
Lo
ui

se
 L

eb
la

n
c

H
IV

ER
 2

0
15

L’
O

p
é

r
a

 •
 R

ev
u

e 
q

u
éb

éc
o

is
e 

d
’a

rt
 l

yr
iq

u
e

2

Partenaire de saison transPorteur officiel Partenaires Publics
OSM.CA
514 842-9951 Maison syMPhonique  
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billets également disponible à la 

drame en six actes et en alexandrins d’edmond 
rostand, L’Aiglon dresse le portrait du fils de napoléon, 
proclamé roi de rome à sa naissance, qui tente de  
s’émanciper de l’ombre projetée par son père pour 
enfin marcher dans ses traces. en 1937, après 
quelques adaptations cinématographiques, ce texte  
emblématique devait connaître une nouvelle vie, 
grâce à Jacques ibert et arthur honegger. une occasion 
unique de découvrir cette œuvre rarement présentée.
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Chers lecteurs, chères lectrices,

Vous avez sourcillé à la dernière critique d’un de nos collaborateurs ou vous avez apprécié son 
compte rendu d’un récital, vous souhaitez qu’une question thématique soit abordée dans nos pages, 
ou encore, vous voulez partager vos coups de cœur ! Écrivez-nous !

Cette page s’adresse à tous les amateurs d’art lyrique. Nous aimerions en faire un lieu de 
discussions et de débats. Toutes les opinions sont admises. Écrivez-nous.

 À la fin de la rubrique Portraits, il y a la section « Les questions lyriques de Frédéric », formulées 
par notre collaborateur, Frédéric Cardin, qui les pose aux chanteurs et chanteuses rencontrés. 
D’autres questions vous sont-elles venues à l’esprit lors de votre lecture ? Nous aimerions recevoir 
vos suggestions, vos idées et ainsi connaître vos intérêts qui pourront être partagés avec nos 
prochains jeunes artistes lyriques ! Écrivez-nous !

Nous vous savons passionnés. Ces courriels et ces lettres que vous nous adresserez, nous disant 
ce qui vous fait vibrer dans le monde de l’art lyrique au Québec et partout ailleurs où nos artistes 
rayonnent, apporteront une valeur ajoutée à notre revue, à votre revue.

Mercedes Roy
mercedes.roy@revuelopera.org

À vos plumes ! 

CORRESPONDANCE

L’ÉQUIPE DE L’OPÉRA

Abréviations

AN : Animation AV : Accompagnement vocal 
CC : Chef de chœur DM : Direction musicale INT : Interprète  
MS : Mise en scène ORG : Organiste PIA : Pianiste

NDLR : Dans la revue, le pluriel masculin englobe parfois les deux 
genres, dans le seul but de ne pas alourdir le texte.

Les opinions exprimées par les auteurs dans cette revue 
ne reflètent pas nécessairement celles de la rédaction.

DIRECTION ET RÉDACTION
Directeur : Daniel Turp
Rédactrice en chef : Lorraine Drolet
Secrétaire de rédaction : Justin Bernard
Responsable de la révision : Serge Lamarre
Correspondance : Mercedes Roy
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Mémoire : Pierre Vachon
Portraits : Frédéric Cardin

Abonnements
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Pascal Blanchet, Florence Troncy, Nathalie St-Amand et Pierre Vachon

Bonjour,
Je désire vous remercier de m’avoir fait connaître 
votre revue. J’apprends beaucoup sur le milieu 
lyrique à Montréal et à l’étranger. Mon amie 
Laure, opéraphile, vous félicite pour la revue. Elle 
trouve que c’est vraiment très bien réussi : belle 
présentation, contenu très intéressant tant au point 
de vue historique qu’actuel. Elle ne regrette pas du 
tout son abonnement.

Raymonde Bergeron, Montréal

Bonjour à toute l’équipe,
Je viens de terminer la lecture de votre premier 
numéro. C’est génial ! J’aime d’abord le format qui 
fait très chic. On n’a pas le goût de jeter une si belle 
publication une fois la lecture terminée. Et puis il 
y a toute la recherche derrière les articles qui est 
impressionnante, c’est varié et bien documenté. Je 
suis déjà abonnée mais je recommanderai votre 
revue à toutes les personnes de mon entourage qui 
aiment l’art lyrique.

Je vous dis Bravo et continuez votre bon travail !

Suzanne Brunet, Montréal-Ouest

Le logo L’Opéra a été conçu 
par Melissa Jean-Brousseau.

Erratum

À la fin du Dossier paru dans le numéro 1 Automne 
2014, page 18, [... ou René-Richard Cyr à qui l’Opéra 
de Montréal a confié le soin de mettre en scène 
l’opéra Les Feluettes de Michel-Marc Bouchard dont 
la création est prévue pour mai 2016.], il aurait fallu 
lire le nom de Serge Denoncourt, metteur en scène.
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Éditorial

L’ automne 2014 aura été le théâtre d’un 
formidable mouvement de défense 
de l’une des institutions culturel les 

qui distinguent le Québec en Amérique du 
Nord : le Conservatoire de musique et d’art 
dramatique du Québec. Organisé en un réseau 
s’étendant de Val-d’Or à Québec, de Rimouski 
à Gatineau, en passant par Saguenay, Trois-
Rivières et Montréal, l’institution créée sous 
l’impulsion du chef Wilfrid Pelletier en 1942 
était menacée d’une amputation de l’ensemble 
de ses composantes en région. Pour résorber 
un déficit évalué à 14 millions de dollars, la 
direction du Conservatoire proposait de 
ne maintenir ouvertes que les antennes du 
Conservatoire à Montréal et Québec.

Cette proposition a provoqué une mobilisation 
sans précédent du milieu culturel à laquelle 
ont participé d’une façon particulièrement 
active les artistes lyriques du Québec. Dans le 
concert de protestations, deux grandes voix se 
sont entre autres fait entendre.

Da ns u n tex te publ ié  da ns le  jou r na l 
Le Devoir sous le titre « Einstein jouait du 
violon », la soprano Karina Gauvin se portait 
à la défense du conservatoire en des termes 
qu i ne peuvent qu’émouvoi r :  « Chaque 
année, je si l lonne la planète comme bon 
nombre de mes collègues musiciens pour 
fa i re ce que j ’a i me le  plus au monde. 
Chanter et faire de la musique. J’ai chanté 
sur les plus grandes scènes, que ce soit au 
Concertgebouw à Amsterdam, au Théâtre 
des Champs-Élysées à Paris, au Carnegie 
Hal l à New York ou, plus récemment, au 
Glyndebourne Opera Festival en Angleterre. 
Mais, pour a insi parcour i r le monde et 
gagner ma v ie, i l a fa l lu que je reçoive 
une base solide, une formation de qualité. 
Cette formation, je l’a i reçue auprès des 
professeurs du Conservatoire de musique 
et  d ’a r t  d r a m at ique du Q uébec.  D’où 
v iendront les musiciens de demain ? Val 
d’Or, Rimouski, Trois-Rivières ? Vous êtes 
aussi bien placés que moi pour savoir que le 
talent ne choisit pas là où il naîtra. »

Se confiant à un journaliste du quotidien 
La Presse, notre contralto nationale Marie-
Nicole Lemieux déclara it quant à el le : 
« Juste que l’on envisage de les fermer, c’est 
une petite mort intérieure pour les régions 
et l’importance de la culture ». Rappelant 
qu’elle avait effectué sa première audition 
au Conservatoire de musique de Saguenay 
à l’âge de 19 ans, elle ajoutait : « J’ai toujours 
dit avec fierté que j’avais été formée dans les 
conservatoires du Québec, peu importe où 
j’étais dans le monde… [y]avoir tout appris. » 

Deux chefs québécois qui font aussi de l’opéra 
leur marque de commerce n’hésitaient pas 
à condamner la proposition de fermeture. 
Ainsi, dans une lettre à la ministre de la 
Culture et des Communications Hélène 
David, Yannick Nézet-Séguin affirmait que 
le Conservatoire « a donné et donne encore 
au Québec un rayonnement exceptionnel, et 
ce, même au niveau international, grâce à des 
artistes tels que Karina Gauvin, Marie-Nicole 
Lemieux, Marie-Josée Lord, David Jalbert, 
Marc Hervieux, Angèle Dubeau, Jacques 
Lacombe, Alain Trudel, pour n’en nommer 
que quelques-uns ». Le chef Jacques Lacombe 
s’adressait quant à lui directement au Premier 
ministre du Québec Philippe Couillard et, 
maniant l’humour, i l écrivait : « C’est en 
pleine répétition de l’opéra Carmen que je 
dirige présentement à Vancouver que j’ai pris 
connaissance des rumeurs de fermeture des 
conservatoires de musique du Québec en 
région. Pour être honnête avec vous, j’en ai 
presque échappé ma baguette ! » Et il faisait 
appel à l’histoire pour le ramener à la raison : 
« Je comprends que votre gouvernement 
fait face à de nombreux défis. Cependant, je 
pense à ceux, autrement plus dramatiques, 
auxquels ont été confrontés les dirigeants 
européens au lendemain de la Seconde 
Guerre mondiale. Vienne, qui fut sévèrement 
touchée par les affres de la guerre, a vu son 
Opéra National reconstruit avant même le 
parlement et l’hôtel ville. Les dirigeants de 
l’époque avaient compris qu’un peuple se 
définit d’abord et avant tout par sa culture, 

et que c’est précisément durant ces moments 
difficiles que le peuple a le plus besoin d’art et 
de culture. »

Les artistes lyriques n’ont pas été les seuls à se 
prononcer en faveur du maintien de l’intégrité 
du Conser vatoi re. Des man i festat ions 
multiples – appuyées notamment par des 
élus nationaux et locaux ainsi que par les 
acteurs de la société – se sont déroulées aux 
quatre coins du Québec, et spécialement 
dans les régions abritant les composantes des 
conservatoires. De plus, une pétition lancée 
sur le site de l’Assemblée nationale du Québec 
recueillait 34 793 signatures démontrant ainsi 
l’importance de l’enjeu parmi la population 
du Québec.

Cette mobi l isation sans précédent aura 
convaincu la ministre Hélène David d’écarter 
une proposition aussi irresponsable. Le milieu 
culturel et musical a accueilli cette décision 
avec un soupir de soulagement, tout comme 
il s’est réjoui de la démission ultérieure du 
directeur général du Conservatoire de musique 
et d’art dramatique du Québec, Nicolas 
Desjardins. Comme l’écrivait aussi Yannick  
Nézet-Séguin, il importe toutefois maintenant 
de « non seulement préserver et assurer la 
pérennité de cette grande institution, mais 
aussi lui permettre de se développer, de 
s’épanouir et permettre enfin à ses artisans 
de se concentrer sur autre chose que leur 
simple survie ». Ce sont donc les projets de 
développement du Conservatoire qui doivent 
dorénavant susciter l’attention et l’intérêt 
de la communauté musicale. Il est à espérer 
que l’institution créée par Wilfrid Pelletier 
se verra donner les ressources humaines et 
matérielles pour former, comme elle l’a fait 
dans le passé, de nouvelles générations de 
musiciens et de musiciennes, et en particulier 
d’artistes lyriques, dont on peut être fier 
du rayonnement sur nos scènes et dans le 
monde, et qui se sont avérés aussi– comme l’a 
démontré le plus récent épisode dans la vie 
tumultueuse de l’institution– des hommes et 
des femmes de conviction.

DES ARTISTES LYRIQUES 
À LA DÉFENSE DU CONSERVATOIRE

par Daniel Turp
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Actualités

 DEUX GALAS D’OPÉRA  
 À MONTRÉAL 
ET À QUÉBEC

Le mois de décembre est synonyme de gala 
annuel pour l’Opéra de Montréal et l’Opéra 

de Québec. La compagnie lyr ique de la 
Capitale nationale prend les devants en 2014 et 
organise une grande soirée bénéfice à la salle 
Louis-Fréchette du Grand Théâtre de Québec 
le 11 décembre à 19h30. Plusieurs interprètes 
de ses précédentes productions prendront part 
au gala, notamment Leslie-Ann Bradley qui 
s’est illustrée dans le rôle-titre de La Veuve 
joyeuse de Franz Lehár, en octobre dernier. 
Cette édition 2014 du Gala pourra à nouveau 
compter sur la participation de l’Orchestre 
symphonique de Québec et du Chœur de 
l’Opéra de Québec. Daniel Lipton sera le chef 
d’orchestre invité.

De son côté, l’Opéra de Montréal présente 
la 19 e éd it ion de son ga la à la Ma ison 
symphonique de Montréal. Nous pourrons 
y entendre de grands interprètes lyriques 
de la scène montréalaise. Les chanteurs 
et chanteuses seront accompagnés par 
l’Orchestre Métropolitain et le Chœur de 
l’Opéra de Montréal, sous la direction d’Alain 
Trudel, dans plusieurs airs et ensembles du 
grand répertoire. L’évènement-bénéfice a lieu 
le 14 décembre 2014 à 14 h.

Alain Trudel

Daniel Lipton 

Artistes d’ici, ailleurs

Jean-François 
Lapointe Julie Boulianne
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DÉCEMBRE 2014

K a r i n a  G a u v i n  e t 
Julie Boulianne inter‑ 
préteront les rôles d’Annius 
et de Vit tel ia dans La 
Clémence de Titus  de 
Mozar t au Théâtre des 
Champs-Élysées à Paris, les 
10, 12, 14, 16, et 18 décembre.

Yannick Nézet-Séguin dirigera notamment 
le Stabat Mater de Poulenc lors d’une série 
de concerts avec Kate Royal, soprano, à 
Rotterdam et à Anvers, les 11, 12, 13 et 
14 décembre. 

Marie-Nicole Lemieux présentera avec le 
Venice Baroque Orchestre un concert « Viva

Vivaldi » au Théâtre des Champs-Élysées de 
Paris le 13 décembre. 

Marie-Ève Munger sera l’une des solistes 
dans Le Messie de Haendel, à l’Égl ise 
Trinity Wall Street de New York, les 17, 18, 
19 et 21 décembre.

Frédéric Antoun incarnera le rôle d’Alfred 
dans La Chauve-souris de Johann Strauss 
II à l’Opéra comique de Paris, les 21, 23, 25, 
28 et 30 décembre. Une supplémentaire est 
prévue le 1er janvier.

Antonio Figueroa sera Arbace dans 
Idomeneo, re di Creta de Mozart à l’Opéra 
national de Montpellier, les 26 et 28 décembre.

JANVIER 2015

Antonio Figueroa sera à nouveau Arbace 
dans Idomeneo, re di Creta de Mozart à 
l’Opéra national de Montpellier les 2, 4, 6 
et 8 janvier.

Le tandem André Barbe 
et Renaud Doucet signe 
l a  p r o d u c t i o n  d e  L a 
Cerenentola de Rossini 
qu i  ser a  pr é sent é e  au 
Staatsoper de Hambourg, 
les 6, 9, 14 et 18 janvier. 

Jacques Lacombe dirigera le New Jersey 
Symphony Orchestra dans des extraits de 
Roméo et Juliette de Gounod, lors d’une 
série de concerts avec Rachel Sterrenberg, 
soprano, et Minghie Lei, ténor, à Newark 
les 9, 10 et 11 janvier.

Karina Gauvin chantera des airs d’opéra de 
Haendel à la salle Gaveau à Paris le 14 janvier 
et interprétera le rôle d’Agostino Steffani 
dans l’opéra Niobe, regina di Tebe dans une 
production de l’Opéra Royal de Versailles 
présentée au Théâtre des Champs-Élysées les 
22 et 24 janvier.

Jean-François Lapointe  chantera 
deux rôles, l’Horloge Comtoise et le Chat, 
dans L’Enfant et les sortilèges de Ravel, 
accompagné par le Swedish Radio Symphony 
Orchestra à Stockholm, les 23 et 24 janvier.

Karina Gauvin incarnera le rôle-titre 
dans Niobe, regina di Tebe de  Steffani, 
lors d’une tournée européenne (passages 
à Madrid, Mérignac, Versai l les, Paris, 
Amsterdam, Toulouse et Dortmund), les 18, 
20, 22, 24, 27, 29 et 31 janvier.

FÉVRIER 2015

Étienne Dupuis et Marianne Fiset 
interpréteront respectivement le rôle du 
Comte Almaviva et de Susanna dans Les 
Noces de Figaro de Mozart à l’Opéra de 
Calgary, le 31 janvier ainsi que les 4 et 6 février.

Le baryton Jean-François Lapointe 
sera de retour dans la même production de 
L’Enfant et les sortilèges de Maurice Ravel 

et chantera les deux 
rôles cet te foi s - c i 
a c c o m p a g n é  p a r 
l’Orchestre national de 
Paris, les 4 et 5 février.

Philippe Sly sera de la production de 
l’opéra Au Monde de Philippe Boesmans à 
l’Opéra comique de Paris, les 22, 24, 26 et 
27 février.

Julie Boulianne chantera sous les traits du 
Prince Orlovsky dans La Chauve-souris de 
Johann Strauss II à l’Opéra de Vancouver, le 
28 février ainsi que les 5, 7 et 8 mars.

Karina Gauvin
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André Barbe et 
Renaud Doucet
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Actualités

 OPERA DA CAMERA 
DANS SERSE DE 
HAENDEL

Après Cendrillon de Jules Massenet, la saison 
dernière, la compagnie montréalaise présente 

sa prochaine grande production : Serse de Georg 
Friedrich Haendel. Loin de la Perse antique, 
Opera da Camera transposera cet opéra au 

XXIe siècle, mettant à l’honneur des rôles travestis 
dans les décors du Club Xerxès, un bar imaginaire 
de drag kings de Montréal. Les enjeux d’amour 
à sens unique et de jalousie, présents dans 
l’œuvre originale, y auront autant leur place. 
Dans les rôles principaux, Meagan Zantingh et 
Kathrin Welte incarneront respectivement Serse 
et Arsamene. Le reste de la distribution inclut 
Danielle Vaillancourt (Amastre), Nicola Ravarino 
Guagenti (Ariodate), Frédérique Drolet, ancienne 
stagiaire à l’Atelier lyrique de l’Opéra de Montréal 
(Romilda), Valérie Bélanger (Atalanta) et Jean-
Philippe Lupien (Elviro).

L’accompagnement est assuré par l’Orchestre 
baroque d’Opera da Camera avec Rona 
Nadler au clavecin. La direction musicale 
est de Christopher Hossfeld et la mise en 
scène d’Andy Cuk. Trois représentations 
sont prévues les 19, 21, 28 février 2015 et une 
quatrième représentation aura lieu le 1er mars 
2015 au Théâtre Rialto.

À noter qu’Opera da Camera organisera, en 
outre, la deuxième édition du Festival Bel 
Canto en collaboration avec le Théâtre Rialto 
du 19 février au 1er mars.

 DES MESSIAH  
 DE HAENDEL AUX  
 QUATRE COINS  
 DU QUÉbEC

Le célèbre oratorio Messiah de Georg Friedrich 
Haendel, que l’on entend traditionnellement 

durant le temps des Fêtes, donnera lieu à au 
moins cinq représentations à travers le Québec. 
Les Violons du Roy et La Chapelle de Québec 
l’interpréteront deux fois à Québec, les 4 et 7 
décembre 2014 à la salle Raoul-Jobin du Palais 
Montcalm, ainsi qu’à une reprise à Montréal 
le 5 décembre 2014 à la Maison symphonique. 
L’orchestre et le chœur de chambre ont fait 
appel à un quatuor de solistes composé de 
Miriam Allan, soprano, d’Allyson McHardy, 
mezzo-soprano, d’Allan Clayton, ténor et 
d’Andrew Foster-Williams, baryton-basse. La 
direction musicale de ce Messiah a été confiée 
au chef britannique Trevor Pinnock.

De son côté, l’Orchestre symphonique de 
Montréal et le Chœur de l’OSM, dirigés tous 
deux par le chef de chœur attitré Andrew 
Megi l l, seront joints par quatre sol istes 
québécois et canadiens pour une série de 
deux concerts les 9 et 10 décembre à la Maison 
symphonique de Montréal. Ce quatuor sera 
formé de la soprano Leslie Ann Bradley, de la 
mezzo-soprano Anita Krause, du ténor Pascal 
Charbonneau et du baryton-basse Philippe Sly. 

Sous la d i rection de Jacques Lacombe, 
l’Orchestre symphonique de Trois-Rivières et 
le Chœur de l’OSTR interpréteront leur version 
du Messiah de Haendel, le 13 décembre 2014, à la 
salle J.-Antonio-Thompson. L’ensemble choral 
Vocalys, dirigé en répétitions par Raymond 
Perrin, participera également au concert. 
Parmi les solistes figurent Nathalie Paulin, 
soprano, Mireille Lebel, mezzo-soprano, Isaiah 
Bell, ténor, et Gordon Bintner, baryton-basse.

À noter aussi le concert de l’Orchestre 
symphonique de l’Estuaire qui présente, lui 
aussi, Le Messie de Haendel, le 6 décembre 
à la salle Desjardins-Telus de Rimouski. Sous 
la direction de Luc Chaput, les musiciens 
de l’orchestre et le Chœur symphonique de 
l’Estuaire interpréteront cette œuvre phare 
du répertoire, aux côtés de solistes invités 
de l’Atelier lyrique de l’Opéra de Montréal.

Orchestre Symphonique de Montréal 

SUSAN GRAHAM

Pou r son «  Noël  avec Kent 
Naga no »,  l ’Orchestre sy m-
phon ique de Montréa l aura 
com me i nv itée les 16 et 18 
décembre 2014 la mezzo-soprano 
amér ica ine, Susan Graham. 
El le partage la scène avec le 
ténor Michael Fabiano dans un 
programme où elle interprétera 
notamment l’Ave Maria de Franz 
Schubert, le Gesù bambino  de 
Pietro A. Yon et The Twelve 
days of Christmas dans un 
arrangement de Simon Leclerc. 

Considérée comme une « interprète éloquente 
d’un large répertoire » (New York Times), 
Susan Graham retrouvera le public montréalais 
après avoir chanté avec l’OSM, sous la direction 
de Marc Minkowski en mai 2012, le Poème de 
l’amour et de la mer d’Ernest Chausson. 
Quelques mois auparavant, en janvier 2012, 
elle avait donné un récital au Club musical de 
Québec à l’occasion duquel, comme l’a affirmé 
le critique Richard Boisvert du journal Le 
Soleil, « la sculpturale mezzo-soprano a[vait] 
chanté avec une grâce toute royale ».

Née à Roswell, New Mexico, le 23 juillet 1960, 
Susan Graham a étudié le chant à l’Université 
Texas Tech et à l’École de Musique de 
Manhattan. Elle a remporté les National Council 
Auditions du Metropolitan Opera en 1988 et a 
été récipiendaire du Prix Schwabacher du 
programme Merola du San Francisco Opera.

Elle a participé à plusieurs créations mondiales. 
Elle a créé le rôle de sœur Helen Prejean dans 
Dead Man Walking de Jake Heggie au San 
Francisco Opera. Elle a également incarné le 
rôle de Jordan Baker dans The Great Gatsby 
de John Harbison ainsi que celui de Sondra 
Finchley dans An American Tragedy de 
Tobias Picker, deux opéras commandés par le 
Metropolitan Opera de New York.

La discographie de Susan Graham comporte 
plus de 30 titres qui révèlent notamment sa 
prédilection pour le répertoire français: La 
Belle Époque – The Songs of Reynaldo Hahn 
(Sony, 1998), Un Frisson français : A Century 
of French Songs (Onyx Classics (2000) et C’est 
ça la vie, c’est ça l’amour : Airs d’opérettes 
françaises,  (Erato 2002). Son dern ier 
enregistrement est celui de Das Lied von der 
Erde (Le Chant de la terre) de Gustav Mahler 
et de la Berceuse élégiaque de Ferrucio Busoni 
paru en mars 2014 sur étiquette RCA Red seal.

Meagan Zantingh

Mireille Lebel

ARTISTE D’AILLEURS, ICI
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 FONDATION ARTE MUSICA : LE SMAM, LES VIOLONS DU ROY ET CAPRICE

S ous la direction artistique d’Isolde Lagacé, 
la Fondation Arte Musica accuei l lera 

plusieurs orchestres cet hiver. Elle présente 
un premier concert intitulé « Noël à Leipzig », 
en collaboration avec le Studio de musique 

ancienne de Montréal, dans le cadre de sa 
série sur l’intégrale des cantates de Bach. 
L’ensemble de musique baroque, d i r igé 
par Christopher Jackson, accompagnera la 
soprano Marie Magistry, l’alto Josée Lalonde, 
le ténor Michiel Schrey et la basse Normand 
Richard à l’occasion d’un concert, les 13 et 
14 décembre à la salle Bourgie du Musée des 
Beaux-Arts de Montréal. Au programme, trois 
cantates, dont une qui évoque la Nativité et 
une autre qui reprend les plus beaux moments 
du Gloria dans la Messe en si mineur.

Dirigés par Matthieu Lussier, Les Violons du 
Roy prennent également part à cette série de 
concerts sur Bach. Suite à la période de Noël, 
les deux ensembles interpréteront quatre 
cantates de l’Épiphanie, joints par quatre 
sol istes  : la soprano Shannon Mercer, la 
mezzo-soprano Mireille Lebel, le ténor Thomas 
Cooley et le baryton Tyler Duncan. Le concert 
aura lieu le 25 janvier 2015 à 14 h.

La programmation de la salle Bourgie annonce 
également le 19 décembre 2014 un concert 
de l’ensemble Les Violons du Roy dir igé 
exceptionnellement par le jeune chef français 
Raphaël Pichon. Ce concert s’intitule « Festin 
de Roy ». Parmi les œuvres du répertoire 
baroque au programme seront interprétés des 
extraits d’opéras de Jean-Philippe Rameau. La 
soliste invitée sera Hélène Guilmette qui avait 
lancé un album consacré au compositeur avec 
Philippe Sly (Les Amants trahis, Analekta, 
2013).

L’ensemble Capr ice se produ i ra quant 
à  lu i  à  l a  s a l le  Bou rg ie  le  22  fév r ier 
2015. Ce concer t i nt itu lé « Profondeur 
et Consolat ion »  ver ra Mon i ka Mauch, 
soprano, Maude Brunet, mezzo-soprano, 
Her m a n n  O s w a l d ,  t é n or,  e t  C l ay t o n 
Kennedy, baryton, unir leur voix à cel le 
des instrumentistes de l’orchestre, sous la 
direction de Matthias Maute. 

 LES VOIX DE L’ORCHESTRE SYMPHONIQUE DE MONTRÉAL

L’Orchestre symphonique de Montréal 
ouvre le mois de décembre avec une série 

de concerts aux artistes prestigieux. Sous la 
direction du célèbre chef d’orchestre japonais 
Masaaki Suzuki, la soprano québécoise Hélène 
Guilmette (qui fait l’objet d’un entretien dans 
le présent numéro), le contre-ténor Robin 
Blaze, le ténor Colin Balzer et le baryton 
Christian Immler seront « Les grandes voix de 
Bach et de Mendelssohn ». Tel est le titre de 
ces concerts ayant lieu les 3, 4 et 7 décembre 
2014 à la Maison symphonique de Montréal, 
marquant ainsi la fin de l’édition 2014 du 
Festival Bach de Montréal. L’accompagnement 
sera celui du chœur de l’OSM, dirigé par 
Andrew Megill, et de John Grew, organiste. 
Parmi les œuvres vocales au programme, 
mentionnons le Psaume 115 de Mendelssohn, 
Nicht unserm Namen, Herr, et le Magnificat 
en ré majeur de Bach.

Après Le Messie de Haendel, l’OSM poursuit 
le temps des Fêtes à l’occasion d’un récital où 
la soprano Susan Graham et le ténor Michael 
Fabiano remplacent le ténor italien Vittorio 

Grigolo. Seront chantés des airs de Noël, 
accompagnés par l’orchestre, sous la direction 
de Kent Nagano, et par Luc Beauséjour à l’orgue. 
À suivre les 16 et 18 décembre prochain à 20 h.

En janv ier est prévu un autre concert à 
teneur vocale : un groupe de musiciens de 
l’OSM, dirigé par Nathan Brock, accueillera 
l a  sopr a no I n g r id  Sch m it hü sen pou r 
interpréter le Pierrot lunaire d’Arnold 
Schoenberg. Parmi les instrumentistes 
figurent Andrew Wan, au violon et à l’alto, 
Brian Manker, au violoncelle, André Moisan, 
à la clarinette et clarinette basse, Timothy 
Hutchkins, à la flûte, et une invité spéciale : 
Louise Bessette, au piano. À noter que le 
concert sera ponctué de lectures, fa ites 
par le poète Paul Savoie. Cet événement 
se déroulera à la sal le Bourgie du Musée 
des Beaux-Arts de Montréal, le 23 janvier 
à 18 h 30.

Un dernier concert en février est à souligner. 
La soprano québécoise Mar ianne Fiset, 
accompagnée à l’orgue par Isabelle Demers, y 

interprétera notamment l’Exsultate, jubilate 
de Mozart et le Pie Jesu de Fauré, extrait du 
Requiem. La date unique de ce concert est le 
21 février, à 20 h.

Marianne Fiset

Matthias Maute
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 « AMOUR, TYRAN DES CŒURS »  
 PAR LA COMPAGNIE  
 BAROQUE MONT‑ROYAL

La Compagnie baroque Mont-Royal présente le 30 janvier 2014 au Salon 
du Vieux-Montréal un concert sur le thème « Amour, tyran des cœurs » 

à l’occasion duquel seront entendues des œuvres de Clérambault, 
Haendel et Charpentier. Les interprètes seront la soprano Kristi Bryson 
et le ténor David Menzies. L’accompagnement musical a été confié au 
violoncelliste Kyle Irving-Moroz et au claveciniste David Henkelman. 

 LE NOZZE DI FIGARO  
 À L’AFFICHE D’OPERA McGILL

Après avoir proposé en novembre 
2014, un programme double 

avec Venus and Adonis de John 
Blow et Pygmalion de Jean-
Philippe Rameau, Opera McGill 
présente Le Nozze di Figaro de 
Wolfgang Amadeus Mozart pour sa 
deuxième production de la saison. 
Sous la supervision de Patrick 
Hansen, Opera McGill mettra en 
vedette les jeunes artistes du 
programme d’interprétation vocale 
qui se destinent à une carrière de 
chanteur ou chanteuse d’opéra. 

À l’accompagnement, l’Orchestre symphonique de McGill est placé 
sous la direction de Gordon Gerrard. Cette nouvelle production, dans 
une mise en scène de Nicola Bowie, aura lieu à la Salle Pollack de 
l’Université McGill, les 29, 30, et 31 janvier 2015 à 19 h 30 ainsi que le 
1er février 2015 à 14 h.

 L’ENFANCE DU CHRIST 
 DE BERLIOZ À L’OSLSJ

P résentée aussi comme sa « trilogie sacrée », L’Enfance du 
Christ, de Berlioz, œuvre de jeunesse du compositeur français, 

est un oratorio pour solistes, chœur, orchestre et orgue qui s’inscrit 
très bien dans l’esprit du temps des Fêtes. Elle sera présentée en 
décembre par l’Orchestre symphonique du Saguenay-Lac-Saint-
Jean (OSLSJ). Prendront part à ce concert les artistes lyriques 
Pascale Beaudin, soprano et Pierre-Étienne Bergeron, baryton. 
L’Enfance du Christ de Berlioz sera ensuite suivi d’une courte 
pièce In terra pax, op. 39 du compositeur britannique Gerald 
Finzi. Sous la direction de Jacques Clément, l’OSLSJ sera joint par 
le Chœur symphonique dirigé par Pierre Lamontagne. Ce concert a 
lieu le 7 décembre à 14 h au Théâtre Banque Nationale de Saguenay.

