τις γυναίκες και περιποιημένα απλά για τους άντρες, θυμίζουν την 

ανεμελιά και το στυλ της ανάλογης εποχής στο Παρίσι, συμβάλουν κι αυτά στο να 

δημιουργηθεί μια ολοκληρωμένη εικόνα ενός χαρακτήρα της Belle Époque. 

Αξεσουάρ για τα μαλλιά δεν υπάρχουν καθώς εκείνη την εποχή οι μόνοι που 

φορούσαν , ήταν οι πλούσιοι.  

Στη δεύτερη σκηνή, η Musetta, μαζί με το πλούσιο φόρεμά της, φοράει και 

ένα καπέλο, ενταγμένο κι αυτό στο συμβολισμό του Copley ότι είναι μέλος της 

υψηλής κοινωνίας, συνοδεύοντας τον υπουργό Alcindoro, στις επόμενες σκηνές όμως 

το καπέλο εξαφανίζεται αι όπως προείπα η Musetta γίνεται ένα με τους μποέμηδες.  

 

 
 

 2.4 Η Ερμηνεία του Τραγουδιστή/Ηθοποιού 

 

 
Στη συγκεκριμένη, 23

η
 αναβίωση της La Boheme του 1974 του J. Copley, 

έλαβε μέρος ένας μεγάλος θίασος. 

 

ΔΙΑΝΟΜΉ: 

 

Marcello: Gabriele Viviani 

                Christopher Maltman 

 

Rodolfo:  Piotr Beczala 

                Teodor Ilincai 

                Ji-Min Park 

                Charles Castronoro 

 

Mimi:      Hilba Gerzmava 

                Ekaterina Siurina 
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                Rebecca Evans 

 

Musetta:  Inna Dukalh 

                Eri Nakamura 

 

Colline:   Kostas Smoriginas 

                Vuyani Milirde 

 

Schaunard: Jaques Imbrailo 

 

Benoit:      Jeremy White 

 

Parpignol: Alan Duffield 

  

Alkindoro: Donald Maxwell 

 

Όπως βλέπουμε, στους βασικούς χαρακτήρες έχουμε διπλή, τριπλή, μέχρι και 

τετραπλή διανομή στο βασικό χαρακτήρα Rodolfo. 

Η συγκεκριμένη παράσταση είχε ως Marcello τον Christopher Maltman, ως 

Rodolfo τον Ji-Min Park, Mimi την Rebecca Evans και Musetta την Eri Nakamura. 

« Για πρώτη φορά, οι Μποέμηδες ήταν στις σωστές ηλικίες για τους ρόλους 

τους και ταιριάζουν για την δουλειά τους στη σκηνή – θυμός, πάθος και κωμικά 

χοροπηδήματα εκ περιτροπής -  με το κατάλληλο νεανικό πνεύμα και ενέργεια.» μας 

λέει ο Jim Pritchard, οπαδός της όπερας και της συγκεκριμένης σκηνοθεσίας, στο 

άρθρο του στο musicweb- international
11

 . 

Οι τραγουδιστές, σε γενικές γραμμές εξέλαβαν καλές κριτικές, άλλοι λιγότερο, 

άλλο περισσότερο. 

 Για το ρόλο του Rodolfo, ιδιαίτερα καλές κριτικές εξέλαβε ο  Teodor Ilincai ο 

οποίος αντικατέστησε τον Piotr Beczala μετά από απόφασή του ότι είναι αρκετά 

άρρωστος για να συνεχίσει.  

«Ο Piotr Bezcala, το μεγάλο όνομα στον θίασο, κρύωσε και, αφού ακούγονταν 

καταπονημένος από την αρχή, αντικαταστάθηκε στο πρώτο διάλειμμα από τον 

Teodor Ilincai, που έτυχε να βλέπει την παράσταση. Ο Ilincai είναι σίγουρα μια νέα 

και ελεύθερη παρουσία» αναφέρει ο Andrew Clements στην εφημερίδα The 

Guardian
12

 . 

« Στις 19 Δεκέμβρη ο Piotr Beczala ολοκλήρωσε τις δύο πράξεις, αφήνοντας τον 

Teodor Ilincai να τελειώσει τον ρόλο του Rodolfo για τις επόμενες παραστάσεις. 

Αποφάσισε ότι είναι πολύ άρρωστος για να συνεχίσει.» διαβάζουμε στο 

myreviewer.com
13

 , ενώ η Caroline Kellett Fraysse στο online review London μας 

λέει «Ο Ρουμάνος Teodor Ilincai, πήρε τη θέση του άρρωστου Piotr Beczala, και 

έπαιξε σε ένα εξασφαλισμένο και πρόωρο ντεμπούτο στην Royal Opera (το οποίο 

είχε κανονιστεί για τις 26 και 28 Δεκέμβρη) στο ρόλο του Rodolfo.»
14 

.  

  

 
11 

http://www.musicweb-international.com/SandH/2010/Jan-

Jun10/boheme0501.htm  
12 

http://www.guardian.co.uk/music/2010/jan/04/la-boheme-copley-review  
13 

http://www.myreviewer.com/Puccini_La_Bohme_Nelsons_DVD_Review/a130570   
14   

http://www.onlinereviewlondon.com/la-boheme  

http://www.musicweb-international.com/SandH/2010/Jan-Jun10/boheme0501.htm
http://www.musicweb-international.com/SandH/2010/Jan-Jun10/boheme0501.htm
http://www.guardian.co.uk/music/2010/jan/04/la-boheme-copley-review
http://www.myreviewer.com/Puccini_La_Bohme_Nelsons_DVD_Review/a130570
http://www.onlinereviewlondon.com/la-boheme
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Ο Rodolfo της δικής μας παράστασης, ο Ji-Min Park, όπως επίσης και η Mimi, 

Rebecca Evans, δεν εξέλαβαν εξίσου καλές κριτικές. 

«Ο Ji-Min Park στο ρόλο του Rodolfo έδειξε ότι έχει ακόμα πολλά να μάθει 

και ότι ο ουσιαστικά μικρός ήχος του και το ανώμαλο φραζάρισμά του, του 

καταλογίζονται για κάποιο εξαιρετικό τραγούδι Mezza Voce, για κάποιες στέρεες 

νότες και για μια ελκυστική αλλά ηλίθια αγορίστικη απόδοση. Τραγουδώντας μαζί, o 

Ji-Min Park και η Rebecca Evans, δεν μπόρεσαν να αναδείξουν την παθιασμένη 

ενορχήστρωση του Puccini στην πρώτη πράξη, που συνήθως προκαλεί ένα ρίγος για 

τη φλεγόμενη αγάπη τους.» μας λέει ο Jim Pritchard
15

 () 

«Ο ανεπαρκής Rodlofo του Ji-Min Park» τον χαρακτηρίζει ο Stephen Jay Taylor στην 

δική του κριτική ενώ για τη Mimi δηλώνει «Δεν έχω ακούσει ποτέ μια λιγότερο 

Ιταλική Mimi στη ζωή μου- τουλάχιστον όχι κάποια που να τραγουδάει στην 

πρωτότυπη γλώσσα- όχι τόσο για το ότι δεν καταδέχτηκε να βήχει, μια φορά σε 

ολόκληρη την όπερα παρ’ όλο που το πρόβλημα της φυματίωσης δεν είναι απλά ένα 

δραματικό δεδομένο αλλά σχολιάζεται και από τους άλλους χαρακτήρες.»
16

.  

 Από τον Jim Pritchard επίσης θεωρήθηκε καλή, αλλά όχι εκθαμβωτική.  

 Οι κριτικές για την Hilba Gerzmava σαν Mimi δεν ήταν καλές επίσης αφού 

όπως διαβάζουμε στην The Guardian και στο άρθρο του Stephen Jay-Taylor «Η Mimi 

της Hilba Gerzmava έδινε ελάχιστες ενδείξεις για το ότι πίστευε σε αυτό στο οποίο 

τραγουδούσε ή γι αυτό στο οποίο έδινε στον χαρακτήρα της ένα σημάδι.»
17

  

 Προχωράμε στον Marcello και στον Christopher Maltman. 

Ο Jim Pritchard δηλώνει ότι ήταν ένας εξαιρετικός Marcello και ο μόνος από τους 

κύριους χαρακτήρες που έδωσε μια ολοκληρωμένη παράσταση, συνδυάζοντας την 

απαλή του φλογερή βαρύτονη χροιά, με υποκριτική που έδειξε τόσο ενθουσιασμό και 

μια ολοκληρωτική δέσμευση σε αυτό που έκανε.  

 Αντίθετα o Stephen Jay-Taylor στην The Guardian θεωρεί ότι παρ’ όλο που ο 

Maltman μπορεί να νιώσει τη σκηνή και έχει την φωνητική ικανότητα να φτιάξει ένα 

‘γεύμα’ από Marcello, παρεμποδίζεται από τις προσπάθειές του, από μια φωνή που 

ξεκινάει να απλώνεται άβολα και χάνει την καθαρή έννοια του τονικού κέντρου όταν 

εκτίθεται σε λίγη πίεση.  

 Τέλος, η εκθαμβωτική Eri Nakamura στο ρόλο της εξίσου εκθαμβωτικής 

προσωπικότητας της Musetta. «Ήταν πολύ ελκυστική, όπως η διασκεδαστική και 

άστατη Musetta και αν η φωνή της ήταν λίγο πολύ έντονη σε ορισμένες περιπτώσεις, 

αυτό έδωσε στοιχεία ότι στο μέλλον μάλλον θα τραγουδήσει περισσότερες Mimi 

παρά Musettas.» μας λέει ο Jim Pritchard και υπονοεί πόσο περισσότερο άξιζε η E. 

Nakamura τον απόλυτα πρωταγωνιστικό ρόλο της Mimi από την R. Evans. Τον ίδιο 

υπαινιγμό κάνει και ο Stephen Jay-Taylor για μια Musetta γενναία αλλά μια εντελώς 

λάθος διανομή ρόλων.  

 

 
15 

http://www.musicweb-international.com/SandH/2010/Jan-

Jun10/boheme0501.htm  
16 

http://www.opera-

britannia.com/index.php?option=com_content&view=article&id=188:la-boheme-the-

royal-opera-cast-b-5th-january-2010&catid=8:opera-reviews&Itemid=16  
17

http://www.guardian.co.uk/music/2010/jan/04/la-boheme-copley-review)  

 

 

 

http://www.musicweb-international.com/SandH/2010/Jan-Jun10/boheme0501.htm
http://www.musicweb-international.com/SandH/2010/Jan-Jun10/boheme0501.htm
http://www.opera-britannia.com/index.php?option=com_content&view=article&id=188:la-boheme-the-royal-opera-cast-b-5th-january-2010&catid=8:opera-reviews&Itemid=16
http://www.opera-britannia.com/index.php?option=com_content&view=article&id=188:la-boheme-the-royal-opera-cast-b-5th-january-2010&catid=8:opera-reviews&Itemid=16
http://www.opera-britannia.com/index.php?option=com_content&view=article&id=188:la-boheme-the-royal-opera-cast-b-5th-january-2010&catid=8:opera-reviews&Itemid=16
http://www.guardian.co.uk/music/2010/jan/04/la-boheme-copley-review
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Η Inna Dukach σαν Musetta δεν έλαβε τις καλύτερες κριτικές σύμφωνα με 

την Caroline Kellett Fraysse αφού την χαρακτήρισε ‘Μισό κοσμική’ , ενώ ο Andrew 

Clements στην The Guardian θεωρεί ότι μαζί η Inna Dukach και η ακαταλαβίστική 

της Musetta και ο Gabriele Viviani σαν Marcello άνοιξαν έναν δρόμο για τους 

Jacques Imbrailo με τον έξυπνα κατανοητό Schaunard του και τον Kostas Smoriginas 

με τον προσεκτικά φτιαγμένο του Colline ώστε να αφήσει τις καλύτερες εντυπώσεις.  

 Οι Schaunard και Colline της δικής μας παράστασης, Simone Del Savio και 

Vuyani Mlinde αντίστοιχα θεωρήθηκε ότι, ο πρώτος, δεν είχε καθόλου τονικό κέντρο 

στη φωνή του και ο δεύτερος, ότι ήταν κοντά στον τόνο αλλά όχι ακριβώς από τον 

Stephen Jay-Taylor
18

. 

Ο Jim Pritchard ήταν πιο ελαστικός χαρακτηρίζοντας τον Simone Del Savio 

έναν ενδιαφέρον και γενναίο Schaunard  και τον Vuyani Mlinde πολύ πιο ενεργητικό 

απ’ ότι συνήθως στο συγκεκριμένο ρόλο του φιλόσοφου Colline. «Έδωσε στον ρόλο 

μια ζωντανή σκηνική παρουσία η οποία ταίριαζε με τη δυναμική και εκφραστική 

μπάσα φωνή του που έβαλε ακριβώς όση ποσότητα πάθους χρειαζότανε στην ‘Coat 

Aria’.»
19

 αναφέρει συγκεκριμένα.  

Σε πιο γενικά πλαίσια, οι σολίστες είχαν τα συνηθισμένα χαρακτηριστικά των 

τραγουδιστών της όπερας. Το υποκριτικό τους ύφος χαρακτηρίζεται από στατικές 

θέσεις που βρίθουν από ρητορεία και στόμφο. Η συνήθης κινησιολογία επιβάλλει τα 

χέρια σε ανάταση, έκταση και πρόταση καταστρέφοντας το ρεαλισμό του verismo της 

εποχής και κάνοντας ανοικείο το αποτέλεσμα. Με το συγκεκριμένο στήσιμο των 

λυρικών τραγουδιστών καταστρατηγείται η φυσικότητα, το αρχικό ζητούμενο των 

δημιουργών. Χορός δεν υπάρχει πουθενά ενώ κίνησή τους μοιάζει απόλυτα 

σκηνοθετημένη και βαλμένη μέσα σε καλούπια ενώ μπορεί στην πραγματικότητα να 

μην είναι. Προκαλεί στον θεατή μια απορία που αναπάντητα την αποδέχεται αφού το 

συγκεκριμένο κλίμα «καθωσπρεπισμού» είναι γενικό.  

Το συγκεκριμένο ύφος επισκιάζει το προσωπικό ύφος του κάθε τραγουδιστή 

και έτσι το αποτέλεσμα της φιγούρας (με συνδυασμό σώματος, φωνής, κινησιολογίας 

και ύφους) καταλήγει να είναι ανοικείο για το θεατή. Υπηρετούν όλοι αυτή τη 

συγκεκριμένη γραμμή ιδιαίτερης έμφασης στην κίνηση των χεριών και των 

μελαγχολικών εκφράσεων στο πρόσωπο, γνωστή και ως σχολή Callas.  

