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GUY MARCHAND
Luthiste et musicologue de formation, Guy Marchand 
est chargé de cours depuis plus de dix ans à l’Université 
de Sherbrooke et conférencier aux Belles Soirées de 
l’Université de Montréal où il a animé pendant plus 
de vingt ans la série « Prélude à l’Opéra ». Il est aussi 
occasionnellement invité aux causeries pré-concerts 
d’inst itut ions musica les montréa la ises comme 
l’Orchestre symphonique de Montréal, l’Opéra de 

Montréal ou encore l’Ensemble Arion. Auteur de plus de 200 émissions à 
la défunte chaîne culturelle de la Société Radio-Canada, il a entre autres 
conçu la série « Faust ou les métamorphoses d’un mythe », diffusée en 1999  
pour souligner le 250e anniversaire de la naissance de Goethe. Guy Marchand 
a de plus publié un essai intitulé Bach ou la Passion selon Jean-Sébastien : 
de Luther au nombre d’or (Paris, L’Harmattan, 2003). 

FLORENCE LEYSSIEUX
Florence Leyssieux termine un doctorat en musicologie, 
sous la direction de Michel Duchesneau, à l’Université 
de Montréal (UdeM). Elle est auxiliaire de recherche 
à l’Observatoire interdisciplinaire de création et 
de recherche en musique dans le cadre du projet 
« Développement des publics de la musique au Québec ». 
Chargée de cours à la Faculté de musique de l’UdeM, 
elle est également réviseure pour la revue Intersections 

(revue de la Société de musique des universités canadiennes) et interprète. 
Ses activités de recherche sont orientées vers la réception des musiques 
d’Extrême-Orient en France au début du xxe siècle, le développement 
du public de la musique, la professionnalisation des jeunes musiciens 
québécois et l’intégration socioculturelle et professionnelle des interprètes 
immigrants au Québec.
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Éditorial

Par la voix de celle qui fut ministre de 
la Culture et des Communications du 
Québec jusqu’au dernier remaniement 
ministér iel, le gouvernement du 
Québec annonçait son intention 
de doter le Québec d’une nouvelle 
politique culturelle. Une semaine 
avant ce changement, Hélène David 
déclarait que la future politique serait 
« entièrement recentrée et repensée 
pour couvrir tous les registres de la 
culture », « adaptée à notre époque, 
tablant sur nos acquis et misant sur 
des outils inédits de notre temps », 
« inclusive, rassembleuse et reflétant 
notre diversité » et qu’elle en serait 

« une […] pour l’avenir, qui s’inspirera de l’histoire exemplaire des 
interventions du Québec en culture ».

La ministre y faisait aussi référence à la musique en soulignant que nous 
devions être fiers de nos grandes écoles artistiques, tels les conservatoires 
et autres lieux d’enseignement des arts et que « [c]es lieux jouent le rôle 
de pépinières pour la relève en danse, en humour, en littérature, en 
théâtre, en musique, en cinéma, en télévision et pour les arts du cirque. 
Il faut continuer à les soutenir et à analyser les meilleures avenues pour 
leur déploiement sur le territoire du Québec ». La ministre mentionnait 
par ailleurs qu’elle avait mis sur pied un comité-conseil formé de sept 
personnalités du milieu culturel choisies pour leur expertise, leur 
dynamisme et leur connaissance des réalités culturelles du Québec. On 
retrouve parmi ces personnalités Sylvie Gamache qui a été directrice 
générale du Conseil québécois de la musique pendant 17 ans.

L’ancienne ministre de la Culture et des Communications, Liza Frulla, 
est aussi membre du comité-conseil. Elle est à l’origine de la politique 
culturelle de 1992 (Notre avenir, notre culture) dont on veut maintenant 
tourner la page pour écrire « un nouveau chapitre culturel pour le Québec ». 
Dans cette politique globale, la musique était visée par plusieurs mesures 
applicables aux arts de la scène en général et quelques engagements 
particuliers relativement aux musiciens et aux institutions musicales. 
Cette politique a été complétée en 1996 par une politique sectorielle 
relative à la diffusion des arts de la scène (Remettre l’art au monde) ayant 
comme objectif « d’accroître le soutien à la circulation des spectacles 
de théâtre, de musique, de danse et de chanson à travers le Québec ». 
Cette politique réservait une place significative à la musique et abordait 
la situation particulière de certaines formes d’expression musicale, dont 
l’opéra. S’agissant de la musique, ces deux politiques ont été enrichies par 
des « orientations disciplinaires ciblées » adoptées en 2009 et formulées 
par le Conseil des arts et lettres du Québec « afin de mieux soutenir le 
milieu musical et permettre un développement des organismes méritants, 
tout en assurant leur pérennité ». Cependant, une lecture attentive de ces 
orientations permet de constater qu’il n’y est fait référence ni à l’opéra, ni 
aux institutions lyriques.

La prochaine politique culturelle de l’État du Québec ne doit pas passer 
sous silence la forme musicale qu’est l’opéra. Si toutes les formes d’art, 
notamment la musique, doivent être abordées dans le cadre de la nouvelle 
politique, l’opéra mérite une place particulière. L’histoire musicale du 
Québec est caractérisée par des parcours nationaux et internationaux 
d’artistes lyriques d’exception. Hier, i l s’agissait d’Emma Albani, 

Raoul Jobin et Wilfrid Pelletier. Aujourd’hui, Jean-François Lapointe, 
Marie‑Nicole Lemieux, Karina Gauvin, Hélène Guilmette, Philippe Sly, 
Robert Lepage, François Girard, Yannick Nézet-Séguin, Jacques Lacombe, 
Bernard Labadie et tant d’autres nous font honneur dans le monde entier. 
Les deux grandes maisons lyriques du Québec, l’Opéra de Montréal et 
l’Opéra de Québec, tiennent bon après plus de 30 ans de luttes épiques, 
tout comme les compagnies régionales telles que la Société d’art lyrique 
du Royaume et Opéra Rimouski et les nouvelles compagnies qui ont 
essaimé depuis le début du siècle. Et la relève est préparée brillamment 
par l’Atelier lyrique de l’Opéra de Montréal, par Tempêtes et passions ainsi 
que par nos écoles, facultés et conservatoires de musique présents dans 
de nombreuses régions.

Mais tout cela est fragile. L’opéra exige de vastes moyens, et en particulier 
financiers. Le soutien de l’État doit être maintenu s’il faut, comme la 
ministre David l’a suggéré, « tabler sur nos acquis » et s’inspirer de 
« l’histoire exemplaire des interventions du Québec en culture ». Il faudra 
sensibiliser le nouveau ministre Luc Fortin à la réalité de l’art lyrique 
ici, mais aussi à son immense potentiel pour le développement et le 
rayonnement de notre culture. Le milieu lyrique doit donc se mobiliser et 
prendre part au grand remue-méninges pour l’avenir culturel du Québec 
qui se déroulera du 8 avril au 21 juin 2016 dans les 17 régions québécoises. 
Le calendrier des consultations est accessible sur le site du ministère de 
la Culture et des communications (www.mcc.gouv.qc.ca) et il importe de 
participer à cet exercice pour s’assurer que l’opéra ait sa place dans ce 
nouveau chapitre culturel du Québec. 

L’Opéra de Montréal a dévoilé 
le 3 mars 2016 sa procha ine 
saison, dont le fait saillant sera la 
création de Another Brick in the 
Wall – L’opéra, d’après The Wall 
de Pink Floyd. S’inscrivant dans 
le cadre du 375e anniversaire 
de Montréal, ce nouvel opéra a 
été imaginé par le compositeur 
québécois Jul ien Bilodeau et 
le metteur en scène Dominic 
Champagne, avec l’aval de Roger 
Waters du célèbre groupe rock 
britannique. La première des sept représentations de cette œuvre – qui 
dénoncera la guerre et plaidera pour un monde fraternel – aura lieu le 
11 mars 2017 à la salle Wilfrid-Pelletier. Quatre autres productions 
compléteront la saison 2016-2017. Aida de Verdi sera présenté en ouverture 
de saison, dans une mise en scène de François Racine. Les lyricomanes 
pourront aussi voir Don Giovanni de Mozart dans une coproduction avec 
le Boston Lyric Opera et le Glimmerglass Opera. S’y ajoute Dialogues des 
carmélites de Poulenc, dont la direction musicale a été confiée au chef 
Jean-François Rivest. La saison se terminera sur La Bohème de Puccini, 
dont France Bellemare tiendra le rôle-titre de Mimi et Luc Robert, celui 
de Rodolfo.

Une belle saison s’annonce donc. Mais vivons aussi au jour le jour notre 
passion pour l’opéra et profitons d’un printemps lyrique !

UN NOUVEAU CHAPITRE CULTUREL… POUR L’OPÉRA AU QUÉBEC
par Daniel Turp
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ACTUALITÉS

L’art de la mélodie française

MARIE-NICOLE LEMIEUX
Dans le cadre des récitals organisés par l’Orchestre symphonique de 
Montréal, la contralto Marie-Nicole Lemieux offrira, aux côtés du pianiste 
Daniel Blumenthal, un récital de mélodies françaises le 19 avril 2016 à 20 h à 
la Maison symphonique de Montréal.

Le récital comporte des œuvres de Fauré, Lekeu, Hahn, Koechlin, Debussy et 
Duparc, dont plusieurs airs figurent dans son album « Chansons perpétuelles » 
(2014) et représentent, selon la chanteuse, l’apogée de la mélodie française de 
la fin du xixe siècle. Marie-Nicole Lemieux est une grande promotrice des compositeurs français. En 
2010, elle reçoit le prix de l’Académie Charles Cros pour son disque « Ne me refuse pas… » qui puise 
dans les grands airs d’opéra du répertoire romantique français. 

La contralto, qui a chanté sur les scènes les plus prestigieuses d’Europe et d’Amérique du Nord, ira 
également à Cleveland, Londres et Paris au printemps, pour revenir au Québec à la fin de l’été dans 
un concert au Domaine Forget.

Marie-Nicole Lemieux
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Opéra Immédiat

L’ELISIR  
D’AMORE

Après Aida de Verdi présenté à l’automne, la 
compagnie Opéra Immédiat puise à nouveau 
dans le répertoire italien pour la production de 
L’elisir d’amore de Donizetti. Créé à Milan en 
1838, ce chef-d’œuvre du compositeur italien 
bien connu pour son air célébrissime « Una 
furtiva lagrima» s’inscrit parmi les comédies 
lyriques les plus populaires du répertoire, où 
s’amalgament comédie, poésie et bel canto.

La soprano Sophie de Cruz incarnera Adina et 
assurera la mise en scène. La distribution 
comprendra également Éric Thériault (Nemorino), 
Pascal Germain-Berardi (Belcore), Samuel 
Tremblay (Dulcamara) et Marie-Claire Fafard-
Blais (Giannetta). L’Orchestre philharmonique 
des musiciens de Montréal (OPMEM) sera sous 
la direction du chef Philippe Ménard. Deux 
représentations auront lieu à la salle Pierre-
Mercure les 9 avril 2016 à 19 h 30 et 10 avril 2016 
à 14 h 30.

Club musical de Québec

VON OTTER ET SCHOLL
Reconnu comme la première société de concert au Canada, Le 
Club musical de Québec célèbre ses 125 ans et clôt une saison 
riche en répertoire varié avec un programme présentant 
des extraits d’opéras et d’oratorios de Haendel ainsi qu’une 
nouvelle œuvre de l’Estonien Arvo Pärt, compositeur des 
plus apprécié en musique contemporaine. Le concert réunit 
la mezzo-soprano suédoise Anne Sofie von Otter ainsi que le 

contreténor allemand Andreas Scholl, en collaboration avec 
le Philharmonia Baroque Orchestra. Basé à San Francisco, 
cet ensemble est spécialisé dans l’interprétation du répertoire 
de musique baroque sur instruments d’époque. L’orchestre 
célèbre également la trentième saison de Nicholas McGegan 
à titre de directeur artistique.

L’événement aura lieu à la salle Raoul-Jobin le 17 mai 2016 
à 20 h. Une seconde représentation est prévue pour le 
lendemain à Montréal, à la salle Bourgie, le 18 mai 2016 
à 19 h 30.Andreas Scholl
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Chants Libres

THE TRIALS OF 
PATRICIA ISASA
La compagnie Chants Libres présente pour sa  
16e création un opéra s’inspirant de l’histoire 
vécue par l’architecte argentine et militante des 
droits humains Patricia Isasa qui, à l’âge de seize 
ans, fut enlevée et emprisonnée sans motif par la 
junte militaire au pouvoir en Argentine de 1976 
à 1983. Après deux ans d’incarcération, elle est 
libérée et cherchera pendant 33 ans à prouver 
son innocence. Elle réussit à identifier ses 

bourreaux qui comparaîtront en justice et seront 
condamnés à des détentions de 19 à 23 ans. 

Basé sur des entretiens avec Patricia Isasa, l’opéra 
The trials of Patricia Isasa soulève la question 
des droits humains, dont l’utilisation de la torture 
à des fins politiques. L’œuvre réunit sur scène 
six chanteurs et un chœur accompagnés par 
sept musiciens sous la direction du chef Cristian 
Germán Gort. Écrit par Naomi Wallace, le livret 
est mis en musique par Kristin Norderval et mis en 
scène par la directrice artistique de Chants Libres, 
Pauline Vaillancourt. Trois représentations de The 
trials of Patricia Isasa auront lieu à la salle Ludger-
Duvernay de Montréal les 19, 20 et 21 mai 2016 à 20 h.