Patrick Hansen

Kristi Bryson David Menzies

 L’ÉTOILE 
DE CHABRIER  
 À LA SOCIÉTÉ 
D’ART  LYRIQUE 
DU ROYAUME

Nous avons pu voir et entendre L’Étoile 
d’Emmanuel Chabrier la saison dernière 

à l’Opéra bouffe du Québec. Dernièrement, 
Hélène Gui lmette et Ju l ie Bou l ianne 
faisaient partie de la distribution de cette 
opérette à l’Opéra national d’Amsterdam. La Société d’art lyrique du 
Royaume, basée à Saguenay, présente à son tour L’Étoile de Chabrier 
pour sa production annuelle les 6, 7 et 8 février 2014 au Théâtre 
Banque Nationale.

La distribution comprend Éric Thériault, qui jouera le rôle de Ouf, 
Guillaume Cyr, qui sera Sirocco, Maude Brunet et Marianne Lambert 
qui incarneront respectivement Lazulli et Laoula. Dion Mazerolle 
(Hérisson), Pascale Beaudin (Aloès) et Jean-Sébastien Turgeon 
(Tapioca) complètent cette distribution. Le directeur général de la 
compagnie Dario Larouche assure la mise en scène. La conception des 
décors et du graphisme est l’œuvre de Christian Roberge. La direction 
de l’Orchestre et du chœur de la SALR a été confiée à Jean-Philippe 
Tremblay, avec Céline Perreault à la direction des chœurs. La production 
aura pu compter sur la participation des pianistes répétiteurs France 
Duchaîne et Dominic Boulianne.

Maude Brunet
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E n janvier prochain, l’Opéra de Montréal présente un des 
événements les plus attendus de sa saison : les débuts de 
Marie-Nicole Lemieux dans une toute nouvelle production 

de Samson et Dalila, mise en scène par Alain Gauthier. Ils ont 
travaillé ensemble pour la première fois en 2009, alors que la 
contralto interprétait le rôle de Zita dans Gianni Schicchi. À 
quelques semaines du début des répétitions, le metteur en scène 
pose quelques questions à sa diva… 
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 À ne pas manquer !

 La grande séduction…  
 de dalila

Alain Gauthier : Ce sera donc ta première Dalila…
Marie-Nicole Lemieux : Mais je travaille les airs depuis longtemps !

AG : Qu’est-ce que ça change de faire le rôle au complet ?
MNL : Pour moi, ce qui importe, c’est de me rendre jusqu’à la fin 
vocalement. J’ai hâte de voir comment j’irai du point A au point B. Et, 
étant donné ma nature généreuse, la difficulté sera de gérer l’émotion 
pour me rendre à la fin.

AG : Gérer la technique tout en ouvrant les vannes pour qu’il y ait de 
l’émotion ?
MNL : Il faut doser… pour moi ce sera, le défi. Et aussi de comprendre 
Dalila. Je n’ai pas seulement envie de la jouer, j’ai envie de l’incarner. J’ai 
besoin de m’approprier ce qu’elle vit intérieurement, de la comprendre, 
et pas tant lors des moments avec Samson que lorsqu’elle est seule. 

AG : Ce serait intéressant de voir le jeu entre la vraie Dalila qui dit : « Tu 
m’as blessée, j’aurais pu t’aimer », et celle qui dit : « Maintenant, tu vas 
payer, non seulement pour le mal que tu as fait subir à mon peuple, mais 
aussi pour la blessure que tu m’as infligée. »
MNL : Je crois qu’elle l’aime encore. Quand tu n’aimes plus, tu laisses 
aller. Je pense qu’il y a vraiment de l’amour ici.

AG : Ce sont des sentiments entremêlés…
MNL : Oui, il y a une ambiguïté. Une partie d’elle veut séduire, et l’autre 
partie se déteste de faire ça.

AG : C’est une femme qui a beaucoup de caractère, de force. Elle n’a pas 
froid aux yeux et elle est prête à relever le défi. 
MNL : Et quand le Grand-Prêtre vient la voir et lui dit qu’elle ne pourra 
pas venir à bout de Samson, elle est piquée au vif ! Dans un sens, il la 
provoque. Je trouve ça horrible. C’est une des choses que je déteste le 
plus. Cela me fait penser à quelqu’un qui vient te voir avant une première 
et te dit « Chante bien  » ou « N’oublie pas, c’est important ! ». Je suis la 
première à me mettre de la pression sur les épaules. Je n’ai besoin de 
personne pour en rajouter ! Mais c’est une réaction personnelle… Peut-
être que Dalila réagirait mieux à cette pression ?

AG : Et chanter ta première Dalila à Montréal, est-ce que c’est un peu 
moins de pression ?
MNL : Non !... En fait, je ne sais pas, c’est encore ambigu.

AG : Et si tu le chantais dans une grande maison européenne ?
MNL : Par exemple, j’ai débuté au Festival de Salzburg dans le rôle 
mythique d’Azucena. On n’y avait pas joué Il Trovatore depuis 1962…

AG : Et la pression était forte ?
MNL : C’était terrible ! Mais elle venait de moi. Autour de moi, on me 
supportait. Placido [Domingo] me disait sans arrêt que j’avais tout, que 
j’étais belle, que j’étais bonne, que je jouais bien…

AG : Mais d’où vient cette pression ? C’est un rôle que tu avais envie de 
chanter et dans lequel tu te sentais à l’aise…
MNL : Je ne voulais pas décevoir. Et tu vois, pour Dalila, je me dis que 
j’aurais peut-être dû le faire dans une maison à l’extérieur.

AG : Mais, en même temps, tu as l’amour du public, ici. Et il faut bien que 
tu le fasses une première fois. 
MNL : Oui, au fond, c’est bien de le faire avec mon professeur qui est à 
Montréal, avec des gens que je connais… Mais je sais qu’on ne me fera 
pas de quartier. Je trouve ça terrible, mais c’est comme ça.

AG : Et qu’attends-tu de moi en répétition?
MNL : Le metteur en scène doit avoir une idée précise de son spectacle. 
Il doit avoir une bonne idée de la direction dans laquelle il veut aller, et 
de la manière dont il va m’intégrer dans l’ensemble. Moi je veux être au 
service de ce que tu veux qu’on fasse.

AG : Et moi je veux être au service de ce que tu veux faire. C’est un échange.
MNL : Oui ! Et je te fais confiance. Tu peux me dire : « C’est ridicule » ou 
« Je n’y crois pas », c’est important que je le sache. Mais peut-être que 
je ne serai pas d’accord…

AG : ...mais tu vas me dire pourquoi tu n’es pas d’accord.
MNL : Je vais vouloir savoir ce que tu veux ! Tu sais, je donne une 
impression d’assurance mais dans mon corps, ce que je ressens, c’est 
un sentiment de survie, parce que je suis tellement sensible à ce que les 
autres peuvent penser. Ma façon de survivre, c’est d’y aller à fond, du 
mieux que je peux et de tout mon cœur. C’est ainsi que je passe au travers.

AG : Moi aussi, les gens pensent que je suis en contrôle…
MNL : C’est vrai que ça ne se voit pas. Tu es doux, tu ne te fâches pas…

AG : … mais je suis mort de peur ! C’est normal. On nous donne un 
pouvoir immense comme metteur en scène.
MNL : C’est peut-être pire pour le metteur en scène, parce qu’il doit se 
mêler de tout et donner sa vision des choses.

AG : Et c’est ce que j’aime ! Mais il y a toujours une contrepartie à ce 
pouvoir, surtout quand on est perfectionniste. Je suis plus indulgent 
avec les autres qu’avec moi-même. On se demande toujours si on va 
réussir à toucher les gens... Il faut se dire qu’on a beaucoup de points 
en notre faveur : l’œuvre est puissante, on a de bons interprètes, l’OSM 
est dans la fosse avec Jean-Marie Zeitouni. Et c’est une œuvre qui est 
rarement jouée, avec des airs somptueux que les gens connaissent.
MNL : Moi, j’ai trois airs… trois hits !

AG : Oui, les hits sont tous pour Dalila !

Propos recueillis par Alain Gauthier
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Entretien

 HÉLÈNE GUILMETTE
 la voix lumière

Julien Faugere

L e 16 mai 2004, la soprano québécoise Hélène Guilmette remportait le deuxième 
prix au prestigieux Concours Reine Elisabeth de Bruxelles. Depuis lors, la carrière 
lyrique de cette native de Montmagny et diplômée en éducation musicale et en 

piano de la Faculté de musique de l’Université Laval l’a menée sur les plus grandes 
scènes d’opéra du monde. Elle vient de faire ses débuts aux opéras de Florence et 
d’Amsterdam ainsi qu’avec les orchestres de la BBC et de l’Accademia di Santa Cecilia 
de Rome. Elle chantera à Carnegie Hall avec Les Violons du Roy en avril prochain ainsi 
qu’aux Chorégies d’Orange durant l’été 2015. L’Opéra a rencontré l’interprète au timbre 
lumineux, « la voix lumière », en août 2014. Celle-ci a partagé, avec cette générosité et 
gentillesse qui la caractérisent, ses vues sur le chemin parcouru à ce jour.

Dix ans se sont écoulés depuis le 
prestigieux prix que vous remportiez au 
Concours Reine Elisabeth de Bruxelles 
en 2004. Quels sont aujourd’hui vos 
souvenirs de ce concours ?

Le Concours Reine El isabeth n’est pas 
seulement un souvenir mémorable pour moi, 
mais il demeure, comme pour beaucoup de 
musiciens et de musiciennes qui y participent, 
un moment de vérité. Se mesurer aux artistes 
lyriques des quatre coins de la planète, et 
cela, en direct à la télévision, sur le Web, à la 
radio et devant les directeurs de théâtre du 
monde entier, est périlleux et y connaître un 
succès est un tremplin incroyable ! Après le 
concours international « Voix nouvelles » à 
Paris en 2002 (3e prix), j’ai obtenu deux rôles à 
l’Opéra d’Avignon et des invitations de Bernard 
Labadie à faire mes débuts à l’Opéra de Québec 
et Montréal entres autres. J’avais cependant 
besoin de voir si je pouvais encore repousser 
plus loin mes limites, comme un athlète de haut 
niveau ! Je compare souvent ce concours aux 
Jeux Olympiques pour mettre en contexte les 
gens sur le niveau de difficulté et de stress reliés 
à ce concours. Je me sentais capable de relever 
un tel défi, d’autant plus qu’une compatriote, 
Marie-Nicole Lemieux, avait démontré qu’une 
chanteuse du Québec pouvait même l’emporter, 
comme elle l’avait fait quatre années auparavant ! 
J’ai travaillé comme une folle pour me préparer 
en vue de ce mois et demi ou presque de 
compétition et cela a porté fruit ! 

La Libre Belgique avait écrit au sujet de 
votre prestation lors de l’épreuve finale 
du Concours Reine Elisabeth qu’elle 
révélait « [u]ne voix solide, brillante, 
juste, dotée de caractère sans être 
métallique, puissante mais capable de 
douceur », que vous aviez déployé « une 
large dynamique, de très beaux aigus et 
des graves assurés » et aviez conclu votre 
« prestation, la soirée et le concours 
dans un rapport idéal avec la partition, 
la scène, l’orchestre et le public » et on 
avait parlé d’ « [u]n triomphe ! ». Auriez-
vous dû, comme le pensait votre collègue 
et ami Andreas Scholl qui était membre 
du jury, remporter le premier prix de ce 
concours ?

J’ai remporté l’essentiel. La confiance en 
l’avenir, l’estime du public et la reconnaissance 
de mes pairs et de ceux qui allaient m’engager. 
Et ce sont là les plus beaux prix ! Tout restait 
encore à bâtir et le travail ne faisait que 
commencer, mais j’étais lancée ! J’ai aussi fait 
de belles rencontres comme celle d’Andreas 
Scholl, avec qui je garde un l ien d’amitié 
depuis. Il m’a lui aussi donné ma chance en 
m’invitant à participer à l’un de ses projets 
de disque avec Harmonia Mundi. À ses côtés, 
j’ai eu la chance de chanter au Festival de 
musique d’Istanbul, aux Schubertiades de 
Schwarzenberg en Autr iche a insi qu’au 
Théâtre des Champs-Élysées de Paris dans 
le Stabat Mater de Pergolesi. Même dans mes 

rêves professionnels les plus fous, jamais je 
n’aurais pu imaginer un jour avoir la chance 
de chanter en duo cette œuvre mythique du 
répertoire avec Andreas Scholl ! Je n’en reviens 
encore pas d’ailleurs…

Comment cette victoire à Bruxelles 
a-t‑elle influencé votre parcours lyrique ?

Le Reine Elisabeth a fait toute la différence. 
Il a véritablement lancé ma carrière lyrique 
internationale. Il m’a permis de rencontrer 
mon agent à Paris, avec qui je travaille depuis 
ce temps, et m’a donné accès à des auditions 
dans les grandes maisons ainsi que des 
engagements sur les scènes lyriques d’Europe 
et du monde. Les directeurs de théâtres belges 
m’ont donné ensuite des premières chances 
importantes comme ma première Pamina au 
Théâtre de la Monnaie à Bruxelles en 2007 
grâce à Bernard Foccroulle, mes premières 
Thérèse (2010), Blanche (2013) et Mélisande 
(2015) à Lyon grâce à Serge Dorny, ainsi que 
mes deux premiers rôles à l’Opéra national de 
Paris (2007-2008) grâce au regretté Gérard 
Mortier. J’ai aussi pu enregistrer quelques 
mois après le concours un premier disque sur 
étiquette Ambroisie intitulé Airs chantés sur 
lequel j’interprète, avec la pianiste française   

« �J’ai eu la chance de rencontrer les bonnes personnes aux bons moments. Le chef  
Bernard Labadie m’a donné ma chance et notre collaboration se poursuit depuis plus de 10 ans. 
Mon collègue Jean-François Lapointe a été pour moi comme un grand frère dans le métier ».
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Delphine Bardin, des mélodies de Francis 
Poulenc, Reynaldo Hahn, mais également de l’un 
de nos compositeurs québécois, Lionel Daunais. 

Quels ont été les moments les plus exal
tants de votre carrière lyrique à ce jour ?

Rares sont les moments qui n’ont pas été 
exaltants durant les dix dernières années. 
Mais, si je devais choisir le plus exaltant 
d’entre eux, ce serait assurément le concert 
du 14 octobre 2009, célébrant, jour pour jour, 
les 25 ans de l’ensemble des Violons du Roy 
sur la scène de la salle Raoul-Jobin du Palais 
Montcalm à Québec, en compagnie du chef 
Bernard Labadie ! Quelle fierté pour moi d’être 
invitée comme soliste pour un tel événement 
et quelle fierté d’avoir réussi à faire venir 
ici Andreas Scholl comme invité de marque 
pour l’occasion ! Le moment fort de la soirée 
pour moi fut sans aucun doute le rappel. 
Il s’agissait du magnifique duo d’adieu « Io 
t’abbraccio » tiré de l’opéra de Rodelinda de 
Georg Friedrich Haendel. Nous l’avions répété 
le jour même, alors la fébrilité était palpable 
et tous les éléments étaient réunis : la joie de 
chanter chez-moi, le bonheur d’interpréter 
cette subl ime musique tous ensemble et 
avec une de mes idoles, le public conquis…
donc ce fut vraiment un moment d’émotion 
pure, inoubliable pour moi ! Je pourrais aussi 
nommer mes débuts à l’Opéra national de Paris, 
mes concerts au Teatro Colòn de Buenos Aires, 
ma tournée de concerts Haendel à Sydney et 
Melbourne avec l’Australian Brandenburg 
Orchestra, mes débuts à l’Opéra de Lyon avec 
cette équipe de rêve pour Les Mamelles de 
Tirésias, toutes mes productions des Noces de 
Figaro, la sublime production des Dialogues 
des Carmélites de Robert Carsen à Nice 
ainsi qu’à Toronto… Je dois avouer que je 
suis vraiment gâtée par la vie ! J’ai beaucoup 
voyagé et vécu beaucoup de beaux moments 
professionnels et ce n’est pas fini…

La nature de vos rapports avec les metteurs 
en scène et les chefs a-t-elle évolué depuis 
vos premières armes à l’opéra ?

El le a bien sûr beaucoup évolué depuis 
mes débuts, puisqu’avec l’expérience et 
ma technique qui s’est sol id i f iée, je me 
sens beaucoup plus dégagée musicalement 
maintenant qu’à mes débuts et je peux donc 
m’investir beaucoup plus dans le jeu. Je 
constate que le jeu a souvent prédominance 
sur la performance vocale de nos jours, d’où 
l’importance d’avoir une solide technique sur 
laquelle on peut toujours compter ! 

Les bons metteurs en scène en général 
travaillent en étroite collaboration avec les 
interprètes surtout lorsqu’i l s’agit d’une 
nouvelle production. Cela peut donner du 

PARCOURS LYRIQUE D’HÉLÈNE GUILMETTE

1976 Naissance à Montmagny, au Québec, le 6 décembre

1999 Diplôme d’éducation musicale (instrument principal piano) de l’Université Laval de Québec

2000 Da Vinci (Schittenhelm) au Casino de Paris

Stage de perfectionnement au Chautauqua Summer School of Music de New York avec Marlena Malas

2002 Troisième prix, Concours « Voix nouvelles » à Paris

2003 Débuts scéniques en comtesse Ceprano dans Rigoletto (Verdi) à l’Opéra de Québec et Crobyle dans 
Thaïs (Massenet) à l’Opéra de Montréal

Début comme soliste avec l’Orchestre symphonique de Montréal (OSM) dans les grandes chansons de 
Broadway 

2004 Deuxième prix, Concours international Reine Elisabeth de Belgique

2005 Carmen (Frasquita) de Bizet à l’Opéra d’Avignon

La Veuve joyeuse (Nadia) de Lehàr à l’Opéra comique de Paris

Récital avec le pianiste Martin Dubé au Festival d’Istanbul

2006 Première Sophie dans Werther (Massenet) à l’Opéra de Lille

Messe en ut mineur de Mozart et Messie de Haendel au Teatrò Colon de Buenos Aires

Tournée concerts solo (Haendel) avec l’Australian Brandenburg Orchestra en Australie

2007 Première Pamina dans Die Zauberflöte (Mozart) à la Monnaie à Bruxelles

Première Mélisande dans Ariane et Barbe-Bleue (Dukas) à l’Opéra national de Paris

Don Quichotte de Massenet (Pedro) au New National Theater de Tokyo

Tournée américaine du Requiem de Mozart avec Les Violons du Roy

2008 Première Amour dans Orphée et Eurydice (Gluck) à l’Opéra national de Paris

Concert aux Schubertiades de Schwarzenberg en Autriche et concert au Festival de musique d’Istanbul 
aux côtés d’Andreas Scholl

Concert solo pour le 400e anniversaire de Québec avec l’Orchestre symphonique de Québec

Première Susanna dans Le Nozze di Figaro (Mozart) à l’Opéra de Lille 

Tournée au Japon d’Ariane et Barbe-Bleue (Dukas) avec l’Opéra national de Paris

2009 Stabat Mater de Pergolesi avec Andreas Scholl au Théâtre des Champs-Élysées

Symphonie no 4 de Mahler avec l’OSM et Kent Nagano

Concert du 25e anniversaire des Violons du Roy à Québec et Montréal 

2010 Première Constance dans Dialogues des Carmélites (Poulenc) à l’Opéra de Munich

Ariane et Barbe-bleue (Mélisande) de Dukas au Concertgebouw d’Amsterdam

Première Thérèse dans Les mamelles de Tirésias (Poulenc) à l’Opéra de Lyon et à l’Opéra comique de Paris

2011 Gloria de Poulenc au Théâtre des Champs-Élysées de Paris

Amadis de Gaule (Oriane) de Johann Christian Bach à l’Opéra Royal de Versailles

2012 Première Eurydice dans Orphée et Eurydice (Gluck) à Angers Nantes 

Les Indes galantes (Hébé, Phani et Fatime) de Rameau au Théâtre du Capitole de Toulouse

2013 Récital à l’Amphithéâtre Bastille de Paris avec Martin Dubé au piano

Débuts au Canadian Opera Company de Toronto dans les Dialogues des Carmélites (Constance) 

Première Blanche dans Dialogues des Carmélites (Poulenc) à l’Opéra de Lyon

2014 Werther de Massenet (Sophie) à l’Opéra national de Paris aux côtés de Roberto Alagna

Les Mamelles de Tirésias (Poulenc) au Barbican Centre de Londres /Orchestre BBC

Stabat Mater de Poulenc avec l’Accademia di Santa Cecilia de Rome 

Première Eurydice en italien dans Orfeo ed Eurydice (Gluck) au Maggio Musicale Fiorentino

Première princesse Laoula dans L’Étoile de Chabrier au De Nationale Opera d’Amsterdam dans une 
mise en scène de Laurent Pelly

ET SON CALENDRIER FUTUR

2015 Première Mélisande dans Pelléas et Mélisande (Debussy) à l’Opéra de Lyon

Débuts au Carnegie Hall de New York avec Les Violons du Roy dans Didon et Énée de Purcell (Belinda) 

Débuts au Toronto Symphony Orchestra dans la Messe en ut mineur de Mozart

Débuts aux Chorégies d’Orange dans Carmen de Bizet (Frasquita) aux côtés de Jonas Kaufmann

2016 Débuts à Covent Garden dans L’Étoile (Laoula) de Chabrier 

Débuts au Festival de Glyndebourne dans Béatrice et Bénédicte (Héro) de Berlioz
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très beau travail d’équipe de recherche sur 
les personnages, et cela me fascine. J’ai eu la 
chance de travailler avec des metteurs en scène 
qui venaient du théâtre ou du cinéma et qui en 
étaient à leurs premières armes à l’opéra. Cela 
a donné des résultats magiques, comme pour 
ma première Blanche dans les Dialogues des 
Carmélites de Poulenc à l’Opéra de Lyon avec 
le cinéaste Christophe Honoré par exemple.

En revanche, lors de reprises de spectacles, 
c’est différent, car on doit alors reprendre le 
travail d’une autre interprète pour qui la mise 
en scène a été faite et l’adapter pour nous en 
respectant la version originale bien sûr. C’est 
parfois plus difficile de modifier un aspect 
qui n’a pas été imaginé sur mesure pour la 
nouvelle interprète, car le metteur en scène 
a une image préconçue de la précédente. Il 
faut alors être bien convaincante lorsqu’un 
élément de la mise en scène ne colle pas 
à notre physique, par exemple, ou à notre 
énergie naturelle, pour faire modifier une mise 
en scène déjà établie.

Aussi, j’apprécie les chefs qui vont s’intéresser 
non seu lement à la musique, ma is qu i 
participent au processus de mise en scène. 
J’apprécie beaucoup moins ceux qui arrivent 
à la fin des répétitions et qui veulent tout 
changer, alors qu’ils n’ont pas été là pendant 
des semaines en la issant travai l ler leur 
assistant à leur place…

Et qu’en est-il de vos professeures ?

Je le dis toujours, la base pour un artiste lyrique 
est d’avoir une solide technique. Avec cela, tout 
est possible ! Il faut bien sûr avoir un talent 
spécial, travailler très fort, être organisé, être 
chanceux aussi, mais rien ne peut remplacer 
une solide formation au départ pour se lancer 
dans LA carrière. Je dois beaucoup à ma 
première professeure de chant, Cécile Bédard 
qui, de 1996 à 2001, m’a appris les rudiments de 
l’art lyrique. Aujourd’hui et depuis 2001, c’est la 
professeure américaine Marlena Malas qui me 
guide dans ma formation vocale. Je la rencontre 
chaque été depuis 13 ans pour une semaine 
intensive de façon à pouvoir recentrer ma voix 
qui évolue avec les années et les nouveaux 
rôles, et travailler le répertoire de l’année 
suivante. C’est comme un docteur pour moi ! Je 
dois la voir de temps en temps, mais je n’y vais 
pas seulement lorsque je me sens malade ! Je la 
vois également chez elle à New-York, deux ou 
trois fois durant l’année selon mes besoins et 
le nouveau répertoire à étudier. Je serai aussi 
éternellement reconnaissante à mon pianiste 
et ami Martin Dubé qui m’a permis de faire la 
connaissance de madame Malas et qui, en plus 
d’être mon pianiste officiel pour les récitals et 
les disques, est aussi mon accompagnateur 
vocal depuis près de 15 ans.

Vous avez récemment enregistré le disque 
L’heure rose. C’est l’aboutissement d’un 
projet qui vous tenait à cœur ? En êtes-vous 
fière ? Y aura-t-il des suites à ce disque où 
vous pourrez continuer de faire découvrir 
et apprécier la musique des compositrices ?

C’est un projet que je caressais depuis 2007 
et je suis, en effet, très fière d’avoir pu le 
mener à terme. J’ai donc longtemps travaillé 
parallèlement à mes divers engagements à 
préparer ce projet et à chercher les partitions 
des compositrices des XIXe et XXe siècles qui ont 
enrichi le répertoire des mélodies françaises. Je 
compare ce travail à des fouilles archéologiques, 
car j’ai dû passer des jours et des jours dans les 
bibliothèques à repérer les partitions qui ne sont 
pas éditées sur le marché ! On connait surtout 
Pauline Viardot, Cécile Chaminade et les sœurs 
Nadia et Lili Boulanger, mais quel bonheur 
de pouvoir faire découvrir dans L’Heure rose 
Augusta Holmès, Marguerite Canal, Mel Bonis ou 
Wally Karveno, cette centenaire toujours vivante 
dont je reprends La robe lune. Comme je l’avais 
fait pour Lionel Daunais sur le disque Airs 
chantés, je tenais à inclure une compositrice du 
Québec, en l’occurrence Jeanne Landry, dont 
j’interprète deux magnifiques mélodies tirées de 
ses recueils « Le feu et la cendre » ( Émergence ) 
et « Amour comme un oiseau captif » (Mort 
quand tu vas me prendre).

Après avoir enregistré comme invitée chez 
Analekta Les Amants trahis de Rameau, 
ce projet de musique de femmes constituait 
ma première collaboration officiel le avec 
ma nouvel le maison de disque. I ls m’ont 
accompagnée dans ce beau projet et je les 
en remercie. Je dois dire que j’ai été comblée 
puisque j’ai pu compter sur l’incroyable talent 
du pianiste Martin Dubé, mon complice et ami 
de toujours, ainsi que de l’un des meilleurs 
ingénieurs que je connaisse, Carl Talbot. 

J ’a i dans mes car tons des mélod ies de 
compositrices qui me permettraient de faire 
plusieurs autres disques… on verra ce que 
l’avenir réserve !

Comment se présente l’année lyrique 2015 ? 
Et en 2016, doit-on comprendre que vous 
serez l’invitée de Covent Garden et du 
Festival de Glyndebourne ?

L’année 2015 s’annonce très française et, en 
effet, la suivante, 2016, sera très anglaise ! Je 
serai de la distribution de trois productions en 
France en 2015. Je retrouverai non seulement 
le chef Christophe Rousset et la metteure en 
scène Mariame Clément dans l’opéra Castor et 
Pollux de Rameau en mars et avril au Théâtre 
du Capitole de Toulouse, mais aussi le metteur 
en scène et cinéaste Christophe Honoré 
pour ma première Mélisande de l’opéra 
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Pelléas et Mélisande de Claude Debussy à 
l’Opéra de Lyon. Durant l’été 2015, j’anticipe 
le plaisir de chanter pour la première fois aux 
Chorégies d’Orange dans Carmen de Bizet et 
de partager la scène du théâtre antique avec 
nul autre que Jonas Kaufmann !

Après avoir chanté aux côtés de mon collègue 
Jean-François Lapointe dans une version de 

concert de l’opéra Les mamelles de Tirésias 
de Poulenc au Barbican Centre de Londres en 
mai dernier, je serai de retour dans la capitale 
britannique en 2016 pour y jouer cette fois 
dans un autre lieu mythique pour une artiste 
lyrique : Covent Garden. Comme je l’ai fait à 
l’automne 2014 à l’Opéra d’Amsterdam, j’y 
interpréterai le rôle de la princesse Laoula 
dans L’Étoile d’Emmanuel Chabrier en février   

2016 et y retrouverai à nouveau Julie Boulianne, 
mon amie, en Aloès. Durant la saison estivale, 
je ferai aussi mes débuts au prestigieux 
Festival de Glyndebourne où je travaillerai 
avec le talentueux metteur en scène Laurent 
Pelly et où j’y incarnerai Héro dans l’opéra 
Béatrice et Bénédicte d’Hector Berlioz. 

Pour ce qui est de mes projets au Québec, je 
ne peux dévoiler aujourd’hui que ce qui est 
annoncé pour la saison en cours, mais je serai 
très présente ici dans les années à venir ! C’est 
très important pour moi de revenir chanter à 
la maison régulièrement et j’ai la chance de 
conserver des liens d’amitié durables avec les 
différentes organisations au Québec. En avril 
prochain, ce sera mes débuts au Carnegie 
Hall de New York avec mes collègues et amis 
de longue date, Les Violons du Roy et de La 
Chapelle de Québec et j’en suis très fière ! J’y 
chanterai le rôle de Belinda aux côtés d’une 
idole : Dorothea Röschmann. Je ferai aussi mes 
débuts au Toronto Symphony dans la Messe en 
do mineur de Mozart en janvier 2015.

Qu’en est-il de l’opéra aujourd’hui ? 
Comment se porte-t-il ? Êtes-vous témoin 
de l’effervescence des artistes lyriques 
québécois à l’étranger ? Quelle place devrait 
avoir l’art lyrique dans la vie musicale, ici 
au Québec et ailleurs dans le monde ?

Je ne peux que constater la place de plus en 
plus grande qu’occupent non seulement des 
interprètes lyriques du Québec, mais aussi 
des chefs et des metteurs en scène d’ici à 
l’international, et cela me réjouit ! C’est vrai 
sur le continent européen quand je vois qu’on 
choisit un collègue comme Frédéric Antoun 
pour part iciper au concert d’ouverture 
célébrant le Tricentenaire de l’Opéra comique 
de Par is ou Marie-Nicole Lemieux pour 
inaugurer la nouvelle salle de la Philharmonie 
de Paris. Et que dire du chef Yannick Nézet-
Séguin ou d’André Barbe et Renaud Doucet 
qui honorent le Québec sur les grandes scènes 
lyriques du monde… C’est toujours une grande 
joie pour moi de retrouver des col lègues 
québécois à l’étranger ou de voir leurs noms 
à l’affiche des plus grandes salles de concert !

Je suis très fière d’appartenir à un groupe 
d’a r t i stes ly r iques qu i contr ibuent au 
rayonnement du Québec dans le monde. 
Les autorités publiques devraient s’inspirer 
de ces réussites pour donner à la musique 
et à l’éducation musicale la place qui doit 
lui revenir dans notre société et continuer 
d’investir dans l’art et la culture.