 

 
18 

http://www.opera-

britannia.com/index.php?option=com_content&view=article&id=188:la-boheme-the-

royal-opera-cast-b-5th-january-2010&catid=8:opera-reviews&Itemid=16  
19

 http://www.musicweb-international.com/SandH/2010/Jan-

Jun10/boheme0501.htm  

 

 

2.5 Μουσική 

 
 

Η συγκεκριμένη verismo όπερα έχει ακουστεί πάρα πολλές φορές ανά τον 

κόσμο και ανά τον χρόνο. Η συγκεκριμένη, 23
η
 αναβίωση της σκηνοθεσίας του J. 

Copley, αποτελούνταν από ένα μεγάλο αριθμό τραγουδιστών και το κείμενο ήταν το 

πρωτότυπο, στην Ιταλική γλώσσα. 

http://www.opera-britannia.com/index.php?option=com_content&view=article&id=188:la-boheme-the-royal-opera-cast-b-5th-january-2010&catid=8:opera-reviews&Itemid=16
http://www.opera-britannia.com/index.php?option=com_content&view=article&id=188:la-boheme-the-royal-opera-cast-b-5th-january-2010&catid=8:opera-reviews&Itemid=16
http://www.opera-britannia.com/index.php?option=com_content&view=article&id=188:la-boheme-the-royal-opera-cast-b-5th-january-2010&catid=8:opera-reviews&Itemid=16
http://www.musicweb-international.com/SandH/2010/Jan-Jun10/boheme0501.htm
http://www.musicweb-international.com/SandH/2010/Jan-Jun10/boheme0501.htm
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 Πέρα από τους βασικούς ρόλους Rodolfo: tenor, Mimi: soprano, Marcello: 

baritone,  Colline: bass, Schaunard: baritone, Musetta: soprano, Alcindoro: bass, 

Benoit: bass, Parpignol: tenor, αποτελούνταν από την The Royal Opera Chorus, από 

επιπλέον χορωδούς, ηθοποιούς, παιδιά από την Tiffin Children’s Chorus και από την 

ορχήστρα του Royal Opera House με μαέστρο της τον Maurizio Benini. Ήταν η 

πρώτη φορά που διεύθυνε τη συγκεκριμένη όπερα στο ROH και το αποτέλεσμα ήταν 

θριαμβευτικό, γεμάτο Ιταλική φινέτσα και λαμπερά χρώματα που τόνιζαν όλα τα 

άκρα συγκίνησης του Puccini.  

 

 
 

Η ορχήστρα βρίσκεται μέσα στο auditorium, και διαχωρίζεται από το κοινό με 

ένα ξύλινο κυκλικό διαχωριστικό, ενώ βρίσκεται σε χαμηλότερο επίπεδο από τη 

σκηνή. Είναι πολύ σημαντικό που η ορχήστρα βρίσκεται στο χώρο της παράστασης 

και που είναι ορατή από τους θεατές αφού επηρεάζει άμεσα την εξέλιξη του έργου 

και την ατμόσφαιρα του χώρου. Η μουσική τους εκτέλεση είναι άρρηκτα 

συνδεδεμένη με το τραγούδι και την υποκριτική του θιάσου. Πέρα από τις τεχνικές 

ικανότητες και τη μελέτη που υπάρχει ώστε να σταθεί αξιοπρεπώς μια παράσταση, η 

διάθεση, τα λάθη, η ενέργεια του κάθε ατόμου μπορεί να επηρεάσει το σύνολο. Η 

βάση όλων είναι η ήδη γραμμένη μουσική και Libretto. Η σχέση τους είναι στενή και 

η εξέλιξη της πλοκής βασίζεται και στα δύο, πότε στο ένα, πότε στο άλλο και πότε 

στο συνδυασμό τους. Το αποτέλεσμα όμως είναι συνιστώσα τόσο του κάθε σολίστα 

ξεχωριστά, του κάθε μουσικού της ορχήστρας ή του κάθε χορωδό όσο ολόκληρης της 

όπερας και κατ’ επέκταση όλης της παραγωγής. 

Η απόδοση της ορχήστρας ήταν πολύ καλή. Η μουσική ήταν σταθερή σε 

ρυθμό και κατ’ επέκταση και η παράσταση.  

Ο ρυθμός της όμως ήταν σταθερός με βάση το ρυθμό του λιμπρέτου. Αργός 

στη Πρώτη πράξη όπου ο Rodolfo και η Mimi μας παρουσιάζονται αλλά και 

γνωρίζονται μεταξύ τους, γρήγορος στην αλλαγή των σκηνών και στο πόσο απέχουν 

χρονικά σε ρεαλιστικά πλαίσια μεταξύ τους, κάτι που κάνει εντύπωση στο θεατή, και 

φυσιολογικός στις υπόλοιπες σκηνές. Ο χρόνος αυτός με τον χρόνο δράσης σε κάθε 

σκηνή είχε ένα χάσμα τεράστιο, κάτι που κάνει την όπερα εξαιρετικά ενδιαφέρουσα. 

Σε κάθε σκηνή, ο χρόνος κυλάει ρεαλιστικά θα μπορούσε να πει κανείς, ενώ από 

σκηνή σε σκηνή, τα λεπτά αντικαθιστούν τις ημέρες.    



   35 

 

Πιο αναλυτικά, ο ρυθμός του φωτισμού είναι αργός και σταθερός. Αλλάζει με 

την αλλαγή των σκηνών και δηλώνει την αλλαγή περιβάλλοντος.  

Ο ρυθμός των διαλόγων αλλά και της κίνησης, είναι ένας ρυθμός μέτριος, που 

διακόπτεται από μονολόγους και στατικές θέσεις αντίστοιχα, ώστε να μην κουράζει. 

Οι ατάκες συνήθως δεν είναι κοφτές, εκτός από σημεία τα οποία υποδηλώνουν 

ένταση για παράδειγμα ανησυχία, κοροϊδία, θυμό, και οι μονόλογοι μεγάλοι και 

λυρικοί.  

Η σκηνική δράση κατά τη διάρκεια των μονολόγων, από τον υπόλοιπο θίασο,  

είναι ελάχιστη και το βλέμμα δεν αποσπάται από τίποτα άλλο πέρα από τον σολίστα 

και τη δική του δράση.  Ενώ ο δικός της ρυθμός σε γενικές γραμμές, ακολουθούσε το 

ρυθμό του libretto, αφού ακολουθούσε κατά γράμμα τις οδηγίες του.  

Το σημειακό σύστημα που κυριαρχούσε όμως και έδινε τον παλμό του 

ρυθμού ήταν ο ήχος, η μουσική, η φαντασμαγορική μουσική του Giacomo Puccini 

και η σταθερή και περιποιημένη εκτέλεσή της από την ορχήστρα του Royal Opera 

House of London.  

 

 

2.6 Κείμενο 

 
 Το κείμενο της παράστασης είναι το πρωτότυπο, πρόζα-τραγούδι, ιταλικό 

libretto των L.Illicca και G. Giacosa, με υπέρτιτλους στα Αγγλικά. Η μετάφραση 

είναι πιστή στο πρωτότυπο, με προσαρμογές προτάσεων ώστε να εξυπηρετείται το 

νόημα του κειμένου. Παρ’ όλα αυτά, κάποιος θεατής θα μπορούσε να κατανοήσει το 

γενικό νόημα και την πλοκή της παράστασης μόνο από τις εικόνες της και τη δράση, 

χωρίς λεπτομέρειες φυσικά αφού το κείμενο είναι κατά κύριο λόγο προϊόν αφήγησης. 

Η σκηνική δράση λοιπόν είναι ισχυρή σε σημεία που χρειάζεται  να είναι, και όχι 

πλατειάζουσα.  

  Ο ρόλος του κειμένου συνεπώς είναι ανώτερος από το ρόλο της σκηνικής 

δράσης. Δίνει στο θεατή τις λεπτομέρειες που κάνουν την ιστορία πιο ενδιαφέρουσα 

και τις πληροφορίες που χρειάζεται για να μην δημιουργούνται κενά.  

Αντίθετα, είναι ισότιμος με το ρόλο των σκηνικών και των κουστουμιών αφού 

εκείνα προσδίδουν χαρακτήρα και ταυτότητα στη συγκεκριμένη παραγωγή. Η εικόνα 

είναι πιστή αναβίωση των όσων είναι ήδη γραμμένα. Εκεί που ο τραγουδιστής πρέπει 

να κάνει κάτι το κάνει, αλλιώς δεν κάνει τίποτα. Εκεί που ο τραγουδιστής πρέπει να 

δείξει κάτι με το σώμα του το δείχνει, αλλιώς δεν δείχνει και δεν κάνει τίποτα (όντας 

φυσικά στα πλαίσια του ύφους της Κάλλας που είχα αναφέρει παραπάνω).  

 Κυρίαρχο δηλαδή σημειακό σύστημα είναι πρώτο το libretto και η μουσική, 

έπειτα τα σκηνικά και τα κοστούμια τα οποία συμπληρώνουν την ατμόσφαιρα που 

δημιουργούν τα πρώτα και τελευταίος ο φωτισμός ο οποίος επικαλύπτεται εν μέρει 

από τα παραπάνω αφού είναι σταθερός και δεν τραβάει την προσοχή, αλλά αποτελεί 

σημαντικό στοιχείο της σκηνοθεσίας.  

 Η σχέση αυτή όλων των παραπάνω σημειακών συστημάτων επηρεάζει την 

ατμόσφαιρα της παράστασης λοιπόν, όχι όμως και την κατανόηση του κειμένου αφού 

όλες οι πληροφορίες που χρειάζεται ο θεατής και οι λεπτομέρειες της ιστορίας 

βρίσκονται εκεί.  
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2.7 Συμπεράσματα για την παραγωγή 

 
Η συγκεκριμένη παραγωγή είναι μια παραγωγή που κάνει το κοινό να έχει 

μεγάλες προσδοκίες. Τόσο το όνομα του Copley όσο και ο χώρος του Royal Opera 

House of London, είναι αξιόπιστα και έμπιστα στο οπερετικό κοινό. Δεν απαιτείται 

προϋπάρχουσα γνώση από κάποιον θεατή για να παρακολουθήσει την La Boheme, 

αφού ο Puccini έχει φροντίσει όλα να γεννιούνται και να πεθαίνουν μέσα σ΄ αυτή την 

αξιοθαύμαστη ιστορία, και η ερμηνεία της είναι απλή και ξεκάθαρη.  

Για το Αγγλικό κοινό, η παρακολούθηση της όπερας που συνδυάζει έντεχνα 

σημειακά συστήματα είναι μια οικεία εμπειρία και είναι αρκετά εκπαιδευμένοι ώστε 

να μην διακόπτουν την όπερα με χειροκροτήματα κατά τη διάρκεια της εξέλιξής της.  

 Κομμάτια από τις κριτικές για τη συγκεκριμένη παραγωγή έχουν παρατεθεί 

στον τομέα της ερμηνείας των ηθοποιών και φαίνεται πως η επιλογή του θιάσου δεν 

ικανοποίησε ιδιαίτερα το κοινό. Η γενική αίσθηση της 23
ης

 αυτής αναβίωσης όμως 

είναι ο σεβασμός στην παράδοση και η δίψα για κάτι καινούριο. 

 «Μια πολύ ικανοποιητική δουλειά η οποία δεν θα χάσει ποτέ τη δημοσιότητα. 

Υπάρχουν πολλές άλλες δουλειές να διαλέξεις, αλλά αν ψάχνεις για μια ασφαλή, 

αξιόπιστη παραγωγή μην πας πιο πέρα.» είναι η κριτική δυο camera man που 

βιντεοσκόπησαν την παράσταση με σκοπό να φτιάξουν DVD.»
20

 

«Αυτό που κρατάει αυτή τη σκονισμένη μεγάλη παραγωγή ακόμα ζωντανή, 

δεν είναι το νέο αίμα αλλά η παράδοση.»
21

 υποστηρίζει η Anna Picard στο άρθρο της 

στην Independent όπως και ο Andrew Clements στην Guardian «Το στήσιμο του John 

Copley έχει γίνει ένα κομμάτι ‘μουσείο’, που είναι απασχολημένο με την λεπτομερή 

αντικατάσταση για ψυχολογική αντίληψη και συναισθηματικό βάθος.» 
22

  

 Αντίθετα η Caroline Kellett Fraysse θεωρεί ότι έχει έρθει η ώρα για ανανέωση 

και αλλαγή. «Κάθε φορά που βλέπω τη σκηνοθεσία του Copley, απολαμβάνω τις 

νότες, φεύγω ανυψωμένη- αλλά εύχομαι το μάτι μου να είχε δει κάτι καινούριο.»
23

 

 Μια δυσαρεστημένη θεατής έγραψε «Μια αρκετά απολαυστική παραγωγή, η 

οποία όμως μου έδωσε τα πάντα και δεν μου άφησε τίποτα για πίσω σκέψη.»
24

 

 Τέλος, ο J. Pritchard κλείνει το άρθρο του ως εξής «Με την υποστήριξη της 

πάντα αξιόπιστης χορωδίας και ορχήστρας του Opera House ήταν μια 

καλογυαλισμένη, πειστική-και βαθύτατα συγκινητική-μουσική παράσταση που είχε 

το ‘αληθινό’ και ίσως να άξιζε ένα λίγο πιο δυνατό θίασο.»
25

  

  

 
20

 

http://www.myreviewer.com/Puccini_La_Bohme_Nelsons_DVD_Review/a130570  
21

 http://www.independent.co.uk/arts-entertainment/classical/reviews/la-

bohegraveme-royal-opera-house-londonbrmelvyn-tan-wigmore-hall-london-

1855852.html  
22 

http://www.guardian.co.uk/music/2010/jan/04/la-boheme-copley-review  
23 

http://www.onlinereviewlondon.com/la-boheme  
24 

http://operagurl.wordpress.com/2010/02/06/puccinis-la-boheme-royal-

opera-roh/  
25 

http://www.musicweb-international.com/SandH/2010/Jan-

Jun10/boheme0501.htm  

 

 

http://www.myreviewer.com/Puccini_La_Bohme_Nelsons_DVD_Review/a130570
http://www.independent.co.uk/arts-entertainment/classical/reviews/la-bohegraveme-royal-opera-house-londonbrmelvyn-tan-wigmore-hall-london-1855852.html
http://www.independent.co.uk/arts-entertainment/classical/reviews/la-bohegraveme-royal-opera-house-londonbrmelvyn-tan-wigmore-hall-london-1855852.html
http://www.independent.co.uk/arts-entertainment/classical/reviews/la-bohegraveme-royal-opera-house-londonbrmelvyn-tan-wigmore-hall-london-1855852.html
http://www.guardian.co.uk/music/2010/jan/04/la-boheme-copley-review
http://www.onlinereviewlondon.com/la-boheme
http://operagurl.wordpress.com/2010/02/06/puccinis-la-boheme-royal-opera-roh/
http://operagurl.wordpress.com/2010/02/06/puccinis-la-boheme-royal-opera-roh/
http://www.musicweb-international.com/SandH/2010/Jan-Jun10/boheme0501.htm
http://www.musicweb-international.com/SandH/2010/Jan-Jun10/boheme0501.htm
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Ηλεκτρονικές διευθύνσεις όπου μπορεί να βρεθεί η 
παράσταση: 

 
http://www.youtube.com/watch?v=dNeVXox5rP8 

http://www.youtube.com/watch?v=g4Vs-2CM8Mg&feature=related 

http://www.youtube.com/watch?v=F2bKgu-BDCY&feature=related (το trailer από τη 

πρώτη σκηνοθεσία του J.Copley το 1974) 

 

http://www.youtube.com/watch?v=dNeVXox5rP8
http://www.youtube.com/watch?v=g4Vs-2CM8Mg&feature=related
http://www.youtube.com/watch?v=F2bKgu-BDCY&feature=related
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3. Παράσταση στοTeatro Di Torino,1996 

Σκηνοθεσία: Giuseppe Patroni Griffi 

 Παράσταση για τα 100 χρόνια της 
όπερας του Puccini. 

