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Genève, mars 2026 
 
 
 
  Chère Spectatrice, cher Spectateur,  
  Chère Enseignante, cher Enseignant,  
   
  
 Nous avons reçu lors des dernières saisons des messages de spectateurs 
demandant à se procurer nos dossiers pédagogiques afin de préparer leur venue 
– avec ou sans leurs enfants – au Grand Théâtre. Nous sommes très heureux que 
ces fascicules, conçus au départ à destination des établissements scolaires, soient 
également utiles et agréables à d’autres membres du public. C’est pourquoi nous 
les avons renommés dossiers avant-spectacle, en espérant qu’ils pourront 
satisfaire toutes les curiosités. Nous restons bien évidemment à l’écoute de vos 
suggestions pour les faire évoluer. 
 
 Les enseignants parmi vous y retrouveront toutes les rubriques qu’ils ont 
l’habitude d’utiliser pour préparer leurs classes à assister à la représentation, 
tandis que les spectateurs pourront se promener à leur guise à travers le contenu, 
et y piocher les éléments qui les intéressent. Ces dossiers sont ainsi 
complémentaires des programmes de salles, qui comportent quant à eux des 
mises en perspectives de l’œuvre différentes. 
 
 
 Nous vous souhaitons une très belle saison au Grand Théâtre. 
 
 
 
     L’équipe de la Plage 
     Service Dramaturgie et développement culturel 
     Grand Théâtre de Genève 
 
 
 
 
NB : Ce dossier avant-spectacle a pour objectif d’informer les spectateurs sur l’œuvre 
programmée, et de soutenir le travail des enseignants et des élèves pendant les parcours 
pédagogiques au Grand Théâtre. Sa diffusion et sa lecture à des fins didactiques ou de formation 
personnelle non lucratives sont encouragées, mais il n’est pas destiné à servir d’ouvrage de 
référence pour des travaux de nature académique. 
 
Les activités du volet pédagogique du Grand Théâtre Jeunesse sont développées et réalisées 
grâce au soutien de la Fondation du groupe Pictet et du Département de l’Instruction 
Publique, de la Formation et de la Jeunesse. 
 

Des retours, des remarques ? Nous sommes à votre disposition à l’adresse pedagogie@gtg.ch  
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Madame Butterfly 
 
Opéra de Giacomo Puccini 
Livret de Luigi Illica et Giuseppe Giacosa 
Créé le 17 février 1904 à la Scala de Milan 
Dernière fois au Grand Théâtre de Genève en 2012-2013 
Nouvelle production 
 
23, 25, 28 et 30 avril, 2 mai 2026 – 19h30 
26 avril et 3 mai 2026 – 15h 
29 avril 2026 – 20h 
Au Bâtiment des Forces Motrices 
> Accès Google Maps 
 
Chanté en italien avec surtitres en français et anglais 
Durée : approx. 3h avec un entracte inclus* 
 
DISTRIBUTION 
Direction musicale Antonino Fogliani 
Mise en scène Barbora Horáková 
Scénographie Wolfgang Menardi 
Costumes Eva-Maria Van Acker 
Lumières Felice Ross 
Création vidéo Diana Markosian 
Chorégraphe Andrea Tortosa Vidal 
Direction des chœurs Mark Biggins 

Cio-Cio-San Corinne Winters (23, 26, 28, 
30 avril, 3 mai) | Heather 
Engebretson (25, 29 avril, 2 mai) 

Benjamin Franklin Pinkerton Stephen 
Costello (23, 25, 26, 28, 30 avril, 2, 3 mai) 
| Arnold Rutkowski (29 avril) 
Sharpless Andrey Zhilikhovsky 
Suzuki Kai Rüütel-Pajula 
Goro Denzil Delaere 
Lo zio Bonzo Mark Kurmanbayev 
Kate Pinkerton Charlotte Bozzi 
Yamadori Vladimir Kazakov 
 
Chœur du Grand Théâtre de Genève 
Orchestre de la Suisse Romande 

 
Avec le soutien de 
  

 
Partenaire de l’art contemporain 

 
FONDATION SUON ROLLAND 
 
Le film de Diana Markosian, qui est utilisé dans le cadre du spectacle, a été rendu possible grâce au soutien 
de la Fondation UGAB, Union Générale Arménienne de Bienfaisance, de Vincent Bernasconi, de la Fondation 
Armenia et d’autres donateurs restés anonymes. 
  