Propos recueillis par  
Lorraine Drolet et Daniel Turp

DISCOGRAPHIE ET VIDÉOGRAPHIE D’HÉLÈNE GUILMETTE 

CD

Airs chantés, Poulenc, Hahn, 
Daunais/ Delphine Bardin, piano/
Ambroisie, 2004

Les amants trahis, Rameau/ 
Philippe Sly, Luc Beauséjour, 
Clavecin en concert /Analekta, 2013

L’Heure rose/Mélodies françaises de 
compositrices des XIXe et XXe siècles/ 
Martin Dubé, piano/Analekta, 2014

Il duello amoroso, Haendel/ 
Andreas Scholl, Accademia Bizantina, 
Ottavio Dantone

Harmonia Mundi, 2007

Dixit Dominus/Ode for the 
anniversary of Queen Anne, Haendel/
Andreas Scholl, Vocal Consort Berlin, 
Akademie für Alte Musik Berlin, 
Marcus Creed 
Harmonia Mundi, 2009

Intégrale des mélodies pour piano et 
voix, Poulenc/ Pascale Beaudin, 
Marc Boucher, Julie Boulianne, 
Julie Fuchs, François Leroux 
Olivier Godin, piano
ATMA classique, 2013

DVD

MASSENET
Don Quichotte
Rôle :	 Pedro
INT :	 Scandiuzzi, Vernhes, Aldrich, 

Fevre, Ragonese, Defontaine
DM :	A lain Guingal, Tokyo 

Philarmonic Orchestra, Fujiwara 
Opera Chorus Group

Encore DVD, 2007

POULENC
Dialogues des Carmélites
Rôle :	 Sœur Constance
INT :	 Susan Gritton, Soile Isokoski, Susanne 

Resmark, Anaïk Morel, Sylvie Brunet, Heike 
Grötzinger, Bernard Richter, Alain Vernhes

MS :	 Dmitri Tcheniakov
DM :	 Kent Nagano, Chor der Bayerischen 

Staatsoper et Bayerisches Staatsorchester
Harmonia Mundi, 2010

Jean Paul Gaultier
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E n 1975, des passionnés d’art lyr ique 
réunissent des artistes amateurs de 
la région de Cooperstown pour jouer, 

accompagné au piano, l’opéra La Bohème de 
Puccini. Cinq représentations qui réunissent 
un millier de spectateurs. Désormais, cette 
petite ville qui abrite le Baseball Hall of Fame, 
aux côtés du premier stade consacré à ce sport 

et classé monument historique, fait cohabiter 
ses fans et les amateurs d’opéra. Outre 
l’enthousiasme local, Cooperstown a tous les 
atouts pour devenir une cité festivalière : elle 
s’est développée à la pointe du lac Otsego, 
éloquemment décrit comme un « miroir qui 
luit doucement » dans les Leatherstocking 
Tales de Fenimore Cooper, dont le père fonda 
la ville1. Cette expression (glimmerglass) 
sera retenue pour dénommer le Festival. En 
1987, une considérable levée de fonds permet 
la construction d’un théâtre de 920 places, le 
Alice Busch Opera Theater, non loin des rives 
du lac et à deux pas d’une réserve d’oiseaux. 
De l’extérieur, la bâtisse ressemble, comme 
celle de Bayreuth, à une grange : tout l’argent a 
été investi dans les ressources techniques et la 
qualité acoustique de l’édifice. Celui-ci présente 
une particularité unique : les murs latéraux, 
faits de panneaux coulissants, permettent 
l’aération de la salle durant les entractes. Le 
spectateur se retrouve ainsi en contact direct 
avec la nature environnante. Ce festival n’est 
en rien un lieu mondain où la toilette primerait 
sur la musique. Si la température est clémente, 

il n’est pas rare d’y voir les festivaliers en jeans, 
en short ou en chemisette. 

L’organisation du Festival 
de Glimmerglass

Jusqu’en 2006, le Festival est dir igé par 
Paul Kellog, un homme de grande culture 
qui, diplômé de littérature française de la 
Sorbonne, parle bien notre langue. Il cumule 
à partir de 1996 la direction de Glimmerglass 
avec celle du New York City Opera, ce qui 
lui permet de partager les coûts des quatre 
productions annuel les, repr ises dans la 
métropole américaine la saison suivante. 

En 1993, le Festival atteint son rythme de 
croisière : il y aura désormais, chaque saison, 

Depuis maintenant quarante ans, s’est 
développé dans la petite ville de 
Cooperstown (Nord-Ouest de l’État 

de New York) un remarquable festival d’art 
lyrique qui a fait le pari de la modernité et 
qui a désormais la stature d’une grande 
manifestation internationale. Situé à six heures 
de route de Montréal, il est une destination 
de choix pour les passionnés d’opéra durant 
les mois d’été. En brossant l’histoire du 
Glimmerglass Festival et en retenant les 
faits saillants de ce qu’il y a vu et entendu, le 
musicologue montréalais Jean-Jacques Nattiez 
nous fait comprendre pourquoi il s’y rend avec 
enthousiasme chaque année depuis 1996.

 QUARANTE ANS D’ART LYRIQUE 
 AU FESTIVAL DE GLIMMERGLASS
par Jean-Jacques Nattiez

1 �Le Fenimore Art Museum, dont la terrasse domine le lac, est 
construit sur l’emplacement de la maison du père de Fenimore 
Cooper. Il présente de remarquables expositions d’art de l’État 
de New York et de la Nouvelle Angleterre et possède la plus belle 
collection que je connaisse d’art amérindien. Depuis 2011, ce musée 
accueille des expositions en lien avec la programmation du festival. 

Photos : Richard Walker et George Mott
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pendant deux mois (du début juillet à la fin 
août), quatre opéras et une quarantaine de 
représentations. De 1996 à 2010, il fonctionne 
selon une formule « canonique » : un opéra 
baroque (Monteverdi, Cavalli, Haendel), un 
opéra de la période classique (Mozart, Haydn, 
Cimarosa, Gluck), une œuvre du XIXe siècle, 
le plus souvent italienne ou allemande, et 
un opéra américain, avec des compositeurs 
bien connus comme John Philip Sousa – oui, 
l’auteur des marches ! – (The Glass Blowers, 
2000), confirmés comme Aaron Copland (The 
Tender Land, 2010), ou à découvrir comme 
Jack Beeson (Lizzie Borden, 1996). L’un des 
quatre opéras est toujours plus léger que les 
autres, prolongement d’une politique qui, entre 
1980 et 2007, mit à l’affiche à huit reprises 
des opérettes de Gi lbert et Sul l ivan. La 
programmation est renouvelée chaque année. 
En quarante ans, seuls Carmen, La Bohème 
et Tosca ont été joués deux fois. L’orientation 
esthétique suivie à Glimmerglass, quelle que 
soit l’époque des œuvres présentées, illustre 
à merveille le raccourci de Michel Butor : 
« L’opéra, c’est-à-dire le théâtre », car les mises 
en scène en constituent à coup sûr le point fort. 

Prenant la succession de Kel logg dans 
un contexte f inancier di ff ici le ( la cr ise 
économ ique sév it  et Gl i m merg lass ne 
coproduit plus avec New York), Michael 
M a c L e o d  (2 0 07-2 010)  a pp or t e  deu x 
innovations dans l’espoir de résoudre ces 
problèmes : des opéras (Haydn, Monteverdi) 
sont don nés en vers ion de concer t et 
deux saisons sont organisées autour des 
thèmes d’Orphée (2007) et de Shakespeare 
(2008). Le bénéf ice escompté n’est pas 
au rendez-vous, mais donne l’occasion de 
rapprocher des œuvres et des compositeurs 
qui autrement ne l’auraient pas été : en 2007, 
Monteverdi, Gluck, Offenbach et Philip Glass, 

et, en 2008, Haendel, Bellini, Cole Porter 
(Kiss me Kate) et Wagner (Das Liebesverbot) 
[La défense d’aimer], œuvre dont c’était 
la première américaine professionnel le. 
Transformation dans la continuité : avec 
l’arrivée en 2011 de Francesca Zambello (elle 
aussi parle français), jusque-là directrice 
artistique de l’Opéra de San Francisco et qui 
se partage désormais entre Glimmerglass 
et l’Opéra de Washington, on assiste à un 
changement radical non de l’esprit du Festival, 
mais du contenu de sa programmation. Elle est 
la première directrice générale et artistique 
à œuvrer aussi comme metteure en scène (le 
Met, Chicago, Washington, Santa Fe, la Scala, 
Covent Garden, Opéra de Paris, Pékin, Sydney, 
Bregenz, Munich…) Avec elle, le Glimmerglass 
Opera Festival dev ient le Gl immerglass 
Festival. Chaque année, en effet, elle fait 
monter une comédie musicale, estimant que 
Broadway a créé un genre lyrique spécifique 
qui contribue à la culture américaine et qui 
mérite d’être valorisé, mais pour lequel le 
qualificatif d’« opéra » est inapproprié. 

Un festival qui fait une place de 
choix au répertoire américain

À Glimmerglass, le répertoire américain 
est à l’honneur, y compris, parfois, avec 
des créations, et je m’en réjouis, mais je 
préciserai d’emblée ma position : des œuvres 
peuvent être montées pour de louables 
raisons de principe, mais si elles ne sont pas 
satisfaisantes au plan esthétique, notamment 
musical, il faut le dire. Dans l’ensemble, ces 
opéras sont surtout marquants par leur 
contenu dramatique auquel le public a accès 
d’autant plus facilement que, même en anglais, 
le livret fait l’objet de surtitres.

En 1989, le Festival accueille une première 
mondiale, A Question of Taste, de William 
Schuman et, en 1993, il commande à David 
Carlson The Midnight Angel. Lorsqu’elle 
puise dans le répertoire national, la direction 
choisit souvent des opéras inspirés de la 
littérature américaine : Of Mice and Men de 
Carlisle Floyd (1997), adapté du roman et de 
la pièce de Steinbeck, ce qui ne compense 
pas les déficiences de la musique ; Little 
Women, du jeune Mark Adamo (2002), déjà 
un classique (créé en 1998 à Houston, l’ouvrage 
avait fait l’objet, avant Glimmerglass, de 
douze productions différentes). Vif succès. 
Le livret, volontiers féministe et écrit par 
le compositeur, repose sur un texte pour la 
jeunesse de Louisa May Alcott, qui occupe dans 
la culture américaine la place des Malheurs 
de Sophie dans le monde francophone. 
Inspiration littéraire encore avec A Blizzard on 
Marblehead Neck, de Jeanine Tesori (2011), qui 

traite de la personnalité du romancier américain 
Eugene O’Neill et de ses difficiles relations 
avec sa femme Carlotta. La même année, c’est 
un autre aspect de la culture américaine qui 
est valorisé : dans Later the Same Evening, 
de John Musto, inspiré de cinq peintures 
d’Edward Hopper, les personnages quittent 
leur cadre pour se rencontrer un soir à New 
York. Parallèlement, le Fenimore Art Museum 
présente une belle exposition d’œuvres de cette 
grande figure de l’art aux États-Unis.

D’autres opéras amér ica ins du Festiva l 
s’inspirent d’événements marquants de la 
vie sociale du pays. Lizzie Borden, de Jack 
Beeson (1996), qui fut pour moi une véritable 
révélation dramatique et musicale, porte à la 
scène un fait divers qui avait beaucoup marqué 
les esprits. An American Tragedy, de Tobias 
Picker (2014), fait la radioscopie critique du 
comportement de personnes issues des classes 
pauvres et de leurs efforts pour s’élever dans 
la hiérarchie sociale, même au prix d’un crime. 
L’engagement culturel et social des directions 
successives du Festival a été récompensé en 
1998, lorsque, avec The Mother of Us All de 
Virgil Thomson et Gertrud Stein, à la gloire 
de Susan Anthony, pionnière du féminisme 
américain, une œuvre contemporaine afficha 
complet, pour la première fois, avant le début 
de la saison. Il n’est pas impossible que cette 
production ait dû son succès davantage au 
sujet et à la personnalité intellectuelle de 
Stein qu’à la musique de Thomson. Qualité 
inégale de Central Park (1999), commande 
de trois opéras en un acte, écrit chacun par 
des auteurs dramatiques confirmés et de 
jeunes compositeurs. J’en ai surtout retenu 
le troisième, de Robert Baeser, qui a su 
écrire pour la soprano, omniprésente, une 
grande pièce vocale soutenue par une riche 
orchestration. Elle fait partager le désarroi 
d’une mère célibataire, prête à donner, par 
amour, son bébé au premier venu. 

En 2012, Zambello coproduit avec l’opéra 
de Cape Town (Afrique du Sud), Lost in 
the Stars de Kurt Weill, composé aux U.S.A. 
en 1949 sur un l iv ret inspiré du roman 
d’Alan Paton, Cry,The Beloved Country. 
Un pasteur noir dont le fils est amené à tuer 
un Blanc dans un cambriolage, rencontre le 
père de la victime qui n’exprime que mépris 
à l’égard de la population noire. Cependant, 
l’ouvrage laisse entrevoir un rapprochement 
des communautés. 

Il y aura encore The Greater Good (Hartke et 
Little, 2006) ou when [sic] we were children 
(Lang, 2013), qui ne m’ont pas laissé un 
souvenir impérissable, mais il faut souligner 
avec force la constance d’une politique qui 
vise à jouer les compositeurs du pays et à 
susciter des œuvres sur des sujets nationaux. 
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À bon entendeur… Du reste, dès l’époque de Paul Kellog, la direction se 
voulait à l’écoute de l’actualité. En 2005, elle programme deux ouvrages 
français, Le portrait de Manon de Massenet et La Voix humaine de 
Poulenc, et va même jusqu’à choisir la version française de Lucie de 
Lammermoor de Donizetti, pour faire pièce à la gallophobie rampante 
provoquée aux États-Unis par le discours de Dominique de Villepin à 
l’ONU. sur l’Irak. 

Broadway à Glimmerglass

Zambello connaît bien son public. Il faut voir, lors de la présentation des 
musicals de Broadway, comment bien des spectateurs accompagnent 
du bout des lèvres les airs connus de ces œuvres. D’emblée, elle frappe 
un grand coup de cross over en invitant la Brünnhilde du Met et de 
Lepage, Deborah Voigt, à chanter le rôle-titre de Annie Get Your Gun, 
du réputé Irving Berlin (2011). Le spectacle a surtout valu par la qualité 
de sa voix. Je n’ai pas davantage été séduit par la musique de The Music 
Man, de Meredith Willson (2012), mais cette œuvre raconte comment 
un charlatan qui ne connaît rien à la musique réussit à ressouder les 
composantes d’une petite communauté éclatée en invitant les jeunes 
à faire ensemble de la musique. Une allégorie forte qui nous rejoint 
efficacement grâce à une mise en scène et une chorégraphie à couper le 
souffle (Marcia Millgrom Dodge). Mes sentiments restent musicalement 
très mitigés avec Camelot, de Lerner et Loewe (2013) et Carousel, 
de Rodgers et Hammerstein (2014). Mais dans les deux cas, Zambello 
pouvait annoncer triomphalement début août que leurs représentations 
à venir affichaient complet jusqu’à la fin du mois. Pour Carousel, on 
remarquait dans la salle un public plus jeune qu’à l’accoutumée. En 
l’attirant avec des comédies musicales, la direction espère élargir 
l’audience de l’opéra classique. 

L’introduction de musicals à Glimmerglass n’a pas freiné l’engagement 
de sa direction à programmer des opéras américains. Mais tout se paie : 
avec un musical et un opéra américain à chaque saison, il n’est plus 
possible de présenter à la fois une œuvre baroque, une œuvre classique 
et une œuvre romantique. J’en éprouve une certaine nostalgie. Je salue 
toutefois, au plan musical, une autre initiative de Zambello : l’invitation 
annuelle d’un artiste en résidence qui nous vaut, en 2012, un admirable 
one-woman show de Deborah Voigt, au cours duquel elle raconta sa 
carrière et sa vie, avec humour, humilité et sensibilité, au rythme des 
illustrations musicales requises.

Chanteurs et chanteuses, chefs et orchestre 

La politique d’engagement des artistes contribue aussi à la couleur 
nationale du Glimmerglass Festival. 

Il est en effet accompagné depuis 1988 d’un remarquable «Young Artists 
Program». Sur 600 dossiers reçus, 300 candidats sont auditionnés 
dans quatre villes des États-Unis et le Festival n’en retient finalement 
qu’une trentaine. Les candidats étrangers y sont les bienvenus (l’adjectif 
« American » a été retiré de la dénomination de ce programme en 2011), 
mais ils y sont encore peu nombreux et rien n’empêcherait les Québécois 
et les Québécoises de se présenter. Longtemps, ces jeunes artistes ont 
eu la possibilité de donner un récital complet dans divers lieux de 
Cooperstown. Ils sont aujourd’hui invités à se produire en groupe dans 
un pavillon attenant au théâtre. Ces stagiaires sont particulièrement 
chanceux et choyés. Ils bénéficient de classes de maître : en 2012, avec 
Deborah Voigt ; en 2014, avec le metteur en scène Jonathan Miller 
et … Jessye Norman (excusez du peu !). Ils participent à toutes les 
répétitions et les meilleurs d’entre eux travaillent des rôles importants 
du répertoire de l’année, ce qui constitue un réservoir de doublures. Des 

représentations de la Partenope de Haendel (1998) et de La Bohème 
(2000) ont pu ainsi être sauvées. En 1998, la jeune stagiaire Christina 
Bouras se fait remarquer dans un rôle secondaire de Tosca. L’année 
suivante, on lui confie celui de Gilda dans Rigoletto, rien de moins. 
C’est l’occasion de découvrir une voix d’une remarquable souplesse, 
sensible à la moindre nuance, et une actrice de tout premier ordre. 
À l’issue des premières représentations, des imprésarios viennent 
frapper à la porte de sa loge… La direction du Festival a pour principe 
d’engager aussi souvent que possible d’anciens élèves du Young Artists 
Program. L’artiste en résidence de 2014, Christine Goerke, engagée pour 
chanter Ariane dans l’opéra de Richard Strauss, avait été la doublure 
de Fiordiligi dans le Cosi fan tutte de 1993. Il arrive que la totalité 
de la distribution d’une production soit confiée aux élèves de l’année, 
comme pour An American Tragedy en 2014. Et tous les ans, la totalité 
des rôles est confiée, pour une représentation, aux participants du 
programme (le public en est prévenu à l’avance). Quelle gratification !

Il y a bien peu de chanteurs et chanteuses européens à Glimmerglass, 
qu’on ne fréquente pas pour y entendre Anna Netrebko ou Roberto 
Alagna, mais les professionnels qui y sont engagés, le plus souvent 
américains, se sont illustrés sur les plus grandes scènes du monde (Met, 
Salzbourg, Chicago, Seattle, Washington, Munich, English National Opera, 
Opéra Bastille, La Monnaie, Opéra de Vienne, la Scala, Glyndebourne). Je 
ne peux citer tout le monde car au cours de ces vingt dernières années, 
j’ai assisté à 80 représentations : la soprano Lauren Flanigan qui triomphe 
dans le troisième des opéras de Central Park (1999) ; Phyllis Pancella 
et James Maddalena pour les rôles de Pénélope et d’Ulysse dans la 
superbe production du Retour d’Ulysse dans sa patrie, de Monteverdi 
(1999) ; Elizabeth Byrne dont la Salomé avait impressionné en 2000 et 
qui domine la distribution de Jenufa (2006) dans le rôle de Kostelni
ka ; Dwayne Croft, un enfant du pays qui se distingue particulièrement 
dans la distribution de The Music Man (2012). Sans oublier de jeunes 
artistes en début de carrière, comme Yunah Lee, la brillante Cio-
Cio-San de 2014, déjà remarquée dans ce rôle à l’Opéra de Québec.

Et nous, et nous ? Julie Boulianne a chanté le rôle d’Angelina dans Le 
Cenerentola en 2009 et celui d’Elisa dans Tolomeo de Haendel en 2010. 
Marie-Ève Munger a été admise au Young Artists Program la même année. 
En 2011, le rôle-titre de la Medea de Cherubini a été confié à Alexandra 
Deshorties, née à Montréal, mais qui fait sa carrière en dehors du Canada.  
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On relève l’apparition de Karina Gauvin dans L’Étoile de Chabrier en 2001, 
au début de sa carrière. Elle mériterait d’être réinvitée à Glimmerglass. 
Pourquoi pas avec Marie-Nicole Lemieux avec qui elle a déjà chanté 
chez nous, en récital, et magnifiquement, un duo de Lakmé ? Ce serait 
l’occasion de monter un opéra français de plus. 

Et l’orchestre ? Ce n’est pas le point fort de ce Festival. Combien de 
fois me suis-je plaint, au cours de ces vingt dernières années dans 
mes comptes rendus du journal Le Devoir, des problèmes qu’il pose, 
constitué de musiciens que leur statut ne permet pas facilement de 
remplacer ? Les aigus des violons, surtout lorsqu’ils sont à découvert, 
ont été trop souvent une épreuve pour le spectateur le plus indulgent. 
Directeur musical attitré depuis des lunes jusqu’en 2006, Stewart 
Robertson n’a pas été le chef dont un festival de cette stature aurait pu 
rêver. J’avais beaucoup espéré, en 2003, que Bernard Labadie, qui dirigea 
Orlando, le premier Haendel de sa carrière, reviendrait régulièrement à 
Glimmerglass, mais il ne donna pas suite à une autre invitation. Après le 
départ de Robertson, chaque production de 2007 et 2008 a été confiée 
à des chefs différents. David Angus, remarquable, plébiscité par les 
musiciens, se distingue du lot mais il ne reste que trois étés (2009-2011). 
Joseph Colaneri est le nouveau directeur musical depuis 2013. Il a dirigé 
Tosca et Don Pasquale au Met. Ce que j’ai pu entendre sous sa direction 
laisse bien augurer de l’avenir. Dans Ariadne in Naxos (2014), il a su 
tirer de l’orchestre un son ample, généreux et homogène. À suivre…

Des mises en scène et des décors novateurs 
et décapants
Mais l’intérêt et la qualité fondamentale du Festival de Glimmerglass 
réside dans l’inventivité de ses mises en scène. Ici, pas de productions 
ringardes, comme trop souvent au Met jusqu’à une date récente. Pas de 
productions déjantées sans grand rapport avec ce que dit le livret. Pas 
d’Eurotrash non plus. Lorsque les metteurs en scène prennent quelque 
liberté avec la lettre du texte et de l’action, c’est pour rapprocher 
l’opéra du public américain, pour en révéler des aspects présents dans 
l’œuvre mais passés inaperçus, ou pour en souligner les résonances 
sociopolitiques qu’elle peut avoir pour nous. 

Le metteur en scène Christopher Alden sait tirer L’Italienne à Alger de 
Rossini (1998) du côté du délire burlesque le plus fou, compensant ainsi 

une intrigue qui nous parle peu aujourd’hui. John Conklin, décorateur 
fréquemment sollicité à Glimmerglass, démontre, avec le palais du pacha 
dans L’Enlèvement au sérail (1999), que la stylisation moderne est la 
bienvenue si la qualité esthétique du décor respecte en même temps 
l’atmosphère de l’œuvre, ici la chaleur orientale. Des années 1990, je 
retiens surtout le travail de Mark Lamos et de son décorateur Michael 
Yeargan. Il ose, en 1996, situer La Finta Giardiniera, un opéra de 
jeunesse de Mozart (K. 196), dans une ferme de la Nouvelle-Angleterre 
pour rapprocher le public de Glimmerglass d’une intrigue pastorale 
qui le concerne peu. Zambello fera la même chose avec l’Ariadne 
auf Naxos de Richard Strauss en 2014 : elle ose transposer la société 
d’un nouveau riche viennois dans une ferme … de l’État de New York 
(d’où l’anglicisation du titre). Dans sa Tosca de 1998, Lamos dénonce 
la collusion du pouvoir et de l’Église. Point de chapelle Attavani. Les 
murs de Sant’Andrea della Valle et du bureau de Scarpia sont évoqués 
par une grille qui transforme le lieu scénique en prison. Symbolisant 
le poids de l’église, une immense croix domine les protagonistes au 1er 
acte. En 2000, la qualité de la partition de Acis and Galatea de Haendel 
justifie que l’on monte encore cette histoire de bergers et de nymphes… 
Pour la rendre supportable, Lamos en modernise la présentation, avec 
des jeunes gens en shorts, baskets et chaussettes de tennis. L’œil unique 
du cyclope est représenté par un phare rouge planté sur un casque de 
mineur et commandé par un interrupteur. Dans Agrippina de Haendel 
(2001), l’Argentine Lillian Groag sait rendre actuel et universel ce drame 
où Néron carbure à la coke et où les personnages se protègent ou se 
menacent avec des revolvers. 

Mais les mises en scène de Glimmerglass ne sont pas nécessairement 
des entreprises de modernisation commandées par des motifs politiques. 
Grâces soient rendues, dans Le retour d’Ulysse de 1999, à Johan Engels 
pour son superbe décor, digne du Nouveau Bayreuth, où deux demi-
cercles symbolisent la rencontre des dieux et des humains, et pour ses 
non moins beaux costumes inspirés à la fois de la Renaissance et du 
Japon impérial, brillamment mis en valeur, quand il s’agit des dieux, par 
une machinerie légère, substitut efficace aux nuages baroques. Dans 
le Don Juan de Mozart (2003), mis en scène par Francisco Negrin, le 
combat avec le Commandeur est bel et bien un meurtre et un jeu subtil 
d’ombres chinoises suggère dès le début l’abjection de la tentative de 
viol de Donna Anna par Don Juan, mais il nous est montré à la fin que la 
vengeance n’est peut-être pas le meilleur moyen d’instaurer la justice… 
En 2006, la Jenufa de Janá ek est confiée au grand Jonathan Miller. On 
lui doit aussi une brillante mise en scène du Consul de Menotti en 2009. 
Une ombre au tableau : les quatre opéras inspirés de Shakespeare en 
2008 sont présentés dans un décor unique – le célèbre théâtre du Globe, 
réalisé par John Conklin –, mais cette option (lassante) motivée par les 
difficultés financières n’est pas nécessairement une bonne idée théâtrale.

L’arrivée de Zambello à la direction du festival en 2011 marque l’histoire 
de Glimmerglass. Dès 2011, elle imprime sa marque en mettant en 
scène le musical d’Isaac Berlin et la dramatisation de la vie d’O’Neill 
par John Musto. Les productions subséquentes manifestent sa volonté 
de donner une signification contemporaine aux œuvres présentées. En 
2012, elle situe l’action d’Aida dans une région non identifiée du Moyen-
Orient d’aujourd’hui, désormais libérée de l’exotisme de carton-pâte 
qui détournait l’attention de ses enjeux psychologiques et politiques. 
Même traduction critique avec Madame Butterfly (2014) : le grand air 
du début du 2e acte (« Un bel dì, vedremo ») est situé dans le consulat 
américain, ce qui souligne la responsabilité américaine dans le drame 
qui la conduira au suicide. Le décor reproduit le texte, en anglais et en 
japonais, du serment d’allégeance au drapeau américain.

Lorsque les mises en scène de Zambello ne sont pas directement 
critiques, on apprécie toujours leur inventivité. Sous sa direction, la 
Senta du Vaisseau fantôme (2013) devient un personnage psychotique 
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taraudé par les contradictions du désir. En faisant évoluer le Hollandais 
dans une sorte de grillage au milieu des femmes qui l’ont trahi et où 
l’âme de Senta le rejoint pour le sauver, Zambello a trouvé une solution 
convaincante à la difficile réalisation scénique de l’apothéose finale.

En 2015, la célébration du 40e anniversaire

Zambello sait non seulement mettre en scène les opéras, mais le 
Festival lui-même ! À chaque représentation de l’été 2014, elle annonce 
le programme de la célébration, en 2015, du 40e anniversaire du 
Glimmerglass Festival. Pour l’occasion, elle retourne à la structure de 
ses premières années, ce dont je me réjouis. Un opéra baroque de Vivaldi.. 
mais peu connu (ce qui est aussi dans l’esprit de Glimmerglass) : Cato in 
Utica, choisi non seulement parce que c’est la première fois qu’un opéra 
de Vivaldi y est présenté, mais aussi parce que cette œuvre décrit la 
rencontre de la passion et de la politique. Un opéra de l’âge classique : La 
Flûte enchantée, dont on nous annonce que la mise en scène « s’inspirera 
du folklore amérindien et des qualités magiques d’un paysage naturel 
immaculé ». Un opéra du XIXe siècle italien : le Macbeth de Verdi, dont 
le rôle-titre sera incarné par Eric Owens. Finalement, en mettant en 
scène elle-même le Candide de Bernstein, Zambello suspend pour un 
an son engagement en faveur des musicals et, avec ce qui est une sorte 
d’opérette, concilie la nécessité de monter une œuvre américaine par un 
compositeur majeur et une œuvre plus légère que le reste du programme. 

Tout ceci me donne fort envie de reprendre le chemin de Glimmerglass 
l’été prochain. Et vous ?
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Le s  jeune s  chanteur s  nous  fas c inent .  I l s 
représentent d’abord pour les amateurs de beau 
chant un gage de continuité pour cet art qu’ils 
chérissent. Ils offrent aussi l’assurance que l’art 
lyrique est entre bonnes mains et qu’à travers 
eux, nous pourrons renouveler l’expérience de ces 
instants magiques qui nous transportent. 

Et puis ces artistes émergents rayonnent déjà 
et appor tent un vent de fraîcheur à un ar t 
multicentenaire. Leur énergie débordante fait 
miroiter la promesse de nouvelles découvertes et 
de passions ravivées.

L’Opéra propose trois rencontres avec autant 
d’interprètes dont la jeune carrière laisse présager des 
lendemains qui chantent. Le chemin les menant à 
la pleine maturité pourra certes varier, mais on 
peut d’ores et déjà considérer que les augures 
leur sont favorables.

Elle est Québécoise, mais originaire 
d’Amérique centrale. Elle combat la 

timidité en vivant des émotions extrêmes. 
Voici la soprano Marianne Chapdelaine.

Bonjour Marianne. Vous avez choisi un 
petit bar nommé Le Pourvoyeur pour notre 
entrevue. Pourquoi ?
Tout simplement parce que j’aime l’ambiance, 
assez bruyante et festive, que la nourriture 
est bonne et que c’est dans mon quartier ! [la 
Petite Italie – NDLR]

Avez-vous grandi dans une famille musicale ?
Pas du tout. Mes parents ont joué de la 
musique à l ’école sans plus. Je su is la 

seule à faire des études dans ce domaine. 
D’ailleurs, dans ma tendre enfance, je voulais 
terriblement jouer du piano. Mais ce n’était 
pas possible étant donné que nous sommes 
une famille nombreuse. Les moyens financiers 
étaient limités. Par contre, à l’adolescence, je 
me suis payé des cours de chant. Mon aventure 
lyrique a débuté de cette façon.

Vous êtes d’or ig ine lat ino -amér ica ine. 
Comment êtes-vous arrivée au Québec ?
Je su is née au Guatemala, mais je su is 
arrivée au Québec très tôt, à Sherbrooke plus 
précisément, par le biais de l’adoption. Voilà ce 
qui explique que j’ai l’accent québécois, sans 
trace de mes origines.

J’imagine qu’à l’adolescence, ce n’est pas 
l’opéra qui vous attirait ?
Non, en fait, je me suis inscrite en chant 
populaire à 15 ans. Mais peu de temps après, 
ma professeure (Julie Daoust à Sherbrooke, 
car ma famil le y est instal lée) a détecté 
chez moi une « voix de tête », typiquement 
associée au chant classique. Elle m’a suggéré 
de chanter un air de Cherubino, extrait 
des Noces de Figaro, de Mozart. Je n’avais 
aucun préjugé, si bien que je m’y suis lancée 
avec ouverture d’esprit. J’ai adoré apprendre 
et chanter cette pièce et c’est ainsi que le 
déclic s’est produit. Je suis maintenant à 
l’Université de Montréal et j’étudie avec 
Rosemarie Landry. C’est merveilleux !

Pouvez-vous nous expliquer ce que vous 
entendez par « voix de tête » ?
La d i f férence entre le chant classique 
et le chant populaire se situe sur le plan 
physionomique. En chant populaire, la voix 
est projetée plutôt grâce à la poitrine (comme 
lorsque l’on parle), mais en chant classique, la 
dynamique se passe dans les résonateurs que 
sont le nez et l’ensemble du visage.

Que vous a appris l’étude du chant classique 
dans votre vie ?
À être moins timide ! Chanter devant les gens, 
cela nous oblige à réfréner notre envie naturelle 
de nous dissimuler, d’être loin du regard des 
autres. Et cet effort contribue à augmenter la 
confiance en soi et à maîtriser le stress. Il est 
là, mais on apprend à ne pas le laisser nous 
dominer. À tout le moins, ce fut mon cas.

Vous vous sentez donc à l’aise sur scène ?
De plus en plus. C’est vraiment ce que je 
préfère. À l’opéra, je sors de moi-même, je 
dépasse ma simple réalité. C’est une aventure 
à chaque fois. Et puis j’y ai tous les droits ! 
Exprimer les émotions les plus extrêmes, pour 
le plus grand bonheur d’un public, on ne peut 
demander mieux.

