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Gala des auditions nationales de l’Atelier lyrique 
Cocktail, concert et dîner gastronomique sur scène

Le mercredi 14 novembre 2018 
Salle Wilfrid-Pelletier, Place des Arts

S A V E  T H E  D A T E

Gala for the National Auditions of the Atelier lyrique 
Cocktail, concert and dinner on stage

Wednesday, November 14, 2018 
Salle Wilfrid-Pelletier - Place des Arts

talent.operademontreal.com
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Éditorial

 POUR UNE ÉDUCATION ET UNE PRATIQUE MUSICALE AU QUÉBEC
Au terme d’un été lyrique québécois dont l’un 
des grands moments aura été la production de 
La Flûte enchantée de Mozart présentée dans 
une mise en scène de Robert Lepage au Festival 
d’opéra de Québec, les opéraphiles d’ici ont 
déjà pu voir Rigoletto de Verdi à l’Opéra de 
Montréal et pourront bientôt assister à une 
première présentation de Werther de Massenet 
dans l’histoire de l’Opéra de Québec. Et lors 
de leur retour à la salle Wilfrid-Pelletier en 
novembre prochain, les abonnés et abonnées 
de notre grande compagnie lyrique montréalaise 
pourront à nouveau – ce qui est trop rare – 
pénétrer dans l’univers wagnérien en allant 
entendre Das Rheingold (L’Or du Rhin).

La nouvelle saison qui s’amorce aura aussi été 
l’occasion pour le milieu musical de se faire 
entendre pendant la campagne électorale dont 
l’issue n’est pas encore connue au moment où 
j’écris ces lignes. Ayant rédigé un Collectif 
pour la musique au Québec (MUSI.QC) auquel 
je n’ai pas hésité à m’associer à la demande 
de ma collègue Isabelle Peretz (voir à ce sujet 
l’éditorial que j’ai publié dans la présente revue 
« Pour un retour à l’enseignement obligatoire 
de la musique », L’Opéra, nº 6, hiver 2016, 
p. 5), le Manifeste pour l’éducation et la 
pratique musicale propose que des mesures 
spécifiques, concrètes et durables soient prises 
pour assurer une éducation et une pratique 
musicale au Québec. Le Manifeste, dont vous 
pourrez lire le texte intégral dans le DOSSIER 
du présent numéro (p. 15-20) contient sept (7) 
recommandations présentant les mesures que le 
Collectif considère essentielles d’adopter. 

Le Manifeste a déjà reçu l’appui de plus de 2 500 
citoyens et citoyennes et je vous invite à joindre 
votre voix aux personnes qui tiennent à ce que le 
Québec se donne les moyens pour être reconnu 

comme une véritable nation musicale. Vous 
pourrez signer la pétition d’appui à l’adresse 
www.musi.quebec.

En cette rentrée lyrique de 2018, il y a lieu 
de souligner l’entrée en fonction de « notre » 
Yannick Nézet-Séguin comme directeur musical 
du Metropolitan Opera de New York. Le chef 
québécois est entré officiellement en fonction 
au début de la saison 2018-2019 de la grande 
compagnie lyrique new-yorkaise qui s’est ouverte 
le 24 septembre dernier. Il sera au pupitre de 
son nouvel orchestre pour la première fois lors 
de la présentation de La Traviata de Verdi le 
4 décembre 2018. Il dirigera également deux 
opéras – français – au cours de la saison, Pelléas 
et Mélisande de Debussy en janvier 2019 (avec 
notre contralto nationale Marie-Nicole Lemieux 
dans le rôle de Geneviève) et Dialogues des 
Carmélites de Poulenc à partir du 3 mai 2019. 
Et comme l’a rapporté le New York Times, une 
petite révolution se prépare en ce début de règne 
du maestro québécois. Le Met a commandé pour 
la première fois de son histoire des opéras à 
des femmes et compte sortir de ses murs pour 
collaborer avec le Brooklyn Academy of Music 
afin de présenter avec le Public Theater de New 
York des opéras en plein air dans Central Park 
à compter de l’été 2020. Il dit vouloir envoyer un 
message fort et rappeler que « l’opéra est en fait 
pour tout le monde. C’est une illusion de penser 
que tout le monde va l’aimer. Mais ce n’est pas 
une illusion d’essayer de faire en sorte que tout 
le monde soit le bienvenu » (notre traduction).

Le début d’une cinquième année de publication 
de la revue a d’ailleurs commencé sur une 
bonne note, car le nouveau directeur musical 
du Metropolitan Opera a accepté de faire partie 
du Comité d’honneur de L’Opéra – Revue 
québécoise d’art lyrique dont j’entends annoncer 
la composition complète en jour de Fête de 
la musique, le 21 juin 2019, à l’occasion d’un 
événement qui soulignera les cinq ans de la revue. 

Succédant à Chloé Huvet, qui a obtenu un poste 
de professeure en enseignement artistique 
au Conservatoire de musique de Perpignan 
en France, et à qui je renouvelle à nouveau 
toute ma gratitude, la musicologue Gabrielle 
Prud’homme devient, après avoir occupé le 
poste de secrétaire à la rédaction, la rédactrice 
en chef de la revue.

Les fonctions de secrétaire de rédaction seront 
assurées par Judy-Ann Desrosiers, une autre 
jeune musicologue, qui a collaboré à la revue en 
tant que critique. Elle sera en outre responsable 
des portraits qui ont été réalisés durant les 
quatre premières années d’existence de la revue 
par Frédéric Cardin à qui j’exprime ici aussi ma 
reconnaissance.

Gabrielle Prud’homme
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Le v irage numérique de L’Opéra – Revue 
québécoise d’art lyrique se poursuit et de plus en 
plus ; des textes sont maintenant accessibles sur 
le site de la revue, comme le sera également d’ici la 
publication du prochain numéro le texte intégral 
des numéros antérieurs. Un nouveau partenariat 
a par ailleurs été conclu avec l’Opéra de Montréal 
et des nouvelles diffusées sur le site de la revue 
figureront dorénavant au sein de l’Infolettre 
mensuelle de la compagnie lyrique montréalaise.

La campagne de réabonnement lancée avec le 
numéro 16 (été 2018) de la revue a donné des 
résultats fort encourageants. Il est toujours 
temps de se réabonner si cela n’a pas encore 
été fa it (form.revuelopera .quebec/revue-
abonnement.html). Et l’équipe de la revue 
apprécierait si vous pouvez encourager les 
opéraphiles dans votre entourage à faire partie 
de la famille des lecteurs et lectrices d’une revue 
qui tient, plus que jamais, à occuper le créneau 
de l’art lyrique au Québec et être au service de 
l’opéra et de ses artisans qui, comme Yannick 
Nézet-Séguin, font honneur au Québec ici… et 
sur toutes les scènes du monde !

Bon automne… lyrique !

Daniel Turp

Yannick Nézet-Séguin et l’Orchestre du Metropolitan Opera de New York
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APRÈS RIGOLETTO, DAS RHEINGOLD 
ET DES MÉLODIES ARABES À 
L’OPÉRA DE MONTRÉAL
Après l’ouverture de sa saison avec Rigoletto de 
Verdi, l’Opéra de Montréal présentera le prologue 
de la tétralogie wagnérienne, Das Rheingold, dans 
une mise en scène de Brian Staufenbiel qui avait été 
applaudie à Minneapolis en 2016 pour son audace 
et son ingéniosité. La distribution réunira certains 
chanteurs de la production originale, dont Nathan 
Berg et Julian Close, et sera complétée, entre 
autres, par Ryan Mckinny, Aidan Ferguson, Soloman 
Howard et Caroline Bleau. À nouveau, l’Orchestre 
Métropolitain sera dans la fosse – ou plutôt, sur 
scène –, et le chef américain Michael Christie sera au 
bâton pour quatre représentations les 14, 18, 20 et 22 
novembre à 19h30 à la salle Wilfrid-Pelletier. S’ajoute 
également le récital de Joyce El-Khoury, qui relève 
d’une collaboration entre l’Opéra de Montréal et le 
Festival du Monde arabe. Accompagnée de Laurent 
Philippe, la soprano canado-libanaise chantera Ravel, 
Fauré, Bizet et des mélodies arabes le 1er novembre à 
19h30 à la salle Pollack.

DE VIVALDI À GLASS AVEC LES 
VIOLONS DU ROY
Les Violons du Roy recev ront My riam Leblanc 
pour un concert consacré à Vivaldi et au Stabat 
Mater le 21 septembre à 19h30 à la salle Bourgie. 
Ouvrant sa première saison à titre de directeur 
musical de l’ensemble, Jonathan Cohen s’associera 
au contreténor Anthony Roth Costanzo lors d’un 
événement consacré au réper toi re ly r ique de 
Haendel et de Glass le 28 septembre à 20h à la salle 
Raoul-Jobin et le 29 septembre à 19h30 à la Maison 
symphonique. Leur collaboration, pouvant d’ailleurs 
être entendue sur l’album ARC Glass/Handel sous 
étiquette Decca Gold, se poursuiv ra lors d’une 
tournée américaine en octobre. Le chef fondateur 
Bernard Labadie retrouvera Les Violons du Roy et 
La Chapelle de Québec, et accueillera les solistes 
Kimy Mc Laren, Mireille Lebel, Lawrence Wiliford 
et Neal Davies lors d’un concert consacré à Mozart 
et Haydn les 30 et 31 octobre à 20h à la salle Raoul-
Jobin, ainsi que le 3 novembre à 19h30 à la Maison 
symphonique.

ÉPOPÉES LYRIQUES AU STUDIO DE 
MUSIQUE ANCIENNE DE MONTRÉAL
La SMAM ouvrira sa saison en proposant trois œuvres 
chorales polyphoniques du xvie siècle inspirées des 
Lamentations de Jérémie, poèmes déplorant la 
destruction de Jérusalem, le 23 septembre à 15h 
à l’église Saint-Léon de Westmount. Un concert 
réunissant des chants folkloriques du Scots Musical 
Museum, publication d’envergure éditée au xviiie 
siècle et vouée à la préservation de la tradition 
musicale écossaise, poursuivra la saison avec les 
chanteurs Donna Brown et Nils Brown le 3 octobre 
à 19h30 à la Chapelle historique du Bon-Pasteur. 
Le SMAM accueillera ensuite le chef britannique 
Edward Higginbottom dans un concert consacré à 
Charpentier et Couperin le 24 octobre à 19h30 à la 

salle Bourgie. La soprano Marie Magistry chantera 
des airs de cour, style intimiste français développé 
dans les cours françaises des xvie et xviie siècles, 
le 7 novembre. L’Ensemble Scholastica présentera 
une sélection de carols, chants festifs anglais et 
importants témoins de la transition du catholicisme 
vers l’angl icanisme, le 12 décembre. Les deu x 
derniers concer ts se dérouleront à 19h30 à la 
Chapelle historique du Bon-Pasteur.

LE CHANT DE LA TERRE À L’ORCHESTRE 
SYMPHONIQUE DE QUÉBEC
Consacrée au cycle Das Lied der Erde de Mahler, 
la rencontre entre Marie-Nicole Lemieux et le 
ténor Michael Schade constitue un moment fort 
de la programmation de l’OSQ. Sous la direction 
du chef Fabien Gabel, cet éloge à la vie et à la mort 
sera complété par Im Sommerwind (Dans le vent 
d’été) de Webern le 27 septembre à 19h30 à la salle 
Louis-Fréchette.

RICHE PROGRAMMATION LYRIQUE 
À LA FONDATION ARTE MUSICA
Parmi les nombreux rendez-vous lyriques proposés à la 
salle Bourgie, l’ensemble vocal de Boston Blue Heron 
interprètera des chansons et motets franco-flamands 
le 27 septembre à 19h30. L’intégrale des cantates de 
Bach se poursuivra avec Les Idées heureuses le 30 
septembre, avec l’ensemble italien La Risonanza et 
son chef Fabio Bonizzoni le 28 octobre, ainsi qu’avec 
des musiciens de l’Orchestre symphonique de Laval le 
25 novembre, le tout à 14h. À la présentation du cycle 
liturgique s’ajoute une conférence du musicologue 
français Gilles Cantagrel le 28 novembre à 17h30. 

M i r e i l l e  L e b e l  c h a n t e r a  d e s  œ u v r e s  d e  l a 
compositrice canadienne Kelly-Marie Murphy le 
9 octobre à 19h30. Dans le cadre des Journées 
Couperin, commémorant le 350e anniversaire de 
naissance du compositeur, le chef et claveciniste 
français Christophe Rousset se produira pour une 
première fois au Québec avec son ensemble vocal 
et instrumental Les Talens Lyriques le 20 octobre à 
14h et à 19h30. Accompagné d’un ensemble klezmer 
traditionnel, le baryton-basse Philippe Sly proposera 
sa nouvelle interprétation du cycle schubertien Die 
Winterreise le 18 novembre à 16h30. L’ensemble 
français Obsidienne se consacrera à la chanson 
médiévale européenne le 2 décembre à 14h et le 
compositeur Jean-François Bélanger proposera ses 
œuvres inspirées des traditions musicales des pays 
nordiques le 6 décembre à 19h30.

Dans le cadre des concerts du Temps des Fêtes, 
l’Ensemble Correspondances présentera la Pastorale 
de Charpentier le 7 décembre à 19h30, le quatuor vocal 
New York Polyphony chantera du répertoire de Noël le 
12 décembre à 19h30, la soprano Andréanne Brisson-
Paquin se joindra à l’ensemble baroque montréalais 
Pallade Musica le 13 décembre à 11h, l’ensemble 
Strada célébrera le solstice d’hiver le 16 décembre 
à 14h et le sextuor vocal britannique The King’s 
Singers soulignera le cinquantenaire de sa création le 
18 décembre à 19h30. 
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ÉVÉNEMENTS

ALLYSON MCHARDY À LA SOCIÉTÉ 
D’ART VOCAL DE MONTRÉAL
La Société d’art vocal de Montréal entamera sa 
vingtième saison en inaugurant le cycle de récitals 
avec la venue de la mezzo-soprano canadienne Allyson 
McHardy le 14 octobre à 15h à la salle du Conservatoire 
de musique de Montréal.

SHARON AZRIELI ET 
JULIE BOULIANNE À L’ORCHESTRE 
DE CHAMBRE MCGILL
La soprano Sharon Azrieli se produira dans le 
cadre du concert gala des Prix Azrieli célébrant la 
nouvelle musique juive le 15 octobre à 20h à la Maison 
symphonique. Le MCO participera ensuite au projet 
multimédia rendant hommage à Kateri Tekakwitha, 
première autochtone d’Amérique du Nord à être canonisée 
en 2012, avec un programme incluant Saia’tatokénhti : 
En l’honneur de Sainte-Kateri de la compositrice Odawa 
Barbara Croall. Deux représentations sont prévues le 19 
octobre à 19h30 à l’église de Kahnawake et le 20 octobre 
à 20h à l’église Saint-Jean-Baptiste. Cette dernière 
sera également le lieu d’une première rencontre entre 
l’orchestre et Julie Boulianne, événement qui s’inscrit 
dans le cadre du Festival Bach de Montréal et qui aura 
lieu le 27 octobre à 19h30.

WERTHER À L’OPÉRA DE QUÉBEC
L’Opéra de Québec inaugurera sa 35e saison avec 
Werther de Massenet, drame lyrique inspiré du roman 
épistolaire de Goethe. La distribution réunit Antoine 
Bélanger dans le rôle-titre, Julie Boulianne en tant 
que Charlotte, ainsi que Magali Simard-Galdès, Hugo 
Laporte, Marcel Beaulieu, Dion Mazerolle et Éric 
Thériault. Sous la direction de Jean-Marie Zeitouni, 
quatre représentations sont prévues le 20 octobre à 
19h, ainsi que les 23, 25 et 27 octobre à 20h à la salle 
Louis-Fréchette.

PORTRAITS DE FEMMES À I MUSICI
La femme sera à l’honneur à I Musici, qui propose 
un événement se plongeant dans l’identité féminine. 
Seront réunies la narratrice Anne-Marie Cadieux, 
v ingt chanteuses, dont Mirei l le Lebel, France 
Bellemare, Cécile Muhire, Aline Kutan, Florence 
Bourget et Hélène Delalande, ainsi que des œuvres de 
compositrices allant de Hildegard von Bingen à Ana 
Sokolovi . Jean-Marie Zeitouni assurera la direction 
de cette ode à la femme, dans toute sa force, sa 
détermination et sa résilience, le 21 octobre à 14h à la 
Maison symphonique.

VIVA VERDI À L’ORCHESTRE 
MÉTROPOLITAIN
Interprète verdien de renommée internationale, le 
baryton-basse Ildar Abdrazakov sera de passage 
à Montréal pour enregistrer un deuxième album 
sous étiquette Deutsche Grammophon avec Yannick 
Nézet-Séguin et l’Orchestre Métropolitain. Le fruit 
de cette collaboration sera célébré lors du gala Verdi 
consacré aux grands airs et pages orchestrales du 
compositeur italien, le 28 octobre à 15h à la Maison 
symphonique.

CONCERT-BÉNÉFICE AU FESTIVAL 
OPÉRA DE SAINT-EUSTACHE
Le FOSE tiendra son concert-bénéfice, événement 
réu n i s s a nt  le  ba r y t on Hu go L apor t e  et  plu s 
d’une vingtaine de jeunes artistes lyriques, le 28 
octobre à 14h30 au Centre d’art La petite église. La 
programmation inclura un premier extrait de l’opéra 
Rabbi, œuvre lyrique du compositeur québécois 
Normand Gagné, et dont la création est prévue pour 
juillet 2019, dans le cadre de la dixième édition du 
Festival.

L’ART DU BEL CANTO À TEMPÊTES 
ET PASSIONS
Les compositeurs belcantistes seront à l’honneur 
lors du concert Trésors du Bel Canto romantique, 
événement réunissant les artistes lyriques Carole-
Anne Roussel, Chantal Parent, Émilie Tremblay, Keven 
Geddes et Marc-André Caron. Consacré au répertoire 
de Rossini, Donizetti et Bellini, le concert aura lieu le 
3 novembre à 20h à la chapelle du Musée de l’Amérique 
francophone et sera précédé d’une conférence de 
Geneviève Rivard à 18h30. Luce Vachon et Guy Lessard 
recevront l’étoile montante Évelyne Larochelle pour 
célébrer Noël le 16 décembre à 14h à la cathédrale 
Holy Trinity.

LES MOUSQUETAIRES AU COUVENT 
AUX PRODUCTIONS BELLE LURETTE
Poursuivant son objectif de proposition d’œuvres 
lyriques francophones peu connues, les Productions 
Belle lurette puiseront dans l’opérette français pour 
présenter Les Mousquetaires au couvent de Louis 
Varney. Dans une mise en scène d’Étienne Cousineau, 
quatre représentations sont prévues le 2 novembre 
à 20h, le 3 novembre à 14h et à 20h, ainsi que le 4 
novembre à 15h à la Maison des arts.

LE CHANTEUR DE MEXICO À 
L’OPÉRA BOUFFE DE QUÉBEC
L’OBQ présentera cet automne les aventures du 
Chanteur de Mexico, opérette du compositeur 
français d’origine basque Francis Lopez. Sous la 
direction artistique et musicale de Simon Fournier, la 
production réunira les chanteurs Asitha Tennekoon, 
Klara Martel-Laroche, Philippe Gobeille, Marie-Pierre 
de Brienne, Richard Lalancette et Manuel Blais pour 
cinq représentations les 10 et 16 novembre à 19h30, les 
11 et 17 novembre à 14h, ainsi que le 18 novembre à 15h 
à la Maison des arts.

SIMON KEENLYSIDE AU CLUB 
MUSICAL DE QUÉBEC
Accompagné de son fidèle complice, le pianiste Malcolm 
Martineau, le baryton britannique Simon Keenlyside se 
produira en récital au Club musical de Québec dans un 
répertoire proposant des mélodies de Schubert, Brahms, 
Ravel et Poulenc. Prévu le 27 novembre à 20h à la salle 
Raoul-Jobin, l’événement sera précédé d’un prélude au 
concert à 19h avec le musicologue Benjamin René.

Gabrielle Prud’homme
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ARTISTE À DOMICILE

 CÉCILE MUHIRE
C’est un automne chargé qui attend la soprano 
Cécile Muhire, qui pourra être entendue dans le 
Concert gala des Jeunes Ambassadeurs Lyriques 
le 20 octobre 2018, ainsi que le 21 octobre 2018 lors 
du concert Portraits de femmes d’I Musici. Elle 
se produira par la suite en récital le 27 novembre 
2018 dans le cadre du Festival Bach de Montréal, 
et retrouvera le dynamisme et le ludisme de son 
personnage Gretel dans la production jeunesse 
Opéra-Bonbon : L’Aventure gourmande d’Hansel 
et Gretel du 5 au 7 décembre 2018 au Théâtre 
Outremont, projet qui la tiendra d’ailleurs occupée 
jusqu’en 2020. Découlant d’une adaptation à 
l’opéra du conte des Frères Grimm, ce spectacle 
est né de la volonté de Muhire à initier les jeunes 
à l’art lyrique. La soprano élabore sur son projet 
qui vient d’ailleurs d’être présenté dans le cadre 
du Festival d’opéra de Québec : « Depuis les 
toutes premières représentations, l’appréciation 
du concert est unanime : les enfants adorent, 
les parents encore plus. Nous expliquons les 
rudiments de l’opéra de manière humoristique, 
tout en faisant participer les jeunes. C’était tout 
un honneur d’être invités par un festival cet été, 
et de pouvoir offrir un concert de qualité au 
public jeunesse. Après plus d’une trentaine de 
représentations, nous avons toujours le même 
plaisir à monter sur scène ; je crois que le projet a 
encore de belles années à venir. Sans oublier que 
les enfants constitueront notre futur public ! »

La saison dernière, Muhire faisait partie de la 
distribution de la 25e production des Jeunesses 

Musicales Canada, en incarnant Zerlina dans 
Don Giovanni de Mozart, œuvre produite dans 
plus d’une vingtaine de villes à travers le Québec 
et le Canada. Enchantée de s’être plongée dans 
le répertoire mozartien, la soprano partage son 
expérience : « Zerlina représentait pour moi 
l’occasion de découvrir un nouveau personnage, 
d’étudier sa psychologie et de vivre son évolution 
tout au long de l’intrigue. Bien que je trouve 
cette musique brillante et sensible, chanter 
Mozart équivaut à se mettre à nu, car tout peut 
s’entendre. Rien ne peut être relégué au second 
plan : la justesse, le phrasé, la musicalité et les 
nuances doivent toujours être parfaits. Pour cela, 
incarner Zerlina m’a appris à chanter Mozart, et 
j’en suis très reconnaissante. »

S’agissant de sa première collaboration avec 
l’ensemble I Musici, Muhire par tage son 
enthousiasme à l’idée de se joindre aux cinq 
autres chanteuses qui se produiront en tant que 
solistes dans cet hommage à la féminité : « J’ai 
sincèrement très hâte de prendre part à ce grand 
rassemblement, qui propose un programme 
éclectique, varié et inspirant. Dans un tel 
événement, quoi de mieux que de choisir une 
œuvre d’Ana Sokolovi , grande compositrice de 
notre époque. Pour cela, nous aurons la chance 
de chanter deux extraits de Svadba. Cet opéra 
est un véritable défi, notamment du fait qu’il est 
entièrement a capella et qu’il requiert une grande 
connaissance de la partition, particulièrement au 
niveau rythmique, nécessitant un travail quotidien 
et méticuleux. Ce sera certainement toute une 
aventure, mais je me considère chanceuse de 

pouvoir aborder cette œuvre qui élargit ma 
conception et mon appréciation de la musique. 
Avec les événements récents, il ne peut être plus 
actuel que de consacrer une soirée entière aux 
femmes ; je dirais même que ce genre d’initiatives 
manque à notre paysage culturel. »

Alors qu’elle se consacre à la préparation de 
ses prochains concerts, la chanteuse avoue 
conserver une prédilection pour les œuvres 
issues du genre lyrique, tout en indiquant les rôles 
qu’elle privilégie : « Mon cœur penche davantage 
vers l’opéra, de par grandiloquence, avec une 
préférence pour le répertoire de la période 
classique, car il convient mieux à ma voix. Susanna 
dans Le Nozze di Figaro et Musetta dans La 
Bohème sont au sommet de la liste de personnages 
que j’aimerais incarner, pour leurs personnalités, 
les intrigues dans lesquelles elles évoluent, ainsi 
que la musique, qui est d’une incroyable beauté. »

Gabrielle Prud’homme

ARTISTE D’AILLEURS, ICI

 SIMON KEENLYSIDE
Poursuivant son offre musicale avec la présentation 
d’artistes de haut niveau, le Club musical de Québec 
accueillera cet automne le baryton britannique 
Simon Keenlyside dans un récital consacré au lied 
allemand et à la mélodie française.

Issu d’une famille de musiciens, Keenlyside 
débute le chant très jeune, alors qu’il intègre le 
chœur du St John’s College de Cambridge sous 
la direction de George Guest. Après des études 
de zoologie, le chanteur parfait sa formation 
musicale au Royal Northern College of Music de 
Manchester avec John Cameron, qui l’initie au 
lied et à la poésie allemande, ainsi qu’avec Rudolf 
Knoll au Mozarteum de Salzbourg. Il réalise ses 
débuts professionnels en 1988 au Hamburgische 
Staatsoper en tant qu’Almaviva dans Le Nozze di 
Figaro de Mozart, et intègre la troupe du Scottish 
Opera de 1989 à 1994, période pendant laquelle il 
se familiarise avec plusieurs rôles d’envergure et 
effectue ses débuts dans diverses institutions de 
renom, dont le Royal Opera House Covent Garden 

de Londres et le Festival de Glyndebourne. 
Ayant depuis foulé les planches des grandes 
scènes lyriques internationales, le baryton 
demeure un fidèle invité du théâtre londonien, y 
ayant d’ailleurs créé les rôles de Prospero dans 
The Tempest de Thomas Adès en 2004, ainsi que 
Winston dans 1984 de Lorin Maazel en 2005.

Applaudi pour ses personnages sincères et sa 
forte présence scénique, Keenlyside se démarque 
également pour ses qualités de mélodiste, reconnu 
pour la subtilité de son interprétation dans la 
mélodie française et la chaleur de sa voix dans le 
lied, d’ailleurs qualifié par Gramophone comme 
l’un des plus grands interprètes britanniques du 
genre allemand. C’est dans le cadre d’une tournée 
en Amérique du Nord que Keenlyside se produira 
à Québec, après un premier arrêt à Vancouver. 
Accompagné de son fidèle complice Malcom 
Martineau, il interprètera des lieder de Brahms 
et de Schubert, ainsi que des mélodies de Poulenc 
et de Ravel le 27 novembre 2018 à la salle Raoul-
Jobin, répertoire qu’il présentera par la suite à 
Washington, Atlanta, New York et Philadelphie.

En plus de cette tournée, Keenlyside sera de 
passage à Vienne, Paris, Berlin, Munich et Londres 
pour incarner les protagonistes de Verdi, Wagner 
et Mozart – notamment Don Giovanni, qu’il a 
chanté à près de trois cent reprises – et se produira 
avec l’Orchestre de Cleveland, le Philharmonique 
de Londres, ainsi que l’Orchestre symphonique de 
la radio de Vienne. Sa contribution pour le monde 
lyrique a récemment été récompensée, ayant reçu 
le titre de Kammersänger autrichien du Wiener 
Staatsoper en 2017, et figurant sur la liste de 
chevaliers d’honneur de la fête de la Reine en 2018.

Gabrielle Prud’homme
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IN MEMORIAM

ÉLISE PARÉ-TOUSIGNANT † (1937-2018)
Une grande dame du milieu musical québécois s’est 
éteinte le 8 août 2018. Née à Deschambault en 1937, 
Élise Paré-Tousignant a consacré sa vie entière à 
la musique. Titulaire d’une licence en musique de 
l’Université Laval et d’un diplôme de quatrième degré 
de pédagogie musicale de l’Institut Ward de Paris, elle 
débutera sa carrière d’enseignante en musique au 
sein d’une commission scolaire. Elle sera rapidement 
recrutée par l’École de musique de l’Université Laval 
pour y contribuer au démarrage du nouveau programme 
de formation des maîtres et à la mise en place du 
baccalauréat en éducation musicale. Professeure 
spécialisée en solfège et surnommée avec affection 
par ses étudiants et étudiantes – dont le chef Bernard 
Labadie et la soprano Lyne Fortin – comme « Madame 
Tou », elle occupera également les fonctions de vice-
doyenne et de doyenne de la Faculté des arts. Elle fut 
la première femme à assumer une fonction de vice-
rectrice à l’Université Laval et se vit confiée à ce titre 
le dossier des ressources humaines. Elle organisera 
dès le début de sa carrière universitaire des concerts 
avec la chorale de l’Université Laval et contribuera, ce 
dont elle dira avoir été très fière, à la mise sur pied de 
l’Atelier lyrique. Elle participera de même à la création 
de l’option musique au Cégep de Sainte-Foy, dont les 
cours sont encore aujourd’hui donnés dans les locaux 
de la Faculté de musique de l’Université Laval.

En marge de ses activités universitaires, Élise Paré-
Tousignant a mené une v ie de gestionnaire des 
arts. Ainsi, de 1993 à 2001, elle fut directrice du 
Domaine Forget de Saint-Irénée et a été à l’origine 
de la construction de l’une des meilleures salles 
de concert au Québec et au Canada. Elle a compté 
parmi les premières personnes désignées pour siéger 
au conseil d’administration du Conseil des arts et 
lettres du Québec lors de sa création en 1994. Elle 
présidera le Conseil québécois de la musique de 
2001 à 2005. De 2004 à 2008, elle dirigera également 
le conseil d’administration de la Société du palais 
Montcalm et sera une actrice de premier plan dans 
le projet de rénovation de la salle Raoul-Jobin. Elle 
a également siégé au conseil d’administration de 
plusieurs organismes à vocation musicale, notamment 
de l’Orchestre symphonique de Québec, de l’Opéra 
de Québec, de l’ensemble Les Violons du Roy et de la 
Fondation Claude-Lavoie.

Comme l’a suggéré Bernard Labadie dans les propos 
rapportés par Josiane Desloges du journal Le Soleil 
le 9 août 2018, « [c]’est toujours à elle qu’on pensait 
pour les missions impossibles ou délicates […]. Elle 
avait beaucoup de créativité et d’ascendant sur les 
gens. On perd un monument. Elle a été une pionnière 
à tous les chapitres. Elle était forte, et c’était une 
femme de cœur. » Et une « femme de chœur », pour 
reprendre l’intitulé d’un très belle entrevue réalisée 
par Culture et Patrimoine Deschambault-Grondines 
et di f fusée en décembre 2017 dont vous pouvez 
effectuer une visionnement à l’adresse youtube.com/
watch?v=hEV654RFEJw.

Parmi les très beaux témoignages livrés au moment de 
son décès, on note celui de son amie Chantal Masson-
Bourque, professeure émérite à la Faculté de musique 
de l’Université Laval :

Organisatrice, visionnaire en bonne mère de 
famille, Élise était une fine musicienne. Faire 
de la musique avec elle était un charme sans 
histoire. Elle a chanté dans l’Ensemble vocal 
que je dirigeais à l’époque, modeste voix d’alto, 
impeccablement à sa place, efficace et stimulante 
pour les autres membres de son pupitre. De 
temps à autre, je l’ai entendue jouer du piano. La 
délicatesse de sa musicalité me touchait. Je lui ai 
dit que j’aimerais l’entendre jouer plus souvent. 
Elle avait fait le choix que je n’aurais jamais 
été capable de faire : administrer, pour que la 
musique soit… et la musique fut et continuera 
de ravir !

– « Élise Paré-Tousignant :  
Pour l’amour de la musique »,  

Le Devoir, 14 août 2018.

Les grandes qualités d’Élise Paré-Tousignant lui ont 
valu multiples distinctions au long de carrière. Elle a 
été faite Chevalier de l’Ordre des Palmes académiques 
en 2003, a reçu un Prix Opus hommage des mains de sa 
petite-fille, la violoncelliste Camille Roberge en 2011, 
a été faite officière de l’Ordre national du Québec en 
2006, Compagne des Arts et des Lettres en 2015 et 
membre l’Ordre du Canada en 2017.

L’Opéra – Revue québécoise d’art lyrique exprime 
ses plus sincères condoléances à la famille et aux 
proches de cette grande dame qui a contribué de façon 
exceptionnelle à l’avancement de la musique au Québec.

Daniel Turp

ARTISTE D’ICI, AILLEURS

 ÉTIENNE DUPUIS
Sollicité par les grandes compagnies lyriques 
européennes, Étienne Dupuis jouit d’une 
carrière en constante ascension et qui franchira 
un nouveau sommet cette saison avec les débuts 
du baryton au Metropolitan Opera de New York. 
C’est en incarnant Marcello dans La Bohème de 
Puccini que le chanteur foulera les planches de 
la scène new-yorkaise, un rôle qu’il a chanté à 
plusieurs reprises, dont l’hiver dernier dans une 
nouvelle production du Teatro Real de Madrid, 
occasion par laquelle il réalisait ses débuts dans 
la capitale espagnole. Pour six représentations, 
Dupuis endossera les habits du peintre dans 
la production créée par Franco Zeffirelli en 
1981, l’une des plus appréciées et présentées du 
Metropolitan Opera, et dans laquelle ont chanté 
des artistes de renom, dont le ténor Luciano 
Pavarotti et la soprano Mirella Freni.

Du 25 septembre au 13 octobre 2018, le baryton 
pourra se réjouir à l’idée de chanter La Bohème 
aux côtés de sa douce moitié, la soprano Nicole 
Car, qui effectuera également ses débuts à la 
compagnie new-yorkaise dans le rôle de Mimì. 
Cet engagement conjoint semble d’ailleurs 
devenir coutume ; après la prise de rôle de 
Dupuis en tant que Belcore dans L’Elisir d’amore 
de Donizetti à l’Opéra Bastille du 25 octobre 
au 25 novembre 2018, le couple pourra être 
entendu à l’Opéra de Marseille dans les rôles de 
Violetta et Germont dans La Traviata de Verdi, 
ainsi que Marguerite et Valentin dans Faust de 
Gounod du 23 décembre 2018 au 21 février 2019. 
Les artistes seront par la suite à Berlin pour 
chanter les protagonistes d’Eugène Onéguine de 
Tchaïkovski au Deutsche Oper du 7 au 23 mars 
2019, avant se produire dans la Ville Lumière 
dans le cadre d’une nouvelle production de 
Don Giovanni de Mozart, dans laquelle Dupuis 
tiendra le rôle-titre et Car incarnera Donna 
Elvira, aux côtés d’un Leporello joué par Philippe 
Sly du 11 juin au 13 juillet 2019.

Tous nos meilleurs vœux de succès pour le 
couple lyrique, envers lequel il ne reste plus 
qu’à attendre la présence, pour le bonheur des 
opéraphiles d’ici, en terre québécoise !