 

     
 

3.1 Γενικά χαρακτηριστικά της Παράστασης 

 
Ο βασικός θεματικός πυρήνας της παράστασης είναι ο ίδιος με την παραγωγή 

του John Copley που εξετάσαμε προηγουμένως, καθώς πρόκειται για το ίδιο έργο. Η 

ζωή, η φιλία και ο έρωτας μέσα από τα μάτια των Μποέμηδων του Παρισιού του 

1830 παραμένουν στο προσκήνιο, αν και οι διαφορές στη σκηνοθεσία δημιουργούν 

και μια εντελώς διαφορετική ατμόσφαιρα. 

Η παράσταση αυτή, στήθηκε με σκοπό να προβληθεί ζωντανά στην 

τηλεόραση για τη γιορτή των 100 χρόνων από την πρώτη της εκτέλεση στο Torino το 

1896 χωρίς την αναμενόμενη επιτυχία. «Το Torino έκανε τα πάντα για να βρει τη 

λάμψη μιας εποχής που δεν μπορεί να επιστρέψει. Επανέφερε την ατμόσφαιρα 100 
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χρόνων πριν, φωτογραφίες και αυτοκίνητα καθώς και ασαφείς άριες στα ωραιότατα 

καφέ του κέντρου, αλλά οι νότες του κορυφαίου έργου του Puccini, πάνω στο οποίο 

την 1
η
 Φεβρουαρίου του 1896 σήκωνε την μπαγκέτα του ένας Toscanini νεότατος και 

ωραιότατος, ξανακούστηκαν χωρίς τη φρεσκάδα και τη μουσικότητα που ελπίσαμε.» 

μας λέει ο Colombo Francesco στο άρθρο του για τη συγκεκριμένη παραγωγή στην 

εφημερίδα Corriere della Sera
1
. 

Η ίδια η Mirella Freni, σε συνέντευξή της στην εφημερίδα La Stampa, σε 

ερώτηση που της έγινε από τον δημοσιογράφο Sergio Trobetta, ποιά είναι η γνώμη 

της για την τηλεθέαση που είχε η παράσταση κατά την προβολή της (3.000.000 

τηλεθεατές), απάντησε: «Μου φαίνεται ένα σημαντικό αποτέλεσμα αν σκεφτεί κανείς 

όλα αυτά που προβάλλονται στην τηλεόραση.»
 2

  

Η πρώτη εντύπωση που προκαλεί η συγκεκριμένη σκηνοθεσία είναι η 

«παράδοση». Νιώθει κανείς έναν σεβασμό και ένα δέος βλέποντας τον L. Pavarotti 

και τη M. Freni να τραγουδούν αγκαλιασμένοι στην τρίτη πράξη, και τους 4 

Μποέμηδες να παίζουν σαν παιδιά στην πρώτη και την τελευταία. «Με ελάχιστη 

δόση εμπειρίας μπορεί κανείς να δει ότι ο L. Pavarotti έχει απ’ τη μεριά του μια 

σφραγίδα ασύγκριτη, μια ερμηνεία πολύ καλή, χαρίσματα που δεν μπορείς να τα 

βρεις αλλού, και είναι αυτά που προκαλούν την έλξη και αλλάζουν μαγικά τους 

μηχανισμούς με τους οποίους τα δέχεται το κοινό»
1
.  

Η παραγωγή είναι μεγάλη, αλλά μπορεί να πει κανείς ότι φαίνεται πιο λιτή και 

πιο επιφανειακή από εκείνη στο London Opera House. Βασισμένη στο πρωτότυπο 

libretto του Puccini, είναι κι αυτή εύκολα κατανοητή με λογική ακολουθία γεγονότων, 

ακολουθώντας βέβαια τη δική της ροή χρόνου η οποία είναι απόλυτα υποταγμένη στο 

κείμενο.  

 

 
1 

Εφημερίδα Corriere della Sera, άρθρο του Colombo Francesco, 

http://archiviostorico.corriere.it/1996/febbraio/03/Boheme_cara_giovinezza_altrove_c

o_0_9602036874.shtml 
2 

Εφημερίδα La Stampa, άρθρο του Sergio Trombetta, 

http://www.archiviolastampa.it/component/option,com_lastampa/task,search/action,vi

ewer/Itemid,3/page,0019/articleid,0630_01_1996_0033_0021_8605235/ 

 

 

3.2 Αισθητικές και πολιτιστικές αρχές 

 
Βρισκόμαστε, ξανά, στο Παρίσι του 1830. Ρομαντισμός, Νατουραλισμός, 

Μετά-ιμπρεσιονισμός και Ρεαλισμός (Βερισμός) βρίσκονται στο επίκεντρο, και όλα 

μαζί σκηνοθετούν μια όπερα πληθωρική και πολύπλευρη.  

Η συγκεκριμένη σκηνοθεσία δείχνει πιο λιτή και λίγο πιο «Μποέμισσα», η 

χλιδή που είδαμε στο Λονδίνο έχει δώσει τη θέση της σε χαρακτήρες πιο απλούς και 

καθημερινούς που μοιάζουν με αυτούς του H. Murger. Η λιτότητα αυτή επιτρέπει σε  

έναν μέσο θεατή αφενός να έχει μια καλύτερη εικόνα της Μποέμ ζωής του 1830, 

αφετέρου να μπορέσει να ταυτιστεί περισσότερο με τους ήρωες λόγω της πιο οικείας 

ατμόσφαιρας που δημιουργείται προς αυτούς μέσω των στιλιστικών επιλογών. Η 

ενδυμασία συνεχίζει να είναι μακριά φορέματα για τις γυναίκες, καπέλα και κατσαρά 

μαλλιά και ψηλά καπέλα, κοστούμια, τιράντες, γιλέκα και κασκόλ για τους άνδρες, 

http://archiviostorico.corriere.it/1996/febbraio/03/Boheme_cara_giovinezza_altrove_co_0_9602036874.shtml
http://archiviostorico.corriere.it/1996/febbraio/03/Boheme_cara_giovinezza_altrove_co_0_9602036874.shtml
http://www.archiviolastampa.it/component/option,com_lastampa/task,search/action,viewer/Itemid,3/page,0019/articleid,0630_01_1996_0033_0021_8605235/
http://www.archiviolastampa.it/component/option,com_lastampa/task,search/action,viewer/Itemid,3/page,0019/articleid,0630_01_1996_0033_0021_8605235/
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με μια πιο «τσιγγάνικη» ανάσα, με αποτέλεσμα να δείχνουν πιο κοντά στα σύγχρονες 

στιλιστικά μονοπάτια.  

Μια πιο αφαιρετική παραγωγή η οποία ασχολείται με τα ζητήματα που θίγει 

το libretto,  ζητήματα τα οποία αποτελούν τα θεμέλια της ομαλής λειτουργίας της 

ανθρώπινης ύπαρξης.  

Παρ’ όλα αυτά υπάρχουν στιγμές στη σκηνοθεσία που πέρασαν δίχως την 

πρέπουσα προσοχή, λεπτομέρειες που θα έπρεπε να είναι συγκεκριμένες, τόσο 

κινητικά όσο και σκηνοθετικά. Για παράδειγμα στην πρώτη σκηνή ο Marcello 

ζωγραφίζει χωρίς στην πραγματικότητα να ζωγραφίζει και ο Rodolfo γράφει χωρίς 

στην πραγματικότητα να γράφει. Αυτά είναι κινήσεις απλές και καθημερινές αλλά 

δημιουργούν στο θεατή μια αίσθηση ζωντάνιας και ολοκλήρωσης. Εδώ οι 

τραγουδιστές χρησιμοποιούν το σχήμα «γράφω» ή «ζωγραφίζω» χωρίς ιδιαίτερη 

προσοχή με αποτέλεσμα να δίνει την εντύπωση της επιπόλαιης σκηνοθεσίας. 

«Λυρική μουσική απευθείας στην τηλεόραση, η παράσταση για τα 100 χρόνια της 

όπερας του Puccini, αποδεικνύει στην πραγματικότητα αρκετές ατέλειες, λείπει ο 

παλμός και η λάμψη.» μας λέει ο Colombo Francesco στο άρθρο του για τη 

συγκεκριμένη παράσταση στην εφημερίδα Corriere della Sera
3
.  

Δύο ακόμα ισχυρά παραδείγματα είναι, στην πρώτη σκηνή ξανά, όταν χτυπάει 

την πόρτα ο σπιτονοικοκύρης Benoit και οι τέσσερις φίλοι τρέχουν να κρυφτούν, το 

φώς χαμηλώνει ξαφνικά και χωρίς να έχει συμβεί κάτι που το δικαιολογεί. Φως στη 

σοφίτα δεν υπήρχε, η μοναδική πηγή φωτός έδειχνε να είναι η σόμπα, η οποία δε 

σταματά να καίει. Και τέλος, όταν η Mimi ψάχνει το κλειδί του διαμερίσματός της, ο 

Rodolfo το βρίσκει πάνω στο τραπέζι που βρίσκεται μπροστά του, ενώ η Mimi δεν 

έχει ακόμα πάει ως εκεί από τη στιγμή που μπήκε στη σοφίτα. 

Ο ανεξήγητος δεσμός που προκύπτει μεταξύ της Mimi και του Rodolfo, απ’ 

την πρώτη στη δεύτερη σκηνή, συνεχίζει να είναι ένα μυστήριο αφού εξαρτάται από 

το κείμενο του Puccini και όχι από τη σκηνοθεσία.   

Μια πολύ δυνατή στιγμή του έργου, όμως, είναι όταν, κατά τη διάρκεια της 

γνωριμίας τους, και όταν εκείνη ψάχνει το κλειδί, ο ποιητής την αγγίζει για πρώτη 

φορά, της πιάνει το χέρι. Εκεί, η αντίδραση της κοπέλας, ηλεκτρίζει την ατμόσφαιρα 

και βάζει υποψίες στο θεατή για το τι θα ακολουθήσει.  

 

 
3 

Εφημερίδα Corriere della Sera, άρθρο του Colombo Francesco, 

http://archiviostorico.corriere.it/1996/febbraio/03/Boheme_cara_giovinezza_altrove_c

o_0_9602036874.shtml 

 

 

 

 

 

 

 

http://archiviostorico.corriere.it/1996/febbraio/03/Boheme_cara_giovinezza_altrove_co_0_9602036874.shtml
http://archiviostorico.corriere.it/1996/febbraio/03/Boheme_cara_giovinezza_altrove_co_0_9602036874.shtml
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3.3 Θεατρικός Χώρος Και Σκηνογραφία 

 

                         
 

Η παράσταση έλαβε χώρα στο Teatro Regio του Torino το οποίο βρίσκεται 

στο τετράγωνο που ορίζουν η Piazza Castello, η Piazzetta Mollino, η Piazzetta dell’ 

Accademia Militare και η οδός Verdi. Κατασκευάστηκε για πρώτη φορά το 1740 και 

σύμφωνα με βασιλική εντολή έκλεισε το 1792 με σκοπό να γίνει αποθήκη. Το 1963 

κάηκε, από αιτίες άγνωστες και ξαναχτίστηκε μετά από 10 χρόνια. Υπό την 

αρχιτεκτονική εποπτεία του Carlo Mollino και του Marcello Zavelani Rossi το 1973 

το Teatro Regio άρχισε να λειτουργεί ξανά. Είναι ένα κτίριο σύγχρονης 

αρχιτεκτονικής εσωτερικά κρυμμένο μέσα στην αρχική αναγεννησιακή αρχιτεκτονική 

του και αποτελείται από 9 ορόφους και συνολικό εμβαδό 60.000 τ.μ. 

Εκτός από χώρους όπως το Directing Studio, το Dance Studio, τα δωμάτια για 

πρόβες (practice rooms), τα 22 του καμαρίνια, τις 17 αίθουσες αποθήκευσης για όλα 

όσα είναι απαραίτητα για τη σκηνή και για μια παράσταση και άλλες αίθουσες για 

την εξυπηρέτηση των επισκεπτών έχει δυο αίθουσες: το foyer και το auditorium.  

Το foyer αποτελείται από δυο ξεχωριστούς χώρους:  το Foyer del Toro που 

χωράει γύρω στα 300 άτομα, και την αίθουσα Sala Maria Callas που χωράει περίπου 

150 άτομα. 

Το auditorium είναι η μεγάλη αίθουσα του θεάτρου και χωράει περίπου 1.592 

άτομα (1.398 θέσεις και 194 θέσεις τοποθετημένες στα κουτιά του ring). Έχει αυλαία 

η οποία χωρίζεται από τους θεατές με τον χώρο της ορχήστρας (χώρος ο οποίος 

μπορεί είτε να ανυψωθεί είτε να βυθιστεί σε σχέση με τη σκηνή).  
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Η αίθουσα είναι τεράστια και επιβλητική. Με τη υπερσύγχρονη αρχιτεκτονική 

της αποτελεί ένα κανονικό έργο τέχνης, ενώ ο συνδυασμός κόκκινου και άσπρου 

χρώματος της δίνει έναν αέρα ανάλαφρο και όχι βαρύ όπως συνηθίζεται σε τέτοιου 

είδους αίθουσες. Το ταβάνι είναι διακοσμημένο και ιδιαίτερα προσεγμένο, είναι το 

σημείο κατατεθέν της αίθουσας και δε γίνεται να περάσει απαρατήρητο.  

Οι θέσεις είναι τοποθετημένες περιμετρικά σε σχέση με τη σκηνή, ανάμεσά 

τους ο χώρος για την ορχήστρα και μπροστά της ξεχύνεται μια μακριά, κόκκινη 

κουρτίνα. Συνολικά είναι 480 τ.μ., 24 μέτρα πλάτος και 20 μέτρα βάθος με 

δυνατότητα επέκτασης κατά 15 μέτρα. 

 
 

Ο Giuseppe Patroni Griffi χρησιμοποιεί τη σκηνή προσαρμόζοντάς την στον 

χώρο που έχει κάθε φορά. Στην πρώτη και τελευταία σκηνή, που βρισκόμαστε στη 

σοφίτα, το βάθος της σκηνής δεν χρησιμοποιείται όλο ενώ στις άλλες δυο που 

βρισκόμαστε σε εξωτερικό χώρο, ο χώρος φαίνεται να αλλάζει τελείως. Πέρα από την 
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αλλαγή των σκηνικών, χρησιμοποιείται όλο το βάθος της σκηνής, ίσως και η 

προέκτασή του.  