Vous êtes prête à accepter de vous voir 
imposer beaucoup de choses dans une mise 
en scène ?
Physiquement, je suis prête à beaucoup de 
choses. Dans une production de L’Étoile 
de Chabrier [dans une mise en scène de 
Normand Chouinard – NDLR], j’ai dû chanter 
en grimpant dans une échelle et ensuite en 
me laissant glisser ! Je dirais que j’arrêterais 
à la nudité par contre, je n’irais pas jusque-là.

Qu’aimez-vous le plus dans votre parcours 
actuel ?
Chanter ! Le plus souvent possible. Dans des 
opéras, en récital, dans de la musique de 
chambre…

Avez-vous des modèles ?
Diana Damrau. Quelle voix unique ! Et Renée 
Fleming. Le spectre de nuances et de couleurs 
de leur voix est formidable.

Avez-vous un grand rêve ?
Il est très simple : je veux vivre de mon art.

 Marianne Chapdelaine
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Découvrez en page 22 quelques aspects de la 
personnalité lyrique de Marianne.

Une visite à l’Atelier d’opéra de l’Université de Montréal

Propos recueillis par Frédéric Cardin
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I l aime écouter les vieux vinyles en 
d éjeun ant ,  pre n dre un th é san s 

appareil techno et il a entendu du Poulenc 
par pur hasard : c’est ce qui l’a amené au 
chant classique. Voici le baryton-basse 
Simon Chalifoux.

Bonjour Simon. Vous avez choisi un petit 
salon de thé montréalais nommé Camellia 
Sinensis pour notre rencontre. Pourquoi ?
J’adore cet endroit. On peut y lire un bon livre 
ou étudier une partition tout en buvant du thé 
de qualité dans le calme et le silence. C’est 
une « zone sans techno » : aucun téléphone, 
ni tablette, ni ordinateur n’y sont autorisés, 
ce qui contribue à l’atmosphère détendue 
du l ieu. En ce moment, je l is un l ivre du 
Japonais Haruki Murakami, qui parle souvent 
de musique dans ses œuvres [dans IQ84, la 
Sinfonietta de Janá ek est utilisée comme 
leitmotiv tout au long de l’histoire, et dans 
L’Incolore Tsukuru Tazaki et ses années de 
pèlerinage, c’est « Le mal du pays », extrait 
des Années de pèlerinage de Liszt, qui fait 
l’objet d’un chapitre entier – NDLR].

Si vous aimez le thé et la littérature japonaise, 
permettez-moi de vous faire une suggestion 
de lecture : Le maître de thé de Yasushi Inoue.
Ah oui, bien sûr ! Je l’ai déjà lu. Ce livre est 
fascinant. La cérémonie du thé dans le Japon 
médiéval y apparaît comme un rituel religieux 
extrêmement complexe et d’une profondeur 
spirituelle exceptionnelle. Je suis d’accord, 
quelle merveille que ce livre !

Vous me donnez l’impression d’un homme qui 
aime les rituels, je me trompe ?
Non, pas du tout. Dernièrement, j’en a i 
adopté un tout nouveau. J’ai déniché une 
collection de quelques centaines de vieux 
disques vinyles vendue pour une bouchée de 
pain. Une tonne d’albums d’opéras que je ne 
connaissais pas, de la musique symphonique, 
de la musique de chambre, etc. Chaque matin, 
je me lève, j’installe l’un de ces disques sur 
un tourne-disque (neuf celui-là) et je déjeune 
en écoutant attentivement. Un vrai délice. 
On se croirait dans la zone sans techno du 
Camellia Sinensis : le contact physique 
avec l’objet culturel devient une expérience 
concrète, incarnée. De plus, on ne peut 
pas sauter automatiquement d’une pièce à 
l’autre. Il y a une sorte d’exigence d’écoute et 
de concentration.

Au-delà du thé, de la l it térature et des 
microsillons 33 tours, il y a bien entendu la 
pratique de la musique, et surtout le chant, 
qui vous passionne. Comment s’est réalisé le 
déclic qui vous a amené à faire des études en 
chant lyrique ?
Je dirais que le principal responsable en est 
le compositeur français Francis Poulenc dont 
j’ai entendu les Quatre petites prières de 
St-François d’Assise, interprétées par des 
amis plus âgés alors que je faisais partie d’un 
chœur de jeunes (Les Petits chanteurs de 
Laval). Ces pièces m’ont tellement ému que 
j’ai décidé que je voulais chanter uniquement 
ce genre de musique ! Plus tard, je me suis 
inscrit à l’université en croyant me limiter 
à la mélodie française, car c’est tout ce 
qui m’intéressait !

Et l’opéra là-dedans ?
C’est encore Francis Poulenc qui m’a montré 
le chemin à suivre (rires). On m’a offert de 

chanter dans une production de Dialogues 
des carmélites, l’opéra le plus connu de ce 
compositeur, et je suis tombé amoureux de la 
scène dans laquelle je jouais.

Vous avez donc deux amours. Vous vous 
considérez avant tout comme mélodiste ou 
comme chanteur d’opéra ?
I l y a deux ans et demi, avant mon coup 
de foudre pour la scène, j’aurais répondu 
« mélodiste » sans hésitation. C’était alors 
mon unique passion. Maintenant, bien que 
j’affectionne toujours grandement la mélodie, 
j’aspire plutôt à passer le reste de ma vie sur la 
scène. J’envisage désormais de faire carrière 
principalement à l’opéra !

J’ai cru comprendre que le hasard avait joué 
un rôle dans votre inscription en chant, car 
vous avez bien failli ne jamais choisir cette 
voie pour vos études…
Tout à fait ! Au cégep, malgré mon amour de la 
musique, je me dirigeais plutôt vers des études 
en sciences, en particulier dans le domaine 
des mathématiques avancées. Mais après 
mon quatrième cours… aïe, j’ai dû me rendre 
à l’évidence que c’était trop pour moi. J’ai 
terminé mon cégep, puis au moment d’entrer 
à l’université, je me sentais confus, un peu 
perdu. Lors d’une journée « Portes ouvertes » 
à l’Université de Montréal, j’ai rencontré par 
hasard Rosemarie Landry [professeure de 
chant à l’Université de Montréal – NDLR] qui 
m’a dit de venir passer une audition. Je l’ai 
fait, et les portes se sont ouvertes sur le reste 
de ma vie !

Quel type d’opéra a imez-vous le plus ? 
Le répertoire français ?
En toute honnêteté, non. C ’est l ’opéra 
russe qui me prend vraiment aux tripes ! 
M o u s s o r g s k i ,  Tc h a ï ko v s k i ,  R i m s k i -
Korsakov… Ces drames lyriques me font 
littéralement vibrer. J’aime le côté épique et 
monumental de cette musique, en particulier 
les chœurs. Les chœurs russes, quel le 
puissance, quelle émotion !

Avez-vous un modèle de chanteur ?
Thomas Quasthoff. La profondeur qu’il apporte 
à ses lectures de lieder est époustouflante. 
Ça me jette à terre !

Simon Chalifoux
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Découvrez en page 22 quelques aspects de la 
personnalité lyrique de Simon.
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S on sourire irradie la chaleur et 
la lumière du soleil du Mexique, 

car elle en est originaire. Elle a même 
le Tabasco dans le sang. Pas la sauce, 
l’État. L’un des 32 états qui constituent 
la République fédérale du Mexique et qui 
lui a donné ce charme latin ainsi que 
cette faculté d’être émue et d’émouvoir 
l es autres en soulignant l e lyr i sme 
inhérent à toute mélodie. Voici Ana 
Paula Cunningham Malagón.

Bonjour Ana Paula. Nous sommes dans 
un petit café de la rue Sherbrooke Ouest à 
Montréal, le café Aunja. Que représente cet 
endroit pour vous ?
Le café Aunja, c’est un l ieu spécia l, un 
endroit chaleureux où j’aime bien lire avec 
une bonne tasse de thé. La musique y est 
agréable (chanson, jazz), le choix de thés 
est excellent, il y a des livres que l’on peut 
emprunter et de délicieuses pâtisseries du 
jour. De vieux appareils photo (des antiquités 
qui fonctionnent encore !) sont même à notre 
disposition ! Entourée de livres, de thés puis 
d’appareils photo d’une autre époque, je me 
sens comblée!

D’où venez-vous?
Je suis née au Mexique, dans une ville qui 
s’appelle Villahermosa, elle-même dans l’État 
de Tabasco situé au sud-est du Mexique, à la 
frontière du Guatemala.

Cela fait maintenant combien de temps que 
vous êtes installée à Montréal ?
Cinq ans. J’avais tout juste 18 ans lors de mon 
arrivée ! Mes parents m’ont accompagnée au 
début, bien sûr, mais après, je suis restée 
seule. Ce fut un moment très émouvant. 
Mes parents ont « inspecté » la ville, et l’ont 
trouvée très correcte et surtout sécuritaire 
(rires). Au début, c’était difficile puisque je 
ne parlais pas très bien français. Pendant ma 
première année, j’ai dû travailler très fort pour 
le maîtriser, mais maintenant je suis trilingue ! 
En plus, j’ai fait de belles rencontres et noué 
de belles amitiés. J’aime beaucoup la culture 
et l’ambiance à Montréal.

Y avait-il de la musique dans votre famille ?
Oui, toujours. Mon grand-père chantait 
tout le temps, ma grand-mère aussi, et mon 
autre grand-mère adore l’opéra. Ma mère 
est une très bonne danseuse et possède 
une belle voix. Il y un piano dans le salon 
de l’une de mes grand-mères et j’en ai de 
beaux souvenirs, car c’est là que j’ai pour 
la première fois tâté les notes, quand j’avais 
5 ans.

Parlez-moi de votre parcours musical.
J’ai, semble-t-il, toujours eu un grand amour 
de la musique. Mes parents me racontent 
sans cesse que je pleurais en entendant 
u ne cha nson t r i s te et  r i a i s  à l ’écoute 
d’u ne musique joyeuse, même lorsque 
j’étais bébé ! Ils m’ont inscrite à des cours 
de piano dès l’âge de 5 ans, et ensuite j’ai 
fait partie d’une chorale. La première fois 
que j’a i chanté devant un publ ic, j’avais 
huit ans ! J’ai d’abord chanté des chansons 
folkloriques et de la musique pop. C’est à 14 
ans que j’ai découvert le chant classique. J’ai 
eu la chance d’avoir des professeurs qui ont 
pris garde de bien nourrir ma jeune voix. 
À 18 ans, je me suis inscrite à l’Université 
de Montréal. Je poursuis en ce moment ma 
maîtrise. Je continue à découvrir le monde 
de l’opéra et je suis toujours émerveil lée, 
comme si c’était encore la première fois !

Qua nd et comment s’est fa it le décl ic 
« amoureux » pour le chant, et surtout l’opéra ?
J’ai vu mon premier opéra à Montréal ! C’était 
Don Giovanni de Mozart. J’ai été émerveillée 
de constater à quel point la voix pouvait 
être forte et puissante, tout en conservant 
sa malléabil ité et sa subti l ité. La voix de 
l’interprète de Zerl ina était simplement 
magique. J’ai dès lors voulu apprendre à faire 
la même chose.

Quels sont vos modèles de chant ?
J’admire beaucoup Joyce DiDonato, Frederica 
Von Stade et Teresa Berganza. Elles possèdent 
non seulement une voix et une couleur 
uniques, mais aussi une technique fabuleuse, 
pourtant utilisée de manière très naturelle.

Qu’aimez-vous le plus dans l’opéra ?
La profondeur des émotions et de l’âme 
humaine qui s’y exprime. J’aime le message 
d’espoir qui se trouve dans la musique. Je crois 
que la musique peut changer la vie des gens. 
J’en sais quelque chose, car la mienne a été 
transformée par cet art. Pour bien vivre, nous 
avons besoin d’exprimer des émotions. J’en 
conclus que nous avons besoin de musique 
pour vivre et exister, tout simplement. 

Que préférez-vous dans le chant lyrique : 
opéra, lied, mélodies, opérettes, comédies 
musicales ?
J ’a ime beaucoup l’opéra, ma is je peux 
apprécier tous les genres de musique. 

Quel est votre plus grand rêve musical ?
Il est simple : chanter l’opéra partout dans le 
monde. J’ai une grande passion pour cette 
discipl ine qui me pousse à vouloir jouer 
différents personnages sur scène. Il n y a rien 
de mieux !

 Ana Paula  
 Cunningham Malagón
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Découvrez en page 22 quelques aspects de la 
personnalité lyrique de Ana Paula.
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Les questions lyriques de Frédéric
Marianne Chapdelaine Simon Chalifoux Ana Paula Cunningham Malagón

Un air ou un rôle que vous imaginez 
chanter le reste de votre vie sans 
vous lasser ?

Le personnage de Lauretta dans 
Gianni Schicchi de Puccini. Et puis, 
tant qu’à faire, je dirais tout Puccini !

L’air de Mefistofele dans l’opéra du 
même nom d’Arrigo Boito.

Je pourrais chanter Cherubino (dans 
Les Noces de Figaro, de Mozart) toute 
ma vie. J’adore ce personnage !

Un rôle ou un air que vous n’êtes pas 
prêt(e) à chanter à ce stade de votre 
carrière ?

Giuletta dans I Capuleti e i Montecchi 
de Bellini. C’est redoutable. Cela 
exige un contrôle très rigoureux.

Il y en a tellement ! (rires) Je dirais 
Boris Godounov. Un monument qui 
exige énormément de force et de 
concentration.

Angelina dans La Cenerentola de 
Rossini. Je rêve de chanter ce rôle 
un jour, mais le niveau technique 
est au-delà de mon expérience pour 
le moment.

Un air ou une mélodie que vous 
chanteriez pour conquérir l’être 
aimé ?

Un incontournable, je dirais même 
un indispensable : un air de Carmen, 
de Bizet.

Je n’ai jamais pensé à cela ! Voyons… 
Une pièce chorale : la troisième des 
Quatre petites prières de St-François 
d’Assise, de Poulenc.

J’adore la musique mexicaine, je 
dirais : Alma mia de Maria Grever, 
une compositrice mexicaine qui a 
étudié avec Debussy et qui a écrit 
800 mélodies !

Un air ou une mélodie pour calmer 
bébé ou pour consoler une âme en 
peine ?

L’air « Belle nuit », dans Les Contes 
d’Hoffmann d’Offenbach. Il a été 
popularisé par plusieurs films, dont 
La vie est belle, de Roberto Benigni.

Aïe, elles ne sont pas faciles vos 
questions… L’opéra Candide de 
Leonard Bernstein. Au complet ! 
C’est hilarant et il s’y trouve un beau 
message d’espoir.

Je dirais une autre pièce de Maria 
Grever : Te quiero dijiste. Ma mère 
me la chantait pour m’endormir. 
Ça demeure un merveilleux 
souvenir.

Une œuvre lyrique, un opéra, 
un air méconnu qui mériterait 
100 000 mentions « J’aime » 
sur Facebook ?

L’opéra Wozzeck d’Alban Berg. Les choix ne manquent pas. Le 
Château de Barbe-Bleue de Bartok et 
Sadko de Rimski-Korsakov. Tous les 
opéras russes en fait, et aussi ceux 
d’Europe de l’Est en général.

L’opéra At the Statue of Venus de Jake 
Heggie. J’aime la musique moderne 
et mélodique de ce compositeur 
que j’ai rencontré à Vancouver 
l’an dernier.

Rendez-vous sur notre site Internet (revuelopera.org) afin d’entendre les choix musicaux de nos jeunes artistes. 23
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SUR LE RIVAGE… DE LA COMPOSITRICE 
LUNA PEARL WOOLF

« L’opéra est une forme d’expression qui 
permet de créer de la musique au 

service d’une histoire et de devenir le principal 
matériau de son architecture émotive. Et je 
l’aime pour cela. ». Ainsi se conclut le dialogue 
avec la compositrice Luna Pearl Woolf en un 
bel après-midi de septembre et à quelques 
jours de la tenue d’un atelier à New York où 
elle présentera les premiers jalons de son 
opéra The Pillar.

Un dialogue qui permet de faire connaissance 
avec une musicienne d’origine américaine, 
née au Massachusetts, mais dont Montréal 
est aujourd’hui le port d’attache. Diplômée 
du Conservatoire Oberlin Conservatory du 
Smith College et de la Faculté de musique de 
l’Université Harvard (avec la mention summa 
cum laude), Luna Pearl Woolf a étudié la 
composition avec Mario Davidovsky, Augusta 
Read Thomas et Lewis Spratlan. 

Si elle s’intéresse à la musique instrumentale 
et a notamment composé la musique du film 
Suspense de Lois Weber en faisant appel à 
huit violoncellistes et cinq percussionnistes, 
elle a consacré l’essentiel de son travail de 
compositrice à la musique vocale et à l’opéra. 
Dès 1998, elle compose Epithalamion pour 
soprano et violoncelle et, sept ans plus tard, 

Après Moi, le Déluge pour violoncelle seul 
et chœur a cappella. Elle crée également les 
pièces Odas Todo el Mundo pour soprano, 
violoncelle et piano ainsi que I am a Fish pour 
soprano et quatuor à cordes. Donnant suite à 
une commande de la chanteuse Lisa Delan, 
elle compose Rumi : Quatrains of Love pour 
soprano et violoncelle en 2011, pièce qui a 
d’ailleurs été enregistrée sur PentaTone Classics.

Sa principale œuvre lyrique est à ce jour Angel 
Heart : A Music Storybook. Composée sur 
un livret de l’écrivaine Cornelia Funke, cette 
pièce comporte une narration enregistrée 
par nul autre que le grand acteur britannique 
Jeremy Irons. De cette musique, The New 
York Times a écrit: “Ms. Woolf’s atmospheric 
mu s i c  s e r v e s  a  d i f fe r e n t  pu r p o s e… 
her compositions add psychological nuances 
and emotional depth through ever-changing 
textures. The… ensemble produces a dazzling 
variety of sounds, from the rich and earthy to 
the ethereal.” 1 Cette œuvre a été gravée sur 
étiquette Oxingale Records que Luna Pearl 
Woolf a créée elle-même en 2010. On peut 
entendre sur cet enregistrement les voix de 
Federica von Stade, Daniel Taylor, Zheng Cao 
et Lisa Delan. Luna Pearl Woolf a également 
composé pour violon, violoncelle et percussion 
une œuvre de théâtre expérimental qu’elle 
présente quant à elle comme un « opéra sans 
paroles ». Intitulée Mélange à trois, cette 
œuvre avait été commandée par l’ensemble 
BIK et présentée à la Salle Pollack en mai 2014 
dans une mise en scène de Brian Staufenbiel.

Aujourd’hui, ce sont des projets d’opéra qui 
continuent, à titre principal, de l’occuper et 
de l’animer. Un projet commence à prendre 
forme avec le Washington National Opera 
et sa directrice Francesca Zambello. Mais la 
principale œuvre lyrique qui est actuellement 
en chantier s’intitule The Pillar. Bénéficiaire 
d’une subvention « Découverte » d’Opera 
America, Luna Pearl Woolf dispose désormais 
de moyens pour promouvoi r et mettre 
en œuvre ce projet. La pièce est inspirée 
par l’essai de Diana B. Henriques intitulé 
The Wizard of Lies : Bernie Madoff and the 
Death of Trust et raconte l’histoire de Ruth 
Madoff dont le mari – auquel elle a consacré 
toute sa vie – est tombé en disgrâce. Elle dit 
de l’opéra, qu’elle travaille avec le librettiste 
David Van Taylor, qu’il s’agit d’une méditation 
sur la loyauté, la corruption et la nature de 
l’amour. Son « opera-in-progress » a d’ailleurs 

fait l’objet d’un atelier le 14 septembre 2014 
à New York. À cette occasion, le livret a été 
lu publiquement et le chef Julian Wachner a 
dirigé un extrait de 30 minutes de l’œuvre 
mettant en présence cinq artistes lyriques. 

L’occasion sera bientôt donnée aux opéra
phi les du Québec d’apprécier le travai l 
de compositr ice ly r ique de Luna Pearl 
Woolf. Enregistré en 2006 par l’Ensemble 
contemporain de Montréal (ECM +), son 
operatario Orpheus on Sappho’s Shore 
(Orphée sur le rivage de Sappho) sera 
présenté par ECM+ et la compagnie lyrique 
Ballet Opéra Pantomime (BOP) les 29 et 
30 janvier 2015 à la salle du Conservatoire de 
musique de Montréal. Et pour cette Québécoise 
d’adoption, ce rendez-vous avec le public 
montréalais sera l’occasion de mettre en valeur 
l’architecture émotive de sa propre musique.

Daniel Turp

Luna Pearl Woolf…en quelques dates

1973 Naissance au Massachusetts

2009 Obtention du diplôme de la Faculté 
de musique de l’Université Harvard

2010 Lancement de l’étiquette Oxingale Music

2012 Création d’Après moi, le déluge au Carnegie 
Hall de New York

2013 Création de Angel Heart- A Music Story Book 
à Berkeley et au Carnegie Hall à New York

2014 Création de Mélange à trois, un opéra sans 
paroles à Montréal
Obtention de l’Opera America’s Discovery 
Grant pour le développement de l’opéra 
The Pillar

2015 Présentation de son operatario Orphée 
sur le rivage de Sappho/Orpheus on 
Sappho’s Shore par ECM +  
et le Ballet Opéra Pantomime (BOP)

Luna Pearl Woolf

1 �« Madame Woolf poursuit un objectif différent avec sa musique pleine d’atmosphère… grâce à des textures sans cesse changeantes, ses 
compositions sont teintées de nuances psychologiques et atteignent une véritable profondeur émotionnelle… L’ensemble présente une 
éblouissante variété de sons, riches et telluriques aussi bien qu’éthérés. » (–NDLR)
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A ujourd’hui, on ne s’étonne plus qu’une Québécoise atteigne à la renommée internationale 
et qu’elle éblouisse la scène musicale. On s’étonne plutôt, avec le recul de l’histoire, qu’une 
Albani soit tombée dans l’oubli. Son importance a été plurielle : elle a été une enfant 

prodige, l’une des premières Québécoises à composer, l’une des premières artistes d’ici à se 
rendre en Europe pour des études musicales poussées et, enfin, la première de nos compatriotes 
à illustrer son pays sur la scène internationale. 

L’étoile d’Albani a brillé pendant près de vingt-cinq ans au panthéon de l’art lyrique, au même 
degré que ses contemporaines Adelina Patti et Nellie Melba, deux autres divas passées à l’histoire. 
Don musical indiscutable et voix hors du commun, les quelques enregistrements qu’il nous reste 
d’elle, réalisés en fin de carrière, montrent tout de même la qualité de sa voix, sa souplesse et sa 
clarté, et le goût de l’époque. Les héroïnes du bel canto italien convenaient bien à son talent de 
soprano léger, cristallin et d’une douceur exquise. Avec les années, sa voix prit de la rondeur, du 
coffre et de la robustesse, lui permettant d’ajouter des rôles plus dramatiques à son répertoire : 
43 rôles dans 40 opéras. 

L’importance de sa carrière tient à son association à l’une des plus célèbres maisons d’opéra 
de l’époque, et qui l’est encore aujourd’hui : le Royal Italian Opera (Covent Garden), devenu en 
1892 le Royal Opera House, Covent Garden. En tant que tête d’affiche, pendant près de vingt 
saisons, elle y chanta Gluck, Mozart, Bellini, Rossini, Verdi, Meyerbeer, Gounod, Thomas et 
Wagner. Son rôle à ce théâtre et dans le monde lyrique international est capital : elle a ouvert 
la voie à toute une série de chanteurs québécois qui peuvent s’enorgueillir d’y avoir chanté 
(Jeanne Maubourg, François-Xavier Mercier, Béatrice La Palme-Issaurel, Pauline Donalda, Éva 
Gauthier, Sarah Fischer, puis Joseph Rouleau, Richard Verreau, Louis Quilico, André Turp, 
et plus récemment les Marie-Nicole Lemieux, Karina Gauvin, Gérald Finley, Étienne Dupuis, 
Mireille Lebel…).

Elle fut aussi sollicitée par d’autres scènes prestigieuses comme le Théâtre-Italien de Paris qui 
retrouve sa splendeur d’antan avec l’arrivée de l’Albani. D’elle, un critique parisien écrivit : « [L]‌e 
public lui aussi a repris le chemin de ce théâtre, quelque temps abandonné, et les dilettanti 
fidèles ont retrouvé les beaux jours disparus. À quel talisman est due, après tant d’infructueux 
efforts, cette sorte de résurrection ? Au talent d’Albani. Il a suffi du rayonnement d’une étoile 
pour illuminer l’horizon. » Après Paris, ce fut Saint-Pétersbourg et l’Amérique qui se targuèrent 
de posséder aussi des scènes de renom. En tant que cantatrice, elle eut même l’audace d’aborder 
deux répertoires opposés : le répertoire religieux (cantates, oratorios, messes) et les mélodies 
populaires, dans lesquels elle obtint un succès comparable. 

Elle avait adopté l’Angleterre comme patrie et avec elle, sa vie culturelle et ses mœurs. Mais elle 
n’a jamais oublié, ni renié son Canada natal comme le prouvent les neuf tournées qu’elle y fit et les 
nombreux récitals qu’elle y donna. 

Les distinctions qu’elle a reçues sont impressionnantes : l’Ordre du Mérite du roi Kalakua des 
îles Sandwich (îles Hawaï), du roi de Suède, du roi du Danemark, du duc de Saxe-Cobourg ; 
le titre de Cantatrice à la cour Royale (Hofkammersängerin) sous Guillaume 1er et celui de 
Dame Commandeur de l’Ordre de l’Empire britannique, la médaille Beethoven et la médaille 
d’honneur commémorative du Jubilé de la reine Victoria. Pour ceux qui craignent l’inflation 
dithyrambique et médiatique, cette liste seule abolit tout doute. Les honneurs reçus n’ont 
été que la juste reconnaissance de son art, un art bâti sur un travail acharné au service d’un 
talent prodigieux. Le respect que lui voue la classe aristocratique n’est pas exceptionnel 
pour cette époque, dans la mesure où seules les grandes divas en étaient gratifiées. Ce qui 
a été exceptionnel dans sa vie, c’est l’amitié qui s’est nouée entre elle et la reine Victoria, 
une amitié interrompue par la mort de la souveraine en 1901. C’est d’ailleurs son chant aux 
funérailles privées de la reine Victoria dans la chapelle du château de Windsor qui scellera 
pour toujours cette amitié. 

NOTRE PREMIÈRE « STAR » INTERNATIONALE :  
EMMA ALBANI (1847-1930)
par Pierre Vachon

RÉPERTOIRE LYRIQUE 1

Rôles chantés par Emma Albani à l’opéra

Compositeur œuvre Rôle
Auber Les Diamants de la 

couronne
Catherine

Bellini I Puritani Elvira

La Sonnambula Amina
Norma Norma

Boito Mefistofele Margherita
Elena

Cowen Harold, or The Norman 
Conquest

Edith

Donizetti La Regina di Golconda Alina
Lucia di Lammermoor Lucia
Linda di Chamounix Linda

Flotow Martha Lady Harriet 
Durham

Alma l’Incantatrice Alma
Glinka Une Vie pour le tsar Antonida
Gluck Iphigénie en Tauride 

(version concert)
Iphigénie

Gounod Faust Marguerite
Roméo et Juliette Juliette

Hérold Le Pré aux clercs Isabelle
Massé Paul et Virginie Virginie
Massenet Le Roi de Lahore Sita
Meyerbeer L’Africaine Inès

Robert le diable Isabelle
Les Huguenots Valentine

Mozart Don Giovanni Zerlina 
Donna 
Elvira
Donna Anna

Le Nozze di Figaro Comtesse

1 �Ces données, colligées par Gilles Potvin, sont reproduites à partir 
du fonds Gilles Potvin (cote P299) des archives de l’Université 
de Montréal.
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Jusqu’en 1972, seules une plaque commémorative à l’emplacement de sa maison natale à Chambly 
et une artère Albani dans le Nord-Est de Montréal rappelaient à notre mémoire le souvenir 
d’Emma Lajeunesse, dite Albani. En 1972, pour commémorer le centenaire des débuts d’Albani 
au Covent Garden, le critique musical Gilles Potvin faisait paraître la traduction française de son 
autobiographie (40 Years of Song), contribuant du même coup à relancer sur la place musicale 
la carrière de notre illustre compatriote et à l’extirper d’un injuste oubli. Depuis, un certain 
nombre d’articles ont relaté divers pans de sa carrière et aidé à maintenir vivant le souvenir de 
la première grande artiste canadienne. 

Le souvenir d’Emma Albani est maintenu grâce à des organismes et fondations qui portent son 
nom. Les compositeurs Guillaume Couture, Ernest Gagnon, Alexis Contant et Salomon Mazurette 
lui ont dédié des mélodies, et le compositeur québécois Georges McNeil a écrit une œuvre intitulée 
Albani Galop pour harmonie ou piano (1875). Un gâteau et un chapeau portent son nom. En 1972, 
Jean Patenaude fondait les Éditions Albani, consacrées à des œuvres pédagogiques. En 1980, un 
timbre-poste à son effigie fut dévoilé à l’occasion du cinquantenaire de sa mort. En 1986, on a 
fondé la Maison Albani dans sa ville natale de Chambly pour promouvoir la diffusion des arts et 
perpétuer le souvenir de la cantatrice ; cette maison n’existe plus aujourd’hui.

L’autobiographie d’Emma Albani a été traduite en français par Gilles Potvin sous le titre Mémoires 
d’Emma Albani. L’éblouissante carrière de la plus grande cantatrice québécoise (Montréal : 
Éditions du jour, 1972). Les recherches de Gilles Potvin sur la carrière d’Albani demeurent, à ce 
jour, les travaux les plus exhaustifs. 

Enfin, le mystère de la date de naissance d’Emma Albani persiste encore, son acte de baptême 
n’ayant jamais été retrouvé. Dans son autobiographie, Emma Lajeunesse indique le 1er novembre 
1852, tandis que la biographe Hélène Charbonneau rapporte que la date consignée dans les 
archives du couvent Sacré-Cœur est celle du 1er novembre 1847. La date du 1er novembre 1847 est 
généralement la date admise.

Le légendaire pianiste français Alfred Cortot, de passage à Montréal en 1925, déclara aux 
journaux : 

« Albani est une des grandes gloires de la musique, et elle a assurément fait beaucoup pour faire 
éclater le nom canadien sur toutes les rives étrangères. Elle fut presque toute une époque et, si le 
Canada est fier de l’avoir eue comme enfant, le monde entier est fier de l’avoir eue comme artiste. »

(La Presse, 7 avril 1925)

Albani, la compositrice

Dans sa jeunesse, Emma Albani a composé 
quelques pièces qui, à l’exception d’une 
seule, ont été perdues. Les œuvres sont 
les suivantes : Grande marche triomphale 
(piano), Grand Fantasia on “When This 
Cruel War is Over” (piano), Grand Duett 
on Themes from Sabatier’s Cantata (2 
pianos), Variations on “‘Tis the Last Rose 
of Summer” (harpe), et les pièces vocales 
suivantes : Hymne à Pie IX, And Must These 
States Now Sever, Les Martyrs, Travail 
de reconnaissance, O Salutaris (la seule 
partition retrouvée).

Abonnez-vous !
www.revuelopera.org 

abonnement@revuelopera.org
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Critiques
Opéras ConcertS Récitals Festivals CD / DVD Livres

C’est avec beaucoup d’enthousiasme que les 
spectateurs ont pris place à la première 

représentation du premier opéra de la saison 
2014-2015 de l’Opéra de Montréal. L’air était 
rempli de promesses : chacun entonnait déjà 
mentalement le « Va, pensiero », anticipait les 
scènes de colère divine, avait hâte d’entendre 
la distribution en prenant connaissance de 
la biographie bien garnie des chanteurs en 
vedette. Et pourtant, en sortant de la Place 
des Arts, un malaise subsistait.