Marianne Fiset
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Opéra de Québec
  LA BOHÈME

Après avoir émerveillé le public avec la musique lumineuse de La flûte 
enchantée de Mozart à l’automne, l’Opéra de Québec change de 
registre pour clore sa saison avec La bohème de Puccini. Basée sur le 
roman d’Henri Murger, Scènes de la vie de bohème, l’intrigue débute à 
Paris par un hiver de 1830, où naît un amour franc et passionné entre 
la jeune Mimi et le poète Rodolfo. Cette œuvre, empreinte d’émotion 
et de lyrisme, évoque la fragilité de l’amour et la précarité de la vie.

Cette nouvelle production comprendra entre autres les artistes 
Marianne Fiset (Mimi), Antoine Bélanger (Rodolfo), Hélène Guilmette 
(Musetta) et Phillip Addis (Marcello). La mise en scène sera signée 
par Jacques Leblanc en collaboration avec le chef Giuseppe 

Pietraroia. Ils avaient déjà travaillé conjointement à la production de Madama Butterfly de 
Puccini en 2013 à l’Opéra de Québec. Quatre représentations sont prévues à la salle Louis-
Fréchette de Québec, les 14 mai 2016 à 14 h ; 17, 19 et 21 mai 2016 à 20 h.
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ACTUALITÉS

1516
La Fondation Arte Musica 
présente

Présenté par

 sallebourgie.ca 
 514-285-2000 

resPoNsio
Mercredi 20 avril • 19 h 30
 
Suzie LeBlanc, soprano   
Andrea Ludwig, mezzo-soprano
Charles Daniel, ténor   
John Potter, ténor
Jeff Reilly, clarinette basse

Une réponse à la Messe de 
Nostre Dame de Guillaume de 
Machaut par le compositeur 
canadien Peter TOGNI.

Julie bouliaNNe
Dimanche 5 juin • 14 h
 
Clavecin en concert
Luc Beauséjour, clavecin  
et direction

Héros et héroïnes de Handel

Airs virtuoses de HaNDeL extraits des opéras 
Tolomeo, Ottone, Ariodante, Alcina, Floridante, 
Radamisto et Giulio Cesare.

caMilla NYluND, soprano
Mardi 22 mars • 19 h 30
 
Œuvres de MaHLer, r. STrauSS,  
SIBeLIuS et DeBuSSy

L’une des plus grandes sopranos dans  
son premier récital au Québec.

Opéra de Montréal

LES FELUETTES
Pour clore sa 36e saison, l’Opéra de Montréal s’associe avec le 
Pacific Opera Victoria pour présenter la création des Feluettes 
du compositeur australien Kevin March. Le livret est basé sur la 
pièce de théâtre homonyme du dramaturge québécois Michel Marc 
Bouchard créée en 1987, produite à plus de 50 reprises partout dans 
le monde et adaptée au cinéma par le réalisateur canadien John 
Greyson en 1996 sous le titre Lilies.

L’histoire débute en 1952 dans une prison où Simon purge une peine 
depuis la mort tragique dans un incendie de Vallier de Tilly, son 
amour de jeunesse. Le prisonnier demande à se confesser à l’évêque 

Bilodeau avec qui il a grandi dans un pensionnat de Roberval. Il 
présente au prélat une pièce de théâtre jouée par ses codétenus 
reprenant l’histoire d’amour des deux adolescents et le drame 
survenu quarante ans auparavant. Clamant son innocence, Simon 
tente de faire avouer Bilodeau, véritable responsable du crime.

La distr ibution entièrement canadienne comprend Étienne 
Dupuis (Jeune Simon), Jean-Michel Richer (Vallier de Tilly), Gino 
Quilico (Vieux Simon) et Gordon Gietz (Monseigneur Bilodeau). 
L’écrivain Michel Marc Bouchard en sera à sa 6e collaboration 
avec le metteur en scène Serge Denoncourt qui avait déjà signé 
la mise en scène des Feluettes au théâtre en 2002. La direction 
d’orchestre est confiée à Timothy Vernon. Quatre représentations 
auront l ieu les 21, 24, 26 et 28 mai 2016 à 19 h 30 à la sa l le 
Wilfrid-Pelletier.

Michel Marc Bouchard
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Opéra du Saguenay-Lac-Saint-Jean

IL PIRATA

La deuxième oeuvre de cette saison, Il Pirata 
de Vincenzo Bellini, sera donnée à la salle 
Pierrette-Gaudreault du Mont-Jacob à Jonquière, 
les 17, 18 et 19 juin 2016.

L’Opéra du Saguenay-Lac-Saint-Jean a fait 
appel à de jeunes et talentueux professionnels 
en début de carrière. Cette compagnie d’opéra 
est probablement la plus jeune du Québec sinon 
du Canada, et sert de tremplin pour ces jeunes 
talents qui désirent atteindre les marches des 
plus grandes maisons d’opéra.

Il est tout à l’honneur de cette compagnie de faire 
connaître Il Pirata au public québécois, œuvre 
trop peu présentée. L’Opéra du Saguenay-Lac-
Saint-Jean souhaite devenir une véritable escale 
pour les amoureux de l’opéra de partout au pays.

La Compagnie baroque Mont-Royal 

TROIS OPÉRAS – TROIS DATES
Deux opéras baroques, La serva padrona de 
Pergolesi et Les fleurs de Rameau, seront réunis 
pour deux représentations les 30 avril à 19 h 30 et 
1er mai à 14 h 30 au Victoria Hall de Westmount. 
La soprano Kr ipa Nageshwar et la basse 
Philippe Bolduc incarneront respectivement 
Serpina et Uberto dans La serva padrona. 
L’œuvre de Rameau rassemble les chanteurs 

Odéi Bilodeau (Fatime), Kripa Nageshwar 
(Zaïre), David Menzies (Tacmas) et Philippe 
Bolduc (Ali). La mise en scène est confiée à Jon 
David et la direction d’orchestre à Rona Nadler. 

À la fin de la saison, la compagnie donne Le 
nozze di Figaro de Mozart en version concert. 
L a d i s t r ibut ion comprend Ca i r a n Rya n 

(Conte Almaviva), Chantale Nurse (Contessa 
A l m av iva),  Va lér ie  Béla nger (Su sa n n a) 
et Phi l ippe Bolduc (F igaro). La pia n iste 
Geneviève Jalbert sera la directrice musicale. 
L’événement aura lieu le 10 juin 2016 à 19 h 30 à 
la cathédrale Christ Church de Montréal.
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ARTISTE D’ICI, AILLEURS

ALAIN 
GAUTHIER
Récemment acclamé par 
la critique pour la mise 
en s cène d ’E l e k t r a  à 
l’Opéra de Montréal, Alain 
Gauthier sera à Austin, 
au Texas, pour mettre 
en scène Il barbiere di 
Siviglia les 23, 28 avril et 

1er mai prochains. Il retrouve avec enthousiasme 
le directeur artistique du Austin Opera, Richard 
Buckley, ainsi que, dans le rôle de Rosina, la 
soprano Jennifer Rivera, avec laquelle il avait 
collaboré pour L’étoile de Chabrier au Cincinnati 
Opera en 2006.

Alain Gauthier a connu une année 2015 fort 
remplie sur la scène québécoise : dont Samson 
et Dalila à l’Opéra de Montréal, Carmen lors de 
la virée classique de l’Orchestre symphonique 
de Montréal, La f lûte enchantée à l’Opéra 
de Québec et Elektra à l’Opéra de Montréal. 
Cette dernière production s’est révélée l’une 
des expériences les plus stimulantes de sa 
carrière : « Malgré les défis de mise en scène et 
d’interprétation que requiert une musique aussi 
touffue que celle d’Elektra, le travail scénique 
a été particulièrement exaltant grâce à la 
qualité des artistes, notamment avec l’équipe 
exceptionnelle des chanteurs sur le plateau, et 
évidemment, avec la collaboration précieuse 
de Yannick Nézet-Séguin, toujours attentif à 
transposer musicalement le travail théâtral . » 

En mettant en scène pour une première fois 
La f lûte enchantée, Alain Gauthier signait sa 
deuxième collaboration avec l’Opéra de Québec. 
Comparant son travail avec celui effectué 
pour Elektra, il explique : « La préparation est 
identique : on doit connaître à fond la partition, 
puis trouver l’angle sous lequel on présentera 
sa perception de l’œuvre. Et, pour parler 
franchement, je trouve plus facile de préparer 
une tragédie qu’une comédie. La comédie exige 
un grand travail de précision qui demande un 
respect minutieux de la partition. »

Pour la préparation de la mise en scène de Il barbiere 
di Siviglia au Austin Opera, Alain Gauthier voudra 
bien offrir une soirée divertissante au public : 
« Entendre les personnes de la salle rire d’une 
trouvaille imaginée en répétition est l’un des 
grands bonheurs de mon métier ! »

Le publ ic montréa la is aura la chance de 
retrouver le metteur en scène pour la production 
de La bohème de Puccini à l’Opéra de Montréal 
à la fin de la saison 2016-2017.

Gabrielle Prud’Homme

ARTISTE D’AILLEURS, ICI

CAMILLA NYLUND
Le public montréalais pourra se réjouir au printemps prochain de la présence de la soprano Camilla 
Nylund, grande interprète du répertoire wagnérien et straussien. Le 25 mars 2016, sous la baguette 
de Yannick Nézet-Séguin, elle chantera dans la Messe glagolitique de Janáček avec l’Orchestre 
Métropolitain. La soprano finlandaise nous parle de cette œuvre avec enthousiasme : « Je chanterai 
la Messe de Janáček pour la toute première fois, c’est très excitant ! J’aime beaucoup chanter des 
œuvres sacrées, et celle-ci en est une particulièrement émouvante. Il est intéressant de voir comment 
Janáček aborde les textes liturgiques. Son œuvre requiert un timbre spécial et une sonorité distincte. 
J’ai déjà approché le répertoire tchèque avec Dvořák, j’adore chanter dans cette langue. Ce type de 
répertoire repose sur un langage qui est fort différent de celui du répertoire allemand, mais tous deux 
exigent une bonne respiration dans les grandes lignes ! »

La chanteuse retrouve avec plaisir le chef Yannick Nézet-Séguin, avec qui elle a notamment chanté le 
rôle-titre dans Rusalka de Dvořák au Royal Opera House en 2012 : « J’apprécie travailler avec Yannick, c’est 
un grand musicien et une merveilleuse personne. J’ai eu la chance de collaborer avec lui plusieurs fois. »

La carrière de Camilla Nylund a pris un tournant international en 2004 avec son interprétation du 
rôle d’Elisabeth dans Tannhäuser de Wagner à l’Opéra d’État de Bavière, ainsi que celui de Salomé 
à l’Opéra de Cologne, qui sont devenus ses rôles de prédilection. Depuis, elle chante dans les plus 
grandes maisons d’opéra, parmi lesquelles le Wiener Staatsoper, l’Opéra national de Paris, le 
Bayreuther Festspielhaus et le Tokyo Opera City, et a collaboré avec des chefs de renom tels Simon 
Rattle, Daniel Barenboim, Zubin Mehta et Riccardo Muti.

La soprano débutait l’année 2016 en Europe, chantant notamment à Dresde, Vienne, Paris et Francfort. 
Peu avant son arrivée à Montréal, elle se sera arrêtée à Tokyo pour chanter Salomé au début du mois 
de mars, et repartira ensuite vers Varsovie pour interpréter des lieder de Richard Strauss. Parmi ses 
nombreuses collaborations, notons sa présence en mai prochain sur la scène du Wiener Staatsoper 
pour incarner le rôle d’Elsa dans Lohengrin de Wagner puis, à Dresde pour chanter Tatiana dans 
Eugène Onéguine de Tchaïkovsky, à l’été. 

Originaire de Vaasa, en Finlande, Camilla Nylund a reçu sa formation musicale au Mozarteum de 
Salzbourg auprès d’Éva Illés et en 1995, l’institution lui a décerné la médaille Lilli Lehmann. En 2000, 
elle fut récipiendaire du prestigieux prix Christel Goltz. En 2013, elle a reçu le Prix de la Culture de 
Suède pour ses accomplissements exceptionnels, ainsi que la médaille Pro Finlandia de l’Ordre du 
Lion de Finlande, l’un des plus grands honneurs du pays.

À Montréal, Camilla Nylund offrira son premier récital 
au Québec aux côtés de la pianiste Irina Chkourindina 
à la salle Bourgie, le 22 mars 2016. Les œuvres 
présentées seront des mélodies et lieder de Mahler, R. 
Strauss, Sibelius et Debussy. La chanteuse, qui explore 
du nouveau répertoire avec Mahler et Debussy, nous 
en dit davantage sur les types de prestation : « L’un des 
bénéfices du récital est de pouvoir offrir une panoplie 
de variations dans l’interprétation. Le fait d’être 
seule avec un pianiste crée une certaine intimité et 
permet, par exemple, de chanter le plus doux possible ! 
À l’opéra, les productions nécessitent une équipe 
importante : une grande scène avec des costumes et du 
maquillage où il faut assurer un jeu scénique comme 
au théâtre. À l’inverse, lors d’un concert symphonique, 
il est possible de se concentrer uniquement sur le 
chant. Il est toujours intéressant d’explorer ces autres 
formes de concerts, elles permettent d’utiliser sa 
voix sous différents angles. J’aime pouvoir varier, le 
changement est essentiel au développement musical ! » 
Lors de son passage à Montréal, la soprano donnera 
également une classe de maître au Conservatoire de 
musique de Montréal le 21 mars 2016.