Gabrielle Prud’homme
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NOS ARTISTES SUR LA ROUTE

Julie Boulianne et Karina Gauvin chanteront 
la Neuvième symphonie de Beethoven au Centre 
national des arts d’Ottawa le 22 septembre 2018.

Le BBC Scottish Symphony Orchestra accueillera 
Michèle Losier et Marc-André Hamelin à 
Édimbourg lors d’un concert réunissant le cycle 
Songfest de Bernstein et Rhapsody in Blue de 
Gershwin le 23 septembre 2018. La mezzo-soprano 
tiendra ensuite le rôle de Giovanna Seymour dans 
Anna Bolena de Donizetti à l’Opéra national de 
Bordeaux les 14 et 18 novembre 2018.

Étienne Dupuis  réalisera ses débuts au 
Metropolitan Opera de New York en tant que 
Marcello dans La Bohème  de Puccini du 
25 septembre au 13 décembre 2018. Il incarnera 
ensuite Belcore dans L’elisir d’amore de Donizetti à 
l’Opéra Bastille du 25 octobre au 25 novembre 2018.

Claire de Sévigné tiendra le rôle de La Vierge 
dans une version concertante de Jeanne d’Arc au 
bûcher de Claudel et Honegger au Concertgebouw 
d’Amsterdam et au De Doelen de Rotterdam du 27 
au 29 septembre 2018, pour ensuite chanter la Messe 
en ré mineur de Dvořák avec l’ensemble Divercanto 
à Zurich et à Assise du 13 octobre au 25 novembre 
2018. Elle incarnera Blonde dans L’Enlèvement au 
Sérail de Mozart à l’Opernhaus de Zurich du 21 
octobre au 3 novembre 2018 et se produira en récital 
à Aix-les-Bains le 16 novembre 2018.

Tomislav Lavoie incarnera Retz dans une 
nouvelle production de Les Huguenots de 
Meyerbeer à l’Opéra Bastille du 28 septembre 
au 24 octobre 2018.

Daniel Taylor dirigera Dixit Dominus de Haendel 
à la chapelle Trinity College de Toronto le 30 
septembre 2018, événement réunissant également 
Karina Gauvin. Le contreténor remplira ensuite 
les fonctions de chef de chœur dans la prochaine 
production de l’Opera Atelier à Toronto pour 
présenter Pygmalion de Rameau et Actéon de 
Charpentier du 25 octobre au 3 novembre 2018.

L’Orchestre national Bordeaux Aquita ine 
recevra Marie-Nicole Lemieux  dans un 
concert consacré au cycle Sea Pictures d’Elgar 
les 4 et 5 octobre 2018.

Florie Valiquette chantera du répertoire 
baroque de musique sacrée le 5 octobre 2018 
à la cathédrale Notre-Dame de Char tres, 
pour ensuite tenir le rôle-titre de Coraline du 
compositeur anglais Mark-Anthony Turnage à 
l’Opéra de Lille du 7 au 11 novembre 2018.

Hélène Guilmette incarnera la protagoniste 
féminine dans Orfeo ed Euridice de Gluck à 
l’Opéra-Comique de Paris du 12 au 24 octobre 2018.

Luc Robert sera Don José dans une nouvelle 
production de Carmen de Bizet au Aalto-
Musiktheater de Essen du 13 octobre au 19 
décembre 2018.

L’opéra Hadrian de Rufus Wainwright sera 
présenté en première mondiale à la Canadian Opera 
Company de Toronto le 13 octobre 2018, production 
qui s’échelonnera jusqu’au 27 octobre 2018.

Jean-François Lapointe tiendra le rôle de 
Golaud dans Pelléas et Mélisande de Debussy 
à l’Opéra national du Rhin du 19 octobre au 11 
novembre 2018.

Alain Gauthier signera la mise en scène de 
La Traviata de Verdi au Edmonton Opera du 20 
au 26 octobre 2018, et sera ensuite à Charlotte 
pour la production de La Fille du régiment 
de Donizetti à l’Opera Carolina du 10 au 18 
novembre 2018.

Le quatuor vocal Quartom se produira aux îles 
Pender, à Osoyoos et à Vernon en Colombie-
Britannique du 21 au 27 octobre 2018.

Dans le cadre du Wexford Festival Opera, 
le tandem Barbe & Doucet collaborera à 
la production d’I l Bravo  du compositeur 
italien Saverio Mercadante du 21 octobre au 
2 novembre 2018.

Karina Gauvin  présentera un récita l de 
mélodies françaises au Wigmore Hall de Londres 
le 22 octobre 2018, pour ensuite chanter des airs 
mozartiens dans un concert dirigé par Mathieu 
Lussier à la Westminster United Church de 
Winnipeg le 7 novembre 2018. La soprano 
se produira en récital à Provo dans l’Utah le 
14 novembre 2018 avant d’interpréter les Chants 
d’Auvergne de Canteloube à l’Opéra-Théâtre de 
Clermont-Ferrand les 22 et 23 novembre 2018, et 
chanter le Messie de Haendel au Power Hall de 
Saint-Louis du 7 au 9 décembre 2018.

Le théâtre musical Der kleine Prinz d’Éric 
Champagne, d’après l’œuvre célébrissime de 
Saint-Exupéry, sera créé à la Maison de la culture 
Vis-à-vis de Berne les 27 et 28 octobre 2018.

Frédéric Antoun incarnera Ferrando dans 
une nouvelle production de Così fan tutte de 
Mozart à l’Opernhaus de Zurich du 4 novembre 
au 1er décembre 2018.

Éric Laporte tiendra le rôle de Fridolin dans 
une nouvelle production de l’opérette Le Roi 
carotte d’Offenbach au Staatsoper d’Hanovre 
du 4 novembre au 1er décembre 2018.

Pascal Charbonneau sera Aljeja dans De la 
maison des morts de Janáček au Théâtre de 
La Monnaie du 6 au 17 novembre 2018.

Yannick Nézet-Séguin dirigera l’Orchestre 
de Philadelphie dans un concert présentant le 
Poème de l’amour et de la mer de Chausson du 8 
au 13 novembre 2018, pour ensuite se consacrer 
à La Traviata de Verdi, première production en 
tant que « musical director » du Metropolitan 

Opera de New York, du 4 au 18 décembre 2018. 
Il sera de retour à Philadelphie pour assurer 
la direction du Messie de Haendel, dont la 
distribution comprend Philippe Sly, du 6 au 9 
décembre 2018. Il troquera la baguette contre le 
clavier lors d’un récital lyrique au Folly Theater 
de Kansas City les 13 et 16 décembre 2018.

Julie Boulianne se produira à la Philharmonie de 
Berlin le 9 novembre 2018 et au TivoliVredenburg 
d’Utrecht le 23 novembre 2018 pour deux concerts 
consacrés au répertoire de Berlioz.

Alain Coulombe et Alexandre Sylvestre tiendront 
respectivement les rôles de Frère Laurent et du 
comte Capulet dans Roméo et Juliette de Gounod 
au Calgary Opera du 17 au 23 novembre 2018.

Rihab Chaieb incarnera Kasturbai dans 
Satyagraha de Philip Glass à l’Opera Vlaanderen 
de Gand du 18 novembre au 2 décembre 2018.

Antonio Figueroa participera à la production 
de Die tote Stadt de Korngold au Théâtre du 
Capitole de Toulouse en tant que Victorin et 
Gaston du 22 novembre au 4 décembre 2018.

Jacques Lacombe  d i r igera l’Orchest re 
symphonique de Mulhouse dans un programme 
réunissant les Nocturnes de Debussy à La 
Filature de Mulhouse les 23 et 24 novembre 
2018, pour ensuite assurer la direction d’une 
nouvelle production de l’opéra-bouffe Barkouf 
d’Offenbach à l’Opéra national du Rhin du 7 au 
23 décembre 2018. 

Marianne Lambert incarnera La Fée dans 
Cendrillon de Massenet au Angers Nantes 
Opéra du 25 novembre au 18 décembre 2018.

Philippe Sly chantera le Messie de Haendel 
sous la direction de Bernard Labadie au 
Boston Symphony Hall du 30 novembre au 2 
décembre 2018.

Marie-Ève Munger tiendra le rôle de La Fée 
dans une nouvelle production de Cendrillon de 
Massenet au Lyric Opera of Chicago du 1er au 8 
décembre 2018.

Jean-Marie Zeitouni sera dans la capitale de 
l’Alberta pour diriger le Edmonton Symphony 
Orchestra dans un concert consacré au Messie 
de Haendel les 14 et 16 décembre 2018.

Dans une nouvelle production à l’Opéra national 
de Lorraine, le rôle-titre de l’opéra-bouffe 
La Belle Hélène d’Offenbach sera confié à 
Mireille Lebel du 14 au 21 décembre 2018.

Jacqueline Woodley chantera le Messie de 
Haendel au First Ontario Performing Arts 
Centre de Saint Catharines le 15 décembre 2018.

Gabrielle Prud’homme
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NOUVELLES

La soprano Joyce El-Khoury, le trait d’union l’Opéra de Montréal et du Festival du Monde arabe 
Dans le cadre d’un nouveau partenariat avec le Festival du Monde Arabe (FMA), l’Opéra de Montréal présentera dans le cadre de sa saison 2018-2019 un récital 
avec la soprano Joyce El-Khoury. Accompagnée par le pianiste Laurent Philippe, l’artiste canadienne d’origine libanaise proposera, comme le décrit le FMA 
dans la présentation de son programme, « une peinture vocale aux clair-obscur tragiques qui s’annonce, où l’art lyrique européen et la musique moyen-orientale 
transmettent l’une à l’autre leurs pulsions culturelles synthétisées. Plus d’un siècle d’histoire de la musique sera parcouru, de Schéhérazade de Ravel à Carmen de 
Bizet, de Béchara El Khoury à Fauré, mettant en scène un Orient rêvé et imaginé ailleurs ». Cet événement aura lieu le 1er novembre 2018 à 19h30 à la salle Pollack.

Diplômée de l’Université d’Ottawa et de l’Académie d’art vocal de Philadelphie, celle qui fut également résidente 
du Lindemann Young Artist Development Program du Metropolitan Opera est une étoile montante de la scène 
lyrique mondiale. Elle a été présentée par Operavore récemment comme faisant partie des « 40 [opera’s rising 
stars to watch] under 40 » et son premier album solo Echo, qui célèbre la soprano belge Julie Dorus-Gras, 
a été nominé pour un International Opera Award. Après avoir pris part cet été à la création mondiale, en 
version de concert, de deux opéras inachevés, L’Ange de Nisida de Donizetti au Covent Garden de Londres 
et Sardanapolo de Liszt à la Staatskapelle de Weimar, Joyce El-Khoury ouvrira la saison 2018-2019 de la 
Canadian Opera Company en incarnant le personnage de Tatiana dans Eugène Onéguine de Tchaïkovski. 
Elle s’envolera ensuite pour Sydney où elle jouera Mimì dans La Bohème de Puccini, pour se rendre ensuite à 
Cardiff et à Karlsruhe où elle tiendra le rôle d’Elisabetta dans Roberto Devereux de Donizetti.

Maude Blondin-Benoit et Daniel Turp

Rihab Chaieb, gagnante du 
Troisième prix au Concours 
Operalia de Plácido Domingo
La mezzo -soprano québécoise, d’or ig ine 
tunisienne, Rihab Chaieb a remporté le Troisième 
prix du prestigieux Concours Operalia dont la 
26e édition s’est tenue à Lisbonne du 27 août au 
2 septembre 2018. Son interprétation de l’air « Mon 
cœur s’ouvre à ta voix » de Samson et Dalila 
de Saint-Saëns lors de la finale du concours 
n’est pas étrangère à l’attribution de ce prix, 
comme l’ensemble des prestations lors de cette 
compétition créée par Plácido Domingo en 1993. 

Il y a l ieu de souligner par ailleurs que sa 
compatriote canadienne et mezzo-soprano 
Emily d’Angelo a remporté non seulement le 
Premier prix du concours, mais également le 
Prix de la Zarzuela, l’un des deux Prix Birgit 
Nilsson ainsi que le Prix du public.

S’ajoutant au Prix de la meilleure artiste canadienne 
remporté au Concours musical international de 
Montréal en mai dernier, cette nouvelle distinction 
donnera un élan supplémentaire à la carrière 
de celle dont L’Opéra – Revue québécoise d’art 
lyrique faisait le portrait au printemps dernier 
(nº 15, p. 21). La mezzo pourra être entendue à 
Gand en novembre en tant que Kasturbai dans 
Satyagraha de Philip Glass, elle tiendra ensuite 
le rôle-titre dans Fantasio d’Offenbach à l’Opéra 
national de Montpellier en décembre, et sera de 
retour sur la scène du Metropolitan Opera de New 
York pour incarner Zerlina dans Don Giovanni de 
Mozart de janvier à avril 2019.

Le Prix 3 Femmes de Mécénat Musica  
pour dix compositrices et librettistes… et cinq opéras

Institué par le groupe montréalais Musique 3 Femmes et l’Ensemble vocal Arts-Québec, le Prix 
3 Femmes de Mécénat Musica soutient la création et le développement d’opéras de compositrices et 
librettistes émergentes au Québec et au Canada qui ont démontré d’extraordinaires talents dans la 
création d’œuvres lyriques. Avec une valeur s’élevant à 25 000 $, le Prix 3 Femmes a été décerné à cinq 
équipes pour des propositions de compositions en langue anglaise et en langue française, ainsi que 
pour une œuvre juive. Les lauréates de l’édition 2018-2019 du Prix 3 Femmes de Mécénat Musica sont :

COMPOSITIONS EN LANGUE 
ANGLAISE (EX AEQUO)

Maria Atallah, compositrice (Ottawa) et Alice Abracen, librettiste (Montréal)
Kendra Harder, compositrice (Saskatoon) et Michelle Telford, librettiste (Saskatoon)

COMPOSITIONS EN LANGUE 
FRANÇAISE (EX AEQUO)

Margareta Jeric, compositrice (Montréal) et Naima Phillips, librettiste (Montréal)
Laurence Jobidon, compositrice (Québec) et Pascale St-Onge, librettiste (Montréal)

ŒUVRE JUIVE Cecilia Livingston, compositrice (Toronto) et Monica Pearce, librettiste (Toronto)

Le prix comporte la production des cinq opéras en 2019 à la Canadian Opera Compagny, dont 
une avant-première le 19 mars 2019 à l’Amphithéâtre Richard Bradshaw de Toronto, ainsi qu’un 
atelier présenté par Opéra McGill à Montréal. Des extraits des œuvres ont d’ailleurs été présentés 
le 22 septembre 2018 dans le cadre du sommet de l’éducation et la formation des artistes Opera’s 
changing worlds qui s’est tenu à l’École de musique Schulich de l’Université McGill.

Le jury 2018-2019 était formé de Chantal Lambert, directrice de l’Atelier lyrique de l’Opéra de Montréal, 
Matthias Maute, chef, compositeur et directeur artistique de l’Ensemble Caprice, Michael Mori, directeur 
artistique de Tapestry Opera, et Luna Pearl Woolf, compositrice et présidente des Productions Oxingale.

Joyce El-Khoury
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Gala des Jeunes Ambassadeurs Lyriques
Sous la présidence d’honneur du président-directeur-général de LOJIQ (Les Offices 
jeunesse internationaux du Québec) Michel Robitaille, le xxve Gala des Jeunes 
Ambassadeurs Lyriques se déroulera le 20 octobre 2018 à 19 h 30 à la salle Claude-
Champagne de l’Université de Montréal. Sous la direction de Louis Lavigueur, l’Orchestre 
symphonique des jeunes de Montréal accompagnera 26 jeunes artistes lyriques provenant 
de 10 pays. De nombreuses bourses et distinctions seront remises aux artistes par des directeurs et 
directrices de plusieurs grandes maisons d’opéra de la planète lyrique. Le Gala est organisé sous l’égide 
du Théâtre Lyrichoregra et par son directeur artistique Alain Nonat.
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Le baryton-basse José van Dam, celui qui 
a incarné le « Maître de musique » dans le 
film désormais célèbre réalisé par Gérard 
Corbiau en 1988, était de passage au Domaine 
Forget durant l’été 2018 dans le cadre d’un 
partenariat entre la Chapelle musicale Reine 
Élisabeth et le domaine. Après une carrière 
qui l’a mené à chanter pendant plus de cinq 
décennies dans toutes les grandes maisons 
lyriques du monde et un retour sur scène 
l’année dernière dans le rôle du Sprecher 
dans la production de La Flûte enchantée de 
Mozart à l’Opéra national de Paris, le chanteur 
belge s’investit à fond dans l’enseignement du 
chant et dans la formation de jeunes artistes 
lyriques. L’Opéra – Revue québécoise d’art 
lyrique l’a rencontré dans le magnifique décor 
du Manoir Richelieu à quelques kilomètres de 
Saint-Irénée, en une veille d’un retour pour 
Bruxelles et d’une finale de la Coupe du monde 
du football !

ENTRETIEN AVEC

JOSÉ VAN DAM
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Vous venez de séjourner deux semaines au 
Domaine Forget et y avez côtoyé des jeunes 
artistes lyriques à qui vous avez offert une 
classe de maître le 10 juillet dernier, que 
retenez-vous de cette expérience en terre 
d’Amérique et comment évaluez-vous la 
nouvelle génération d’artistes que vous 
avez rencontrée ici ? 

D’abord, je tiens à souligner que le lieu est 
magnifique et que l’équipe du Domaine Forget 
est accueillante et chaleureuse. Les jeunes 
artistes lyriques que j’ai entendus ici sont 
différents, i ls sont bons, et surtout, i ls en 
veulent. C’est bien comme ça ! On tombe parfois 
sur des étudiants qu’il faut pousser, mais ce ne 
fut pas le cas ici. C’est un grand plaisir pour 
l’enseignant que je suis de constater que dès que 
quelque chose est suggéré, on l’exécute !

Les chanteurs et chanteuses de la nouvelle 
génération ont du courage. La concurrence est 
féroce, même davantage, je crois, qu’à l’époque 
où j’ai débuté ma carrière. Je ne dirais pas que 
les meilleurs d’aujourd’hui sont supérieurs à 
ceux d’hier, mais leur formation l’est. Elle est 
du moins nettement plus complète qu’à l’époque 
où j’étais élève. L’instruction musicale est 
plus diversifiée, et l’apprentissage dramatique 
beaucoup plus intéressant. L’artiste lyrique doit 
être un bon acteur ; il doit entrer dans la peau du 
héros par le biais de sa voix. Ce n’est d’ailleurs 
pas toujours par un chant beau et lisse que l’on 
rend un personnage, comme il est le cas lorsqu’il 
faut incarner le rôle-titre de Wozzeck de Berg. Il 
ne faut pas faire l’erreur de mettre en valeur sa 
propre voix plus que le personnage auquel la voix 
est prêtée. Un bon acteur peut effacer certaines 
imperfections techniques. Mais, il vaut toujours 
mieux être à la fois un grand acteur et un grand 
chanteur, ce que réussit d’ailleurs si bien le ténor 
allemand Jonas Kaufmann.

Quel est le meilleur conseil que vous 
donnez à vos élèves ?

J’ai toujours incité mes élèves à faire preuve 
d’humilité et de générosité. Si l’on veut réussir 
le métier d’artiste lyrique, il faut accepter le 
don de soi. Les jeunes chanteurs et chanteuses 
devraient se dire et se répéter : « Je suis là pour 
servir la musique, et non pas pour me servir de la 

musique ». Il faut éviter de vouloir être à tout prix 
le centre de l’attention en se mettant en valeur au 
détriment des autres. Ce type de comportement 
se voit assez rapidement ; un artiste ne se rend 
aucunement service en agissant de la sorte.

Vous vous êtes beaucoup investi et vous 
consacrez encore beaucoup de temps à 
l’enseignement de l’art lyrique, est-ce 
que votre approche pédagogique a changé 
depuis le début de votre vie de maître de 
musique ?

Je ne me suis engagé dans l’enseignement qu’à 
partir du moment où j’ai arrêté de me produire à 
l’opéra – mener de front une carrière lyrique tout 
en enseignant m’a toujours semblé incompatible. 
Quant à mon enseignement, malgré l’évolution 
du monde de l’opéra, mon approche ne change 
pas, car certaines valeurs et qualités demeurent 
fondamentales et essentielles chez l’interprète : 
le travail, la discipline, la rigueur. La musique 
et le chant représenteront toujours la base du 
métier. Le fait que le cinéma figure aujourd’hui 
parmi les véhicules de diffusion de l’opéra ne m’a 
d’ailleurs pas fait changer de cap. Si un artiste 
doit affronter la caméra, cela signifie qu’il y a 
présence d’un réalisateur, au même titre qu’un 
metteur en scène guide l’interprète lors d’une 
production. Lors du tournage de Don Giovanni, 
j’ai le souvenir que Joseph Losey m’ait dit de 
continuer à faire ce que je pensais, de demeurer 
fidèle à mes habitudes. C’est ce que je dis aussi 
à mes élèves… tout en leur prodiguant tout de 
même quelques conseils !

Le volet Chant du Concours musical 
international de Montréal de 2018 s’est 
déroulé il y quelques semaines et a 
couronné plusieurs jeunes interprètes de 
talent. Croyez-vous que les concours soient 
un passage utile – voire obligé – dans la 
préparation d’une carrière lyrique ?

Il peut s’agir d’expériences très enrichissantes 
que je conseille vivement à mes élèves, surtout 
lorsque je constate qu’ils sont des bêtes de ce 
genre de défis. Cependant, force est d’admettre 
que les résultats des concours sont souvent 
aléatoires. Les divergences entre les membres 
du jury peuvent entraîner l’élimination de 
candidats et candidates de grande valeur. On 
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…d’humilité et de générosité

aura préféré une soprano à un baryton, en raison 
d’un penchant pour une certaine tessiture ; de 
tels aléas peuvent être la source de grandes 
déceptions pour les jeunes artistes qui se lancent 
dans ces compétitions. De plus, ayant moi-même 
participé à des concours et étant à l’occasion 
membre de leurs jurys, je dois avouer que les 
compétitions sont à ce jour plus exigeantes 
qu’autrefois. Cependant, la préparation peut 
s’avérer très formatrice pour les candidats et les 
candidates, ce qui permet par ailleurs d’identifier 
les répertoires de prédilection – opéras, mélodies 
ou oratorios – pour un jeune artiste.

Pour certains élèves, que je crois être en mesure 
d’identifier, il vaut mieux commencer par la scène. 
Ainsi en est-il pour le jeune baryton croate Leon 
Košavić, que j’ai contribué à former à la Chapelle 
musicale Reine Élisabeth et qui s’est récemment 
distingué à l’Opéra de Liège dans Le Nozze 
di Figaro de Mozart. Les concours ne seront 
pas nécessaires pour lui. Si la victoire de votre 
contralto nationale Marie-Nicole Lemieux au 
Concours musical international Reine Élisabeth 
de 2000 a véritablement lancé sa carrière, il n’est 
pas nécessaire d’être le grand gagnant pour qu’une 
vie lyrique prenne son élan, comme en font foi les 
parcours de deux de vos chanteuses québécoises, 
Hélène Guilmette et Michèle Losier.

Votre carrière lyrique s’étend sur une 
période de plus de cinq décennies, s’étant 
entamée avec la victoire de grands concours 
européens (Liège, Toulouse et Genève) 
et des débuts au Festival de Strasbourg 
en 1968, pour se poursuivre avec des 
invitations de maisons lyriques de renom à 
travers le monde, jusqu’à une participation 
l’année dernière à la production de La Flûte 
enchantée de Mozart dans une mise en 
scène de Robert Carsen à l’Opéra national 
de Paris. Quels sont les épisodes phares de 
cette carrière qu’a été la vôtre ?
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L’un des plus beaux moments aura été ma 
rencontre avec Herbert von Karajan à l’occasion 
d’une audition à la Philharmonie de Berlin, 
alors que j’avais à peine 30 ans. Il m’y avait fait 
chanter l’air de Leporello dans Don Giovanni 
de Mozart et un extrait de la Messa di Requiem 
de Verdi. Après avoir fait un enregistrement de 
L’Heure espagnole de Ravel sous sa direction, il 
m’offrit de faire partie de la troupe du Deutsche 
Oper Berlin. Or, je venais d’accepter un contrat 
avec le Grand Théâtre de Genève. Le maestro 
m’a alors confié : « Faites vos deux ans à Genève 
et venez me revoir ! » C’est ce que j’ai fait, et 
qui m’a permis de travailler pendant six belles 
années. 

J’ai un souvenir inoubliable d’avoir chanté dans 
Le Nozze de Figaro de Mozart à l’Opéra national 
de Paris en 1973 et d’y avoir travaillé, de façon si 
conviviale, avec des artistes de renom comme 
Gabriel Bacquier, Jane Berbié, Mirella Freni, 
Gundula Janowitz, Michel Sénéchal et Frederica 
von Stade sous la direction de Georg Solti. La 
création en 1983 de l’opéra Saint François 
d’Assise de Messiaen à l’Opéra national de Paris 
sous la direction de Seiji Ozawa, dans lequel je 
tenais le rôle-titre, demeure aussi, je crois, un 
événement marquant de ma carrière lyrique. Je 
me rappelle aussi très bien de la reprise de cet 
opéra au Festival de Salzbourg, sous la baguette 
de Kent Nagano et dans une mise en scène de 
Peter Sellars en 1992. J’ai tellement aimé travaillé 
avec Sellars, un bel être humain, un musicien. 
J’ai aussi le souvenir d’un magnifique Pelléas 
et Mélisande de Debussy mis en scène par Bob 
Wilson à l’Opéra national de Paris. Et il y a tant 
d’autres grandes productions…

Quelle forme d’expression lyrique préférez-
vous ? La production d’opéra, le concert, le 
récital… ou le cinéma ?

Je va is vous sur prendre. Mon réper toire 
préféré est le récital de mélodies françaises 
avec orchestre, l’ensemble permettant une 
vaste palette de couleurs qu’un pianiste ne 
peut jamais reproduire. Avec le récital, on 
retourne à la base, voire l’essence même de 
la musique. J’a ime également chanter des 
œuvres composées pour voix et orchestre, 
dont des oratorios, comme Elias et Paulus de 
Mendelssohn, ou Faust de Schumann, ainsi que 
les mélodies, telles Don Quichotte à Dulcinée 
de Ravel et les Chansons de Don Quichotte 
d’Ibert, que j’ai enregistrées avec Kent Nagano. 
Une autre une expérience inoubliable consiste 
en l’interprétation du cycle de l ieder Six 
monologues de Jedermann du compositeur 
suisse Frank Mar t in, en sa présence. En 
demeure-t-il que j’aime jouer, j’adore jouer ! 
Cela n’a toutefois pas toujours été facile, car 
il a constamment fallu surmonter ma timidité. 
Cependant, l’une des productions dans lesquelles 
je me suis toujours plu aura été La Damnation 
de Faust de Berlioz, davantage même que Faust 
de Gounod. Berlioz est génial. J’ai d’ailleurs 
incarné Méphistophélès dans une production de 
2001 mise en scène par Robert Lepage et dirigée 
par Seiji Ozawa à l’Opéra national de Paris. J’en 
garde de magnifiques souvenirs !

Deux films ont marqué votre vie lyrique  : 
Don Giovanni de Joseph Losey et Le Maître 
de musique de Gérard Corbiau, où vous 
incarniez Joachim Dallayrac. Qu’a a apporté 
ou que peut apporter le cinéma, selon vous, 
à l’opéra ? Êtes-vous d’avis que les projets en 
direct et haute définition du Metropolitan 
Opera ou des grandes compagnies lyriques 
européennes peuvent avoir des retombées 
positives pour l’art lyrique ?

Le cinéma assure aujourd’hui un meilleur accès 
à l’opéra. Ainsi, dans un vaste pays comme les 
États-Unis d’Amérique, se rendre à New York 
pour voir une production du Metropolitan 
Opera n’est pas à la portée de tous et toutes. 
Avec une salle de cinéma se trouvant dans sa 
ville ou son village, aucun déplacement n’est 
exigé, d’autant plus qu’une place se vend à 
un prix abordable. Et, sans doute le cinéma 
permet-il de rejoindre un public plus vaste. 
S’agissant des artistes, le cinéma leur donne 
une plus grande notoriété, non seulement 
auprès des opéraphiles, mais également des 
cinéphiles. Cela a d’ailleurs été, en ce qui me 
concerne, une répercussion de la projection du 
film Le Maître de musique : férus du septième 
art, plusieurs Belges ont fait la connaissance du 
chanteur d’opéra que j’étais.

Si l’on vous donnait de moyens infinis, quel 
projet lyrique aimeriez-vous réaliser ? Quel 
est votre rêve le plus fou pour l’opéra ?

Si j’avais beaucoup d’argent, je ferais construire 
une salle de concert à la Chapelle musicale 
Reine Élisabeth, qui ne compte que 250 places. 
L’apprentissage de l’opéra s’effectue par la scène, 
et nous en avons de besoin, car à ce jour, il nous 
arrive de refuser des gens à cause de la capacité 
d’accueil limitée.

Nous avons cru comprendre que le « Maître de 
musique » aimait le foot. Qui, de la France ou 
de la Croatie, sortira victorieuse de la grande 
finale de la Coupe du monde de football ? La 
défaite de la Belgique contre la France en 
demi-finale vous a-t-elle bouleversé ?

Ce sera difficile de battre les Français, mais 
ce sera aussi difficile de battre les Croates. 
Je compte bien la regarder ce dimanche dans 
la salle de répétition nº 3 du Domaine Forget. 
[NDLR : La France l’a emporté 4 à 2 contre 
la Croatie le 15 juillet 2018]. S’agissant de la 
France, elle a un jeu différent de la Belgique, qui 
a une belle équipe. Mais les joueurs sont comme 
des gamins qui jouent au foot dans la rue, leur 
victoire sur la Belgique ne m’a donc pas surpris !

Propos recueillis par Daniel Turp 
et Gabrielle Prud’homme

DISCOGRAPHIE

L’impressionnante discographie de José van 
Dam a fait l’objet d’une remarquable synthèse 
dans un coffret de 10 CD, tirés des catalogues 
EMI, Erato et Teldec, pa r u sous le t it re 
Autograph et sous étiquette Warner Classics 
(B00R4YSJ9Y) en 2015.

Le Maître de musique, Gérard Corbiau, 1988
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I  –	 INTRODUCTION
En réaction à l’annonce de la fermeture de la 
prestigieuse école de musique du Collège Villa 
Maria et dans une lettre intitulée « La musique 
a-t-elle un avenir au Québec ? », plus d’une 
centaine de personnalités, dont le chef Yannick 
Nézet-Séguin, Natalie Choquette, Michel Rivard, 
Luc de Larochelière, Michel Côté et Oliver Jones, 
s’indignait de cette décision inacceptable et 
rappelait qu’elle posait à la société québécoise 
des questions plus fondamentales. Il y était 
notamment affirmé : « À l’heure où l’on découvre 
les vertus pédagogiques de la musique, fermer 
les programmes dans nos écoles est un geste 
absurde qui nous fragilise et nous appauvrit 
comme collectivité. […] Le cas de Villa Maria 
n’est pas unique, et confirme sur la durée 
l’érosion lente et dramatique des formations 
musicales au Québec.

Par contraste avec cette érosion, il est permis de 
constater que plusieurs pays et nations ont décidé 
de valoriser la musique en rendant l’éducation 
musicale obligatoire et en favorisant la pratique 
musicale. Pendant l’actuelle décennie, en 2011 
le Brésil a décidé de rendre l’enseignement 
de la musique obligatoire tant au cycle du 
primaire ainsi qu’à celui du secondaire. Lors 
d’un référendum tenu à la suite d’une initiative 
populaire en 2012, les Suisses ont approuvé 
dans une proportion de 72,7 % l’inscription dans 
leur Constitution un article stipulant que la 
Confédération et les cantons « encouragent la 
formation musicale, en particulier des enfants 
et des jeunes », « s’engagent à promouvoir à 
l’école un enseignement musical de qualité » 
et fixent ensemble « les principes applicables 
à l’accès des jeunes à la pratique musicale et 
à l’encouragement des talents musicaux ». En 
2016, la Fédération Wallonie-Bruxelles a adopté 
un Pacte pour un enseignement d’excellence 
dans lequel il est prévu que « [l]es socles de 
compétences initiales accordent la priorité au 
développement psychomoteur, intellectuel, social, 
affectif et artistique de l’enfant [,] définissent les 
habilités et/ou apprentissages requis en matière 
de développement de l’autonomie, de la créativité 
et de la pensée ; de maîtrise de la langue ; d’une 
approche de la lecture, du calcul et de différentes 
disciplines artistiques dont la musique [et] fixent 
le cadre des activités physiques et culturelles à 
développer ». 

Partageant les vues de ces personnalités et 
à la lumière des développements à l’échelle 
mondiale, NOUS, soussignés et soussignées, 
avons décidé de passer résolument à l’action et 
avons institué le Collectif pour une éducation 
et une pratique musicale au Québec (MUSI.
QC). Notre initiative s’inscrit dans la lignée 
des ef for ts consent is pa r la Fédérat ion 
des associations de musiciens éducateurs 
du  Q ué b e c  ( FA M E Q) q u i  mè ne  de pu i s 
plusieurs années une campagne pour assurer 
l’apprentissage de la musique dans nos écoles. 
Nous notons qu’une pétition signée par plus 
de 6000 citoyens et citoyennes a été déposée 
à l’Assemblée nationale du Québec en mai 
2015, dans laquelle il est demandé que tous les 
enfants du Québec suivent obligatoirement, lors 
du cycle primaire et à chaque année scolaire, un 
minimum de 100 heures de cours de musique 
données par un spécialiste de la discipline.

Notre démarche s’inspire d’autres initiatives 
analogues, comme celles de la Coalition pour 
l’éducation musicale au Canada (musicmakesus.
ca/fr/), de Résodys en France (www.resodys.
org/Apprendre-la-musique-aux-enfants,585) 
et du Performative Music Education Network 
(Espagne, Allemagne, Autriche, Slovaquie, 
Pologne et Portugal) (internacional.ugr.es/
pages/asocredes/redestematicas?lang=en). 

Nous constatons par ailleurs que plusieurs 
mémoires recommandant le retour à une 
éducation musicale obligatoire à l’école ont été 
présentés dans le cadre des consultations sur 
une nouvelle politique culturelle menées en 2016 
et 2017. Nous déplorons que la nouvelle politique 
culturel le du Québec Partout la culture 
rendue publique en juin 2018 ainsi que le Plan 
d’action gouvernemental qui l’accompagne 
ne comportent aucune mesure spécifique et 
concrète concernant l’éducation et la pratique 
musicale.