Vocalement, ce Nabucco n’était pas une 
mauvaise production. Aucun chanteur n’a 
l ivré de performance sans fai l le, mais la 
distribution est restée plutôt solide jusqu’à 
la fin. Le baryton Paolo Gavanelli s’est révélé 
un acteur de grand talent. Son Nabucco 
éta it fermement ancré sur scène et ses 
mouvements rares et précis lui donnaient 
une prestance de tous les instants, même si 
la voix, sonore, était parfois gâchée par des 
effets agressifs en fin de phrases. Le Zaccaria 
d’ Ievgen Orlov éta it inéga l, son t imbre 
a lternant entre des moments magiques 
et des passages où i l prenait une couleur 
métal l ique prononcée. Antoine Bélanger 
a offert un Ismaele convaincant. Sa voix 
magnifique semblait simplement trop petite 
pour traverser l’orchestration verdienne et 
nous faire profiter de toutes ses subtilités. 

En ra ison de la prépondérance de leurs 
rôles, la soprano russe Tatiana Melnychenko 
(Abigaille) et la mezzo-soprano américaine 
Margaret Mezzacappa (Fenena) ne pouvaient 
échapper à la compara ison. El les sont 

toutes deux dotées d’une présence scénique 
forte et leur puissance vocale s’égala it. 
Cependant, plus la soirée avançait, plus 
la voix de la Russe prenait de la rondeur 
et une noblesse seyant à son personnage, 
tandis que celle de l’Américaine revêtait un 
caractère tranchant, au vibrato de moins 
en moi ns contrôlé. C ’est fi na lement la 
prestation de Melnychenko qui aura été la 
plus mémorable de la soirée. Mentionnons 
au passage les bel les inter vent ions du 
chœur, visiblement bien préparé par Claude 
Webster. L’Orchestre Métropolitain, dirigé 
par l’ Ita l ien Francesco Mar ia Colombo, 
nous a offert des moments musicaux d’une 
rare beauté, malgré quelques instants de 
désynchronisation, notamment dans les 
passages impliquant Nabucco.

Ce ne sont donc pas les prestations vocales 
qui ont provoqué cette sensation de désir 
inassouvi. Il s’agissait plutôt de l’opéra lui-
même, ou plutôt, des choix opérés sur le 
plan de la mise en scène. L’idée d’une mise 
en abîme, qui reprenait le concept original 
de la première (idéal isée) de l’opéra, le 
9 mars 1842 à la Scala de Milan, était en soi 
assez ingénieuse. Cela nous a valu une scène 
touchante, pendant les applaudissements qui 
ont suivi le rideau final, dans laquelle le chœur 
a repris le « Va, pensiero », comme un hymne 

à la liberté, sous les baïonnettes menaçantes 
des soldats autrichiens. 

C’était pourtant tout ce qu’i l y avait de 
« spectaculaire » dans cette production, pour 
citer la publicité de BMO, en première page du 
programme. Le livret de Nabucco est truffé 
d’expressions guerrières, mais la mise en 
scène est demeurée désespérément statique, 
les scènes de violence étaient émasculées et 
peu crédibles, et les déplacements du chœur, 
machinaux. Au tout début, lorsque le texte 
parle du roi qui, « sur son destrier, se dirige 
vers le temple comme une noire tornade », 
le public anticipait une entrée réellement 
tr iompha le du roi babylon ien. R ien de 
tout cela. Seules les interventions divines, 
avec des effets sonores et lumineux, ont 
attiré l’attention.

En comparaison avec La Traviata, ou encore 
Falstaff, la vaste fresque historique de cet 
opéra de jeunesse – un péplum opératique 
– demande des effectifs substantiels et pose 
un grand défi aux metteurs en scène. Pour 
livrer un Nabucco digne de ce nom, il aurait 
fallu aller beaucoup plus loin dans le réalisme 
de la mise en scène et ne pas tout miser sur 
l’épi logue pseudo-historique mettant en 
vedette le « Va, pensiero ». Cet air magnifique 
ne peut à lui seul faire office de concept.

Simon Rivard

Opéra de Montréal

 Nabucco : « Va, pensiero », et puis ?
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NABUCCO, opéra de Giuseppe Verdi 
Livret de Temistocle Solera

Coproduction du Washington National Opera, 
du Minnesota Opera et d’Opera Philadelphia

Orchestre Métropolitain,  
Place des Arts, salle Wilfrid-Pelletier 
20, 23, 25 et 27 septembre 2014

INT :	 Paolo Gavanelli, baryton (Nabucco), 
Tatiana Melnychenko, soprano (Abigaille), 
Ievgen Orlov, basse (Zaccaria), 
Margaret Mezzacappa, soprano (Fenena),  
Antoine Bélanger, ténor (Ismaele),  
Chœur de l’Opéra de Montréal

DM :	 Francesco Maria Colombo
MS :	 Thaddeus Strassberger (reprise par Leigh Holman)
CC :	 Claude Webster
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Le Barbier de Séville de Rossini est l’un des grands favoris de 
la programmation de l’Opéra de Montréal, aux côtés d’autres 

blockbusters du répertoire lyrique italien comme La Bohème ou 
Madame Butterfly. Souvent présenté sur la scène montréalaise, cet 
infatigable opéra bouffe a encore une fois fait courir les foules, à tel point 
qu’une supplémentaire a dû être ajoutée aux quatre représentations 
originellement prévues. 

Le metteur en scène Oriol Tomas a repris un décor de 1976 signé Robert 
Prévost, qui avait également été utilisé en février 2008 pour la dernière 
production du Barbier à l’Opéra de Montréal, mise en scène par Alain 
Gauthier. Ce décor extrêmement ingénieux (fait tout d’une pièce, il permet 
de passer de l’intérieur à l’extérieur de la maison de Bartolo en l’espace de 
quelques secondes) porte malheureusement les marques de son âge : son 
esthétique terriblement traditionnelle aurait gagné à être réactualisée.

La mise en scène très astucieuse cherche visiblement à contrer cette 
impression un peu surannée en proposant une nouvelle interprétation 
moderne et dynamique. Le résultat, admirablement rythmé, est 
dans l’ensemble très convaincant, et contient des idées absolument 
brillantes comme celle de créer un univers surréaliste pour le fameux 
« air de la calomnie » : des figurants porteurs d’énormes têtes de ballon 
apparaissent alors et deviennent de plus en plus nombreux à mesure 
qu’enfle la calomnie décrite par Basilio, jusqu’à l’éclatement final, au 
moment duquel Basilio fait effectivement éclater l’un des ballons. L’effet 
de surprise est d’une efficacité redoutable, tout comme le changement 
radical d’atmosphère qui nous fait entrevoir, l’espace d’un instant, une 
tout autre façon – totalement dépoussiérée – de concevoir la mise en 
scène d’opéra.

La leçon de musique du deuxième acte est un autre des grands moments 
de cette mise en scène pleine de bonnes idées. Le ténor Bogdan Mihai, 
dont l’agilité vocale extraordinaire est mise au service d’un remarquable 
comte Almaviva, y déploie des talents d’acteur comique qui n’ont rien à 
envier à ceux d’Étienne Dupuis, dont le Figaro, gouailleur et parfaitement 
naturel, est un rien cabotin. À eux deux, Mihai et Dupuis produisent 
une scène de comédie tout à fait délicieuse. On se demande cependant 
pourquoi l’arrivée de Basilio (excellent Paolo Pecchioli) donne lieu à un 

jeu de scène compliqué avec des parapluies dont le spectateur s’explique 
mal la fonction (sont-ils censés protéger des « germes » de la maladie 
imaginaire de Basilio ?), et qui détourne l’attention des traits d’esprit 
dont regorge la partition de Rossini elle-même. 

De la même façon, on reste un peu songeur devant l’ajout de mouvements 
évoquant le flamenco, en particulier dans le finale du deuxième acte. 
L’opéra se passe certes à Séville, mais l’élément « couleur locale » est-il 
vraiment si important ? Sans doute Tomas a-t-il voulu poursuivre dans 
la veine chorégraphique déjà bien présente dans sa mise en scène de 
La Chauve-souris à l’Opéra de Montréal (janvier 2013) – laquelle, on 
s’en souviendra, se terminait par une hilarante danse collective inspirée 
de la célébrissime vidéo « Gangnam Style ».

Cette version revisitée du Barbier de Séville dégage une fraîcheur 
et une vivacité qui ressortent d’autant mieux qu’elles sont portées 
par des chanteurs admirables, parfaitement à l’aise dans les vocalises 
rossiniennes (la sérénade de Mihai en Almaviva au début du premier 
acte est à ce titre particulièrement impressionnante, ainsi bien sûr que le 
grand air de Rosina « Una voce poco fa », rendu à la perfection par Carol 
Garcia). La direction d’orchestre de Christoph Campestrini, précise et 
spirituelle, fait ressortir tout l’humour de la musique de Rossini. Ce 
Barbier de Séville inventif et pétillant remplit donc pleinement sa 
mission, et confirme ce qu’on savait déjà : on ne se lasse pas de cet opéra!

Marie-Hélène Benoit-Otis

Opéras ConcertS Récitals Festivals CD / DVD Livres

Il Barbiere di Siviglia (Le Barbier de Séville), opéra bouffe en deux actes, 
musique de Gioachino Rossini, livret de Cesare Sterbini

Production : Opéra de Montréal. Place des Arts, Salle Wilfrid-Pelletier, 8, 11, 13, 15 et 
17 novembre 2014

INT :	 Étienne Dupuis, baryton (Figaro), Carol Garcia, mezzo-soprano (Rosina), Carlo Lepore, 
basse (Bartolo), Bogdan Mihai, ténor (Almaviva), Paolo Pecchioli, basse (Basilio), 
Josh Whelan, baryton (Fiorello), Dylan Wright, basse (un officier), Benoît Le Blanc, 
baryton (Ambrogio), Alexandra Beley, mezzo-soprano (Berta)

DM :	 Christoph Campestrini
MS :	 Oriol Tomas
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Le Barbier de Séville à l’Opéra de Montréal

 Une valeur sûre revisitée
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La Veuve joyeuse (Die lustige Witwe), opérette en trois actes, 
musique de Franz Lehár, livret de Victor Léon et Leo Stein

Production : Opéra de Québec. Grand Théâtre de Québec, 
18, 21, 23 et 25 octobre 2014

INT :	 Leslie-Ann Bradley, soprano (Missia Palmieri) ; 
Armando Noguera, baryton (Danilo) ; Robert Huard, 
baryton-basse (Popoff), Judith Bouchard, soprano 
(Nadia), Keven Geddes, ténor (Camille de Coutançon), 
Jack Robitaille, rôle parlé (Figg)

DM :	 Stéphane Laforest , Orchestre symphonique 
de Québec

MS :	 François Racine
CC :	 Réal Toupin
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Depuis sa création en 1905, La Veuve 
joyeuse réussit l’exploit de plaire au grand 

public tout en satisfaisant les critiques, ce 
qui vaut à l’œuvre d’être jouée sur les scènes 
officielles, une des rares opérettes à jouir de ce 
traitement de faveur. L’œuvre phare de Franz 
Lehár est une formidable synthèse des styles 
musicaux et du théâtre comique en vogue 
à la fin du XIXe siècle, exigeant une mise en 
scène qui révèle la noblesse et le charme de 
la Belle Époque, sans jamais tomber dans la 
caricature. Elle exige aussi des artistes qu’ils 
sachent jouer, chanter et même danser ; il en va 
ainsi de l’opérette ! C’est, hélas, sur ces aspects 
du jeu, de la voix et de la mise en scène que la 
première production de la saison de l’Opéra de 
Québec a déçu, reléguant cette Veuve joyeuse 
au rang des efforts vains pour séduire un 
nouveau public et promouvoir un répertoire 
plus léger.

D’abord les voix. On pourra it bien sûr 
accuser l’acoustique sèche de la salle Louis-
Fréchette d’être responsable de la difficulté 
de certains chanteurs à projeter ; certains 
s’accommodaient certes de cette contrainte 
m ieux que d’autres ma is, tout compte 
fait, le niveau professionnel était inégal. 
Plusieurs interprètes secondaires, tenus 
essentiel lement par des artistes locaux, 
avaient des registres limités, des voix peu 
nuancées ou mal contrôlées, et dont quelques 
lignes étaient parfois si peu audibles, que 
l’orchestre devait réduire son niveau sonore. 
L’inexpérience se percevait également dans 
le jeu inconstant de certains personnages, 

qui perdaient soudainement leur accent 
pour le retrouver plus tard, qui modifiaient 
leur comportement le temps d’une scène ou 
qui se déplaçaient de façon peu naturelle, 
laissant transparaître la métrique du metteur 
en scène. 

En contrepartie, des artistes ont offert de bons 
moments (presque un répit) dans cette Veuve : 
l’excellent Jack Robitaille, seul véritable acteur 
de la distribution, rayonnait d’aisance dans son 
rôle parlé et traduisait parfaitement l’esprit 
primesautier de l’œuvre. De même, le baryton 
argentin Armando Noguera (Danilo) jouait 
assez juste, surtout dans les scènes à deux 
ou trois personnages, et sa voix expressive 
et br i l lante dans les a igus se révéla it 
parfaitement adaptée à l’opérette. Cependant, 
sa prononciation du français était laborieuse et 
exigeait que nous suivions les surtitres.

La soprano Lesl ie-Ann Bradley (Missia 
Palmieri), de son côté, a campé une veuve à la 
voix agréable (magnifiques pianissimi dans 
le célèbre air de Vilya au deuxième acte), mais 
au jeu assez fade. Sa maîtrise du français était 
bien meilleure que celle de son acolyte et son 
accent était charmant.

La m ise en scène de Fra nçois Raci ne 
souffrait malheureusement de nombreux 

clichés, manquait cruellement d’imagination, 
d’élégance et de justesse au regard de l’époque 
où se déploie l’action. La rigidité des tableaux 
a nui assurément au naturel et à la spontanéité 
des artistes ; mais c’est surtout l’exagération 
de certaines scènes comiques qui a eu pour 
effet de faire tomber à plat plusieurs effets 
et gags souhaités par les auteurs, donnant à 
cette Veuve joyeuse une impression d’œuvre 
démodée, aux allures saugrenues, plus proche 
du théâtre d’été. Les décors et les costumes 
n’avaient guère mieux à offrir. Budget oblige, 
dira-t-on.

Dans la fosse, l’Orchestre symphonique 
de Québec s’en est tiré beaucoup mieux. 
La direction de Stéphane Laforest, vive et 
nuancée, a insufflé un son très homogène 
à l ’ensemble et créé des atmosphères 
très réussies, même lorsque la musique 
n’accompagnait qu’une scène parlée.

L’Opéra de Québec nous a ouvert les portes 
de sa saison 2014-2015 sur une production 
très inégale et plutôt décevante. Alors que 
l’opérette devait témoigner des capacités de 
l’institution à se renouveler et à embrasser de 
nouveaux genres musicaux, cette production 
expose cruellement ses limites et son absence 
d’audace. Un bien triste constat pour une 
œuvre qui se veut joyeuse.

Hugo Lévesque

Opéra de Québec

 LA VEUVE EST TRISTE…
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P our la soirée d’ouverture de sa cinquième 
sa i son, Opéra I m méd iat présenta it 

La Chauve-souris de Johann Strauss II. 
La marque distinctive d’un chef-d’œuvre 
immortel est sa capacité de nous toucher, peu 
importe le traitement qui lui est réservé. Cela 
dit, la compagnie, qui rassemble de jeunes 
chanteurs professionnels, a livré une version 
solide et inspirée. 

Le metteur en scène, Frédéric-Antoine Guimond, 
a opté pour un style bouffon qui a pu déconcerter 
certains mélomanes, habitués au charme viennois 
associé à cette histoire un peu enchevêtrée. Force 
est d’admettre que ce traitement s’est avéré 

tout de même efficace, comme en témoignaient 
les rires enthousiastes du public. Cependant, 
malgré les améliorations apportées à la traduction 
française de Paul Ferrier (1904), le résultat n’était 
pas toujours très convaincant. 

Il faut dire que les circonstances étaient loin 
d’être idéales. Les musiciens de l’Orchestre 
philharmonique des musiciens étudiants de 
Montréal (OPMEM), sous la direction de Philippe 

Ménard, étaient plutôt entassés sur la scène de 
la salle Marie-Gérin-Lajoie de l’Université du 
Québec à Montréal (UQÀM). Puis, un nombre 
limité de répétitions avec orchestre et des forces 
instrumentales réduites, il est compréhensible 
que la qualité musicale en ait souffert. Même si 
les musiciens et le chef ne sont pas forcément 
à blâmer, la formule sera à revoir pour la 
production de Carmen de Bizet, en avril. 

Par ailleurs, les chanteurs d’Opéra Immédiat 
ont surmonté avec brio le défi qui leur était 
posé. La directrice artistique, Sophie de 
Cruz, incarnait une Rosaline à la fois digne et 
burlesque. Marc-Antoine D’Aragon (Gaillardin) 
a une voix de baryton agile et bien adaptée à ce 
genre de répertoire. Rôle central du répertoire 
de soprano colorature, Adèle était chantée 
par Yanick Alexandre avec toute l’agil ité 
nécessaire, malgré quelques problèmes de 
diction et un son parfois trop perçant. Une 
mention toute spéciale à Éric Thériault, ténor 
acadien interprétant le rôle d’Alfred : un bel 
canto assumé, une voix également expressive 
dans tout le registre, un talent d’acteur certain. 

En sortant du sous-sol de l’UQÀM, ce sont 
les points positifs de cette production qui 
restaient en tête : l’excellente brochette de 
chanteurs, l’efficacité de la mise en scène, 
les éclats de rire répétés, mais surtout, les 
mélodies inoubliables de Johann Strauss.

Simon Rivard

Opéras ConcertS Récitals Festivals CD / DVD Livres

La Chauve-souris, de Johann Strauss II, version française 
de Die Fledermaus par Paul Ferrier, (adaptation de 
Opéra Immédiat), Salle Marie-Gérin Lajoie  
UQÀM, 4 octobre 2014

Production : Opéra Immédiat, directrice artistique : 
Sophie de Cruz

INT :	 Sophie de Cruz, soprano (Rosaline), 
Yanick Alexandre, soprano, (Adèle), 
Julija Karakorska, mezzo (Orlofskyo), 
Marc‑Antoine D’Aragon, baryton (Gaillardin), 
Éric Thériault, ténor (Alfred), Julien Horbatuk, 
baryton (Duparquet), Jean‑Philippe Lupien, 
baryton (Bidard), Mireck Metelski, baryton 
(Tourillon), Marie-Claire Fafard Blais, soprano 
(Flora), Nicolas Vittorio Saavedra Fusinato, ténor 
(Léopold). Alexandre Desjeunes, ténor (Yvan).

DM :	 Philippe Ménard, Orchestre philharmonique 
des musiciens étudiants de Montréal (OPMEM) 

MS :	 Frédéric-Antoine Guimond 

Orphée aux Enfers, une mise en scène ingénieuse

Avec cette production d’Orphée aux Enfers, 
l’Opéra bouffe du Québec prouve avec 

éclat combien une mise en scène ingénieuse 
et l’enthousiasme d’artistes à la bonne humeur 
contagieuse peuvent largement compenser 
la modestie des moyens. D’une cocasserie 
irrésistible, la mise en scène de Richard 
Fréchette actualise finement l’intrigue en 
multipliant les clins d’œil à notre monde des 
communications électroniques : l’Opinion 
publique symbolise l’ensemble des réseaux 
sociaux en arborant sur son costume le logo de 
Facebook, et c’est grâce à un texto qu’Eurydice 
annonce à son mari son départ pour les Enfers. 

Le monde des dieux n’est pas en reste, avec son 
côté gentiment rebelle vis-à-vis de l’autorité de 
Jupiter, puis carrément déchaîné lorsqu’il se 
retrouve aux Enfers dans le tableau final. 

La distribution réunit des chanteurs qui 
prennent un plaisir évident à se plier à cette 
mise en scène inventive. Véronique Gauthier 
(soprano) est une Eurydice à la voix solide et au 
fort tempérament, face à Martin Pilon (ténor) 
qui campe un Orphée très élégant sur les plans 
vocal et scénique. Impressionnant et doté d’une 
belle voix de basse, Charles Prévost Linton 
imprime à Jupiter beaucoup d’autorité, qualité 
d’autant plus nécessaire que sa Junon, campée 
par l’extraordinaire Frédérike Bédard (soprano), 
est une véritable harpie. Le Mercure de Nathan 
Lelièvre (ténor) relève de l’exploit : il réussit à 
chanter son air tout en pédalant à toute vitesse 
sur son vélo stationnaire, sans nuire à la clarté 
de son élocution. Geneviève Bournival est une 
Diane au caractère rebelle très affirmé et au 
magnifique timbre de soprano. Habituellement 
dévolu à une femme, le rôle de Cupidon est ici 
tenu par le haute-contre Étienne Cousineau, 

très bon chanteur qui nous convainc de ce 
choix de prime abord un peu étonnant. Éric 
Thériault (ténor) est un Aristée-Pluton superbe 
de gouaille, alors que Frédéric-Antoine Guimond 
(ténor) traduit bien la déception amoureuse de 
John Styx. Avec Chantal Scott (mezzo-soprano), 
l’Opinion publique revêt un côté maîtresse d’école 
à l’air pincé parfaitement en situation. Enfin, 
drapée dans un costume qui évoque la Vénus de 
Milo, Marie-Philippe Bois (soprano) campe une 
hilarante déesse de l’Amour. Pour accompagner 
cette joyeuse bande, Simon Fournier dirige un 
orchestre de douze musiciens qui accomplit un 
travail admirable et participe pleinement au 
succès de cette représentation jubilatoire. 

Louis Bilodeau

Orphée aux Enfers, opéra bouffe en deux actes et quatre 
tableaux, musique de Jacques Offenbach,  
livret d’Hector Crémieux et Ludovic Halévy 

Production : Opéra bouffe du Québec, Maison des Arts 
de Laval. 7, 8, 9, 14, 15 et 16 novembre 2014 

INT :	 La description des rôles et des noms des artistes 
de cette production figure dans le texte ci-contre.

DM :	 Simon Fournier
MS :	 Richard Fréchette

Opéra Immédiat

 Les hauts et les bas d’une Chauve-souris
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Marc-Antoine d’Aragon et Sophie De Cruz
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L’opéra de chambre Notre Damn imaginé 
par la compositr ice Rachel Bur man 

– l’unique création lyrique de la rentrée 
montréa la ise – est une œuv re tout en 
introspection, mise en scène avec un parti 
pris esthétique minimaliste mais poétique. 
Avec trois fois rien, le metteur en scène a créé 
des tableaux visuels aux éclairages soignés et 
à la plastique frappante.

La musique de Burman est d’un intérêt 
certa in. La f lu id ité des parties vocales 
nourrit naturel lement l’émotion, offrant 
des épisodes quasi intemporels où les sons 
et la voix semblent suspendus, hors temps, 
voyageant entre une profondeur tectonique 
et une légèreté faussement ingénue. À ce 
titre, les trois chanteuses ont fait preuve d’un 
engagement artistique intense et soutenu. Aux 
commandes de son violoncelle, la compositrice 
a créé divers contrepoints en utilisant, peut-
être un peu trop, une pédale de boucle 
(procédé fréquemment utilisé en musique 
contemporaine). À la chaleur vibrante du 
v ioloncel le s’ajouta ient les instruments 
inventés par André Pappathomas, lutherie 
magique exploitant surtout des effets de 
cordes pincées et frottées qui contribuèrent 
à l’exploration sonore des timbres et appor
tèrent des éléments plus rythmiques au 
discours musical. 

Le hic, et il est de taille, c’est que cet opéra 
n’a pas de proposition dramatique forte. 
Rappelant vaguement le trava i l du duo 
Robert Wilson / Philip Glass (Einstein on the 
Beach), cette œuvre présente divers tableaux 
visuels et musicaux qui, pris séparément, 
possèdent leur logique propre, mais n’offrent 
pas de lien significatif entre eux. Qu’il n’y ait 
pas de narrativité au sens traditionnel, passe 
encore, mais l’absence de courbe dramatique, 
couplée à des tempos globalement lents et 
méditatifs, nous laisse devant une proposition 
principalement esthétique, un peu froide, 
voire distante. 

En espérant qu’une collaboration avec un 
librettiste puisse s’établir afin de lui permettre 
d’explorer à fond une dramaturgie qui soit plus 
consistante, nous suivrons certainement les 
projets futurs de cette créatrice prometteuse, 
car elle possède déjà une écriture musicale 
sensible et profondément scénique.

Éric Champagne

Notre Damn de Rachel Burman

Production : Free Opera Ensemble (FOE), Chapelle historique du Bon-Pasteur, du 30 septembre au 4 octobre 2014 / Première mondiale

INT :	 Janet Warrington, soprano, Marie-Annick Béliveau, mezzo-soprano, Anne Julien, mezzo-soprano
Composition, livret et violoncelle : Rachel Burman
Instruments inventés et mise en scène : André Pappathomas

 NOTRE DAMN : OPÉRA ET DRAME

Coffret de 5 CD - 170 mélodies
Olivier Godin (piano)
François le Roux, Marc Boucher, 
Julie Fuchs, Hélène Guilmette, 
Julie Boulianne, Pascale Beaudin
ATMA Classique, 2013

Intégrale des mélodies  
pour voix et piano

PROCUREZ-VOUS  
CE COFFRET  

AU PRIX SPÉCIAL DE

auprès de  
L’Opéra – Revue québécoise d’art lyrique.

Commandez en écrivant à :  
info@revuelopera.org 

3000 $
(taxes en sus)

Le coffret a été réalisé  
en collaboration avec le
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L’Orchestre symphonique de Montréal n’avait pas joué dans son intégralité 
Roméo et Juliette, la « symphonie dramatique » de Berlioz, depuis 1985. 

C’est dire à quel point ce programme d’ouverture de saison se voulait un 
événement. Malgré plusieurs aspects intéressants, force est de constater 
que cette soirée n’a pas été particulièrement mémorable, étant globalement 
dirigée avec une trop grande distanciation et souffrant de quelques bémols.

Vocalement, cette œuvre n’est pas du meilleur Berlioz. Il faut l’admettre, 
l’originalité du compositeur réside en ce qu’il confie à l’orchestre seul les 
pages les plus expressives du drame shakespearien. Nous serions donc 
tentés d’approfondir l’interprétation de l’orchestre et de reléguer au second 
plan celle des chanteurs et du chœur. Commençons néanmoins par l’inverse.

Bien rodé, le chœur présentait une homogénéité exemplaire et une assez 
bonne puissance de projection. Il semblait néanmoins un peu sur ses gardes, 
comme s’il redoutait la partition qu’il avait devant lui. La prononciation était 
correcte, si l’on tient compte du fait que Berlioz est loin d’être un maître de 
la prosodie. Maladresse notable cependant, l’entrée en scène du chœur en 
prévision du mouvement final s’est faite pendant le mouvement précédent, 
la célèbre « Scène d’amour ». Voilà toute une façon de briser l’ambiance !

Du côté des solistes, la mezzo-soprano Clémentine Margaine, malgré 
une partition fort maigre, interpréta cette musique avec un naturel 
renversant. Possédant un timbre parfait pour ce répertoire, elle nous 

a de plus éblouis par son élocution limpide et sentie. On souhaite 
ardemment l’entendre dans un rôle plus consistant. Le ténor Isaiah 
Bell, à la présence anecdotique, a bien paru, malgré une diction un peu 
trop ronde. Le baryton-basse Nicolas Testé – remplaçant Philippe Sly, 
initialement prévu – chanta avec vigueur et conviction. En général, et 
s’agissant d’une œuvre qui ne le met pas vraiment en valeur, ce trio de 
solistes a fait bonne figure. 

Le reste du concert est donc redevable à l’orchestre. Dans l’ensemble, 
presque tout y était : les couleurs françaises si particulières à Berlioz ont 
trouvé ici un écrin formidable, les plans sonores étaient clairs et les solistes 
instrumentaux, solides et prenants. Néanmoins, plusieurs mouvements ne 
« levaient » tout simplement pas, semblant demeurer à un premier niveau 
de lecture. Pas d’émotion extrême, pas de débordement romantique, pas de 
nuances déplacées. Un Berlioz bien fait, mais constamment retenu. Seul, 
peut-être, le célèbre « Scherzo de la reine Mab » a réellement marqué les 
esprits par sa fantaisie, la rêverie, son allant, sa légèreté admirablement 
bien dosée et la précision époustouflante de l’orchestre.

Loin d’être ratée, cette soirée nous a permis d’entendre de fort belles 
choses, malheureusement noyées par une retenue mal placée qui 
enlevait à l’œuvre son potentiel flamboyant et exalté. Le drame des 
amants de Vérone et le romantisme échevelé de Berlioz y ont gagné en 
clarté mais ont perdu en émotions vives.

Éric Champagne

Orchestre Symphonique de Montréal

 ROMÉO ET JULIETTE : 
 PASSION MODÉRÉE
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La mezzo Clémentine Margaine

Roméo et Juliette de Berlioz à l’OSM

Production : Orchestre symphonique de Montréal, Maison symphonique, 10 et 11 septembre 2014

INT :	 Clémentine Margaine, mezzo-soprano, Isaiah Bell, ténor, Nicolas Testé, baryton-basse
DM :	 Kent Nagano
CC :	 Andrew Megill

29, 30, 31 janvier 2015  19 h 30  | 1er février 2015 14 h 00  
35 $ / 25 $ | SALLE POLLACK

Gordon Gerrard, chef
Nicola Bowie, metteure en scène
Avec l’Orchestre symphonique de McGill

Le Nozze di Figaro
MOZART

Patrick Hansen, directeur

OPÉRA
MCGILL

BILLETS DISPONIBLES EN LIGNE
DÈS MAINTENANT  mcgill.ca/music

ou au 514 398-4547

slch_LOpera_14.11_Layout 1  14-11-18  14:43  Page 1
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Stabat Mater et Gloria de Francis Poulenc

Production : Paroisse Notre-Dame de Québec et Orchestre symphonique de Québec  
Basilique-cathédrale Notre-Dame de Québec. 21 novembre 2014

INT :	 Kimy McLaren, soprano, Chœur de l’Orchestre symphonique de Québec
DM :	 Fabien Gabel
CC :	 David Rompré
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L’Orchestre symphonique de Québec célèbre le 350e anniversaire de Notre-Dame de Québec

Stabat Mater et Gloria de Francis Poulenc

On ne saurait imaginer la religion sans musique, et c’est sans doute 
pourquoi la paroisse Notre-Dame de Québec s’est offert un volet 

musical si bien rempli pour célébrer son 350e anniversaire, du baroque 
des Violons du Roy aux airs d’influence africaine de Lorraine Klaasen. 
C’est à l’OSQ et à son Chœur qu’on avait demandé de clore cette année 
de festivités, en compagnie de la soprano Kimy McLaren, en ce vendredi 
déjà bien enneigé de novembre.

Si le contexte était bien choisi pour interpréter ces deux grandes 
œuvres du répertoire sacré que sont le Stabat Mater et le Gloria de 
Francis Poulenc, la configuration de Notre-Dame de Québec ne facilitait 
guère la tâche aux interprètes. Heureusement, l’écriture chorale de 
Poulenc était assez massive pour s’épanouir de façon raisonnable 
dans l’acoustique riche mais peu limpide de la basilique-cathédrale. À 
l’inverse, l’orchestre paraissait le plus à son avantage là où Poulenc use 
des effets instrumentaux les plus contrastants, comme dans le « Quae 
moerebat ». Enfin, seuls les passages où l’orchestration était assez légère, 

comme les parties accompagnées du « O quam tristis », ont permis de 
profiter complètement de l’union du chœur et de l’orchestre.