Gabrielle Prud’Homme
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Actualités

NOS ARTISTES SUR LA ROUTE

Dans La fille du régiment, de Gaetano Donizetti Frédéric Antoun sera 
Tonio, à l’Opéra de Lausanne : 16, 18 et 20 mars 2016. De plus, il tiendra le 
rôle de Ferrando dans Cosi fan tutte de Wolfgang Amadeus Mozart à l’Opéra 
Municipal, à Marseille : 19, 21, 24, 26 et 28 avril 2016. 

Julie Boulianne incarnera Mallika dans l’opéra en trois actes de Léo Délibes, 
Lakmé à l’Opéra Grand Avignon : 20 et 22 mars 2016. Elle sera Annio dans 
La clemenza di Tito, à l’Opéra de Zurich : 1er, 3, 5 et 8 juillet 2016.

L’Opéra d’État de Prague a invité Mireille Lebel à chanter le rôle-titre dans 
Carmen, de Georges Bizet : 23 mars et 11 juin 2016. Par ailleurs, l’opéra Svadba 
de la compositrice québécoise d’origine serbe, Ana Sokolović et mettant en 
scène la soprano Florie Valiquette et la mezzo-soprano Mireille Lebel, fera 
l’objet de plusieurs productions. Cette dernière chantera le rôle de Ljubica à 
l’Opéra San Francisco : 2, 3, 5, 6, 8, 9 et 10 avril 2016; au Théâtre Graslin, à Nantes : 
20, 21, 24 et 25 mai 2016; et au Grand Théâtre, à Angers : 29 et 31 mai 2016. 

Étienne Dupuis interprétera le rôle de Claudio dans Béatrice et Bénédict 
d’Hector Berlioz au Théâtre de la Monnaie, à Bruxelles : 24, 25, 26, 29 et 30 
mars et 1er, 2, 3, 5 et 6 avril 2016. 

Michèle Losier chantera aussi dans Béatrice et Bénédict, d’Hector Berlioz 
au Théâtre de la Monnaie à Bruxelles : 25 et 29 mars et 1er, 3 et 6 avril 2016. 

Hélène Guilmette incarnera Andromède dans Persée de Jean-Baptiste Lully, 
au Théâtre des Champs Élysées, à Paris : 6 avril 2016, et à l’Opéra Royal de 
Versailles : 15 avril 2016.

La soprano Marie-Ève Munger tiendra le rôle Juliette dans Roméo et Juliette 
de Charles Gounod au Toledo Opera, en Ohio : 8 et 10 avril 2016.

Alain Coulombe deviendra Zuniga dans Carmen de Georges Bizet au Canadian 
Opera Company, à Toronto : 12, 17, 20, 23, 28, 30 avril et les 4, 6, 8, 10, 12, 13, 15 mai 2016.

Karina Gauvin sera de la distribution de L’enfant prodigue de Claude 
Debussy avec l’Orchestre National de France, à la Maison de la Radio à Paris : 
15 avril. Elle chantera dans Les saisons de Joseph Haydn avec l’Orchestre 
philarmonique de Varsovie au Concert Hall, à Varsovie : 29 et 30 avril. 
Finalement, le Théâtre des Champs Élysées a fait appel à la soprano québécoise 
pour Olympie, de Gaspare Spontini, à Paris : 3 juin. 

Philippe Sly interprétera Jésus dans La passion selon saint Matthieu de Johann 
Sebastian Bach au Hamburg Staatsoper, à Hambourg : 21, 22 et 23 avril 2016.

Suzie LeBlanc, la soprano acadienne, participera à la représentation de As You 
Like It, accompagnée par Alexander Weimann, une production de Americas 
Society, dans le cadre des célébrations du 400e anniversaire de la naissance de 
Shakespeare, à New-York : 22 avril 2016.

À l’Opéra National de Lorraine, Jean-François Lapointe chantera Zurga dans 
Les pêcheurs de perles de Georges Bizet, à Nancy : 3, 6, 8, 10 et 12 mai 2016. 

La soprano Claire de Sévigné tiendra le rôle d’Angelica dans Orlando Paladino 
de Joseph Haydn, au Théâtre Winterthur, à Zurich : 7, 10, 18, 20 et 22 mai 2016. 

Marie-Nicole Lemieux sera le Sphinx dans l’Œdipe de George Enescu au 
Royal Opera House, à Londres : 23, 26, 30 mai et 2, 4, 8 juin 2016

Bonne route avec nos Artistes sur la route !

Catalina Dragomir

ARTISTE À DOMICILE

JACQUES LEBLANC
En mai prochain, Jacques Leblanc signera la 
mise en scène de La bohème de Puccini à l’Opéra 
de Québec. Il aborde cette nouvelle production 
avec enthousiasme : « C’est formidable, parce que 
j’ai travaillé avec la majorité des chanteurs de 
cette production ; j’aurai donc un grand plaisir à 
les retrouver ! » Pour cette nouvelle production, 
Jacques Leblanc dit avoir beaucoup travaillé 
avec le scénographe Michel Baker : « Nous avons 
regardé beaucoup de gravures, de toiles et de 
rares photos du Paris de l’époque. Puis, nous 
avons décidé de créer le décor comme un dessin, 
une épure. Ce sera donc trois décors esquissés, 
faits de fragiles sculptures de métal et de murs 
en toile, exprimant toute la fragilité de l’amour, 
du statut social et de la vie. »

Jacques Leblanc en sera à son deuxième Puccini, 
après Madama Butterfly en 2013 à l’Opéra de 
Québec. Il compte profiter de son expérience 
pour l’appliquer à La bohème : « Le style du 
compositeur m’est plus connu maintenant. Je 
sais bien détecter les moments clés de l’intrigue 
dramatique et musicale. La grandeur et la beauté 
de cette musique me touchent énormément. 
Butterfly a été pour moi un tournant dans ma 
vie de metteur en scène. J’ai réussi, je crois, à 
bien mettre en action l’intrigue et la musique. »

En tant qu’acteur, Jacques Leblanc s’est distingué 
à maintes reprises sur la scène québécoise. Il 
est, depuis 2004, directeur artistique du Théâtre 
de la Bordée et metteur en scène de l’Atelier 
lyrique de l’Université Laval, où il enseigne le 
jeu scénique aux jeunes chanteurs. Menant en 
parallèle ses carrières de comédien et de metteur 
en scène, il considère ces deux vocations comme 
complémentaires : « Je crois que la mise en scène 
d’opéra doit d’une certaine façon présenter la 
musique sur un plateau : il faut mettre en scène 
aussi bien le texte que la musique. Mais comme 
acteur, j’ai une ligne de conduite très stricte : la 
vérité. J’exige cela même dans les plus grands 
excès, en comédie comme dans la tragédie. »

La bohème de Puccini sera présentée à la salle 
Louis-Fréchette les 14, 17, 19 et 21 mai 2016 
avec les chanteuses Marianne Fiset et Hélène 
Guilmette, les chanteurs Hugo Laporte et Robert 
Huard, et le chef Giuseppe Pietraroia.

Gabrielle Prud’Homme
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RETOUR SUR L’ÉVÉNEMENT D’ICI

« LIBRETTISTES D’UN SOIR » : 
CONCERT-CAUSERIE INÉDIT  
À LA BIBLIOTHÈQUE NATIONALE 
DU QUÉBEC
Concept original que de réécrire les paroles d’un air d’opéra. Une 
manière d’offrir une seconde jeunesse à une œuvre plus que centenaire, 
de lui donner la saveur du présent et surtout d’ouvrir un nouvel espace 
de liberté pour les créateurs.

À l’occasion de son dixième anniversaire et en collaboration avec 
l’Atelier lyrique de l’Opéra de Montréal, la Bibliothèque nationale du 
Québec organisait un événement intitulé « Librettistes d’un soir », le 
26 janvier dernier. Cinq auteurs, écrivaines ou scénaristes québécois 
avaient accepté de se prêter au jeu. Ils pouvaient s’adonner pleinement 
à l’exercice poétique ou littéraire… une préoccupation peu répandue 
chez les librettistes d’opéra italien !

L’événement était un récital à plusieurs chanteurs, entrecoupé de 
causeries. Animatrice de l’émission « Place à l’Opéra » sur ICI Musique, 
Sylvia L’Écuyer interrogeait les différents acteurs de la soirée. Chacun 
leur tour, les créateurs dévoilaient une part de leurs secrets et les 
jeunes artistes de l’Atelier lyrique impliqués donnaient leur ressenti 
sur l’expérience, tandis que des extraits vidéo de leur séance de travail 
étaient projetés sur grand écran. 

Gilbert Turp, metteur en scène, avait choisi de réécrire le texte de 
« Lascia ch’io piango », l’air de Rinaldo de Haendel, en s’inspirant de 
la sonorité de certains mots en italien. Absente de la causerie mais 
présente dans la courte vidéo consacrée à son projet, l’écrivaine 
Hélène Dorion nous a expliqué dans un langage poétique sa démarche 
de réécriture basée sur « O mio babbino caro » de Puccini. Denys Arcand, 
réalisateur, associait un air de concert de Mozart (« Oiseaux, si tous les 
ans ») à un texte humoristique racontant la migration des Québécois 
en Floride. Evelyne de la Chenelière, comédienne, était la seule à avoir 
réécrit des paroles pour un duo (« Un di, felice » de La traviata). Enfin, 
Charles Binamé, réalisateur, avait écrit un texte à message politique 
sur la souffrance des réfugiés syriens, texte chanté sur l’air de Tosca 
« Vissi d’arte » de Puccini.

Justin Bernard
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Sur l’écran : Myriam Leblanc, soprano

RÉAL LA ROCHELLE (1936 – 2015†)
Le décès de l’essayiste, critique de cinéma et opéraphile 
Réal La Rochelle pendant le congé des Fêtes a attristé 
ceux et celles qui connaissaient ce passionné de théâtre 
lyrique. L’Opéra – Revue québécoise d’art lyrique tient 
à rendre hommage à celui qui a légué à la communauté 
des amateurs d’opéra du Québec plusieurs écrits 
remarquables : Callas : L’opéra du disque, Opérascope : 
Le film-opéra en Amérique, Les recettes de Callas : un 
récit et Leonard Bernstein : L’œuvre télévisuelle, parus 
respectivement aux éditions Christian Bourgois, Triptyque, 
Leméac et PUL Diffusion en 1997, 2003, 2007 et 2010.

C’est dans son ouvrage sur L’opéra du samedi – Le Metropolitan à la 
radio du Québec, rédigé pour l’essentiel entre 2005 et 2008 et édité aux 
Presses de l’Université Laval, qu’il révélait son talent d’essayiste lyrique. 
Il y traçait l’influence socio-culturelle au Québec de la radiodiffusion 
du Metropolitan Opera de New York et la présentait comme « une sorte 
de voyage, de va-et-vient, entre New York et Montréal, d’allers-retours 
sur cette route Nord-Sud de la radio musicale, tout autant que de 
l’articulation entre deux espaces, américains et francophones ». L’auteur 
s’est transformé en militant au moment où Radio-Canada remplaçait 
L’Opéra du samedi par Place à l’opéra et s’était joint au Collectif 
d’artistes, de lyricomanes et de radiophiles qui avait signé et diffusé 
le texte « Requiem pour l’opéra du samedi ? Une décision injustifiée, 
irresponsable et discriminatoire » en septembre 2013.

Réal La Rochelle aura également été le biographe et l’exégète de l’œuvre 
d’un autre grand amateur d’opéra, le cinéaste Denys Arcand. En 2004, 
il a fait paraître l’ouvrage Denys Arcand : L’ange exterminateur. Ce 
portrait biographique a été traduit en anglais en 2005 sous le titre A Life 
in Film et publié par l’éditeur McArthur & Company Publishing. Il a 
aussi supervisé le livret du coffret DVD de l’ONF, Denys Arcand : L’œuvre 
documentaire intégrale.

Pour son legs à la vie lyrique québécoise à travers ses écrits aussi critiques 
qu’inspirants, L’Opéra – Revue québécoise d’art lyrique dit MERCI !

FRANÇOIS BARBEAU (1935 – 2016†)
Le grand costumier François Barbeau est décédé le  
27 janvier 2016 à l’âge de 80 ans. Comme le soulignait 
Michel Tremblay, dans ses propos rapportés par 
La Presse, « le milieu culturel perd un créateur de 
génie, l’un des plus grands que le Québec ait connus, 
toutes catégories confondues ». Durant sa carrière, 
François Barbeau a créé des costumes pour plus de 
600 productions, tant au théâtre qu’au ballet et au cinéma, 
ainsi qu’à l’opéra.

Ses costumes pour la production de l’opéra The Rake’s 
Progress d’Igor Stravinsky dans la mise en scène de 

Robert Lepage ont d’ailleurs fait le tour de la planète et ont pu être vus, 
entre 2007 et 2010, à La Monnaie de Bruxelles, à l’Opéra de Lyon, au San 
Francisco Opera, au Teatro Real de Madrid, au Teatro alla Scala de Milan 
ainsi qu’au Royal Opera House à Londres.