Η διανομή των ηθοποιών πάνω στη σκηνή έχει να κάνει με το κείμενο και τις 

οδηγίες των Illica και Giacosa, όμως σκηνοθετικά, ιδιαίτερα στην πρώτη και στην 

τέταρτη πράξη ο κάθετος άξονας παραμελείται σε ένα βαθμό. Βλέπουμε τους 4 

φίλους, και κατ’ επέκταση τον σπιτονοικοκύρη και τις δύο γυναίκες, να μαζεύονται 

κυρίως στα μπροστά τμήματα της σκηνής και να μην διατηρούν ισορροπία στο χώρο.  

Τα σκηνικά, μια πιστή απεικόνιση του χώρου που περιγράφουν οι συγγραφείς, 

με ρεαλιστικά στοιχεία, είναι βασισμένα σε ιστορικά στοιχεία της εποχής αφού 

μεταφέρουν με επιτυχία τον θεατή στο 1830 και στο λαμπερό αλλά φτωχό Παρίσι του. 

Ο σκηνογράφος και ενδυματολόγος Aldo Terlizzi, διάλεξε να ντύσει την παράσταση 

με  χρώματα μουντά, όχι ζωντανά όπως ήταν στο Λονδίνο, και με χτενίσματα και 

κοστούμια είναι εμφανώς επηρεασμένα από τους στιλιστικούς κανόνες της Belle 

Époque, κρατώντας όμως τη λιτότητα και τη φτώχια που επικρατούσε τότε. 

Γεννιούνται έτσι στο θεατή συνειρμοί για τη φτώχια, την ελευθερία και την ανεμελιά 

εκείνων των ανθρώπων. 

 

1.  Η παραγωγή είναι μεγάλη αλλά δε σφύζει από οργάνωση και 

λεπτομερειακή δουλειά. Μεταφέρει με επιτυχία τον θεατή στο Παρίσι του 1830, δε 

τον πείθει όμως απόλυτα λόγω μιας σκηνοθετικής επιπολαιότητας όπως αυτή που 

αναφέρθηκαν αρχικά για τις πιο περιγραφικές κινήσεις των τραγουδιστών.  

 Το σκηνικό αλλάζει από σκηνή σε σκηνή,  καθώς προστάζει το κείμενο. Στην 

πρώτη και τέταρτη πράξη το σκηνικό, η διακόσμηση της σοφίτας, θα μπορούσε να 

χαρακτηριστεί πιο μινιμαλιστική. Ένα κρεβάτι, μικρός, μακρόστενος χώρος, με δυο 

τρεις πίνακες και ένα τεράστιο παράθυρο. Στις άλλες δύο σκηνές, στους εξωτερικούς 

χώρους, η σκηνογραφία θα μπορούσε επίσης να χαρακτηριστεί μινιμαλιστική αφού 

στη σκηνή δεν υπάρχει αυτή η υπερβολή του Λονδίνου, σπάει όμως αυτή η 

ατμόσφαιρα από τις ενδυμασίες των τραγουδιστών και την ατμόσφαιρα της όλης 

παράστασης. Δείχνουν όλα μουντά, σκονισμένα, παλιά και απλοϊκά. «Μποέμ 

αγαπημένη αλλά η νεότητα είναι αλλού.» μας λέει ο C. Francesco στο άρθρο του
1 

. 

 

2.  Ο φωτισμός της παράστασης είναι αρκετά ρεαλιστικός. Οι οδηγίες του 

κειμένου, αν λάβει κανείς υπ’ όψιν του την εποχή και την ώρα, είναι ότι στη σοφίτα 

το μοναδικό φώς είναι των κεριών, στη δεύτερη σκηνή περιπλανιόμαστε στους 

δρόμους του Παρισιού και η τρίτη σκηνή είναι μια χιονισμένη νύχτα. 

Τα χρώματά του είναι ψυχρά και ήπια.  

Στη σοφίτα λοιπόν το φώς είναι σε χαμηλά και σταθερά επίπεδα μέχρι που ο 

Benoit χτυπάει την πόρτα. Εκεί, χωρίς δικαιολογία από το κείμενο ή από κάποια 

σκηνική δράση, το φως χαμηλώνει αισθητά. Έπειτα, με πολύ αργούς ρυθμούς, 

επανέρχεται σε φυσιολογικά επίπεδα μέχρι το σημείο που o Rodolfo σβήνει και το 

δικό του κερί, αφού έχει ήδη σβήσει της Mimi από τον αέρα, και η σοφίτα βυθίζεται 

σε ημίφως. Ο θεατής υποθέτει ότι είναι το φως του φεγγαριού ή τα φώτα της πόλης 

που μπαίνουν από το μεγάλο παράθυρο.  

Στη δεύτερη πράξη, στο Café Momus, ο φωτισμός δεν είναι τόσο 

φαντασμαγορικός όσο στην προηγούμενη σκηνοθεσία. Ο G. P. Griffi προτιμά να 

κρατήσει αυτόν τον ψυχρό και μουντό φωτισμό και σ’ αυτή τη σκηνή.  Ο φωτισμός 

είναι πιο ισχυρός αλλά δεν εμπεριέχει καμία ζωντάνια, θαρρεί κανείς πως κάποια 

φώτα του δρόμου ίσως και να ναι καμένα.  

Στην τρίτη πράξη το φώς ακολουθεί τις οδηγίες του καιρού. Νύχτα και χιόνι 

θα μπορούσαν μόνο να ταιριάζουν με φως ψυχρό και λιγοστό. Δεν είναι απόλυτα 
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ρεαλιστικό διότι σ’ αυτή την περίπτωση ίσως να ξεχωρίζαμε απλά φιγούρες και όχι 

ολόκληρη τη σκηνή, αλλά είναι απόλυτα συμβατό με το γύρω περιβάλλον. 

Τα κύρια φωτιστικά σώματα δεν είναι ορατά στο θεατή. Έχει κανείς την 

αίσθηση πως το φως απλά ακολουθεί τις σκηνές και τις δίνει όση λάμψη χρειάζονται 

ενώ είναι πιθανό, η επιλογή του τόσου χαμηλού φωτισμού να υποδηλώνει τις 

δυσκολίες της τότε ζωής και τη φτώχια ή ακόμα και το θάνατο της Mimi στην 

τελευταία σκηνή.  

 

3.  Τα αντικείμενα φροντιστηρίου είναι αντικείμενα πραγματικά, αντικείμενα 

που χρησιμοποιούνται στην καθημερινότητα. Μόνο που εδώ χρησιμοποιούνται με 

έναν λίγο πιο αφαιρετικό τρόπο. Τα ποτήρια στην πρώτη πράξη δε γεμίζουν κρασί, 

υποτίθεται ότι γεμίζουν, το στυλό στο χέρι του Rodolfo υποτίθεται ότι γράφει. Αυτό 

μπορεί να είναι επίτηδες σκηνοθετημένο ή μπορεί απλά ο σκηνοθέτης να θεώρησε ότι 

είναι κάτι πολύ απλό για να ασχοληθεί. Ότι και να είναι μπορεί να υπάρξουν θεατές 

που δεν θα του δώσουν την παραμικρή σημασία, μπορεί να υπάρξουν θεατές που θα 

προσδώσουν κάποιο βαθύτερο νόημα σ’ αυτό, μπορεί να υπάρξουν όμως και θεατές 

που θα ενοχληθούν απ’ αυτό.  

 

4.  Τα κοστούμια του θιάσου, όπως έχει προαναφερθεί, είναι επηρεασμένα 

τόσο από την ενδυμασία της Belle Époque, όσο και από την πιο φτωχική καταγωγή 

των Μποέμηδων.  

 Μακριά φορέματα οι γυναίκες, και μεγάλα καπέλα, κοστούμια, τιράντες, 

γιλέκα, κασκόλ και ψηλά καπέλα για τους άνδρες. Όλα σε χρώματα γήινα, ακόμα και 

το κόκκινο δεν έχει τη συνηθισμένη του λάμψη, δείχνουν να ταιριάζουν απόλυτα σε 

κάθε χαρακτήρα, σαν να τα φοράει καθημερινά για πολύ καιρό. Συμπληρώνουν έτσι 

το υποτονικό ύφος των σκηνικών και όλα μαζί προσδίδουν στην παράσταση τη δική 

της ταυτότητα.  

 Η συγκεκριμένη επιλογή των κοστουμιών μπορεί να θεωρηθεί διαχρονική και 

κλασσική. Όλα τα ρούχα είναι απλά, χωρίς κάτι φανταχτερό ή κάτι πολύ ανοικείο για 

την εποχή μας και η λειτουργία τους είναι να κάνουν μια νύξη στον αιώνα για τον 

οποίο γράφτηκε η όπερα χωρίς να τον αντιπροσωπεύουν πλήρως.  

 Τα ρούχα των πρωταγωνιστών αλλάζουν. Η αλλαγή η οποία είναι ιδιαίτερα 

εμφανή είναι η ενδυμασία της Musetta, πράγμα το οποίο μπορεί να θεωρηθεί 

συμβολικό. Τη γυναίκα αυτή τη συναντάμε στη δεύτερη σκηνή συνοδευόμενη από 

έναν υπουργό, να φοράει ένα μαύρο εκτυφλωτικό φόρεμα, θεωρείται κυρία της 

υψηλής κοινωνίας. Παρ’ όλα αυτά, αποφασίζει να ακολουθήσει τον Marcello και έτσι 

στην τρίτη σκηνή, που τους βρίσκουμε να ζούνε στην ταβέρνα στο Barierre D’ Enfer, 

καθώς και στην τέταρτη σκηνή που εμφανίζεται στη σοφίτα, η Musetta είναι εμφανώς 

λιγότερο περιποιημένη. Αυτό φυσικά δε σημαίνει πως είναι ρακένδυτη, κανείς τους 

δεν είναι ρακένδυτος. Έχουν όλοι στυλ προσεγμένο και κλασσικό, απλά φτωχικό. Για 

παράδειγμα στην τρίτη σκηνή, η διάσημη τραγουδίστρια, παρ’ όλου που είναι 

λιγότερο περιποιημένη έχει τη γούνα της να τη ζεσταίνει. 

 Οι υπόλοιποι πρωταγωνιστές αλλάζουν κοστούμια αλλά οι αλλαγές είναι τόσο 

διακριτικές που ο θεατής θα δυσκολευτεί να τις παρατηρήσει, ίσως να μην τις 

προσέξει καν. Όλα τα κοστούμια κινούνται σε χρώματα γήινα και ματ και τα μοτίβα 

είναι τα ίδια.  

 

5.  Το μακιγιάζ που χρησιμοποιείται στην παράσταση είναι ελάχιστο και 

λειαίνει τα πρόσωπα ώστε με τα μεγάλα φώτα του θεάτρου να φαίνονται ομοιόμορφα 

και να μην χάνονται μέσα στο σύνολο του θεάματος. Τονίζονται τα μάτια και τα 
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χείλη των τραγουδιστών ώστε να μην χάνονται οι εκφράσεις τους αλλά δεν καλύπτει 

ή χαρακτηρίζει το δραματικό πρόσωπο. 

 

6.  Η κόμμωση, διακριτική και εμπνευσμένη από το ύφος της εποχής, δεν 

προσδίδει προσωπικότητα στο κάθε πρόσωπο. Είναι απλά χτενισμένα ώστε να 

ταιριάζουν στο σκηνικό, να εξυπηρετούν το ρόλο, και να διευκολύνουν τους 

τραγουδιστές. 

 Οι γυναίκες της χορωδίας φορούν καπέλο, ίσως για να μην χρειάζεται η 

παραγωγή να ασχοληθεί ιδιαίτερα με τα δικά τους χτενίσματα. 

 

 

3.4 Η Ερμηνεία του Τραγουδιστή/Ηθοποιού 

 

Η παραγωγή αυτή αποτελείται από έναν τεράστιο θίασο.  

 

Mimì:      Mirella Freni  

                Veronica Villarroel  

                            Julietta Galstyan 

  

Rodolfo:  Luciano Pavarotti  

    Giuseppe Sabbatini 

                Roberto Aronica  

    Dariusz Stachura  

 

Musetta:  Anna Rita Taliento  

    Patrizia Ciofi  

 

Marcello:  Lucio Gallo  

     Mauro Buda 

 

Schaunard: Pietro Spagnoli 

       Davide Damiani         

       Orazio Mori  

 

Colline:      Nicolai Ghiaurov  

       Giorgio Giuseppini 

       Tomas Tomasson  

 

Parpignol :  Davide Livermore 

 

Benoît :       Claudio Ottino 

 

Alcindoro:  Alfredo Mariotti  

       Claudio Ottino 

 

 

 Όπως και στην προηγούμενη παραγωγή που εξετάσαμε, έχουμε διπλή, τριπλή 

και τετραπλή διανομή σε μερικούς από τους βασικούς χαρακτήρες. 
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 Στη συγκεκριμένη παράσταση της 1
ης

 Φεβρουαρίου όμως τραγούδησαν οι: 

Mirella Freni σαν Mimi, Luciano Pavarotti σαν Rodolfo,  Anna Rita Taliento σαν 

Musetta, Lucio Gallo σαν Marcello, Pietro Spagnoli σαν Schaunard και Nicolai 

Ghiaurov σαν Colline. 

«Pavarotti και Freni: ένα ζευγάρι που διατηρεί ανεπανάληπτη γοητεία, στην 

προκειμένη περίπτωση με τεχνικές δυσκολίες.» μας λέει ο  Colombo Francesco στην 

εφημερίδα Corriere della Sera
 

. Και συνεχίζει «Πρόκειται πάντα για μια 

καταπληκτική συγκίνηση όταν ακούς έναν μεγάλο αρτίστα που γέρασε και 

συλλαμβάνεις στην απόδοσή του σημάδια δυσκολίας, αυτό μπορεί να σε κάνει να τον 

αγαπήσεις ακόμα περισσότερο από όταν ήταν τέλειος (όπως στο δίσκο του Karajan). 

Μα ακριβώς η νιότη δεν έχει εποχές, και το ζήτημα δεν είναι πια στην αναγκαιότητα 

να χαμηλώσεις τονικά άριες και ντουέτα (με αμήχανες τροποποιήσεις) για να 

αποφευχθούν τα επικίνδυνα do.» 
4 

Παρατηρούμε δηλαδή μια «συμπόνια» για τον 

Pavarotti και ένα σεβασμό προς την ηλικία του, παρά τις όσες ατέλειες μπορεί να είχε 

ο Rodolfo του. 

«Για τη Mirella Freni μπορούμε να μιλήσουμε μόνο με στοργή και, ειλικρινά, 

ελπίζουμε να ξανακούσουμε τον συγκινητικό τόνο της Mimi στο «Ma quando vien lo 

sgelo» και στο «Sono andati?Fingevo di dormire», με μια αδιάκοπη ανατριχίλα.  

