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Musica présente en création
française cette production de Ring
Saga, version « contemporaine »
de L’Anneau du Nibelung
de Richard Wagner menée
par Peter Rundel et Antoine Gindt.
Trois jours de festival dans
le festival. Événement.

En 1990, le dramaturge Graham Vick –
fondateur du City of Birmingham
Touring Opera – et le compositeur
Jonathan Dove (né en 1959), réalisent
une adaptation du fameux Anneau du
Nibelung de Richard Wagner. Tout en
conservant la dimension exceptionnelle
de l’ouvrage, deux décisions essentielles
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RING SAGA
VERSION DE GRAHAM VICK ET JONATHAN DOVE EN 9 HEURES POUR 18 MUSICIENS 

ET 15 CHANTEURS DE L’ANNEAU DU NIBELUNG DE RICHARD WAGNER

(L’Or du Rhin) sera donné le vendredi,
avant les trois « journées » réparties
le samedi en après-midi et en soirée
(La Walkyrie, Siegfried), et le dimanche,
en milieu d’après-midi (Le Crépuscule
des dieux). Les rôles les plus chargés
restent bien sûr Brünnhilde, Wotan
et Siegfried. Mais, grâce aux coupes
opérées dans la partition, les chanteurs
et les instrumentistes ont à réaliser
une performance, certes extrêmement
valeureuse, mais abordable.

Le Ring de Wagner est conçu sur
un réseau de récits 2, et est construit
sur un système de retour au passé,
et d’anticipation de l’avenir. Ring Saga
ne dénature pas cet équilibre entre
souvenirs et anticipations que Wagner
avait établi et laisse intact le peu
d’action qui s’y trouve. Cette version
ne désarticule pas l’ouvrage :
la proportion entre ce qui est passé,
ce qui adviendra et le peu de présent
est respectée. Rappelons-nous que,
selon Thomas Mann, Wagner est plus
un romancier qu’un dramaturge,
et qu’il est le premier à contredire
la règle des trois unités, propre
au théâtre classique, que l’opéra post-
montéverdien avait reprise. Ring Saga
n’est donc pas un accommodement

avec les circonstances mais a sa propre
validité. L’Anneau du Nibelung
est un opéra narratif, où le récit prime
sur l’action et où Wagner a refusé
les formes traditionnelles qui constituent
l’opéra (duo, ensembles, etc) ; c’est une
parole successive qui donne aux scènes
un caractère essentiellement
dramatique, chambriste, avec quelques
tutti spectaculaires. Ring Saga rend
bien cet esprit originel et permet
de redécouvrir certains aspects
de l’œuvre.

Des gestes interprétatifs
renouvelés

L’effectif instrumental restreint induit
certainement des tempi plus vifs, dans
les moments orchestraux mais aussi
dans le chant, où on tentera d’échapper
à toute doctrine wagnérienne établie.
Et si, pour choisir les chanteurs,
l’appropriation de la langue allemande
a été essentielle, « notre » chant
penchera vers des émissions vocales
moins vibrées et très contrôlées.
C’est ainsi que notre troupe 
se créera, progressivement au cours
des répétitions. Notre Wotan,
par exemple, n’est pas chenu mais jeune
(les dieux ne vieillissent pas !).

Puisque Ring Saga permet de réinterroger
la création (surtout au festival Musica !)
et se nourrit des écritures – musicales
et scénographiques – actuelles,
sa scénographie expulse toute imagerie
et idée médiévalisantes. J’ai absolument
voulu jouer ces quatre opéras dans
un dispositif exempt lui-même
de narration. Cela vient de mon désir
de m’inspirer de techniques venant
du théâtre musical, comme ces ateliers
que nous avons réalisés en 2010-11,
avec une équipe collégiale, où tout
est mis en expérience. Les décisions
scénographiques sont déduites du livret
qui pose la notion de verticalité.
La pente retenue est source
de dynamique vocale et de projection
acoustique : les musiciens sont disposés
dans sa prolongation, en écho à ce que,
à Bayreuth, Wagner a inventé tout
autrement.