François Barbeau a également contribué à la formation de plusieurs 
autres artistes qui se distinguent sur les scènes lyriques nationales et 
internationales. Et l’on pense en particulier à André Barbe du tandem Barbe 
& Doucet dont le talent doit sûrement beaucoup au grand costumier.

À cet autre artiste éminent qui a marqué, par ses costumes, la vie de 
l’opéra au Québec, L’Opéra – Revue québécoise d’art lyrique dit SALUT !

HOMMAGES

Ja
cq

ue
s 

N
ad

ea
u

François Barbeau 
(1935-2016†)

Réal La Rochelle 
(1936-2015†)

10

L’OPÉRA • NUMÉRO 7 • PRINTEMPS 2016



Hommages

LA CONTRIBUTION  
DE PIERRE BOULEZ  
(1925 – 2016†) À L’OPÉRA

par Jean-Jacques Nattiez

Alors que la presse souligne surtout le rôle que Pierre Boulez a joué dans l’évolution 
du langage musical, la stature internationale du chef d’orchestre, ses initiatives 
dans la création d’institutions et ses interventions souvent polémiques,* ses qualités 
d’essayiste, L’Opéra se doit de mettre l’accent sur sa participation à des projets du 
domaine lyrique qui ont connu pour la plupart un retentissement international. 

Dès que Boulez se lance dans la direction d’orchestre en militant de la musique 
atonale du xxe siècle, il dirige en novembre 1963 la première du Wozzeck d’Alban Berg 
à l’Opéra de Paris, associé à Jean-Louis Barrault. Rien d’étonnant : durant toute sa 
carrière, c’est toujours avec des metteurs en scène impliqués dans le renouveau de l’art 
scénographique qu’il collaborera. En avril 1966 à Stuttgart, il est le complice, pour cette 
même œuvre, de Wieland Wagner, l’initiateur du Nouveau Bayreuth. Après le décès de 
Hans Knappertsbusch, indélogeable depuis 1951, Wieland l’engage la même année au 
Festival de Bayreuth pour renouveler dans un esprit moderniste la conception musicale 
de Parsifal, au déplaisir de plusieurs. La mort de Wieland Wagner en 1967 ne permet pas 
immédiatement une autre présence de Boulez à Bayreuth, mais c’est à lui qu’il est fait 
appel, en mars-avril, pour remplacer Karl Böhm dans la présentation au Festival d’Osaka 
de l’historique mise en scène de Tristan et Isolde selon Wieland (Bayreuth, 1962). * * 

Pierre Boulez au cours des répétitions de la Tétralogie de Richard Wagner, 
le fameux Ring du Centenaire, sans doute la production opératique la plus 
prestigieuse de Boulez ; on le remarque ici complétant par ses propres 
gestes le travail du metteur en scène, Patrice Chéreau, que l’on voit au 
deuxième plan. Festival de Bayreuth, 1976.

Diffusée par la télévision japonaise, cette 
production, accessible grâce à une vidéo-pirate1, 
permet d’entendre comment Boulez aborde cette 
œuvre majeure qu’il n’a jamais redirigée. On 
est stupéfait de la maîtrise qu’il en avait après 
seulement trois répétitions2. Donnant suite à 
une promesse de son frère Wieland, Wolfgang 
Wagner l’invite à diriger la Tétralogie dite du 
Centenaire (1976-1980), considérée aujourd’hui 
comme une des productions les plus importantes 
de la mise en scène lyrique au xxe siècle grâce 
au génie théâtral de Patrice Chéreau. Boulez 
avait d’abord pensé à Peter Stein, mais il suivit 
les conseils de sa sœur, même s’il n’avait jamais 
assisté à une de ses productions. Le travail de 
Chéreau déclencha l’année de sa création des 
manifestations d’hostilité, mais celui de Boulez, 
pour qui le lyrisme ne devait venir qu’une fois la 
clarté et la précision obtenues, ne fut pas jugé 
moins scandaleux3. Bouclant la boucle inaugurée 
avec l’invitation de 1966, Boulez reviendra une 
dernière fois à Bayreuth en juillet-août 2005 pour 
diriger Parsifal à l’occasion de ses 80 ans. Si la 

1	 Legato Classics, LVC 005. 

2	 Selon une communication personnelle de Boulez. 

3	 Pour une étude détaillée, cf. J.-J. Nattiez, Tétralogies : Wagner, 
Boulez, Chéreau. Essai sur l’infidélité, Paris, Christian 
Bourgois éditeur, 1980. 

mise en scène de Christoph Schlingensief – qui 
n’était pas son choix mais dont il ne dit aucun mal – 
était à mon avis innommable (miradors, danses 
africaines et gambades de lapins sur la scène), 
Boulez témoigna d’une maîtrise absolue de la 
partition, débarrassée de l’ascétisme moderniste 
affiché quarante ans plus tôt. Je l’ai considérée 
à l’époque comme la meilleure interprétation 
que j’aie jamais entendue. Boulez collaborera 
encore avec Chéreau pour deux productions 
marquantes : en février 1979, il dirige à l’Opéra de 
Paris la première mondiale de la Lulu de Berg en 
trois actes, événement amplement médiatisé mais 
dont la conception scénique fut très critiquée ; il 
étonne en juillet 2007 en acceptant, avec lui, 
de diriger au Festival d’Aix-en-Provence, De la 
maison des morts de Janáček, un compositeur 
qui ne faisait pas partie de son panthéon du 
xxe siècle. Par ce geste, il tenait à manifester sa 
fidélité à une institution où on l’avait invité en 
1955 pour la création française du Marteau sans 
maître. On l’avait retrouvé à Aix en juillet 1998 
pour Le château de Barbe-Bleue de Bartók, mis 
en scène par la chorégraphe Pina Bausch et, en 
juillet 2003 et 2006, pour des œuvres de de Falla 
(Les tréteaux de Maître Pierre), Renard de 
Stravinsky et le Pierrot lunaire de Schoenberg, 
un triptyque monté dans l’esprit du théâtre de 
foire par Klaus-Michael Gruber. Par ailleurs, le 

Pelléas et Mélisande de Debussy est pour Boulez 
une œuvre-fétiche qu’il a souvent dirigée en 
version de concert. Après sa première expérience 
de Bayreuth, il avait été invité, en décembre 1969, 
à Covent Garden dans une production de Josef 
Svoboda. Il la dirige à nouveau au Welsh National 
Opera de Cardiff et au théâtre du Châtelet en 
avril 1992, réussissant enfin à collaborer avec 
Peter Stein – c’était un projet de longue date – 
dont il partageait la conception tragique du rôle 
de Golaud. C’est encore avec lui qu’il collabore, 
à l’Opéra de Hollande à Amsterdam en octobre 
2005, pour le Moïse et Aaron de Schoenberg.

Comme on le voit, Boulez a dirigé six opéras 
majeurs de Wagner, dont il se sentait très proche, 
et les œuvres lyriques des compositeurs-phares 
qui incarnaient pour lui la modernité musicale. 
On ne s’étonne pas alors qu’il ait accompagné 
ses activ ités de chef d’orchestre d’essais 
très élaborés pour souligner la signification 
historique et culturelle des opéras qu’il a dirigés 
et pour témoigner de la qualité des metteurs en 
scène d’opéra avec qui il a collaboré4.

4	 Cf., dans Pierre Boulez, Regards sur autrui (Points de repère II), 
Paris, textes réunis par J.-J. Nattiez et Sophie Galaise, Christian 
Bourgois éditeur, 2005, les textes Nº 8 à 15, 52, 85 et 87 à 89. 

	 *	Sur ce dernier point, cf. J.-J. Nattiez, « Boulez : faut-il faire sauter les maisons d’opéra ? », L’Opéra, Nº 4, été 2015, p. 50.

** �Pour une présentation détaillée de sa contribution à une commission d’étude pour la réforme des théâtres lyriques 
et de ses collaborations dans le monde de l’opéra, cf. les chapitres V et VII de l’excellent ouvrage de Catherine 
Steinegger, Pierre Boulez et le théâtre, Wavre, Mardaga, 2012. 
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Chronique

LA VIE D’ARTISTE... LYRIQUE !
par Pascale Beaudin

Chapitre 1 
Étude-caprice en forme de papillon

Je me propose aujourd’hui de vous décrire les années de formation de 
cette bibitte insondable, cet insecte mystérieux, cette créature fragile qui 
nous surprend et nous émeut : le chanteur lyrique typique (COT ou cantor 
operaticus typicalis dans le jargon scientifique). 

Avertissement :
Toute ressemblance avec mon propre parcours ne peut être que fortuite.

L’œuf

Peu importe ses origines, le COT naît avec l’envie de faire des sons. On le 
reconnaît facilement parce qu’il souffre de coliques à s’en pâmer des mois 
durant dans le but avoué d’augmenter sa capacité pulmonaire, et dans celui, 
inavoué mais transparent, de s’attirer un public. Cela dit, quand il s’endort, 
l’œuf-chanteur est absolument charmant, ce qui le sauve in extremis d’une 
mort par strangulation des mains de ses parents « à boutte ».

La chenille

Le COT, comme tous les enfants de son âge, va à l’école. Mais contrairement 
à ses camarades, il s’y rend déguisé. Pas seulement à l’Halloween, mais 
à tous les jours, parce qu’il est tout à fait normal d’être une bergère, une 
princesse, un oiseau ou un chat. Soulagés que leur précieux rejeton 
ait enfin arrêté de hurler au meurtre des heures durant, les parents du 
COT le laissent faire et répondent à son professeur ahuri : « C’est qu’il 
développe sa créativité ! ». Ils ont la même explication quand leur rejeton 

est renvoyé du cours de claquettes parce qu’il beugle « I’M SINGING IN 
THE RAAAAAAAIIIN » pendant que le professeur, au bord de la crise de 
nerfs, essaie d’inculquer la base du « step-shuffle-hop-step » à une bande 
de morveux de 7 ans.

Quelques années plus tard (et grâce à un dosage adéquat de méthyl
phénidate), le COT s’est calmé. Il s’est débarrassé de la mauvaise habitude 
de chanter plus fort que tout le monde dans la chorale de l’école, et a 
compris, avec le temps et les visites fréquentes chez le directeur, que 
le cours de maths n’est pas l’endroit idéal pour réviser à haute voix une 
nouvelle œuvre. Il s’applique assez bien pendant ses cours de solfège, 
mais fait preuve d’une volonté variable à travailler ses gammes au piano, 
sauf bien sûr à 23 h, la veille de son cours, à la grande détresse des voisins 
du premier.

La chrysalide

Ça y est, le COT a décidé d’étudier la musique dans une institution reconnue 
malgré l’affolement mal dissimulé de ses parents qui regrettent de n’avoir 
pas tué dans l’œuf (ou dans la chenille) la créativité de leur rejeton. Il côtoie 
enfin d’autres chrysalides qui ont la même passion que lui pour le premier 
album de la Crespin (il ne comprend rien aux Chansons de Bilitis, « mais 
écoutez-moi cet accord sur le mot flûte » !) et, pour la première fois de sa 
vie, se sent moins « bibitte ». Il découvre les trésors du répertoire vocal et, 
sans considération pour les limites de son instrument juvénile, se lance 
dans l’apprentissage des grands rôles wagnériens. Il est invincible et un 
monde aux possibilités infinies s’offre à lui.

Le papillon

Remis du choc de n’avoir reçu aucune offre du Metropolitan Opera une 
fois son diplôme en poche, le papillon-COT réévalue son vol et fait ses 
classes dans le programme de formation d’une maison d’opéra qui a bien 
voulu reconnaître l’ampleur de son battement d’ailes. Belles mais fragiles, 
ces ailes le portent de leçon en leçon, d’audition en audition, et, s’il est 
chanceux, de contrat en contrat. Son constant émerveillement devant la 
musique et la poésie le nourrit tout autant que ses cachets, et, tous les jours, 
sous le regard soulagé et sans doute fier de ses parents, il redevient bergère, 
princesse, oiseau et chat…

Costume de la Chauve-souris, 
porté par Pascale Beaudin 
dans L’enfant et les sortilèges, 
de Ravel, Festival d’Opéra 
de Québec, été 2014. Dessin 
publié avec la permission de 
la conceptrice Erica Schmitz.
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Pascale Beaudin dans le rôle de la Princesse de L’enfant et les sortilèges, de Ravel, Festival 
d’Opéra de Québec, été 2014. (À ses pieds, Julie Boulianne dans le rôle de l’Enfant.) 
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Entretien

À quand remonte votre intérêt pour l’opéra ainsi que 
l’art lyrique et vocal ?

Je ne viens pas d’une famille de musiciens ou de 
mélomanes, mais mon père écoutait à l’occasion 
les retransmissions du Metropolitan Opera le 
samedi après-midi. Ma vocation de musicien est 
venue beaucoup de la découverte de la musique 
de Bach alors que j’avais dix ans, sous l’influence 
d’une professeure de musique au primaire qui avait 
remarqué que je semblais avoir un certain talent… 
Je me suis passionné très tôt pour les grandes 
oeuvres vocales de Bach (cantates, passions et 
oratorios), et mon premier coup de foudre pour la 
voix humaine vient de là, même si mon instrument 
– le seul que j’aie jamais joué – était la flûte à bec… 
Pas vraiment l’instrument qui ouvre normalement 
les portes du monde de l’opéra  !