Προτιμούμε γι’ αυτό το λόγο να θεωρήσουμε μερικές ‘σκληρές’ εκπομπές της φωνής 

της και μια αινιγματική προσέγγιση του ελέγχου της δυναμικής της, μόνο σαν 

πρόβλημα μιας βραδιάς, κάτι περαστικό, πρόσκαιρο.»  

 Όπως καταλαβαίνουμε, το αποτέλεσμα αυτής της παράστασης είναι μια μικρή 

απογοήτευση την οποία ακολουθούν δικαιολογίες και ελαφρυντικά.  

Το κοινό παρ’ όλα αυτά αντιδρούσε με τεράστιο ενθουσιασμό, 

χειροκροτήματα στο τέλος από τα solo και ανθοδέσμες στο τέλος της παράστασης. Η 

 Mirella Freni, σε συνέντευξή της στην εφημερίδα La Stampa είπε: «Στο πρώτο 

χειροκρότημα μετά την Aria του τενόρου στην πρώτη πράξη, κατάλαβα ότι όλα 

πήγαιναν όπως έπρεπε και ότι η θερμοκρασία στην αίθουσα είχε ανέβει.»
5    

 Από τις κριτικές συμπεραίνουμε ότι το κοινό, και τα ΜΜΕ, εκφράζουν την 

αγάπη τους για τους δυο μεγάλους τραγουδιστές, Pavarotti και Freni, και τα λάθη που 

συμβαίνουν τα προσπερνούν. Οι παρουσίες τους ήταν αξιοπρεπείς και οι φωνές τους 

γέμιζαν την αίθουσα αν και η ενέργειά τους ήταν λίγο πεσμένη. 

«Έλλειψε σ’ αυτή τη Boheme η νιότη: το επείγον της εφηβείας, η θέληση να 

διακινδυνεύσεις τα μη ελεγχόμενα αισθήματα, η εκπληκτική στιγμή της υπόσχεσης 

που στη συνέχεια η ζωή αναλαμβάνει να σβήσει. Δεν τη βρήκαμε ούτε μεταξύ των 

απλών σκηνών, διορθωμένες και τακτοποιημένες από τον Aldo Terlizz, ούτε μεταξύ 

των κινήσεων που επέβαλλε η σκηνοθεσία του Guiseppe Patroni Griffi ο οποίος ξέρει 

φυσικά να δίνει ρυθμό και φυσικότητα στο σύνολο, αλλά μετά αφήνει τα πάντα 

στατικά γύρω από τον Benoit στην πρώτη πράξη και αφήνει τη Mimi και τον Rodolfo 

να τραγουδάνε το σπαρακτικό αντίο στο Barierre D’ Enfer έχοντας μερικά μέτρα 

απόσταση. Εκεί καθόντουσαν, ο Pavarotti και η Freni, σχεδόν συγκινημένοι στην  

 

 
4
 Εφημερίδα Corriere della Sera, άρθρο του Colombo Francesco, 

http://archiviostorico.corriere.it/1996/febbraio/03/Boheme_cara_giovinezza_altrove_c

o_0_9602036874.shtml 
5 

Εφημερίδα La Stampa, άρθρο του Sergio Trombetta, 

http://www.archiviolastampa.it/component/option,com_lastampa/task,search/action,vi

ewer/Itemid,3/page,0019/articleid,0630_01_1996_0033_0021_8605235/ 

http://archiviostorico.corriere.it/1996/febbraio/03/Boheme_cara_giovinezza_altrove_co_0_9602036874.shtml
http://archiviostorico.corriere.it/1996/febbraio/03/Boheme_cara_giovinezza_altrove_co_0_9602036874.shtml
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ακαμψία τους και μετά περπατούσαν προς την έξοδο σαν να ήταν σε μια θλιβερή 

ταινία του Chaplin.» 
6
 παρατηρούμε δηλαδή αναφορές σε προβλήματα τα οποία 

οφείλονται κατά ένα μεγάλο κομμάτι στη σκηνοθεσία.   

Οι φωνές τους ήταν πιστές στο ρυθμό και τον τόνο της μουσικής, αν και οι 

δυναμικές δεν είχαν τις πρέπουσες αποκλίσεις. Έλλειπε και σ’ αυτές το πάθος και η 

ζωντάνια, κάτι που δεν έλλειπε σε καμία περίπτωση από τη Μποέμικη ζωή.  

«Τα χάδια της ανάσας, η στρογγυλότητα του χρώματος στις μισές φωνές, η 

οξύτητα, η γλυκύτητα του pianisimo, η μυστικότητα και το οικείο βασανιστήριο του 

Ροδόλφου (όχι εκείνο που επιδεικνύεται), επηρεάστηκαν από το κύμα της εποχής και 

προστέθηκαν σ’ αυτά που μπορούμε να ορίσουμε σαν «ελευθερία ρυθμού» (χωρίς να 

θέλουμε να τα ονομάσουμε δυσκολία του Solfege).»
2
 μας λέει ο C. Francesco στο 

άρθρο του. 

Όσο για τους υπόλοιπους σημειώνει: «Ο Lucio Gallo ήταν ένας αρκετά καλός 

Marcello. Λίγο σφιγμένος με την προφορά αλλά κάνοντας περίτεχνα φρασαρίσματα. 

Στη σκηνή νόμιζες ότι είναι μια διασταύρωση του Κόμη Μοντεχρήστου και του 

Γραμματέα του κομουνιστικού κόμματος στην Ιταλία! Ο Nicolai Ghiaurov έκανε 

αισθητή την παρουσία του και έβαλε την σφραγίδα του ζουμερός, καθώς ήταν, σαν 

ένα παλιό Barolo σαν Colline. Ο Pietro Spagnoli υποδυόταν έναν καλό Schaunard και 

η  Anna Rita Taliento, παρά το ότι ήταν ευαίσθητη με το χαρακτήρα της Musetta, 

επιτέλους μας έδωσε μια μικρή δόση ταχυκαρδίας τόσο ωραία, τόσο όμοια με εκείνες 

τις αιλουροειδείς γυναίκες για τις οποίες με νοσταλγία μιλούσε ο Savinio.» 
2 
 

  Η κίνησή τους είναι απλή, τίποτα σκηνοθετημένο, πέρα από το πού πρέπει να 

βρίσκονται και πως θα πάνε εκεί ώστε να μην δημιουργούνται τεχνικά προβλήματα 

στη σκηνή. Σημαντικό είναι ότι οι πρωταγωνιστές δεν εκμεταλλεύονται τον κάθετο 

άξονα της σκηνής, παρά περιορίζονται σε ένα μεγάλο βαθμό στον οριζόντιο. Το 

σώμα τους συμμετέχει ελάχιστα σε όσα γίνονται, με ιδιαίτερη έμφαση στην κίνηση 

των χεριών και αρκετά έντονες μελαγχολικές εκφράσεις στο πρόσωπο. Ως 

τραγουδιστές της όπερας, είναι κι αυτοί επηρεασμένοι από τη σχολή Callas που έχει 

προαναφερθεί, με τις γυναίκες, και ιδιαίτερα την M. Freni, να υπηρετούν αυτό το 

δρόμο κατά ένα πολύ μεγαλύτερο βαθμό από τους άντρες.  

Το φαινόμενο που παρατηρείται κατά κόρων, σε άντρες και γυναίκες, είναι η 

στρέψη του κορμιού τους προς το κοινό όταν τραγουδούν, είτε απευθύνονται στον 

εαυτό τους, είτε σε κάποιον άλλο χαρακτήρα που βρίσκεται πάνω στη σκηνή. Αυτό 

μπορεί να είναι σκηνοθετική οδηγία, είτε κάτι αυθόρμητο από τους ίδιους τους 

τραγουδιστές.  

Όσον αφορά την υποκριτική τους, όλοι τους προσπαθούν να ταυτιστούν, να 

νιώσουν τα πάθη του ρόλου τους και η προσπάθεια αυτή δεν είναι διόλου άσχημη. Οι 

μελαγχολικές εκφράσεις της Freni, δείχνουν την κούραση της Mimi και την 

καλοσύνη αυτού του χαρακτήρα, ενώ εκείνες της Taliento μαρτυρούν όλη την 

αλαζονεία μιας διάσημης, καλοβολεμένης τραγουδίστριας. Οι άντρες από τη μεριά 

τους, έχουν όλοι τους μια φυσικότητα στο παίξιμο και στην έκφραση που παραπέμπει 

στην ανεμελιά της Μποέμ ζωής. 

 

 
6
 Εφημερίδα Corriere della Sera, άρθρο του Colombo Francesco, 

http://archiviostorico.corriere.it/1996/febbraio/03/Boheme_cara_giovinezza_altrove_c

o_0_9602036874.shtml  

 

 

http://archiviostorico.corriere.it/1996/febbraio/03/Boheme_cara_giovinezza_altrove_co_0_9602036874.shtml
http://archiviostorico.corriere.it/1996/febbraio/03/Boheme_cara_giovinezza_altrove_co_0_9602036874.shtml
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3.5 Μουσική 

 
Η μουσική της παράστασης είναι η πρωτότυπη, κλασσική παρτιτούρα του G. 

Puccini. Η ορχήστρα και χορωδία του Teatro Regio ήταν εκεί για να συμπληρώσουν 

την παραγωγή μαζί με τους βασικούς ρόλους Rodolfo: tenor, Mimi: soprano, 

Marcello: baritone,  Colline: bass, Schaunard: baritone, Musetta: soprano, Alkindoro: 

bass, Benoit: bass, Parpignol: tenor με μαέστρος τον Daniel Oren. O C. Francesco τον 

σχολιάζει «ούτε πολύ καλό, ούτε πολύ κακό» ενώ ταυτόχρονα τον επαινεί. «Ο Daniel 

Oren διεύθυνε τα σύνολα (χορωδία και ορχήστρα) του Torino ούτε πολύ άσχημα ούτε 

πολύ καλά, καταφέρνοντας πάντως να αποδώσει μια Bohème ταυτόχρονα αναίμακτη 

και βαριά, αισθητικά άγονη όσο και δυνατή σε συγκεκριμένες στιγμές. Για να 

καταφέρεις να έχεις τέτοια αποτελέσματα χρειάζεται σε κάθε περίπτωση μια 

μοναδική ικανότητα.»
7
 

Όπως και στο LOH, η ορχήστρα βρίσκεται ανάμεσα από τη σκηνή και τους 

θεατές, δίνοντας παλμό στην παράσταση και ένα μέρος από την ενέργειά της στη ροή 

της. Η απόδοσή της ήταν καλή. Σταθερός ρυθμός, όμορφα ρυθμισμένες δυναμικές 

χωρίς βέβαια να αφήσει άναυδο το κοινό, χωρίς πάθος, κάτι που θα ήταν 

αναμενόμενο αφού η θέση της στο έργο είναι κεντρική. 

Ο ρυθμός του έργου ήταν νωχελικός. Υποταγμένος στο ρυθμό της μουσικής 

και την εξέλιξης των σκηνών (αργές σε σχέση με τις άλλες δύο η πρώτη και η  

τέταρτη σκηνή), έλλειπε και σ’ αυτόν η σπιρτάδα και το πάθος. Αργές και βαριές και 

οι αλλαγές του φωτισμού και ο ρυθμός των σωμάτων σχεδόν στατικός.  

Ανάμεσα σε ατάκες οι οποίες σηματοδοτούσαν την είσοδο ενός άλλου ατόμου 

στη σκηνή παρατηρούνταν κενά, για παράδειγμα στην τελευταία πράξη. Οι τέσσερις 

φίλοι παίζουν κρατώντας μια καρέκλα. Σε ένα σημείο του κυνηγητού, ο Marcello 

σηκώνει την καρέκλα του στον αέρα και εκεί μπαίνει η Musetta. Κανείς τους δεν 

άργησε, ούτε η Talienti να μπει, ούτε ο Gallo να αντιδράσει, ο ρυθμός των γεγονότων 

ήταν απλά χαλαρός με αποτέλεσμα να φανεί σαν κάποιος από τους δυο να 

καθυστέρησε, σαν να υπήρξε ένα κενό. 

Οι ατάκες που δεν έχουν τέτοιου είδους προβλήματα και οι μονόλογοι, 

ακολουθούν το ρυθμό όλης της υπόλοιπης παράστασης. Είναι σωστά ρυθμισμένες 

πάνω στο ρυθμό της ορχήστρας, όμως ακολουθώντας το συνολικό ρυθμό υιοθετούν 

κι αυτές έναν ρυθμό πιο αργό, ένα ρυθμό που μοιάζει να έχει κενά. Η προσοχή του 

θεατή είναι πιο εύκολο να αποσπαστεί εδώ, αφού ο χρόνος κυλάει πιο αργά. 

 

 
7
 Εφημερίδα Corriere della Sera, άρθρο του Colombo Francesco, 

http://archiviostorico.corriere.it/1996/febbraio/03/Boheme_cara_giovinezza_altrove_c

o_0_9602036874.shtml  

 

3.6 Κείμενο 

 

Το κείμενο της παράστασης είναι το πρωτότυπο, πρόζα-τραγούδι, ιταλικό 

libretto των L.Illicca και G. Giacosa. Μετάφραση δεν υπήρχε αφού η όπερα παίχτηκε 

στο Teatro Regio στο Torino της Ιταλίας και προβλήθηκε στην Ιταλική τηλεόραση.  

http://archiviostorico.corriere.it/1996/febbraio/03/Boheme_cara_giovinezza_altrove_co_0_9602036874.shtml
http://archiviostorico.corriere.it/1996/febbraio/03/Boheme_cara_giovinezza_altrove_co_0_9602036874.shtml
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Παρακολουθώντας την παράσταση, κάποιος που δεν είναι γνώστης της 

Ιταλική γλώσσας, θα μπορούσε να κατανοήσει την γενική πλοκή του έργου μέσα από 

τη δράση, αν και στη συγκεκριμένη περίπτωση λόγω της σκηνοθεσίας, θα έφτανε να 

ρίχνει μια τακτική ματιά που και που ώστε να προλάβει τις αλλαγές των σκηνών. Το 

κείμενο, γραμμένο σε ποιητικό λεξιλόγιο, είναι αυτό που απλά θα του έδινε τις 

λεπτομέρειες που στολίζουν την ιστορία καθώς η ιστορία είναι κατά κύριο λόγο 

προϊόν αφήγησης. Παρ’ όλο που η μουσική κυριαρχεί, χωρίς το κείμενο η όπερα δεν 

θα μπορούσε να είναι κατανοητή από έναν θεατή αφού η ροή της εξαρτάται από τον 

συνδυασμό μουσικής και πρόζας, τραγουδιού. 