PROPOS RECUEILLIS LE 6 AVRIL 2011

1/ La Casa da Música et T&M-Paris ont
coproduit Philomela de James Dillon (2004),
Consequenza, un hommage à Luciano Berio (2006),
Medea de Pascal Dusapin (2007), Massacre
de Wolfgang Mitterer (2008)
2/ Comme chez d’autres créateurs, chez les gens
de musique (Il ritorno d’Ulisse in patria
de Monteverdi) et bien sûr dans chez les gens
de lettres (Chateaubriand, Proust, Musil, Joyce
et Lobo-Antunes par ex.), NDLA

http://ringsaga.com

RING SAGA

« Ring Saga permet de réinterroger

la création et se nourrit des écritures 

– musicales et scénographiques –

actuelles, sa scénographie expulse toute

imagerie et idée médiévalisantes. »

Remix Ensemble Casa da Música
Direction, Peter Rundel
_____________

Spectacle surtitré en français
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NO 24 
SAMEDI 1ER OCTOBRE
14 H 30 

LA WALKYRIE
Siegmund, Marc Haffner
Sieglinde, Rayanne Dupuis
Hunding, Martin Blasius
Brünnhilde, Cécile De Boever
Wotan, Ivan Ludlow
Fricka, Helmwige, Nora Petročenko
Gerhilde, Mélody Louledjian
Waltraute, Allison Cook
Rossweisse, Louise Callinan

fin du spectacle (avec entracte) : 18 h

Première journée. Wotan
se compromet avec les humains,
Brünnhilde apparaît. C’est le plus
reconnaissable des quatre opéras
du cycle, ne serait-ce que pour la
martiale chevauchée des Walkyries. 

La version Dove/Vick réorganise
l’opéra en deux actes (au lieu de trois)
et la chevauchée se trouve au climax
de la deuxième partie. Pour autant tous
les personnages sont ici conservés,
exception faite des Walkyries dont
le nombre est divisé par deux.

Paradoxalement, le plus connu
des quatre opéras du cycle est le plus
rhétorique, celui duquel l’action
est quasiment absente. Des longues
scènes entre Siegmund, Sieglinde
et Hunding puis entre Wotan, Fricka
et Brünnhilde, on apprend ce qui s’est
passé depuis L’Or du Rhin, les stratégies
de Wotan pour reconquérir l’anneau,
l’annonce de la naissance de Siegfried.

Wagner engage résolument sa musique
vers le théâtre. L’immense monologue
de Wotan est une tentative d’opéra
parlé, annonciateur peut-être du futur
« Sprechgesang ».

NO 26 
SAMEDI 1ER OCTOBRE 
20 H 30 

SIEGFRIED
Siegfried, Jeff Martin
Alberich, Lionel Peintre
Mime, Fabrice Dalis
Brünnhilde, Cécile De Boever
Le Voyageur, Ivan Ludlow
Fafner, Johannes Schmidt
Waldvogel, Mélody Louledjian
Erda, Louise Callinan

fin du spectacle (avec entracte) : 23 h 10

Deuxième journée. Féérique
et pastoral, Siegfried est avant tout
un opéra initiatique. L’art de Wagner
crée un pont entre le dernier
Mozart (la Flûte) et le premier
Schoenberg (les Gurrelieder).

Avec Siegfried on retrouve le merveilleux :
forêt, épée, dragon, oiseaux, prédictions,
transformations, apparitions… 
Le héros germanique par excellence,
ce Heldentenor à la voix somptueuse,
est le centre du projet wagnérien initial.
Dove/Vick réduisent certains épisodes,
suppriment des répétitions (deux
des trois questions de Mime à Wotan/
Wanderer par exemple), et vont 
à l’essentiel.

L’ouvrage gagne en vivacité ce qu’il
perd en longueur. Mais partout l’esprit
de l’expérience demeure : grâce
à son insouciance, Siegfried mesure
et sa force et son destin, interroge
sa filiation, combat son aïeul, puis
rencontre l’amour en découvrant
Brünnhilde.

NO 28 
DIMANCHE 2 OCTOBRE
17 H 

LE CRÉPUSCULE
DES DIEUX 
Hagen, Johannes Schmidt
Gunther, Alexander Knop
Gutrune, Donatienne Michel-Dansac
Alberich, Lionel Peintre
Siegfried, Jeff Martin
Brünnhilde, Cécile De Boever
Woglinde, Mélody Louledjian
Waltraute,Wellgunde, Allison Cook
Flosshilde, Louise Callinan

fin du spectacle (avec entracte) : 20 h 10

Troisième journée. Le cynisme
l’emporte, les humains sont ravagés
par leur condition. Le plus long
et le plus complexe des quatre
opéras est une sombre perdition.

La scène des Nornes qui ouvre
normalement le Crépuscule disparaît
dans la version Dove/Vick, comme celle
des vassaux qui précède la mort
de Siegfried. On retrouve directement
Brünnhilde et Siegfried, avant que
ce dernier navigue sur le Rhin qu’il
retrouve enfin, jusqu’au palais
des Gibichungen.