Lorsque j’ai choisi d’étudier la musique au 
Cégep de Sainte-Foy, je me suis inscrit sur un 
coup de tête dans la classe de chant de Michel 
Ducharme. L’univers de la f lûte était bien 
étroit, et j’avais toujours aimé chanter dans des 
ensembles et des choeurs. J’avais une voix très 
limitée, forte mais avec un registre très court et 
un timbre disons un peu abrasif… Et surtout, 
j’étais un chanteur paresseux. Je préférais 
passer des heures à la bibliothèque à fouiller 
des partitions, avec toujours une prédilection 
pour le père Bach… Cela dit, ma formation de 
chanteur auprès de Michel, et ensuite auprès de 

Louise André à l’Université Laval, m’a ouvert à 
un univers musical beaucoup plus vaste, et c’est 
là que mon amour pour l’art lyrique et l’opéra en 
général s’est beaucoup développé. Subitement, 
Mozart, Puccini et Richard Strauss faisaient 
concurrence à Bach ! Comme étudiant, j’ai aussi 
participé à quelques productions universitaires 
comme choriste ou soliste. Si les résultats 
n’étaient certainement pas remarquables en ce 
qui me concerne, c’est là que ma passion pour 
tout ce qui est vocal s’est concrétisée et élargie.

Quelles personnes vous ont marqué durant votre 
période d’apprentissage comme chef ? Et est-ce que 
certaines de ces personnes avaient un intérêt particulier 
pour l’opéra et l’art lyrique et vocal ?

Je suis essentiellement autodidacte pour la 
direction d’orchestre, mais j’ai suivi au fil des 
ans des stages avec Simon Streatfeild, Pierre 
Dervaux (au Domaine Forget et en France) et 
John Eliot Gardiner. Dervaux, que j’ai connu dans 
ses dernières années alors que son caractère 
légendaire s’était considérablement assagi, était un 
technicien impeccable qui m’a beaucoup appris sur 
le b.a.-ba du travail de chef. C’était un grand chef 
lyrique, mais je n’ai pas eu la chance de travailler 
ce répertoire avec lui. Gardiner, lui, était mon 
héros, et le demeure encore à ce jour à plusieurs 
égards pour sa soif de recherche perpétuelle et 
ses standards sans aucun compromis (même si 
son caractère est aussi légendaire…). Mon stage 

d’une semaine avec lui sur les opéras de Mozart en 
1991 a changé ma façon de concevoir ce répertoire 
et aussi, dans une plus large mesure, mon métier.

En tant que chef, votre travail et style de direction 
varie-t-il selon que vous dirigez un opéra, un oratorio 
ou d’autres oeuvres mettant en valeur la voix 
humaine ? Quels sont vos rapports avec les interprètes, 
les metteurs en scène et les autres artisans de l’opéra ? 
Et les choeurs ? Quelle est votre approche à l’égard des 
choristes ?

Fondamentalement, les principes demeurent les 
mêmes, sauf qu’à l’opéra, le chef n’est qu’une des 
têtes pensantes d’une production, alors qu’au 
concert, il est entièrement aux commandes. 
Cela requiert donc une capacité à travailler en 
équipe, à faire des compromis pour le bien de 
l’ensemble de la production sans reculer sur les 
impératifs incontournables de la musique. J’ai 
eu la chance, à Québec et à Montréal, de faire 
beaucoup d’opéras à titre de directeur artistique : 
je choisissais donc mes collaborateurs et j’avais 
un contrôle plus complet sur nos productions 
(pour le meilleur et pour le pire !). Comme 
chef invité, notre rôle est plus limité, on n’a 
généralement rien à dire sur le choix de la 
distribution ou l’esthétique d’une production, et 
je trouve ça souvent plus difficile. Cela explique 
d’ailleurs en partie pourquoi, depuis mon départ 
de l’Opéra de Montréal, j’ai accepté de diriger 
seulement quelques productions d’opéra.

Photo : François Rivard
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De retour au pupitre après un combat héroïque contre un lymphome (cancer du système 
immunitaire) qu’il a gagné avec l’aide de sa sœur Lorraine dont il a hérité de cellules 
souches, le chef Bernard Labadie fait une rentrée remarquée en ce début d’année 2016. Après 
avoir dirigé les orchestres de Saint-Louis, Chicago et Toronto, les retrouvailles en février 
2016 avec Les Violons du Roy et la Chapelle de Québec ont été émouvantes et ont permis 
aux mélomanes de la capitale nationale et de la métropole montréalaise de retrouver un 
chef en possession de tous ses moyens. Il était de retour au Palais Montcalm et à la Maison 
symphonique de Montréal pour la présentation de La passion selon saint Matthieu de Johann 
Sebastian Bach en mars 2016 à laquelle il a associé ses deux muses Karina Gauvin et Marie-
Nicole Lemieux. Dans ses réponses aux questions de L’Opéra, rédigées dans un train entre 
Montréal et Québec, Bernard Labadie commente son amour pour l’art lyrique et l’opéra en 
général et rappelle qu’au début de son parcours musical – et subitement – Mozart, Puccini 
et Richard Strauss ont fait concurrence à Bach !

Bernard Labadie : 

DE LA FLÛTE À BEC  
À LA FLÛTE ENCHANTÉE



Photo : Marc Giguère



Entretien

Pourriez-vous partager avec nous des souvenirs 
de votre passage au Metropolitan Opera (Met) de 
New York ainsi que dans d’autres maisons lyriques 
du monde ? 

Pour les ra isons que je v iens d’expliquer, 
je n’ai accepté au f i l des ans que bien peu 
d’invitations comme chef invité à l’opéra ; ma 
vision du monde de l’opéra est donc partielle 
et plus très à jour… Mes expériences ont été 
exclusivement nord-américaines, et je dois 
dire que le modèle d’affaires de l’opéra de ce 
côté-ci de l’Atlantique se prête en général fort 
mal à la présentation du grand répertoire du 
XVIIIe siècle qui est ma spécialité, baroque 
autant que classique. Les salles sont trop 
grandes, le casting est trop lourd (justement 
à cause des salles), le temps de répétition 
(su r tout avec orchest re) es t  l i m ité ,  les 
orchestres sont peu familiers avec ce langage, 
surtout celui de la musique baroque ; bref, les 
conditions sont rarement satisfaisantes, même 
si j’y ai vécu quelques expériences marquantes. 
L’orchestre du Met, il faut l’avouer, est une 
machine très impressionnante !

Que retenez-vous de votre expérience comme 
directeur artistique de l’Opéra de Québec et l’Opéra 
de Montréal ?

Ma nomination à l’Opéra de Québec a constitué 
pour moi une chance incroyable. J’avais à l’époque 
une expérience très limitée de la chose lyrique 
professionnelle, et on m’a donné la possibilité 
d’apprendre mon métier dans d’excellentes 
conditions avec une équipe formidable et 
dans un environnement qui ne me mettait 
pas une pression indue sur les épaules. J’y ai eu 
pendant toutes ces années une collaboration 
exemplaire avec le directeur général Grégoire 
Legendre (devenu également directeur artistique 
après mon départ) et nous avons mis en avant 
plusieurs projets qui font encore ma fierté une 
quinzaine d’années plus tard, notamment la mise 
à contribution d’enfants des écoles de Québec 
pour la conception des costumes et des décors 

de certaines productions dans le cadre d’une 
initiative nommée « Dessine-moi un opéra ».

Quant à l’Opéra de Montréal, j’y suis arrivé à une 
période difficile de l’histoire de la compagnie, 
et je n’y suis pas resté très longtemps parce que 
j’estimais ne pas être la personne de la situation. 
J’y ai fait toutefois des rencontres marquantes, 
notamment avec toute une génération de jeunes 
chanteurs québécois et canadiens qui sont devenus 
aujourd’hui des partenaires de travail réguliers, et 
j’y avais des collaborateurs compétents et dévoués 
à l’art dont je garde le meilleur souvenir. Plusieurs 
travaillent d’ailleurs encore pour la compagnie.

Le Canadian Opera Company, où vous ferez vos débuts 
en janvier et février 2017, vous a confié la direction 
musicale de Die Zauberflöte (La flûte enchantée) de 
Wolfgang Amadeus Mozart. Comment comptez-vous 
vous préparer pour ce retour à l’opéra ?

J’ai accepté l’offre de Toronto parce que tout 
le monde me dit du bien de la compagnie, de 
son éthique de travail et de son orchestre, sans 
parler de sa salle. (En aurons-nous un jour 
une vraie à Montréal ?). La flûte enchantée est 
l’opéra que j’ai dirigé le plus souvent dans ma 
carrière et qui trône tout en haut de ma liste des 
oeuvres à apporter sur une île déserte. Alors j’y 
replongerai avec un immense plaisir. Les grands 
opéras de Mozart comptent, avec les grandes 
fresques sacrées de Bach, parmi mes oeuvres 
préférées toutes catégories.

Que pensez-vous du rayonnement des chefs et autres 
artistes lyriques québécois à l’étranger ?

Je pense que nous vivons une sorte d’âge d’or de 
l’art lyrique au Québec. Chez les chefs, il y a bien 
sûr Yannick Nézet-Séguin dont les succès sont 
fulgurants, mais il ne faut pas oublier Jacques 
Lacombe qui vient d’être nommé à Bonn ni Jean-
Marie Zeitouni qui dirige un peu partout, et 
Jean-François Rivest qui n’attend que la chance 
de faire plus d’opéras. Quant aux chanteurs, la 
liste des artistes qui nous font honneur sur les 

scènes internationales est bien connue et très 
impressionnante : Karina Gauvin, Marie-Nicole 
Lemieux, Hélène Guilmette, Marianne Fiset, 
Julie Boulianne, Michèle Losier, Frédéric Antoun, 
Philippe Sly, Étienne Dupuis, sans oublier des 
Ontariens formés à Montréal comme Joshua 
Hopkins et Philip Addis. Et cette liste n’est pas 
exhaustive… J’ai eu et j’ai encore la chance de 
travailler avec eux depuis plusieurs années et je 
peux témoigner de la vitalité exceptionnelle du 
vivier lyrique québécois. Je ne m’en cache pas, 
j’aime les chanteurs, j’aime travailler avec eux 
(même si je les torture parfois avec amour…). Et 
de constater le succès des nôtres ici et à l’étranger 
est pour moi une source d’immense fierté.

Propos recueillis par Daniel Turp
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Karina Gauvin et Bernard Labadie, Les Violons Roy, Concert Porpora,
Palais Montcalm, 2011
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Marie-Nicole Lemieux et Bernard Labadie,  
Les Violons du Roy et Festival de Lanaudière, 2009

Fr
an

ço
is

 R
iv

ar
d

15

L’OPÉRA • NUMÉRO 7 • PRINTEMPS 2016



 

BERNARD LABADIE… EN QUELQUES DATES

ANNÉE ÉVÉNEMENTS

1963 Naissance à Québec le 27 mars

1983-1986 Études à l’École de musique de l’Université Laval

1984 Fondation de l’ensemble Les Violons du Roy

1985 Fondation de la Chapelle de Québec

1986 Obtention du prix Healey-Willan

1989 Directeur artistique du Choeur de l’Orchestre symphonique de Québec

1994-2003 Directeur artistique de l’Opéra de Québec

1997 Personnalité de l’année du Conseil québécois de la musique

2002-2006 Directeur artistique de l’Opéra de Montréal

2003 Chef invité au Glimmerglass Opera (Orlando de Haendel)

2004 Chef invité au Mostly Mozart Festival de New York (Così fan Tutte)

2005 Chef invité au Santa Fe Opera (Lucio Silla)

2009 Chef invité au Metropolitan Opera de New York (La flûte enchantée)
Débuts à Carnegie Hall avec Les Violons du Roy et la Chapelle de Québec

2010 Chef invité à l’Orchestre du Concertgebouw d’Amsterdam (La passion selon saint Matthieu)

2014 Hospitalisation d’urgence à Fribourg en Allemagne

2015 Retour au pupitre dans le Messiah de Haendel à Saint-Louis et Chicago 

2016 Retour avec Les Violons du Roy et la Chapelle de Québec

2017 Chef invité au Canadian Opera Company (Die Zauberflöte)

DISCOGRAPHIE LYRIQUE DE BERNARD LABADIE

 

Apollo e Dafne (G. F. Handel) 
Karina Gauvin, Russell Braun 
Les Violons du Roy, 
Bernard Labadie 
Dorian Recordings, 2000

 

Mozart Requiem 
Karina Gauvin, Marie-Nicole Lemieux,  
John Tessier, Nathan Berg 
La Chapelle de Québec, Les Violons du Roy,  
Bernard Labadie 
Dorian Recordings, 2002

 

Un’Opera Immaginaria
Artistes variés
Bernard Labadie
Virgin Classics, 2009

 

Arias- Handel, Hasse 
Vivica Genaux 
Les Violons du Roy, 
Bernard Labadie
Virgin Classics, 2006

 

Opera Arias – Haydn, Gluck, Mozart 
Marie-Nicole Lemieux 
Les Violons du Roy, Bernard Labadie
Naïve, 2012

 

Mozart, Opera Arias 
Karina Gauvin 
Les Violons du Roy, 
Bernard Labadie
ATMA classique, 2014
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DOSSIER

L’OPÉRA EN AMÉRIQUE : UN BREF ÉTAT DES LIEUX
À L’OCCASION DE LA CONFÉRENCE D’OPÉRA AMERICA À MONTRÉAL
par Sylvia L’Écuyer

Au cours de l’automne 2012, Opera America inaugurait le National Opera Center dans le célèbre 
Garment District, l’un des quartiers les plus vibrants de Manhattan, à New York. Quelques semaines 
avant son ouverture officielle, j’ai eu le privilège de visiter les lieux en compagnie de son Président-
Directeur général, Marc Scorca. Le chantier était impressionnant : deux étages d’une ancienne 
manufacture de fourrures de la 7e Avenue sont réaménagés pour loger non seulement les bureaux 
de l’administration, mais en outre des salles de répétition dotées d’excellents pianos ; un studio 
d’enregistrement et de diffusion – audio et vidéo – à la fine pointe de la technologie ; des salles 
d’écoute ; une bibliothèque de partitions et d’enregistrements ; et même, des loges de manière à 
permettre aux artistes venus de l’extérieur de la ville de se préparer pour passer leur audition. Au 
cœur de cet espace et sur les deux étages a été également aménagée une magnifique salle de concert 
intime, chaleureuse et ouverte, dont l’acoustique a été spécialement conçue pour la voix. Trois ans 
après son inauguration, on évalue à 5 000 le nombre de personnes qui utilisent le centre chaque mois. 
Une telle affluence semble indiquer qu’Opera America se porte bien et que les compagnies membres, 
canadiennes ou américaines, sont en pleine effervescence.