Le temps est venu d’ouvrir un grand débat public 
sur l’enseignement et la pratique de la musique 
au Québec et de lancer une grande initiative 
pour promouvoir non seulement une éducation 
musicale, mais également une pratique musicale 
en continu. Depuis toujours, et comme en a fait 
foi l’adoption en 1911 de la Loi pour favoriser le 
développement de l’art musical et en 1942 de 
la Loi instituant le Conservatoire de musique 
et d’art dramatique de la province de Québec, 
la musique, tous genres confondus, a occupé 
une place de choix dans notre vie nationale et 
il importe de poser les gestes qui permettront à 
tous et toutes de jouir des bénéfices liés à son 
apprentissage et à sa pratique.

Nous sol l ic itons pa r la présente l’appui 
des citoyens et citoyennes a insi que des 
orga nisat ions de la société civ i le, et en 
particulier du milieu de la musique, à notre 
démarche visant à ce que soient adoptées des 
mesures spécifiques, concrètes et durables 
pour une éducation et une pratique musicale 
dans la société québécoise. En vue de l’élection 
générale du 1er octobre 2018, nous interpellons 
l’ensemble des partis politiques du Québec et 
leur demandons d’indiquer s’ils sont disposés à 
mettre œuvre les recommandations formulées 
dans le présent manifeste.

Pour démontrer l’importance d’adopter des 
mesures en faveur d’une éducation et d’une 
pratique musicale, nous présenterons d’abord 
la musique dans son rapport avec la santé, 
décrirons les bénéfices de l’éducation et de la 
pratique musicales et décrirons ensuite l’état de 
l’éducation et de la pratique musicale au Québec. 
Nous intéresserons ensuite à l’intégration des 
personnes immigrantes par la musique.

*NDLR : Faisant fond sur l’éditorial publié sous le titre « Pour un retour à l’enseignement obligatoire de la musique » (nº 6, hiver 2016, p. 5), L’Opéra – Revue québécoise d’art lyrique juge opportun de publier dans 
le présent numéro, sous la forme d’un DOSSIER, le Manifeste pour l’éducation et la pratique musicale au Québec. Rédigé par le Collectif pour la musique au Québec (MUSI.QC), ce manifeste a fait l’objet d’un 
lancement à la salle Claude-Champagne de l’Université de Montréal le 20 septembre 2018. Il a recueilli l’adhésion d’un nombre important de personnalités du milieu de la musique et d’autres milieux au Québec. 
Vous pouvez aussi offrir votre appui au Collectif et au Manifeste en signant la pétition à l’adresse www.petitions24.net/manifeste_pour_leducation_et_la_pratique_musicale_au_quebec. Pour des informations 
aditionnelles sur le Collectif et ses membres, vous pouvez consulter le site www.musi.quebec. 

MANIFESTE POUR L’ÉDUCATION ET LA PRATIQUE MUSICALE AU QUÉBEC*

Collectif pour la musique au Québec
Jonathan Bolduc, Michel Duchesneau, Isabelle Héroux, Frédéric Léotar, Isabelle Peretz, David Peretz-Larochelle et Daniel Turp
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II  –	 LA MUSIQUE POUR LA SANTÉ

Depuis l’Antiquité, l’humain constate l’effet 
bénéfique de la musique sur la santé. Au vie siècle 
av. J.-C., Pythagore découvre que les objets qui 
vibrent dans des rapports numériques simples 
produisent des sons harmonieux ensemble. À 
partir de là, il postule que l’écoute de différents 
modes musicaux a des effets différents sur la 
santé. L’intérêt pour l’impact de la musique sur 
la santé s’est poursuivi au fil des siècles.

Tous reconnaissent que la musique est une 
expérience fondamentalement humaine. Très 
peu en connaissent la science. Dès la naissance, le 
bébé préfère entendre la voix de sa mère chantée 
que parlée. À l’autre extrémité de la vie, même aux 
stades ultimes de la maladie d’Alzheimer alors que 
le patient ne sait plus parler, la musique parvient 
encore à réveiller sa mémoire et les émotions 
associées aux événements du passé. D’où vient 
cet extraordinaire pouvoir de la musique ? Depuis 
quelques années, on est passé d’une pensée 
magique à un vrai savoir scientifique sur les 
bienfaits de la musique sur la santé.

La pratique musicale renforce la plasticité 
cérébra le, l’écoute musica le mobi l ise de 
nombreuses régions du cerveau, généralement 
impliquées dans les émotions, la cognition, 
la perception et le mouvement. La musique 
optimise la synchronisation entre les réseaux 
de neurones cérébraux. Cet aspect rythmique de 
l’activité cérébrale permet ainsi une meilleure 
communication et anticipation de l’information. 
La pratique musicale est une expérience multi-
sensorielle, avec une capacité unique à renforcer 
les connexions entre les régions du cerveau qui 
perçoivent, planifient et dirigent l’action.

L’écoute et l’activité musicale stimulent les 
circuits de la récompense. Elles modifient 
les processus biochimiques du cerveau. La 
recherche a pu démontrer récemment le lien 
entre le plaisir suscité par la musique et la 
libération de dopamine, un neurotransmetteur 
à l’or igine du plaisir dans le cerveau. Ces 
effets de la musique peuvent être l iés au 
pouvoir émotionnel de la musique qui stimule 
et active les zones de récompense du cerveau 
situées dans le système limbique, dont le noyau 
accumbens. C’est le même système qui intervient 
dans la quête d’euphorisants biologiquement 
importants, comme la nourriture et l’activité 
sexuelle. C’est donc révélateur que la musique, 
un langage relativement abstrait, puisse activer 
les mêmes zones du cerveau.

La musique est une source de plaisir inégalable. 
Elle demande peu d’effort à l’auditeur, n’a aucun 
effet secondaire et est accessible à tous. La 
recherche récente montre que la musique est 
une médecine douce, qui peut réduire la douleur 
ressentie et diminuer la réponse au stress, en 
modérant la sécrétion de cortisol, l’hormone du 
stress.

La musique est un vecteur de cohésion sociale. 
Elle rassemble les gens dans une multitude 
de situations sociales. Elle adoucit réellement 
les mœurs au sens où elle fabrique du lien 
social. Par exemple, la synchronisation des 
mouvements dans la danse et le chant choral 
augmente la confiance et la coopération entre 
individus, et ce dès l’âge de 2 ans ! Le chant 
choral et la danse diminuent aussi la sensation 
de douleur, probablement sous l’effet des 
endorphines.  Le langage n’offre pas de tels 
avantages, car il demande qu’un seul individu 
s’exprime à la fois. En ce sens, le langage est la 
musique de l’individu et la musique, le langage 
de l’humanité.

Le vieillissement de la population et l’augmentation 
de l’espérance de vie font qu’il est essentiel de 
maintenir les aînés engagés. Or, l’apprentissage 
de la musique agit comme un antirouille pour le 
cerveau, un peu comme si on remettait de l’huile 
dans le moteur. La recherche montre que les aînés 
qui apprennent sur le tard à jouer du piano ont une 
meilleure réserve cognitive, avec une attention 
plus soutenue et une meilleure acuité dans le bruit. 
À titre préventif, la musique agit non seulement 
sur l’individu mais sur son intégration sociale, 
diminuant ainsi le coût des soins de santé.

Le chant peut aider l’aphasique à récupérer la 
parole, la musique rythmée faciliter la marche des 
personnes atteintes de la maladie de Parkinson, 
et les chansons, raviver la mémoire des patients 
atteints de la maladie d’Alzheimer. Les concerts 
donnés en milieux de santé, ou même la simple 
écoute de musique familière, améliore le bien-
être des patients hospitalisés et le mieux-être du 
personnel soignant. Il n’est donc pas étonnant que 
le public soit si avide de musique.

Les bienfaits des interventions musicales ne 
touchent pas que l’adulte malade. Très tôt dans la 
vie,  la musicothérapie facilite la communication 
des enfants atteints du spectre de l’autisme. 
L’activité rythmée facilite la lecture chez l’enfant 
dyslexique et l’élocution du bègue. Le champ 
d’application des interventions musicales ne 
cesse de croître et les preuves scientifiques, de 
se multiplier. La simple écoute de la musique est 
suffisante pour améliorer l’humeur et le système 
immunitaire. Notez que ces approches par la 
musique sont souvent efficaces et peu coûteuses. 
La musique peut réduire considérablement le 
recours à l’aide chimique.

La science a consolidé ce qui fut pendant 
longtemps une intuition flirtant avec la pensée 
magique, en une véritable connaissance qui a 
des implications précises pour l’éducation et la 
santé. La science montre bien que la musique est 
bonne pour la santé, définie par l’Organisation 
mondiale de la santé comme un état de bien-être 
physique, mental et social.

Tout le monde s’enrichit de la musique, de Bach 
aux Beatles. Les musiciens qui créent cette 

musique contribuent grandement à la santé et à 
la société et constituent une précieuse ressource 
en capital humain. Développer ce capital humain 
peut améliorer la prospérité à long terme de 
notre société.

RECOMMANDATION 1

À la lumière des nouvelles recherches scientifiques levant 
tout doute sur la valeur de la musique pour la santé et 
le bien-être des personnes, tant individuellement que 
collectivement, il est recommandé de :

a)	 valoriser et rendre accessible l’écoute et la pratique 
musicale de la naissance à la mort, en coordonnant les 
initiatives conjointes des différents ministères, comme 
le ministère de la Santé et des Services sociaux, le minis-
tère de la Culture et des Communications et le ministère 
de l’Éducation et de l’Enseignement supérieur ;

b)	 de soutenir, y compris financièrement, les organis
mes qui, comme la Société pour les arts en milieux 
de santé (SAMS), donnent accès à la musique dans des 
établissements de santé du Québec.

III  –	LES BÉNÉFICES DE 
L’ÉDUCATION ET DE LA 
PRATIQUE MUSICALE 
CONTINUES

L’éducation musicale favorise le développement 
de plusieurs compétences disciplinaires et 
interdisciplinaires. Sur le plan disciplinaire, 
l’éducat ion musica le in it ie à une var iété 
d’expériences artistiques et esthétiques, qui 
stimule le potentiel créateur de l’enfant. En liant 
l’intellectuel à l’affectif, l’éducation musicale 
permet également d’explorer la signification 
de la musique, son langage spécifique et son 
histoire ; cela mène l’enfant vers l’interprétation 
et l’appréciation des œuvres d’ici et d’ailleurs. 
D’un point de vue interdisciplinaire, l’éducation 
musicale favorise le développement de fonctions 
cognitives et contribue à améliorer le rendement 
scolaire, notamment en lecture. En comparaison 
à l’art dramatique, aux arts plastiques et visuels 
et à la danse, elle est de loin la discipline 
artistique dont les bénéfices ont été reconnus 
dans le cadre de recherches scientifiques, à 
la fois en éducation, en neurosciences et en 
psychologie. En effet, la recherche réalisée 
au cours des dernières années a révélé que 
l’éducation musicale dynamise l’ensemble des 
opérations cognitives nécessaires à l’audition 
(Kraus et Chandrasekaran, 2010), l’attention et 
la mémoire. Il est essentiel que chaque enfant 
québécois ait accès à une éducation musicale de 
qualité en continu, du préscolaire jusqu’à la fin 
du secondaire. Les recherches le confirment : 
il ne suffit pas d’écouter de la musique pour en 
retirer des bienfaits, il faut en faire. 

Les compétences que l’éducation musicale 
développe devraient faire de cette matière 
la pierre angulaire du programme éducatif 
québécois. Considérant les bénéf ices de 
l’éducation musicale chez l’enfant, plusieurs 
pays, dont la Suisse, le Japon et les Pays-Bas, 
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lu i accordent déjà une place pr iv i légiée. 
L’éducation musicale est aussi un vecteur 
de changements sociaux. À cet égard, des 
initiatives comme celles d’El Sistema ont 
permis à toute une jeunesse de construire 
un esprit de solidarité et de fraternité par 
l’entremise de la musique. Sur le plan culturel, 
l’éducation musicale est aussi un puissant 
agent identitaire. Déjà au début du xxie siècle, 
d’illustres pédagogues de la musique, tels que 
Zoltán Kodály, le soulignaient en affirmant que 
« l’enfant ne doit pas seulement apprendre la 
langue, mais aussi la musique de son pays. […] » 
et que la musique « appartenant à tous », chacun 
doit pouvoir l’apprécier et l’aimer grâce à une 
éducation musicale appropriée » (La Méthode 
Kodá ly ,  Fiche pratique).  Inter préter et 
apprécier différentes œuvres musicales offrent 
particulièrement la chance à l’enfant d’élargir 
son bagage aux cultures qui l’entourent. Pour 
tout dire, l’éducation musicale serait l’une des 
meilleures façons pour un enfant de connaître 
sa propre histoire et le préparer à l’exercice de 
son rôle de citoyen.

Parmi les recherches menées jusqu’à ce jour, de 
nombreuses confirment l’apport de l’éducation 
musicale sur le développement des habiletés 
langagières. Différentes équipes à travers le 
monde ont démontré que la participation à des 
activités musicales améliore significativement 
l’appréhension des sons de la parole dès le 
préscolaire (par ex., Degé et Schwarzer, 2011 ; 
Flaugnacco et al., 2015). Par ailleurs, des travaux 
réalisés auprès d’élèves du primaire ont révélé que 
la participation à des programmes de musique a 
un effet positif et significatif sur la compréhension 
en lecture ainsi que l’habileté à retenir de 
nouveaux mots et des séquences verbales (par 
ex., Piro et Ortiz, 2009). L’impact de l’éducation 
musicale et ses liens interdisciplinaires en 
lecture sont associés au développement des 
habiletés exécutives, dont l’attention, l’inhibition 
et la flexibilité mentale font partie. Ces habiletés 
dites transversales opérèrent de la même façon 
en musique qu’en langage. Le développement 
des fonctions exécutives est favorisé par 
l’apprentissage actif de la musique durant 
l’enfance et même l’adolescence.

Bien qu’il importe de reconnaître également des 
bénéfices aux autres formes d’art que musicale, 
il y a lieu de reconnaître que l’éducation et 
la pratique musicale procure des avantages 
distinctifs. Gardons en tête que l’éducation 
musicale contr ibue au développement de 
nombreuses compétences, à la fois scolaires et 
sociales. 

RECOMMANDATION 2

Il est recommandé qu’à la lumière des résultats de 
recherches scientifiques, soient reconnus les bénéfices de 
l’éducation et de la pratique musicale, en particulier en 
regard du potentiel créateur des enfants et de leur réussite 
scolaire et que soient adoptées des mesures spécifiques, 
concrètes et durables en faveur de l’éducation musicale.

IV  –	L’ÉTAT DE L’ÉDUCATION 
MUSICALE AU QUÉBEC 

Depuis la publication en 1968 du rapport de la 
Commission d’enquête sur l’enseignement des 
arts au Québec, mieux connu comme le Rapport 
Rioux, quelques avancées ont été constatées 
dans le domaine de l’éducation musicale et 
méritent d’être soulignées. Ainsi, s’est améliorée 
la formation des enseignants de musique par un 
programme de formation professionnelle de quatre 
années et la présence d’une maîtrise qualifiante 
pour les enseignants en poste non formés.

Il faut aussi noter un rapprochement avec la 
recherche et les sciences de l’éducation pour 
guider les interventions pédagogiques et les 
dynamismes d’associations professionnelles 
d’enseignement , tel les la Fédérat ion des 
associations de musiciens éducateurs du 
Québec  (www.fameq.org) et l’Association 
canadienne des musiciens éducateurs (cmea.ca)  
qui favor isent la formation continue des 
enseignants, l’ouverture sur l’enseignement 
d’une diversité de pratiques musicales (styles, 
instruments, pratiques numériques) et les 
événements destinés aux élèves, qu’il s’agisse 
de festivals, de concours, de stages ou d’ateliers.

En revanche, depuis les années 1990, nous 
constatons une dégradation dans l’enseignement 
des arts au Québec, et particulièrement de l’art 
musical. Ainsi, de moins en moins d’écoles 
proposent un enseignent de la musique, le 
nombre de périodes d’enseignement diminue, 
les locaux d’enseignement et le matériel se font 
plus rares, et le statut précaire des enseignants 
et enseignantes spécialistes en musique y 
contribue en partie. Les données précises sur 
une telle dégradation devraient être bientôt 
connues grâce à la vaste consultation lancée 
en septembre 2018 par la FAMEQ auprès des 
enseignants de musique de toutes les écoles 
primaires et secondaires du Québec. 

Depuis la publication du rapport final de la 
Commission des États généraux de l’éducation 
en 1996 et à la suite de la mise en œuvre de ses 
recommandations, une autonomie accrue a été 
conférée aux écoles du Québec. Bien qu’une 
telle autonomie comporte des aspects très 
positifs, un effet pervers de ce changement 
est que la présence de l’enseignement de la 
musique, son enseignement en continu à tous 
les niveaux scolaires ainsi que la disponibilité 
des locaux à cette fin, reposent sur des décisions 
annuelles d’un ensemble d’acteurs locaux, 
qu’il s’agisse des directions d’école, conseils 
d’établissement, comités de participation des 
enseignants (CPE) et titulaires de classe. Cette 
organisation laisse peu de place aux enseignants 
et enseignantes en musique qui ont le statut de 
spécialistes travaillant souvent dans plusieurs 
écoles, pour défendre leur discipline auprès des 
différentes instances. En règle générale, ce sont 
les enseignants et enseignantes titulaires qui 
décident de ce qui figure dans la grille-matière de 

leur école ainsi que le temps imparti, et ce, sans 
la présence des spécialistes. On constate que les 
suggestions du nombre d’heures d’enseignement 
pour les arts telles que formulées par le ministère 
de l’Éducation ne sont pas respectées. 

La d isponibi l ité des locaux aux f ins de 
l’enseignement de la musique est trop souvent 
inadéquate. Dans ce cas également, l’on constate 
que les normes relatives aux locaux spécialisés 
(laboratoire de musique et cabines de pratique 
individuelle) contenues dans le document de 
référence sur la Capacité d’accueil d’une école 
primaire-secondaire ne sont pas respectées. 
Ainsi, plusieurs spécialistes n’ont pas de locaux 
attitrés et doivent se déplacer d’une salle à 
l’autre avec les instruments de musique, ce qui 
implique trop souvent l’obligation d’enseigner 
dans la cafétéria de l’école, endroit peu propice, 
qui ne possède pas l’équipement nécessaire ni 
l’acoustique inadéquate. En effet, tout comme 
l’enseignement des sciences commande des locaux 
adaptés, l’enseignement de la musique requiert 
des locaux offrant un minimum d’insonorisation 
et dotés d’un équipement adéquat. Le matériel 
pédagogique est par ailleurs désuet (ex. méthodes, 
partitions) et le nombre d’instruments à la 
disposition des élèves, dont le prix est par ailleurs 
élevé, est insuffisant. Les enseignants payent 
souvent de leurs propres poches l’équipement 
nécessaire à leur enseignement.

RECOMMANDATION 3

Tenant compte de l’état actuel de l’éducation musicale, 
il est recommandé de prendre les mesures spécifiques, 
concrètes et durables en faveur de l’éducation musicale, 
notamment :

a)	 de modifier le Régime pédagogique de l’éducation pré-
scolaire, de l’enseignement primaire et de l’enseignement 
secondaire (R.L.R.Q., c. U-13.3, r. 8) en inscrivant des 
heures prescrites, et non seulement suggérées, pour 
l’éducation musicale et d’assurer que cette éducation 
se fasse en continuité dans l’ensemble des cycles du 
primaire et du secondaire ;

b)	 d’assurer le respect intégral des normes relatives 
aux locaux spécialisés en musique contenues dans le 
document de référence Capacité d’accueil d’une école 
primaire-secondaire.

RECOMMANDATION 4

Tenant compte de l’état actuel de l’éducation musicale, 
il est recommandé de prendre les mesures spécifiques, 
concrètes et durables en faveur de l’éducation musicale, 
et notamment :

a)	 de voir à la nomination, dans chaque commission 
scolaire, de conseillers pédagogiques en musique ;

b)	 d’assurer la présence de spécialistes de la musique 
dans la conception de la grille-matière et la grille-
horaire des écoles ;

b)	 de voir à la formation des directeurs et directrices 
d’écoles à l’objet musical de façon à les sensibiliser à 
l’importance de l’éducation musicale ;

c)	 de prévoir d’importants investissements dans l’achat 
de matériel pédagogique et d’instruments musique 
de façon à assurer la mise en œuvre effective des 
nouvelles mesures en faveur de l’éducation et la 
pratique musicale.
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V  –	 L’ÉTAT DE LA PRATIQUE 
MUSICALE AU QUÉBEC

Il ne suffit pas que la musique soit enseignée 
à l’école, elle doit occuper un espace constant 
dans la vie de tous et toutes. L’histoire nous 
apprend toute l’importance qu’ont eue les 
mouvements musicaux amateurs : chœurs et 
orphéons ont façonné la pratique musicale en 
Angleterre et en France depuis le milieu du 
xixe siècle. La pratique musicale a été et est 
encore le pain quotidien d’une multitude de 
citoyens et citoyennes des pays germaniques. 
En Amérique du Sud, à la fin des années 1970 
est né le mouvement musical El Sistema qui, 
en considérant l’orchestre comme une sorte 
de société en concentré, a pour but de sortir 
les jeunes de leur isolement ou des griffes de 
la délinquance au profit d’une sensibilisation 
au travail commun, du désir de dépassement 
et du développement d’une confiance en soi 
nécessaire à l’épanouissement de la jeunesse.

Si la musique possède indubitablement des 
qualités de bienfait individuel à plus d’un 
n iveau, el le possède aussi  des qua l ités 
sociales considérables. Le musicien amateur 
est loin d’être aussi marginal qu’on pourrait 
le considérer et comme le rappelle Antoine 
Hennion, « à condition d’en revoir quelque peu 
la définition, l’amateur peut facilement être 
rapatrié au centre du monde de la musique. 
Loin d’être le cousin de prov ince un peu 
ridicule qui s’obstine à souffler dans son tuba, 
il est tout aussi moderne que le milieu musical 
dominé par les professionnels, la technique et le 
marché : il suffit de voir qu’il a changé avec lui, 
et de le définir comme l’usager de la musique, 
pour comprendre qu’inversement ni le milieu 
professionnel, ni la technique, ni le marché n’ont 
de sens sans lui. » (Hennion, 1996, § 6).

Au Québec, la Fédération des harmonies et des 
orchestres symphoniques du Québec (fhosq.org)  
réunit plus de 10 000 jeunes, soit près de 
350  for mat ions musica les .  Ces ch i f f res 
témoignent de l’intérêt pour la musique au sein de 
la population québécoise, tout particulièrement 
lorsqu’il s’agit des jeunes. Mais cette structure 
associative n’est que la pointe de l’iceberg, car des 
données de l’Observatoire de la culture montrent 
qu’il y a dix ans (en 2009), 21,6 % de femmes et 
29,5 % d’hommes jouaient d’un instrument de 
musique en amateur. En 2014, la proportion de 
Québécois et Québécoises qui déclarent jouer 
d’un instrument de musique est évaluée 18 % et 
ceux et celles qui chantent représentent 14 % de la 
population du Québec. Cela représente donc des 
centaines de milliers de citoyens et citoyennes du 
Québec qui ont une pratique musicale.

Les mêmes données nous révèlent aussi que si 
ce sont les jeunes qui dominent le monde des 
musiciens amateurs, la proportion diminue 
progressivement avec l’âge. S’il est logique 

que l’arrivée dans la vie « active » et l’essor 
de la famille ne permettent plus de consacrer 
autant de temps à un loisir comme la musique, 
i l faut se questionner sur le fait que cette 
pratique musicale ne cesse de décroître et tout 
particulièrement pour les plus de 55 ans. En 
2014, alors que les 15-24 ans sont 32 % (ils étaient 
47 % en 2009) à pratiquer la musique en amateurs, 
les 35-44 ans ne sont que 21 %, alors que les 55-64 
ans et les 65 ans et + ne représentent plus, pour 
chaque tranche d’âge, que 11 %.

Que se passe-t-il ? La pratique de la musique 
est t r ibuta i re de nombreux pa ra mètres. 
L’apprentissage d’un instrument peut être 
long et on oublie peut-être plus vite qu’on ne 
le voudrait l’usage du violon, du piano ou de 
la flûte. La pratique musicale des jeunes, plus 
intense, est fortement induite par le souhait 
des parents et elle représente un élément fort 
de la constitution identitaire des jeunes. En 
1996, Antoine Hennion remarque ainsi : « Une 
caractéristique forte de la pratique amateur est 
d’être une activité très liée à l’âge : il y a trois 
fois plus d’amateurs actifs entre 15 et 19 ans 
que chez les plus de 35 ans (21 % contre 8 %). Le 
caractère mimétique de la pratique musicale 
se retrouve d’ailleurs dans le deuxième temps 
fort de l’accès à la musique, après celui de 
l’enfance, sous la pression bienveillante mais 
ferme des parents  : l’adolescence, mais il y 
joue à l’inverse, à travers l’opposition collective 
aux adultes, sur des instruments liés au rock 
(guitare et percussion), surtout pratiqués hors 
des institutions. » (Hennion, 1996, § 10).

Mais compte tenu de l’importance de la musique 
pour le développement de l’être, de son apport 
inestimable lorsqu’il s’agit de créer du lien social 
et prenant pour acquis que la société québécoise 
est une société « musicale » où la musique est 
omniprésente (98 % des Québécois écoutent de 
la musique tous les jours…), il apparaît essentiel 
que la pratique musicale amateur soit considérée 
comme un moteur culturel et social fondamental et 
que, par conséquent, elle puisse être nettement plus 
présente pour toutes les générations. C’est d’autant 
plus important que la musique est certainement 
l’une des passerelles intergénérationnelles et 
interculturelles les plus efficaces en matière de 
communication et de partage des valeurs.

Le milieu musical professionnel s’intéresse 
évidemment aux amateurs de musique. Car 
c’est dans leurs rangs qu’il espère recruter 
une partie de ses publics. Cette idée n’est pas 
fausse, mais comme le laissent entendre les 
enquêtes sur les pratiques culturelles tant en 
France qu’au Québec, un musicien amateur n’est 
pas forcément un mélomane qui fréquente le 
concert professionnel et il est souvent solitaire 
(Maizieres, Vilatte et Dupuis, 2016, p. 3).

Ces caractéristiques ne sont pas sans lien avec le 
peu de structures mises en place pour renforcer 

la pratique musicale amateur, notamment 
collective. Outre les coûts que peut engendrer 
l’apprentissage d’un instrument, il faut prendre en 
compte l’absence très régulière d’infrastructures 
municipales pour la pratique des arts et de la 
musique en particulier (programmes, ressources 
humaines, locaux, budget…). 

Ainsi, la pratique musicale en continu mérite 
d’être soutenue de façon nouvel le et est 
susceptible de devenir ainsi un grand projet 
socio-culturel pour le Québec du xxie siècle.

RECOMMANDATION 5

Tenant compte de l’état actuel de la pratique musicale 
au Québec, il est recommandé de prendre les mesures 
spécifiques, concrètes et durables en faveur de la 
pratique musicale, et notamment :

a)	 d’intégrer la pratique musicale dans les rouages du 
milieu culturel et dans les différentes couches de la 
société, de manière plus homogène en favorisant 
une constance plus grande de la pratique musicale 
amateur ;

b)	 de soutenir, y compris financièrement, les initiatives, 
et en particulier celles des municipalités locales et ré-
gionales, disposées à mettre en place des programmes 
d’éducation musicale et de pratique musicale pour les 
adultes et à créer des ensembles chorals et instrumen-
taux accessibles à l’ensemble de la population.

VI  –	L’INTÉGRATION DES 
PERSONNES IMMIGRANTES 
PAR LA MUSIQUE

Le Québec est confronté plus que jamais à l’enjeu 
de l’intégration des personnes immigrantes. 
L’intégration est aussi un défi pour la personne 
immigrante elle-même :

S’intégrer culturellement c’est, paradoxalement, 
apprendre à devenir un autre tout en restant 
soi -même. L’ immigrant vit  une situation 
caractérisée par la relation dialectique existant 
entre son identité culturelle et l ’altér ité 
proposée. C’est pour lui un des principaux 
défis à surmonter ; car l’altérité, ce n’est pas 
seulement la mise en relation avec un autre 
qui fait f igure d’étranger, c ’est également 
la confrontation à une culture dif férente, 
quelquefois très éloignée de la culture d’origine 
du nouvel arrivant. Les personnes immigrantes 
doivent sans cesse ajuster et réajuster leurs 
propres valeurs et leurs perceptions avec celles 
de la société d’accueil, d’où la naissance d’un 
stress relatif à leur capacité à s’intégrer dans 
un environnement étranger. Parallèlement, 
l’incertitude quant à la reconnaissance et à 
la valorisation de sa personne et de sa propre 
culture peut infliger au nouvel arrivant une 
blessure profonde qui modifie son sentiment 
d’identité. Les tensions qui s’établissent entre 
l’identité des immigrants et l’altérité à laquelle 
ils sont confrontés peuvent engendrer une crise 
identitaire conséquente au choc culturel vécu 
(Leyssieux, 2012, notes omises.) 
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Cet enjeu et ses défis prennent une dimension 
plus significative lorsque la société d’accueil 
ouvre ses portes à un nombre élevé de personnes 
immigrantes. Selon les plus récentes statistiques 
du ministère de l’Immigration, de la Diversité et 
de l’Inclusion du Québec, 496 490 personnes 
immigrantes ont été admises au Québec de 
2006 à 2015. Durant l’année 2015, le Québec a 
accueilli 49 024 personnes immigrantes. Les 
pays d’origine de ces personnes qui comptent 
plus de 1000 personnes sont la France (4524), 
la Chine (3644), l’Iran (3556), la Syrie (2870), 
l’Algérie (2706), le Maroc (2470), Haïti (2307), le 
Cameroun (1711), les Philippines (1561), la Côte-
d’Ivoire (1351), le Liban (1211), l’Égypte (1210), 
la Colombie (1190) et la Tunisie (1109). Parmi 
les personnes immigrantes, 19 % ont pour langue 
maternelle le français, 3 % l’anglais et 78 % une 
autre langue.

Parmi les fonctions attribuées au ministère de 
l’Immigration, de la Diversité et de l’Inclusion 
par sa loi constitutive, l’on retrouve notamment 
celle de favoriser l’intégration linguistique, 
sociale et économique des immigrants. À l’égard 
des communautés culturelles, ces fonctions 
consistent plus particulièrement à soutenir 
celles-ci pour favoriser leur pleine participation 
à  l a  s o c ié t é  q uébé coi s e ,  à  encou r a ger 
l’ouverture de la société au pluralisme et à 
faciliter le rapprochement interculturel entre 
les Québécois. La Loi sur l’immigration au 
Québec (R.L.R.Q., c. I-0.2) confie au ministre le 
soin d’établir et maintenir, pour les personnes 
qui s’établissent au Québec, un programme 
d’intégration afin de favoriser leur initiation à 
la vie québécoise. En vertu de ce programme, il 
doit dispenser et assumer la mise en œuvre des 
services d’intégration linguistique consistant 
en des services d’apprentissage de la langue 
française et d’initiation à la vie québécoise.

Le ministère de l’Immigration, de la Diversité et 
de l’Inclusion a institué divers programmes afin 
de soutenir et d’orienter l’action de ses partenaires 
dans l’accueil et l’intégration des personnes 

immigrantes. Un examen de ces programmes, et en 
particulier le Programme Mobilisation-Diversité 
et Réussir l’intégration, révèle qu’aucune 
place n’est faite à l’intégration par la musique. 
Pourtant, « quelques études démontrent que les 
nouveaux arrivants qui sont moins axés sur leur 
culture d’origine sont plus susceptibles d’utiliser 
le sport et le loisir comme moyens d’intégration. 
Cependant, ces mêmes recherches précisent que la 
consultation des médias, la consommation de biens 
culturels du pays d’accueil (musique et littérature 
notamment) et la maîtrise de la langue locale sont 
trois autres facteurs importants à prendre en 
compte dans l’analyse aux niveaux individuel et 
familial » (Roult, R. et al., 2017).

Étant une activité universelle, la musique est un 
facteur d’intégration socio-culturel important, que 
ce soit dans la société d’origine ou, dans le cadre du 
Québec, dans la société d’accueil. L’importance de 
la musique pour les nouveaux arrivants au Québec 
se situe à plusieurs niveaux, dans une société 
d’accueil qui intègre et valorise l’interculturalité 
et érige l’interculturalisme comme modèle pour 
favoriser l’insertion économique, sociale et 
culturelle des personnes immigrantes.

Ainsi, l’inscription à des activités musicales 
en lien avec le pays ou le continent d’origine 
permet d’éviter l’isolement et d’établir un 
réseau d’entraide à partir de codes culturels 
familiers. Une offre d’activités musicales ne doit 
toutefois engendrer un repli identitaire et son 
développement au sein d’organismes regroupant 
différentes cultures du monde et proposant 
des rencontres interculturelles est sans doute 
la meilleure formule à envisager. Stimuler 
des situations conviviales dans lesquelles ces 
différences sont partagées représente non 
seulement un signal d’intégration pour les 
personnes immigrantes, mais également un 
enrichissement pour la société d’accueil.

La musique est un véhicule puissant pour 
transmettre la langue, les valeurs, l’histoire et 
les origines, ainsi que les enjeux d’actualité de 
la société d’accueil.

L a d iver s ité es t  éga lement u ne don née 
importante de la réalité québécoise et de son 
identité, diversement comprise et évaluée par les 
personnes immigrantes. Or, les enfants sont les 
plus aptes à saisir la richesse de cette diversité 
quand ils sont intégrés à des chants, des jeux, des 
danses et autres activités interactives de groupe. 
La musique agit ainsi à la fois comme ferment 
interculturel et ancrage dans la société d’accueil.

RECOMMANDATION 6

À la lumière des études et recherches scientifiques 
démontrant que les personnes immigrantes sont 
susceptibles d’utiliser la musique comme moyen 
d’intégration, il est recommandé que le ministère de 
l’Immigration, de la Diversité et de l’Inclusion :

RECOMMANDATION 6

a)	 inclue un volet musical dans ses programmes, dans 
l’accueil et l’intégration des personnes immigrantes ;

b)	 soutienne, y compris financièrement, les organismes 
qui, comme le Centre des musiciens du monde, 
donnent accès à la musique aux personnes immi-
grantes au Québec, regroupent différentes cultures du 
monde et proposent des rencontres interculturelles.

VII  –	 CONCLUSION

Dans la Déclaration de Marseil le « Pour 
la défense de la musique et de l’éducation 
musicale », les participants et participantes 
au colloque européen transnational « Musique, 
plast icité du cer veau et apprentissages » 
affirmaient le 7 juin 2018 ce qui suit :

Les nouvelles recherches scientif iques en 
neurosciences lèvent tout doute sur la valeur 
de la musique pour la santé et le bien-être 
des personnes, tant individuellement que 
collectivement. Par conséquent, face à cette 
évidence pédagogique et à l’urgence démocratique, 
l’accès à une éducation musicale de qualité ne peut 
être mise en question en tant que droit de tous 
les citoyens à la démocratisation de la culture de 
la prévention des troubles d’apprentissage, ainsi 
qu’en tant que moyen de rééducation.