*Durée mentionnée à titre indicatif et susceptible de modification 
 

https://maps.app.goo.gl/ZXMjZiAJjFXxj7Kt8


Madame Butterfly 
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L’œuvre 

Madame Butterfly de Barbora Horáková 
Pistes pour la classe 
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L’œuvre  

L’argument 
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Guide d’écoute  
Par Chantal Cazaux 
 
Madame Butterfly (1904) est le sixième opéra du compositeur italien Giacomo Puccini (1858-
1924). Le 17 février 1904 au Teatro alla Scala de Milan, la création est un fiasco. Après 
quelques ajustements, une nouvelle version est présentée le 28 mai au Teatro Grande de 
Brescia : elle triomphe. Dès lors, l’œuvre devient l’une des plus populaires du compositeur. 
Selon les cas, elle peut être articulée en deux ou trois actes. 
 

Synopsis 

Acte I. À Nagasaki, le lieutenant américain Pinkerton épouse par jeu, selon des noces 
coutumières, la geisha Cio-Cio San, surnommée « Madame Butterfly ». Or Cio-Cio San croit 
à son amour, et se convertit même au christianisme. Lors du mariage, un vieil oncle la 
maudit. 
Acte II. Au lendemain de leur nuit de noces, Pinkerton est reparti aux États-Unis. Trois ans 
plus tard, Cio-Cio San l’attend toujours fidèlement, désormais mère de leur enfant. 
Apprenant que son navire est entré au port, elle décore sa maison de fleurs et veille toute 
la nuit. 
[Acte III.] Tombant de sommeil, Cio-Cio San s’est retirée. Sa servante Suzuki voit arriver 
Pinkerton avec son épouse américaine, venus récupérer l’enfant. Devant son émotion, il est 
gagné par la honte et s’éloigne. On explique tout à Cio-Cio San. Dignement, elle accepte, 
à condition que Pinkerton vienne en personne chercher son fils. Restée seule, elle se 
poignarde à mort. 
 

Un sujet de son temps… et du nôtre 

Le livret de Luigi Illica et Giuseppe Giacosa s’inspire d’une pièce de l’auteur américain 
David Belasco, que Puccini découvre à Londres lors de sa création en 1900. Belasco s’est 
lui-même inspiré d’une nouvelle de John Luther Long… lequel a plagié Madame 
Chrysanthème de Pierre Loti (1887). 
L’action est contemporaine – ce qui, à l’opéra, est encore rare : longtemps, seules les 
œuvres lyriques comiques ont eu le droit de représenter des personnages contemporains 
du public. La tradition s’est modifiée à partir du milieu du XIXe siècle. C’est la première fois 
que Puccini se tourne vers une intrigue de son temps. 
L’ouverture du Japon aux échanges avec les pays étrangers, et notamment les États-Unis, 
date des années 1850. Quelques décennies plus tard, l’histoire de la geisha Cio-Cio San, 
que l’officier de marine américain Pinkerton épouse par jeu, témoigne de mœurs sexistes 
et coloniales. La musique et le livret mettent le spectateur du côté de Cio-Cio San, dont le 
sacrifice final est vécu comme une tragédie. Pinkerton apparaît comme fat, indifférent puis 
cruel – lorsqu’il arrache à Cio-Cio San leur enfant, pour l’éduquer aux États-Unis auprès de 
son épouse américaine. Le Japonais Goro, qui organise les mariages coutumiers et « vend » 
Cio-Cio San à Pinkerton, n’est pas plus épargné. On peut donc considérer Madame 
Butterfly comme l’un des premiers opéras à dénoncer l’impérialisme occidental et le 
patriarcat. 
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Les Américains 

Puccini réserve aux personnages américains un langage diatonique = « occidental ».  
 