Et pourtant… Fort de son expérience de 25 ans à la tête de l’organisation, Scorca sait bien que 
rien n’est gagné d’avance. Certaines compagnies sont en sérieuse difficulté financière. Pour preuve, 
Gotham Chamber Opera, en plein cœur de New York, vient de fermer ses portes, tout comme Opera 
Lyra, dans la capitale canadienne ; Portland, pour sa part, vient de renoncer à proposer une saison 
régulière pour offrir de préférence un festival durant les mois d’été, décision à laquelle arrive 
également la compagnie d’opéra de Vancouver et qui prendra effet au printemps 2017. Au Vermont, le 
Green Mountain Opera Festival annonçait, dès le mois de novembre 2014, l’annulation de sa saison 
estivale de 2015 ; enfin, on connaît le sort du New York City Opera qui a cessé ses activités en 2013, 
tandis qu’en Caroline du Nord, deux compagnies fusionnaient pour former le North Carolina Opera 
en 2010.

 
Lorsque j’ai joint Scorca pour lui demander quelle 
était, selon lui, la formule gagnante pour assurer 
la stabilité et la santé financière des compagnies, 
il n’a fait aucune mention relative au choix du 
répertoire. En revanche, il a parlé d’efforts qui 
devraient être consentis, dans les maisons 
d’opéra, pour encourager une action citoyenne 
et en démontrer la pertinence, dans le tissu 
social et comme moteur de développement 
économique. Dans le contexte états-unien, 
où le mécénat d’entreprise ou privé fournit 
l’essentiel du financement, la recommandation 
vaut certes son pesant d’or, mais elle ne reçoit 
pas toujours un accueil favorable chez les 
directeurs artistiques qui préfèreraient élaborer 
une programmation stimulante et audacieuse au 
lieu de se restreindre à agir comme un rouage de 
l’industrie culturelle. 

Parmi les initiatives déjà mises en place et qui 
sont relativement réussies il y a, bien sûr les 
diffusions audio et vidéo gratuites sur des sites 
dédiés, sur les pages Web de certains médias 
ou dans des l ieux publics, tels que Times 
Square ou le stade de football de Philadelphie. 
D’autres actions ont encore une plus grande 
portée sociale et sont soutenues par Opera 
America. À Santa Fe, par exemple, la compagnie 
d’opéra, créée il y a 60 ans et éloignée de tous 
les grands centres, se félicite d’avoir réussi à 
devenir l’un des plus importants festivals d’art 

Marc Scorca
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lyrique à l’échelle internationale, tout en rendant 
l’opéra accessible à une très large portion de la 
population du Nouveau-Mexique, y compris le 
jeune public de dix-neuf pueblos (villages) et de 
trois réserves amérindiennes. En collaboration 
avec les autorités scolaires de Santa Fe et de Rio 
Rancho, la compagnie a conçu le programme 
Active Learning Through Opera (ALTO) qui 
tisse des liens entre les matières académiques 
et les composantes de l’opéra, facilitant ainsi la 
compréhension des uns et des autres. Elle évalue 
sa contribution à l’économie de la région à 200 
millions de dollars et se réjouit d’avoir servi de 
tremplin à toute une génération de chanteuses 
et de chanteurs américains. 

À Memphis, tout au long du mois de septembre 
se déroule l’opération 30 Days of Opera. Comme 
son nom l’indique, chaque jour, en effet, il y a un  
concert gratuit offert, soit dans la ville, soit dans 
la région. L’opéra est présent dans les biblio
thèques et les musées, au coin des rues, au zoo 
ou il est intégré à un événement communautaire. 
Et, toute l’opération est subventionnée par une 
banque locale. Dans la capitale de l’Iowa, Des 
Moines Metro Opera donne cent représentations 
par année et propose un Festival d’été à partir 
de mai jusqu’en juillet. Pour sa 43e saison, en 
2016, le festival comprendra des programmes 
éducatifs et des événements spéciaux ; ce sera le 
plus important de son histoire. Grâce à un fonds 
de dotation qui égale cinq fois son budget de 
fonctionnement annuel, Des Moines Metro Opera 
s’autorise une programmation audacieuse et, 
chaque année, une première pour la compagnie, 
depuis 2012. Le choix s’est notamment porté sur 

les opéras suivants : Eugene Onegin, Elektra, 
Dead Man Walking, Le Comte Ory, Jenůfa et, 
cette année, Orphée et Eurydice. 

Même dans les centres plus importants, les 
initiatives du genre se multiplient. Philadelphie, 
qui abrite des institutions artistiques de premier 
plan, dont un des meilleurs orchestres du pays 
– lequel se trouve toujours dans une situation 
financière précaire –, a éprouvé le besoin de 
donner un nouveau souffle à l’opéra, ce qui a 
conduit sa compagnie à se tourner, elle aussi, 
vers la formule du festival. À compter de 2017, 
O17 aura lieu en septembre pendant douze jours 
dans différentes salles, comme l’Académie de 
musique et le Perelman Theater du Kimmel 
Center for the Performing Arts, le Musée des 
Beaux-Arts, les galeries d’art de la Fondation 
Barnes, et plusieurs autres. Sept productions, 
incluant trois créations, sont annoncées. Il 
s’agit, entre autres choses, d’Elizabeth Cree, un 
nouvel opéra de chambre de Kevin Puts dont 
on connaît Silent Night qui a été donné avec 
succès à Montréal ; We Shall Not Be Moved, né 
au sein du programme Hip H’opera et développé 
à Philadelphie, et une œuvre commandée pour 
faire écho à la collection de la Fondation Barnes. 
Une représentation de La flûte enchantée, dans 
une mise en scène qui a été créée par Barrie 
Kosky pour le Komische Oper de Berlin ; une 
création du compositeur en résidence Lembit 
Beecher, inspirée du combat de Tancrède et 
Clorinde de Monteverdi ; et, enfin, un récital de 
la soprano Sondra Radvanovsky, ce qui complète 
la programmation. Aux personnes abonnées qui 
s’inquiétaient d’être privées d’opéra pour le reste 

de l’année, on a promis un trio de productions en 
février, mars et avril, et une offre plus généreuse 
que l’offre actuelle. Les dix millions assemblés 
pour lancer l’opération seront-ils suffisants ? 

Un peu d’histoire

Bien que le s  prog r a m me s de plu s ieu r s 
compagnies nord-américaines proclament 
volontiers que l’opéra existe depuis 400 ans1, il 
n’en demeure pas moins qu’il n’a fait ses débuts, 
sur les scènes américaines, qu’au début du xixe 

siècle, si l’on exclut la comédie mêlée d’ariettes 
de Joseph Quesnel – Colas et Colinette – jouée 
en janvier 1790 à Québec2. Aussi attribue-t-on 
généralement à Lorenzo Da Ponte, le librettiste 
de Mozart, qui avait émigré aux États-Unis en 
1805, la première représentation publique d’un 
opéra à New York, en 1825, avec Don Giovanni. 
Le rôle de Don Giovanni était chanté par le ténor 
Manuel Garcia venu, lui aussi, aux États-Unis 
avec sa famille, et celui de Zerlina, par sa fille 
Maria, qui deviendra célèbre sous le nom de la 
Malibran. Garcia, pour qui Rossini avait écrit le 
rôle d’Almaviva, du Barbier de Séville, produisit 
également, à New York, deux de ses propres 
compositions et six opéras de Rossini. Américain 
naturalisé, en 1833, Da Ponte, quant à lui, fonda 
l’Italian Opera House, qui ne survit pas plus de 
deux ans, mais donna tout de même l’impulsion à 
la création de la New York Academy of Music en 
1854. Pendant les décennies suivantes, plusieurs 

1	 NDLR : voir L’Opéra – Revue québécoise d’art lyrique, Numéro 1 
– Automne 2014, pp 26-27

2	 Voir aussi le Numéro 5 – Automne 2015, pp 26-27
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grandes vedettes de la scène européenne sont 
venues chanter à New York aux côtés de quelques 
artistes américains. Mais les compositeurs de 
leur propre cru ont dû patienter. 

Mis à part un grand opéra de William Henry Fry, 
Leonora (1845), et un opéra-comique de George 
Frederick Bristow, Rip van Winkle (1855), le 
répertoire proposé fut essentiellement italien, 
et c’est d’ailleurs avec Faust de Gounod chanté 
en italien que le Metropolitan Opera (Met) ouvre 
ses portes en octobre 1883. Le chef d’origine 

allemande Leopold Damrosch devient, en 
septembre 1884, directeur général et principal 
chef invité de la maison. Il change radicalement 
le répertoire et favorise la musique allemande. On 
assiste alors à des opéras de Wagner, Tannhäuser, 
Lohengrin et La Walkyrie, ou de Beethoven, 
Fidelio, et l’on chante même Le Trouvère et Aida 
en allemand. Damrosch dirige toutes les repré
sentations jusqu’à sa mort en 1885. La qualité des 
productions assure le succès de la première scène 
lyrique des États-Unis et le répertoire allemand 
reste à l’affiche de nombreuses années. L’opéra 
italien, quant à lui, reprendra peu à peu sa place 
dans les programmes, avec l’ajout de quelques 
opéras français. 

Pour voir les compositeurs américains repré
sentés sur la scène du Met, il faut compter sur 
l’arrivée de Rudolf Bing, en 1950. Parmi les 
premiers compositeurs américains, on trouve 
Samuel Barber (Vanessa, 1958), Gian Carlo Menotti 
(Le dernier Sauvage, 1963) et Martin David Levy 
(Mourning Becomes Electra, 1967). C’est d’ailleurs 
avec Anthony and Cleopatra de Samuel Barber 
que fut inaugurée la salle du « Nouveau Met » en 
septembre 1966. Mais il faut croire que l’échec 
retentissant de cette luxueuse production, malgré 
ou à cause des décors et de la mise en scène de 
Franco Zeffirelli, a refroidi l’enthousiasme de la 
maison new-yorkaise, puisqu’il faudra patienter 
jusqu’en 1991 pour qu’un opéra américain, The 
Ghosts of Versailles de John Corigliano, y revoie 
le jour. Soulignons que l’opéra de Gershwin, Porgy 
and Bess, a fait antichambre jusqu’en 1984 avant 
d’être admis sur la scène du Met, ce qui n’est 
guère étonnant compte tenu du fait que Marian 
Anderson soit la première interprète noire à s’y 
produire en 1955. La programmation de la maison 
reste plutôt conservatrice, du moins jusqu’à 
l’arrivée de Peter Gelb, en 2006. Immédiatement, 
il élabore un programme de commande d’opéra 

et convoque Phillip Glass (Satyagraha, 2008), 
John Adams (Doctor Atomic, 2008, Nixon in 
China, 2011, The Death of Klinghoffer, 2014) 
ainsi que Nico Muhly (Two Boys, 2013). Mais 
d’autres compagnies américaines osaient déjà 
faire une place de plus en plus importante à la 
musique de leurs compatriotes. C’est d’ailleurs 
à San Francisco et à Houston que furent créés 
les opéras d’Adams que l’on vient de mentionner.

Seconde scène lyr ique d’impor tance aux 
États-Unis, le San Francisco Opera fut fondé 
en 1923, par Gaetano Merola. Il a bénéficié du 
dynamisme et de la vision de ses directeurs, 
dont deux Canadiens : Terence McEwen (1982-
1988) et Lotfi Mansouri (1988-2001). Passionné 
de belles voix et déterminé à découvrir de 
nouveaux talents locaux, McEwen élabore 
des programmes, comme l’Adler Fellowship, 
pour soutenir les jeunes chanteurs. Mansouri, 
pour sa part, établit, en 1992, un programme 
très ambitieux – Pacific Visions –, dans le but  
d’élargir le répertoire en passant des commandes 
à des compositeurs américains. Le succès du 
programme se mesure à l’aune des titres qu’il a 
créés, dont Dangerous Liaisons, Harvey Milk, 
A Streetcar Named Desire, Dead Man Walking 
et The Death of Klinghoffer. 