NOUS, soussignés et soussignées du Collectif 
pou r la  mu sique au Québec ( M USI .QC) 
souscrivons à cette constatation et considérons 
que l’heure est venue de consacrer au Québec - et 
d’inclure notamment dans la Charte des droits 
et libertés de la personne (R.L.R.Q., c. C-12) - 
en tant que droit social et culturel, le droit de 
tous les citoyens et citoyennes à une éducation 
musicale de qualité et à un accès à la pratique 
musicale.

Poser un tel geste, analogue à celui qui a 
reçu l’approbation de la population suisse en 
2012, placerait le Québec à l’avant-garde des 
nations, qui comme le Brésil et la Fédération 
Wallonie-Bruxelles, mais aussi depuis plus 
longtemps encore, l’Allemagne, la Finlande, 
la France et le Japon, ont fait de l’éducation et 
la pratique musicale une priorité. 

Comme celles-ci, le Québec devrait se donner 
les moyens d’être reconnu, comme il l’est déjà 
en partie, comme une véritable nation musicale.

RECOMMANDATION 7

En raison de l’importance qui devrait être accordée à 
l’éducation et à la pratique musicale et pour consacrer 
le Québec comme véritable nation musicale, il est 
recommandé de consacrer, dans la Charte des droits et 
libertés de la personne (R.L.R.Q., c. C-12), en tant que 
droit social et culturel, le droit de tous les citoyens et 
citoyennes à une éducation musicale de qualité et à un 
accès à la pratique musicale.

Fédération des musiciens éducateurs du Québec 
(FAMEQ), Congrès 2016
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Portrait

C’est avec joie que nous vous proposons ces rencontres avec deux jeunes artistes lyriques passionnées d’opéra. 
Bonne lecture !

Propos recueillis par Chantal Parent et Daniel Turp

 JEUNE ARTISTE

Originaire de Sainte-Marie-de-Beauce, la 
soprano Évelyne Larochelle est diplômée du 
Conservatoire de musique de Québec. En mai 
2017, elle se classe au premier rang lors de la 
finale nationale du Concours de musique du 
Canada. En avril 2018, elle obtient le Prix du 
Conservatoire avec distinction à l’unanimité 
du jury. En mai 2018, elle reçoit une bourse 
de la Fondation des Amis et Anciens du 
Conservatoire de Québec, ainsi que de la 
Fondation Hans-Jürgen-Greif. Depuis juin 
2018, elle poursuit sa formation au sein du 
studio Vetere, association parrainée par la 
soprano de renommée internationale Aprile 
Millo. Évelyne Larochelle : une artiste lyrique 
à découvrir et à suivre !

Parlez-nous de vos débuts en musique, de 
votre parcours musical et artistique, de la 
place de la musique dans votre enfance et 
votre adolescence ?

La musique a toujours fait partie de ma vie. Mes 
parents étaient des musiciens amateurs, et la 
famille de ma mère est particulièrement riche 
en talents musicaux. Toute petite, la musique 
pour moi, c’était la joie, la joie de fêter Noël, la 
joie d’être réunis dans l’amour. À l’adolescence, 
la musique est plutôt devenue l’exutoire de 
sentiments que je n’arrivais pas encore à nommer. 
J’ai découvert le chant lyrique par hasard, à l’âge 
de 17 ans, quand j’ai tenté d’imiter la reine de la 
nuit dans le film Amadeus de Miloš Forman ! 
C’est comme si tout ce que j’avais en dedans 
pouvait enfin se libérer sous cette forme lyrique. 
La décision d’en faire une carrière ne s’est prise 
que beaucoup plus tard, après un long parcours 

de réflexion. La carrière musicale n’était pas une 
option dès le départ dans ma famille, mais on 
peut le comprendre aisément quand on observe la 
précarité d’emploi dans les domaines artistiques.

Vous êtes diplômée du Conservatoire de 
musique de Québec, pouvez-vous nous 
résumer les étapes et rencontres mar-
quantes de vos études au Conservatoire ? 
Que retenez-vous de l’enseignement au 
Conservatoire ?

La rencontre qui a tout fait basculer pour moi 
est avec ma professeure de chant Sonia Racine. 
C’est elle qui a su me guider, m’épauler, me 

rassurer, et surtout me fouetter… quand c’était le 
temps ! Je retiens d’abord de mon enseignement 
au Conservatoire qu’il faut croire en ses rêves. 
La seconde chose, la plus importante à mon avis, 
c’est le goût de la rigueur. Celle qu’on acquiert 
peu à peu, petit pas par petit pas, en arpentant 
cette longue route qu’est la discipline. C’est une 
grande chance que la musique soit enseignée 
dans les grandes institutions. Toutefois, je crois 
qu’il ne faut pas faire reposer tous nos espoirs 
de carrière que sur un diplôme universitaire. 
C’est ailleurs que ça se passe. C’est dans les 
expériences professionnelles que l’on apprend 
le plus comment les choses fonctionnent. 

Avez-vous une préférence entre l’opéra, 
le lied et la musique symphonique ? Quel 
est le style, l’époque et votre compositeur 
préférés, et pourquoi ? 

J’adore le lied pour sa poésie et le goût en bouche 
qu’offre la langue allemande ! L’opéra m’attire 
toutefois un peu plus, parce que je peux accentuer 
mon interprétation et plonger plus profondément 
dans la psychologie du personnage. J’adore 
le vérisme et Puccini, parce que ça vient me 
chercher dans les tripes ! Cette musique exprime 
exactement toutes les nuances des sentiments… 
et le fait de façon intransigeante, sans artifice.

Quel a été votre premier rôle d’opéra ? 
Quels sont les rôles que vous avez inter-
prétés dans le cadre de vos études et pro-
fessionnellement ? Quel serait votre rôle 
d’opéra de rêve et pourquoi ?

M o n  p r e m i e r  r ô l e  d a n s  l e  c a d r e  d u 
Conservatoire de Québec était celui d’Elvira 

dans Don Giovanni de Mozart. Bien sûr, il y 
avait des coupures au rôle, mais ça m’a donné 
un bon goût du personnage pour le futur. 
Depuis, j’a i interprété Carmela dans The 
Saint of Bleecker Street de Menotti, Donna 
Eleonora dans Prima la musica, poi le parole 
de Salieri, Fiordiligi dans Così fan tutte de 
Mozart et Frasquita dans Carmen de Bizet. 
Mon rôle de rêve, c’est Mimì dans La Bohème 
de Puccini. Quelque chose dans ce personnage 
me fascine… c’est sa candeur, son innocence 
je crois. Je veux dire… elle voit quand même 
Rodolfo pour la première fois de sa vie et elle 
se dévoile complètement, sans pudeur ! Cela me 
touche profondément.

Avez-vous un modèle vocal ? Qui sont les 
artistes ou personnes qui vous inspirent ?

Je dirais d’abord Aprile Millo pour le mariage 
de sa voix entre la finesse et la puissance, et 
pour la profondeur de son chant. Ensuite, Joan 
Sutherland parce qu’avec Callas, c’est une des 
premières voix plus « lourdes » à avoir osé le 
style du bel canto.

Vous avez un côté entrepreneurial avec 
votre groupe « Renouveau ». Comment est né 
ce groupe et quelle est sa mission ? Est-ce 
un aspect de vos activités artistiques que 
vous comptez poursuivre ?

Le côté entrepreneurial est essentiel ! L’Ensemble 
Renouveau, c’est un petit groupe de cinq amis, 
la soprano Carole-Anne Roussel, la violoniste 
Marjorie Bourque, le v ioloncelliste Simon 
Desbiens et le pianiste Bruce Gaulin. Nous 
nous adorons et avons décidé d’unir nos talents 
pour démocratiser la musique classique, tout 
simplement ! Cet été, nous avons donné un 
concert dans la ville natale de chacun d’entre 
nous. Nous aimerions poursuivre l’été prochain, 
mais cela dépendra des engagements de chacun.

Que réserve l’avenir à Évelyne Larochelle ?

J’y vais étape par étape. Je souhaite poursuivre 
mon chemin avec le studio Vetere et apprendre 
le plus possible. Je souhaite continuer à obtenir 
des engagements et à m’inscrire à des concours. 
Je veux prendre le temps de bien faire les 
choses. Et on verra où cela va me mener !

Chantal Parent

ÉVELYNE LAROCHELLE
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Portrait

JEUNE ARTISTE 

Née à Rivière-du-Loup, la soprano Carole-
Anne Roussel est diplômée du Conservatoire de 
musique de Québec. Elle y a travaillé sous la 
supervision de Sonia Racine. Elle a remporté 
le premier prix de chant du Concours de 
musique du Canada en 2016. L’été qui s’achève 
aura été pour elle une succession effrénée de 
stages de formation et de perfectionnement 
avec la compagnie Tempêtes et passions, au 
Festival Orford Musique, à l’Institut canadien 
d’art vocal ainsi qu’au Domaine Forget où elle 
s’est vu attribuer un stage de formation à la 
réputée Chapelle musicale Reine Élisabeth de 
Belgique pour la saison 2018-2019. Découvrons 
Carole-Anne Roussel.

À quel moment la musique est-elle entrée 
dans votre vie ?

Je ne suis pas née dans une famille musicale et il 
n’y avait d’ailleurs pas d’instruments de musique 
à la maison. C’est véritablement à l’adolescence 
que la musique a commencé à prendre une place 
dans ma vie du fait de mon inscription dans le 
programme Musique-Études de l’École de musique 
Alain-Caron en partenariat avec le Collège Notre-
Dame de Rivière-du-Loup. Marie-Maude Viens, 
qui m’y a enseigné le chant, m’a fait constater 
que ma voix prenait la tangente du classique. 
D’ailleurs, elle était d’avis qu’il était utile, avant 
de privilégier tout style de musique, « d’apprendre 
d’abord le classique ». L’enthousiasme du public 
à la suite de mes prestations de concerts de fin 
d’année m’a convaincue d’« avancer dans mon 
art » et de poursuivre mes études en musique et 
en chant, ce que j’ai fait au Cégep Sainte-Foy où je 
me suis retrouvée dans un environnement musical 
stimulant.

Vous avez choisi le Conservatoire de musique 
de Québec pour continuer votre formation. 
Avez-vous apprécié votre passage dans cette 
institution de « haut-savoir » musical ?

J’y ai tant appris, et j’a i particulièrement 
apprécié l’environnement plus intime qu’offre 
le Conservatoire pour des jeunes qui veulent 
pa r fa i re leu r a r t .  L a rencont re de mon 
instructrice de chant Sonia Racine a été le fait le 
plus marquant de mon séjour au Conservatoire 
et celle-ci s’est avérée une enseignante et une 
conseillère tout simplement remarquable. Devant 
choisir un autre instrument, j’ai pu y améliorer 
ma formation en piano qui est fort utile pour 
une chanteuse… qui peut ainsi s’accompagner ! 
Mais lorsqu’il est question d’accompagnement, 
je n’ai que d’éloges pour le pianiste Martin Dubé, 
qui s’est avéré un professeur extraordinaire et 
qui m’a aussi appris, comme Sonia Racine, les 
rudiments de l’art lyrique. Les cours de diction 
m’ont été d’un précieux secours et l’enseignement 

de langues étrangères – particulièrement de 
l’allemand, qui m’a séduite – me seront fort utiles 
dans ma carrière lyrique. Les enseignements 
en jeu scén ique de Ber t r a nd A la i n ont 
particulièrement enrichi ma formation de future 
artiste, comme m’ont également intéressée les 
cours du musicologue Bertrand Guay.

Quels stages de formation et quelles classes 
de maître avez-vous suivis à ce jour ? Que 
vous ont-ils apportés ?

J’ai effectué des stages de formation avec la 
compagnie Tempêtes et passions, au Festival 
Or ford Musique, au Domaine Forget et à 

l’Institut canadien d’art vocal. J’ai notamment 
suivi des classes de maître avec Marlena Malas, 
Margo Garrett, Wolfgang Holzmair, Kathryn 
LaBouffe, Joseph Rouleau et Richard Margison 
et José van Dam. Ces artistes m’ont offert des 
outils pour donner à ma voix, tantôt du volume 
et de la puissance, tantôt de la précision et de 
la pureté.

Quels rôles avez-vous interprétés à l’opéra ? 
Qu’avez-vous chanté à ce jour en concert ?

À ce jour, j’ai incarné le personnage d’Annina 
dans The Saint of Bleecker Street de Menotti 
au Conser vatoire de musique de Québec 
ainsi que celui de Laurette dans Le Docteur 
Miracle de Bizet pour La Relève musicale. 
Ma première présence à l’Opéra de Québec 
aura été dans le rôle d’une novice dans Suor 
Angelica de Puccini. J’ai pris part au Festival 
d’opéra de Québec en chantant dans les chœurs 
du Requiem de Verdi en 2014 et dans l’opéra 
Louis Riel de Harry Somers en 2017, mais aussi 
en tant que membre de La Brigade lyrique. 
S’agissant d’événements concertants, je me 
suis produite avec l’Orchestre de l’Estuaire en 
2016 et j’ai chanté lors du concert Verismo et 
Viennoiseries avec Tempêtes et passions en 
2017, ainsi qu’en ouverture du 33e Festival d’été 
de La Maison Trestler en 2017.

Quelles artistes lyriques comptent parmi 
vos sources d’inspiration ?

Deu x g r a nde s i nt er prèt e s me v ien nent 
i m méd iatement à l ’espr it .  D’abord,  u ne 
compatriote et notre grande contralto nationale 
Marie -Nicole Lemieux. Cel le -ci m’inspire 
par sa force de caractère, sa discipline et son 
audace, mais aussi par sa joie de vivre et sa 
personnalité si attachante. S’agissant d’une 
ar t iste internat ionale, la mezzo-soprano 
américaine Joyce DiDonato est, pour moi, un 
modèle à suivre, à la fois par sa simplicité et sa 
capacité à si bien communiquer et apprivoiser 

son public. Ce choix m’amène à constater qu’une 
soprano peut être inspirée par des chanteuses 
d’une toute autre tessiture !

Parlez-nous du groupe « Renouveau » ?

Nous nous décrivons comme de jeunes artistes 
du Conservatoire de musique de Québec qui se 
rassemblent pour des concerts variés présentant 
chaque instrument en solo et en ensemble. J’y 
chante avec ma meilleure amie, la soprano 
Évelyne Larochelle ! L’Ensemble Renouveau 
nous permet, avec trois instrumentistes de 
grand talent, la violoniste Marjorie Bourque, 
le violoncelliste Simon Desbiens et le pianiste 
Bruce Gaulin, de partager le plaisir de faire de 
la musique avec de nouveaux publics. 

Quels sont vos projets pour les prochains 
mois… et les prochaines années ?

Dans l’avenir immédiat, et dans la magnifique 
chapelle du Musée de l’Amérique francophone, 
je chanterai lors de la grande Fête lyrique de 
Tempêtes et passions le 24 septembre, ainsi que 
dans le cadre d’un autre événement organisé par 
la compagnie de Guy Lessard le 3 novembre sous 
le thème Trésors du Bel Canto romantique. De 
plus, le 2 décembre, avec La Relève musicale, je 
participerai à un concert de Noël dans un autre 
lieu emblématique de notre capitale nationale, 
la chapelle des Augustines de l’Hôtel-Dieu-
du-Sacré-Cœur. Lorsque je me sentirai prête, 
j’espère pouvoir prendre part à des concours 
internationaux de chant. Sans doute voudrais-je 
aussi développer au cours des prochaines 
années le répertoire de musique contemporaine 
qui, grâce au compositeur Yannick Plamondon, 
avec lequel j’ai pu travailler au Conservatoire, 
suscite chez moi un intérêt grandissant. 

Je continuerai à chercher ma voie… et suis bien 
confiante que je la trouverai !

Daniel Turp 

CAROLE-ANNE ROUSSEL
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Profil

 LA FONDATION AZRIELI
M i s e  s u r  p i e d  e n  19 8 9 ,  l a  F o n d a t i o n 
Azr iel i concrét ise au jourd’hui l’hér itage 
ph i la nt h ropique du g ra nd a rch itecte et 
promoteur immobilier David J. Azrieli. Elle s’est 
donnée pour mission d’améliorer les vies des 
générations actuelles et futures, et mène une 
activité philanthropique dans huit domaines 
de financement prioritaires : l’éducation ; les 
bourses ; la communauté ; la commémoration 
de l’Holocauste et son héritage ; la science, 
la recherche et la santé ; le développement 
neurologique  ; l’architecture, le design et 
l’ingénierie ; la culture, et particulièrement la 
musique.

S’agissant du dernier domaine d’intervention, 
la Fondation rappelle son importance en ces 
termes : « La musique et la culture constituent 
des activités humaines essentielles qui nous 
permettent d’exprimer notre créativité, de 
développer notre compréhension du monde et de 
favoriser les échanges culturels. Nous sommes 
fiers d’apporter notre soutien aux musiciens et 
artistes qui inspirent le changement. »

La Fondation effectue des investissements 
philanthropiques stratégiques dans plusieurs 
institutions, y compris des organismes musicaux 
québécois comme le Domaine Forget, l’Orchestre 
symphonique de Montréal et son le programme 
« La Musique aux enfants », ainsi que la Société 
pour les arts en milieu de santé. La Fondation a 
également institué plusieurs prix, dont les Prix 
Azrieli de musique.

C’est de ces récompenses dont est particu
lièrement fière l’une des membres du Conseil 
d’administration, l’artiste lyrique Sharon Azrieli. 
Créés en 2014, les Prix Azrieli de musique, qui 
prennent la forme d’un concours biennal, 
visent à encourager la découverte, l’expression 
e t  l ’excel lence de l a  nouvel le  mu s ique 
juive. Ouverte à la communauté musicale 
internationale, l’initiative reçoit des œuvres 

mises en nomination par des particuliers et 
des institutions sans distinction de nationalité, 
d’appartenance religieuse, de formation ou 
d’affiliation. Par le biais d’un appel public de 
candidatures, elles sont soumises à un jury, 
lequel décerne les deux lauréats qui seront 
récompensés de prix d’une valeur de 50 000 $ 
chacun. À l’occasion de la première édition en 
2016, les récipiendaires étaient le compositeur 
canadien Brian Current et le compositeur 
polonais Wlad Marhulets, dont les œuvres ont 
fait l’objet d’un enregistrement sous étiquette 
québécoise Analekta – disque dont la sortie est 
prévue pour octobre 2018.

L’identité des lauréats du concours de 2018 est 
maintenant connue ; il s’agit du compositeur 
d’origine israélienne Avner Dorman, récompensé 
pour Nigunim, une œuvre concertante pour 
violon et orchestre, ainsi que de la compositrice 
canadienne Kelly-Marie Murphy, qui a puisé 
dans la tradition séfarade pour son double 
concerto pour harpe et violoncelle intitulé 
En el escuro es todo uno. Sous la baguette du 
chef invité Yoav Talmi, ces deux œuvres seront 
créées par l’Orchestre de chambre McGill lors 
du Concert gala des Prix Azrieli de musique, 
événement prévu le 15 octobre 2018 à 20h à la 
Maison symphonique. La distribution de solistes 
réunira la violoniste Lara St. John, la harpiste 
Er ica Goodman, la v ioloncel l iste Rachel 
Mercer, ainsi que la soprano Sharon Azrieli, qui 
interprètera deux chants liturgiques hébreux, 
Shalom Rav de Ben Steinberg et Hashkiveynu 
de Max Helfman.

Ce concert sera l’occasion pour Sharon Azrieli 
d’annoncer de nouveaux investissements en 
musique de la part de la Fondation Azrieli. Elle 
se réjouit du fait que la Fondation soutienne de 
plus en plus le milieu musical et que l’aide aux 
artistes s’effectue en s’accroissant : « Je crois que 
mon père, qui a insisté pour offrir à ses enfants 
une formation musicale, mais qui craignait que 

les débouchés professionnels soient difficiles 
pour les jeunes artistes, aussi talentueux 
soient-ils, se réjouirait aujourd’hui de savoir 
que sa Fondation redonne à la communauté 
musicale et offre à ses membres les ressources 
nécessaires pour vivre décemment de leur art, 
pour créer de la beauté par leur musique. »

Sha ron A zr iel i a pa r a i l leurs inst itué la 
Fondation Opera Cares, afin de soutenir le 
milieu lyrique, par l’organisation, entre autres, 
des Soirées lyriques à Moscou et à Montréal 
avec le Théatre Lyrichorégra, permettant aux 
Jeunes Ambassadeurs Lyriques de se faire 
connaître et apprécier par les publics moscovite 
et montréalais en 2017 et en 2018.

Alors qu’elle a déjà évolué sur plusieurs grandes 
scènes de la planète lyrique, Sharon Azrieli 
réalisera ses débuts au Metropolitan Opera 
de New York dans Suor Angelica de Puccini 
en novembre 2018. Enthousiaste, elle affirme : 
« Je me considère si chanceuse et je suis très 
excitée de prendre part à une production de 
la grande maison lyrique new-yorkaise, dont 
je m’enorgueillis d’ailleurs qu’elle ait comme 
directeur musical mon compatriote québécois 
Yannick Nézet-Séguin. Toutefois, je voudrais que 
les jeunes artistes d’ici aient la même chance que 
moi. Et je compte bien les aider, par mon action 
philanthropique, à s’engager dans des carrières 
et à réaliser leurs rêves… lyriques ! »

Daniel Turp

Sharon Azrieli
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à votre portée

Trésors du Bel Canto Romantique
Avec de jeunes artistes lyriques de Québec
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Stille Nacht... Tempêtes et Passions célèbre Noël!
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Festival d’opéra de Québec

DE L’ENVERGURE ET DE LA MATURITÉ

À sa huitième édition, le Festival d’opéra 
de Québec devait démontrer qu’il avait non 
seulement les ressources per mettant de 
poursuivre la grande aventure lancée en 
2011, mais également la volonté – et surtout 
– la capacité de bonifier la programmation, 
d’ailleurs qualifiée de « plus ambitieuse que 
jamais » par le directeur général et artistique 
Grégoire Legendre. Cette démonstration est 
maintenant faite ; l’édition 2018 a donné au 
festival l’envergure dont il a besoin pour se 
classer parmi les rendez-vous lyriques estivaux 
incontournables d’Amérique du Nord.

Avec une production majeure d’une œuvre 
du grand répertoire (La Flûte enchantée de 
Mozart), une incursion dans l’opéra plus léger 
(La Belle Hélène d’Offenbach) et un opéra-
jeunesse (L’Aventure gourmande d’Hansel 
et Gretel), un concert avec une artiste de 
réputation internationale (Véronique Gens), 
ainsi que des rendez-vous avec de nombreuses 

étoiles montantes de la scène lyrique nationale, 
le festival a comblé les mélomanes par une 
masse critique d’activités offertes dans des 
lieux emblématiques de notre capitale nationale, 
comme la chapelle du Musée de l’Amérique 
francophone et la Basilique-cathédrale Notre-
Dame de Québec.

L’Opéra – Revue québécoise d’art lyrique a tenu 
à couvrir le festival de façon exemplaire. Sous 

la plume de la musicologue Irène Brisson, vous 
pourrez lire ci-après la critique de l’événement-
phare du festival de 2018, la nouvelle production 
de La Flûte enchantée de Mozart dans la mise 
en scène de Robert Lepage… et dont la vie se 
prolongera au Metropolitan Opera de New York 
dans quelques années. Cette production a su 
toucher le cœur et l’esprit des mélomanes – et 
les miens aussi – rassemblés à la salle Louis-
Fréchette du Grand théâtre de Québec, l’accueil 
enthousiaste réser vé à Rober t Lepage se 
voulant un signe de solidarité avec celui dont 
les spectacles SL V et Kanata ont fait l’objet, au 
cours de l’été 2018, de protestations au nom du 
concept d’appropriation culturelle. La critique 
musicale du journal Le Soleil Josiane Desloges 
livre ses vues sur le concert de la soprano 
Véronique Gens avec Les Violons du Roy qui 
a donné vie aux opéras de Rameau, Gluck et 
Mozart avec une intelligence et une finesse 
qui confirment qu’elle compte parmi des plus 
grandes sopranos baroques et mozartiennes de 

l’heure. Prolifique collaboratrice de la revue, la 
soprano Chantal Parent partage ses impressions 
du concert d’ouverture réunissant les sopranos 
Suzanne Taffot, Lauren Margison, Claire de 
Sévigné et Gianna Corbisiero, de l’opéra-bonbon 
L’Aventure gourmande d’Hansel et Gretel et du 
récital de la soprano Magali Simard-Galdès.

À ces critiques, j’ajoute ma voix pour commenter 
trois autres événements auxquels j’ai assisté 
durant le festival. L’un des grands moments 
lyriques aura été la présentation le 29 juillet 
2018 de la version concertante de Pelléas et 
Mélisande de Debussy, occasion de souligner 
le centenaire de la mort du grand compositeur 
français et d’entamer un nouveau partenariat 
avec le Festival Classica. Chaque membre de 
la distribution a contribué à ce succès, qu’il 
s’agisse de Samantha Louis-Jean dans le rôle 
de Mélisande, qu’elle rend mystérieuse, de 
Caroline Gélinas et de Rosalie Lane Lépine, 
qui incarnent respectivement Geneviève et 
Yniold, de même que les deux artistes français 
Guillaume Andrieux et Frédéric Caton, dont les 
Pelléas et Arkel sont dignes de mention. Mais les 
plus grands moments résultent de la prestation 
d’une qualité tout simplement exceptionnelle 
de Marc Boucher dans sa prise rôle de Golaud. 
Le timbre est beau, la diction impeccable et la 
sonorité pleine. Le tout crée des moments de 
pure beauté vocale, appuyés par un Orchestre 
de la Francophonie en meilleure forme qu’à 
la représentation du Festival Classica (voir la 
critique de Philippe Alexandre Pham, L’Opéra 
– Revue québécoise d’art lyrique, nº 16, p. 38).

Présentée en collaboration avec les Jeunesses 
Musicales Canada, la production de La Belle 
Hélène d’Offenbach n’atteint pas quant à elle le 
même niveau d’excellence. Seule l’Oreste de la 
mezzo-soprano Charlotte Gagnon mérite une 
mention honorable, de même que des éléments 
de la mise en scène d’Alain Gauthier. 

La collaboration avec Tempêtes et passions 
pour l’événement « Tchaïkovski et les Russes » 
compte parmi les mieux réussies du festival. 
Les lyricomanes ont pu apprécier en très grand 
nombre les airs des opéras du grand compositeur 
russe chantés par Jessica Latouche, Marcel 
Beaulieu et Hugo Laporte, l’interprétation de 
l’air « Da, vspomnila, Podrugimilye » (« Oui, je 
me souviens, chers amis ») tiré de La Dame de 
pique par la soprano Luce Vachon s’avérant le 
moment le plus beau et émouvant du concert. 

Avec l’édition 2018, on peut affirmer que le 
Festival d’opéra de Québec est arrivé à maturité. 
Pour son idéateur Grégoire Legendre et toute 
son équipe, le défi est dorénavant de maintenir 
son niveau d’excellence, voire de l’accroître de 
façon à ce qu’il s’élève au rang des plus grands 
festivals d’opéra de la planète lyrique.

Daniel Turp

Samantha Louis-Jean (Mélisande) et Marc Boucher (Golaud) dans Pelléas et Mélisande de Debussy, Festival d’opéra de 
Québec/Festival Classica, 2018
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Festival d’opéra de Québec (8e édition)  
24 juillet au 6 août 2018
Directeur général et artistique : Grégoire Legendre

Pelléas et Mélisande de Debussy, en collaboration avec le 
Festival Classica, 29 juillet 2018

La Belle Hélène d’Offenbach, en collaboration avec 
Jeunesses Musicales Canada, 30 juillet 2018

« Tchaïkovski et les Russes », en collaboration avec 
Tempêtes et passions, 2 août 2018
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La Flûte enchantée, opéra de Wolfgang Amadeus Mozart en 
deux actes sur un livret d’Emmanuel Schikaneder
Production : Festival d’opéra de Québec
Salle Louis-Fréchette, Grand Théâtre de Québec, 4 août 2018

INT :	 Frédéric Antoun (Tamino), Simone Osborne (Pamina), 
Gordon Bintner (Papageno), Audrey Luna (La Reine de 
la nuit) et John Relyea (Sarastro)

DM :	 Thomas Rösner
ORC :	 Orchestre symphonique de Québec
MES :	 Robert Lepage

Festival d’opéra de Québec

LA MAGIE DE ROBERT LEPAGE AU SERVICE DE MOZART

Pour sa huitième édition, le Festival d’opéra 
de Québec a renoué avec Robert Lepage, un 
complice de la première heure, dont Le Rossignol 
de Stravinski, The Tempest de Thomas Adès, 
La Damnation de Faust de Berlioz et L’Amour 
de loin de Kaija Saariaho ont été applaudis au 
Grand Théâtre entre 2011 et 2015. Du 1er au 6 août 
2018, le public québécois a donc assisté, avant 
le Metropolitan Opera, à la création de ce qu’il 
convenait d’appeler familièrement « La Flûte 
enchantée de Robert Lepage ». Car il faut bien le 
reconnaître, si le Grand Théâtre a fait salle comble 
à quatre reprises, c’était d’abord pour voir ce que 
le génial metteur en scène avait cogité à partir du 
chef-d’œuvre de Mozart. Le résultat fut saisissant 
et a largement dépassé nos attentes : les mots 
« enchantement » et « magie » étaient sur toutes 
les lèvres, de quoi faire oublier à Lepage et à sa 
compagnie Ex Machina les récents déboires de  
SL V et de Kanata.

Robert Lepage a façonné un bijou qui ramenait 
le spectateur à l’essence de ce que Mozart 
et son librettiste avaient en tête  : un opéra 
initiatique que seuls les francs-maçons de 
l’époque pouvaient décoder, mais dans lequel 
le grand public trouvait de quoi se divertir et 
s’émerveiller, comme dans un conte digne des 
Mille et une nuits. Pour y parvenir, il a utilisé 
toutes les ressources humaines et multimédia 
qui lui sont chères, avec la collaboration de 
Jamie Harrisson, spécialiste des il lusions 
et des effets de magie, et des éclairages de 
Simon Wilkinson. Un ciel étoilé et la scène 
plongée dans le noir rappelaient au spectateur 
l’emprise et l’obscurantisme de la Reine de la 
nuit. Le gigantesque serpent du premier acte, les 
épreuves du feu et de l’eau et l’immense disque 
solaire du dénouement étaient spectaculaires. 
Les costumes, signés Kym Barrett, faisaient 
de Pamina une princesse japonaise, tandis que 
Tamino évoquait indubitablement quelque prince 
persan. Les couleurs vives allaient de pair avec 
leur jeunesse et tranchaient avec la froideur de 
la Reine de la nuit, vêtue de bleu et d’argent, 
et l’or des tuniques de Sarastro et des prêtres 
égyptiens. Par contre, on peut se s’interroger 
sur la pertinence des immenses chapeaux et 
turbans qui semblaient entraver les mouvements 
des chanteurs qui les portaient.

Sur le plan scénique, le fond noir permettait une 
vaste gamme d’illusions, de quoi ravir notre âme 
d’enfant. Avec le soutien de quelques acrobates 
et d’accessoires bien fondus dans le décor – ce 
qu’on appelle le black art –, les chanteurs et leurs 
doublures apparaissaient, disparaissaient ou 
lévitaient comme par magie, se déplaçant même 
en tapis volant (les trois enfants), tandis que des 
oiseaux virevoltaient autour de Papageno. Les 
yeux et l’esprit des spectateurs étaient tellement 
captivés qu’il fallait parfois ramener les oreilles 
à l’ordre pour se concentrer sur la musique !

Côté vocal, quel choix judicieux que le tandem 
du ténor Frédéric Antoun, un excellent Tamino, 
à la fois solide, expressif et plein de feu, et du 
baryton-basse Gordon Bintner, un Papageno 
parfait, à la fois drôle et attachant ! La voix pure 
et riche en nuances de Simone Osborne, une 
soprano pleine de sensibilité, qui ne manquait 
pas de puissance dans le registre aigu, m’avait 
émue l’an dernier dans Louis Riel au Festival 
d’opéra de Québec. Cependant, elle ne faisait 
pas toujours le poids dans les duos avec ses 
partenaires masculins. 

J’avais peut-être trop d’attentes concernant 
la Reine de la nuit : Audrey Luna, qui m’avait 
fascinée dans The Tempest en 2012, tant par ses 
acrobaties que par ses coloratures, me semblait 
laborieuse dans son premier air. Il faut dire que 
si, visuellement, son apparition était à couper le 
souffle, il n’était peut-être pas évident de chanter 
du Mozart, engoncée dans une immense robe, 

à mi-chemin entre ciel et terre. Au deuxième 
acte, par contre, bien campée face à Pamina, 
elle a offert une meilleure interprétation dans 
le vindicatif « Der Hölle Rache ».

John Relyea et Nei l Cra ighead avaient la 
prestance et la noblesse voulues pour incarner 
Sarastro et l’orateur, tandis que le Monostatos 
d’Éric Thériault, un ténor que j’avais remarqué 
l’an dernier lors de ce même festival, était 
irrésistible : il fallait le voir sauter à la corde 
sous l’effet du car i l lon de Papageno. Les 
trois dames, Lyne Fortin, Megan Latham et 
Allyson McHardy, ont offert un bel ensemble 
souvent teinté d’humour, et on souhaiterait 
revoir plus souvent Lyne Fortin sur nos scènes 
lyriques québécoises. Soulignons les trois 
enfants envoyés à la rescousse de Pamina et 
de Tamino, incarnés par Gabrielle Lapointe, 
Marie‑Louise Duguay et Clara Magnan Bossé, 
aux voix juvéniles, toujours justes et en place.

Les chœurs, surtout ceux des prêtres égyptiens, 
avaient f ière a l lure, et le chef autr ichien 
Thomas Rösner a dirigé avec fermeté l’Orchestre 
symphonique de Québec, reprenant prestement 
en main les petites hésitations de certains 
chanteurs.

En conclusion, la mise en scène de La Flûte 
enchantée de Robert Lepage r isque d’être 
difficile à détrôner. 

Irène Brisson

Simone Osborne (Pamina) et Audrey Luna (La Reine de la nuit) dans La Flûte enchantée de Mozart,  
Festival d’opéra de Québec, 2018
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« Quatre sopranos sous les étoiles »
Œuvres de Catalani, Offenbach, Puccini, Jenkins, Donizetti, 
Bizet, Mozart, Gershwin, Gounod, Gardel et Delibes
Production : Festival d’opéra de Québec
Basilique-cathédrale Notre-Dame de Québec, 24 juillet 2018

INT :	 Gianna Corbisiero, Claire de Sévigné, Lauren Margison 
et Suzanne Taffot (sopranos)

DM :	 Stéphane Laforest
ORC :	 Sinfonia de Lanaudière

Festival d’opéra de Québec

QUATRE SOPRANOS SOUS LE CIEL DE LA NEF,  
AU MILIEU DES ANGES ET DES SAINTS

Pour l’ouverture de sa huitième édition, le 
Festival d’opéra de Québec a fait honneur à 
la voix de soprano dans ce concept inusité 
où évoluent quatre sopranos aux « Fächer » 
différents et dans une programmation conçue 
pour plaire au public avec une grande sélection 
de favoris. Prévu sous les étoiles, dans la cour 
du Vieux-Séminaire de Québec, c’est sous les 
beaux ciels du plafond de la Basilique de Québec 
que le concert fut déplacé en raison du fort 
risque de pluie.