• Chez Pinkerton, il prend la forme pompeuse d’une citation de l’hymne américain The 
Star-Spangled Banner. C’est alors l’hymne de la Navy, à laquelle appartient Pinkerton (il 
deviendra l’hymne national des États-Unis en 1931). Il ouvre l’air « Dovunque al mondo » à 
la trompette : 

 
À la fin de l’air, Pinkerton assume son américanité conquérante (« Partout dans le monde 
le Yankee vagabond fait la fête et trafique ») et porte un toast avec Sharpless, sur le même 
thème : 
 

 
 
• L’opéra décrit le phénomène d’acculturation : la Japonaise Cio-Cio San adopte la façon 
de vivre et la religion de son amant/dominant américain. Elle est donc liée à l’hymne 
américain :  
- lors de la signature de leur contrat de mariage (orchestre), 
- lorsqu’elle refuse la proposition de mariage de Yamadori, de façon 
significative sur les mots « il mio paese… gli Stati Uniti » (mon pays, les États-
Unis), 
- quand le navire de Pinkerton est annoncé, et qu’elle s’écrie « Trionfa il mio 
amor… ei torna » (mon amour triomphe… il est revenu). 
Après sa conversion, son oncle le bonze la maudit. Le motif de la malédiction 
use de la gamme par tons – un mode ni diatonique, ni pentatonique : 
symbole du déracinement absolu.  
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• Pinkerton apparaît peu soucieux des conséquences de ses actes. Ses interventions 
trahissent le lien entre son état d’esprit joueur (mélodies simples, proches de la chanson) et 
son comportement prédateur (paroles révélatrices) : 
- « Amore o grillo » : il assume la métaphore du papillon (« farfalletta », c’est-à-dire 
« butterfly ») auquel il pourrait bien « briser les ailes » 

 
 
- « Bimba dagli occhi » (début du duo d’amour) : il dit à Cio-Cio San « Tu es toute à moi » 

 
• Sharpless témoigne quant à lui d’une grande empathie pour Cio-Cio San et d’une vraie 
réserve envers les mariages coutumiers. Quoique jamais caricatural, il reste « occidental » : 
son thème propre est diatonique et repose sur une alternance tonique-dominante : 

 
 

Le Japon en musique 

Madame Butterfly s’inscrit dans le japonisme qui touche l’Europe depuis la seconde moitié 
du XIXe siècle (Expositions universelles, ère Meiji, etc.). Au sein d’un langage harmonique 
chatoyant, Puccini a recours au pentatonisme (modalité défective à 5 degrés) pour 
évoquer le Japon et ses personnages. Il emprunte même certains thèmes au folklore 
japonais – le recueil de mélodies traditionnelles Nippon Gakufu de Rudolf Dittrich a été 
publié en 1894 à Leipzig.  
 
• Quand Goro annonce l’arrivée des amies de Cio-Cio San, Puccini emprunte à Echigo-
Jishi : 

 
Le thème revient quand Cio-Cio San parle de sa famille à Pinkerton (« Nessuno si 
confessa »). 
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• Quand on annonce le Commissaire impérial, les violons jouent Kimigayo, l’hymne 
japonais : 

 
 
• Le prince Yamadori est associé à Miyasan (musique militaire) : 

 
 
• Le thème du Suicide emprunte à la fois à Suiryo-bushi et à Jizuki-Uta : 

 
Il apparaît quand Cio-Cio San évoque son père : sa mort, puis son poignard. 
 
• Quand Cio-Cio San expose ses objets personnels, le hautbois joue Sakura (Fleur de 
cerisier) : 

 
 
À d’autres endroits, Puccini invente des mélodies pentatoniques « à la japonaise ». Plus 
largement, certains timbres de l’orchestre (tam-tam, cloches, harpes, etc.) sont utilisés pour 
créer un décor sonore qui se veut japonisant. 
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Cio-Cio San, héroïne puccinienne 
 
On classe souvent les héroïnes pucciniennes en deux catégories : les « petites femmes », 
victimes fragiles de la vie (exemple : Mimì de La Bohème), et les femmes de caractère qui 
régissent leur destinée (exemple : Turandot). En réalité, rien n’est si tranché : Tosca ou 
Minnie (La Fille du Far-West) ont du caractère à revendre tout en étant très fleur-bleue ; et 
Cio-Cio San est un « papillon » qui fait preuve d’un courage inouï. Le rôle réclame une 
interprète capable de légèreté comme de ferveur tragique. Quelques jalons clés dans son 
parcours : 
 
• Son apparition, stratégiquement retardée. On l’entend d’abord hors champ, 
accompagnée par le chœur de ses amies sur un beau motif en quinte augmentée : 

 
Cio-Cio San apparaît au milieu de ses amies comme une fleur au milieu des 
fleurs, dans une illumination musicale. C’est une adolescente (15 ans) 
gracieuse, mais au lourd passé.  
 