 

 

3.7 Συμπεράσματα για την παραγωγή 

 
Η παραγωγή αυτή είναι μια παραγωγή που κάνει το κοινό να έχει μεγάλες 

προσδοκίες. Τα ονόματα των L. Pavarotti και M. Freni φτιάχνουν στο μυαλό όλων 

μια παραγωγή τεράστια, εκθαμβωτική, ανελλιπή. Για το ιταλικό κοινό μάλιστα, το 

οποίο έχει τεράστια παράδοση στην παρακολούθηση της όπερας και είναι πολύ πιο 

ενθουσιώδες από το αγγλικό κοινό, αυτό είναι κάτι πολύ γνώριμο, και η κριτική τους 

μπορεί να γίνει εύκολα σκληρή.  

Παρ’ όλα αυτά, παρ’ όλες τις όχι και τόσο καλές κριτικές, η αποθέωση που 

δέχονται οι τραγουδιστές από το κοινό, το χειροκρότημα –τόσο στο τέλος όσο και 

κατά τη διάρκεια της παράστασης- αλλά και οι ανθοδέσμες- απαλύνουν όλα όσα 

έχουν ακουστεί πιο πάνω.  

Η Mirella Freni μιλάει για την εμπειρία της κατά τη διάρκεια της παράστασης 

στην εφημερίδα La Stampa και λέει «Μόλις τελείωσα τις arias στην τρίτη πράξη το 

κοινό δε σταματούσε να χειροκροτεί. Για μένα ήταν η κορυφή. Υπάρχουν στιγμές 

που φαίνεται σαν να μην τελειώνουν ποτέ. Θα ήθελες εκείνη τη στιγμή να 

ευχαριστήσεις αλλά δεν μπορείς γιατί είσαι πολύ συγκεντρωμένος. Σε κάποια στιγμή 

κούνησα λίγο το μέτωπο σαν να ευχαριστώ αλλά πρέπει να μένω μέσα στο ρόλο 

μου.»
8
  

Το συμπέρασμα που βγαίνει από όλη την παραπάνω ανάλυση όμως είναι πως 

το λίγο πιο «εκπαιδευμένο» κοινό της όπερας, έχει ανάγκη να δει και να ακούσει κάτι 

καινούριο, κάτι ζωντανό. Σεβαστή η εμπειρία, η παράδοση και το κλασσικό όμως η 

εξέλιξη της ζωής απαιτεί εξέλιξη και στην τέχνη ώστε να μπορεί να την εκφράζει.  

 
8 

Εφημερίδα La Stampa, άρθρο του Sergio Trombetta, 

http://www.archiviolastampa.it/component/option,com_lastampa/task,search/action,vi

ewer/Itemid,3/page,0019/articleid,0630_01_1996_0033_0021_8605235/ 

http://www.archiviolastampa.it/component/option,com_lastampa/task,search/action,viewer/Itemid,3/page,0019/articleid,0630_01_1996_0033_0021_8605235/
http://www.archiviolastampa.it/component/option,com_lastampa/task,search/action,viewer/Itemid,3/page,0019/articleid,0630_01_1996_0033_0021_8605235/
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Ηλεκτρονικές διευθύνσεις όπου μπορεί να βρεθεί η 
παράσταση: 

 

http://www.youtube.com/watch?v=PYzxlJFNxKY&feature=related   

http://www.youtube.com/watch?v=am4M9mTKv3k&feature=related  

http://www.youtube.com/watch?v=GzuYk95aXRI&feature=related  

http://www.youtube.com/watch?v=63a1WrbK2_c&feature=related  

http://www.youtube.com/watch?v=OQiHuIPPhCk&feature=related  

http://www.youtube.com/watch?v=nF6LQv6l4iI&feature=related  

http://www.youtube.com/watch?v=b_fUC2D241Y&feature=related  

http://www.youtube.com/watch?v=HbINB_wGEP0&feature=related  

http://www.youtube.com/watch?v=qNR2H2j9o5I&feature=related  

http://www.youtube.com/watch?v=udTUkZI7htg&feature=related  

http://www.youtube.com/watch?v=8atCsHsmdUg&feature=related  

http://www.youtube.com/watch?v=houb7VBwGtw&feature=related  

  

http://www.youtube.com/watch?v=PYzxlJFNxKY&feature=related
http://www.youtube.com/watch?v=am4M9mTKv3k&feature=related
http://www.youtube.com/watch?v=GzuYk95aXRI&feature=related
http://www.youtube.com/watch?v=63a1WrbK2_c&feature=related
http://www.youtube.com/watch?v=OQiHuIPPhCk&feature=related
http://www.youtube.com/watch?v=nF6LQv6l4iI&feature=related
http://www.youtube.com/watch?v=b_fUC2D241Y&feature=related
http://www.youtube.com/watch?v=HbINB_wGEP0&feature=related
http://www.youtube.com/watch?v=qNR2H2j9o5I&feature=related
http://www.youtube.com/watch?v=udTUkZI7htg&feature=related
http://www.youtube.com/watch?v=8atCsHsmdUg&feature=related
http://www.youtube.com/watch?v=houb7VBwGtw&feature=related
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4. Σύγκριση των δύο παραγωγών 

 
 Η La Bohème είναι μια όπερα στην οποία σκηνοθέτες και κοινό έχουν μεγάλη 

συμπάθεια. Πολλές σκηνοθεσίες της έχουν περάσει από θέατρα και λυρικές σκηνές 

μέσα στα χρόνια, άλλες εκθαμβωτικές και άλλες αδιάφορες. 

 Οι συγκεκριμένες δύο, του John Copley και του Giuseppe Patroni Griffi, 

αποδείχθηκαν δυο σκηνοθεσίες άξιες για συζήτηση. Η μια γιατί συνεχίζει ναι 

σκηνοθετείται με τον ίδιο τρόπο από το 1974 στο ROH και η άλλη γιατί είχε την τιμή 

να τραγουδιέται από δυο μεγάλα ονόματα της όπερας, του L. Pavarotti και της Μ. 

Freni.  

 Εάν θελήσουμε να συγκρίνουμε τις δυο αυτές παραγωγές πρέπει να 

ξεκινήσουμε για το λόγο για τον οποίο ανέβηκαν. Η πρώτη αποτελεί πλέον παράδοση 

για το Αγγλικό κοινό, η δεύτερη αποτέλεσε τιμητική παράσταση για τα 100 χρόνια 

της, και προβλήθηκε και στην τηλεόραση. 

 Ο θεματικός τους πυρήνας ήταν ο ίδιος, αφού μιλάμε για την ίδια όπερα, η 

διαφορετικές σκηνοθεσίες όμως δημιουργούσαν διαφορετική αίσθηση και στο κοινό 

για τη Μποέμ ζωή στο Παρίσι του 1830. Το σημείο του ξαφνικού και χωρίς σκηνική 

δικαιολόγηση δεσμού της Mimi και του Rodolfo που προσπερνά το κείμενο, 

παραμένει ασχολίαστο και στις δύο τους και η παράσταση συνεχίζει να ρέει. Το 

κείμενο που χρησιμοποιείται και στις δύο είναι το πρωτότυπο κείμενο στα Ιταλικά. 

 Τα auditorium και των δυο θεάτρων είναι αίθουσες τεράστιες, προσεγμένες 

και διαμορφωμένες κατάλληλα ώστε να μπορεί η ορχήστρα να εκτελεί ζωντανά τη 

μουσική, να είναι ορατή από το κοινό αλλά να μην εμποδίζει τη θέαση. Η 

διακόσμηση τους βέβαια διαφέρει σημαντικά με τους Άγγλους να υπηρετούν το 

αναγεννησιακό στυλ και τους Ιταλούς να δείχνουν τολμηροί και καινοτόμοι, έχοντας 

μια αίθουσα σύγχρονης αισθητικής και εξοπλισμού. 

 Η παραγωγή είναι μεγάλη και στις δύο παραστάσεις. Διπλή και τριπλή 

διανομή στους πρωταγωνιστές, μεγάλη χορωδία και ορχήστρα, σκηνικά που 

αλλάζουν, χιόνι που πέφτει στην τρίτη σκηνή, ρούχα και αντικείμενα εποχής είναι 

μερικά από τα βασικά στοιχεία που μας δείχνουν ότι έχει δοθεί ένας αρκετά μεγάλος 

προϋπολογισμός για τη διεκπεραίωση των παραστάσεων. Τα σκηνικά έχουν την ίδια 

λογική, εκείνη που προστάζει το κείμενο: φτωχική σοφίτα, δρόμος γεμάτος μαγαζιά 

και κόσμο, ο έρημος σταθμός και η ταβέρνα. 

 Η σοφίτα του Copley είναι πιο ρεαλιστική, βλέπουμε τέσσερα κρεβάτια και 

αρκετό χώρο ώστε να υποθέσουμε ότι ο κάθε ένας από τους τέσσερις φίλους μπορεί 

να έχει το χώρο του και να δουλεύει στο σπίτι. Αντίθετα, εκείνη του Griffi, είναι πιο 

μικρή, με ένα κρεβάτι και μεγαλύτερη ακαταστασία στο βάθος, με αισθητά 

μεγαλύτερο παράθυρο.  

 Ο δρόμος του Παρισιού και το Café Momus του πρώτου μας παρουσιάζουν 

ένα Παρίσι πιο ζωντανό, πιο ενεργητικό και πιο χρωματιστό από εκείνο του δεύτερου 

που δείχνει λιγότερο εορταστικό, και η ταβέρνα στο Barierre D’ Enfer περισσότερο 

προσιτή αφού έχει ένα παράθυρο και μας επιτρέπει να δούμε και να φανταστούμε πιο 

εύκολα το κλίμα που επικρατεί εκεί, ενώ στην άλλη υπάρχει απλά μια πόρτα.  

 Σε γενικές γραμμές, τα σκηνικά και τα κοστούμια της Julia Trevelyan Oman 

είναι λαμπερά, γεμάτα ζωντάνια και χρώματα ενώ εκείνα του Aldo Terlizzi είναι 

μουντά, πιο απλά και δείχνουν φτωχικά και παραμελημένα.  
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 Το ίδιο κλίμα επικρατεί και στο φωτισμό. Στην παράσταση του Λονδίνου το 

φως έχει αποχρώσεις ζεστές ενώ στην Ιταλία ψυχρές. Η ψυχρότητα αυτή εντείνει την 

αίσθηση της έλλειψης νιότης που διαβάζουμε στις κριτικές για τη συγκεκριμένη 

παράσταση, ενώ τα ζεστά χρώματα κάνουν εκείνη του Λονδίνου εκθαμβωτική και 

γεμάτη ζωντάνια.  

 Το πιο σημαντικό κομμάτι μιας όπερας όμως είναι η ερμηνεία των 

τραγουδιστών και των μουσικών, και πως εκείνοι με την παρουσία τους μπορούν να 

ζωντανέψουν ή να θάψουν μια ιστορία. 

 Οι κριτικές που έλαβαν οι τραγουδιστές για την παράσταση του Λονδίνου 

ήταν σε γενικές γραμμές πολύ καλές αντίθετα με τις κριτικές που ακούστηκαν για 

εκείνους της Ιταλίας, και ιδιαίτερα για τον Pavarotti και τη Freni, οι οποίοι 

αντιμετωπίστηκαν με κατανόηση, κάτι που δεν είναι ιδιαίτερα κολακευτικό. 

 Το πρόβλημα ήταν γενικό. Η ζωντανή ατμόσφαιρα στο Λονδίνο παρέσερνε 

και ενίσχυε τόσο το ρυθμό της παράστασης, όσο και το τραγούδι. Το κλίμα, ακόμα 

και στην τελευταία σκηνή του θανάτου, ήταν δυναμικό, άρπαζε το θεατή και δεν τον 

άφηνε να πάρει το βλέμμα του από τη σκηνή. 

 Αντίστοιχα στο Τορίνο, ο ρυθμός ήταν χαλαρός και νωθρός, όπως και η 

ατμόσφαιρα. Οι τραγουδιστές λοιπόν, απόλυτα συγχρονισμένοι με τη μουσική αλλά 

και μεταξύ τους, είχαν κι εκείνοι κάτι από νωχελικότητα, χωρίς στην πραγματικότητα 

να έχουν, και χωρίς να μπορούν να το καταλάβουν.  

 Η μουσική ίδια, η εκτέλεσή της διαφορετική, επηρεασμένη φυσικά από όλα 

τα παραπάνω, και απόλυτα υπεύθυνη και εκείνη για το αποτέλεσμα. 

Ήταν ο συνδυασμός όλων των σημειακών συστημάτων, και στις δυο 

παραστάσεις, εκείνος που έδινε την τελική πινελιά στο αποτέλεσμα. Η επιρροή που 

είχε το ένα στο άλλο είναι ξεκάθαρη, αφού όλα είναι συνιστώσες απαραίτητες για την 

παρουσίαση του έργου, αν και ο θεατής δύσκολα θα καταφέρει να τα διαχωρίσει και 

να τα κρίνει κατά μονάδες.  

Και το αποτέλεσμα είναι ξεκάθαρο. Έχουμε μια μεγαλειώδη παραγωγή στο 

London Opera House, και μια προσπάθεια για μια μεγαλειώδη παραγωγή στο Teatro 

Regio Di Torino.  
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Επίλογος  

Η όπερα La Boheme είναι μια από τις πιο φημισμένες όπερες στον κόσμο της 

μουσικής. Μιλάει για τις αξίες της ζωής αλλά και της ανατροπές που μπορεί να φέρει. 

Γράφτηκε από τον συνθέτη Giacomo Puccini ενώ βρισκόταν σε μια δύσκολη στιγμή 

της ζωής του που είχε να αντιμετωπίσει φτώχια, αρρώστιες και παράλληλα, εκτός από 

τον εαυτό του είχε να φροντίσει και για την οικογένειά του. Το μεγαλείο της δεν 

αναγνωρίστηκε αμέσως, αλλά σύντομα, έφτασε στην κορυφή των πιο δημοφιλών 

έργων όπερας. 

Η παραγωγή του John Copley στο Opera House του Λονδίνου ήταν μια 

παραγωγή φαντασμαγορική, πολυτελής και γεμάτη χρώματα και ζωντάνια, καθώς ο 

σκηνοθέτης θέλησε να τονίσει το πάθος και την υπερβολή στα συναισθήματα, κύριο 

χαρακτηρηστικό της Μποέμ ζωής. 

Η παραγωγή του Patroni Griffi αντίθετα, θέλοντας να τονίσει τη φτώχια και 

τη λιτότητα εκείνων των ανθρώπων, επέλεξε η παραγωγή του να είναι πιο 

μινιμαλιστική, κάτι που την φέρνει και πιο κοντά στους στιλιστικούς κανόνες και το 

ύφος της σύγχρονης πραγματικότητας. 

Παρ’ όλο λοιπόν που και οι δυο σκηνοθέτες επέλεξαν το ίδιο έργο, η αίσθηση 

που σου αφήνει η κάθε παράσταση είναι τελείως διαφορετική. Στην πρώτη γεμίζεις 

ενέργεια και αισιοδοξία, γεμίζει η ματιά σου χρώματα, ζωή. Στη δεύτερη σε πιάνει 

ρίγος βλέποντας τον L. Pavarotti και τη M. Freni να «υποφέρουν» από τη φτώχια και 

τις κακουχίες, ταυτόχρονα όμως να αγκαλιάζονται, να χαμογελούν και να 

ερωτεύονται. 