La direction de Fabien Gabel était noble et grave en général, se 
permettant seulement d’être un peu plus piquante dans les mouvements 
plus légers. Pour reprendre le mot de Rossini, le chef s’assurait ainsi 
qu’on avait bien affaire à de la musique sacrée d’un bout à l’autre, et pas 
qu’à de la « sacrée musique ».

Kimy McLaren a aussi souffert de l’acoustique et on la perdait très vite 
dans le registre grave, ce qui était d’autant plus regrettable que les 
mélodies de Poulenc finissaient par y descendre presque inévitablement. 
Son aigu, à tout le moins, passait avec une remarquable aisance. Son 
timbre éclatant et puissamment dramatique convenait à merveille à ces 
deux partitions, surtout avec l’intensité que leur imprimait Fabien Gabel. 
Dans le « Fac ut portem » du Stabat Mater, la soprano mettait en valeur 
les sommets de la mélodie d’une manière obsédante. Si, physiquement, 
ces élancements paraissaient un peu forcés, le résultat sonore n’en était 
pas moins excellent et contribuait parfaitement au caractère mystérieux 
et plaintif du mouvement.

Le son voyageait un peu mal, donc, mais on n’en doit pas moins féliciter 
les deux organisations ayant collaboré à la production de ce concert, 
puisqu’elles n’y étaient pour rien. Le public, à en juger par sa réaction, 
ne s’en est d’ailleurs pas trop formalisé et a vivement exprimé son 
appréciation à la fin de la soirée.

Jean-Philippe Côté-Angers

33

L’OPÉRA • NUMÉRO 2 • HIVER 2015



Critiques
Opéras ConcertS Récitals Festivals CD / DVD Livres

Concert d’ouverture de 
l’Orchestre Lyrique de Montréal

 Génération  
 lyrique…

C e n’est pas tous les jours qu’on assiste à la 
naissance d’un nouvel orchestre. Le concert 

inaugural avait lieu un pluvieux soir d’octobre, 
peu de temps après qu’aient plané des menaces 
sur les conservatoires en région, et deux jours 
après les tristes événements d’Ottawa. En 
voyant tous ces jeunes musiciens, dont plusieurs 
sont issus justement des conservatoires, 
s’attaquer sans peur au géant Mahler, le 
spectateur se surprend à rêver d’avoir encore 
plus d’écoles de musique, dans encore plus de 
villes, afin que le plus grand nombre de jeunes 
possible y trouvent des endroits où canaliser leur 
ferveur… Ce programme audacieux incluait une 
rare apparition du pianiste Olivier Godin dans 
un concerto de Mozart. Lui qui fait tant chanter 
les autres montre qu’il a des qualités de soliste 
indéniable et qu’il sait lui-même faire chanter 
son instrument. La partie vocale du concert 
incombait à Aline Kutan, artiste confirmée, à la 
voix éternellement jeune. Cependant, sa pièce 
d’entrée ne fut pas son moment le plus réussi : 
même si l’idée était bonne de commencer avec 
cet hymne qu’est An die Musik de Schubert 
– un choix judicieux –, l’orchestration trop 
touffue et la tessiture un peu trop centrale ne 
permettaient pas à la soprano de briller. Le 
motet Exultate, jubilate la mettait bien mieux 
en valeur. Aline Kutan doit avoir chanté la pièce 
des dizaines de fois, pourtant, elle réussit à s’y 
montrer d’une fraîcheur confondante, à la fois 
très intérieure dans sa flamme mystique et 
superbement extérieure par une virtuosité 
totalement maîtrisée. Son apparition lumineuse 
à la fin de la symphonie de Mahler confirme 
toutes ces qualités. Les deux jeunes chefs à la 
base de cette aventure, Ben Kepes et Simon 
Rivard, l’accompagnent chacun leur tour avec 
précision et fougue. L’Orchestre Lyrique de 
Montréal souhaite « diffuser le répertoire lyrique 
pour voix et orchestre ». C’est là une noble mission 
et on souhaite vivement réentendre bientôt tous 
ces jeunes et moins jeunes. 

Pascal Blanchet
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Billets et programmation complète

Ensemble Caprice
Dimanche 22 février • 14 h

Matthias Maute, chef
Cantates funèbres, 
profondeur et consolation
BWV 106, 198

Présenté par

4e saison
2014 • 2015

La Fondation arte Musica présente

Studio de musique  
ancienne de Montréal
SameDi 13 DécemBre • 15 h
Dimanche 14 DécemBre • 14 h

Christopher Jackson, chef
Noël à Leipzig
cantates BWV 63, 119 et 191

Les Violons du Roy
Dimanche 25 janvier • 14 h

Mathieu Lussier, chef
Cantates de l’Épiphanie
BWV 32, 73, 124 et 154

 tableaux en musique
en lien avec l’exposition De Van Gogh à Kandinsky

Pierrot lunaire
venDreDi 23 janvier  • 18 h 30

Nathan Brock, chef
Paul Savoie, lecteur
Ingrid Schmithüsen, soprano
Musiciens de l’OSM
SCHOENBERG Pierrot lunaire

complet

intégrale des cantates de J. s. bach - an 1

Schubert : An die Musik, D547 
Mozart : Exultate, jubilate, K. 165 
Concerto pour piano orchestre nº 20 en ré mineur, KV 466  
Mahler : Symphonie no 4 en sol majeur

Production : Orchestre Lyrique de Montréal, salle 
Oscar-Peterson de l’Université Concordia 
23 octobre 2014 

INT :	 Aline Kutan, soprano
DM :	 Ben Kepes et Simon Rivard
PIA :	 Olivier Godin
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Fondation Arte Musica – L’intégrale des cantates de J. S. Bach à la salle Bourgie du MBAM

 Les deux premiers concerts : du plus au moins splendide

Avant toute chose, il faut d’abord remercier 
chaleureusement Isolde Lagacé, directrice 

de la Fondation Arte Musica, d’avoir non 
seulement pensé, mais aussi réussi à mettre sur 
pied ce projet hors du commun, qui permettra 
aux mélomanes montréalais d’entendre au 
cours des prochaines années l’intégrale des 
quelque 200 cantates de Jean-Sébastien Bach. 
Au cours des siècles, ce corpus monumental est 
devenu dans l’imaginaire collectif l’expression 

musicale quintessentielle d’une conception 
universelle du sacré, aspirant à transcender 
les convictions laïques ou religieuses de tout 
un chacun. Il faut aussi la féliciter d’avoir 
pensé à l’OSM pour le concert inaugural : en 
effet, depuis l’arrivée de Kent Nagano à sa 
direction, qui a coïncidé avec la création du 
Festival Bach de Montréal auquel l’orchestre 
participe chaque année, le Cantor de Leipzig 
occupe maintenant une place de choix dans le 
répertoire de la première institution musicale 
de notre ville. Comme il l’a souvent dit en 
entrevue, Kent Nagano fait partie de ces chefs 
de grand orchestre de tradition romantique 
qui, dans leur approche des répertoires 
baroque et classique, ne négligent pas les 
questions de style soulevées et magnifiquement 
illustrées depuis un demi-siècle par le travail 
de collègues comme Harnoncourt, Leonhardt, 
Gardiner ou Herreweghe, en retournant aux 
traités musicaux et instruments d’époque. 
Pour ce qui est des musiciens de l’OSM, par la 
façon dont la plupart d’entre eux ont joué lors 
de ce concert inaugural, même si ce fut sur 
instruments modernes, il semble manifeste que 
ces questions de style leur sont aussi familières. 
Quant aux chanteurs, quatre jeunes Canadiens 
en tout début de carrière, ils ont non seulement 
tous chanté avec aplomb, mais ils ont su rendre 
avec émotion le sens des textes que Bach a 
pris tant de soin à traduire en musique. Parmi 
eux, le baryton-basse Gordon Bintner aura à 
cet effet particulièrement impressionné les 
auditeurs. Un nom et une voix à surveiller. 

Le deuxième concert du cycle, il faut bien 
le dire, ne fut pas à la hauteur des attentes 
créées par le prem ier. Produ it avec la 
col laboration du Concours international 
d’orgue de Montréal, i l comprenait trois 
cantates, dont deux avec orgue obligé (BWV 
49 et 188). Sous une direction peu inspirée 
et peu inspirante, le résultat aura en général 
manqué de précision et de conv ict ion. 
Dans l’ensemble instrumental réduit à un 
quintette de cordes et quelques vents, des 
attaques approximatives et des passages à 
l’intonation déficiente vinrent trop souvent 
miner le discours musical. Les quatre solistes 
vocaux, qui firent aussi les chœurs à une 
seule voix par partie, surent malgré tout 
garder la justesse du début à la fin, mais ils 
ne semblaient avoir d’autre préoccupation que 
de bien rendre leurs mélodies, comme si les 
mots n’avaient pas vraiment d’importance. Il 
y eut quand même quelques beaux moments : 
la sinfonia d’ouverture de la cantate BWV 188 
qui reprend dans une version pour orgue le 
trépidant finale du Concerto pour clavecin 
en ré mineur (BWV 1052) et certains airs 
avec orgue, violon, hautbois ou violoncelle 
piccolo obligés. Mais il est à souhaiter que les 
prochains concerts soient mieux préparés et 
que chefs, chanteurs et musiciens prennent le 
temps de sonder les rapports étroits que Bach 
s’est évertué à établir entre texte et musique 
et qu’ils en imprègnent leurs interprétations, 
comme ce fut le cas lors du premier concert. 

Guy Marchand

Production : Fondation Arte Musica

Premier concert, 13 et 14 septembre 2014
Cantate Die Elenden sollen essen, BWV 75
Cantate Ihr, die ihr euch von Christo nennet, BWV 164
Cantate Herz und Mund und Tat und Leben, BWV 147

INT :	 Jacqueline Woodley (soprano), Charlotte Burrage 
(mezzo-soprano), Owen McCausland (ténor), 
Gordon Bintner (baryton-basse) 

DM :	 Kent Nagano, Musiciens et chœur de l’Orchestre 
symphonique de Montréal (OSM)

CC :	 Andrew Megill

Deuxième concert, 26 octobre 2014

Cantates avec orgue obligé
Cantate Ich geh’ und suche mit Verlagen, BWV 49
Cantate Ich elender Mensch, wer wird mich erlösen?, BWV 48
Cantate Ich habe meine Zuversicht, BWV 188

INT :	 Jana Miller (soprano), Maude Brunet (mezzo-soprano), 
Jacques-Olivier Chartier (ténor),  
Nathaniel Watson (baryton)

DM :	 Jordan de Souza, Ensemble instrumental du 
Concours international d’orgue du Canada (CIOC)

ORG :	 Jonathan Oldengarm
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Les voix d’I Musici
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Andréanne Brisson-Paquin

Orient 
et Occident

Au cours d’un second concert lui aussi 
très intel l igemment conçu, I Musici 

nous proposait plusieurs œuvres rarement 
entendues,  dont  le  v i r t uose Tr i t t i co 
botticelliano (Tryptique botticellien) 
de Respigh i ,  a i nsi  qu’u n a r ran gement 
pour orchestre de Islamey de Balakirev. 
Mais l’amateur de voix y a l la it sur tout 
pou r découv r i r  l a  mezzo br i t a n n ique 
Sasha Cooke. Elle séduit d’emblée dans le 
diff ici le Schéhérazade de Ravel par ses 
qualités de timbre et de diction, donnant 
à entendre plus de mots que la majorité de 
ses consœurs, peut-être aidée en cela par 
une formation orchestrale allégée. Elle ne 
convainc toutefois pas complètement, peut-
être par manque d’abandon ou d’un parti 
pris d’interprétation plus clair, nécessaire 
pour bien faire passer la poésie alambiquée 
de Tristan Klingsor. Elle se reprend de belle 
manière dans le cycle de Mahler, mettant 
sa voix aux couleurs r iches et ambrées 
au service d’une interprétation sentie et 
émouvante qui nous tient rivés à nos sièges 
de la première à la dernière note. Une artiste 
qu’on espère réentendre bientôt.

Pascal Blanchet

Le Requiem 
réachevé

C’est surtout pour le Requiem de Mozart 
« réachevé » par Robert Levin que bon 

nombre de mélomanes se seront déplacés. 
Comme on sait, en 1791, une mort prématurée 
empêcha Mozart de terminer son Requiem 
et c’est son assistant Süssmayer qui devait 
l’achever. Depuis, les exégètes n’ont cessé de 
souligner les lacunes de cette complétion et 
certains d’entre eux ont tenté de la réviser. 
Robert Levin ne fut donc pas le seul à vouloir 
bonifier le travail de Süssmayer, mais sa 
version, créée en 1991 dans le cadre de 
festivités soulignant le bicentenaire de la mort 
du compositeur, aura été la première à obtenir 
l’assentiment du milieu musical. 

En joignant à l’orchestre de chambre dont il est 
le directeur artistique le chœur du SMAM, le 
chef Jean-Marie Zeitouni nous en a donné une 
remarquable interprétation. Il possède cette 
double qualité qui fait les grands chefs : savoir 
mettre en relief juste comme il faut chaque 
détail sans perdre de vue (et de l’ouïe) la grande 
forme. Les pointilleux auront sans doute noté un 
départ un peu flou dans les délicates premières 
mesures de l’introduction instrumentale. Ils 
auront aussi noté chez les solistes vocaux 
quelques légers problèmes, d’intonation chez la 
soprano, et de volume chez l’alto qu’on entendait 
à peine dans les sections en quatuor. Mais 
pour le reste, tous ont joué et chanté jusqu’à 
la fin avec une précision, une musicalité et un 
engagement des plus émouvants.

Guy Marchand

Le baroque dans 
tous ses... affects

F idèle à ses habitudes, l’orchestre de chambre 
I Musici propose de nombreux rendez-vous 

lyriques au cours de sa saison 2014-2015. Nous 
relatons ici les trois premiers concerts de cette 
saison automnale, tous trois centrés sur la voix.

Le premier était présenté dans l’enceinte 
chaleureuse et intime de la Chapelle historique 
du Bon-Pasteur, un choix heureux pour ce 
répertoire constitué d’un panorama de la 
musique baroque, sous forme de concertos 
grossos, d’arias d’opéra et d’une cantate. La 
direction vive et élancée de Jean-Marie Zeitouni 
assure à chaque œuvre une interprétation 
naturelle, fluide et sentie. La grande révélation 
a été la performance de la soprano Andréanne 
Brisson-Paquin. Nous y avons entendu un timbre 
clair dans l’aigu et moelleux dans le grave, le tout 
couplé à une agilité féline et un sens musical 
inné. Elle confère au « Lamento d’Arianna » 
(« Lamentation d’Arianne ») de Monteverdi toute 
la souplesse théâtrale nécessaire et déploie un 
art de l’ornementation délicat dans « Lascia ch’io 
pianga » (« Laissez-moi pleurer », la célèbre aria 
du Rinaldo de Haendel. En contraste extrême, 
elle interpréta avec une agilité spectaculaire les 
vocalises maléfiques de « Tornami a vagheggiar » 
(« Reviens me séduire ») (Alcina, Haendel) pour 
ensuite plonger dans la douce gravité de la 
cantate BWV 82a de Bach (aria Ich habe genug) 
(Je suis comblé). Pour terminer sur une note 
légère, elle interpréta l’air de la Folie du Platée 
de Rameau avec un délire goguenard des plus 
jouissifs. Ce programme équilibré et varié rendait 
justice aux interprètes et envoûta le public.

Éric Champagne
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Sasha Cooke

Maison symphonique, 14 novembre 2014

Beethoven : Elegischer Gesang (Chant élégiaque), Op.118 ; 
Quatuor n°11 en fa mineur op.95 (arrangement pour 
orchestre à cordes de Gustav Mahler) ; Mozart :  
Requiem K. 626 (édition Robert Levin)

INT :	 Charlotte Corwin, soprano ; Emma Char, alto ;  
Yann Beuron, ténor ; Aleksey Bodganov, 
basse ; Chœur du Studio de Musique Ancienne 
de Montréal (SMAM)  
Orchestre de chambre I Musici de Montréal 

DM :	 Jean-Marie Zeitouni

Chapelle historique du Bon-Pasteur, 25, 26 et 27 septembre 2014

Œuvres vocales et instrumentales d’Antonio Vivaldi, 
Claudio Monteverdi, Pietro Antonino Locatelli, 
Georg Friedrich Haendel, Johann Sebastian Bach 
et Jean‑Philippe Rameau.

INT :	 Andréanne Brisson-Paquin, soprano 
DM :	 Jean-Marie Zeitouni

Salle Bourgie, 16 octobre 2014

Maurice Ravel, Schéhérazade (adaptation de 
Jean‑Marie Zeitouni) ; Gustav Mahler, Lieder eines 
fahrenden Gesellen (Chants d’un compagnon errant) 
(arrangement de Eberhard Kloke) ; œuvres de Respighi, 
Pärt et Balakirev

INT :	 Sasha Cooke, mezzo-soprano 
DM :	 Jean-Marie Zeitouni
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L e 29 septembre dernier, le Club musical 
de Québec faisait une audacieuse rentrée 
très attendue avec le ténor maltais Joseph 

Calleja, dont la carrière internationale est en 
pleine ascension : c’est en effet entre deux 
représentations de Macbeth au Metropolitan 
Opera que le chanteur de 36 ans est venu 
donner son récital au Grand Théâtre.

Dès son entrée sur scène, Calleja a conquis 
son public en s’adressant à lui en français. 
Enjôleur et charmeur, il a pimenté ses brefs 
commentaires de touches d’humour, ce 
qui a immédiatement créé une atmosphère 
détendue. Comment, dans ces circonstances, 
lui en vouloir pour sa voix parfois granuleuse et 
pour une intonation pas toujours impeccable ? 
Qu’importe, son programme comprenait douze 
œuvres de style et de caractère variés, allant 
de l’ariette baroque et de la romance italiennes 
au grand opéra de Verdi et de Puccini, en 
passant par Offenbach. Il avait pour partenaire 
un remarquable pianiste américain, Kevin J. 
Miller, dont le jeu tour à tour puissant, fluide et 
délicat épousait chaque inflexion vocale de son 
partenaire et apportait beaucoup de couleur et 
de détails à chaque partition.

Pour commencer, Calleja a chanté dans un 
russe impeccable Seul celui qui connaît la 
nostalgie, op. 6 n° 6, sur le célèbre poème de 
Goethe Nur wer die Sehnsucht kennt, mis 
en musique par Tchaïkovski. Autant la voix est 
puissante et passe la rampe sans effort, autant 
l’expression est intense. Suivit un air d’opéra 
de Caldara, « Alma del core », interprété en 
souplesse. Le célèbre « Ombra mai fù » du 
Serse de Haendel a permis d’apprécier toutes 
les nuances délicates et les pianissimi dont 
est capable le ténor. Bien réchauffé après 
ces trois œuvres, Calleja a mis beaucoup de 
sentiment dans le mélancolique Tre giorni 
son che Nina attribué à Pergolesi. Dans la 
Rondine al nido, de Vincenzo De Crescenzo, 
une pittoresque romance popularisée par 
les plus grands ténors depuis Caruso, on a 
pu apprécier la belle complicité qu’il y avait 
entre la voix chaleureuse de Calleja et le piano 
cristallin de Miller. 

Après la célèbre canzonetta un peu fleur bleue 
de Cesare Andrea Bixio, Parlami d’amore 
Mariù, écrite pour un film de Vittorio de Sica, 
la première partie a pris fin avec la « Chanson 
de Kleinzach », extraite du prologue des 
Contes d’Hoffmann de Jacques Offenbach. 
Calleja y a montré son sens théâtral en créant 
un contraste saisissant entre la bouffonnerie 
et la légèreté de la chanson dont Hoffmann 
régale ses compagnons de taverne, et le rêve 
dans lequel le plonge la partie centrale de l’air, 
lorsque ses pensées l’entraînent vers la femme 
aimée, Stella. 

Après l’entracte, retour au passage obligé que 
sont les romances Ideale de Paolo Tosti et 
Vaghissima sembianza de Stefano Donaudy, 
interprétées avec finesse et sensibi l ité. 
Calleja a enfin abordé le grand bel canto, 
moment très attendu de la soirée, avec les 
poignants récitatif et air « O figli, o figli miei » 
que chante Macduff au IVe acte de Macbeth 
de Verdi. En quelques mesures, le ténor 
nous a véritablement donné la dimension 
dramatique de ce personnage qu’il incarne au 
Metropolitan Opera. 

Le récital se terminait officiellement avec 
le célèbre « E lucevan le stelle » de Tosca 
(Puccini) interprété d’une manière très 
audacieuse et personnelle, avec beaucoup 
de nuances et de ritenuti subti ls. Les 
applaudissements plus qu’enthousiastes de 
l’auditoire incitèrent Joseph Calleja à offrir 
successivement cinq rappels à son public, 
abordant avec a isance la zarzuela , un 
répertoire cher à Jose Carreras et à Plácido 
Domingo (« No puede ser » extrait de La 
taberna del puerto de Pablo Sorozábal). 
Suivirent une barcarolle de Tosti, A Vucchella, 
et les incontournables Granada et O sole mio. 
La soirée fut couronnée par une magnifique 
interprétation de « Pourquoi me réveiller » 
(Werther) de Jules Massenet.

Avant de quitter la scène, le ténor a tenu à 
souligner l’anniversaire de son pianiste en 
invitant le public à chanter avec lui « Happy 
Birthday to you ».

Irène Brisson

Présentation du Club musical de Québec,  
le 29 septembre 2014, Grand Théâtre de Québec

INT :	 Joseph Calleja, ténor
PIA :	 Kevin J. Miller

Si
m

on
 F

ow
le

r, 
D

ec
ca

 2
01

3

Joseph Calleja au Club musical de Québec

 De charme et d’émotion

Concert d’ouverture 
de la saison 
2014‑2015

Œuvres de Murray Schafer, Claude Debussy, 
Isabelle Aboulker et Denis Gougeon 
Chapelle historique du Bon-Pasteur, 
1er octobre 2014

INT :	 Andréanne Brisson-Paquin, soprano
PIA :	 Marek Krowicki, pianiste

Le 1er octobre avait lieu le concert 
d’ouverture de la Chapel le 

historique du Bon-Pasteur, mettant 
à l’honneur les deux lauréats des 
bourses d’excellence Guy-Soucie. 
Accompagnée par le pianiste 
Marek Krowicki, Madame Brisson-
Paquin a fait de ce récital une 
soirée décontractée, ayant quelques 
mots à dire sur chaque œuvre au 
programme. Elle a excellé dans le 
registre comique grâce à son jeu de 
scène remarquable, interprétant 
avec br io « Je t’a ime », pièce 
déjantée de la compositrice Isabelle 
Aboulker, et quelques extraits 
du Jeu des citations de Denis 
Gougeon, en rappel. C’est aussi 
dans ces moments-là qu’elle s’est 
montrée à son meilleur vocalement, 
exécutant de belles coloratures. En 
revanche, la soprano s’est moins 
bien illustrée dans deux autres 
cycles de mélodies. Le premier, 
du compositeur canadien Murray 
Schafer, a mis en évidence quelques 
hésitations et certaines coquilles 
sur le plan de la diction, alors que 
le second, de Claude Debussy, a 
poussé la voix à ses limites dans 
le grave, malgré de beaux aigus. 
Seul au piano, Marek Krowicki 
nous a fait forte impression par son 
physique athlétique qui transparaît 
dans son jeu, mais aussi par sa 
grande sensibilité musicale.
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Interprètes, répertoires inattendus 
et découvertes en quatre récitals

Concert d’ouverture 
de la saison 
2014‑2015

Œuvres de Murray Schafer, Claude Debussy, 
Isabelle Aboulker et Denis Gougeon 
Chapelle historique du Bon-Pasteur, 
1er octobre 2014

INT :	 Andréanne Brisson-Paquin, soprano
PIA :	 Marek Krowicki, pianiste

Le 1er octobre avait lieu le concert 
d’ouverture de la Chapel le 

historique du Bon-Pasteur, mettant 
à l’honneur les deux lauréats des 
bourses d’excellence Guy-Soucie. 
Accompagnée par le pianiste 
Marek Krowicki, Madame Brisson-
Paquin a fait de ce récital une 
soirée décontractée, ayant quelques 
mots à dire sur chaque œuvre au 
programme. Elle a excellé dans le 
registre comique grâce à son jeu de 
scène remarquable, interprétant 
avec br io « Je t’a ime », pièce 
déjantée de la compositrice Isabelle 
Aboulker, et quelques extraits 
du Jeu des citations de Denis 
Gougeon, en rappel. C’est aussi 
dans ces moments-là qu’elle s’est 
montrée à son meilleur vocalement, 
exécutant de belles coloratures. En 
revanche, la soprano s’est moins 
bien illustrée dans deux autres 
cycles de mélodies. Le premier, 
du compositeur canadien Murray 
Schafer, a mis en évidence quelques 
hésitations et certaines coquilles 
sur le plan de la diction, alors que 
le second, de Claude Debussy, a 
poussé la voix à ses limites dans 
le grave, malgré de beaux aigus. 
Seul au piano, Marek Krowicki 
nous a fait forte impression par son 
physique athlétique qui transparaît 
dans son jeu, mais aussi par sa 
grande sensibilité musicale.

Concert de mélodies 
canadiennes-
françaises  
du XIXe siècle

En collaboration avec le Centre 
de musique canadienne au Québec 

Lieu historique national de 
Sir‑Georges‑Étienne Cartier,  
11 et 12 octobre 2014

Œuvres de Lavallée, Couture et Lavigne 

INT :	 Marc Boucher, baryton
PIA :	 Olivier Godin

Peut-on parler de récital pour 
le baryton Marc Boucher ? 

L’événement avait lieu les 11 et 
12 octobre en après-midi dans 
l’ancienne demeure de Georges-
Étienne Cart ier, aujourd’hu i 
transformée en musée. Installés 
entre le salon et la salle à manger, 
Marc Boucher et Olivier Godin, 
au piano, nous faisaient revivre 
l’expér ience de ces concerts 
privés et informels, à l’instar des 
schubertiades de l’époque. Ce 
concert qui portait sur l’œuvre 
de mélodistes canadiens-français 
est issu d’un partenariat entre 
Parcs Canada / Lieu historique 
national de Sir-Georges-Étienne 
Cartier et le Centre de musique 
c a n a d ien ne au Q uébec .  L e 
réper toi re comprena it donc 
l’œuvre de mélodies canadiennes-
f rança ises de la fi n du XIXe 
siècle, un répertoire méconnu, 
voire inconnu tant il a nécessité 
de recherches. Marc Boucher 
a interprété quelques pièces 
de Calixa Lavallée, Guillaume 
Couture et Er nest Lav igne, 
faisant par ailleurs avec sincérité 
quelques commentaires sur leur 
qualité musicale et prosodique. 

Le baryton québécois a confirmé 
une fois de plus qu’i l est un 
éminent interprète des mélodies 
f r a n ç a i s e s  e t  d e  l ’ e s p a c e 
francophone. Outre l’élégance 
de sa voix, il fait preuve d’une 
prononciation de qualité digne 
de l’époque glorieuse du grand 
Georges Thill. Les mots ne sont 
pas trop forts pour l’affirmer.

Chère Nuit
Récital d’ouverture de saison à 
la Société d’art vocal de Montréal 

Œuvres de Richard Strauss, 
Alfred Bachelet, Gabriel Fauré, 
Claude Debussy, Jason Robert Brown, 
Leonard Bernstein, George Gershwin, 
Richard Rodgers et Frederick Loewe

Salle du Conservatoire de musique, 
19 octobre 2014

INT :	 Florie Valiquette, soprano
PIA :	 Martin Dubé

Pour son premier événement de 
la  sa ison, la Société d’ar t 

vocal de Montréal accuei l lait 
Florie Valiquette en récital. Au 
programme, des l ieder et des 
mélodies sous le thème de la nuit, 
composés par Richard Strauss, 
Alfred Bachelet, Gabriel Fauré et 
Claude Debussy. Accompagnée au 
piano par Martin Dubé, la jeune 
soprano de l’Atelier lyrique de 
l’Opéra de Montréal a débuté par 
le répertoire allemand, égratignant 
quelque peu la langue par une 
diction plus ou moins soignée. Les 
aigus sont appuyés, ressortant 
très franchement par rapport 
aux autres registres de la voix 
et rendant ainsi l’interprétation 
moins homogène. Le choix était 
original de conclure sur cinq airs 
en anglais extraits de comédies 
musicales. On peut regretter 
seulement que les finales aient 
trop souvent servi de faire-valoir, 
résonnant comme une enfilade 
d’aigus insatiables. En rappel, 
une chanson espagnole qui n’avait 
peut-être pas sa place, si ce n’est 
pour accomplir cette prouesse : un 
récital en quatre langues.

Jardins suspendus
Récital à la Fondation Arte Musica, 
dans le cadre de l’exposition au 
Musée des Beaux-Arts de Montréal,  
« De Van Gogh à Kandinsky »

Salle Bourgie, Musée des Beaux-Arts 
de Montréal, 31 octobre 2014

Œuvres de Berg, Schoenberg et Weill

INT :	 Julie Boulianne, mezzo-soprano, 
Josh Whelan, baryton

PIA :	 Olivier Godin

De son côté, la Fondation Arte 
Musica recevait la mezzo-

soprano Julie Boulianne, le 31 
octobre, pour un récital consacré 
à des œuv res d’A lban Berg, 
Arnold Schoenberg, mais aussi 
à des chansons de Kurt Weill. 
Jul ie Boulianne se partageait 
le répertoire avec Josh Whelan, 
bar y ton de l ’Atel ier ly r ique 
de l ’Opéra de Montréa l  qu i 
remplaça it le ténor A nton io 
F i g u e r o a ,  p r é c é d e m m e n t 
annoncé. Tous deux éta ient 
accompagnés par le pian iste 
Olivier Godin. Le jeune chanteur 
i nter prét a i t  Schoenberg et 
notamment la toute première 
œ u v r e  d u  c o m p o s i t e u r , 
constituée de deux chants. Mais 
plutôt que ses éclats cr iards 
dans cette œuvre empreinte 
de wagnér isme, nous aurons 
dava ntage apprécié sa voi x 
dans la délicatesse des nuances 
feutrées du Livre des jardins 
suspendus ,  cycle de l ieder 
qui prêtait son nom au titre du 
récital. Après une interprétation 
réservée, voire hésitante, des 
pièces de Berg, Julie Boulianne 
s’est ensuite attaquée à trois 
chansons de Kurt Wei l l. El le 
a tout simplement emporté le 
public dans un lyrisme débordant, 
a l l iant cou leur et pu issance 
voca les, ét i rant un phrasé à 
couper le souffle, communiquant 
son pla isi r de chanter et de 
montrer tout ce dont la voix est 
capable d’accomplir. Une source 
d’inspiration pour ces jeunes 
qu i rêvent de fa i re car r ière 
comme elle.

Justin Bernard 

Le mois d’octobre avait de quoi ravir les amateurs portés vers la 
découverte de mélodies et lieder : quatre récitals, présentés dans 

quatre salles de concert différentes et offrant une variété de répertoires 
que l’on n’a pas souvent la chance d’entendre. Pour commencer dans 
la bonne humeur, un récital de la jeune soprano Andréanne Brisson-
Paquin, et pour finir en beauté, la voix de Julie Boulianne. 
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Haendel : Tamerlano HWV 18

S i, au début du XVIIe siècle, les Italiens furent les inventeurs de cette 
nuova musica qu’on allait éventuellement qualifier de baroque, au 

lendemain de la Seconde Guerre mondiale, dans le mouvement de son 
renouveau fondé sur l’étude des traités et l’utilisation des instruments 
d’époque, ils vinrent longtemps après les Européens du Nord. Mais, 
depuis la phénoménale percée de Fabio Biondi et de son Europa Galante 
au début des années 1990, les ensembles baroques italiens n’ont cessé 
de se multiplier et de surprendre par la qualité incisive de leur jeu et 
l’audace de leurs interprétations. L’ensemble Il Pomo d’Oro de Riccardo 
Minasi est l’un des tout derniers. Fondé en 2011, il compte déjà à son actif 
sept enregistrements, trois de concertos de Vivaldi, trois d’airs d’opéra 
mettant en vedette des étoiles montantes de l’heure, les contre-ténors 
Franco Fagioli, Xavier Sabata et Max Emmanuel Cen i , ces deux derniers 
se retrouvant sur le septième, le premier opéra intégral de l’ensemble.