• Son duo d’amour avec Pinkerton (fin de l’acte I) est le plus long de Puccini. 
En réalité, il développe un quiproquo fatal : lui tient des propos terre-à-
terre, elle croit vivre un amour sublime. La volupté heureuse de la musique 
est en soi promesse de tragédie. 
 
• Son premier air : « Un bel dì vedremmo » 
Depuis trois ans, Cio-Cio San attend le retour de Pinkerton. Le thème est tonal, mais 
défectif (manque le do bémol pour compléter la gamme de sol bémol majeur) : écartelé 
entre le diatonisme (Pinkerton) et le pentatonisme (Cio-Cio San). Les paroles disent l’espoir, 
mais la mélodie trahit la vérité : le thème décline comme une feuille morte : 
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• La révélation de l’Enfant (acte II). Ce fils qui est, selon elle, preuve d’amour, sera aussi la 
cause de sa mort. Elle le dévoile à Sharpless dans une explosion orchestrale de triomphe 
diatonique (do majeur) – triomphe trop criard pour n’être pas déjà tragique : 

 
 
• Une sensualité rêveuse nimbe la fin de l’acte II, quand Cio-Cio San décore de fleurs sa 
maison pour y attendre Pinkerton qu’elle sait enfin de retour : 
 
- Le duo des Fleurs avec Suzuki est peut-être un hommage de Puccini à celui de Lakmé et 
Malika (Léo Delibes : Lakmé, 1883). Il en a la même magie enivrante : 

 

 
- L’intermezzo de l’attente est une merveille de délicatesse : bois, harpe, viole d’amour en 
coulisse, chœurs à bouche fermée en coulisse, cordes en pizzicatos : 
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• Son dernier air : « Tu, tu, piccolo Iddio » 
L’air du suicide est d’une grande puissance émotionnelle : une mère dit adieu à l’enfant 
qu’on lui arrache, avant de se donner la mort. Grandiose, l’orchestre tout entier la soutient 
quand elle clame « Amore, addio ! » 
 
• La Mort : apparu une première fois quand Cio-Cio San imagine son avenir sordide avec 
son fils si Pinkerton devait les abandonner, le thème de la Mort retentit dans les dernières 
mesures de l’opéra, après son suicide. Pentatonique et à l’unisson (deux procédés aux 
antipodes du langage occidental), il signe la réintégration tragique de Cio-Cio San à son 
essence japonaise : 

 
 
à à noter : à la toute dernière mesure, Puccini ajoute une note inattendue et dissonante : 
une sixte – note dite « étrangère » à l’harmonie finale sous-entendue. Peut-être un symbole 
de Cio-Cio San : déracinée de son Japon natal et rejetée par l’Amérique, « étrangère » 
absolue. 
 
 
 
 
 
 
 
Chantal Cazaux 
 
Docteur en musicologie, agrégée d’éducation musicale et 
de chant choral et diplômée d’État de technique vocale, 
Chantal Cazaux a enseigné l’analyse musicale et le chant 
pendant dix ans à l’université Lille 3 et s’est longtemps 
produite en récital.  
Elle est l’auteur de Verdi, mode d’emploi (2012, rév. 2018), 
Puccini, mode d’emploi (2017, prix de la Critique du 
meilleur livre sur la musique, catégorie monographie) et 
Rossini, mode d’emploi (2020), aux éditions Premières 
Loges. 
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Giacomo Puccini 
(Lucques 1858 – Bruxelles 1924) 
 

 
 
 
 
Giacomo Puccini est considéré comme l’un des plus grands 
compositeurs de la fin du XIXème et du début du XXème siècle. 
Connu la beauté de ses mélodies et son lyrisme passionné, sa 
musique exprime les sentiments de personnages dont il étudie la 
psychologie de manière presque cinématographique.  
 