Δεν μπορεί κανείς να θεωρήσει σωστή η λάθος καμία από τις δύο σκοπιές ων 

σκηνοθετών αφού η Μποέμ ζωή ήταν όλα αυτά μαζί: ο έρωτας, το πάθος, η ζωντάνια, 

η φιλία και ταυτόχρονα η φτώχια, οι κακουχίες, ο θάνατος.   
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Παράρτημα 

 
1. Παραγωγή του John Copley 

 
 From the steaming copper pans of the kitchen in the Café Momus to 

the cosy glow of the follow-spots in the moonlit artists' garret, La 

Bohème looks as dated as an episode of Upstairs, Downstairs. 

When John Copley's Royal Opera House production opened in February 1974, Hibla 

Gerzmava (Mimi) and Inna Dukach (Musetta) were toddlers. Jacques Imbrailo 

(Schaunard), Kostas Smoriginas (Colline), baby-faced Teodor Ilincai (Rudolfo) and 

conductor Andris Nelsons had yet to be born, and though I cannot find a birthdate for 

Gabriele Viviani (Marcello), he was probably still in nappies. 

Aside from the introduction of some mildly saucy business at the Barrière d'Enfer, the 

production hasn't changed since I first saw it 20 years ago. Casts come and go, some 

scintillating, some drab. But what keeps this dusty, busty dowager of a staging going 

is not young blood but tradition: the unison gasp of pleasure at the snowfall of Act III, 

a collective chuckle at the antics of Musetta's eminently kickable lapdog, and a 

private smirk at its uncanny resemblance to the muff. It's surprising no one calls out 

"She's behind you!" when Mimi reappears in Act IV. Which is very much at odds 

with the sharp snatched breaths and sudden softness of Nelsons' reading of Puccini's 

score – the most striking I've heard in its rhythmic flexibility, with the quietest and 

slowest of deaths and a constant sense of newness. 

Any ensemble problems in this 23rd revival had disappeared by Monday's matinée, 

though the cast had yet to find a uniform solution to the gulf between Nelsons' fierce 

originality and Copley's fustily upholstered naturalism. While Jeremy White (Benoit) 

and Donald Maxwell (Alicondoro) ham it up with wig and dog, and Dukach and 

Viviani turn in stolid, unremarkable performances, Gerzmava, Ilincai, Smoriginas and 

Imbrailo conspire with Nelsons to bring something raw and tender to life. There's a 

delicacy and depth to their singing, desolate loneliness in Gerzmava's Mimi and an 

interesting twist in which Rudolfo is the real naïf. Scrunch up your eyes so the sets 

disappear and you can imagine what a production built around their talents could be 

like. Best to keep them scrunched, though. The production before Copley's premièred 

in 1899, so there could be another 40 years of revivals ahead. 

There are few pleasures as reliable in the driftwood days between Christmas and New 

Year as a morning concert at the Wigmore Hall. Playing on Paul McNulty's sweet-

toned copy of a 1795 Walter fortepiano, Melvyn Tan explored the pinball harmonic 

flourishes and baroque follies of C P E Bach's Fantasia in C and the delicately 

outlined suspensions of Haydn's Sonata in C. The same composer's Variations in F 

Minor wrought gentle magic from a dowdy theme in little off-beat gasps of 

dissonance, sugary trills and pungent chromaticism, while the E- flat Sonata saw a 

mellow, nostalgic Adagio framed by exuberant showmanship and winking 

syncopation. A fine end to Haydn's anniversary year. 
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'La Bohème': ROH (            020-7304 4000      ) to 11 Jan Tips for 2010, By Anna 

Picard 

 

 La Boheme 

by Giacamo Puccini 

Royal Opera House 

19 Dec 2009 - 11 Jan 2010 

 

Tis the season to be merry - bonhomie warms as hedonism ignites – 

and another festive revival of La Boheme duly appears from the wings of the 

Royal Opera House to general applause, this winter. From the plot’s bitter-

sweet, Christmas Eve onset (love defying odds to emerge temporarily 

triumphant from privation’s icy pall) the opera merges pathos with bathos, and 

(unexpectedly) therein lies much of its charm. John Copley’s interpretation of 

La Boheme has been delighting loyalist and newcomer alike at the Royal 

Opera House since 1974. 

Puccini’s consuming, consumptive tale of love across the divide (death’s Styx the 

least of it) addresses the legend of bohemian Paris, which captured popular 

imagination from 1830. Like our very own Hoxton-dwelling hobo-trustafarians; 

poseurs, opportunists and charlatans mingled with soi-disant impecunious ‘artistes’ in 

Montparnasse and adjoining quarters. This was one of the first places on earth whose 

denizens enjoyed fifteen minutes of fame - long before Warhol hall-marked the rebel 

zeitgeist a century later. 

La Boheme affectionately reproduced an artist’s impression of creative penury and 

dubious red-light stimulae. In spite of its endearing cast of well-intentioned n’er-do-

wells – cheeky-chappy chancers all – Puccini’s charismatic slummers were merely 

passing through his idealised shanty, immune to offal and ordure. Pretty, winsome, 

seamstress Mimi - a picture-perfect vision of local colour - is dying: a proto poster-

girl for systemic neglect. No one would pretend today that the ersatz setting of La 

Boheme was more than a delicious construct. Novelists like George du Maurier, later 

immortalised the era with more conviction - his Trilby, an artist’s model destroyed by 

the infamous, control-freak Svengali. 

The past is another country, and today’s cast apply themselves to the libretto with 

confidence. Romanian Teodor Ilincai, filling in for a sickly Piotr Beczala, performs an 

assured and premature Royal Opera debut (originally scheduled for the 26 and 28 

December) as Rodolfo. An easy rapport with Marcello elides smoothly into the 

‘double-dates’ with stricken Mimi and coquettish Musetta. Inna Dukach is really 

rather good as this demi-mondaine; with a panache to match her pitch. Hibla 

Gerzmava’s Mimi is tiny but blessed with an ambitious voice. The Music Director of 

the City of Birmingham Symphony Orchestra, Andris Nelsons, conducts the opera at 

Covent Garden for the first time. While obviously accomplished, he has a tendency to 

allow the orchestra to overwhelm the soloists at climactic moments – notably Rodolfo 

in the first act. 

Arguably, this reprise of La Boheme has no shortage of fans. However, I would like 

to see the staging and costumes given a revamp - an MTV-style pimp-the-glamour 

restyle for its faded image. Each time I witness Copley’s staging, I enjoy the score, 

depart uplifted - yet wish to heaven for some new feast for the eyes. 

Caroline Kellett Fraysse 

 

 



   56 

 

 

 As Covent Garden's previous production of La Bohème, first seen in 1899, 

hung around for almost three-quarters of a century, it's a bit wishful to expect 

the one that replaced it in 1974 to be scheduled for the chop anytime soon. Yet 

for all its practised efficiency, John Copley's staging (which he has overseen 

again for the current revival) has become a museum piece, too, with busy 

detail substituting for psychological perception and emotional depth. 

 

The programme book extols the production's virtues, especially the meticulous 

attention to historical detail of its designs, by the late Julia Trevelyan Oman. That one 

of Marcello's pictures in the first act is a reproduction of a canvas by an artist who 

was a model for the character in Murger's original novel, and that the dough being 

kneaded by the baker in the second act is real, should apparently enhance our 

experience of the opera. But when you have a cast who can't muster a single credible 

character between them, such period niceties seem ludicrously irrelevant. 

 

The 10 performances in this run are multiple cast and the opening-night audience had 

the unexpected bonus of hearing two of the tenors singing Rodolfo. Piotr Beczala, the 

big name in the lineup, had a cold and, sounding strained from the start, he was 

replaced at the first interval by Teodor Ilincai, who just happened to be watching the 

show. Ilincai certainly has a youthful presence and a free, easily produced tone, 

though neither seemed to cut much ice with Hibla Gerzmava's Mimi, who gave little 

indication of believing in what she was singing or what made her character tick. 

Together with Gabriele Viviani's all-too-pleased-with-himself Marcello and Inna 

Dukach's incomprehensible Musetta, it cleared the way for Jacques Imbrailo's 

intelligently understated Schaunard and Kostas Smoriginas's carefully observed 

Colline to make the deepest impressions. 

 

Attempting to inject some semblance of dramatic credibility into all this was Andris 

Nelsons, making his Covent Garden debut in a work he conducted memorably in 

concert during his first season in charge of the City of Birmingham Symphony. On 

this occasion, Nelsons's familiar instinct for theatricality and attention to detail were 

only rarely evident, and the conductor seemed far more worried about maintaining 

contact with the singers on stage than bringing Puccini's score to life. 

 

Andrew Clements 
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 La boheme: The Royal Opera, (Cast B), 5th January 2010 

There was plenty of snow tonight both inside and out, at this, the 577th 

performance of Puccini’s evergreen – and ever-present in The Royal Opera 

House's repertory – sly mix of cold calculation and slushy sentiment. The 

spectacle of snow falling on the pallid dawn at the Barrière d’Enfer at the start 

of Act III provoked a storm of applause from the audience, which is perverse, 

really, given that they sat silent through the curtain–up on Act II’s Café 

Momus, a monumental, multi-tiered stage set surely intended to provoke a 

response, and indeed worthy of one, whereas the late Julia Trevelyan Oman’s 

characteristically foursquare, solidly architectural sense of stage-space is at its 

most prosaic and least atmospheric in the third act. But then, as the somewhat 

short-shrift curtain calls demonstrated, this was an audience determined to be 

heard enjoying itself, revelling in thirty-five year-old stage jokes worn 

threadbare through over-repetition and even still gasping and nudging one 

another at the naughtiness of an actual bare bosom in Act IV. I rather suspect 

that a lot of people don’t get out all that often. Perhaps it’s the snow…. 

 

I haven’t seen this show at Covent Garden since Gheorghiu and Alagna 

appeared in it together in the early 1990s, and must ruefully admit not only to 

having been present at this staging’s 1974 premiere with Ricciarelli and 

Domingo, but also to having dim memories of the previous production - the 

1896 Turin original, which lasted at Covent Garden until 1973 - with Joan 

Carlyle, my first Mimi. I shan’t rehearse here the long, long list of sopranos 

and tenors I’ve heard in the work since, but suffice to say that they embody a 

pretty deep well of memory that anybody singing in the opera now has to work 

very hard merely to equal, let alone surpass. Of this performance’s five 

principals, three either are or were on the Royal Opera House’s Jette Parker 

Young Artists’ Programme, and though it would be nice to report on their 

stellar success, I’m afraid that for me the tally was one good performance – 

Vuyani Mlinde’s rather lean-toned Colline - one honourable but unsuccessful 

effort – Eri Nakamura’s valiant but utterly miscast Musetta – and one 

complete failure – Ji-Min Park’s provincially inadequate Rodolfo. Of the 

others, Christopher Maltman has the stage savvy and vocal ability to make a 

meal of Marcello, but is hampered in his efforts by a voice that is beginning to 

spread uncomfortably and lose a clear sense of tonal centre when subjected to 

the least pressure. And Simone Del Salvio’s shock-haired Schaunard has no 

tonal centre to the voice at all, woofly and indistinct. 

This leaves Rebecca Evans in sole possession of the field as regards vocal 

honours in terms of innate quality, condition and skill of use, but unfortunately 

no nearer the creation of any really satisfactory impression in what is, after all, 

one of the most archetypal Italian operas. I have never heard a less Italianate 

Mimì in my life - at least not one singing in the original language - nor, for 

that matter, one that never deigned to cough so much as even once throughout 

an opera in which her tubercular troubles are not only an intrinsic dramatic 

given, but are also much remarked upon by the other characters (though the 

ignorant, skull-splittingly bronchitic audience more than made up for her 

bizarre omission, working tirelessly to obliterate myriad details both on stage 

and in the pit all night long). The net effect struck me as chilly and 

unidiomatic to a degree, rather as if Margaret Price had ever managed to 
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overcome her much-bruited Puccini-aversion and had offered us a Mozartian-

mannered take on Mimì some time in the 1980s. Ms. Evans gives us a deal of 

fine singing, and impeccable musicianship, but of Puccini’s supposedly 

irresistible heroine over whose death the peculiar composer himself wept 

buckets there is no evidence, just a cool, no-nonsense efficiency that short-

changes the emotion and leaves most of the opportunities for memorable 

phrasing pass by, on a breath-line determined less by long-range imagination 

than short-term technical necessity. What cannot have helped her, or indeed 

any of the cast in this respect, is Maurizio Benini’s conducting, almost 

comically school-of-Karajan in its bullish over-inflation and remorseless 

dissipation of tension in favour of flinging on the brakes at the earliest 

opportunity and then lying back to enjoy the view at somnolent leisure. "Che 

gelida manina" was subject to a dying fall considerably longer than that 

experienced by the Roman Empire, and "Si, mi chiamano Mimì" virtually 

never got going at all. I thought it was all quite horrible, just like his dead-on-

arrival Un ballo in maschera at Covent Garden last year, similarly keen at all 

points west to sacrifice propulsion to heavily underlined rumination, though 

some thought it embodied the old-school values of rubato and elasticity of 

phrasing. To me - a Levine, Solti and Toscanini man in this above all scores - 

what Benini does, in effect, is to kill it stone dead, and listening to detail 

plucked out for highlighting – the strange little trumpet double-act that 

underpins the start of "O soave fanciulla" (down a semitone, with both of them 

taking the resultant high B), or the welter of syrupy portamenti smeared all 

over the violin lines – is no fit compensation for the all-pervasive want of 

rhythmic drive and dramatic vivacity. In fairness, I should add that the 

orchestra sounded thoroughly rehearsed in the matter, and played with an 

almost inconsiderately full-bodied sonority and great technical polish, which is 

not always the case (cf. the recent Rosenkavalier, a glum, sub-fusc affair 

orchestrally indeed). Oddly, I was somewhat reminded of Carlos Kleiber’s La 

boheme, which also took the score apart bar-by-bar without managing to glue 

it back together again for theatrical cohesion, though at his best Kleiber had 

tremendous verve, not something anybody would ever accuse Benini of 

possessing. Full marks, however, to whoever decided to forestall the 

precipitate applause at the end of Act III (which always masks the final pay-

off chords) by the simple expedient of holding the curtain to the very end, a 

strategy that might profitably have been extended to the outer acts as well. 