C’est dans des conditions contraignantes que les 
solistes, le chef et son orchestre se sont produits. 
Il faisait si chaud et si humide qu’on aurait pu 
boire l’air ! Il n’est pas coutume pour des artistes 
lyriques de chanter avec amplification dans des 
micros sur pied et de suivre un chef d’orchestre 
à l’aide de moniteurs visuels et inversement, 
pour le chef, d’être derrière les interprètes. 
Dans un tel contexte, on pourrait qualifier les 
performance d’héroïques. Le public tout aussi 
courageux et solidaire ne s’en plaignit pas. 

La publicité et la promotion du concert étant 
basées sur des catégories distinctes de sopranos, 
on aurait pu s’attendre à une programmation 

campant plus nettement la typologie vocale 
des artistes invitées, mais certainement pas à 
ce que l’une des sopranos chante « mezzo ». En 
effet, Gianna Corbisiero, qui ouvrit le concert 
avec « Ebben ? Ne andrò lontana », interpréta 
pour la suite du programme l’air « L’amour est 
un oiseau rebelle » de l’opéra Carmen, le rôle 
de Nicklausse dans le duo « Belle nuit, ô nuit 
d’amour » et offrit l’extrait « Por una cabeza » 
du film Parfum de femme de Carlos Gardel, 
considéré dans le jargon de la musique du genre 
cross over. On sent le métier de l’interprète et 
son aisance dans ce style. C’est d’ailleurs dans 
cet air avec celui de Carmen qu’elle interpréta 
avec des graves bien affirmés, toute la chaleur et 
le tempérament souhaités, qu’elle obtint le plus 
d’applaudissements du public comblé. 

La voix de spinto, « …Découvrez les nuances 
dramatiques d’une soprano spinto… » était 
sûrement identifiée à Lauren Margison, qui a 
proposé pour sa part du répertoire de soprano 
lyrique et spinto. Elle interpréta avec conviction 
et intensité deux Puccini  : les airs « O mio 
babbino caro » et « Tu, che di gel sei cinta ». 
Elle revint avec le fameux air des bijoux « Ah ! 
Je ris de me voir si belle », extrait de Faust. Avec 
une voix toujours somptueuse, sa Lauretta fut 
attachante, sa Liù, poignante. Sa Marguerite 
sembla souffrir avec elle de la chaleur et de 
l’humidité, se traduisant par une physionomie 
parfois contractée, intensifiée par un l’éclairage 
trop en contre-plongée qui paraissait plus 
apparent à l’emplacement d’où elle chantait. Au 
dernier rappel, elle remonta ses longs cheveux 
en chignon d’un geste spontané sous le regard 
approbateur du public. À 26 ans, un grand avenir 
se dessine pour elle. 

Claire de Sévigné, colorature, assez courageuse 
pour changer de robe à chacune de ses prestatons 
malgré la loge éloignée et la température, 
était toujours d’une élégance remarquable. Un 
éventail à la main en guise d’accessoire, c’est 
avec des suraigus impressionnants, une mise 
en place rafraîchissante avec le jeu complice du 
chef, devenu Spalanzani, le temps de « remonter » 
sa fille automate dans l’air « Les oiseaux dans 
la charmille », qu’elle se présenta au public. 
Elle chanta « O luce di quest’anima » de Linda 
di Chamounix avec un excellent phrasé et Les 
Filles de Cadix avec adresse, une juste touche 
de coquetterie et de sensualité et une f leur 
lancée au public qui acheva de le charmer. 

Suzanne Taffot, soprano lyrique, est dotée d’une 
voix splendide que le public a pu apprécier dans 
deux très belles interprétations des héroïnes 
de La Bohème de Puccini. Émouvante dans 

le second air de Mimì, « Donde lieta », et 
convaincante dans l’air « Quando m’en vo » de 
la fière Musetta. Extrait du célèbre opéra Porgy 
and Bess, elle proposa avec un timbre rond et 
un phrasé limpide, une approche classique, 
sobre et retenue du « Summertime », berceuse 
apaisante que Clara chante à son enfant. On 
aurait aimé que sa voix déploie davantage ses 
ailes comme dans les paroles de l’air : « …And 
you’ll spread your wings and you’ll take to the 
sky… ». Il aurait été intéressant qu’elle se serve 
des conditions présentes pour faire ressortir 
dans son incarnation du personnage, la lourdeur 
des soirs d’été des taudis du quartier noir de 
« Catfish row », en Caroline du Sud et qu’on sente 
la misère et le drame de cette femme esclave 
dont son chillun a été vendu au propriétaire de 
la plantation à 100 miles de là.

Pour mettre en évidence les qualités de chaque 
interprète, il n’y eut que deux duos avec les 
« couples » Margison-de Sévigné et Taffot-
Corbisiero. Les voix sont belles, mais on sent 
bien que les micros et l’emplacement de ceux-ci 
les gênent dans la flexibilité des gestes et dans 
leur jeu.

Le chef Stéphane Laforest a l’immense mérite 
d’avoir arrangé pour son orchestre à cordes 
de chambre la quasi-totalité des pièces du 
programme. Une seule pièce instrumentale, 
Palladio de Jenkins, était un clin d’oeil à 
Vivaldi ; une pièce rapide, dirigée et exécutée 
avec brio par la Sinfonia de Lanaudière et son 
chef. Stéphane Laforest a également composé 
sans problème avec la contrainte du manque 
de contact visuel avec les artistes. Le public 
a apprécié ses interactions avec les artistes 
dans l’air de la poupée et sa danse avec les 
sopranos dans « Heure exquise ». Il semble que 
la température et la disposition de l’espace 
scénique eurent un impact sur sa capacité 
d’animation limitant ses interactions par rapport 
aux années antérieures.  

Pou r clore le concer t et rappe, les a i r s 
« Youkali » et « Heure exquise » furent chantés à 
l’unisson, parfois en alternance de couples ou en 
quatuor. Cela aurait été intéressant qu’ils soient 
harmonisés. Vu le travail colossal d’arrangeur 
de Stéphane Laforest, il était donc difficile de 
demander en plus d’harmoniser les rappels.

En bref, ce concert est une belle réussite, 
avec une sal le presque comble, un public 
enthousiaste, un excellent chef et de belles 
découvertes artistiques.

Chantal Parent

Suzanne Taffot, Festival d’opéra de Québec, 2018
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OPÉRA-BONBON : L’AVENTURE 
GOURMANDE D’HANSEL ET GRETEL

Moi j’aime les bonbons, chanter, danser et 
L’OPÉRA ! Dans le cadre de sa mission d’initier 
les jeunes à l’art lyrique, le Festival d’opéra de 
Québec présentait cette année dans les différents 
Patros de Québec, l’opéra jeunesse intitulé Opéra-
bonbon : L’Aventure gourmande d’Hansel et 
Gretel, spectacle des Jeunesses Musicales Canada 
(JMC) inspiré du populaire opéra d’Engelbert 
Humperdinck Hänsel und Gretel. 

Ce spectacle a pour objectif de faire connaître 
l’opéra aux enfants par le biais de l’humour et de la 
fantaisie. Quoi de mieux que le conte merveilleux 
des frères Grimm plein de péripéties, de bonbons 
et de personnages colorés pour explorer cet art 
fascinant et complet. Alliant plusieurs disciplines 
artistiques, l’opéra est le véhicule idéal pour la 
découverte de la musique, de la danse, des arts 
visuels, du théâtre et du chant. 

Environ 150 enfants du primaire, les moniteurs 
et monitrices, ainsi que quelques adultes curieux 
assistaient à la performance de 55 minutes de ce 
spectacle rigolo, divertissant et très interactif 
présenté au Centre communautaire Lucien-
Borne des Loisirs du Faubourg. 

Production qui captive jeunes et moins jeunes, 
et qui donne le goût aux plus gourmands de se 
lécher les babines, ce spectacle vaut le détour 
pour sa magie, son inventive mise en scène, 
ses interprètes attachants et naturels. Il faut 
souligner l’excellence du jeu scénique du trio 
d’interprètes avec leur complice pianiste – et 
comédien au besoin – l’intelligence du texte, 
a insi que l’ingéniosité du décor simple et 
amovible fait de trois modules (panneau à trois 
volets, caisson et coffre), dont les façades sont 
peintes d’une bibliothèque remplie de livres pour 
cacher le piano, les accessoires et le module 
principal, un très grand coffre transformable 
tour à tour en forêt, maison de confiserie, 
paravent de changements de costumes, etc. 

C’est la soprano Céline Muhire qui a eu l’idée 
de ce projet. Elle s’est entourée d’une équipe de 

professionnels chevronnés pour monter une 
courte version de 15 minutes et le proposer aux 
JMC qui développa la version actuelle en étroite 
collaboration avec les concepteurs. Le travail 
d’Alain Gauthier à la mise en scène, de Pascal 
Blanchet au texte et à l’adaptation du livret d’opéra, 
et de Pierre-Luc Boudreau à la scénographie est 
d’une grande qualité et efficacité.

L’histoire des trois amis qui racontent à leur 
manière, en musique, le conte d’Hansel et Gretel, 
n’est en fait qu’un prétexte pour faire connaître aux 
enfants les différents aspects que comportent un 
opéra et des œuvres de différents compositeurs 
et langues (russe, italien, français et allemand).

Guillaume Rodrigue, comédien-narrateur, joue 
le rôle central de l’ami distrait qui adore les 
friandises. Il essaie de raconter l’histoire, mais où 
donc est passé le livre du conte d’Hansel et Gretel ?

Le spectacle est un feu roulant interactif. Le 
pianiste s’exerce. Il réchauffe ses doigts, joue 
des accords. « Il faut être prêt à l’opéra », dit-il. 
Il explique le rôle du pianiste à l’opéra versus 
l’orchestre. Le pianiste doit remplacer tous les 
instruments de l’orchestre dans ce cas-ci ! On 
demande aux enfants des noms d’instruments, 
les mains se lèvent rapidement. Ils sont excités 
et contents d’être là . Le narrateur essaie 
d’expliquer ce qu’est l’opéra, les rôles de la 
chanteuse qui chante aigu, Gretel. Guillaume, 
le narrateur, n’arrive pas à bien prononcer ce 
nom qu’il déforme malgré lui. « Gresil, Grebish, 
Gratouille, etc. ». Les enfants rient de bon cœur. 
On explique la tessiture de mezzo-soprano ; elle 
est bonne dans les chansons tristes ! On entend 
alors la démonstration des voix avec un passage 
de l’air de Pauline de l’opéra La Dame de pique 
de Tchaïkovski et l’air « Tornami a vagheggiar », 
du rôle de Morgana pour soprano léger de l’opéra 
Alcina de Haendel. 

Guillaume ne comprend pas comment « deux 
voix pas rapport » peuvent chanter ensemble 
comme dans l’extrait du duo « Dôme épais » 
de Lakmé. Aussi, pourquoi est-ce une mezzo-
soprano qui chante un rôle de petit garçon ? C’est 
ainsi que le rythme se poursuit tout le long du 
spectacle.

Aux côtés de Cécile Muhire, qui joue le rôle 
d’une soprano chantant le personnage de 
Gretel, Charlotte Gagnon, mezzo-soprano, joue 
le rôle de Charlotte, une petite fille pétillante 
et extravagante qui adore et suit des cours de 
danse espagnole, « Holé ! », la raison de son 
retard, ce qui sera une occasion de chanter un 
passage de l’air « L’amour est un oiseau rebelle » 

de l’opéra Carmen, son rôle rêvé parce que 
« Carmen est une belle Espagnole qui a plein 
d’amis et d’amoureux ». Elle joue aussi le rôle 
du petit garçon gourmand Hansel. 

Les jeunes s’identifient facilement à ce grand 
enfant dans ses questionnements. Qui sont 
les principaux artisans de l’opéra ? Comment 
fonctionne la voix? Quelle est la différence 
entre ténor, baryton et basse? Comment faire 
comprendre à Guillaume la différence entre ces 
trois registres ? Le faire chanter ! On assiste alors 
à une démonstration comique ; il chante basse, 
mais c’est trop bas avec l’air « O Isis und Osiris », 
rôle de Sarastro dans La Flûte enchantée de 
Mozart et il chante ténor, mais c’est trop haut 
dans « La donna è mobile » (un mouchoir à 
la main comme à la Pavarotti), rôle du duc de 
Mantoue dans Rigoletto de Verdi. On découvre 
alors qu’il doit sûrement être de la catégorie 
baryton, la voix qui se situe entre les deux et qui 
est la plus répandue des voix d’hommes. 

Pour le tenir occupé et concentré, les deux 
chanteuses décident de lui donner le rôle de 
Grignote, la méchante sorcière. « Je suis bien 
trop beau pour faire la sorcière », dit-il. Dans ce 
rôle, il est tout simplement hilarant. À travers 
les chants de Hansel et Gretel, les enfants font 
connaissance avec le Marchand de sable et la 
Fée Rosée. 

Un moment for t  :  le duo « Viens, f rérot , 
dansons tous deux ! » sur lequel les enfants 
chantent et dansent. Quand les enfants et 
les moniteurs reprennent spontanément la 
chanson immédiatement après le concert, on 
sait que le pari du Festival d’opéra de Québec, 
des Jeunesses Musicales Canada et de l’équipe 
artistique est gagné ! Gagné pour l’excellence du 
spectacle et la beauté de la musique. 

Chantal Parent

Opéra-bonbon : L’Aventure gourmande d’Hansel et Gretel, 
inspiré de l’opéra d’Engelbert Humperdinck sur un livret 
adapté par Pascal Blanchet
Œuvres de Tchaïkovski, Haendel, Delibes, Bizet, Mozart, 
Verdi et Humperdinck
Production : Festival d’opéra de Québec
Loisirs du Faubourg, 27 juillet 2018

INT :	 Cécile Muhire (Gretel) et Charlotte Gagnon (Hansel)
NAR :	Guillaume Rodrigue
PIA :	 Carl Matthieu Neher
MES :	 Alain Gauthier
SC :	 Pierre-Luc Boudreau

Carl Matthieu Neher (pianiste), Charlotte Gagnon (Hansel), 
Guillaume Rodrigue (comédien-chanteur) et Cécile Muhire 
(Gretel) dans Opéra-bonbon : L’Aventure gourmande 
d’Hansel et Gretel, Festival d’opéra de Québec, 2018
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DE MAJESTUEUSES ENVOLÉES DE LA SOPRANO VÉRONIQUE GENS

Véronique Gens et Les Violons du Roy ont offert 
un concert-récital majestueux, lyrique, élégant 
et vif. La soprano française a une présence 
remarquable sur scène et une voix ensorcelante, 
et le directeur musical Jonathan Cohen avait 
concocté un programme tout en arabesques 
pour compléter les airs. Ne manquaient que 

quelques clés pour apprécier pleinement 
l’expérience.

Il est un peu étrange, déjà, d’isoler des airs d’opéra 
différents, chantés par différents personnages, 
pour les inclure dans un concert. On attrape une 
bribe d’histoire au vol, les paroles demeurent un 
peu abstraites et le chanteur doit se plonger chaque 
fois dans un rôle intense sans qu’aucune montée 
dramatique – outre celle de l’air lui-même – ne l’y ait 
préparé. Quelques phrases pour présenter les airs et 
les mettre en contexte dans le programme n’auraient 
pas nui. Savoir que Phèdre entonne « Cruelle mère 
des amours » à l’acte iii d’Hippolyte et Aricie de 
Rameau parce qu’elle attend son beau-fils, pour qui 
elle se languit, ne fait pas nécessairement partie du 
bagage de tout un chacun.

Cela dit, l’expérience a toutefois l’avantage 
de présenter, en condensé, le savoir-faire 
d’une interprète. Et quelle interprète ! Droite 
et puissante, les traits et la silhouette altiers, 
Véronique Gens semble sortir tout droit d’une 
tragédie grecque. Lorsqu’elle chante Rameau et 
Gluck, en français, elle navigue entre les sons 
et propulse ses aigus de divine manière, sans 
jamais perdre de vue le sens de ses paroles. L’air 
tiré d’Iphigénie en Aulide de Gluck nous a donné 
un vibrant aperçu de sa maîtrise du rôle-titre. 

Accompagnée par les coups d’archets incisifs 
et la contrebasse qui claque comme l’éclair, la 
soprano s’est montrée dans toute sa puissance.

Lumineuse éclaircie
En deuxième par tie,  « Vado, ma dove ? o 
Dei !  »  de Mozar t est apparu comme une 
lumineuse éclaircie. La voix à la fois limpide et 
fleurie de Gens pendant cet air en italien faisait 
de splendides envolées. Dans « Ah ! Perfido » de 
Beethoven, toujours en italien, l’intensité des 
notes soutenues par un souff le agile et un 
passage appuyé par des pizzicatos étaient de 
toute beauté. 

Entre les apparitions de la soliste, Les Violons 
du Roy ont joué une série d’airs variés aux 
contrastes parfois acrobatiques. Une pièce 
lyrique et sereine tirée de Les Boréades, un 
extrait un brin pompeux mais amusant de Les 
Indes galantes et un segment à la fois élégant et 
d’une belle profondeur sonore de Dardanus se 
sont succédés en première par t ie. Trois 
trépignants interludes de Mozart pendant la 
seconde ont notamment permis d’apprécier le 
jeu du hautboïste Jean-Luc Côté. 

Josianne Desloges

« Véronique Gens et Les Violons du Roy »
Œuvres de Rameau, Gluck et Mozart
Production : Festival d’opéra de Québec
Salle Raoul-Jobin, Palais Montcalm de Québec, 3 août 2018

INT :	 Véronique Gens (soprano)
DM :	 Jonathan Cohen
ORC :	 Les Violons du Roy

Véronique Gens, Festival d’opéra de Québec, 2018
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Festival d’opéra de Québec

LA SOPRANO MAGALI SIMARD-GALDÈS : D’ÉLÉGANCE, DE SPONTANÉITÉ ET D’AISANCE

Da ns le cadre d’un nouveau par tenar iat 
avec le Concours musical international de 
Montréal (CMIM), le Festival d’opéra de Québec 
accueil lait à l’auditorium Sandra et Alain 
Bouchard du Musée national des beaux-arts 
du Québec, la soprano Magali Simard-Galdès, 
lauréate du prix de l’Office franco-québécois 
pour la jeunesse lors du CMIM de 2018 avec le 
pianiste Michel-Alexandre Broekaert, lauréat de 
plusieurs concours internationaux.

Très élégante, c’est une soprano souriante et 
manifestement très enthousiaste qui entre sur 
scène, s’exprimant aussi bien par la parole que 
par le chant. En début de récital, le public eut 
droit à une belle proposition de l’aria da capo de 
Morgana, « Tornami a vagheggiar » d’Alcina de 
Haendel. Ses vocalises sont brillantes et sa reprise 
du A est joliment ornée. Elle s’adresse au public 

avec une réelle spontanéité et résume habilement 
le propos et l’émotion des pièces à venir. 

La suite du récital est composée de lieder de 
Schubert, dont Auf dem Wasser zu singen 
(À chante r sur l ’eau),  inter prétés avec 
émotion, finesse et mélancolie, suivis par trois 
mélodies de Gabriel Fauré, dont Les Roses 
d’Ispahan, dans laquelle elle a su moduler 
sa voix y traduisant bien l’exotisme oriental. 
Elle enchaîna avec trois sélections des Cinco 
Canciones populares argentinas d’Alberto 
Ginastera, dont « Gato », dans laquelle son chant 
est délicatement nuancé et sensuel.

En seconde partie, le duo enchaîne trois lieder 
d’Hugo Wolf, suivis de six mélodies de Cécile 
Chaminade, que la soprano présente comme le coup 
de cœur de sa tournée « Des femmes, une voix » 
effectuée à la suite de l’obtention du prix Maureen-
Forrester des Jeunesses Musicales Canada. 

Elle termina son programme avec une exécution 
réussie de l’air « Je veux vivre » de Roméo et 
Juliette de Gounod et offrit en rappel « O mio 
babbino caro », extrait de Gianni Schicchi 
de Puccini. La voix est juste et bien contrôlée. 
Avec son pianiste-collaborateur, elle nous 

a offert un programme généreux et varié, 
adroitement réparti entre les styles, les tempi, 
les atmosphères et très bien rodé. Chapeau !

Outre ses qualités musicales, vocales et expres-
sives, ce qui est remarquable chez cette jeune 
soprano, c’est son aisance à s’exprimer en public 
et à présenter son répertoire, son naturel et sa per-
sonnalité enjouée. Les lyricomanes de la capitale 
nationale auront l’occasion de la réentendre ou de 
la découvrir alors qu’elle incarnera le personnage 
de Sophie dans Werther de Massenet qui inaugu-
rera la 35e saison de l’Opéra de Québec et dont la 
première est prévue pour le 20 octobre 2018.

Chantal Parent

« Récital d’art vocal » 
Œuvres de Haendel, Fauré, Schubert, Ginastera, Wolf, 
Chaminade et Gounod 
Production : Festival d’opéra de Québec
Auditorium Sandra et Alain Bouchard, 5 août 2018

INT :	 Magali Simard-Galdès (soprano)
PIA :	 Michel-Alexandre Broekaert

Magali Simard-Galdès, Festival d’opéra de Québec, 2018
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UN VOYAGE DÉROUTANT DE PHILIPPE SLY

Le sombre parcours introspectif que décrit le 
cycle de poèmes de Wilhelm Müller ne pouvait 
trouver interprétation plus glaciale, souff le 
plus âpre et résonnances plus tragiques que 
cette relecture du Winterreise de Schubert 
par le Chimera Project et entendue cet été au 
Domaine Forget. À la frontière du théâtre et 
du récital, sans être tout à fait l’un et l’autre, 
l’œuvre est quelque peu déracinée de ses 
intentions premières, de son rythme aussi, 
qui avance au pas de l’errance, et où l’esprit 
de la culture juive Ashkénaze prédomine 
désor ma is ,  dû à l ’emploi d’u n ensemble 
klezmer pour accompagner le soliste. Au cœur 
de ces sonorités nouvelles, de ces fragments 
mélod iques et r y th m iques hér ités de la 
partition de Schubert, où seule la partie vocale 
demeure intacte, c’est un Winterreise plutôt 
affaibli qui tente de se tracer un chemin.

Présentons d’abord le tableau  : un piano 
silencieux trône au centre de la scène, éclairé 
par quatre projecteurs braquant de front leurs 
fa isceaux. C’est dans cet env ironnement 
relativement dépouillé qu’évolueront pendant 
75  minutes, et sans entracte, le bar y ton 
Ph i l ippe  Sly et  quat re i nst r u ment is tes . 
Mouvements chorégraphiés, gestuels intimement 
liés à la narration, les corps se déplacent, se 
croisent et se rencontrent, comme autant de 
nomades mus par une fascination de l’ailleurs.

Dans ce décor extrême, la partition de Schubert 
est mise à nu (j’allais dire mise à mal), dépouillée 
de plusieurs repères qui nous étaient jusqu’alors 
familiers : on a bien extrait ici et là quelques 
mélodies, ou fragments mélodiques de la 
partition de piano pour les faire dialoguer avec 
le chanteur, mais le plus souvent, l’interlocuteur 
est un instrument monodique, comme le 
trombone, et leur association ressemble parfois 
à une union forcée.

Disons-le franchement, les puristes n’aimeront 
pas cette nouvelle mouture du Winterreise. Ici, 
la voix n’est plus en intimité avec le piano, elle 
est traitée comme un instrument parmi d’autres, 
et chaque instrument de l’ensemble klezmer 
représente, dirait-on, autant de voix écorchées 
par un tel voyage. Des sonorités stridentes, 

des tableaux en clair-obscur accentué par un 
éclairage froid et frontal, quelques longueurs 
aussi, mais, çà et là, des tableaux saisissants 
de beauté, comme cette chute du voyageur 
sur lequel tombe soudainement une neige 
alors qu’il chante « Der greise Kopf » (« La Tête 
blanchie »). Le temps qui passe nous permet 
de mieux comprendre cette nouvelle œuvre 
qui se construit lentement devant nous, d’un 
lied à l’autre. Si l’œuvre de Schubert peut être 
représentée par de grandes étendues, celle 
dessinée par le Chimera Project prend place 
dans des escarpements rocailleux et arides.

Nous devons quand même avouer que la 
démarche artistique que revendique cette 
adaptation du Winterreise se défend plutôt bien : 
l’éclatement de la matière première donne lieu 
à une reconstruction complète de l’identité de 
l’œuvre et permet de situer de nouveaux repères 
stylistiques et narratifs. L’idée de l’errance, du 
déracinement, du voyage intérieur, demeurent 
des thèmes importants et similaires à l’œuvre 
originale, mais ils sont mus à présent par une 
force sourde, presque cathartique, qui revendique 
un dernier soubresaut avant de fléchir.

L’ef for t d’a na lyse f ine est louable, ma is 
néce s s i t er a i t  encore u n peu de t r av a i l 
pour redonner un souff le à l’œuvre  : dans 
le t i nta ma r re des i nst r u ments ,  on perd 
ce recueil lement, ce ton de confidence si 
caractéristique des poèmes de Müller et si bien 
compris par le compositeur. La ligne vocale 
a beau être inaltérée — et elle est rendue 
magnif iquement par la voix puissante et 
expressive de Philippe Sly —, les arrangements 
de Samuel Carrier et Félix de L’Étoile évacuent, 

hélas, toute la richesse harmonique et la fluidité 
de la musique de Schubert.

Côté exécution, les instrumentistes jouent 
leur partition de mémoire, mais des problèmes 
d’unité et d’intonation côtoient de mauvaises 
attaques et quelques « canards » à la clarinette. 
Aucun d’eux n’a hélas transporté beaucoup 
d’émotion, ce soir de première.

La fin du concert s’est avérée plus réussie : le 
terme du voyage se présente comme un retour 
aux sources, illustré par la « voix » du piano. 
Excellente idée aussi d’avoir transporté à la toute 
fin le premier lied, « Gute Nacht » (« Bonne Nuit »), 
pour clore le cycle : Philippe Sly est alors seul 
sur scène et s’accompagne d’une vielle. Ce tableau 
répond en quelque sorte à la question que se pose 
le voyageur dans le lied précédemment entendu 
(le 24e) alors qu’il croise un vieux joueur de vielle 
aux frontières de la ville. « Ô étrange vieillard/
M’en irai-je à ta suite ?/Au son de mes chansons/
Tourneras-tu ta vielle ? ». Cette conclusion sur 
fond de mouvement perpétuel, proche d’une 
certaine fatalité, est profondément émouvante.

Ce nouveau Winterreise semble promis à un bel 
avenir, mais des temps d’arrêt seront nécessaires 
pour réévaluer certaines décisions des arrangeurs 
et apporter un peu de cohésion à l’ensemble. Pour 
l’instant, le spectacle fait parler, attire l’attention 
de diffuseurs et voit son carnet se remplir : en 
plus d’un enregistrement à venir chez Analekta, 
quelques escales sont déjà annoncées au Québec 
et en Europe d’ici la fin de l’année. Nul doute que 
le temps fera son œuvre, comme en toute chose.

Hugo Lévesque

Philippe Sly et le Chimera Project dans Die Winterreise de Schubert, Festival international du Domaine Forget, 2018
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« Voyage d’hiver », concert-spectacle du Chimera Project 
d’après le cycle Die Winterreise de Schubert
Production : Festival international du Domaine Forget
Salle Françoys-Bernier, 21 juillet 2018

INT :	 Philippe Sly (baryton), Karine Gordon (trombone), 
Jonathan Millette (violon), Samuel Carrier (accordéon) 
et Félix de L’Étoile (clarinette et clarinette basse)

ARR :	 Samuel Carrier et Félix de L’Étoile
MES :	 Roy Rallo
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UN RARE MOMENT DE RÉFLEXION  
– LA PASSION SELON SAINT LUC DE PENDERECKI

Œuvre rarement entendue ici, La Passion selon saint Luc de Krzysztof 
Penderecki était présentée par l’OSM, sous la direction de Kent Nagano, le 
14 juillet dernier à l’Amphithéâtre Fernand-Lindsay dans le cadre du Festival 
de Lanaudière. La distribution était de tout premier ordre : Sarah Wegener 
(soprano), Lucas Meachem (baryton), Matthew Rose (basse) et Gabriel 
Sabourin (qui tenait le rôle parlé de l’Évangéliste). Comme à l’habitude, le 
chœur superbement préparé par Andrew Megill était magistral.

Pionnier de l’avant-garde musicale, Penderecki nous a habitués à des 
œuvres parfois difficiles d’accès mais à l’intensité dramatique remarquable : 
pensons à Thrène à la mémoire des victimes d’Hiroshima (1961). La trame 
narrative dépeint fréquemment des situations avec lesquelles le commun 
des mortels peut s’identifier, au pouvoir émotionnel immédiat. L’amour, la 
haine, la guerre : ces émotions sont modulées selon l’intensité et le contexte 
du moment. Il faut dire que chez Penderecki, la musique et le théâtre sont 
souvent fortement imbriqués. Ne faisant pas exception, la Passion dépeint 
non seulement la souffrance du Christ, mais également celle de l’humanité.

Par le titre, la comparaison à Bach va presque de soi. En plus d’une structure 
à deux parties, on retrouve le motif B-A-C-H (si bémol, la, do et si, selon 
la nomenclature germanique), qui revient à quelques reprises. Pourtant, 
ici, Penderecki ne cherche pas outre mesure à faire référence au maître 
allemand. Ni avant-gardiste ni traditionnelle, l’œuvre est authentique, 
comme le souhaitait le compositeur. Il fait évoluer son propre langage 
musical, et le texte de la Passion lui offre de fréquentes occasions de tester 
de nouvelles idées, d’innover musicalement. Chaque interprétation est 
unique : impossible de reproduire exactement la même chose chaque fois. 
Certes, la partition atonale reste résolument moderne (quoique l’on retrouve 

de fréquents clusters ainsi que des jeux de timbres et de sonorités inusités 
qui, s’ils pouvaient surprendre en 1966, choquent beaucoup moins l’oreille 
aujourd’hui). Or, Penderecki jalonne la partition de repères afin que l’auditeur 
s’y retrouve. Difficile d’accès, donc, la musique contemporaine ? Que nenni !

Les musiciens brillent tant au plan vocal que dramatique, soutenus par 
un OSM en très grande forme. L’air de Matthew Rose dans la première 
partie (« Et surgens omnis ») est touchant de sincérité. Les violoncelles 
et contrebasses offrent de superbes moments de musique, et soulignons 
en outre un solo d’alto magnifiquement interprété par Neal Gripp juste 
avant l’air de soprano « Crux fidelis, inter omnes », en deuxième partie. 
Sarah Wegener possède des graves soutenus, ainsi que des aigus éclatants 
et puissants, mais jamais forcés ; sa voix convient parfaitement à l’esprit 
de l’œuvre. Le chœur, très sollicité, emploie des techniques vocales peu 
orthodoxes incluant cris, ricanements, voix parlée, chuchotements et 
sifflements. À souligner : la scène où Jésus est traduit devant Pilate, très 
réussie (le chœur s’exprime dans un chaos contrôlé, rendant ce moment 
particulièrement poignant), ainsi que le Stabat mater, très émouvant.

Seul bémol : l’absence d’un réel orgue, essentiel afin de pouvoir pleinement 
faire l’expérience de cette œuvre puissante qui inspire autant une réflexion 
sur notre monde qu’une critique musicale.

Claudine Jacques

Lucas Meachem (baryton) dans La Passion selon saint Luc de Penderecki,  
Festival de Lanaudière, 2018
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La Passion selon saint Luc, œuvre pour chœur et orchestre de Krzysztof Penderecki d’après 
l’Évangile selon Luc
Production : Festival de Lanaudière
Amphithéâtre Fernand-Lindsay, 14 juillet 2018

INT :	 Sarah Wegener (soprano), Lucas Meachem (baryton), Matthew Rose (basse) 
et Gabriel Sabourin (Évangéliste)

DM :	 Kent Nagano
ORC :	 Orchestre symphonique de Montréal
CC :	 Andrew Megill
CH :	 Chœur de l’Orchestre symphonique de Montréal

Salle de concert du Conservatoire
4750, avenue Henri-Julien (Montréal)

15 $ à 40 $

514 397-0068
www.artvocal.ca

Société d’art vocal
de

Montréal

1er Prix du Concours musical

international de Montréal -2018

(Mélodie)

27 janvier 2019, 15 h

John BRANCY
baryton

Peter DUGAN
piano

AIRS E T MÉLODIES

2018-2019

21e saison

« Étoile d’un concours stratosphérique »
Christophe Huss, Le Devoir
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Festival d’art vocal de Montréal

UNE CENDRILLON FORT RÉUSSIE…  
ET UN GALA DIGNE DE MENTION

En guise de clôture du stage de l’Institut 
canadien d’art vocal et du Festival d’art vocal de 
Montréal, les directeurs artistiques de l’Institut 
Joan Dornemann et Paul Nadler avaient choisi 
de présenter Cendrillon qui compte parmi les 
opéras les plus populaires et les plus souvent 
joués du compositeur Jules Massenet. Ce choix 
était judicieux en ce qu’il permettait à la direction 
artistique de mettre en valeur de jeunes artistes 
lyriques qui se sont distingués pendant le stage, 
mais d’y associer plusieurs autres stagiaires 
pour y incarner « Les Esprits » et faire partie 
du Chœur de serviteurs, courtisans, docteurs, 
ministres, dames et seigneurs.

À la musique de Massenet qui sert si bien le 
conte de Charles Perreault, les solistes et 
choristes ont fait honneur. Dans leur ensemble, 
leurs prestations vocales ont donné à l’œuvre 
le charme requis et le travail de préparation 
musicale de Robin Wheeler n’est certes pas 

étranger à la qualité des prestations. Mais la 
qualité du jeu des uns et des autres n’était pas 
en reste et a résulté d’une direction d’acteurs 
fort efficace de Joshua Major. 

Parmi les membres de la distribution qui ont tiré 
leur épingle, il y a lieu de mentionner d’abord 
Maria Lacey, à qui le rôle-titre a été confié, et 
qui apporte au personnage la fraîcheur qui lui 
convient. Pour cette jeune artiste lyrique de 
Terre-Neuve, la diction française est un défi 
qu’elle relève fort bien, ce qui est moins le cas 
de son Prince Charmant incarné par la mezzo-
soprano Allegra de Vita. 