Depuis 2007, l’Opéra de San Francisco met à 
l’affiche, année après année, un nouvel opéra 
américain. Dans le dessein avoué de se rapprocher 
du public, certains livrets se nourrissent de la 
culture locale. The Bonesetter’s Daughter (2008), 
d’après le roman éponyme d’Amy Tan, décrit la 
recherche d’identité d’une jeune Sino-Américaine, 
dont l’action se déroule en partie à San Francisco ; 
Dolores Claiborne (2013), d’après le livre de 
Stephen King – thriller psychologique, aussi porté 
à l’écran ; The Secret Garden, d’après le très 
célèbre roman de Frances Hodgson Burnett ; ou 
encore, La Ciociara, d’après l’ouvrage d’Alberto 
Moravia, roman lui-même adapté au cinéma et 
intitulé, à cette occasion, Two Women, et mettant 
en vedette Sophia Loren – en sont de bons 
exemples. Les uns et les autres permettent 
d’attirer l’attention d’un nouveau public à l’opéra. 

La Malibran (Maria)
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Formé au programme de Merola , le chef 
d’orchestre Patrick Summers est, depuis 1998, 
le directeur musical de l’Opéra de Houston au 
Texas. Suivant l’exemple californien, il s’est fait 
le champion de l’opéra américain contemporain 
en collaborant avec des artistes, tels que Jake 
Heggie, Christopher Theofanidis, Philip Glass 
et, enfin, Carlisle Floyd, doyen des compositeurs 
américains, dont l’opéra Prince of Players est 
annoncé pour mars 2016… à la veille de ses 
90 ans ! En octobre 2015, il dirigeait, à Dallas, 
The Great Scott, le plus récent opéra de Jake 
Heggie, une œuvre légère, qui a bénéficié 
d’une distribution de tout premier ordre : Joyce 
DiDonato, Ailyn Perez, Frederica Von Stade, 
Nathan Gunn et Anthony Roth Costanzo. 
La présence de telles vedettes atteste de la 
réputation de Heggie, le plus demandé des 
compositeurs américains de l’heure, et de son 
librettiste, le dramaturge vedette Terrence 
McNally.

Sur le site d’Opera America3, on peut consulter la 
liste de toutes les créations depuis El Capitan de 
John Philip Sousa en 1896 et l’incroyable succès 
de l’opérette Babes in Toyland (aujourd’hui, 
le nom d’un groupe rock !), de Victor Herbert, 
en 1903. À partir des années 1920, avec la 
présence de compositeurs européens émigrés 
aux États-Unis, comme Kurt Weill, George 
Antheil et Igor Strav insky, le ry thme des 
créations s’accélère. Toute une génération 
de compositeurs américains émerge dans les 
années 1930 : Virgil Thomson, Marc Blitzstein, 
Aaron Copland, William Grant Still, en même 
temps que triomphent les comédies musicales 
de Richard Rodgers et d’Oscar Hammerstein II. 
Voici quelques dates marquantes : en 1939, Gian 
Carlo Menotti écrit The Old Maid and the Thief, 
pour NBC radio, et en 1951, il crée, pour NBC 
Television, Amahl and the Night Visitors, 
ce dernier étant celui qui est le plus souvent 
présenté jusqu’à ce jour. Enfin, l’opéra Candide 
de Leonard Bernstein est créé en 1956 et, daté 
de 1967 sur cette liste, la première mention d’un 
opéra canadien, Louis Riel, d’Harry Somers. 

Durant les deux décennies suivantes, de trois à 
neuf nouveaux titres sont créés chaque année – 
avec une quinzaine, en 1980, dont Kopernikus 
de Claude Vivier. À partir de 1990, le rythme 
s’intensifie avec plus de 30 créations par année 
– 43, en 2015 ! On voit apparaître les producteurs 
canadiens : Banff Center, Tapestry, Chants 
libres, Ottawa Lyra, le Centre National des 
Arts, Soundstreams, Modern Baroque Opera 
(Vancouver), Vancouver Opera, Manitoba 
Opera, Queen of Puddings et Canadian Opera 
Company. Quant aux compositeurs américains 
qui ont atteint une réputation internationale, 
Glass et Adams entre autres, ils reçoivent des 
commandes de l’étranger et leurs œuvres sont 
souvent créées en Europe. La liste est pourtant 
incomplète puisque The Perfect American de 

3	 operaamerica.org/Applications/NAWD/timeLine.aspx

Philip Glass, créé à Madrid en janvier 2013, ne 
s’y trouve pas ni Svadba d’Ana Sokolović* créé à 
Toronto en juin 2011.

À quoi peut-on attribuer une telle abondance ? 
D’emblée, on remarque la présence d’œuvres 
plus courtes, comme Pyramus and Thisbe 
de Barbara Monk Feldman (COC, 2015) et 
Anatomy Theater de David Lang (Los Angeles, 
2016) ; ainsi que des opéras pour jeune public, 
comme Becoming Santa Claus de Mark Adamo 
(Dallas Opera, 2015) et Amazing Grace de 
Chris Pratorius (2015), une commande d’Opera 
Parallèle, compagnie californienne dirigée par 
la Canadienne Nicole Paiement. On observe 
également de plus en plus de créations par des 
troupes universitaires et des coproductions entre 
compagnies américaines ou à l’internationale. 

En ce qui a trait aux coproductions, le président 
d’Opera America, Scorca, exprime un enthousiasme 
mitigé. Bien sûr, cela semble un moyen idéal de 
rendre possibles des créations que les compagnies 
ne peuvent financer seules. Mais encore faut-il que 
chaque partenaire soit prêt à faire la mise initiale, 
même si l’œuvre commandée risque de n’être au 
mieux présentée que deux ou trois ans plus tard 
sur leur scène. 

Et si l’opéra était un échec ? La solution idéale 
reste encore de remplir les salles et surtout, de 
convaincre les mécènes d’aider à la création en 
proposant des œuvres musicales accessibles 
et des histoires rassembleuses. En examinant 
la liste des nouveaux opéras, créés en 2015 et 
2016, on trouve plusieurs pistes prometteuses. 
L’adaptation de romans célèbres, par exemple, 
comme The Cask of Amontillado de Stewart 
Copeland, inspiré d’une nouvelle d’Edgar Allan 
Poe pour l’American Modern Ensemble (2016), 
ou Bel Canto de Jimmy López, d’après le thriller 
de l’Américaine Ann Patchett, pour le Lyric 
Opera de Chicago (2016). 

Les intrigues qui ont obtenu un grand succès au 
cinéma sont aussi souvent exploitées, comme 
l’avait été Dead Man Walking (2000) de Jake 
Heggie ; en août 2015, Jennefer Higdon reprenait 
Cold Mountain, d’après le f i lm d’Anthony 
Minghella de 2003 qui mettait en vedette Nicole 
Kidman et Jude Law, tandis que le f ilm de 
Stanley Kubrick, The Shining (1980), devenu un 
opéra de Paul Moravec, sera créé au Minnesota 
Opera en mai 2016. 

Le retou r du f ront de soldats sou f f ra nt 
de troubles post-traumatiques a inspiré à 
Jeremy Howard Beck The Long Walk, créé en 
juillet 2015, à Saratoga, tandis que Fallujah, 
commandé au Canadien Tobin Stokes, pour 
Long Beach Opera, a été créé en mars 2016. 
Les enjeux de société, tels que l’intimidation 
chez les jeunes (Stickboy, Neil Weisensel, 
Vancouver, 2014), ou la polygamie (Dark Sisters, 
Nico Muhly, 2011, repris à Vancouver en 2015) 
rejoignent un nouveau public. Finalement, la vie 
des célébrités reste une valeur sûre. On attend 
beaucoup de JFK [NDLR : John Fitzgerald 
Kennedy, président des États-Unis assassiné 
en 1963] de David T. Little pour Fort Worth 
(avril 2016) ; et de Charlie Parker’s Yardbird 
(juin 2015), œuvre inspirée de la vie du grand 
musicien de jazz au destin tragique, laquelle a 
obtenu un succès convaincant à Philadelphie, 
grâce, en partie, à la performance remarquable 
du ténor Lawrence Brownlee dont la carrière 
était jusqu’à présent presque entièrement 
consacrée au bel canto ! 

Peut-être serait-on tenté de penser que trouver 
ses sujets d’opéras dans d’autres médiums ou 
des faits historiques est une solution facile. 
Mais ce serait oublier qu’aux xvi i ie et xixe 
siècles, les compositeurs et les librettistes ont 
cherché chez Shakespeare, Goethe, Molière 
et les anciens Grecs leur source d’inspiration. 
L’idée de proposer un nouvel opéra basé sur 
une histoire qui est familière au public est 
certes une bonne manière de l’attirer à l’opéra. 
En mai 2016, la production de Les Feluettes 
de l’Australien Kevin March, adaptée d’une 
pièce du Québécois Michel Marc Bouchard, 
est certainement une proposition inspirée de 
l’Opéra de Montréal. La pièce originale date de 
1987. Elle a été traduite dans plusieurs langues, 
couronnée de nombreux prix, et représentée 
au Canada et à l’étranger. Son adaptation 
cinématographique par John Greyson sous le 
titre de Lilies a obtenu le même succès en 1996. 
L’action se situe à Roberval, au début du xxe 

siècle ; tous les éléments sont réunis pour offrir 
au public québécois une œuvre qui le touche et 
le séduit. 

Les représentations auront lieu alors que se 
déroule à Montréal la conférence annuelle 
d’Opera America, dont le thème, cette année, est 
Stratégie globale – Action locale. À Montréal, 
la stratégie semble bien dirigée et pleine de 
promesses.
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*	 NDLR : voir L’Opéra – Revue québécoise d’art lyrique,  
Numéro 4 – Été 2015, pp 12-15
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SEPTEMBRE 2016

JANVIER
FÉVRIER 2017

NOVEMBRE 2016

MAI 2017

MARS 2017

D’APRÈS LES PAROLES
ET LA MUSIQUE
DE THE WALL
DE ROGER WATERS

présente le SAMEDI 30 AVRIL 

La TABLE RONDE post-opéra

ELEKTRA 

Cineplex.com/Opera

Projection : 	 12h55

Table ronde : 	15h / animée à l’extérieur de la salle de projection  
	 par Daniel Turp, directeur de la revue L’Opéra.

Rejoignez-nous après la projection d’Elektra de 
Richard Strauss, afin d’échanger vos impressions !

Au Cinéma Cineplex Odeon Quartier Latin de Montréal dans 
le cadre de la série du Metropolitan Opera en direct de New 
York et en haute définition, dernière production de la saison !
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Portraits

J’adore raconter cette histoire ! Je faisais de 
la figuration à l’opéra-théâtre de Rimouski. Je 
me rappelle que la soprano Éthel Guéret était 
venue chanter. J’ai été complètement fascinée 
par sa voix. Par la suite, ma mère m’a acheté 
un album de Kathleen Battle (Grace) et je l’ai 
écouté dès lors en boucle ! Je suis allée voir mon 
professeur de chorale à l’école secondaire pour 
lui demander de me donner des cours, ce qu’il a 
fait (cinq ou six fois seulement). Peu après, Éthel 
Guéret est venue s’installer à Rimouski ! J’ai tout 
de suite suivi des cours avec elle.

Et ensuite, il y a eu le conservatoire, si je 
ne m’abuse ?

Oui. J’ai étudié avec la soprano colorature Aline 
Kutan. Elle m’a enseigné le plaisir de chanter, ce 
qui est immensément précieux.

Comment enseigne-t-on le plaisir ?

Dans le cas d’Aline, elle m’a fait imiter des 
cris d’animaux. C’est un exercice surprenant 
d’efficacité ! Ça relaxe tous les muscles, et par 
le fait même, l’esprit. 

Et votre animal préféré à imiter ?

Le singe ! Ses cris ressemblent à des vocalises ! 
En fait, tous les animaux sont techniquement 
impeccables en termes de positionnement du 
diaphragme et de respiration quand vient le 
temps de crier. Ils ne font jamais rien d’inutile, 
ils sont toujours parfaitement équilibrés pour 
produire le son approprié à la situation.

Votre première présence sur scène fut au 
Festival de Wexford, en Irlande. Comment 
s’est déroulée l’expérience ?

Remarquablement bien ! Il faut dire que j’étais 
presque en famille ! Imaginez, il y avait en 
même temps que moi une légion de Québécois : 
Marie-Ève Munger, Dominic Côté, Tomislav 
Lavoie et la répétitrice Marie-Ève Scarfone. 
Tout ce qui aurait pu être intimidant a été 
atténué par la présence de toutes ces personnes 
si aimables et qui sont déjà des amis ! Et puis 
c’est le luxe, là-bas : j’avais une maquilleuse, 
une coiffeuse, deux habilleuses, une loge, etc. 
C’est bien différent des tournées des Jeunesses 
musicales, où il faut tout gérer soi-même. En fin 
de compte, j’ai trouvé cela très facile.

Vous avez des préférences musicales, styles, 
périodes, compositeurs ?

Le xxe siècle en général. J’aime beaucoup 
R ich a rd St r au s s et  au s s i  le s  créa t eu r s 
contemporains. La Québécoise Ana Sokolović 
compte au nombre de mes préférés.

Avez-vous un modèle vocal ?

Diana Damrau ! D’autant plus qu’elle m’a donné 
quelques cours. 

Ce ne doit pas être facile de l’avoir comme 
professeur !