John Copley has returned to supervise this umpteenth revival of his now 35 

year-old staging, and does so with unobtrusive skill and insight, though this 

latest Rodolfo is so lacking in the most basic allure – both vocal and dramatic 

- let alone charisma, that I fear Copley’s best efforts in the central relationship 

are largely set at nought. Musetta still chalks her billiard cue provocatively, or 

at least would do if Ms. Nakamura showed any inkling of its sub-textual 

significance, and Benoit’s toupée is still the focus of the Bohemians’ Act I 

roisterings, though Momus’s once steam-filled kitchen seems to have gone all-

electric. But as with the Der Rosenkavalier, any understandable desire to see 

something fresh after so many years is immediately and strongly counteracted 

by the certain knowledge of precisely the sort of thing we’d be likely to wind 

up with instead. Moral: always keep ahold of nurse, for fear of finding 

something worse. 

Stephen Jay-Taylor 
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Opera Britannia 

 After reporting the 21st revival of John Copley’s 1974 production of Puccini’s 

perennial Parisian favourite in 2008 (review), many of my reflections on the 

work and its staging remained valid now that it has returned for the 23rd time. 

At the 2008 revival, the tenor had a leg injury and Colin Clarke has since 

reported from the first night of this current run of bohèmes that an ailing tenor 

was substituted after Act II (review) Thankfully, there were no such alarms on 

the evening I went to see the alternative cast. John Copley supervised all the 

current performances himself and I fully agree with CC that this traditional 

production in the late Julia Trevelyan Oman’s accurate recreation of 1840’s 

Paris, is ‘eminently watchable’. I must also add that the evening, due to an 

excellent contribution from all concerned in Act IV, ultimately had a very 

touching and affecting conclusion; though this might be more due to Puccini’s 

exceptional craftsmanship, masterly characterisation and ability to manipulate 

sentiment, than to those actually performing the work on the stage. 

 

It was good to see in this cast, that the Royal Opera now has the apparent 

confidence to give significant opportunities to young artists past and present 

from its Jette Parker programme : and having notably enjoyed their 

appearances earlier this year I was particularly looking forward to hearing Ji-

Min Park and Eri Nakamura as Rodolfo and Musetta, even though they did not 

entirely live up to my expectations. The inclusion of these young singers 

though, generates an area for discussion about the cost of seats at The Royal 

Opera. The informative performance programme, which includes Sarah 

Lenton’s fascinating insights into John Copley’s production, also contains a 

list of the great artists  involved in it over its 35 year existence. While more 

than a few of them would certainly have been worth the premium seat prices 

that Covent Garden was charging for these nights at the opera, it is distinctly 

doubtful whether the house should still be charging up to £200 a seat for the 

ensemble presented here. I have always want talented young artists (and 

particularly British ones) to get their opportunities on the most important 

opera stage in this country, but the Royal Opera must also be fair to its 

audience – and to the singers themselves – because charging premium prices 

entitles audiences to expect the highest of performance standards.  

 

Or perhaps admission prices don’t really matter that much: because the 

opening of Act III made me wonder just how many people in the audience 

were seeing this production – or even any La bohème - for the first time. 

Trevelyan Oman’s iconic design for the ‘Outside the Barrière d’Enfer’ scene 

includes gently falling snow which prompted applause that felt distinctly over-

the-top even though it was highly relevant to the UK’s recent Arctic weather. 

But the opera opens on Christmas Eve and in Act I Colline has already sung 

that the cold and snow are ‘Signs of the Apocalypse’. This is not, and never 

has been a reference to ‘global warming’, whatever the audience thinks! 

Unfortunately too, clearing up the ‘snow’ means having a second interval after 

Act III which makes the evening a long one for a Puccini opera. 

 

For once, the Bohemians were the right ages for their roles and  they set about 

their stage business – anger, passion or comic capers by turns - with 

appropriate youthful spirit and energy. John Copley seems to have changed 
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little in the production – and why would he? - but I do not remember Colline 

ever taking his trousers off in Act IV before and then placing them under the 

bed, with the result that they hastily have to be put  back on when Musetta 

brings Mimì back to the garret. Also there is much less ‘cricket’ than there 

used to be, with only one piece of  baguette flying about as the bread is batted 

away with a shovel. 

 

Of the two main pairings, Marcello and Musetta clearly outsang Rodolfo and 

Mimì and made the evening seem more like Leoncavallo’s 1897 version of the 

story in which the former are by far the more important characters. 

Christopher Maltman was an exceptional Marcello and the only one of the 

main principals to give a complete performance, combining his smooth, ardent 

baritone with acting that showed both élan and a total commitment to what he 

was doing. Against him,  Simone Del Salvio was an engaging, though rather 

stalwart  Schaunard. Former Jette Parker Young Artist Vuyani Mlinde 

however, was much more energetic than usual as the philosopher Colline; he 

brings to the role what appears to be a naturally vivid stage presence and 

matches this with a powerful and expressive bass voice that put just the right 

amount of pathos into the ‘Coat Aria.’ This ‘farewell’ created a wonderful 

emotional moment which was completely spoilt by his conductor, Maurizio 

Benini, yet again pausing for applause and turning La bohème into an opera-

by-numbers. Jeremy White gave a reasonably vivid cameo as the landlord 

Benoit, while the vastly experienced Donald Maxwell was such a brilliant and 

strongly characterized, soon-to-cuckolded  Alcindoro that he managed to 

unbalanced Act II’s comic moments by becoming the focus of attention even 

when he shouldn’t be. 

 

Welsh soprano Rebecca Evans is a very good - though not outstanding - Mimì, 

more prim and proper English school governess than ‘flower embroiderer’, but 

with a sweet, warm-toned, if not overly large voice which came into its own in 

her hauntingly expressive contribution in Act IV. Current Jette Parker Young 

Artist, Japanese soprano Eri Nakamura, and Jette Parker Principal, Korean 

tenor Ji-Min Park, completed the ensemble of principal singers. Ms Nakamura 

was very appealing as the amusing and fickle Musetta and although her voice 

was a little too strident on occasions, she gave much evidence here that she is 

likely to sing more Mimìs than Musettas in the future. Ji-Min Park as Rodolfo 

showed that he has still a lot to learn and his essentially small sound and 

uneven phrasing counted against some exquisite mezza voce singing, solid top 

notes and an appealing gawky boyish performance. Singing together, Rebecca 

Evans and Ji-Min Park could not quite cut through Puccini’s passionate 

orchestration in Act I which usually brings a frisson to their burgeoning love. 

At quieter times though, as  against the poignant and increasingly faltering 

harp ‘heartbeats’ in Act IV, they were much clearer and they sang a very 

emotional final duet. 

Italian conductor Maurizio Benini was conducting this opera for the first time 

at Covent Garden and led a vigorous reading full of Italianate fervour and 

bright colours which accentuated all the Puccinian extremes of emotion. With 

the support of the always reliable Royal Opera chorus and orchestra this was a 

polished, persuasive – and ultimately deeply moving - musical performance 

that was the ‘real thing’ and perhaps deserved a slightly stronger cast. 
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Jim Pritchard 

2. Παραγωγή του Guiseppe Patroni Griffi 

 
 MUSICA LIRICA. LODATA A PRIORI E IN DIRETTA TV, LA RECITA 

PER I CENT' ANNI DELL' OPERA PUCCINIANA DIMOSTRA IN 

REALTA' NON POCHE RUGHE. MANCANO SLANCIO E SMALTO 

Boheme o cara, ma la giovinezza e' altrove 

Pavarotti e Freni: una coppia che conserva un fascino irripetibile Accusa, 

pero' , difficolta' tecniche assecondate dal direttore 

 

------------------------- PUBBLICATO ------------------------------ MUSICA 

LIRICA Lodata a priori e in diretta Tv, la recita per i cent' anni dell' opera 

pucciniana dimostra in realta' non poche rughe. Mancano slancio e smalto 

TITOLO: Bohe' me o cara, ma la giovinezza e' altrove Pavarotti e Freni: una 

coppia che conserva un fascino irripetibile Accusa, pero' , difficolta' tecniche 

assecondate dal direttore - - - - - - - - - - - - - - - - - - - - - - - - - - - - - - - - - - - 

"LTORINO a jeunesse n' a qu' un temps", c' e' una sola stagione per la 

giovinezza, diceva Henri Murger, il colpevole di tutto, nelle Sce' nes de la vie 

de bohe' me. Torino ha fatto ogni cosa per ritrovare lo smalto di un' epoca che 

non puo' tornare: ha rievocato l' atmosfera di cent' anni fa, fotografie e 

automobili e vaghe arie nei bellissimi caffe' del centro; ma le note del 

capolavoro di Puccini, sul quale il primo febbraio 1896 alzava la bacchetta un 

Toscanini giovanissimo e bellissimo, sono risuonate senza la freschezza e l' 

incanto che avremmo sperato. Che ci sia stato detto l' esatto contrario dagli 

speaker' s corners televisivi e radiofonici, con concorso di superlativi e 

cotillons, non puo' vietarci di tentare una piccola analisi di cio' che, con pudore, 

vorremmo chiamare "verita' "; se mai verita' si dia in queste labili cose sonore. 

Ne' la parte del bastian contrario e' la piu' agevole: e tuttavia la si dovra' 

assumere dinanzi a tanti mazzi di fiori lanciati in palcoscenico, a tanto 

embrassons nous e alle nobili, entusiastiche secrezioni di sudore tenorile. E' 

mancata, a questa Bohe' me, la giovinezza: l' impellenza adolescenziale, la 

voglia di rischiare i sentimenti incontrollabili, l' istante meraviglioso delle 

promesse che poi la vita s' incarica di spengere. Non l' abbiamo trovata ne' fra 

le scene semplici, corrette (pur nello spostamento dell' azione verso la fine 

Ottocento), ordinatissime di Aldo Terlizzi; ne' fra i movimenti scenici dettati 

dalla regi' a di Giuseppe Patroni Griffi, che naturalmente sa imporre ritmo e 

naturalezza all' insieme ma poi lascia tutti statici intorno a Benoit, nel prim' 

atto, e fa cantare a Mimi' e a Rodolfo il loro struggente addio, alla Barriera d' 

Enfer, distanti di qualche metro. La' stavano, quasi commoventi nella loro 

rigidezza, e incamminantisi poi verso il fondale, come si fosse in un triste film 

di Chaplin, la signora Freni e il maestro Pavarotti. Basta, tutto cio' , e per il 

semplice fatto che, eccezionalmente, il piccolo schermo si sia degnato d' 

accogliere un' opera lirica (cio' che e' abitudine in tutti i Paesi civili), a 

costruire l' "evento"? Se seguitiamo a puntare gli occhi esclusivamente sui divi 

(in palcoscenico e in platea), sulle storie di letto (sempre in palcoscenico e in 

platea: una distinzione vieppiu' debole), su cio' che fa auditel, share e cosi' via, 

certamente la Bohe' me del centenario e' un "evento", come lo sono un 
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concerto di Madonna o la notte degli Oscar. Se invece cerchiamo di separare il 

grano dal loglio, dobbiamo riconoscere che, solo per restare a Torino, ben 

altro interesse artistico avevano i Maestri Cantori di Wagner in apertura di 

stagione; ben altro avra' , fra poche settimane, quella deliziosa opera riscoperta 

che e' Cendrillon di Massenet: ma a chi interessano queste cose? E a che serve 

continuare a dirlo, quando l' "evento" e' deciso "a priori" da interviste e 

dichiarazioni, da annunzi televisivi e liste degl' invitati, comunque la serata 

vada in porto? Un minimo di empirismo ci fa dire che Luciano Pavarotti dalla 

sua ha il timbro inconfondibile, un certo slancio d' interprete, quella dote 

inequivoca che e' il magnetismo, e per la quale gli stessi meccanismi percettivi 

del pubblico vengono magicamente modificati. Ma la carezza dei fiati, la 

rotondita' del colore nelle mezze voci, gli acuti non stimbrati, la dolcezza nel 

"piano" e nel "pianissimo", la segretezza e il tormento intimo (non quello 

esibito) di Rodolfo, sono stati travolti dall' onda del tempo, aggiungendosi a 

quella che (non volendola chiamare difficolta' di solfeggio) possiamo definire 

"liberta' ritmica" nei confronti della parte a stampa. E' sempre un' emozione 

straordinaria ascoltare un grande artista ormai anziano; e captare nel suo 

timbro i segni dell' impaccio puo' farcelo amare piu' di quando non fosse 

perfetto (come nel disco di Karajan). Ma, appunto, "la jeunesse n' a qu' un 

temps". E il problema non sta piu' solo nella necessita' di abbassare arie e 

duetti (con imbarazzanti modulazioni), perche' si evitino i "Do" perigliosi. Di 

Mirella Freni possiamo parlare solo con affetto: e francamente speriamo di 

riascoltare altre cento volte il suo accento commosso di Mimi' , che in "Ma 

quando vien lo sgelo" e in "Sono andati? Fingevo di dormire" mette sempre un 

brivido. Preferiamo percio' considerare certe durezze d' emissione e certa 

approssimazione nel controllo della dinamica solo come il problema d' una 

serata, un inghippo passeggero. Comunque Mimi' resta il nostro personaggio 

del cuore: quando mai ca' pita, nella vita, che un giornalista cui non viene l' 

attacco (come Rodolfo) dica: "Non sono in vena", e un istante dopo una bella 

donna gli bussi alla porta? Ah, se l' esistenza fosse un melodramma! Gli altri: 

Lucio Gallo era un Marcello sicuro, quasi accigliato nell' accento, ma poco 

charmeur nel fraseggio, e in scena pareva un incrocio fra il Comte de 

Montesquiou Fezensac e D' Alema; Nicolai Ghiaurov faceva ascoltare il suo 

timbro, saporoso come un vecchio barolo, in Colline; Pietro Spagnoli 

impersonava un buon Schaunard; e Anna Rita Taliento, seppure fragilina nel 

timbro, ci ha finalmente ridato un po' di tachicardia: cosi' bella, cosi' simile a 

quelle "donne feline" cui, diceva nostalgicamente Savinio, amava 

accompagnarsi Boito. Daniel Oren ha diretto i complessi torinesi, ne' pessimi 

ne' eccelsi, con singolare accondiscendenza per i cantanti (un eufemismo per 

non dire che, dinanzi a loro, ha alzato bandiera bianca), riuscendo comunque, 

di suo, ad apprestare una Bohe' me insieme esangue e pesante, 

sentimentalmente arida quanto fragorosa in taluni momenti: per ottenere simili 

effetti ci vuole, ad ogni modo, un singolare mestiere. Cosi' se ne va questa 

Bohe' me del centenario: come se la giovinezza che sfugge volesse trattenerci 

un attimo ancora, carezzarci con le sue tenerezze avventate. "Vorrei che 

eterno . durasse il verno", dice Mimi' a Rodolfo e a se stessa, sapendo di 

rimaner sola a primavera. Quanti pensieri sull' usura del tempo, nella serata di 

Torino... Nonostante tutto, con il suo luccichio d' argento, la sua vitalita' e la 

lacrima vera che sguscia dal finale, La Bohe' me fissa per sempre un istante 

irripetibile nell' arte di Puccini: ha in se' le avvisaglie, l' impermanenza, lo 
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smarrimento in una felicita' dolorosa, che la fanno assomigliare, forse piu' di 

ogni altra opera lirica, alla vita. Colombo Francesco 
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