La soprano américaine Marisa Karchin réussit 
à incarner une Fée aussi élégante qu’attachante 
et la voix est d’une justesse exemplaire. Il n’est 
pas surprenant que celle-ci ait obtenu, un peu 
plus tôt dans l’année, le prix Joy In Singing 
International Art Song de 2018. Une mention 
honorable mérite par ailleurs d’être attribuée 

au baryton-basse Simon Chalifoux qui a incarné 
le Modiste avec un humour fin et intelligent. Il 
ne faudrait surtout pas passer sous silence 
le remarquable travail d’accompagnent du 
pianiste Yang Lin qui semblait fort apprécié des 
chanteurs et chanteuses, mais également du 
chef Paul Nadler.

Cette production de Cendril lon avait été 
précédée, deux jours plus tôt, d’un Concert 
Gala sous le thème « De Poppée à Puccini ». 
Celui-ci donna lieu à des prestations de très 
haut niveau, notamment celle d’Allegra de Vita 
dont l’interprétation de l’air « Parto, parto » de 
La Clemenza di Tito de Mozart révélait une 
chanteuse à qui l’opera seria sied fort bien, mais 
aussi à un magnifique duo « Suzel, buon di » 
tiré de L’Amico Fritz de Mascagni chanté par la 
soprano québécoise Carole-Anne Roussel et le 
ténor ukrainien Alexei Kuznietsov. 

Pour le plaisir d’un public qui avait de toute 
évidence apprécié les prestations individuelles 
ainsi que les multiples duos et trios, les stagiaires 
terminèrent le gala sur une note collective en 
offrant des extraits, fort bien rendus, de West 
Side Story de Bernstein (« I feel pretty »), de 
Porgy and Bess de Gershwin (« Summertime ») 
et de Carousel de Rogers et Hammerstein 
(« You’ll never walk »).

Il y a lieu de souligner que la 15e édition de 
l’Institut canadien d’art vocal était dédiée à 
la mémoire de Jacqueline Desmarais dont 
la générosité à l’égard du programme a été 
soulignée, avec justesse, par l’équipe de l’institut 
tout au long de cette édition.

Daniel Turp

Maria Lacey (Cendrillon) dans Cendrillon de Massenet, 
Festival d’art vocal de Montréal, 2018

Pi
er

re
-É

ti
en

ne
-B

er
ge

ro
n

Cendrillon, opéra de Jules Massenet en quatre actes sur un 
livret d’Henri Cain et de Paul Collin
Production : Festival d’art vocal de Montréal
Salle Claude-Champagne, Université de Montréal, 10 août 2018

INT :	 Maria Lacey (Cendrillon), Allegra de Vita (Le Prince 
charmant), Nicole Lévesque (Madame la Haltière), 
Matthew O’Donnell (Pandolfe), Marisa Karchin (La Fée), 
Eugenia Forteza (Noémie), Elsa Quéron (Dorothée), 
Simon Chalifoux (Le Modiste), Mélanie Berman, 
Elisabeth Perry, Hailey Cohen, Mikala Laws, Olivia 
Ottinger et Olivia Barnes (Les Esprits), Julie Ekker, 
Andrey-Anne Asselin, Jake Goz, David Araujo, Laura 
Pabon, Ayako Horitata, Marco Mondragon Castillo et 
Alexander Granito (Chœur de serviteurs, courtisans, 
docteurs, ministres, dames et seigneurs)

DM :	 Paul Nadler
PIA :	 Yang Lin
MES :	 Joshua Major

Suivez L’Opéra – Revue québécoise d’art lyrique  
sur ses plateformes numériques

www.revuelopera.quebec
facebook.com/revuelopera 
twitter.com/revuelopera
www.instagram.com/revueloperaquebec

WWW
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Opéra dans le Parc

DES ARTISTES CRÉATIFS ET POLYVALENTS 
POUR L’UNIVERS DE CARMEN

Dans le cadre de la Semaine des ar ts de 
Notre-Dame-de-Grâce, les productions Alma 
Viva présentaient une version abrégée du 
célébrissime opéra de Bizet, Carmen. Pour 
une quatrième année consécutive, l’organisme 
œuvrant principalement dans les parcs du 
quartier proposait une adaptation théâtrale, 
style cabaret, de l’œuvre française, tout en 
soulignant ses grands moments lyriques. 

La première, d’une série de trois représentations, 
réunissait une relève lyrique de choix, parrainée 
par Leila Chalfoun du Festival Opéra de Saint-
Eustache. La distribution était prometteuse 
et parfaitement adéquate pour un événement 
voulant ouvrir les spectres de l’art vocal aux 
familles et résidents du quartier.

Le public fut rapidement transporté dans 
l’univers de Carmen par la charismatique Zita 
Bombardier. L’excellence de son jeu permit de 
meubler la scène de son décor andalou et de 
compenser pour les petits intervalles entre 
les divers tableaux de l’opéra. Parmi les belles 
découvertes de la soirée, l’on compte la soprano 
Marie-Chantal Lemieux (Micaëla) et le ténor 
Thomas Macleay (Don José) qui ont su séduire 
la foule avec leur fabuleuse interprétation du 
duo « Parle-moi de ma mère », suivi de l’air 
du brigadier « La fleur que tu m’avais jetée ». 
Les prestations, admirablement soutenues et 

articulées malgré les limites imposées par la 
sonorisation, ont attesté l’incroyable technique 
de ces artistes. 

Une première sur pr ise fut de constater 
l’implication de l’équipe, notamment de la 
productrice Nadia Neiazy et du metteur en 
scène François Racine qui agirent tantôt comme 
narrateurs, tantôt comme techniciens de scène, 
mais incarnèrent les personnages de Mercedes 
et de l’ivre contrebandier. Faisant montre 
de créativité et de polyvalence, les artistes 
s’adaptèrent au public, s’approprièrent de 
l’environnement et n’ont épargné aucun moyen 
pour rendre hommage à l’œuvre de Bizet. Les 
prestations de la danseuse Kristen Céré ont été, 
de toute évidence, appréciées du public et ont 
notamment permis de créer un bel équilibre entre 
la narration, le chant et le théâtre.

La mise en espace, quant à elle, fut à la fois 
minimaliste et audacieuse. Les personnages 
n’hésiteront pas à s’intégrer dans la foule et 
inviter le public à participer au récit, comme 
cela sera le cas au deuxième acte avec l’arrivée 
distinguée du toréador Escamillo, interprété 
par Vincent Ranallo déambulant entre les 
pique-niqueurs et lançant de pétales de rose 
à la foule.

La production a été saluée par de chauds 
applaudissements de nouveaux et nouvelles 
opéraphiles qui anticipent le plaisir, j’en suis 
sûre – et comme ce sera mon cas –, de pouvoir 
à nouveau déployer leurs chaises pliantes pour 
un autre « Opéra dans le parc » l’été prochain.

Maude Blondin-Benoit

Zita Bombardier-Touret (Carmen) et Vincent Ranallo 
(Escamillo) dans Carmen de Bizet, Opéra dans le Parc, 2018
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Carmen [version abrégée], opéra de George Bizet en quatre 
actes sur un livret de Henri Meilhac et Ludovic Halévy, 
d’après la nouvelle Carmen de Prosper Mérimée
Production : Alma Viva
Parc Girouard, Notre-Dame-de-Grâce, 22 août 2018

INT :	 Zita Bombardier (Carmen), Thomas Macleay (Don 
José), Marie-Chantal Lemieux (Frasquita et Micaëla), 
Nadia Neiazy (Mercedes), Vincent Ranallo (Escamillo) 
et Pascale Verstrepen (piano)

DM :	 Pascale Verstrepen
MES :	 François Racine

Simon Keenlyside, baryton

Malcolm Martineau, pianiste
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Mardi 27 novembre à 20 h
Palais Montcalm

418 
1 877 641-6040
Billetterie du Palais Montcalm

BRAHMS, POULENC, RAVEL, SCHUBERT
Programme détaillé sur 
clubmusicaldequebec.com

Partenaire de concert 

PRÉLUDE AU CONCERT
19 h, avec le musicologue  
Benjamin René
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Orchestre symphonique de Montréal

CHAAKAPESH : LE FRIPON DE LA RÉCONCILIATION

Un grand coup, assurément, qu’a réussi l’OSM en 
présentant cette œuvre en ouverture de la saison. 
Cet opéra de chambre de Matthew Ricketts sur un 
livret de Tomson Highway se voulait réconciliateur. 
Sur ce plan, on peut affirmer : mission accomplie ! 
Davantage qu’une simple juxtaposition, la culture 
autochtone respire, vit véritablement à travers 
Chaakapesh, le périple du fripon. L’auditeur 
assiste ainsi, fasciné, à un véritable dialogue entre 
deux cultures qui se côtoient, s’entremêlent, tentent 
de se comprendre à travers le rire.

Basée sur une légende autochtone, l’histoire est 
narrée alternativement en innu et en inuktitut, 
avec un texte chanté en cri. On apprend ainsi 
au début de l’histoire que les Premiers Peuples 
de Machaskeek (Terre-Neuve) sont massacrés 
par les Européens. Chaakapesh, le dieu innu 
du rire, est le seul à pouvoir mettre fin au 
carnage. Or, il semble davantage intéressé à 
chasser l’esturgeon pour son huile, afin d’aider 
sa grand-mère qui devient chauve. Le dieu 
Mantoo, déguisé en baleine, avale finalement 
Chaakapesh et recrache ce dernier sur les rives 
de Machaskeek. Chaakapesh ayant enseigné aux 
Européens que l’amour prend sa source dans le 
rire, la réconciliation peut s’amorcer.

Malgré la gravité du propos, le l ivret n’est 
pas sans quelques touches humoristiques, 
notamment par les insultes que se lancent 
a l lèg rement Cha a kapesh et  Ma ntoo.  L e 
mélange du langage musica l de Ricketts, 
inf luencé par la tradition nord-américaine 
de composition, et d’éléments traditionnels 
autochtones se fait sans heurts, de manière 
tout à fait assumée et totalement maîtrisée. 
Peut-être parce que sa musique soul igne 
admirablement les inf lexions langagières 
t y piques des t rois la ng ues autochtones 
employées ? Librettiste et compositeur ont 
travaillé de concert, se sont inspirés l’un de 
l’autre au cours de plusieurs rencontres tout 
en demeurant résolument eux-mêmes : cela se 
sent, se voit, et surtout, s’entend.

Ce projet fa it la pa r t bel le au x a r t istes 
autochtones, fortement impliqués dans diverses 
étapes du processus créatif. Florent Vollant a 
assuré le 6 septembre la narration en innu. Le 
samedi 8 septembre, c’est Akinisie Sivuarapik, 
artiste originaire du Nunavik et reconnue pour 
sa maîtrise des chants de gorge (katadjak), 
qui narrait le texte en inuktitut. L’ar tiste 
métis multidisciplinaire Moe Clark a offert au 
public des moments exceptionnels et nous a 
transportés avec ses chants accompagnés au 
tambour, issus de traditions autochtones. À 
leurs côtés, le baryton Geoffroy Salvas (Mantoo 
et la baleine) et le ténor Owen McCausland 
(Chaakapesh) possèdent une technique vocale 
assurée et un instinct théâtral évident  : on 
espère les réentendre bientôt. La mise en scène 
de Charles Dauphinais et la scénographie de 
Lisandre Coulombe sont sobres, mais réussissent 
admirablement à évoquer à la fois les paysages 
nordiques et les grandes étendues d’eau que 
Chaakapesh traverse, dans le ventre de la baleine.

Force est donc de constater que l’art du conte 
possède encore aujourd’hui un fort pouvoir 
unificateur entre les peuples. Nous sommes 
impatients de savoir comment les communautés 
nordiques recevront cette œuvre. Grâce à 
une subvention du programme  « Nouveau 
chapitre » du Conseil des arts du Canada, 17 
musiciens de l’OSM partaient en tournée dès le 
lendemain pour Iqaluit, Salluit et Kuujjuaq afin 
de présenter l’œuvre, mais surtout, de permettre 
une rencontre avec les Premières Nations.

Claudine Jacques

Chaakapesh, le périple du fripon de Highway et Ricketts
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Chaakapesh, le périple du fripon, opéra de chambre pour 
narrateur, deux solistes et orchestre de Matthew Ricketts 
sur un livret de Tomson Highway
Maison symphonique, Place des Arts, 8 septembre 2018

INT :	 Owen McCausland (ténor) et Geoffroy Salvas (baryton)
NAR :	Florent Vollant, Akinisie Sivuarapik et Moe Clark
DM :	 Kent Nagano
ORC :	 Orchestre symphonique de Montréal
MES :	 Charles Dauphinais
SC :	 Lisandre Coulombe

FESTIVALS CD-DVD INTERNATIONAL RÉCITALS CONCERTS OPÉRAS 

Virée classique de l’Orchestre symphonique de Montréal

LA FORCE DU NOMBRE ?

Le métier de choriste à l’opéra n’est pas de tout repos : 
souvent empêtrés dans des costumes inconfortables, 
obligés de manier la lance ou la lanterne, courant, 
dansant, se jetant à genoux, ces vaillants artistes 
doivent en même temps se souvenir de leurs 
paroles, de leurs notes et des nuances voulues par le 
compositeur, le tout sans jamais perdre de vue le bras 
du chef dans la fosse ! Par comparaison, les choristes 
œuvrant auprès de nos grands orchestres ont l’air de 
se la couler douce : vêtus d’amples vêtements noirs, 
leur partition ouverte sous leurs yeux, ils n’ont rien à 
faire d’autre que fixer le maestro…

En se rendant à ce bref concert de la Virée 
classique, on était donc curieux d’écouter des 
chœurs d’opéra dans ces conditions plus faciles 
pour les chanteurs. Curieux aussi d’entendre 
Kent Nagano dans le répertoire de Verdi, où il 
s’exprime moins souvent. Son Wagner est par 
contre mieux connu : on se souvient que le chef 
avait amorcé, il y a une dizaine d’années, une 
sorte de cycle, avec Tristan und Isolde en 2007, 
Tannhäuser en 2009 et Das Rheingold en 2011. 

Les spectateurs d’une Maison symphonique 
presque comble ont applaudi à tout rompre ce 
programme intelligemment conçu. Les extraits 
choisis résonnaient bien entre eux, que ce soit par 
leur ressemblance (les deux compositeurs font 
appel au même langage pour exprimer la solennité, 
à l’entrée de chevaliers teutons ou de guerriers 
égyptiens !) ou leurs différences (après une 
« Chevauchée des Walkyries » déchaînée, le Prélude 
de La Traviata a l’air d’un quatuor à cordes). 

Pour l’occasion, l’OSM avait réuni près de cent 
choristes, masse sonore rare si on compare à ce 
qu’on peut entendre dans nos maisons d’opéra 

québécoises (par exemple, une soixantaine 
pour Aida ou Nabucco à l’Opéra de Montréal). 
Préparés exceptionnellement par Maurice 
Boyer (en remplacement d’Andrew Megill), les 
chœurs de l’OSM comblent les oreilles d’abord 
par leur volume. Mais ils nous régalent aussi 
de toutes les nuances nécessaires dans le « Va, 
pensiero ». On aurait aimé de la part de Kent 
Nagano un peu plus d’abandon, au lieu de cette 
perfection sans doute un peu trop lisse. Peut-
être touche-t-on ici à la limite d’une version 
concert de musique d’opéra : il y manque le 
fr isson que peut susciter un choriste plus 
investi par la mise en scène... 

Pascal Blanchet

Chœur de l’Orchestre symphonique de Montréal, 2018

« Kent Nagano célèbre les grands chœurs de Wagner et Verdi »
Œuvres de Wagner (Die Meistersinger von Nürnberg : 
« Prélude », Tannhäuser : « Freudig begrüssen wir die edle Halle » 
et Die Walküre : Prélude « La chevauchée des Walkyries ») et 
de Verdi (La Traviata, Acte i : « Prélude », Nabucco, Acte iii : 
« Va, pensiero » et Aida, Acte ii : « Gloria all’Egitto »)
Production : Orchestre symphonique de Montréal
Maison symphonique, Place des Arts, 31 août 2018

DM :	 Kent Nagano
ORC :	 Orchestre symphonique de Montréal
CC :	 Maurice Boyer
CH :	 Chœur de l’Orchestre symphonique de Montréal
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Musique de chambre à Sainte-Pétronille

DES MOMENTS MAGIQUES AVEC TROIS ARTISTES DE LA RELÈVE

Dans le cadre du concert Place à la relève ! présenté en collaboration 
avec la MRC de l’Île d’Orléans et en partenariat avec l’organisme lyrique 
Tempêtes et passions, Musique de chambre à Sainte-Pétronille accueillait 
pour son 35e anniversaire trois jeunes artistes dans un programme 
réunissant des lieder de la période du romantisme allemand et scandinave, 
ainsi que des œuvres de virtuosité pour violon de Jean-Sébastien Bach, 
Chausson et Paganini.

Accuei l l ie pa r un publ ic méloma ne et cha leureux, la sopra no 
Évelyne Larochelle est rayonnante. Avec son timbre velouté et généreux, 
elle traduit dans un dosage vocal réussi toute l’intimité, la fougue, 
l’exaltation et la profondeur que requiert l’interprétation du cycle 
Frauenliebe und -leben de Schumann. 

Imprégnée des poèmes d’Adelbert von Chamisso, pourtant critiqué, même 
à son époque, pour sa poésie jugée mièvre, empreinte d’affectation et 
dépeignant la femme au service de l’homme, Évelyne Larochelle, touchée 
par la naïveté et la vérité des sentiments exprimés dans les huit mélodies 
du cycle, nous captive dès les premières notes. Avec sensibilité, clarté dans 
le regard, justesse d’expression, fluidité dans les transitions et ayant bien 
saisi l’essence des états d’âme de la protagoniste, elle permet au spectateur 
de lire et ressentir le parcours émotif dense de cette femme traversant des 
moments cruciaux de sa vie, ainsi que son amour, envahie de sentiments 
nouveaux, obnubilée par l’être aimé, admirative, amoureuse, qui tour à tour 
se fiance, est épouse, devient mère et veuve résignée.  

La soprano et son excellent pianiste Samuel Blanchette-Gagnon font 
preuve de cette complicité si nécessaire dans le lied chez Schumann. 
Celui-ci exige une réelle fusion entre la voix et le piano, le pianiste 
devant assumer en outre un véritable rôle de chambriste. Portant plus 
attention au sens du mot qu’à son expression poétique, Schumann exige 
une vision et un traitement du texte dans son ensemble, ce que le duo 
réussit particulièrement dans les nos 1 et 8, la rencontre et la mort. Si 
l’exécution est admirable, il reste sans doute à peaufiner quelques voyelles 
allemandes qui ont une sonorité française et accroître la présence de 

certaines consonnes. Les deux artistes se distinguent par un haut niveau 
d’aisance et d’interprétation, et leur travail avec le baryton Olaf Bär et la 
pianiste Ulricke Fiedel, deux spécialistes de Schumann, n’y est certes 
pas étranger. 

Bien à l’aise et d’une voix enveloppante dans le registre plutôt médium 
du cycle de Schumann, Évelyne Larochelle dévoile dans les Six Lieder 
op. 48 de Grieg, plus exigeants vocalement, une tessiture dans les aigus 
qui se cherche quelque peu. Elle y offre avec son pianiste-collaborateur 
une palette variée de couleurs et d’ambiances. Sa voix est lumineuse et le 
jeu pianistique de son confrère s’y fond comme du beurre dans la poêle.

En seconde partie, la performance de la jeune violoniste virtuose, 
Émilie Auclair, est hypnotisante et spectaculaire. Elle livre tour à tour les 
incroyables chefs-d’œuvre et pièces de bravoure de son programme avec 
une grande maturité, clarté, passion et profondeur. Doubles harmoniques 
hyper précises, jeux d’archet impeccable, la technique n’est pas un 
problème pour cette magicienne du violon. Son allié, Samuel Blanchette-
Gagnon se transforme en homme-orchestre dans le Chausson et accomplit 
parfaitement son rôle dans la mise en valeur des prouesses violonistiques 
dans le Paganini. 

Avec ce concert, la direction générale et artistique de Musique de chambre 
à Sainte-Pétronille poursuit sa tradition de destination musicale de qualité 
et d’incontournable de l’été à l’Île d’Orléans.

Chantal Parent 

Émilie Auclair, Évelyne Larochelle et Samuel Blanchette-Gagnon

« Place à la relève ! »
Œuvres de Schumann, Grieg, Bach, Chausson et Paganini
Production : Musique de chambre à Sainte-Pétronille
Église Sainte-Pétronille, 12 juillet 2018

INT :	 Évelyne Larochelle (soprano) et Émilie Auclair (violon)
PIA :	 Samuel Blanchette-Gagnon

theatrelyriquedelamonteregie.com 

La folie des grands airs 

FANTAISIES MUSICALES 
Mettant en vedette les solistes et le Choeur de la saison 2018-2019 

Textes et narration : Étienne Cousineau 
 Direction musicale : Donald Lavergne 

Dimanche 18 novembre 2018 14h 
Auditorium du Collège Champlain 
     900 rue Riverside, St-Lambert 

   Billets 25$ 
 Réservation :  
450 332-9220 
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UNE SAISON 2018 AVEC DES HAUTS ET DES BAS

1	 Bernard Foccroulle, Faire vivre l’opéra : Un art qui donne sens au monde, Arles, Actes Sud, 2018 ; Louis Geisler et Alain Perroux (dir.), 
L’opéra, miroir du monde : Festival d’Aix-en-Provence 2007-2018, Arles, Actes Sud, 2018 ; L’Académie : 20 ans de création et d’ouverture, 
Festival d’Aix-en-Provence, 2018 (hors commerce). 

2	 Philipe Venturini, « Aix 2018 : Revue d’une petite édition », Les Échos, 9 juillet 2018.

Trois anniversaires ont marqué cet été le 
Festival d’Aix-en-Provence : les soixante-dix 
ans de sa création en 1948 ; les vingt ans de 
la fondation de son Académie en 1998  ; les 
dix ans de Bernard Foccroulle à la tête du 
festival comme directeur général. Quoique 
souvent mentionnées dans la presse, ces trois 
dates n’ont pas fait l’objet de commémorations 
particulières, si ce n’est une exposition de 
superbes photographies des productions de 
2007 à 2018 au Musée des tapisseries et trois 
publications importantes1. 

Beaucoup s’attendaient à un feu d’artifice. 
En fait, « les productions lyriques les plus 
at tendues du Fest iva l d’A ix-en-Provence 
n’ont pas tenu leurs promesses2 ». Pourtant, 
Foccroulle a poursuivi en 2018 la politique qui 
a marqué sa décennie : le traditionnel Mozart, 

incarné par la reprise de La Flûte enchantée de 
2014 ; un opéra baroque comme chaque année : 
Didon et Énée de Purcell ; des opéras moins 
souvent joués que d’autres : Ariane à Naxos 
de Strauss et L’Ange de feu de Prokofiev ; une 
création mondiale : Seven Stones d’Adámek ; 
la poursuite du thème de la Méditerranée : 
outre le Purcell, une œuvre commandée à trois 
compositeurs différents sur un livret trilingue : 
Orfeo & Majnun. Et, comme l’écrit Foccroulle 
dans son éditorial général, il a voulu une fois 
encore offrir « un Festival aux résonances très 
actuelles », notamment en traitant de divers 
aspects de la condition féminine. D’où vient 
alors le sentiment globalement mitigé éprouvé 
par plusieurs ? Les causes var ient d’une 
production à une autre. 

Ariane à Naxos, opéra de Richard Strauss en un prologue 
et un acte sur un livret d’Hugo von Hofmannsthal  
Théâtre de l’Archevêché, 4 juillet 2018

L’Ange de feu, opéra de Sergueï Prokofiev en cinq actes sur 
un livret du compositeur d’après le roman homonyme de 
Valery Brioussov  
Grand théâtre de Provence, 5 juillet 2018
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ARIANE À NAXOS : LA MISE EN SCÈNE RÉUSSIE 
D’UN OUVRAGE DIFFICILE

Cet ouvrage est un opéra sur l’opéra qui aborde 
un problème de poétique : peut-on mélanger 
le style de l’opera seria et celui de l’opera 
buffa ? Dans le prologue, nous assistons aux 
préparatifs d’une représentation d’Ariane à 
Naxos pour laquelle le maître des lieux, contre 
l’avis de son compositeur, souhaite que la 
« commedia dell’arte » soit incluse dans l’opera 
seria. Dans la deuxième partie de l’œuvre, nous 
assistons à cette représentation caviardée où 

ces deux orientations sont incarnées par des 
personnages différents  : le Compositeur et 
Ariane côté allemand, Zerbinetta côté italien. 
On a aimé la profondeur mélancolique de Lise 
Davidsen (Ariane) et la gaieté capricieuse de 
Sabine Devieilhe (Zerbinetta), soulignée par un 
costume parsemé de lampes de couleurs vives. 
Des styles musicaux distincts correspondent 
à cette dichotomie, mais comment la rendre 
lisible pour le spectateur ? C’est ce qu’a réussi 
la metteure en scène Katie Mitchell grâce à 
deux idées heureuses : contrairement à d’autres 
productions, l’opéra proprement dit qui se déroule 
sur l’île de Naxos ne fait pas l’objet d’un décor 
distinct mais est joué dans la demeure du maître 
de maison sur une scène stylisée, clairement 
délimitée et tournée vers les invités ; il est dirigé 
de bout en bout par le Compositeur mais celui-ci 
perd les pédales lorsque les acteurs italiens font 
irruption. Le spectateur, lui, comprend. Certains 
se sont étonnés ou ont déploré que, selon la vision 
de Mitchell, Ariane donne naissance, sur la scène, 
à Bacchus qui la réconfortera. Mais, Bacchus-
Dionysos, dans la perspective nietzschéenne 
adoptée par Strauss, consacre ici la dominance 
de la musique dans l’opéra et sa capacité à 
transcender dans une même œuvre l’apollinien 
(Ariane) et le dionysiaque (Bacchus). C’est ce 
que souligne la puissante péroraison orchestrale, 
sublimée par un Orchestre de Paris au meilleur 
de sa forme, galvanisé par la baguette électrique 
de Marc Albrecht. 

Ariane à Naxos de Strauss, Festival d’Aix-en-Provence, 2018
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Aušrinė Stundytė (Renata) dans L’Ange de Feu 
de Prokofiev, Festival d’Aix-en-Provence, 2018
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UN ANGE DE FEU 
BRILLANT MAIS  
MAL COMPRIS

Des cinq nouvelles productions de cet été, 
c’est sans doute L’Ange de feu qui a connu 
l’adhésion du public la plus grande, en raison, 
une fois encore, de la qualité et de la force de 
l’Orchestre de Paris, dirigé ici par Kazushi  no, 
grâce à l’extraordinaire prestation d’Aušrinė 
St u ndy tė da n s le rôle de Renat a ,  aus si 
étonnante vocalement que théâtralement, et 
de la puissance de la mise en scène du réputé 
Mariusz Treli ski qui épouse à merveille les 
oscillations psychologiques de l’héroïne. Il a fait 
de Renata une folle hystérique à la recherche de 
l’ange Madiel qu’elle croit incarné par Heinrich. 
Elle est accompagnée dans cette quête onirique 
par Ruprecht dont elle se déclare amoureuse 
et à qui elle demande in fine de tuer Heinrich. 
Emporté par l’efficacité du metteur en scène, 
le public n’a que faire de la lettre du livret, 
mais, sans doute pour mettre l’accent sur la 
dérive psychotique de Renata, Treli ski fait 
du dernier acte une « rétrospection, quelques 
années auparavant » et le situe non dans le 
couvent où elle veut se retirer mais dans un 
internat de jeunes filles. C’est ce que précise le 
programme mais ce que Prokofiev n’a écrit en 
aucun cas. Cette modification de l’œuvre jure 
avec les surtitres qui, eux, sont conformes à 
son texte. Sans doute le metteur en scène a-t-il 
voulu expliquer la névrose de l’héroïne par un 
éclairage psychanalytique mais il lui donne 
ainsi un poids plus grand que son comportement 
d’hérétique, dénoncé par un inquisiteur qui, dans 
le texte, mais pas ici, la cloue au sol d’un coup 
de crosse avant de la vouer au bûcher. Est-ce 
vraiment ce que le compositeur-librettiste avait 
voulu dire ?
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SEVEN STONES GÉNÉRATEUR D’ENNUI

1	 Cette artiste a été invitée par le festival en 2017 dont elle avait fait l’affiche ainsi qu’en 2018. Le Musée Granet d’Aix-en-Provence proposera 
en 2019 une exposition rétrospective de son œuvre.

On at tendait beaucoup de cette créat ion 
mondiale commandée à Ondřej Adámek dont 
on avait pu apprécier le même jour le quatuor 
à cordes (Lo que no’ contamo’), objet d’une 
installation réalisée par Fabienne Verdier1, 
Sound Traces, combinant musique, peinture 
et image en mouvement, et présentée sur 
quatre écrans dans un montage virtuose. Le 
propos d’Adámek est de décrire la quête d’un 
collectionneur qui, de « la première pierre » 
jusqu’à la pierre lunaire en passant par celles de 
Marie Curie et un calcul rénal, réalise à la toute 
fin qu’avec la pierre de l’Évangile, il a tué sa 
femme, surprise dans les bras d’un jeune homme 
qui n’était autre que son fils. Le problème, 
c’est que dans cette intrigue alambiquée, une 
succession de cail loux peut diff ici lement 
induire un déroulement théâtral dramatique 
convainquant. Si on peut être sensible aux 
résonances asiatiques de la musique portée par 
seize chanteurs a capella mais ponctuée d’un 

bricolage d’objets métalliques et d’interventions 
percussives, on sor t de cette création où 
dominent d’inutiles répétitions verbales en se 
félicitant que, dans sa quête, le Collectionneur 
s’en soit tenu à sept pierres. 

UN DIDON ET ÉNÉE QUI NOUS LAISSE SUR 
NOTRE FAIM

Le bref opéra de Purcell (moins d’une heure) 
décrit l’errance d’Énée fuyant Troie et son arrêt 
à Carthage où il s’éprend de Didon. Dans sa 
version originale, il était précédé d’un prologue 
dont la musique a été perdue. La direction du 
festival a donc confié à Maylis de Kerangal la 
rédaction d’un nouveau prologue interprété, 
avec des accents africains, par la Malienne 
Rokia Traoré. Ce fort beau texte évoque les 
marchandages dont a fait l’objet Didon, en 
butte aux querelles patriarcales de pouvoir. 
Le paradoxe aura voulu que ce soit cette sobre 
déclamation aux résonances contemporaines 
dont on garde le souvenir : la mise en scène 
de Vincent Huguet, collaborateur de Chéreau, 
a certes le mérite d’animer les chœurs mais 
les rapports entre les personnages manquent 
de consistance et le plateau vocal n’est pas 
là pour aider. Reste la profonde musique de 
Purcell, admirablement servie par le chœur 
– par t icul ièrement beau – et l’Ensemble 
Pygmalion qui sont, avec l’Orchestre de Paris, 
les « acteurs » dominants de cette cuvée 2018. 

Nicolas Simeha (Collectionneur) dans Seven Stones 
d’Adámek, Festival d’Aix-en-Provence, 2018
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Anaïk Morel (Didon) et Tobias Greenhalgh (Énée)  
dans Didon et Énée de Purcell,  
Festival d’Aix-en-Provence, 2018
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Seven Stones, opéra d’Ondřej Adámek sur un livret de Sjón  
Théâtre du Jeu de paume, 7 juillet 2018

Didon et Énée, opéra d’Henry Purcell en trois actes sur un 
livret de Nahum Tate  
Théâtre de l’Archevêché, 7 juillet 2018

RÉCITALSCONCERTSOPÉRASFESTIVALSCD-DVD INTERNATIONAL

FESTIVAL INTERNATIONAL D’ART LYRIQUE 
D’AIX-EN-PROVENCE

Salle
Bourgie

18
19

sallebourgie.ca
Présenté par

Philippe Sly et 
le Chimera Project
Winterreise Klezmer
Dimanche 
18 novembre, 16 h 30
Cette collaboration exceptionnelle brouille 
les frontières entre récital et théâtre.

Studio de  
musique ancienne 
de Montréal
Mercredi  
24 octobre, 19 h 30
EDWARD  
HIGGINBOTTOM , chef

Marie, les saintes et le roi
M.-A. Charpentier Missa Assumpta est Maria
F. Couperin Cinq motets

Dans le cadre des Journées Couperin.

New York 
Polyphony
Mercredi 
12 décembre, 
19 h 30
Sérénade d’hiver

De retour à la salle Bourgie, le quatuor vocal 
propose un antidote à la frénésie des Fêtes.

présente

Ensemble 
Correspondances
Vendredi 
7 décembre, 19 h 30
SÉBASTIEN DAUCÉ, 
direction, clavecin et orgue

Pastorale de Noël

Huit instrumentistes et huit chanteurs 
interprètent la magnifique musique de Noël 
de M.-A. Charpentier.
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ADMIRABLE REPRISE DE  
LA FLÛTE ENCHANTÉE DE 2014

On a revu avec joie et admiration la production 
2014 de La Flûte enchantée mise en scène par 
Simon McBurney qui, de l’avis général, avait 
été une des plus admirables productions de 
cet ouvrage. Même si l’on aurait a imé que 
la dernière saison de l’ère Foccroulle soit 
marquée par une réalisation originale sans 
défauts, on ne regrette pas d’avoir retrouvé 
les moments inventifs et inspirés de cette 
réalisation : les éléments du décor projetés 
depuis une cabine côté jardin par un vidéaste ; 

un prat icable amov ible qu i accuei l le les 
différents lieux de l’action ; la Reine de la 
nuit, incarnée par une vieille femme en chaise 
roulante (Kathryn Lewek a peut-être été moins 
convaincante cette année qu’en 2014)  ; la 
représentation du temple par des tranches de 
livres sur lesquels sont inscrits an allemand 
les mots Sagesse et Raison (nous sommes au 
siècle des Lumières). J’ai tout particulièrement 
aimé la voix profonde de Dimitry Ivashchenko 
(Sarastro) et réentendu avec plaisir, comme il 
y a quatre ans, le brillant Thomas Oliemans 
(Papageno) et les superbes Mari Eriksmoen 
(Pamina) et Stanislas de Barbeyrac (Tamino). 
Mais le tout a été encore davantage magnifié 
par Raphaël Pichon, fondateur du chœur 

et de l’Ensemble Pygmalion nouvellement 
engagés à Aix, une merveilleuse initiative de 
Bernard Foccroulle.

La Flûte enchantée de Mozart,  
Festival d’Aix-en-Provence, 2018
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Orfeo & Majnun d’Adwan, Moody et van der Harst, 
Festival d’Aix-en-Provence, 2018

Vi
nc

en
t B

ea
um

e

La Flûte enchantée, opéra de Wolfgang Amadeus Mozart 
en deux actes sur un livret d’Emanuel Schikaneder  
Grand théâtre de Provence, 6 juillet 2018
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HUIT MILLE PERSONNES POUR ENTENDRE 
CHANTER LES AMOURS D’ORPHÉE ET 
EURYDICE ET DE MAJNUN ET LAYLA

1	 Ses activités sont désormais intégrées dans celles du réseau Medina, créé en 2014 par le festival pour constituer un réseau rassemblant dans 18 pays du bassin méditerranéen une trentaine de festivals, des 
centres culturels et des établissements d’enseignement supérieur.