Né à Lucques le 22 décembre 1958, il est issu d’une importante 
lignée de musiciens. Le petit Giacomo est donc plongé dès son 
enfance dans l’univers musical de sa ville natale. À ses dix-huit 
ans il assiste à une représentation d’Aida de Giuseppe Verdi à 
Pise, l’effet est immédiat : il sera compositeur d’opéra !  

En novembre 1880 à 22 ans, il intègre le Conservatoire de Milan et devient notamment 
l’élève de Ponchielli. Son professeur jouera un rôle décisif dans le développement de sa 
carrière : en l’inscrivant à un concours pour l’écriture d’un nouvel opéra, sa partition Le Villi 
attire l’attention de l’éditeur Ricordi qui lui fait signer un contrat.  

Après sa rencontre avec Elvira Geminiani – femme mariée qui quitte son conjoint pour le 
compositeur – ils s’installent à la campagne à Torre del Lago. C’est dans l’atmosphère 
paisible de cette demeure que Puccini compose Manon Lescaut. La création de l’opéra à 
Turin est un grand succès et le consacrera comme véritable figure de l’opéra italien.  

En 1896 il compose La Bohème, basé sur le roman d’Henry Murger, Scènes de la vie de 
bohème. La création n’est pas immédiatement un triomphe mais l’opéra reste à l’affiche 
du Teatro Regio, et finit par remporter un succès international.  

Fasciné par les personnages féminins dont il ne cesse d’explorer la nature dans ses opéras, 
il accorde une importance toute particulière aux sujets de ses livrets.  
La Tosca de Victorien Sardou, et l’interprétation de Sarah Bernhardt dans le rôle-titre, lui 
inspire son quatrième opéra. Les amours douloureuses de Cio-Cio-San donnent naissance 
au chef d’œuvre Madame Butterfly, qui après quelques modifications, reçoit un accueil 
triomphal. 

Puccini s’attèlera également à d’autres genres : La Fille du Far West s’inspire de l’univers du 
Western Américain et il touche à la comédie avec Gianni Scicchi, l’un des trois opéras en 
un acte de la triologie Il Trittico.  

Atteint d’un cancer de la gorge qui ne parvient pas à être soigné, il meurt prématurément 
sans avoir achevé la partition de son dernier opéra : Turandot. Sous l’impulsion d’Arturo 
Toscanini les esquisses de Puccini seront toutefois complétées et feront l’objet de plusieurs 
adaptations. 
 
 



Personnages et tessitures 
 
 
En chant lyrique, les voix sont classées par types que l’on appelle tessitures. Cela permet 
de savoir quel genre de rôle un chanteur peut interpréter. On ne choisit pas sa tessiture. 
Elle dépend, entre autres, de la longueur des cordes vocales.   
 

 
 
La voix de soprano est la voix de femme la plus aiguë. Dans l'orchestre, elle se rapproche 
des notes qui peuvent être jouées par un violon. Les rôles principaux féminins des opéras 
sont souvent des sopranos, mais il y a bien entendu des exceptions.  

La voix de mezzo-soprano est la voix de femme moyenne. Dans l'orchestre, elle se 
rapproche des notes qui peuvent être jouées par le hautbois.  Les rôles de mezzo sont 
souvent ceux de femmes plus âgées, de mères, mais aussi de garçons (Chérubin dans les 
Noces de Figaro ou Hansel de Hansel et Gretel).   

La voix de contralto est la voix de femme la plus grave. Dans l'orchestre, elle se rapproche 
des notes qui peuvent être jouées par la clarinette. Les sorcières des opéras sont souvent 
des contraltos !  

La voix de ténor est la voix d'homme la plus aiguë. Dans l'orchestre, elle se rapproche des 
notes qui peuvent être jouées par la trompette. Les rôles principaux masculins des opéras 
sont souvent des ténors.  

La voix de baryton est la voix d'homme moyenne. Dans l'orchestre, elle se rapproche des 
notes qui peuvent être jouées par un cor français. Le baryton est souvent l’ami ou 
l’adversaire du héros.  

La voix de basse est, comme son nom l'indique la voix d'homme la plus grave. Dans 
l'orchestre, elle se rapproche des notes qui peuvent être jouées par un trombone. Les vieux 
hommes et les fantômes sont souvent des basses.  
 