Tamerlano n’est peut-être pas le plus connu et le plus populaire 
des opéras de Haendel, mais les exégètes s’entendent pour y voir (et 
entendre) l’une de ses plus belles réussites, tant sur le plan musical que 
dramatique. C’est l’opéra dans lequel Haendel tenta le plus de sortir de 
la traditionnelle alternance recitativo secco / aria, en multipliant les 
numéros de formes intermédiaires comme le recitativo accompagnato 
et l’arioso. C’est aussi l’un des rares opéras où Haendel confia l’un des 
principaux rôles masculins à un ténor plutôt qu’à un castrat, celui de 
Bajazet, l’empereur ottoman vieillissant qui tient tête avec dignité à son 
vainqueur, le psychotique Tamerlan qui cherche par tous les moyens à 
l’humilier. 

Pour ce faire, Tamerlan compte entre autres épouser contre son gré 
la fille de son ennemi, sans savoir qu’Asteria s’est déjà secrètement 
engagée envers l’allié à qui il doit la victoire, le prince grec Andronico. 
Ainsi, le cœur passionnel de l’opéra ne se trouve pas tant dans la rivalité 
entre Tamerlan et Bajazet, que dans le désespoir du couple secondaire 
dont l’avenir, à cause de cette rivalité, semble compromis. Haendel l’aura 
bien compris, car il conçut les airs les plus amples et les plus émouvants 
pour Andronico et Asteria et confia ces deux rôles à ses deux meilleurs 
chanteurs, le castrat Senesino et la soprano Cuzzoni.

Or, dans cet enregistrement en tout point remarquable, où le jeune 
ensemble et son chef n’ont rien à envier à leurs aînés et accompagnent 
avec ferveur et précision les chanteurs, c’est la soprano québécoise Karina 
Gauvin qui défend le rôle créé à l’origine par la Cuzzoni. Elle le fait avec une 
virtuosité, une musicalité et un sens du tragique absolument confondants, 
le timbre à la fois chaud et brillant de sa voix rayonnant au-dessus d’une 
distribution par ailleurs des plus solides. Ne serait-ce que pour elle, c’est 
un coffret à avoir dans sa collection, à mettre aux côtés de ce qui était 
depuis trente ans la version de référence, l’enregistrement dirigé par John 
Elliot Gardiner qui, en 1985, avait permis à une autre soprano canadienne 
d’exception, Nancy Argenta, de briller sur la scène internationale. 

Guy Marchand

INT :	 Xavier Sabata, contre-ténor (Tamerlano), 
Karina Gauvin, soprano (Asteria), 
Max Emmanuel Cen i , contre-ténor 
(Andronico), John Mark Ainsly, ténor (Bajazet), 
Ruxandra Donose, mezzo-soprano (Irene), 
Pavel Kudinov, basse (Leone),  
Ensemble Il Pomo d’Oro

DM : Riccardo Minasi
3CD Naïve V 5373

Musique, muzak  
et devoir de mémoire
Shoka – Chants japonais pour enfants

Joli. Oui, le récent album de l’Orchestre symphonique de Montréal 
(OSM) est joli. La voix angélique et un brin enfantine de Diana 

Damrau est suave et magique. C’est d’ailleurs tout un luxe que de s’offrir 
Diana Damrau pour un tel projet. Vocalement en forme – quoique ce 
répertoire ne soit pas des plus exigeants pour la voix (on imagine qu’il 
a été plus ardu du côté de la prononciation) – , la soprano allemande y 
confère un caractère tendre et rêveur avec un sens musical inné. L’OSM 
y déploie des couleurs instrumentales pures et claires. La direction 
fluide de Kent Nagano offre à ces chants d’enfants une souplesse et une 
douceur sensibles. L’orchestration du compositeur français Jean-Pascal 
Beintus (œuvrant autant dans le monde de la musique de film que de la 
musique de concert) témoigne d’un métier solide. Finalement, le chœur 
d’enfants (dirigé par Tiphaine Legrand) est touchant de simplicité et 
de juvénile innocence. De plus, la prise de son est délicieusement claire 
et équilibrée. Oui, tout ça est joli et bien fait.

Ceci dit, nous sommes loin d’une véritable recherche d’authenticité. 
Lors du lancement de cet album, Nagano a déclaré que le projet 
s’apparentait à celui des Chants d’Auvergne de Joseph Canteloube. 
Or, il y a chez Canteloube deux aspects primordiaux que Shoka n’a 
pas : d’abord, rappelons que le compositeur français transcrivait ces 
chants traditionnels dans le cadre d’une démarche ethnomusicologique 
rigoureuse. Soulignons de plus que son orchestration d’une sélection 
de ces chants se voulait une œuvre de concert, une sublimation et une 
extrapolation musicale d’un matériel d’origine folklorique. La démarche 
créatrice de Canteloube le rapproche nettement de Bartók, voire même 
du Berio des Folk Songs, tandis que les arrangements de Jean-Pascal 
Beintus regorgent de lieux communs et de clichés folklorisants (violons 
sirupeux, flûte aérienne, touches de célesta...).

Shoka oscille entre le genre easy listening et la muzak inoffensive de 
centre commercial. À peine est-ce là un devoir de mémoire car, comme 
le soulignent les notes de programme, Shoka regroupe des chants 
traditionnels oubliés par la diaspora japonaise, et peut-être même très 
peu diffusés dans sa culture d’origine. Projet honorable s’il en est un, 
mais qui ne trouve pas ici le support idéal pour la préservation et la 
diffusion de ce riche patrimoine car, contrairement à Canteloube, Bartók 
et Berio, ces chants ne passeront pas au répertoire.

Pour qui aime le genre, cet album charmera à la première écoute, mais 
lassera rapidement. Shoka sera certes un succès commercial, mais 
il n’est absolument pas à la hauteur de la renommée de l’OSM et des 
hauts standards artistiques qui ont nourri sa reconnaissance mondiale. 
Nous souhaitons rapidement découvrir l’OSM dans une proposition 
discographique originale et audacieuse qui se démarquera des parutions 
ineptes et insipides qui pullulent sur le marché.

Éric Champagne

INT :	 Diana Damrau, soprano  
Orchestre symphonique de Montréal,  
Chœur des enfants de Montréal 

DM :	 Kent Nagano

Analekta, AN 2 9130

Sortie : 16 septembre 2014
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Le refuge du cœur 
Musique luthérienne d’avant Jean-Sébastien Bach

C et enreg istrement s’ i nscr it dans un 
mouvement qui, depuis une vingtaine 

d’années, s’est donné pour objectif de sortir de 
l’oubli les trésors de la musique luthérienne de 
la génération précédant Jean-Sébastien Bach, 
afin de montrer de quelle riche tradition le 
maître est issu. À la tête de deux ensembles 
dont il est le fondateur et directeur artistique, 

Daniel Taylor nous propose quatre beaux 
exemples d’œuvres voca les d’autant de 
compositeurs qui auront tous plus ou moins 
directement influencé le Cantor de Leipzig, 
le tout agrémenté à mi-parcours d’une pause 
instrumentale, une séduisante page pour 
violon et cordes du virtuose de cet instrument 
qu’était Schmelzer.

De quatre autres compositeurs, Buxtehude 
était, à près de soixante-dix ans au début 
du XVIIIe siècle, considéré comme le grand 
maître de son temps et il rayonnait à travers 
les pays germaniques depuis sa lointaine et 
nordique Lübeck. En 1705, le jeune Bach, de 
tout juste vingt ans et en tout début de carrière 
à Arnstadt, n’hésita pas à parcourir à pied les 
quelque 450 km qui séparaient les deux villes 
pour profiter de ses lumières, et à prolonger son 
séjour d’études pendant quatre mois, bien que 
son employeur ne lui eut accordé que quatre 
semaines de congé. Jean-Sébastien n’eut 
cependant pas à franchir la même distance 
pour profiter de l’enseignement de Johann 
Christoph Bach, alors le plus estimé de cette 
famille qui en était à la cinquième génération 
de musiciens et dont le patronyme était devenu 
synonyme de bon musicien. Johann Christoph 
était le petit cousin de son père et l’organiste 
de l’église d’Eisenach, ville natale du fils et 
église où il avait été baptisé. Pour ce qui est 
des deux autres, Johann Kuhnau fut son très 
estimé prédécesseur comme Cantor à Leipzig 
et Bruhns, mort prématurément à trente-et-un 
ans en 1697, avait laissé une poignée d’œuvres 
qui, par leurs qualités musicales et expressives, 
suscitaient encore dix ans plus tard l’admiration 
de ses collègues et des mélomanes dans le 
circuit des églises luthériennes. 

Des quat re œuv res choi s ies  pou r cet 
en reg i s t rement ,  Da n ie l  Taylor  et  ses 
ensembles offrent une interprétation sensible, 
tout en retenue et en intériorité, à l’image de 
ce que, selon Luther, devait être la véritable 
foi, un dialogue personnel et intime avec Dieu. 
Y contribue aussi la prise de son éloignée, qui 
donne à l’auditeur l’impression d’entendre 
cette musique comme s’il était à une certaine 
distance des musiciens, assis au milieu d’une 
église pour se recueill ir. À cela s’ajoutent 
les excellentes notes rédigées par François 
Filiatrault qui permettent de saisir ce qui fait 
la singularité de chacune de ces œuvres. 

Petit regret : le tout ne fait que 50 minutes, 
alors que de nos jours on peut en mettre près 
de 90 sur un CD. On aurait d’autant plus aimé 
entendre d’autres œuvres de ce répertoire 
méconnu que les quatre de ce court programme 
qui ont déjà fait l’objet de bons enregistrements ; 
les deux plus amples, les cantates de Kuhnau 
et de Bruhns, se retrouvent sur un même CD 
réalisé par Philippe Herreweghe, l’un des plus 
réputés interprètes de Bach, avec nul autre 
que Daniel Taylor comme soliste pour les airs 
d’alto. Il aurait été intéressant de nous faire 
aussi découvrir quelques œuvres de ce corpus 
encore inédites au disque. Une prochaine fois 
peut-être ?

Guy Marchand

1.	 Dietrich Buxtehude : Jesu, meines Lebens Leben, BuxWV 62 (Aria) (Jésus, vie de ma vie)
2.	 Johann Christoph Bach : Es ist nun aus mit meinem Leben (Aria) (C’est désormais chose 

faite de ma vie)
3.	 Johann Heinrich Schmelzer : Harmonia à 5 en si bémol majeur (instrumental)
4.	 Johann Kuhnau : Gott, sei mir gnädig nach deiner Güte (Cantate) (Dieu, prends pitié de 

moi en ta bonté)
5.	 Nicolaus Bruhns  Ich liege und schlafe mit Frieden (Cantate) (Je me suis couché et dors 

en paix)

Theatre of Early Music
Schola Cantorum de l’Université de Toronto
DM : Daniel Taylor
1CD Analekta 2 9143
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Amazing Grace

A vec son troisième album paru chez Atma 
Classique, Marie-Josée Lord nous invite au 

recueillement, à la spiritualité et à la rencontre 
des cultures. Certaines chansons de Noël en font 
un disque idéal à offrir pour le temps des Fêtes. Il 
y a le Minuit, Chrétiens, cet hymne magnifique 
à la Nativité, et White Christmas, un classique 
du genre, mais aussi plusieurs grandes mélodies 
du répertoire sacré, comme l’Ave Maria de 
Gounod et Pietà, Signore de Stradella. Il n’en 
demeure pas moins que près de la moitié des 
pistes de l’album est issue du répertoire Gospel, 
cette musique chrétienne qui nous vient des 
communautés noires américaines et qui contribue 
fortement au caractère interculturel de l’album. 
Un mélange plus ou moins réussi avec, comme 
point d’orgue, un chant traditionnel du Congo qui 
s’intègre difficilement au reste de l’album.

Sur le papier, Amazing Grace, du nom de ce 
célèbre chant religieux aux couleurs folkloriques, 
donne de belles choses à entendre. À l’écoute, 
l’engouement se dissipe pour laisser place à 
quelques déceptions. Bien que l’album veuille 
évoquer le recueillement, cet état d’esprit nous 
quitte à mesure que la soprano québécoise 
déploie sa grande voix lyrique. Marie-Josée Lord 

chante à pleins poumons avec une énergie certes 
admirable, mais qui laisse assez peu de moments 
de répit… à l’auditeur, mais surtout à sa voix. 
Cela convient plutôt bien au style de chant 
enflammé des Gospels. À l’opposé, Amazing 
Grace et Notre-Père d’Albert Hay Malotte, 
traduit de l’anglais, se prêtent beaucoup moins à 
cette démonstration de force. On aurait préféré 
une voix plus apaisée et moins sous tension.

L’album a gardé les traces de son passage à 
l’Église Saint-Jean-Baptiste de Montréal, 
lieu de l’enregistrement. On y entend l’écho 
de la voix de Marie-Josée Lord, comme celle 
des membres de l’Ensemble vocal Épiphanie 
qui l’accompagne dans quelques airs. Les 
choristes font preuve de beaucoup d’entrain, 
mais la qualité et la justesse des voix leur font 
parfois défaut. À l’orgue, Jean-Willy Kunz 
réalise une prestation très honorable, mais 
étrangement, la prise de son (ou le mixage) 
ne lui est pas très favorable. Cet instrument 
si imposant, si caractéristique de la musique 
sacrée, se fait trop peu entendre par rapport 
aux autres. Paradoxalement, Antoine Bareil, 
au violon, parvient à produire un son plus 
volumineux. Il nous semble, par ailleurs, que 
certains décalages entre l’orgue et la voix 
auraient pu être corrigés en postproduction.

Malgré ses faiblesses, c’est un album qui ravira 
les fans de Marie-Josée Lord et touchera sans 
doute les amateurs en quête de lyrisme. Il 
porte un message et des thèmes que l’on 
associe volontiers à cette soprano dynamique, 
dans la lignée de ses disques précédents.

Justin Bernard

INT :	 Marie-Josée Lord, soprano, Antoine Bareil, violon, 
Jean-Willy Kunz, orgue

Ensemble vocal Épiphanie
Étiquette : Atma Classique
Sortie : octobre 2014
ACD22686

Colorature

Marie-Ève Munger signe ici son tout premier 
album, Colorature, une manière pour 

elle de se présenter et de montrer ce dont elle 
est capable. La soprano a choisi d’interpréter 
des mélodies françaises rarement entendues, 
hormis peut-être certaines de Debussy. Cela 
a ses avantages et ses inconvénients. Par 
la rareté que représentent ces pièces, elle 
évite d’être comparée à d’autres coloratures, 
mais, ce faisant, elle rend son album moins 
accessible et assez obscur pour le public qui 
voudrait apprendre à la connaître.

Mar ie-Ève Munger souhaita it peut-être 
démontrer ses qualités purement vocales, mais 
ce n’est pas sur ce point qu’elle se distingue le 
plus. De cet opus, on retient avant tout son talent 
d’interprète. Les qualités expressives de sa voix 
ressortent dans plusieurs mélodies de Debussy. 
La soprano s’appuie sur son souffle long et son 
très beau phrasé pour mettre en valeur le sens 
dramatique des textes mis en musique. Dans 
La romance d’Ariel, on ressent chez elle une 
subtile inflexion d’émotions. Dans Regrets, on est 
touché par l’authenticité de ce qui est exprimé. 
Marie-Ève Munger nous communique aussi 
pleinement la joie des Elfes, une autre mélodie 
de Debussy, qui donne d’ailleurs l’occasion 
d’entendre de beaux échanges dialogués entre 

la voix et le piano. D’autre part, les mélodies 
originales de Louis Beydts, un contemporain de 
Francis Poulenc, nous permettent d’apprécier la 
belle diction de la chanteuse dans un registre 
comique et plutôt déjanté. Véritable chanson 
pour colorature, L’oiseau bleu requiert toute 
la virtuosité de Marie-Ève Munger dont les 
suraigus font forte impression.

Tout cela est très bien exécuté, mais d’autres 
mélodies, composées par Fauré, Ravel, 
Milhaud ou par le méconnu Reinhold Glière, 
ne procurent pas autant de satisfaction. Déjà, 
dans les pièces de Debussy, certains aigus 
dérangent. Notre orei l le est frappée par 
quelques sons nasillards indésirables qui font 
perdre au chant sa beauté. La voix de poitrine 
est parfois trop appuyée et semble coincer 
avant que la voix de tête ne prenne le relais 
et ne la libère. Les difficultés que l’on perçoit 
à l’écoute se situent surtout dans ce registre 
aigu intermédiaire. Dans les Vocalises-
Études de Fauré et Ravel, la voix vacille sur 
certaines notes tenues, se montrant alors trop 
vulnérable. On note même quelques problèmes 
de justesse et d’articulation à travers les 
vocalises du Concerto pour colorature de 
Glière, dernière œuvre sur l’album.

À l’accompagnement, Louise-Andrée Baril 
offre une excellente prestation, admirable 
dans l’interprétation de ces mélodies. Elle 

est une partenaire musicale de premier ordre 
dans les pièces comiques et les passages 
caustiques. Dans Debussy comme ailleurs, 
elle fait preuve d’un grand doigté, maîtrisant 
le jeu ondulant caractéristique de la musique 
impressionniste. Colorature doit beaucoup sa 
réussite à la pianiste-accompagnatrice.

Justin Bernard

INT :	 Marie-Ève Munger, soprano,  
Louise-Andrée Baril, piano

Étiquette : Atma Classique
Sortie : novembre 2014
ACD22692
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Critiques
Opéras ConcertS Récitals Festivals CD / DVD Livres

Metamorfosi – Impressions baroques

Le disque Metamorfosi – Impressions 
baroques porte bien son nom ; mais il est 

difficile à définir précisément. La rencontre 
entre le baroque et la musique orientale 
n’est pas toujours idéale. L’auditeur est laissé 
sur son appétit. Nous voudrions soit plus 
de Suzie LeBlanc, soit plus de l’Ensemble 
Constantinople. La combinaison de pièces 
instrumentales et d’autres conjointes avec 
Suzie LeBlanc déconstruit la logique musicale. 
Analysés indépendamment, les styles sont à 
première vue respectés et bien rendus, mais 
lorsque joints ensemble, le résultat donne un 
enregistrement sans direction, sans lien. Il 
n’est pas à la hauteur des artistes. 

La soprano Suzie LeBlanc est une spécialiste 
dans son domaine. On croirait sa voix sortie 
tout droit d’un palais vénitien des années 
1600. Le baroque n’a plus de secret pour elle. 
Ayant maintenant 13 disques à son actif, dont 
plusieurs ont mérité le prix Opus, madame 
LeBlanc donne ici une performance acceptable 
sans plus. Son timbre de voix n’est pas celui 
d’une soprano des opéras verdiens. C’est plutôt 
une voix ronde chaude et riche, une voix de 
chambriste. Il n’y a pas de « flop » total, mais 
la finition de plusieurs phrases musicales est 
encore à l’état brut. 

Parmi les six pistes où interv ient Suzie 
LeBlanc, une seule est vraiment réussie, Si 
dolce è il tormento de Claudio Monteverdi 
(1567-1643). Placée au deuxième rang sur le 

disque, il suffirait d’arrêter notre écoute juste 
là. Suzie LeBlanc exprime toute la douleur que 
peut représenter le tourment en y alliant une 
finesse parfaitement dosée. Sans tomber dans 
un débordement de lyrisme langoureux, elle 
parvient à balancer émotion et interprétation 
musicale. La qualité la plus importante d’un 
chanteur est la justesse de sa voix, ce dont elle 
fait preuve ici. 

Ceci dit, cette qualité n’est pas toujours au 
rendez-vous, plus particulièrement dans la 
pièce L’Eraclito amoroso de Barbara Strozzi 
(1619-1677). Composée par une cantatrice et 
héritière de Monteverdi, cette pièce est un 
petit bijou tout en douceur et en finesse. Seul 
hic, le début de l’air est trop souvent faux. 
Par chance, sa finale tout en finesse nous fait 
oublier la mauvaise impression du début. 

Dans un autre style plus allant, Sentirete 
una canzonetta de Tarquinio Merula (1595-
1665) permet à Suzie LeBlanc de faire briller 
son agilité vocale. Sous forme de petite fugue, 
elle répond aux musiciens. Sa voix traverse 
cette œuvre tel un funambule sur un fil de 
fer. Elle ne tombe pas dans le précipice, mais 
est trop souvent instable. Plusieurs attaques 
sont prises par-dessous, ce qui crée de petits 
glissandos inutiles. 

Côté instrumental, la réputation internationale 
de l’Ensemble Constantinople n’est plus à 
refaire. Les musiciens de l’ensemble sont Kiya 

Tabassian, sétar et direction ; Enrique Solinis, 
guitare baroque et théorbe et Pierre-Yves 
Martel, viole de gambe. S’ajoutent à ces derniers 
Zia Tabassian, percussion et Miren Zecerio, 
violon baroque. Le volet instrumental est 
bien réussi. Les œuvres de Giovanni Girolamo 
Kapsberger (1580-1651) sont particulièrement 
intéressantes. On y retrouve toutes les sonorités 
de la Constantinople orientale, surtout grâce à 
la sétar. Seul aspect négatif de la performance 
instrumentale lorsque combinée au chant, 
les musiciens jouent trop fort. Avec une voix 
contre six musiciens, l’écoute de la voix doit 
être primordiale.

Marc-Olivier Laramée

INT :	 Ensemble Constantinople,  
Suzie LeBlanc, soprano

Étiquette : Analekta
Sortie : 28 octobre 2014
AN 2 9142

www.radiovm.comLe dimanche de 13 h à 15 h

Montréal (91,3 FM), Sherbrooke (100,3 FM), Trois-Rivières (89,9 FM),

   Victoriaville (89,3 FM), Rimouski (104,1 FM), Gatineau / Ottawa (1350 AM)

Tribune québécoise d’art lyrique

L’Opéra

 

Écoutez

Justin Bernard 
et Daniel Turp
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BD • Wilfrid et Léo • Acte II
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DÉCEMBRE 2014

DATE COMPAGNIE ÉVÉNEMENT

2 Société d’art vocal 
de Montréal

Michel Veilleux, 
un opéramaniaque

2 Opéramania Samson et Dalila 
(C. Saint-Saëns)

3, 4, 7 Orchestre 
symphonique de 
Montréal

Les Grandes 
Voix de Bach 
et de Mendelssohn

4 Les Violons du Roy Messiah (G. F. Haendel)

4 Opéra national 
de Paris

Opéra national de Paris 
au cinéma
Tosca (G. Puccini)

4 Opéramania Messiah (G. F. Haendel)

5 Opéramania Les Maîtres chanteurs de 
Nuremberg (R. Wagner) 
(Actes II et III)

6, 11 Société d’art vocal 
de Montréal

Une vie pour le Tsar 
(Glinka)

6 Orchestre 
symphonique de 
l’Estuaire

Messiah (G. F. Haendel)

7 Les Violons du Roy Messiah (G. F. Haendel)

7 Orchestre 
symphonique 
du Saguenay-Lac-
Saint-Jean

L’Enfance du Christ 
(H. Berlioz)

9 Opéramania La Veuve Joyeuse 
(F. Lehár)

9 et 10 Orchestre 
symphonique 
de Montréal

Messiah (G. F. Haendel)

11 Opéramania Messiah (G. F. Haendel)

11 Opéra de Québec Le Gala

12 Opéramania Samson et Dalila 
(C. Saint-Saëns)

13, 18 Société d’art vocal 
de Montréal

La Belle Hélène  
(J. Offenbach)

13 Orchestre 
symphonique 
de Trois-Rivières

Messiah (G. F. Haendel)

13 Metropolitan 
Opera de New 
York/ Cinéplex 
Divertissement

Les Maîtres chanteurs de 
Nuremberg (R. Wagner)

14 Société d’art vocal 
de Montréal

Brunch de Noël 
du Café d’art vocal

14 Opéra de Montréal Le Gala

16 Opéramania La Veuve joyeuse 
(F. Lehár)

16 et 18 Orchestre 
symphonique 
de Montréal

Noël avec Kent Nagano

18
19

Les Violons du Roy Un Festin de Roy

19 Opéramania Aïda (G. Verdi)

27, 28 Société d’art vocal 
de Montréal

Airs traditionnels 
et chants sacrés

FÉVRIER 2015

DATE COMPAGNIE ÉVÉNEMENT

5 Société d’art vocal 
de Montréal

Maria Stuarda 
(G. Donizetti)

6 Opéramania Iolanta (P. I. 
Tchaïkovski) et Le 
Château de Barbe-Bleue 
(B. Bartók)

6, 7 
et 8

Société 
d’art lyrique 
du Royaume

L’Étoile (E. Chabrier)

7, 12 Société d’art vocal 
de Montréal

Les Contes d’Hoffmann 
(J. Offenbach)

8 Société d’art vocal 
de Montréal

Récital de Cécile Muhire

10 Société d’art vocal 
de Montréal

La poésie d’Emily 
Dickinson/  
Ingrid Schmithüsen

13 Opéramania Le Comte Ory (G. Rossini)

14, 19 Société d’art vocal 
de Montréal

Adelaide di Borgogna 
(G. Rossini)

14 Metropolitan 
Opera 
de New York/ 
Cinéplex 
Divertissement

Iolanta 
(P. I. Tchaïkovski) et 
Le Château de Barbe-
Bleue (B. Bartok)

17 Société d’art vocal 
de Montréal

D’amour et d’ardente 
flamme

19, 
21,28

Opera da Camera Serse (G. F. Haendel)

20 Opéramania Soirée spéciale : Les dix 
plus grandes mezzos et 
contraltos depuis 1950

21, 26 Société d’art vocal 
de Montréal

Rigoletto (G. Verdi)

21 Orchestre 
symphonique 
de Montréal

Bach, Mozart et Fauré 
à l’orgue

22 Ensemble Caprice/
Fondation Arte 
Musica

Profondeur et 
consolation 
Cantates de J. S. Bach

22 Festival Opéra 
de Saint‑Eustache	
 

La Flûte enchantée 
(W. A. Mozart)

26, 27, 
28

Atelier d’opéra 
de l’Université 
de Montréal

L’Étoile (E. Chabrier)

28 Société d’art vocal 
de Montréal

La Cenerentola 
(G. Rossini)

28 Metropolitan 
Opera 
de New York/ 
Cinéplex 
Divertissement

La Veuve joyeuse 
(F. Lehár)

JANVIER 2015

DATE COMPAGNIE ÉVÉNEMENT

9 Opéramania Samson et Dalila 
(C. Saint-Saëns)

16 Opéramania Les Contes d’Hoffmann 
(J. Offenbach)

17 Metropolitan 
Opera 
de New York/ 
Cinéplex 
Divertissement

La Veuve joyeuse 
(F. Lehár)

22
25

Les Violons du Roy Cantates de Bach

23 Orchestre 
symphonique 
de Montréal

Pierrot lunaire 
(A. Schoenberg)

23 Opéramania Samson et Dalila 
(C. Saint-Saëns)

24, 19 Société d’art vocal 
de Montréal

Don Carlo (G. Verdi)

24, 27, 
29, 31

Opéra de Montréal Samson et Dalila 
(C. Saint-Saëns) 

27 Société d’art vocal 
de Montréal

Les vingt ans d’ATMA 
Classique/ Johanne 
Goyette

29, 30 Ballet. Opéra, 
Pantomime (BOP)

Five Images after 
Sappho (E-P. Salonen) 
et Orpheus on Sappho’s 
Shore (L. Pearl Woolf)

29, 30, 
31

Opera McGill Le Nozze di Figaro 
(W. A. Mozart)

30 Opéramania Otello (G. Rossini)

31 Société d’art vocal 
de Montréal

Maria Stuarda 
(G. Donizetti)

31 Metropolitan 
Opera de New 
York/ 
Cinéplex 
Divertissement

Les Contes d’Hoffmann 
(J. Offenbach)

Le calendrier couvre la période du 1er décembre 2014 au 28 février 2015. 

Pour inscrire une activité au calendrier du numéro de printemps 2015, veuillez faire parvenir les 
informations au plus tard le 15 janvier 2015 à justin.bernard@revuelopera.org.