2	 En 2016, le festival a présenté pour la première fois, son Kalîla wa Dimna, un opéra en langue arabe, déplaçant ainsi, selon le mot de Foccroulle, la signification du genre opéra.

L’événement le plus spectaculaire du festival 
2018, about issement des préoccupat ions 
esthétiques et politiques de Foccroulle, a été 
la présentation de l’opéra multiculturel Orfeo 
& Majnun sur une scène en plein air, en bas du 
mythique Cours Mirabeau. Trois mille chaises, 
retransmission en direct à la télévision, trois 

écrans géants, une foule évaluée à huit mille 
personnes : l’œuvre méritait-elle une audience 
si large ? Sans doute. L’idée était de réunir 
et de confronter le mythe antique d’Orphée 
et Eurydice et le conte persan de Majnun et 
Layla. Il s’agissait de relier encore une fois 
Aix-en-Provence et le monde méditerranéen – 
une politique entamée dès 2008 –, en raison 
de sa situation géographique. En 2010, le 
festival accueillait l’Orchestre des Jeunes 
de la Méditerranée qui réunit depuis 1984 
une centaine de jeunes musiciens provenant 
de tout le pourtour de la grande bleue1. C’est 
lui naturellement qui accompagnait Orfeo & 
Majnun, dirigé de surcroît, avec chaleur et 
précision, par le Libanais Bassem Akiki. La 
chorégraphe, Marta Coronado, est Espagnole. 
Si Yoa nn Dubr uque (Or feo) et Jud ith Fa 
( Eu r yd ice)  s ont  F r a nç a i s ,  L oay Srou j i 
(Majnun) est né en Palestine, tout comme 
Nai Tamish Barghouti (Layla), spécialiste 
du chant classique arabe dont les élans de 
soprano colorature ont par t icul ièrement 
impressionné. L’ensemble du projet a été 
conçu par Airan Berg, un dramaturge né à Tel 
Aviv et de nationalité autrichienne. Le livret 
de Martina Winkel est chanté en anglais, en 
français et en arabe (dans une traduction 

poétique de Fatena Al Ghorra). La musique de 
l’œuvre elle-même a été commandée à Moneim 
Adwan, né à Gaza, chargé du volet arabe2, 
au Britannique Howard Moody, auteur des 
passages de chœur, et au Belge Dick van der 
Harst qui, avec l’orchestration et des ajouts 
et suppressions, a veillé à « bâtir des ponts » 
entre les différents styles musicaux. Le défi 
était évidemment que, au-delà de la portée 
symbolique de ces conjonctions, l’ensemble 
présente une unité musicale esthétique. Pari 
réussi ? Le recours à la tonalité occidentale 
a parfois évoqué la comédie musicale. On 
aura préféré retenir les passages caractérisés 
par les quarts de ton typiques de la musique 
a rabe t rad it ion nel le.  Su r la scène, on a 
tout particulièrement apprécié les grandes 
marionnettes du Sud-Africain Roger Titley 
représentant les animaux sauvages (quel 
beau lion !) devant lesquels Orphée et Majnun 
chantent la solitude de leur amour.

Cette représentation hors-norme, présentée 
une seule fois au cours du festival, clôturait sa 
première semaine. Elle symbolisait à merveille 
tous les efforts et les objectifs de Bernard 
Foccroulle au cours des dix années de son 
mandat : rejoindre le public le plus large, ouvrir 
l’opéra aux diverses tendances musicales 
et scéniques de la modernité et mettre le 
festival au centre d’échanges et de dialogues 
interculturels.

Jean-Jacques Nattiez 

Orfeo & Majnun, opéra de Moneim Adwan, Howard Moody 
et Dick van der Harst sur un livret de Martina Winkel  
Cours Mirabeau, 8 juillet 2019
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UNE PRESTATION SUBLIME DE MARIE-NICOLE LEMIEUX

Notre contra lto nat iona le, Ma r ie -Nicole 
Lemieux, ne cesse d’émerveiller. Cette fois, elle 
se distingue sur disque en s’aventurant dans 
le répertoire symphonique, plus précisément 
dans celui de Leonard Bernstein. Voulant 
contribuer à la commémoration du centenaire 
de la naissance du compositeur américain, 
la ma ison de d isques Wa r ner Cla ssics a 
rassemblé ses trois symphonies – Symphonie 
nº 1 dite « Jeremiah », Symphonie nº 2 dite 
« The Age of Anxiety » et Symphonie nº 3 
dite « Kaddish » – qu’interprète l’orchestre 
de l’Accademia di Santa Cecil ia de Rome, 
dont Ber n stei n f ut  d ’a i l leu r s pré s ident 
d’honneur à partir de 1983. Le chef Antonio 
Pappano fait appel quant à lui à Marie-Nicole 
Lemieux pour le troisième mouvement de 

la Symphonie nº 1 et la « Lamentation » du 
prophète Jérémie, qui déplore la destruction 
de Jérusalem, et que Leonard Bernstein a 
traduit par une musique d’une rare beauté. 
Cette dernière est servie par une prestation 
splend ide de Ma r ie -Nicole Lemieux, qu i 
par la force expressive et la théâtralité de 
sa voix, réussit à évoquer la douleur dans 
tous ses états, tant dans les passages gémis
sants que ceux d’une infinie tendresse. Par 
cet te prestat ion, et comme l’ava it fa it la 
soprano berlinoise Christa Ludwig dans un 
enregistrement dirigé par Leonard Bernstein 

lui-même, Marie-Nicole Lemieux fait honneur 
à la musique du prolifique compositeur, dont 
on aurait souhaité qu’il atteigne son centième 
anniversaire pour entendre notre contralto 
québécoise interpréter de façon si émouvante 
sa « Lamentation ».

À elles seules, les 11 minutes et quatre de 
secondes du t roisième mouvement de la 
Symphonie nº 1  de Ber nstein just i f ient 
l’achat de cette intégrale des symphonies 
de Bernstein. Toutefois, d’autres très belles 
pages de musique vocale nous attendent dans 
la Symphonie nº 3 dite « Kaddish », chantées 
avec justesse par le Chœur et les Voci Bianche 
de l’Accademia nazionale di Santa Cecilia, ainsi 
que la soprano américaine Nadine Sierra, et 
dont l’accompagnement orchestral du maestro 
Pappano est à son meilleur.

Et un dernier mot pour souligner la qualité 
du livret, par son multilinguisme et la place 
du français qui lu i est fa ite, a insi que la 
présentation en allemand, hébreu, anglais et 
français des paroles des première et troisième 
symphonies, qu’agrémentent des photographies 
prises lors de l’enregistrement, mais également 
de Leonard Bernstein… auquel ce disque rend 
un si bel hommage.

Daniel Turp

SOYONS CLÉMENTS AVEC TITUS

Cinquième publication du cycle des opéras 
de la maturité de Mozart que Yannick Nézet-
Séguin dirige pour la Deutsche Grammophon, 
La Clemenza di Tito est l’occasion de découvrir 
ou de redécouvrir une œuvre qui est sans doute 
la moins bien connue des cinq, aux côtés des 
Nozze di Figaro, de Così fan tutte ou encore de 
Don Giovanni. Elle offre pourtant de véritables 
merveilles, surtout lorsque l’on bénéficie de 
talentueux interprètes.

Au premier rang de ceux-là figure Joyce DiDonato, 
sous les traits de Sesto. La mezzo-soprano 
américaine s’est fait d’abord connaître dans le 
rôle de Rosine (celui du Barbier de Rossini) ; 

elle n’a rien perdu de son agilité vocale : maîtrise 
parfaite des nuances, jusque dans les moindres 
pianissimos, grande autorité dans les forte, 
coloratures impeccablement exécutées… la voix 
de DiDonato garde son éclat à travers les âges. 
On retient notamment sa prestation de « Parto, 
parto, ma tu ben mio » (acte i), grand air pour 
mezzo qui donne à l’entendre également dans 
de beaux graves. De son côté, Rolando Villazón 
incarne l’empereur romain Titus qui, à la fin de 

l’opéra, graciera ceux qui ont voulu intenter à ses 
jours. Son timbre est reconnaissable entre tous. 
Il conserve la chaleur et la rondeur qui ont fait 
la réputation du jeune Villazón. Toutefois, on 
préfère son interprétation d’un air lent comme 
« Del più sublime soglio », où chaque note est 
chantée avec toute l’intention dramatique, à 
celle, plus technique, de « Ah, se fosse intorno 
al trono ». Par moments, le ténor semble fléchir 
sous l’accumulation de tensions qu’il inflige à son 
instrument.

Dans cet opéra, précédant La Flûte enchantée, 
on retrouve aussi le rôle de Vitellia, interprété 
par Marina Rebeka. La soprano originaire de 
Lettonie a certes une aisance incontestable 
dans l’aigu, mais sa voix manque parfois de 
précision dans les attaques et son vibrato 
paraît très prononcé dans plusieurs passages 
solo. Malgré ces quelques détails, on peut 
apprécier une distribution de haut calibre, 
portée par DiDonato.

La partition ne laisse pas une grande place à 
l’orchestre, mais Nézet-Séguin reste fidèle à 
l’esprit mozartien. Il exprime le sérieux avec 
l’apparente légèreté qui caractérise les opéras 
du compositeur.

Justin Bernard

Bernstein : The Three Symphonies
Étiquette : Warner Classics
Date de sortie : Août 2018
Code : 0190295661588

INT :	 Marie-Nicole Lemieux (contralto), Beatrice Rana (piano), 
Nadine Sierra (soprano), Josephine Barstow (récitante) et 
Alessandro Carbonare (clarinette)

DM :	 Antonio Pappano
ORC :	 Orchestre de l’Accademia nazionale di Santa Cecilia de 

Rome
CC :	 Ciro Visco
CH :	 Chœur et Voci Bianche de l’Accademia nazionale di Santa 

Cecilia de Rome

La Clemenza di Tito (La Clémence de Titus), opéra de 
Wolfgang Amadeus Mozart en deux actes sur un livret de 
Caterino Mazzolà, d’après une pièce de Pietro Metastasio
Étiquette : Deutsche Grammophon
Sortie : juillet 2018
Code : 483 5210

INT :	 Rolando Villazón (Tito), Marina Rebeka (Vitellia), 
Joyce DiDonato (Sesto), Regula Mühlemann (Servillia), 
Tara Erraught (Annio) et Adam Plachetka (Publio)

DM :	 Yannick Nézet-Séguin
ORC :	 Orchestre de chambre d’Europe
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Critiques

A QUIET PLACE – UN ORCHESTRE LIMPIDE, UNE DIRECTION FLUIDE

Le dernier opéra de Bernstein, A Quiet Place 
(1983), se voulait la suite de son premier opéra, 
Trouble in Tahiti (1952). Or, le langage musical 
a substantiellement changé entre les deux 
œuvres, ce qui fait que le charme du premier 
volet a fait place à une proposition complexe, 
certes audacieuse, mais moins facile d’accès. 
Remanié et enregistré sous la direction du 
compositeur à Vienne en 1986, cette version 
« déf initive » intégrait Trouble in Tahiti 
comme un f lash-back. Cette version ne s’est 
pas imposée au répertoire et demeure encore 
marginale. Le compositeur rêvait d’une autre 
révision, mais le temps lui a manqué pour la 
réaliser.

À l ’ i n i t i a t ive  de Kent  Na ga no,  d i sc iple 
conva i ncu de Ber nstei n ,  cet te nouvel le 
monture comporte la mei l leure des deux 
versions (notamment dans la réintégration 
d’ar ias él iminés de la version de 1986) et 
réduit les effectifs d’un orchestre symphonique 
de 72 musiciens à celui d’un orchestre de 

18 instrumentistes, formation typique de 
Broadway. Le chœur devient un ensemble 
vocal de 12 voix et sa présence se limite au 
premier acte. On resserre f ina lement les 
interventions des personnages secondaires et 
on fait le choix d’éliminer Trouble in Tahiti, 
choix drastique puisque la partition en cite de 
nombreux éléments.

Difficile d’affirmer si cette version chambriste 
correspond aux intentions du compositeur, 
mais le travail de Garth Edwin Sunderland est 
assurément respectueux du propos des créateurs. 
Si la puissance de l’orchestre est réduite, elle 
permet de créer une intimité qui faisait défaut 
aux premières versions. Après tout, c’est bien à 
un drame familial que nous avons affaire ici, et 
non à une épopée légendaire wagnérienne !

Ce nouvel enregistrement est d’une grande 
qualité (ce qui faisait défaut à celui gravé par 
Bernstein, un live à la prise de son inégale). 
L’orchestre est clair et limpide. La direction 
de Nagano est tout en f luidité pour cette 
partition qui se module aux inf lexions d’un 
anglais américain populaire, avec son lot de 
slang et d’expressions familières propre aux 
années 80.

Si la distr ibution ne comporte pas de tête 
d’affiche, elle regroupe néanmoins d’excellents 
chanteurs qui brillent par leur agilité décla
matoire, leur prononciation parfaite et leur sens 
musical et dramatique éloquent. Gordon Bitner 
est un Junior trouble, dérangeant et attachant 
à la fois. 

On regrette presque que le rôle de François 
ne soit pas tenu par un ténor québécois, 
ne serait-ce que pour déceler l’accent d’ici 
dans ses dialogues où le français se faufile 
occasionnellement, mais il faut quand même 
souligner la sensible interprétation de Joseph 
Kaiser. En Sam, Lucas Meachem campe le 
personnage qui évolue le plus dans cet opéra 
et il le fait avec un grand sens dramatique. 
Claudia Boyle déploie toute la tendresse et la 
sensibilité qui habite Dede.

Il y a fort à parier que cette version de chambre 
connaisse une grande diffusion, ne serait-ce 
que parce qu’elle coûtera moins cher à produire 
sur scène. Espérons qu’elle contribuera à la 
réhabilitation de ce dernier chef d’œuvre de 
Bernstein.

Éric Champagne

A Quiet Place, opéra de Leonard Bernstein en trois actes sur 
un livret de Stephen Wadsworth, orchestration et livret adaptés 
par Garth Edwin Sunderland
Étiquette : Decca
Sortie : 2018
Code : 83 3895

INT :	 Claudia Boyle (Dede), Joseph Kaiser (François), 
Gordon Bintner (Junior), Lucas Meachem (Sam), 
Rupert Charlesworth (directeur funéraire), Daniel Belcher 
(Bill), Annie Rosen (Susie), Steven Humes (Doc), 
Maija Skille (Madame Doc) et John Tessier (Analyste)

DM :	 Kent Nagano
ORC :	 Orchestre symphonique de Montréal
CH :	 Chœur de l’Orchestre symphonique de Montréal

INTERNATIONAL RÉCITALS CONCERTS OPÉRAS FESTIVALS CD-DVD 

SAISON 2018-2019
VERDI
Aida
6 OCT. 

PUCCINI
La Fanciulla 
del West
27 OCT.

NICO MUHLY / LIBRETTO 
NICHOLAS WRIGHT
Marnie
10 NOV.

CILEA
Adriana 
Lecouvreur
12 JAN.

DONIZETTI
La fi lle du 
régiment
2 MARS

SAINT-SAËNS
Samson et Dalila
20 OCT.

MOZART
La fl ûte 
enchantée
REDIFFUSION
SPÉCIALE DES
FÊTES LE 1er DÉC.

VERDI
La Traviata
15 DÉC.

BIZET
Carmen
2 FÉV.

WAGNER
Die Walküre
30 MARS

POULENC
Dialogues des 
Carmélites
11 MAI

Christopher Maltman et Isabel Leonard 
dans Marnie de Nico Muhly 
PHOTO : VINCENT PETERS / METROPOLITAN OPERA

    EN DIRECT  
ET EN HD DANS 
    LES CINÉMAS

Le soutien numérique des 
Opéras du Met en direct 
et en HD est fourni par

Les diffusions en 
haute definition 
sont appuyées par

La série Opéras du Met en direct 
et en HD est possible grâce à la 
généreuse contribution de son 
commanditaire fondateur, la 

Les Opéras du Met en 
direct et en HD sont 
soutenus par

Jacqueline Desmarais, 
à la mémoire de 
Paul G. Desmarais père

Neubauer Family 
Foundation

La diffusion des Opéras du Met en direct et 
en HD est possible grâce la générosité de

Pour les billets, les cinémas 
participants, l’horaire complet et 
les dates des rediffusions, visitez 

Cineplex.com/Evenements/MetOpera.
MC/MD Cineplex Divertissement LP ou utilisation sous licence.
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Calendrier

SEPTEMBRE 2018

DATE COMPAGNIE ÉVÉNEMENT

22 Festival Pontiac Enchanté Cauchemars : Une soirée du macabre 
avec Collectif

22 Conservatoire de musique 
de Montréal

Retrouvailles avec les chanteurs de la 
classe de Gabrielle Lavigne

22 Opéra de Montréal Rigoletto (Verdi)

23 Soirées-opéra au restaurant 
La Scala de Québec

Soirées Opéra • Un dimanche par mois

26, 29 Les Violons du Roy et 
La Chapelle de Québec

Anthony Roth Costanzo chante Handel 
et Glass

29 Opéra de Lévis La musique des mots, la force des mots

30 Réseau Accès Culture Emmanuel Vukovich et Philippe Sly

30 Les Idées heureuses Intégrale des cantates de Bach

OCTOBRE 2018

DATE COMPAGNIE ÉVÉNEMENT

3 Studio de musique ancienne 
de Montréal (SMAM)

The Scots Musical Museum

3, 6 Constantinople Sur les traces d’El Greco

4 Atelier lyrique de l’Opéra 
de Montréal (ALOdM)

Classe de maître – Richard Margison, 
ténor

4 ALOdM Schubert, le grand voyage X

4, 6, 10, 
12

Jeunesses Musicales Canada La Belle Hélène (Offenbach)

5 Clavecin en concert Les Plaisirs de Versailles et Actéon

9 Fondation Arte Musica Sur les pas de la Lune

14 Société d’art vocal de Montréal 
(SAVM)

Femmes au bord de la crise de nerfs

15 Orchestre de chambre McGill Concert Gala – Prix Azrieli de musique

16 SAVM L’Hymne, la joie

20 Compagnie baroque Mont-
Royal

Volez amours et plaisirs

20, 23, 
25, 27

Opéra de Québec Werther (Massenet)

21 Conservatoire de musique 
de Montréal

Duos légendaires d’opéra

21 Institut italien de culture 
de Montréal

Andrea Bocelli

21 I Musici de Montréal Portraits de femmes

24 SMAM Marie, les saintes et le roi

26 ALOdM Soirée Broadway !

28 Soirées-opéra au restaurant 
La Scala de Québec

Soirées Opéra • Un dimanche par mois

28 Orchestre Métropolitain Viva Verdi

28 Fondation Arte Musica La Risonanza

30 Orchestre symphonique de 
Laval

Laval frissonnant, contes et légendes

30, 31 Les Violons du Roy et 
La Chapelle de Québec

Bernard Labadie, cérémonie des 
Lumières

NOVEMBRE 2018

DATE COMPAGNIE ÉVÉNEMENT

1er ALOdM L’Opéra au Festival du Monde Arabe

1er, 2, 
3, 4

Arion Orchestre Baroque Amours et désamours

1er, 4 Orchestre symphonique 
de Longueuil

Soirée Tango

NOVEMBRE 2018

DATE COMPAGNIE ÉVÉNEMENT

3 Les Violons du Roy et 
La Chapelle de Québec

Bernard Labadie, cérémonie 
des Lumières

3 Tempêtes et Passions Trésors du Bel Canto romantique

3 Orchestre symphonique 
de l’Estuaire

De l’opéra au cinéma

4 Jeunesses Musicales Canada La Belle Hélène (Offenbach)

4 Société Pro Musica Marie-Josée Lord

7 SMAM Enfin la beauté...

8, 9, 10 Opéra McGill Albert Herring (Britten)

10, 11, 
16, 17, 
18

Opéra bouffe du Québec Le Chanteur de Mexico (Francis Lopez)

10, 13, 
15, 17

Opéra de Montréal Das Rheingold (Wagner)

11 La Maison d’opéra et de 
concerts de Sherbrooke

Un Sospiro – Bellini, Verdi, Puccini

18 Fondation Arte Musica Philippe Sly et le Chimera Project – 
Winterreise Klezmer

18 Théâtre lyrique de la 
Montérégie

Fantaisies musicales

20 SAVM Huguette Tourangeau (1938-2018)

22 Festival Bach de Montréal 
(FBM)

La Passion selon saint Jean (Bach)

23, 25 Théâtre d’art lyrique de Laval Les Pêcheurs de perles (Bizet)

24, 25 Orchestre symphonique du 
Saguenay-Lac-Saint-Jean

Sortie à l’opéra

25 Orchestre symphonique 
de Laval

Intégrale des cantates de Bach

25 Soirées-opéra au restaurant 
La Scala de Québec

Soirées Opéra • Un dimanche par mois

27 FBM Julie Boulianne

29 FBM Jakub Józef Orliński

29 Ensemble contemporain 
de Montréal

Hockey noir, l’opéra (Ristic et 
Castellucci)

30 Atelier d’opéra de l’Université 
de Montréal

The Fairy Queen (Purcell)

DÉCEMBRE 2018

DATE COMPAGNIE ÉVÉNEMENT

1er FBM Bach Collegium Japan

1er Atelier d’opéra de l’Université 
de Montréal

The Fairy Queen (Purcell)

4, 5 Orchestre symphonique 
de Montréal (OSM)

Messe en si mineur (Bach)

9 Clavecin en concert Noëls baroques français

9, 16 Jeunesses Musicales Canada Un monde pour Noël

12 SMAM Abide, I hope it be the best

12 Orchestre symphonique 
de Laval

Baroque

16 Soirées-opéra au restaurant 
La Scala de Québec

Soirées Opéra • Un dimanche par mois

16 Tempêtes et Passions Stille Nacht : Tempêtes et Passions 
célèbre Noël !

18 OSM Le Messie de Handel

18 SAVM Une Messe de Noël au temps de Bach

Vous pouvez consulter le Calendrier lyrique complet sur notre site  
à www.revuelopera.quebec/calendrier

CALENDRIER  
CHRONOLOGIQUE

Le calendrier couvre la période  
du 22 septembre au 21 décembre 2018.

Notes
1)	 Pour inscrire une activité au calendrier du prochain 

numéro, veuillez faire parvenir les informations à  
maude.blondin.benoit@revuelopera.quebec 

2)	 Pour des raisons indépendantes de notre volonté, 
il se peut que la parution de la revue et les dates des 
événements énumérées, dans le présent calendrier, 
soient décalées. Veuillez nous en excuser.

Merci de votre compréhension.➔
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Calendrier

ABRÉVIATIONS :
AN :	 Animation
CH :	 Chœur
CC :	 Chef de chœur
DM :	 Direction musicale
INS :	 Instrumentiste
INT :	 Interprète
LIV :	 Livret
MEE :	 Mise en espace
MES :	 Mise en scène
ORG :	 Organiste
PIA :	 Pianiste

CALENDRIER 
ÉVÉNEMENTIEL

ARION ORCHESTRE BAROQUE
Téléphone : 514 355-1825
arionbaroque.com

Amours et désamours
1er novembre, 19 h ; 2 novembre, 20 h ; 3 
novembre, 16 h ; 4 novembre, 14 h (Salle Bourgie)
INT :	 Nathalie Paulin
DM :	 Alexander Weimann (clavecin)

ATELIER D’OPÉRA DE 
L’UNIVERSITÉ DE MONTRÉAL
musique.umontreal.ca/ensembles/ensembles_
atelier_opera.html

The Fairy Queen (Purcell)
30 novembre, 1er décembre, 19 h 30 (Salle 
Claude-Champagne)
INT :	 Avec la participation du Chœur de l’Atelier 

d’opéra
DM :	 Luc Beauséjour
MES :	Marie-Nathalie Lacoursière

ATELIER LYRIQUE DE L’OPÉRA 
DE MONTRÉAL
Téléphone : 514 285-2250
operademontreal.com

Schubert, le grand voyage X
4 octobre (Chapelle historique du Bon-Pasteur)
INT :	 Sebastian Haboczki
PIA :	 Mathieu Gaudet

Soirée Broadway !
26 octobre, 20 h (Paroisse Précieux-Sang)
INT :	 Elizabeth Polese, Rose Naggar-Tremblay, 

Rocco Rupolo, Sebastian Haboczki, Scott 
Brooks, Brenden Friesen

DM :	 Marie-Ève Scarfone
PIA :	 Holly Kroeker
MES :	Olivier Loubry

L’Opéra au Festival du Monde Arabe
1er novembre, 19 h 30 (Salle Pollack, Université 
McGill)
INT :	 Joyce El-Khoury
PIA :	 Laurent Philippe

CONFÉRENCE-CONCERT

Classe de maître – Richard Margison, ténor
4 octobre, 19 h (Lieu à spécifier)
INT :	 Elizabeth Polese, Andrea Núñez, Florence 

Bourget, Spencer Britten, Brenden Friesen, 
Holly Kroeker

CLAVECIN EN CONCERT
Téléphone : 514 385-6320
clavecinenconcert.com

Les Plaisirs de Versailles et Actéon
5 octobre, 19 h 30 (Salle Bourgie)
INT :	 Jacqueline Woodley, Stéphanie Pothier, 

Philippe Gagné, Marianne Lambert
DM :	 Luc Beauséjour (clavecin)
CC :	 Chœur et Ensemble Clavecin en concert
MES :	Marie-Nathalie Lacoursière

Noëls baroques français
9 décembre, 15 h (Église de la 
Visitation-du-Sault-au-Récollet)
INT :	 Hugo Laporte
INS :	 Ensemble Clavecin en concert
DM :	 Luc Beauséjour (clavecin)

COMPAGNIE BAROQUE MONT-
ROYAL
Téléphone : 514 803-6646
cbmroyal.com

Volez amours et plaisirs
20 octobre, 19 h 30 (Salle Victoria Hall de 
Westmount)
INT :	 Marjolaine Horreaux, David Menzies
INS :	 Joanna Marsden (flûte), Noémy Gagnon-

Lafrenais (violon), Amanda Keesmaat 
(violoncelle/basse de violon), Christophe 
Gauthier (clavecin)

CONSERVATOIRE DE MUSIQUE 
DE MONTRÉAL
Téléphone : 514 873-4031
conservatoire.gouv.qc.ca/reseau/
conservatoire-de-musique/montreal

Duos légendaires d’opéra
21 octobre, 15 h 30 (Salle de concert du 
Conservatoire de musique de Montréal)
INT :	 Aline Kutan, Annamaria Popescu
PIA :	 Michael McMahon

SÉRIE VIVACE

Retrouvailles avec les chanteurs de la classe de 
Gabrielle Lavigne
22 septembre, 19 h 30 (Conservatoire de musique 
de Montréal)
INT :	 Stéphanie Lessard, Geneviève Lévesque, 

Antoine Bélanger, Alexandre Sylvestre
PIA :	 Mariane Patenaude

CONSTANTINOPLE
Téléphone : 514 286-8008
constantinople.ca

Sur les traces d’El Greco
3 octobre, 20 h (Salle Louis-Fréchette)
6 octobre, 20 h (Salle Bourgie)
INT :	 Suzie LeBlanc
INS :	 Constantinople, En Chordais (Grèce)

ENSEMBLE CONTEMPORAIN 
DE MONTRÉAL
Téléphone : 514 524-0173
ecm.qc.ca

EN TOURNÉE

Hockey noir, l’opéra (Ristic et Castellucci)
29 novembre, 20 h (Salle de l’Arsonic Rue de 
Nimy 138, Mons)
INT :	 Pascale Beaudin, Marie-Annick Béliveau, 

Michiel Schrey, Pierre-Étienne Bergeron
DM :	 André Ristic
AN :	 Jean Marchand
MES :	Marie-Josée Chartier

FESTIVAL BACH DE MONTRÉAL
Téléphone : 514 843-3414
festivalbachmontreal.com

La Passion selon saint Jean (Bach)
22 novembre, 19 h 30 (Église St. Andrew & St. 
Paul)
INT :	 Julian Prégardien

Julie Boulianne
27 novembre, 19 h 30 (Église Saint-Jean-Baptiste)
INT :	 Julie Boulianne
INS :	 Timothy Hutchins, Theodore Baskin
DM :	 Boris Brott, Orchestre de chambre McGill

Jakub Józef Orli ski
29 novembre, 19 h 30 (Église St. Andrew & St. 
Paul)
INT :	 Hélène Brunet, Jakub Józef Orli ski
INS :	 L’Harmonie des Saisons

Bach Collegium Japan
1er décembre, 19 h 30 (Salle Bourgie)
INT :	 Joanne Lunn
DM :	 Masaaki Suzuki, Bach Collegium Japan

FESTIVAL PONTIAC ENCHANTÉ
Téléphone : 819 455-2574
venturinghills.ca/FPE_fr/index.html

CONCERTS D’ÉTÉ
Cauchemars : Une soirée du macabre avec 
Collectif
venturinghills.ca
22 septembre, 19 h 30 (Studio de Venturing Hills)
INT :	 Danika Lorèn, Jennifer Krabbe, Whitney 

O’Hearn,
PIA :	 Tom King

FONDATION ARTE MUSICA
Téléphone : 514 285-2000
mbam.qc.ca/musique
Sur les pas de la lune
9 octobre, 19 h 30 (Salle Bourgie)
INT :	 Mireille Lebel
INS :	 Scott St.John (violon, alto), Chloé 

Dominguez (violoncelle), Hubert Tanguay-
Labrosse (clarinette), Claire Marchand 
(flûte), Louise Bessette (piano)

Philippe Sly et le Chimera Project – Winterreise 
Klezmer
18 novembre, 16 h 30 (Salle Bourgie)
INT :	 Philippe Sly
INS :	 Karine Gordon (trombone), Jonathan 

Millette (violon), Samuel Carrier 
(accordéon), Félix de L’Étoile (clarinette, 
clarinette basse)

MES :	Roy Rallo

INTÉGRALE DES CANTATES DE BACH
La Risonanza
28 octobre, 14 h (Salle Bourgie)
INT :	 Aldona Bertnik, Ewa Zeuner, Benjamin 

Glaubitz, Renato Dolcini
DM :	 Fabio Bonizzoni (clavecin)

INSTITUT ITALIEN DE CULTURE 
DE MONTRÉAL
Téléphone : 514 849-3473
iicmontreal.esteri.it

PRODUCTION EVENKO
Andrea Bocelli
21 octobre, 18 h 30 (Centre Bell)
INT :	 Andrea Bocelli

JEUNESSES MUSICALES CANADA
Téléphone : 514 845-4108
jmcanada.ca
La Belle Hélène (Offenbach)
4 octobre, 19 h 30 (Maison de la culture 
Frontenac)
6 octobre, 20 h (Salle Odyssée – Maison de la 
culture de Gatineau)
10 octobre, 19 h 30 (Salle de spectacles de Gaspé)
12 octobre, 20 h (Salle de spectacles régionale 
Desjardins)
4 novembre, 14 h (Auditorium Polyvalente des 
Îles)
INT :	 Mathieu Abel, Maude Côté-Gendron, 

Charlotte Gagnon, David Turcotte, 
Dominic Veilleux, Richard-Nicolas 
Villeneuve

DM :	 Louise-Andrée Baril
PIA :	 Bryce Lansdell
MES :	Alain Gauthier
Un monde pour Noël
9 décembre, 10 h ; 9 décembre, 11 h 30 (Salle 
Joseph-Rouleau de la Maison des Jeunesses 
Musicales Canada)
16 décembre, 10 h ; 16 décembre, 11 h 30 (Hôtel de 
Ville Repentigny)
INT :	 Dorothéa Ventura ou Véronique Gauthier, 

Stéphanie Pothier, Jean-François Daignault
MES :	Marilyn Perreault
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LA MAISON D’OPÉRA ET DE 
CONCERTS DE SHERBROOKE
maisondoperaconcerts.com

Un Sospiro – Bellini, Verdi, Puccini
11 novembre, 15 h (Église Plymouth-Trinity de 
Sherbrooke)
INT :	 Julie Nesrallah
INS :	 Caroline Léonardelli (harpe)

LES IDÉES HEUREUSES
Téléphone : 514 843-5881
ideesheureuses.ca

Intégrale des cantates de Bach
30 septembre, 14 h (Salle Bourgie)
INT :	 Odéi Bilodeaué, Nicholas Burns, Arthur 

Tanguay-Labrosse, Normand Richard
DM :	 Nicolas Ellis
ORG : Geneviève Soly

LES VIOLONS DU ROY ET LA 
CHAPELLE DE QUÉBEC
Téléphone : 418 692-3026
violonsduroy.com

Anthony Roth Costanzo chante Handel et Glass
26 septembre, 20 h (Salle Raoul-Jobin)
29 septembre, 19 h 30 (Maison symphonique)
INT :	 Anthony Roth Costanzo
DM :	 Jonathan Cohen

SÉRIE GRAND RENDEZ-VOUS

Bernard Labadie, cérémonie des Lumières
30, 31 octobre, 20 h (Salle Raoul-Jobin)
3 novembre, 19 h 30 (Maison symphonique)
INT :	 Kimy Mc Laren, Mireille Lebel, Lawrence 

Wiliford, Neal Davies
DM :	 Bernard Labadie
CH :	 La Chapelle de Québec

OPÉRA BOUFFE DU QUÉBEC
operabouffe.org

Le Chanteur de Mexico (Francis Lopez)
10, 16 novembre, 19 h 30 ; 11, 17 novembre, 14 h ; 
18 novembre, 15 h (Maison des arts de Laval)
INT :	 Asitha Tennekoon, Klara Martel-Laroche, 

Philippe Gobeille, Marie-Pierre de Brienne, 
Richard Lalancette, Manuel Blais

DM :	 Simon Fournier
MES :	Isabeau Proulx-Lemire, Monik Vincent

OPÉRA DE LÉVIS
Téléphone : 1-888 468-1166
operadelevis.ca

22es JOURNÉES DE LA CULTURE

La musique des mots, la force des mots
29 septembre, 19 h 30 (Église 
Notre-Dame-de-Lévis)
INT :	 Lili Lorenzana-Bilodeau
PIA :	 Pierre-Antoine Rivard
AN :	 Carole-Anne Picard Tardif, Manu Lemire

OPÉRA DE MONTRÉAL
Téléphone : 514 285-2250
operademontreal.com

Rigoletto (Verdi)
operademontreal.com/programmation/rigoletto
22 septembre, 19 h 30 (Salle Wilfrid-Pelletier)
INT :	 James Westman, Myriam Leblanc, Rame 