Pour écouter toutes ces voix, rdv sur le site du Grand Théâtre, rubrique « Découvertes » 
de GTJeux : https://www.gtg.ch/digital/gtjeux/decouvertes/ Une vidéo est consacrée à la 
tessiture 
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Les illustrations sont issues des maquettes costumes de Eva-Maria Van Acker pour la 
production de Barbora Horáková. 
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Ténor 

Cio-Cio-San 
Soprano 

 

Sharpless 
Baryton 

Benjamin Franklin Pinkerton 
Ténor 

 

Suzuki 
Mezzo-soprano 

 

Yamadori 
Ténor 

Bonzo 
Basse 

Kate Pinkerton 
Soprano 
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Madame Butterfly de Barbora 
Horáková  
 
L’univers du spectacle 
 

Surfant sur le succès de Tosca (1900), Giacomo Puccini se met en quête d’un sujet pour son 
prochain opéra. Alors qu’il est à Londres pour assister à une représentation de son dernier 
ouvrage, il profite d’une soirée pour découvrir la pièce de David Belasco, Madame 
Butterfly : A tragedy of Japan, dont la généalogie du sujet remonte au roman semi-
autobiographique de l’auteur français Pierre Loti, Madame Chrysanthème (1887). Bien qu’il 
ne comprenne que très peu l’anglais, il ressent la force tragique de ce texte et imagine, 
avec ses librettistes Luigi Illica et Giuseppe Giacosa, son nouvel opéra. Comme de 
nombreuses œuvres à succès aujourd’hui, la première de Madame Butterfly (1904) est un 
échec cuisant, contraignant Puccini à remanier la structure et la musique (il passe de deux 
à trois actes, retire l’air de l’oncle Bonzo du premier acte et ajoute un air au ténor). 
Aujourd’hui, Madame Butterfly figure parmi les opéras les plus joués au monde, juste 
derrière son grand frère Tosca. Il faut dire que les atmosphères musicales imaginées par le 
compositeur et la puissance du sujet en font un chef-d’œuvre. L’histoire de la fille-mère 
délaissée (Cio-Cio-San), dont la constance aveugle la pousse au suicide rituel (jigai), nourrit 
un fantasme sur l’Asie aux yeux des Occidentaux et l’inscrit rapidement dans la culture 
populaire, comme en témoigne les nombreuses réécritures qui ont suivi : Miss Saigon 
(comédie musicale transposant l’histoire de Butterfly pendant la guerre du Vietnam), M. 
Butterfly (film de David Cronenberg) ou encore Jr. Butterfly (opéra de Shigeaki Saegusa 
composé en 2004). 
 
Fuyons les clichés !, tel semble être le parti pris de la metteure en scène d’origine tchèque 
Barbora Horáková, qui signe cette nouvelle production. Afin d’éviter d’enfoncer des portes 
ouvertes, Horáková opte pour un déplacement de la focalisation narrative : nous ne 
découvrons pas l’histoire de Butterfly à travers ses yeux, mais bien à travers ceux de son 
fils, né après que son père a abandonné Cio-Cio-San. Issu d’une mère japonaise et d’un 
père américain, donc de l’Orient et de l’Occident, comme on aurait pu le formuler au début 
du XXe siècle, l’enfant a maintenant grandi et se rend pour la première fois à Nagasaki sur 
les traces de sa mère disparue, afin de mieux comprendre son histoire. Par ce biais, c’est 
non seulement le western gaze qu’Horáková entend questionner, mais également l’identité 
de manière générale à l’époque des grandes migrations et des mélanges culturels. L’enfant 
(Dolore) représente entièrement cette hybridité culturelle : « [un] bimbo di Giappon occhi 
azzurini » (un garçon japonais aux petits yeux bleus), dit Butterfly au milieu du deuxième 
acte. C’est donc une quête identitaire qui se joue sur le plateau du Bâtiment des Forces 
Motrices, celle d’un enfant qui cherche à assembler les morceaux des souvenirs d’une mère 
disparue et d’une culture inconnue ou stéréotypée. 
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Pour mener à bien son concept, Horáková s’entoure de la vidéaste Diana Markosian qui, 
dans son travail artistique, explore déjà cette quête identitaire. Née d’une mère russe et 
d’un père arménien, Markosian a grandi aux États-Unis. Dans son court-métrage Santa 
Barbara (2020), elle raconte son arrivée en Amérique où elle ironise le rêve américain. En 
2024, elle travaille sur une monographie qui expose ses retrouvailles avec son père en 
Arménie, qu’elle n’avait pas revu depuis quinze ans (Father). La vidéo occupe une place 
centrale dans cette mise en scène de Madame Butterfly et renforce la notion 
documentaire du parti pris, tout en jouant le rôle de fragment, par l’intermédiaire des 
écrans LED répartis sur le plateau. 