Le livret utilise quelques subterfuges,
des philtres qui obèrent la mémoire
et annihilent la préscience dont
bénéficiaient les personnages dans
les précédents épisodes. Ainsi Siegfried,
après le serment passé avec Gunther,
trahit Brünnhilde qui, par vengeance et
désespoir, révèle à Hagen le point faible
de son héros. C’est sa mort qu’ensuite
elle pleure avant de s’immoler.

La musique est plus sombre que jamais,
jusqu’à l’embrasement final, la disparition
des dieux et du Walhalla. Est-ce pour
autant l’avènement d’un monde
nouveau et plus radieux ?

président à l’établissement de leur
version : la réduction de la durée 
à une dizaine d’heures (soit environ
un tiers de moins que l’original) 
et son orchestration pour un ensemble
de dix-huit musiciens (le petit orchestre,
que Wagner employa – à peu de chose
près – pour son Siegfried-Idyll de 1870).

Cette version, succès critique et public
tant pour ses choix dramaturgiques que
pour sa réalisation musicale (Prudential
Award 1990), est restée inédite en France,
comme ailleurs en Europe continentale.
Elle présente de multiples attraits pour
qui s’intéresse à la Tétralogie de manière
originale : le respect du « texte » 
et de ses proportions (les choix opérés
ne pénalisant jamais le principe narratif),
le parti-pris chambriste (convenant
en réalité à la nature théâtrale
de l’ouvrage), la liberté inhérente 
à une version qui permet de rompre
utilement avec des dogmes trop établis,
comme en témoigne l’édition récente
(chez Eulenburg) du « Urtext », 
annoté par Wagner lors de la création
à Bayreuth en 1876.

NO 21 
VENDREDI 30 SEPTEMBRE
20 H 30 

L’OR DU RHIN
Woglinde, Mélody Louledjian
Wellgunde, Allison Cook
Flosshilde, Erda, Louise Callinan
Freia, Donatienne Michel-Dansac
Fricka, Nora Petročenko
Loge, Fabrice Dalis
Alberich, Lionel Peintre
Fafner, Johannes Schmidt 
Fasolt, Martin Blasius
Donner, Alexander Knop
Wotan, Ivan Ludlow

fin du spectacle (sans entracte) : 22 h 30

Le prologue. Il s’ouvre sur ce célèbre
accord de mi bémol précurseur
de bien des musiques hypnotiques…
Musicalement, on est au plus près
de l’ambition wagnérienne.
Les dieux, les nains, les géants,
l’or : tout est en place pour que
la malédiction advienne.

La version Dove/Vick apporte quelques
aménagements mineurs à ce premier
opéra qui conserve ses quatre scènes
et son flux continu. Quelques personnages
disparaissent – Froh (frère de Freia)
et Mime (frère d’Alberich, qui apparaîtra
plus tard dans Siegfried) – et les coupes
opérées dans la partition sont également
réparties dans l’ouvrage.

La dramaturgie est verticale. On passe
successivement des profondeurs
du Rhin au sommet d’une montagne,
d’un gouffre souterrain (le Nibelheim)
à ce même sommet. Le Walhalla
construit par les géants pour Wotan
est à l’horizon.

L’or du Rhin est l’objet de la convoitise
de tous, pour diverses raisons :
le transfert sexuel, la dette, le pouvoir
politique, la puissance… 
Où il est question de métamorphose
et de kidnapping, de trahisons 
et de meurtre… Alberich, dépossédé
par Wotan, lance la malédiction
de l’anneau.

Dans cette nouvelle production 
de Ring Saga, une autre ambition
affleure. Celle de mesurer l’ouvrage
aux repères contemporains. Peter Rundel
et Antoine Gindt, comme l’ensemble
Remix et de nombreux chanteurs
présents dans ce projet, sont engagés
de longue date dans la création.
C’est forts de cette expérience qu’ils
abordent ce projet. Une manière
de renverser les conventions d’usage
et de donner une lecture organiquement
différente de ce chef-d’œuvre fondateur
du théâtre musical moderne.
Le spectacle reprend ici l’idée du festival
cher à Wagner – les quatre opéras étant
donnés en un week-end, du vendredi
soir au dimanche, pour créer la plus
grande continuité possible et la meilleure
compréhension des enjeux – ; il aspire
aussi à retrouver, avec les outils
d’aujourd’hui, l’esprit utopique grâce
auquel Wagner réussit à construire
le Ring, sur plus d’un quart de siècle.

Lire aussi La musique et ses temples, page 9

« Le spectacle reprend ici l’idée

du festival cher à Wagner : les quatre

opéras étant donnés en un week-end,

du vendredi soir au dimanche,

pour créer la plus grande continuité

possible et la meilleure compréhension

des enjeux. »