Calendrier chronologique
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Calendrier événementiel
ATELIER D’OPÉRA DE
L’UNIVERSITÉ DE MONTRÉAL
Faculté de musique 
Université de Montréal 
220, avenue Vincent-d’Indy  
Montréal (Québec) H2V 2T2  
Téléphone : 514 343-6427  
calendrier.umontreal.ca (Atelier d’opéra)

L’Étoile (E. Chabrier)
26, 27, 28 février 2014, 19h30 (Salle  
Claude-Champagne, Université de Montréal)

DM :	 Jean-François Rivest, Orchestre de l’Université 
de Montréal et Chœur de l’Atelier d’opéra 

MS :	 François Racine

BALLET, OPÉRA,
PANTOMIME (BOP)
Les Productions Ballet-Opéra-Pantomime 
633, rue Gounod 
Montréal (Québec) H2R 1C3 
Téléphone : 514 229-2259 
bopbop.ca 

Five images after Sappho (E. Pekka-Salonen) et 
Orpheus on Sappho’s Shore (L. Pearl Woolf)
29, 30 janvier 2014 à 19 h 30 (Salle du 
Conservatoire de musique de Montréal), 19 h 30

DM :	 Hubert Tanguay-Labrosse

MS :	 Emmanuel Lussier-Martinez

La chapelle de Québec et

LES VIOLONS DU ROY
995, Place d’Youville 
Québec (Québec) G1R 3P1 
Téléphone : 418 692-3026 
violonsduroy.com 

Messiah (G. F. Haendel)
4, 7 décembre 2014, 20h et 14h  
(Salle Raoul-Jobin, Palais Montcalm)
5 décembre 2014, 19h30  
(Maison symphonique de Montréal)

DM :	 Trevor Pinnock ; Les Violons du Roy, 
La Chapelle de Québec

INT :	 Miriam Allan, Allyson McHardy, 
Allan Clayton, Andrew Foster-Williams

Un festin de Roy (Extraits d’opéras de  
Jean-Philippe Rameau)
19 décembre 2014 à 19 h 30 
(Salle Bourgie, Musée des Beaux-Arts de Montréal)

DM :	 Raphaël Pichon

INT :	 Hélène Guilmette

Cantates de Bach

22 janvier 2015, 20h  
(Salle Raoul-Jobin, Palais Montcalm)
25 janvier 2015, 14h  
(Salle Bourgie, Musée des Beaux-Arts de Montréal)

DM :	 Matthieu Lussier, Les Violons du Roy

INT :	 Shannon Mercer, Mireille Lebel, 
Thomas Cooley, Tyler Duncan

COMPAGNIE BAROQUE
MONT-ROYAL
705, rue Saint-André 
Montréal (Québec) H2L 5C2 
Téléphone : 514 803-6646 
cbmroyal.com

Amour, tyran des cœurs

31 janvier 2015, 19 h 30  
(Salon Vieux-Montréal, 705 rue St-André, 
Montréal)

INT :	 Kristi Bryson, David Menzies, 
Kyle Irving‑Moroz (violoncelle), 
Susan Toman (clavecin)

FESTIVALOPÉRA 
DE SAINT-EUSTACHE
239, rue Saint-Marc 
Saint-Eustache (Québec) J7P 1T2 
Téléphone : 514 241-7226 
festivaloperasteustache.com

La Flûte enchantée (W. A. Mozart)
22 février 2015, 15 h (Théâtre Lionel-Groulx)

DM :	 Louis Lavigueur, Choeur du FestivalOpéra, 
Jérémie Pelletier, pianiste, quatuor 
à cordes et flûtiste

MS :	 Dorian Fourny

INT :	 Sahara Sloan, David Menzies, 
Nicolas Rigas, Leila Chalfoun, 
Consuelo Morosin, Fernand Bernadi, 
Brigitte O’Halloran, Sarah Halmarson, 
Jessica Bowes, Philippe Pierce

FONDATION ARTE MUSICA
1339, rue Sherbrooke Ouest 
Montréal (Québec) H3G 2E8 
514-285-2000 
mbam.qc.ca/musique 

Intégrale des cantates de J. S. Bach (suite) 
Cantates de Bach- SMAM

13, 14 décembre 2014, 14 h  
(Salle Bourgie, Musée des Beaux-Arts de Montréal)

DM :	 Christopher Jackson ; Studio de musique 
ancienne de Montréal

INT :	 Marie Magistry, Josée Lalonde, 
Michiel Schrey, Normand Richard

Intégrale des cantates de J. S. Bach (suite) 
Profondeur et consolation

22 février 2015, 14 h  
(Salle Bourgie, Musée des Beaux-Arts de Montréal)

DM :	 Matthias Maute, Ensemble Caprice

INT :	 Monika Mauch, Maude Brunet, 
Hermann Oswald, Clayton Kennedy

METROPOLITAN OPERA 
DE NEW YORK//CINEPLEX 
DIVERTISSEMENT 
(MET en direct et haute définition) 
cineplex.com/Evenements/MetOpera 

La Veuve joyeuse (F. Lehár)
17 janvier et 28 février 2015

Les Contes d’Hoffmann (J. Offenbach)
31 janvier 2015 

Iolanta (P. I.Tchaïkovski) et Le Château de 
Barbe-Bleue (B. Bartók)
14 février 2015

OPÉRAMANIA
calendrier.umontreal.ca (Opéramania)

AN :	 Michel Veilleux

LES SOIRÉES D’OPÉRAMANIA
Université de Montréal 
Campus de la Montagne, 
200, avenue Vincent-d’Indy 
Montréal (Québec) H2V 2S9

Les Maîtres chanteurs de Nuremberg 
(R. Wagner) (Actes II et III)
5 décembre 2014, 19 h 30
Festival de Glyndebourne, 2011

Samson et Dalila (C. Saint-Saëns)
12 décembre 2014, 19 h 30
Metropolitan Opera de New York, 1998

Aïda (G. Verdi)
19 décembre 2014, 19 h 30
Les Arènes de Vérone, 2013

Samson et Dalila (C. Saint-Saëns)
9 janvier 2015, 19 h
Opéra de Flandres, 2009

Les Contes d’Hoffmann (J. Offenbach)
16 janvier 2015, 19 h
Gran Teatre du Liceu, Barcelone, 2013

Samson et Dalila (C. Saint-Saëns)
23 janvier 2015, 19 h
Badisches Staatstheater de Karlsruhe, 2010

Otello (G. Rossini)
30 janvier 2015, 19 h
Opéra de Zurich, 2012

Iolanta (P. I. Tchaïkovski) et Le Château 
de Barbe-Bleue (B. Bartók)
6 février 2015, 19 h 30
Teatro Real de Madrid, 2012 / Film-opéra de la 
BBC de Londres, 1988

Le Comte Ory (G. Rossini)
13 février 2015, 19 h 30
Opéra de Zurich, 2011

Soirée spéciale : Les dix plus grandes mezzos 
et contraltos depuis 1950

20 février 2015, 19 h 30
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LES MATINÉES 
D’OPÉRAMANIA
Université de Montréal 
Campus de Longueuil 
101, place Charles-Lemoyne 
Édifice Port-de-Mer, rez-de-Chaussée 
Longueuil (Québec) J1K 4Z1

Samson et Dalila (C. Saint-Saëns)
2 décembre 2014, 13 h 30
Royal Opera House Covent Garden, 1981

Messiah (G. F. Haendel)
4 décembre 2014, 13 h 30
Theater an der Wien, 2009

La Veuve joyeuse (F. Lehár)
9 décembre 2014, 13 h 30
San Francisco Opera, 2001

Messiah (G. F. Haendel)
11 décembre 2014, 13 h 30
Theater an der Wien, 2009

La Veuve joyeuse (F. Lehár)
16 décembre 2014, 13 h 30
San Francisco, 2001

OPERA DA CAMERA
6807, rue Drolet 
Montréal (Québec) H2S 2T1 
Téléphone : 514 560-3482 
operadacamera.ca 

Serse (G. F. Haendel)
19, 21, 28 février 2015, 19 h 30 (Théâtre Rialto de 
Montréal)

DM :	 Christopher Hossfeld

MS :	 Andrew Cuk

INT :	 Meagan Zantingh, Kathrin Welte, 
Danielle Vaillancourt, Nicola Ravarino 
Guagenti, Frédérique Drolet, 
Valérie Bélanger, Jean-Philippe Lupien

OPÉRA DE MONTRÉAL
260, boulevard Maisonneuve Ouest 
Montréal (Québec) H2X 1Y9 
Téléphone : 514 285-2250 
operademontreal.com 

Concert Gala

14 décembre 2014, 14 h  
(Salle Wilfrid-Pelletier, Place des Arts)

DM :	 Alain Trudel ; Orchestre Métropolitain, 
Chœur de l’Opéra de Montréal

INT :	 Caroline Bleau, Catherine Anne Daniel, 
Aline Kutan, Marie-Josée Lord, 
Elliot Madore, Marie-Ève Munger, 
Chantale Nurse, Jean-Michel Richer, 
Luc Robert, Valerian Ruminski, 
Florie Valiquette, Justin Welsh

Samson et Dalila (C. Saint-Saëns)
24, 27, 29, 31 janvier 2015, 19 h 30  
(Salle Wilfrid-Pelletier, Place des Arts)

DM :	 Jean-Marie Zeitouni ; 
Orchestre symphonique de Montréal, 
Chœur de l’Opéra de Montréal

MS :	 Alain Gauthier

INT :	 Endrik Wottrich, Marie-Nicole Lemieux, 
Gregory Dahl, Philip Kalmanovitch

OPÉRA DE QUÉBEC
1220, avenue Taché 
Québec (Québec) G1R 3B4 
Téléphone : 418 529-4142 
operadequebec.qc.ca

Concert Gala

11 décembre 2014, 19 h 30  
(Salle Louis-Fréchette, Grand Théâtre)

DM :	 Daniel Lipton ; Orchestre symphonique 
de Québec, Chœur de l’Opéra de Québec

INT :	 Karine Boucher, Leslie-Ann Bradley, 
Gregory Dahl, Lyne Fortin, Roger Honeywell, 
Jean-François Lapointe, Marie-Josée Lord, 
Lauren Margison, Stéphanie Pothier, 
Luc Robert, Alexandre Sylvestre

OPERA McGILL
École de musique Schulich 
Université McGill 
Édifice Strathcona 
555, rue Sherbrooke Ouest 
Montréal (Québec) H3A 1E3 
Téléphone : 514 398-4535 
mcgill.ca/music 

Le Nozze di Figaro (W.A. Mozart)
29, 30 et 31 janvier 2015, 19 h 30 et  
le 1er février 2015, 14 h (Salle Pollack)

DM :	 Gordon Gerrard, 
Orchestre symphonique de McGill

MS :	 Nicola Bowie

OPÉRA NATIONAL DE PARIS 
AU CINÉMA
cinemabeaubien.com/operadeparis *

Tosca (G. Puccini) 
4 décembre 2014

L’enlèvement au sérail (W.A. Mozart)
15 et 19 février 2015

* �Aux cinémas Beaubien, du Parc, Marché central de Montréal et 
Le Clap de Québec, s’ajoutent 12 autres cinémas dans les diverses 
régions du Québec. Les heures de diffusion varient d’un cinéma 
à l’autre.

ORCHESTRE SYMPHONIQUE 
DE L’ESTUAIRE
22, rue Sainte-Marie, local C-104  
Rimouski (Québec) G5L 4E2 
Téléphone : 418 725-5354 
ose.qc.ca 

Messiah (G. F. Haendel)
6 décembre 2014, 14 h 
(Salle Desjardins-Telus, Rimouski)

DM :	 Luc Chaput, Orchestre symphonique 
de l’Estuaire

CC :	 Hugues Laforte-Bouchard, 
Chœur symphonique de l’Estuaire

INT :	 Solistes de l’Atelier lyrique de l’Opéra 
de Montréal

ORCHESTRE SYMPHONIQUE 
DE MONTRÉAL
1600, rue Saint-Urbain 
Montréal (Québec) H2X 0S1 
Téléphone : 514 842-9951 
osm.ca 

Les Grandes Voix de Bach et de Mendelssohn

3, 4 et 7 décembre 2014, 20h et 14h30  
(Maison symphonique de Montréal)

DM :	 Masaaki Suzuki ; Orchestre symphonique 
de Montréal, Chœur de l’OSM

INT :	 Hélène Guilmette, Robin Blaze, 
Colin Balzer, Christian Immler

ORG :	 John Grew

Messiah (G. F. Haendel)
9, 10 décembre 2014, 20h  
(Maison symphonique de Montréal)

DM :	 Andrew Megill ; Orchestre symphonique 
de Montréal, Chœur de l’OSM.

INT :	 Leslie Ann Bradley, Anita Krause, 
Pascal Charbonneau, Philippe Sly

Noël avec Kent Nagano

16, 18 décembre 2014, 20 h  
(Maison symphonique de Montréal)

DM :	 Kent Nagano, Orchestre symphonique 
de Montréal

INT :	 Susan Graham, Michael Fabiano

ORG : Luc Beauséjour

Pierrot Lunaire (A. Schoenberg)
23 janvier 2015, 18 h 30  
(Salle Bourgie, Musée des Beaux-Arts de Montréal)

DM :	 Nathan Brock ; Andrew Wan, violon et alto ; 
Brian Manker, violoncelle ; André Moisan, 
clarinette ; Timothy Hutchins, flûte ; 
Louise Bessette, piano 

INT :	 Ingrid Schmitthüsen, soprano ; Paul 
Savoie, lecteur

Bach, Mozart et Fauré à l’orgue

21 février 2015, 20 h  
(Maison symphonique de Montréal)

INT :	 Marianne Fiset

ORG :	 Isabelle Demers

ORCHESTRE SYMPHONIQUE 
DE TROIS-RIVIÈRES
1517, rue Royale 
Trois-Rivières (Québec) G9A 4J9 
Téléphone : 819 373-5340 
ostr.ca 
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Messiah (G. F. Haendel)
13 décembre 2014, 20 h 
(Salle J.-Antonio-Thompson)

DM :	 Jacques Lacombe ; Orchestre symphonique 
de Trois-Rivières, Chœur de l’OSTR

CC :	 Raymond Perrin ; Ensemble Vocalys 

INT :	 Nathalie Paulin, Mireille Lebel, Isaiah Bell, 
Gordon Bintner 

ORCHESTRE SYMPHONIQUE 
DU SAGUENAY LAC-SAINT-JEAN
202, rue Jacques-Cartier Est 
Saguenay (Québec) G7H 6R8 
Téléphone : 418 545-3409 
lorchestre.org

L’Enfance du Christ (H. Berlioz)
7 décembre 2014, 14 h  
(Théâtre Banque nationale, Saguenay)

DM :	 Jacques Clément, Orchestre symphonique 
du Saguenay-Lac-Saint-Jean

INT :	 Caroline Bleau, Pierre-Étienne Bergeron

SOCIÉTÉ D’ART LYRIQUE 
DU ROYAUME
960, boulevard Saguenay Est 
Saguenay (Québec) G7H 1L5 
Téléphone : 418 545-2787 
salr.ca 

L’Étoile (E. Chabrier)
6 et 7 février 2015, 19 h 30 et 8 février 2015, 14 h 30 
(Théâtre Banque Nationale)

DM :	 Jean-Philippe Tremblay

CC :	 Céline Perreault, Chœur de la Société d’art 
lyrique du Royaume

MS :	 Dario Larouche

INT :	 Éric Thériault, Guillaume Cyr, 
Maude Brunet, Marianne Lambert, 
Dion Mazerolle, Pascale Beaudin, 
Jean‑Sébastien Turgeon

PIA :	 France Duchaîne, Dominic Boulianne

SOCIÉTÉ D’ART VOCAL 
DE MONTRÉAL
Café d’art vocal 
1223, rue Amherst 
Montréal (Québec) H2L 3K9 
Téléphone : 514 397-0068 
artvocal.ca 

Projection d’opéra : Une vie pour le Tsar 
(M. Glinka)
6 décembre 2014, 12 h 30  
et 11 décembre 2014, 18 h 30
Théâtre du Bolchoï, 1992

Projection d’opéra : La Belle Hélène (J. Offenbach)
13 décembre 2014, 12 h 30 et 18 décembre 2014, 
18 h 30
Opéra de Zurich, 1997

Brunch de Noël du Café d’art vocal (11e édition) 
Programme de mélodies et d’airs traditionnels
14 et 16 décembre 2014 (11 h 30)

AN :	 André Lemay Roy

Airs traditionnels et chants sacrés

27, 28 décembre 2014, 11 h 30

INT :	 Chantres musiciens

PIA :	 Mariane Patenaude

Projection d’opéra : Don Carlo (G. Verdi)
24 janvier 2015, 12 h 30 et 29 janvier 2015, 18 h 30
Festival de Salzbourg, 2013

Les rencontres du Café d’art vocal 
�Les vingt ans d’ATMA Classique
27 janvier 2015, 18 h 30

Invitée : Johane Goyette

AN :	 André Lemay Roy

Projection d’opéra : Maria Stuarda (G. Donizetti)
31 janvier 2015, 12 h 30 et 5 février 2014, 18 h 30
Metropolitan Opera de New York, 2014

Projection d’opéra : Les Contes d’Hoffmann  
(J. Offenbach)
7 février 2015, 12 h 30 et 12 février 2015, 18 h 30
Opéra de Bilbao, 2006

Les découvertes du Café d’art vocal 
�Airs de Haendel, Mozart, Rossini
8 février 2015, 11h 30

INT :	 Cécile Muhire

PIA :	 Esther Gonthier

Les rencontres du Café d’art vocal 
�La poésie d’Emily Dickinson
10 février 2015, 18 h 30

Invitée :	 Ingrid Schmithüsen

AN :	 André Lemay Roy

Projection d’opéra : Adelaide di Borgogna  
(G. Rossini)
14 février 2015, 12 h 30 et 19 février 2015, 18 h 30
Festival de Pesaro, 2011

Amicale de la Phonothèque 
�D’amour l’ardente flamme
17 février 2015, 18 h 30

AN :	 Daniel Moisan

Projection d’opéra : Rigoletto (G. Verdi)
21 février 2015, 12 h 30 et 26 février 2015, 18 h 30
Metropolitan Opera de New York, 2014

Projection d’opéra : La Cenerentola (G. Rossini)
28 février 2015, 12 h 30
Metropolitan Opera House, 2014

avec sous-titres françaisavec sous-titres anglais

Les somptueuses productions de l’Opéra national de Paris 
reviennent sur grand écran ! Venez découvrir des opéras  et 

avec sous-titres français au Cinéma Beaubien et sous-titres 
anglais au Cinéma du Parc.

TOSCA 
Dimanche 30 novembre et jeudi 4 décembre 2014 
Une cantatrice amoureuse, jalouse et impulsive; un peintre 
romantique, idéaliste et défenseur des libertés; un chef de police 

 : Puccini compose en quelque sorte l’opéra de l’opéra, une 
fresque à la fois primitive et décadente. Pierre Audi signe pour 
l’Opéra de Paris une nouvelle production de cette œuvre violente.
FÊTEZ AVEC LE BALLET DE L’OPÉRA DE PARIS 
Tous les jours du 18 décembre 2014 au 5 janvier 2015
LE DÉFILÉ DU BALLET DE L’OPÉRA 
Donné seulement lors de galas ou de manifestations 

est une parade unique dans le monde de la danse, destinée à 
présenter la troupe dans toute l’envergure de la scène. 
ÉTUDES  
Études transpose sur scène une classe de danse.

 
Au retour d’un étrange voyage au pays de l’imaginaire, Tchaïkovski 
composa un de ses plus fabuleux chefs-d’œuvre : une musique 
d’un lyrisme et d’une invention incomparables, rêveuse et parfois 

L’ENLÈVEMENT AU SÉRAIL 
Dimanche 15 et jeudi 19 février 2015 

autrichien participait à l’humeur  de la vie viennoise, Mozart 
piocha dans l’orchestration des fanfares de janissaires pour 
ornementer sa partition aux intentions humanistes telles que 

humaine pour y créer L’Enlèvement au sérail, premier grand opéra 
en langue allemande construit tel un Singspiel.
FAUST 
Dimanche 15 et jeudi 19 mars 2015 
L’emblème de l’opéra français, l’un de ses plus grands succès – et 
en même temps quelque chose comme sa mémoire. Gounod se 
souvenait avoir eu le livre de Gœthe sous le bras toute sa jeunesse, 
jusque dans les jardins de la Villa Médicis où il était pensionnaire.
DON GIOVANNI 
Dimanche 12 et jeudi 16 avril 2015 
Des trois opéras écrits avec Da Ponte, Don Giovanni est sans doute 
le plus noir, le plus désespéré. Mozart y donne sa musique la plus 
ombrageuse, la plus haletante, la plus extrême, la plus parfaite 
aussi. Alain Altinoglu dirige la production désormais légendaire du 
metteur en scène et cinéaste autrichien Michael Haneke.
L’HISTOIRE DE MANON 
Dimanche 14 et jeudi 18 juin 2014 
Inspiré par les héros mythiques de l’abbé Prévost, Kenneth 
MacMillan exprime sa fascination pour les personnages égarés et 

roman et restitue l’histoire tragique de cet être sensuel et ingénu, 
moins responsable que victime de son propre sort.
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The Death of Klinghoffer

Grandeur et misère de l’opéra d’actualité
par Danick Trottier

P arler de The Death of K linghof fer 
(« Klinghoffer » ci-après) du trio John 
Adams (musique), A l ice Goodman 

(livret) et Peter Sellers (mise en scène) tient 
du défi ou de l’insouciance, c’est selon ! Il va 
sans dire que l’œuvre a fait suffisamment 
couler d’encre, trop diront certa ins. Le 
dernier épisode d’une œuvre dont la réception 
s’alimente à la controverse s’est joué durant 
les derniers mois, en concomitance avec la 
saison 2014-2015 du Metropolitan Opera de 
New York (« Met » ci-après). 

Rappelons brièvement les faits. Après avoir 
programmé pour la première fois Klinghoffer, 
le Met a pris la décision au mois de juin 
d’annuler la diffusion de l’opéra dans les salles 
de cinéma (retransmissions connues sous le 
nom de « The Met: Live in HD »). Le directeur 
Peter Gelb a ainsi justifié la décision de son 
organisation : « I’m convinced that the opera 
is not anti-Semitic, but I’ve also become 
convinced that there is genuine concern in 
the international Jewish community that 
the live transmission of Klinghoffer would 
be inappropriate at this time of rising anti-
Semitism, particulary in Europe. » [« Je 
su is convaincu qu’i l ne s’ag it pas d’une 
œuvre antisémite, mais la collectivité juive 
internationale est sincèrement préoccupée 
par la possibilité que la retransmission de 
Klinghoffer puisse alimenter le sentiment 
anti-juif en cette période de recrudescence 
de l’antisémitisme , particul ièrement en 
Europe. » – NDLR] Le directeur a donc cédé 
aux arguments selon lesquels l’opéra peut 
alimenter l’antisémitisme. Cet enjeu avait 
déjà été discuté par le passé, par exemple en 
novembre 2001, lorsque le Boston Symphony 
Orchestra annula une version concert de 
l’œuvre dans la foulée des attaques terroristes 
du 11 septembre 2001. 

La décision du Met v ient donc rappeler 
l’histoire douloureuse qu’a traversée cet opéra 
depuis sa création américaine en septembre 
1991. Connus à cette époque pour leur opéra 
Nixon in China (1987), John Adams et 
ses collègues proposèrent un nouvel opéra 
portant sur un fait d’actualité survenu en 
octobre 1985, soit le détournement par un 
groupe terroriste palestinien du bateau de 
croisière Achille Lauro, au cours duquel 
le citoyen juif-américain handicapé Leon 
Klinghoffer fut assassiné. Les questions et 
enjeux soulevés sont nombreux et innervent 

une littérature abondante. L’œuvre est-elle 
antisémite ? Pourquoi avoir donné la parole 
aux terroristes ? Pourquoi avoir dépeint de 
manière caricaturale le couple Klinghoffer et 
avoir donné un air à l’un des terroristes ? Bref, 
peut-on transformer en œuvre d’art un fait 
d’actualité aussi troublant sur fond de conflit 
israélo-palestinien ?

L’œuv re por te u ne d i mension éth ique 
indéniable et quiconque en fait abstraction 
se trouve à omettre ce qui fait sa grandeur et 
sa misère. L’universitaire que je suis devrait 
normalement se soumettre à une forme de 
réserve. J’ai néanmoins accepté l’invitation 
que m’ont lancée les responsables de la 
présente revue. Mais à défaut de contribuer 
à ce qui est devenu un salmigondis indigeste 
d’opinions marquées au fer rouge de l’actualité 
politique, contentons-nous de poser quelques 
questions dans une perspective critique. Ce 
sera une intervention plus saine dans un débat 
qui n’en finit plus de soulever les passions.

La première question à poser à mon sens est 
de savoir ce que nous voulons comme opéra 
actuel. En tant que forme d’art total qui allie 
musique, texte, théâtre, etc., l’opéra peut 
traiter d’une variété de sujets, comme le 
démontre son histoire. En ce sens, si les faits 
d’actualité occupent une place fondamentale 
dans notre culture médiatique, pourquoi 
l’opéra devrait-il se priver d’en parler ? Pour 
certains, l’opéra est une grande forme d’art 

et i l se trouve dénaturé en s’inspirant de 
tels sujets. Pour d’autres, l’opéra doit être en 
phase avec son époque et le compositeur peut 
traiter à sa façon de l’actualité – le Zeitoper 
qui a fleuri sous la République de Weimar avec 
Kurt Weill en est l’exemple paradigmatique. 
Le succès de la carrière d’Adams est en partie 
redevable à ce principe. 

Dans la conclusion à The Oxford History 
of Western Music de 2005, le musicologue 
Richard Taruskin rappelle la manière dont 
la musique contemporaine a été revigorée 
à partir des années 1980 par une forme 
de topicality, c’est-à-dire le fait pour un 
compositeur de s’inspirer de faits d’actualité 
et d’insuffler une dimension spirituelle à 
la musique. Les institutions musicales ont 
favorisé cette esthétique sous une forme 
de mécénat par le biais de « commandes ». 
Klinghoffer, qui a été ainsi commandé par un 
consortium international de six institutions 
musicales, a comblé les desseins de l’opéra 
d’actualité, les événements politiques s’étant 
tout au plus produits six ans avant la première 
à La Monnaie de Bruxelles en mars 1991.

Ce qui nous amène à dire que la grandeur de 
l’opéra d’actualité réside dans sa capacité à 
susciter de l’intérêt pour l’opéra contemporain. 
De plus,  le  fa it  qu’u ne œuv re com me 
Klinghoffer soit reprise depuis sa création 
repose aussi sur la beauté de la musique. John 
Adams a pris le pari d’en faire davantage une 
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passion qu’un opéra, notamment en raison 
d’une action décrite plutôt que vécue, à quoi 
s’ajoute le rôle des chœurs et des arias. Mais 
cette grandeur s’accompagne dans le même 
souffle d’une misère causée par le manque 
de distance et l’arr image constant avec 
l’actualité politique, l’œuvre pouvant être 
facilement instrumentalisée par les groupes 
de pression et devenir une sorte d’« orange 
mécanique ». Elle perd alors toute sa force 
d’attraction esthétique, voire spirituelle. 
C’est malheureusement ce qui se passe en 
ce moment. 

Ajoutons une seconde question à celle posée 
plus haut : n’est-ce pas le risque à assumer ? En 
traitant un sujet comme celui du terrorisme, 
celles et ceux qui vampirisent l’actualité 
peuvent faire de Klinghoffer leurs choux gras. 
Et en tant que mélomanes, il faut se poser une 
autre question, à savoir comment nous aurions 
réagi si nous avions été concernés au premier 
chef. Les réserves exprimées dans les médias 
se résument souvent à se demander si on 
pense aux victimes. Ou, en d’autres termes, 
profane-t-on une tragédie de cette ampleur 
en la transfigurant en sujet d’opéra ? Plusieurs 
ont parlé d’un grand opéra, tout en posant le 
problème moral auquel ils étaient confrontés 
au regard de la conscience politique portée par 
les terroristes et de l’absence de point de vue 
israélien. D’autres ont appelé les créateurs à 
une forme d’autocontrôle lorsque les victimes 
expriment un malaise ou dénoncent l’œuvre. 

Ce sont des questions essentielles, et des 
opéras comme Klinghoffer nous rappellent 
tout le dilemme éthique que l’on peut ressentir 
à la réception de certaines œuvres d’art. C’est 
pourquoi les questions adressées à John 
Adams et à ses collègues sont si nombreuses. 
N’aurait-i l pas été préférable d’éviter un 
thème politico-religieux ou de traiter un 
sujet d’actualité plus éloigné dans le temps ? 
Les réactions de John Adams sont un peu 
décevantes quand la controverse refait surface 
dans les médias ; s’i l explique brièvement 
l’œuvre et ses motivations esthétiques et 
morales, il crie trop rapidement à la censure 
alors que le problème est plus profond.

Certains rétorqueront qu’un opéra, comme 
toute œuvre d’art, ne se prête pas à une seule 
lecture ; la compréhension varie selon que l’on 
s’attarde à la musique, au texte ou à la mise 
en scène. En même temps, si l’on accepte la 
grandeur de l’opéra d’actualité, on ne peut 
faire abstraction de la portée du texte. Mais 
on peut aussi se poser une autre question 
par rapport à la misère qui affecte l’opéra 
d’actualité : pourquoi est-on si prompt à rejeter 
à l’opéra ce qu’on semble admettre au cinéma ? 
Le film Munich (2005) de Steven Spielberg, 
qui portait sur l’opération « Colère de Dieu » 

dans la foulée du drame des Jeux Olympiques 
de 1972 alors que des Palestiniens tuèrent des 
athlètes de la délégation israélienne, n’a pas 
suscité autant de réactions, même si Spielberg 
met en scène un règlement politique dirigé par 
l’État israélien en contravention avec le droit 
international. 

C’est que dans les réactions à Klinghoffer, les 
attentes culturelles des Occidentaux face à 
la musique classique percent au grand jour, à 
savoir l’exigence pour cette musique d’évoluer 
en vase clos et de ne jamais se soui l ler 
dans les faits politiques, ce qui minerait la 
transcendance recherchée. En adoptant cette 
attitude, on s’empêche en tant que société de 
considérer la façon dont la création musicale 
peut nous faire voir autrement les faits et 
événements qui structurent nos v ies. La 
transcendance par l’art réside aussi dans la 
capacité de transfigurer le quotidien.

Concluons cette réflexion en prenant position 
sur deux faits dans la foulée de la controverse 
évoquée ic i .  Les responsables de nos 
institutions qui choisissent de programmer 
des œuvres comme Klinghoffer devraient 
assumer cette décision jusqu’au bout. En 
septembre dernier, Peter Gelb a ainsi justifié 
le maintien de l’opéra à la programmation 
du Met : « It’s a great artistic work of genius, 
and there is absolutely no reason for it to be 
suppressed. » [« C’est une œuvre de génie, 
et il n’y a aucune raison de la supprimer. » – 
NDLR]. Si tel est le cas, pourquoi ne pas avoir 
maintenu la retransmission dans le cadre du 
« Live in HD » ? La pirouette argumentative du 
directeur du Met est franchement regrettable 
et donne l’impression d’une institution qui 
cherche à sauver la veuve et l’orphelin. Le 
Met a-t-il fait un mauvais calcul au départ ? 
En effet, il faut ajouter que la controverse 
s’est amplifiée du moment où la diffusion 
internationale a été annulée.

Enfin, en choisissant un sujet aussi délicat et 
périlleux où se donnent à voir le terrorisme, 
la mort d’un homme et le conflit israélo-
palestinien, John Adams et les mélomanes 
qui apprécient Klinghoffer doivent assumer 
la controverse qui en résulte et qui va de pair 
avec la réception de l’œuvre. Elle marque 
sa mise au monde et en faire abstraction 
revient à occulter la raison d’être d’un opéra 
d’actualité comme Klinghoffer. Car, c’est aussi 
l’une des raisons d’être de l’opéra d’actualité 
que d’att i rer l’attent ion, de susciter la 
discussion, et d’engendrer éventuellement 
la controverse ! 

A L B U M S  V O C A U X  
D ’ E X C E P T I O N

OSM & KENT NAGANO
SHOKA:

CHANTS JAPONAIS POUR ENFANTS

TEM, SCHOLA CANTORUM
& DANIEL TAYLOR

LE REFUGE DU COEUR

HÉLÈNE GUILMETTE
L’HEURE ROSE:

HOMMAGE À 10 FEMMES 
COMPOSITRICES
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16 ● 19 ●  21 ●  23 
MAI 2015 

Direction générale et artistique
Grégoire Legendre

418 529-0688

Chef d’orchestre Giuseppe Grazioli
Metteur en scène Jacqueline Langlais
Tosca Gianna Corbisiero
Cavaradossi Thiago Arancam
Baron Scarpia James Westman
Angelotti Marc-Antoine d’Aragon
Le Chœur de l’Opéra de Québec
L’Orchestre symphonique de Québec

Commanditaire de la production 

Puccini
Tosca dévoile le génie de Puccini.
Le compositeur y mêle un lyrisme 
dramatique vibrant et une musique 
qui nous va droit au coeur.
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Partenaire de saison transPorteur officiel Partenaires Publics
OSM.CA
514 842-9951 Maison syMPhonique  

de Montréal

billets également disponible à la 

drame en six actes et en alexandrins d’edmond 
rostand, L’Aiglon dresse le portrait du fils de napoléon, 
proclamé roi de rome à sa naissance, qui tente de  
s’émanciper de l’ombre projetée par son père pour 
enfin marcher dans ses traces. en 1937, après 
quelques adaptations cinématographiques, ce texte  
emblématique devait connaître une nouvelle vie, 
grâce à Jacques ibert et arthur honegger. une occasion 
unique de découvrir cette œuvre rarement présentée.

artistes 

Kent Nagano 
chef d’orchestre

Anne-Catherine Gillet 
soprano ( l’aiglon )

Marc Barrard 
baryton ( flambeau )

Étienne Dupuis 
baryton ( Metternich )

Philippe Sly 
baryton ( Marmont )

Pascal Charbonneau 
ténor ( l’attaché militaire )

Isaiah Bell 
ténor ( Gentz )

Tyler Duncan 
baryton ( Prokesch )

Marianne Fiset 
soprano ( thérèse )

Kimy McLaren 
soprano  
( comtesse camerata )

Julie Boulianne 
mezzo-soprano  
( fanny elssler )

Chœur de l’OSM

Andrew Megill 
chef de chœur de l’osM

Georges Delnon 
mise en espace

œuvre 

Ibert/Honegger 
L’Aiglon

« L’événement-opéra  
à ne pas manquer  

en 2015 ! »
- daniel turP

Présenté par

Kent naGano anne-catherine Gillet Marc barrard Marianne fisetétienne duPuis

ce concert sera enreGistré en  
Prévision d’un albuM à Paraître

L’AigLon : Le fiLs de nApoLéon

Mardi 17 mars / Jeudi 19 mars / saMedi 21 mars
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La grande séduction… de Dalila

Quarante ans d’art lyrique à Glimmerglass

La compositrice Luna Pearl Woolf

Une mort de Klinghoffer... controversée !  

UN HIVER À L’OPÉRA

HÉLÈNE
GUILMETTE

ENTRETIEN AVEC

la voix lumière