 
C’est à Wolfgang Menardi d’imaginer le décor de cette production. L’univers minimaliste 
et hautement symbolique qu’il propose s’inspire manifestement des pavillons japonais dont 
les shoji (panneaux coulissants) permettent de modifier l’espace. Ici, le pavillon, au centre 
de la scène, est fragile et les panneaux ne dissimulent rien, ils laissent voir et imposent le 
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regard du spectateur, à se concentrer sur les personnages. Menardi n’hésite pas à jouer 
également avec des symboles, comme la grue, les lettres et les fragments. 
 
Les couleurs sombres du plateau (noir, blanc et gris) se retrouvent aussi dans les costumes 
d’Eva-Maria van Acker, qui travaille tous les costumes en noir et blanc, à l’image des vieux 
films. La couleur refait surface lorsque le maquillage et les costumes se craquellent et 
laissent entrevoir la reconstruction du souvenir. Pour ses costumes, van Acker s’appuie sur 
la mode de la période Taishō (1912-1926), période lors de laquelle l’Occident a déjà fait son 
entrée au Japon et a influencé les vêtements (kimonos et costumes occidentaux se 
rencontrent). Elle n’hésite pas non plus à faire référence à des symboles japonais, 
notamment à travers l’utilisation de masques (dont celui du renard, figure de mauvais 
augure lorsqu’il apparaît le jour d’un mariage).  
 

 
 
 
  
 
 
 
 
 
 
 
 
 
 
 
 
 
 
 
 
 
 
 

 
 
Cette nouvelle production de Madame Butterfly propose ainsi une mise en scène à l’image 
d’une quête documentaire, jouant sur les symboles que l’équipe artistique déploie pour 
interroger notre rapport à l’altérité, à la mémoire et à l’identité culturelle.  
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L’équipe de création et les chanteurs 
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Pistes pour la classe 
 
En cours d’italien  
 
En 2004, le compositeur japonais Shigeaki Saekusa compose Jr. Butterfly. L’œuvre est 
rapidement traduite en italien.  
En classe, vous pouvez observer les différences de discours : d’un côté, l’espoir d’une 
femme attendant le retour de son mari, de l’autre celle d’un enfant revenant sur les traces 
de sa mère. Dans la production, Barbora Horáková traite précisément du retour de l’enfant 
de Cio-Cio-San. 

 
 
 
 
 
 
 
 
 
 
 
 

Pour aller plus loin, vous pouvez trouver le livret de Jr. Butterfly en italien sur ce site.  

Un bel dì vedremo, Air de Cio-
Cio-San, Acte II 
 
Un bel dì, vedremo 
Levarsi un fil di fumo 
Sull'estremo confin del mare 
E poi la nave appare 
Poi la nave bianca 
Entra nel porto 
Romba il suo saluto 
Vedi? È venuto! 
Io non gli scendo incontro. Io no 
Mi metto là sul ciglio del colle 
E aspetto 
E aspetto gran tempo 
E non mi pesa 
La lunga attesa 
 
E uscito dalla folla cittadina 
Un uomo, un picciol punto 
S'avvia per la collina 
Chi sarà? Chi sarà? 
E come sarà giunto 
Che dirà? Che dirà? 
Chiamerà "Butterfly" dalla lontana 
Io senza dar risposta 
Me ne starò nascosta 
Un po' per celia 
E un po' per non morire 
Al primo incontro; 
Ed egli alquanto in pena 
Chiamerà, chiamerà: 
"Piccina mogliettina 
Olezzo di verbena" 
I nomi che mi dava al suo venire 
Tutto questo avverrà 
Te lo prometto 
Tienti la tua paura 
Io con sicura fede l'aspetto 