Lahaj, Vartan Gabrielian, Carolyn Sproule, 
Max van Wyck

DM :	 Carlo Montanaro
MES :	Michael Cavanagh

Das Rheingold (Wagner)
10, 13, 15, 17 novembre, 19 h 30 (Salle 
Wilfrid-Pelletier)
INT :	 Ryan McKinny, Nathan Berg, Aidan 

Ferguson, Julian Close, Soloman Howard, 
Caroline Bleau

DM :	 Micheal Christie
MES :	Brian Staufenbiel

OPÉRA DE QUÉBEC
Téléphone : 418 529-4142
operadequebec.qc.ca

Werther (Massenet)
20 octobre, 19 h ; 23, 25, 27 octobre, 20 h (Grand 
Théâtre de Québec)
INT :	 Julie Boulianne, Antoine Bélanger, Magali 

Simard, Hugo Laporte, Eric Thériault, Dion 
Mazerolle

DM :	 Jean-Marie Zeitouni
MES :	Bruno Ravella

OPÉRA MCGILL
Téléphone : 514 398-4535
mcgill.ca/music

Albert Herring (Britten)
8 au 10 novembre, 19 h 30 (Pavillon Strathcona)
INT :	 Étudiants de l’Atelier d’Opéra
DM :	 Andrew Bisantz
MES :	Patrick Hansen

ORCHESTRE DE CHAMBRE I MUSICI 
DE MONTRÉAL
Téléphone : 514 982-6038 
imusici.com

I GRANDI CONCERTI

Portraits de femmes
21 octobre, 14 h (Maison symphonique)
INT :	 France Bellemare, Cécile Muhire, Aline 

Kutan, Florence Bourget, Hélène Delalande
DM :	 Jean-Marie Zeitouni
CC :	 Jean-Sébastien Vallée, Chœur de chambre 

Schulich
AN :	 Anne-Marie Cadieux

ORCHESTRE DE CHAMBRE MCGILL
Téléphone : 514 487-5190
ocm-mco.org

Concert Gala – Prix Azrieli de musique
15 octobre, 20 h (Maison symphonique)
INT :	 Sharon Azrieli
INS :	 Lara St. John (violon), Erica Goodman 

(harpe), Rachel Mercer (violoncelle)
DM :	 Yoav Talmi

ORCHESTRE MÉTROPOLITAIN
Téléphone : 514 598-0870
orchestremetropolitain.com

Viva Verdi
28 octobre, 15 h (Maison symphonique)
INT :	 Ildar Abdrazakov
DM :	 Yannick Nézet-Séguin

ORCHESTRE SYMPHONIQUE DE 
L’ESTUAIRE
Téléphone : 418 725-5354
ose.qc.ca

De l’opéra au cinéma
3 novembre, 20 h (Salle Desjardins-Telus de 
Rimouski)
INT :	 Gino Quilico
DM :	 Dina Gilbert
CC :	 Hugues Laforte-Bouchard, Chœur de 

Rimouski ; Josée Fortin, Chorale du 
Conservatoire de musique de Rimouski

ORCHESTRE SYMPHONIQUE DE 
LAVAL
Téléphone : 450 978-3666
osl.qc.ca

HORS SÉRIE

Laval frissonnant, contes et légendes
30 octobre, 20 h (Théâtre Marcellin-Champagnat)
INT :	 Nathalie Choquette, Marcel Beaulieu
DM :	 Dany Wiseman

Intégrale des cantates de Bach
25 novembre, 14 h (Salle Bourgie)
INT :	 Kimy McLaren, Maude Brunet, Jacques-

Olivier Chartier, Alexandre Sylvestre
DM :	 Alain Trudel
CC :	 Philippe Ostiguy, Chœur des jeunes de 

Laval

LES GRANDS CONCERTS

Baroque
12 décembre, 19 h 30 (Salle André-Mathieu)
INT :	 Kimy McLaren, Maude Brunet
DM :	 Alain Trudel
CC :	 Philippe Ostiguy, Petits chanteurs de Laval

ORCHESTRE SYMPHONIQUE DE 
LONGUEUIL
Téléphone : 450 466-6661
osdl.ca

Soirée Tango
1er novembre, 20 h (Église Sainte-Famille de 
Boucherville)
4 novembre, 15 h (Paroisse Saint-Bruno)
INT :	 Stéphanie Lessard
CC :	 Xavier Brossard-Ménard, Société chorale 

de Saint-Lambert

ORCHESTRE SYMPHONIQUE DE 
MONTRÉAL
Téléphone : 514 842-9951
osm.ca

Le Messie de Handel
18 décembre, 19 h 30 (Maison symphonique)
INT :	 Sarah Wegener, Robin Blaze, Rupert 

Charlesworth, Russell Braun
DM :	 Paul McCreesh
CC :	 Andrew Megill

FESTIVAL BACH DE MONTRÉAL

Messe en si mineur (Bach)
4, 5 décembre, 19 h 30 (Maison symphonique)
INT :	 Hélène Guilmette, Marie-Nicole Lemieux, 

Julian Prégardien, Peter Harvey
DM :	 Kent Nagano
CC :	 Andrew Megill

ORCHESTRE SYMPHONIQUE 
DU SAGUENAY-LAC-SAINT-JEAN
Téléphone : 418 545-3409
lorchestre.org

GRANDS CONCERTS

Sortie à l’Opéra
24 novembre, 19 h 30 ; 25 novembre, 14 h 
(Salle Michel-Côté)
INT :	 Jean-François Lapointe
DM :	 Jean-Michel Malouf

RÉSEAU ACCÈS CULTURE
Téléphone : 311
accesculture.com

Emmanuel Vukovich et Philippe Sly
30 septembre, 15 h (Chapelle historique 
du Bon-Pasteur)
INT :	 Philippe Sly
INS :	 Emmanuel Vukovich (violon)

SOCIÉTÉ D’ART VOCAL DE 
MONTRÉAL
Téléphone : 514 397-0068
artvocal.ca

Femmes au bord de la crise de nerfs
14 octobre, 15 h (Conservatoire de musique de 
Montréal)
INT :	 Allyson McHardy
PIA :	 Rachel Andrist

CAFÉ D’ART VOCAL

L’Hymne, la joie
16 octobre, 18 h 30
AN :	 Christophe Huss
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Huguette Tourangeau (1938-2018)
20 novembre, 18 h 30
AN :	 André Lemay Roy

Une Messe de Noël au temps de Bach
18 décembre, 18 h 30
AN :	 Normand Mondor, André Monette

SOCIÉTÉ PRO MUSICA
Téléphone : 514 845-0532
promusica.qc.ca

SÉRIE PIERRE ROLAND

Marie-Josée Lord
4 novembre, 14 h 30 (Salle Pierre-Mercure)
INT :	 Marie-Josée Lord
INS :	 Hugues Cloutier

SOIRÉES-OPÉRA AU RESTAURANT 
LA SCALA DE QUÉBEC
Téléphone : 418 525-4545
www.facebook.com/636001559768982

Soirées Opéra • Un dimanche par mois
23 septembre, 28 octobre, 25 novembre, 
16 décembre, 17 h (Trattoria La Scala de Québec)
INT :	 À déterminer
DM :	 Émilie Baillargeon

STUDIO DE MUSIQUE ANCIENNE 
DE MONTRÉAL
Téléphone : 514 861-2626
smamontreal.ca

Marie, les saintes et le roi
24 octobre, 19 h 30 (Salle Bourgie)
INT :	 Rebecca Dowd, Stephanie Manias, 

Philippe Gagné, Normand Richard
DM :	 Edward Higginbottom

CONCERT INTIME

The Scots Musical Museum
3 octobre, 19 h 30 (Chapelle historique du 
Bon-Pasteur)
INT :	 Donna Brown, Joëlle Morton, Nils Brown
INS :	 David Gossage (flûte), Antoine Malette-

Chenier (harpes), Kate Bevan-Baker 
(violon), Dorothéa Ventura (clavecin)

DM :	 Nils Brown

Enfin la beauté...
7 novembre, 19 h 30 (Chapelle historique du 
Bon-Pasteur)
INT :	 Marie Magistry
INS :	 Sylvain Bergeron (archiluth)

Abide, I hope it be the best
12 décembre, 19 h 30 (Chapelle historique du 
Bon-Pasteur)
INT :	 Rebecca Bain, Elizabeth Ekholm, Cynthia 

Gates, Josée Lalonde, Angèle Trudeau
INS :	 Rebecca Bain (vièle), Angèle Trudeau 

(harpe gothique), Ensemble Scholastica
DM :	 Rebecca Bain

TEMPÊTES ET PASSIONS
Téléphone : 418 569-4901
tempetesetpassions.com

Trésors du Bel Canto romantique
3 novembre, 20 h (Musée de l’Amérique 
francophone)
INT :	 Carole-Anne Roussel, Émilie Tremblay, 

Keven Geddes, Marc-André Caron, Chantal 
Parent

DM :	 Sylvain Landry
PIA :	 Claude Soucy
MES :	François Racine

Stille Nacht : Tempêtes et Passions célèbre Noël !
16 décembre, 14 h (Cathédrale anglicane Holy 
Trinity)
INT :	 Luce Vachon, Guy Lessard
INS :	 Hélène Marceau (accordéon), Alfred Marin 

(viole de gambe)

THÉÂTRE D’ART LYRIQUE  
DE LAVAL
Téléphone : 450-687-2230
theatreall.com

Les Pêcheurs de perles (Bizet)
23 novembre, 20 h ; 25 novembre, 14 h (Théâtre 
Marcellin-Champagnat)
INT :	 Marie-Ève Mathon, Jaime Sandoval, 

Charles Brocchiero, Frank Lionel Djiki
DM :	 Sylvain Cooke
MES :	Frédéric-Antoine Guimond

THÉÂTRE LYRIQUE 
DE LA MONTÉRÉGIE
Téléphone : 450 332-9220
theatrelyriquedelamonteregie.com

CONCERT GALA

Fantaisies musicales
18 novembre, 14 h (Collège Champlain de 
Saint-Lambert)
INT :	 Les solistes et le chœur de la saison 2018-

2019
DM :	 Donald Lavergne
AN :	É tienne Cousineau

BRITANNICUS  de Racine

HOMMAGE À JEROME ROBBINS  de Robbins

DIE WALKÜRE  de Wagner

DER FLIEGENDE HOLLANDER  de Wagner

14 oct. 
12h00

11 nov. 
12h00

22 nov. 
18h00

28 oct. 
12h00

31 oct. 
18h00

18 oct. 
19h00

15 nov. 
19h00

1er nov. 
19h00

19 oct. 
10h00

16 nov. 
10h00

21 nov. 
18h00

2 nov. 
10h00

3 nov. 
10h00

Rabais  
de 5.00$ sur  

présentation de  
votre billet de  

l’opéra de  
Montréal  

et du 
TNM
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CAFÉ D’ART VOCAL

PROJECTIONS D’OPÉRA
Diffusion de vidéos d’opéra au Café d’art vocal les mardis à 12 h 30 et en reprise les jeudis à 18 h 30. 1223, rue Amherst, Montréal – www.artvocal.ca
Rigoletto (Verdi) Philharmonique de Vienne (film, 1982) 22 septembre 2018 En reprise : 27 septembre 2018
Arminio (Haendel) Händel-Festspiele (2017) 29 septembre 2018 En reprise : 4 octobre 2018
La Bohème (Puccini) Metropolitan Opera de New York (1982) 13 octobre 2018 En reprise : 18 octobre 2018
Benvenuto Cellini (Berlioz) Opéra national des Pays-Bas (2015) 20 octobre 2018 En reprise : 25 octobre 2018
La Fille du régiment (Donizetti) Teatro Carlo Felice de Gênes (2005) 27 octobre 2018 En reprise : 1er novembre 2018
Norma (Bellini) Royal Opera House (2017) 3 novembre 2018 En reprise : 8 novembre 2018
Fierrabras (Schubert) Festival de Salzbourg (2014) 10 novembre 2018 En reprise : 15 novembre 2018
La Forza del destino (Verdi) Teatro San Carlo de Naples (1958) 17 novembre 2018 En reprise : 22 novembre 2018
Lakmé (Delibes) Sydney Opera (1976) 24 novembre 2018 En reprise : 29 novembre 2018
La Cenerentola (Rossini) Orchestre du Teatro alla Scala (film, 1981) 1er décembre 2018 En reprise : 6 décembre 2018
Wiener Blut (J. Strauss) Seefestspiele Mörbisch (2007) 8 décembre 2018 En reprise : 13 décembre 2018
Cherevichki (Tchaïkovski) Ballet, chœur et orchestre du Royal Opera House (2009) 15 décembre 2018 En reprise : 20 décembre 2018

OPÉRAMANIA
Soirées d’Opéramania (Campus de la montagne) : Salle Jean-Papineau-Couture (B-421), Faculté de musique, Université de Montréal, 200, avenue Vincent d’Indy, 
Montréal calendrier.umontreal.ca/groupe/38
Matinées d’Opéra (Campus de Longueuil, Université de Montréal) : 101, Place Charles-Le Moyne, Édifice Port-de-Mer, Rez-de-chaussée, salle 16, Longueuil 
calendrier.umontreal.ca/groupe/58 
Samson et Dalila (Saint‑Saëns) Version composite 5 octobre 2018 19 h 30
Lucio Silla (Mozart) Teatro alla Scala (2015) 2 octobre 2018 13 h 30 (Volet 1) 

9 octobre 2018 13 h 30 (Volet 2)
Il Trovatore (Verdi) Royal Opera House 

(2017)
12 octobre 2018 13 h 30 (Volet 2)

Das Rheingold (Wagner) Opéra royal danois 
(2006)

16 octobre 2018 13 h 30 (Volet 1) 

Das Rheingold (Wagner) Teatro alla Scala (2011) 19 octobre 2018 13 h 30
Das Rheingold (Wagner) Opéra royal danois 

(2006)
23 octobre 2018 13 h 30 (Volet 2) 
(voir Volet 1 ci-haut)

Les voix masculines à l’opéra 24 octobre 2018 13 h 30
Soirée spéciale-anniversaire (25e saison) : Vingt-cinq 
grands finals d’opéras

26 octobre 2018 19 h 30

Marnie (Hitchkock) 30 octobre 2018 13 h 30
Pelléas et Mélisande (Debussy) Opéra de Malmö (2016) 7 novembre 2018 13 h 30  

(Volet 1)

Werther (Massenet) Opéra de Zurich (2017) 9 novembre 2018 19 h 30
Pelléas et Mélisande (Debussy) Opéra de Malmö (2016) 14 novembre 2018 13 h 30  

(Volet 2) (voir le Volet 1 ci-haut)
Soirée causerie : The Fairy Queen de Purcell 16 novembre 2018 19 h 30
Hommage à Leonard Bernstein 19 novembre 2018 13 h 30
The Lady from Shangai (Orson Wells) (film) 26 novembre 2018 13 h 30
Gurre-Lieder (Schoenberg) Opéra national 

des Pays‑Bas (2016)
28 novembre 2018 13 h 30

La Dame de pique 
(Tchaïkovski)

Opéra national 
des Pays‑Bas (2016)

30 novembre 2018 19 h 30

Soirée spéciale : Leonard Bernstein et l’opéra 7 décembre 2018 19 h 30
Adriana Lecouvreur (Cilea) Royal Opera House 

(2010)
12 décembre 2018 13 h 30 
(Volet 1)

Die Soldaten (Zimmermann) Festival de Salzbourg 
(2012)

17 décembre 2018 13 h 30

Adriana Lecouvreur (Cilea) Royal Opera House 
(2010)

19 décembre 2018 13 h 30  
(Volet 2) (voir Volet 1 ci-haut)

CALENDRIER CINÉMATOGRAPHIQUE ET VIDÉOGRAPHIQUE

CALENDRIER RADIOPHONIQUE

PLACE À L’OPÉRA 
Les samedis à 13 h (heure de l’Est) sur le web icimusique.ca/placealopera 
et sur les ondes d’ICI MUSIQUE le dimanche à 20h.
Animation/Réalisation : Sylvia L’Écuyer

Moisson de l’automne 2018

DATE OPÉRA PRODUCTION

SEPTEMBRE

22-23 L’Incoronazione di Poppea 
(Monteverdi)

Festival de Salzbourg

29-30 Medea (Cherubini) Festival de Wexford

OCTOBRE

6-7 Lohengrin (Wagner) Festival de Bayreuth

13-14 Parsifal (Wagner) Opéra d’État de Bavière

20-21 Benvenuto Cellini (Berlioz) Opéra national de Paris

DATE OPÉRA PRODUCTION

27-28 Les Huguenots (Meyerbeer) Opéra national de Paris

NOVEMBRE

3-4 Il Bravo (Mercadante) Festival de Wexford

10-11 Ricciardo e Zoraide (Rossini) 
Petite Messe solennelle (Rossini)

Radio Nationale Italienne 
Festival de Pesaro

17-18 Jephtha (Haendel) Opéra national de Paris

24-25 Le Tribut de Zamora (Gounod) Radio Bavaroise

Saison du Metropolitan Opera de New York 2018-2019

DATE OPÉRA

1er-2 décembre 2018 Mefistofele (Boito)

8-9 décembre 2018 Il Trittico (Puccini)

15-16 décembre 2018 La Traviata (Verdi)

22-23 décembre 2018 La Fanciulla del West (Puccini)

LES OPÉRAS DU MET EN DIRECT ET EN HD
Diffusion des productions du Metropolitan Opera de New York dans 16 cinémas 
du réseau Cineplex divertissement dans les régions du Québec. Les dates et 
heures de diffusion et de rediffusion peuvent varier d’un cinéma à l’autre. – 
cineplex.com/evenements/metopera 

EN DIRECT REDIFFUSIONS

Aida (Verdi) 6 octobre 2018 3, 5, 7 et 11 novembre 2018

Samson et Dalila (Saint‑Saëns) 20 octobre 2018 17, 19, 21 et 25 novembre 2018

La Fanciulla del West (Puccini) 27 octobre 2018 5, 7, 9 et 20 janvier 2019

Marnie (Nico Muhly) 10 novembre 2018 26, 28 et 30 janvier 2018, 
17 février 2019

La Traviata (Verdi) 4 décembre 2018 9, 11 et 13 février, 3 mars 2019

CINÉ-SPECTACLE
Diffusion des productions de maisons d’opéras d’Europe dans 10 cinémas 
indépendants dans les régions du Québec. Les dates et heures de diffusion 
et de rediffusion peuvent varier d’un cinéma à l’autre.  – cinespectacle.com

Aida (Verdi) Wiener Staatsoper Première diffusion : 23 septembre 2018

Les Huguenots 
(Meyerbeer)

Opéra national de Paris Première diffusion : 7 octobre 2018

Le Vaisseau fantôme 
(Wagner)

Teatro Real de Madrid Première diffusion : 28 octobre 2018

La Walkyrie (Wagner) Royal Opera House Première diffusion : 16 novembre 2018

Simon Boccanegra 
(Verdi)

Opéra national de Paris Première diffusion : 16 décembre 2018

48 L’OPÉRA • NUMÉRO 17 • AUTOMNE 2018



Coda

La puissance métaphorique du théâtre de l’opéra

OLIVIER PY PAR TIMOTHÉE PICARD : UN LIVRE 
REMARQUABLE SUR UN ARTISTE HORS-NORME

1	 Olivier Py, Les Parisiens, Arles, Actes Sud, 2016. Adapté pour la scène et présenté au Festival d’Avignon en 2017. 

Timothée Picard a consacré à Olivier Py un 
ouvrage difficile, nécessaire et passionnant. 
« Pour certains, Py, ce n’est que l’opéra » (p. 293). 
I l en a effectivement mis en scène trente-
deux. Mais Py est davantage que cela et son 
travail lyrique ne peut être compris que dans le 
contexte global de sa pensée. 

Né en 1955, il a publié une dizaine de romans, 
des récits, des essais. Il a traduit et adapté 
Eschyle et Shakespeare. Il a écrit trente-cinq 
pièces de théâtre qu’il a toutes mises en scène. 
On le connaît aussi comme chanteur, acteur 
et réalisateur de cinéma, acteur de télévision 
et homme de théâtre. On peut accéder par 
Internet à une soixantaine d’entretiens… Pour 
tous ceux et celles que l’activité hallucinante 
de Py intéresse ou intrigue, l’ouvrage de Picard 
a d’abord le mérite de proposer une abondante 
bibliographie, vidéographie et sitographie d’une 
trentaine de pages. On regrette seulement qu’elle 
ne fasse pas toujours clairement la différence 
entre romans et pièces de théâtre et qu’on ne 
dispose pas d’une chronologie précise de sa 
carrière, mais l’abondance des œuvres et des 
documents commentés force l’admiration. 

Cet ouvrage de synthèse est d’autant plus 
nécessaire que ce ne sont pas seulement les 
œuvres et les productions de Py qui retiennent 
l’attention mais la diversité de ses activités. 
Remarqué en 1995 à Avignon pour une pièce, 
La Servante, qui ne durait pas moins de vingt-
quatre heures, il occupe des postes-clefs  : 
d irecteur du Centre dramatique national 
d’Orléans (1997-2007), du Théâtre national 
de l’Odéon (2007-2012), et depuis 2013, du 
Festival d’Avignon.  Il accumule les prises de 
position spectaculaires dont certaines sont 
de bon aloi. En 1995, après le massacre de 
Srebrenica, il observe une grève de la faim de 
trois semaines pour protester contre l’attitude 
occidentale face au drame bosniaque. En 2003, 
il interpelle le Ministre de la culture avec une 
violence certaine lors du premier conflit des 
intermittents du spectacle. En 2009, il ouvre 
les portes de l’Odéon aux Assises européennes 
de la prostitution. En 2014, il fait accrocher un 
drapeau palestinien sur la façade de l’Odéon. 
En 2011, il y accueille l’opposition syrienne en 
exil. En 2012, homosexuel militant et déclaré, 
il s’en prend violemment à l’Église catholique 
pour sa position contre le mariage gay tout 
en se déclarant fervent catholique. Mais son 
interventionnisme tous azimuts devient plus 
gênant lorsqu’il organise une véritable campagne 
de presse nationale et des envois de lettres 

au Ministre de la culture alors qu’on veut lui 
retirer la direction du Théâtre de l’Odéon (2008-
2011). Nommé directeur du festival d’Avignon, 
il semble ignorer la notion de conflit d’intérêts 
en s’y programmant avec une envahissante 
régularité comme auteur et/ou comme metteur 
en scène.

On pourra reprocher à Picard – qui ne cache 
pas son admiration pour Py (p. 11) – d’être 
particulièrement indulgent quant aux aspects 
exaspérants de sa personnalité, ceux que le 
grand public retient de leur médiatisation et 
qui conduisent à masquer l’envergure, voire 
la profondeur, de sa pensée. J’en ai fait moi-
même l’expérience lorsque j’ai lu son roman à 
clef Les Parisiens1 (mais dont les cibles sont 
parfaitement reconnaissables) où il prétend 
dénoncer le parisianisme tout en acceptant 
ses codes et « le journalisme de gauche intello-
branchée » (p. 191) dont il profite largement. 
J’avais décidé de ne plus lire une ligne de lui. 
Mais le livre de Picard m’a fait changer d’avis. Sa 
grande qualité, en effet, est de montrer que cette 
hyperactivité s’inscrit dans un univers global 
et complexe que l’on peut ramener à quelques 
grands principes : la fascination baroque de 
la mort, la stupeur engendrée par le silence 
de Dieu, les plaisirs du masochisme et l’usage 
fasciné de l’oxymore. Des attitudes qui méritent 
certainement d’être considérés parce qu’elles 
peuvent aussi nous concerner.  

Py est sans cesse en quête de perfection, 
sans doute parce que la médiocrité et l’échec 
représentent pour lui une anticipation de la mort 
(p. 31). En même temps, sa carrière et son œuvre 
sont traversées par la haine de soi (p. 57) et une 
attirance non équivoque pour le masochisme 
(p. 53) : « En s’engageant sans fausse pudeur 
sur un terrain éminemment glissant, écrit 
Picard, Py cherche à porter au grand jour une 
“fascination érotique pour le mal inhérente au 
genre humain”. » (p. 95) Tout cela ne va pas 
sans contradictions : « Je déteste absolument 
mon époque, écrit-il encore. Elle est ignoble, 
abjecte, imbécile… » (p. 168), mais, précise 
Picard, « s’il déteste son siècle, il y vit très bien » 
(p. 169) : « Je veux être l’égal de Brecht, l’égal 
de Molière. Je mets mon humilité à ce point 
d’orgueil et, dans l’écriture, je veux être l’égal 
de Genet, je veux être l’égal de Shakespeare. » 
(p. 248) L’excès du propos doit-il être interprété 
comme de l’autodérision ? Si c’est le cas, elle 
lui permet de court-circuiter ses critiques, 
« non sans une pointe de masochisme mêlé 
d’orgueil », constate Picard (p. 31) : « Le nombre 

Py, écrit Py non sans une coquette lucidité, c’est 
le rapport de la circonférence de l’ego à son 
diamètre de mégalomanie. » (p. 34) Il parle lui-
même de « pathologie de la fuite en avant » et 
de « névrose » (p. 36). Mais est-ce que ça excuse 
tout ?

Le système Py
L’ouvrage de Picard démontre l’existence d’un 
« système Py » qualifié de « dialectique » (p. 245) 
et dont l’oxymore est le principe. Exemples : « Le 
mal est un remède » (p. 146). « La présence de 
Dieu [réside] dans son absence même » (p. 135). 
« La beauté est à la fois l’envers de la mort et 
absolument mêlée à elle. » (p. 117) « La sexualité 
est à la fois en tension contre le catholicisme 
et partie prenante de ce dernier. » (p. 118) « Le 
christianisme est à la fois la chance et le danger 
du théâtre. » (l’italique est de nous) (p. 119) Ces 
raccourcis provoquants mais féconds attirent 
notre attention sur la part d’ombre qui est 
présente chez de nombreux êtres humains, peut-
être en chacun de nous. Py parle de la musique 
d’une manière qui nous rejoint sûrement : la 
musique est la manifestation inattendue du 
masochisme en ce qu’elle permet d’aimer être 
triste (p. 91), une remarque qui ne manque pas de 
profondeur, car la musique est « la possibilité ou 
non de transfigurer la douleur d’être au monde » 

Timothée Picard, Olivier Py : Planches de Salut, Arles, 
Actes Sud, 2018.
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(p. 125). « La musique est la souffrance. » (p. 141) 
S’il affectionne tout particulièrement l’opéra, 
c’est parce que le chant serait « la beauté et la 
douleur qui découvrent leur commune origine », 
dit Py (p. 294).

En reproduisant ces propos, Picard nous 
invite à en pénétrer les arcanes. Py ne cesse de 
rapprocher sexualité et religion, y compris dans 
l’ambiguïté. « La sexualité serait une manière 
illusoire de tromper la mort » (p. 140) et la 
prostitution serait « de l’ordre du religieux » : 
la pute aurait permis « la perpétuation du 
sacré dans le désenchantement du monde 
chrétien » (p. 109). Dans son œuvre, i l est 
beaucoup question de sexe fétichisé et de rituels 
masochistes (p. 81, p. 83), de scarification 
(p. 99), de crachats, de sperme, d’urine (p. 84), 
de l’odeur des aisselles et des slips – « le parfum 
même de la méditation métaphysique » (p. 88) 
– et « l’eucharistie de cette religion parallèle » 
(p. 95) selon Py. « La sexualité extrême a été 
pour lui, écrit Picard, le moyen ultime de 
rouvrir une voie vers la transcendance obturée 
par l’expérience de la médiocrité. […] Ce ne 
serait qu’au prix paradoxal d’un sacrifice et 
d’un blasphème fait de sang et de sperme que 
[la littérature] pourra retrouver son lustre et sa 
hauteur spirituelle. » (p. 84) 

Le propre du masochiste est de se fa i re 
mal pour se faire du bien. D’où une prise de 
position esthétique : « Ce qui est beau, c’est 
toute l’impureté, le métissage, la complexité, 
l ’ i nachevé,  etc .  » Ma is cet te ph ra se est 
immédiatement précédée d’une autre qui 
n’évite pas un dangereux dérapage politique : 
« La pureté, c’est un peu effrayant comme 
concept, c’est un concept fasciste. » (p. 107) À 
travers la figure du Minotaure, il est attiré par 
le viol, l’oppression, la torture… (p. 90) Le ou 
la prostituée « ne vend pas son cul mais une 
fiction » (p. 111) et les femmes seraient « avant 
tout des allégories » (p. 101-102), c’est-à-dire 
le réceptacle de fantasmes. Faut-il ne voir les 
femmes que comme objets de littérature, et 
dans ce qui est lu ou ce qui est vu sur une scène, 
seulement des métaphores ? Picard a bien vu le 
problème : « Toute la difficulté est qu’au théâtre 
la métaphore est faite avec du réel, de sorte 
que la frontière entre l’une et l’autre s’avère 
poreuse. » (p. 275) Il n’est pas certain que Py ait 
réussi à contourner cet écueil. Picard n’omet 
rien des aspects irritants de sa personnalité 
mais ses critiques sont plutôt douces : il utilise 
abondamment le condit ionnel et recour t 
fréquemment à des formules comme « pour Py 
du moins », « selon lui » ou « à l’en croire ». Je ne 
suis pas certain qu’il dénonce avec suffisamment 
de fermeté les dérives où peut conduire le goût 
pour le masochisme. « Le poète, écrit Py, doit 
dessiner des parcours extraordinaires, inviter 
ses lecteurs et spectateurs à en emprunter le 
chemin, mais il doit dire en même temps que tout 

2	 Thierry Santurenne, Robert Carsenne, L’opéra charnel, Saint-Denis, Presses Universitaires de Vincennes, 2008.

cela est une plaisanterie. » (p. 251) Je reprocherai 
à cette posture de faire passer des messages 
inacceptables tout en prétendant les ignorer.

L’éminente qualité de ce l ivre est de nous 
obliger à réfléchir sur les propositions de Py 
dont plusieurs sont tout à fait recevables. Ainsi, 
dans le domaine politique. Il reproche à la 
gauche d’avoir « instrumentalisé le théâtre » (p. 
328), alors que son devoir serait de « donner de 
l’espoir » (p. 351). Mais Py se situe-t-il lui-même ? 
« J’ai longtemps, hésité, la gauche, la droite, dit 
l’un de ses personnages. J’ai quand même opté 
pour la droite, la gauche est pleine de charme 
[…] Mais à droite il y a des valeurs. » (p. 349) Py 
attend de la France que, retrouvant des principes 
universels, elle joue un rôle fondamental pour 
le devenir de l’Europe (p. 228). On croirait lire 
Emmanuel Macron. « La francophonie peut créer 
une mondialisation. » (p. 228) Je lui souhaite 
d’avoir raison. Une affirmation discutable 
mériterait des pages de discussion : « Le droit 
des peuples à disposer d’eux-mêmes pour lequel 
il faut se battre devient une chose qu’il faut 
combattre parce qu’elle véhicule le racisme ou 
l’eugénisme. » (p. 221) À nous de trouver notre 
vérité en restant sur nos gardes, y compris en 
voyant ses mises en scène d’opéra, traversées 
elles aussi par ses obsessions.  

Py metteur en scène d’opéra
Py a mis en scène Berg, Berlioz, Bizet, Britten, 
Debussy, Dukas, Escaich, Fauré, Giraud, 
Gluck, Gounod, Halévy, Honegger, Massenet, 
Meyerbeer, Mozar t , Of fenbach, Poulenc, 
Strauss, Stravinski, Thomas, Verdi, Wagner et 
Weber. Dans son livre, Picard n’a pas cherché 
à caractériser le style de Py metteur en scène 
comme a pu le faire Thierry Santurenne à 
propos de Robert Carsen2. On pourra regretter 
que, pourtant grand admirateur de son travail 
théâtral, i l ne nous dise pas, par exemple, 
pourquoi sa version de Tristan et Isolde est 
probablement l’une des meilleures qui ait été 
proposée de cette œuvre. Du reste, son livre ne 
contient aucune illustration visuelle. Son propos 
est davantage de caractériser sa manière de 
penser le théâtre et l’opéra dans la foulée de sa 
présentation du « système Py ».

Py inscrit sa conception du théâtre et de l’opéra 
dans la foulée de son approche de la religion, 
sans doute à cause, encore une fois, de leur 
« puissance métaphorique » (p. 362). Analogue 
à la présence silencieuse de Dieu, « le théâtre 
est la présence réelle d’une absence. » (p. 149) 
Comme « la messe représente l’archétype de tout 
simulacre » (p. 153), « le théâtre est pareil à la 
religion mais sans être elle » (p. 162).  

Tristan et Isolde en est l’illustration emblé
matique. « C’est peut-être, selon Py, la seule œuvre 
lyrique qui se hisse à la hauteur d’une religion », 

mais il s’agit d’une « métaphysique sans Dieu », 
car, dit Picard, « le lyrisme est un mode d’accès 
privilégié à l’absolu. Avec une telle réalisation 
au sublime écrasant, il semble que le théâtre l’ait 
finalement emporté sur la religion. » (p. 299) Les 
figures érotiques (dans Les Contes d’Hoffmann) 
et les têtes de mort (dans Tristan) viennent, par 
rapport aux livrets, apporter un surcroît de sens 
dont on ne peut comprendre l’intention qu’en 
se référant à l’ensemble de l’univers de Py. « Ce 
sont dans son esprit des allégories vivantes qui 
renvoient en dernier recours à la mort. » (p. 318) 
Il n’est pas jusqu’à la verticalité des décors de son 
scénographe Pierre-André Weitz pour Tristan 
qu’il ne faille mettre en relation avec sa quête de 
la transcendance (p. 319). 

P ren a nt  se s  d i s t a nce s avec l a  «  m a n ie 
exégétique » (p. 308) des mises en scène lyriques 
contemporaines, Py prétend être fidèle aux œuvres 
(p. 311). Mais en faisant référence à la Saint-
Barthélemy dans Les Huguenots et à la Shoah 
dans La Juive, sa préoccupation majeure reste 
de rapprocher du public d’aujourd’hui les œuvres 
du passé (p. 313-314). Son Égypte d’Aida se veut la 
préfiguration de l’Italie mussolinienne envahissant 
la Lybie (p. 320). Encore une fois, Py fait appel à 
des allégories « qui laissent passer à travers elles 
plusieurs réseaux de sens non verrouillés » (p. 317). 
Quoiqu’il en dise, il y a bien exégèse de la part de 
Py, au risque de l’infidélité. « La violence du théâtre 
demeure une métaphore » (p. 275), soutient-il. 
Quitte, tout de même, à violenter le spectateur.

Conclusions à la manière d’Olivier Py : le beau 
livre de Timothée Picard pourra déplaire car il 
se montre indulgent envers les complaisances 
d’une personnalité extra-ordinaire envers 
les laideurs fangeuses de l’humanité mais en 
même temps, il pourra nous amener à mieux 
comprendre les autres et nous comprendre nous-
même jusque dans nos contradictions.  

Jean-Jacques Nattiez
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