Siccome sei un figlio nato fra due paesi, Air de 
Suzuki, Acte I 
 
Siccome sei un figlio nato fra due paesi, 
volerai fra la terra di tuo padre 
e quella di tua madre, 
come un uccello migratore. 
Tua madre, accolta fra le braccia della Dea 
Cannon, 
varcherà la soglia del Paradiso. 
E lo spirito di tua madre sarà sempre vicino a te, 
anche dopo la sua morte. Mai ti lascerà! 
Lo spirito è più leggero dell’aria 
e certo, fastidio non ti darà. 
Portalo sempre con te, 
fino al paese di tuo padre! 
Nel paese della libertà e della parità 
cerca d’avere la benedizione del nuovo Dio! 
La farfalla destatasi dal piacevole sogno dell’amore 
ha passato il fiume e non c’è più ritorno. 
E così quella gioia nata poi tra il vento e la farfalla  
si è fatta dolore che vaga ancora tra loro. 
Anche il dolore che s’è fatto poi un ibrido umore 
è volato verso la patria del genitore. 
La farfalla morta per fare che l’amore viva, 
aspetta in silenzio nel mondo dell’al di là 
che giunga da lei l’amore. 

https://www.puccinifestival.it/wp-content/uploads/2014/08/LIBRETTO-IN-ITALIANO-JUNIOR-BUTTERFLY.pdf
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En cours d’histoire de l’art 
 
Le Japon et l’Occident 
Observez comment l’art japonais a influencé les artistes occidentaux (notamment les 
impressionnistes) à la fin du XIXe siècle.  
 
L’estampe japonaise et l’ukiyo-e 
Apparu au Japon pendant l’ère Edo (1603 - 1868), le mouvement ukiyo-e (« image du monde 
flottant ») se développe principalement à travers les estampes pour lesquelles les artistes 
s’inspirent de la beauté éphémère d’un monde en perpétuel changement. Visuellement, 
ces estampes sont marquées par l’utilisation d’une composition flottante, rendue évidente 
par la ligne courbe et par l’irrégularité des formes. La profondeur est également altérée au 
profit de l’utilisation de l’aplat. 
 
Les artistes clés :  

• Eisho, Sharaku et Shunzan pour l’âge d’or de l’ukiyo-e 
• Hokusai, Hiroshige et Eisen pour la fin de la période artistique 

 
 
 
 
 
 
 
 
 
 
 
 
 
 

 
 
 

 
Le « japonisme » 
En Occident, le terme « japonisme » désigne les 
courants artistiques de la fin du XIXe siècle qui 
s’inspirent des estampes, des motifs et des 
objets d’art japonais : les compositions, les 
couleurs et les formats intègrent complètement 
les compositions des peintres. 
 
Les artistes clés : Vincent van Gogh, Claude 
Monet, Paul Gauguin 
 
 
 
 
 

Keisai Eisen, Une courtisane 
vêtue d’un uchikake avec un 
motif de dragon, env. 1830 

Hiroshige, 52e vue : Averse 
à Ohashi, 1856-1858 

Vincent van Gogh, 
La courtisane, 1887 

Claude Monet, La 
Japonaise, 1875 
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En cours de français  
 
L’écrivain français Pierre Loti lance la mode des sujets japonais dans la littérature en 
écrivant Madame Chrysanthème, publié en 1887. Cette œuvre s’inspire du voyage qu’il 
réalise à Nagasaki en 1885. Il évoque notamment une pratique alors courante au Japon : 
l’arrangement de mariages entre de jeunes filles japonaises et des étrangers, pour un 
temps donné. 
Il serait intéressant de lire des passages du roman en prenant conscience que ces écrits 
dates de la fin du XIXème siècle et qu’ils rendent compte de la vision des premiers 
occidentaux à leur arrivée au Japon. 
 
Madame de Chrysanthème, II, p.9 :  
 
 
 
 
 
 
 
 
 
 
 
 
 
 
 
 
 
 
 
 
 
 
 
 
 
 
 
 
 
 
 
 
 
 
 
L’intégralité du roman est consultable sur ce lien.  

https://gallica.bnf.fr/ark:/12148/bpt6k62124889/f19.item.texteImage