Non, surtout qu’elle ne donne que très peu de 
cours particuliers. Je l’ai rencontrée lors d’un 
passage au Club musical de Québec, il y a 3 ou 
4 ans. Je lui ai demandé si elle accepterait de 
m’enseigner. Elle m’a dit que c’était rare qu’elle 
consentait à de telles demandes, mais qu’elle le 
ferait. Je suis donc allée la rencontrer deux fois 
à New York, chez elle. Le plus beau de l’histoire, 
c’est qu’elle m’a confirmé que j’avais reçu un 
excellent enseignement, et que ma technique était 
tout à fait la bonne. Chapeau à mes profs !

Une autre anecdote superbe : Lise Lindstrom, 
celle qui chantait Elektra dernièrement à 
Montréal, vous a fait tout un compliment, non ?

Oui ! Elle m’a dit que ma voix lui faisait penser 
à celle de Diana Damrau. Comment flotter plus 
haut ? [Rires]

Un rôle de rêve dans l’avenir ?

Sophie dans Le chevalier à la rose (Der 
Rosenkavalier), de Strauss. Je dirais aussi 
Susanna dans Les noces de Figaro (Le nozze di 
Figaro), Tamina dans La flûte enchantée (Die 
Zauberflöte) et Lulu, de Berg. Entre autres, car 
ce n’est pas tout, loin de là !

Quels projets se présentent devant vous en 
ce moment ?

Je prépare une tournée avec les Jeunesses musicales 
du Canada. Ce sera un récital centré sur un thème 
féminin : ça s’appellera Des femmes une voix. Je 
chanterai du très beau répertoire, plutôt oublié 
malheureusement, écrit par des compositrices. La 
tournée débutera le 2 novembre 2016.
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La section Portraits poursuit son nouveau format cette année, avec une répartition différente. Nous y ferons la rencontre d’un ou d’une jeune artiste lyrique en début 
de carrière, mais nous y ajouterons, à chaque numéro, le portrait d’un mentor, c’est-à-dire d’un ou d’une artiste lyrique d’expérience qui partagera avec nous quelques 
secrets qui pourraient s’avérer utiles pour la nouvelle génération. Bonne lecture !

Propos recueillis par Frédéric Cardin

MAGALI SIMARD-GALDÈS

Elle adore les dumplings ; de tous les animaux, 
c’est le singe qu’elle préfère imiter, et elle a fait 
sa première apparition sur la scène opératique 
dans un prestigieux festival. Découvrez avec 
moi la soprano Magali Simard-Galdès.

Magali, c’est la première fois qu’on me donne 
rendez-vous dans un restaurant de dumplings 
(sorte de raviolis chinois) pour faire une 
entrevue. Grand merci, j’aime beaucoup ! 
Qu’est-ce qui vous a donné cette idée ?

Avant de fixer le rendez-vous, j’ai regardé les 
autres portraits dans les numéros précédents 
de votre revue, tous réalisés dans des parcs 
ou des petits cafés. Je me suis dit que c’était 
très joli, mais que moi, j’adore les dumplings ! 
Alors, pourquoi pas ? En réalité, j’aime manger 
tout court. Et ceux qui me connaissent vont 
inévitablement trouver cela très drôle.

Commençons par le début : quel fut votre 
premier contact avec la musique ?

J’ai commencé tout bonnement à jouer du violon 
à 4 ans. Je vivais à Rimouski. C’était avec les 
sœurs du Saint-Rosaire. J’aimais déjà beaucoup 
la musique. Je faisais aussi de la gymnastique, 
mais j’aimais surtout bouger sur la musique !

La musique était donc quelque chose 
d’important dans votre famille ?

Oui. Ma mère a été lauréate de l’école de musique 
Vincent-d’Indy, et mon père appréciait beaucoup 
la musique.

Et quel fut le déclic qui a orienté votre 
choix définitif de carrière ?
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Sa carrière de mezzo-soprano lui a permis de 
rayonner dans Werther aussi bien que dans 
Dialogues des Carmélites. Son aisance dans 
les graves a même fait dire à Claude Gingras 
qu’elle était la meilleure contralto du Canada ! 
Depuis 1967, elle partage sa vaste expérience 
avec des étudiants d’ici et d’ailleurs dans le 
monde. J’ai fait la rencontre d’une lumineuse 
et charmante personne, une artiste passionnée 
et notre mentor du numéro présent, madame 
Fernande Chiocchio.

Madame Chiocchio, si vous pouviez revivre 
trois moments de votre carrière, lesquels 
choisiriez-vous ?

Je commencerais par mon premier concert, 
en 1947, avec orchestre. Il s’intitulait Futures 
étoi l e s .  J ’ava is 18 a ns et c’éta it d i f fusé 
simultanément à la radio. Le concert était donné 
à la salle de l’Ermitage, chemin de la Côte-des-
neiges à Montréal, avec un orchestre assemblé 
par maestro Agostini. J’ai chanté deux pièces : 
« Habanera », extrait de Carmen de Bizet, et une 

mélodie de Francesco Durante, Danza, danza 
fanciulla gentile.

Le deuxième moment, ce serait mon premier 
contact avec la scène à l’opéra. C’était dans 
L’amour des trois oranges de Prokofiev. On 
était au His Majesty’s Theater, sur la rue Guy 
(l’immeuble n’existe plus aujourd’hui), et il 
s’agissait d’une production de l’Opera Guild 
de Montréal. Je me rappelle encore la peur que 
je ressentais : il y avait une grosse orange sur 
scène, divisée en deux parties reliées par un 
crochet. À un moment donné, il fallait détacher 
le crochet pour « ouvrir » l’orange, comme s’il 
s’agissait de deux portes. Je n’arrêtais pas d’y 
penser et j’avais peur de ne pouvoir le faire à 
temps, en synchronie avec la musique. Je n’étais 
pas inquiète pour ma voix, mais seulement pour 
ce détail !

Le troisième serait le moment où j’ai chanté dans 
Werther avec Richard Verreau. C’est l’un des 
rôles qui m’a le plus marquée, et Richard était 
un chanteur si extraordinaire ! Si je me souviens 
bien, c’était environ un an avant l’ouverture 
de la Place des Arts. Ce sont des souvenirs 
merveilleux.

Quel est le meilleur conseil que vous 
donneriez à un jeune artiste lyrique au seuil 
d’une carrière ?

J ’en donnera is t rois , s i  vous per met tez . 
D’abord, travailler la technique, toujours et 
inlassablement. Une bonne technique vous 
sauvera de bien des mauvais pas, et vous 

pourrez l’utiliser dans les moments de grand 
stress. Quand on peut compter sur une base 
technique solide, affûtée au point de devenir 
une seconde nature, un réflexe, on se sort de 
situations difficiles au moment où les émotions 
peuvent vous envahir.

Deuxièmement, respecter le texte et avoir une 
diction précise et impeccable. On doit comprendre 
ce qui se dit, sinon, à quoi sert le texte ?

Puis, rester vrai. Chanter avec son cœur, c’est 
important. Le cœur permet de vivre son rôle, 
de le jouer et de chanter avec force et sincérité. 
On peut faire dire beaucoup de choses à un 
personnage. C’est ainsi que se démarquent les 
grands artistes.

Je me rappelle une fois où j’ai passé une audition 
à Covent Garden. J’avais choisi « l’air des lettres » 
de Werther. Il y avait une autre mezzo qui avait 
fait le même choix. On m’a demandé si je pouvais 
changer mon programme. J’aurais dû dire non, 
mais je n’ai pas su le faire. Quand j’ai entendu ce 
que l’autre avait fait de cet air que je maîtrisais 
très bien, et auquel je faisais dire de bien belles 
choses, j’ai regretté d’avoir acquiescé. Je n’ai 
finalement pas eu le poste. Mon cœur me disait 
pourtant bien de maintenir mon choix…

Quelle confiance avez-vous en l’avenir de cet 
art ?

Une grande confiance ! Les jeunes sont très 
bons, la relève est exceptionnelle et le public de 
l’opéra rajeunit. Il y a raison d’être optimiste.

FERNANDE CHIOCCHIO

BILLETS 
DISPONIBLES EN LIGNE
DÈS MAINTENANT
mcgill.ca/music

ou au 514 398-4547

Opéra McGill
PATRICK HANSEN
Directeur d’Opéra McGill Rodelinda

GEORGE FRIDERIC HANDEL
17, 18, 19 mars 2016  19 h 30

28 $ / 17 $
SALLE POLLACK  555, rue Sherbrooke Ouest

avec l’Orchestre baroque de McGill
Hank Knox, chef · conductor

Patrick Hansen, metteur en scène · director
Vincent Lefevre, décors · set design

Ginette Grenier, costumes · costume design
Serge Filiatrault, éclairages · lighting design

Florence Cornet, maquillages · makeup design

MAGALI SIMARD-GALDÈS
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Une Nuit 
    à Venise
de Johann Strauss
Direction musicale Donald Lavergne
Mise en scène François Racine

12, 13, 14 mai 2016 à 20 h
14, 15 mai 2016 à 14 h

Salle Pratt & Whitney Canada
150, rue de Gentilly Est, Longueuil

theatrelyriquedelamonteregie.com

Réservation : 450 332-9220
En mai,  
Montréal  
vibrera à  
l’opéra
L’Opéra de Montréal est fier d’accueillir, 
pour la première fois, le prestigieux 
congrès international d’OPERA America 
qui réunit chaque année quelque 500 
professionnels des maisons lyriques 
américaines, canadiennes  
et européennes.

Découvrez des conférenciers inspirants, 
échangez sur les tendances dans le milieu 
lyrique et rencontrez d’autres passionnés 
d’opéra.

Pour plus d’information : 
conference.operaamerica.org

Dates : 18 au 21 mai 2016

Société d’art vocal de Montréal
2015-2016 – 18e saison

5 juin 2016, 15 h
Marianne Fiset, soprano

Marie-Ève SCARFONE piano
Stéphane TÉTREAULT violoncelle

Lieder et mélodies russes
Schubert • Rachmaninov

Billets au tarif de 19 $ à 40 $

Salle de concert du Conservatoire

4750, avenue Henri-Julien, Montréal
514 397-0068    artvocal.ca

17 avril 2016, 15 h
Pascal Charbonneau, ténor
Michael MCMAHON piano

Mélodies françaises
Debussy • Ravel
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Pauline Vaillancourt dans Yo soy la desintegración, livret de Yan Muckle, musique de Jean Piché,  
produit par Chants Libres en 1997

CHANTS LIBRES
Dans l’éditorial du numéro 3 (Printemps 2015) 
de notre revue, le d irecteur Daniel Tur p 
remarquait, au sujet de la création, que « les 
grandes maisons d’opéra ne se sont pas faites 
championnes en la matière ». En effet, si de 
nombreux organismes ont endossé le répertoire 
opératique traditionnel à Montréal, les nouveaux 
opéras n’ont trouvé aucune demeure pour les 
accueillir. Aucune ? Non ! La compagnie Chants 
libres s’est donné, il y a 25 ans, le mandat de 
réunir les compositeurs émergents autour  
de l’écriture d’œuvres lyriques. 

Fidèle à sa mission, Chants libres a lancé une 
quinzaine d’opéras, entre autres grâce aux efforts 
soutenus de sa directrice Pauline Vaillancourt. 
C’est en 1990 qu’elle fonde la compagnie, aidée 
du metteur en scène Joseph Saint-Gelais et du 
librettiste Renaud Tremblay. Leur but : donner 
une occasion aux créateurs de renouveler le 
répertoire opératique. Alors qu’elle menait de 
front une brillante carrière lyrique en Europe, 
Pauline Vaillancourt a constaté qu’à Montréal, 
il y avait un vide à combler dans ce domaine. 

En effet, les grands pionniers québécois de 
l’époque comme Jacques Hétu, Gilles Tremblay 
et Serge Garant étaient largement ignorés des 
« hautes instances », et ils ne disposaient pas des 
institutions actuelles pour leur venir en aide. 
La période 1985-1990 a vu naître une panoplie 
d’organismes comme le Conseil québécois de la 
musique, l’Ensemble contemporain de Montréal 
(ECM+) et enfin Chants libres, qui s’engageaient 
à changer l’atmosphère de travail solitaire 
propre aux artisans. Comment ? En réunissant 
ces musiciens autour de la voix.

Dès ses études au conservatoire de Québec, 
Pauline Vaillancourt fait preuve de curiosité 
en s’intéressant à des cours inusités pour une 
chanteuse : harmonie, contrepoint… « On disait 
que j’étais une chanteuse hors norme, que je 
n’étais pas une vraie chanteuse », confie-t-elle 
en entrevue. Heureusement que sa technique 
vocale prouvait l’inverse ! Lorsqu’elle raconte 
l’épisode de sa rencontre avec le compositeur 
Giacinto Scelsi, c’est avec modestie qu’elle fait 
part de la considération respectueuse qu’il 
aurait eue pour elle. En effet, elle avait exécuté 
de façon splendide les Chants du Capricorne, 
une de ses compositions notoirement difficiles, 
contenant 20 chants. Dans un répertoire tout 
autre, son interprétation des Chants hébraïques 
de Ravel lui aurait valu les éloges de Georges 
Aperghis, une autre f igure emblématique 
de la composition contemporaine. Pauline 
Vaillancourt a remporté la « bataille d’une vie » 
selon elle : prouver qu’il est possible de chanter 
aussi bien les grands rôles et les oratorios que le 
répertoire contemporain.

Mais plus que simplement nous sortir des 
sentiers battus de l’opéra, Pauline Vaillancourt 
tient à nous tirer de notre siège, voire à nous 
provoquer. À ce sujet, la chanteuse et metteure 
en scène est critique : « Si certaines personnes 
ont une curiosité innée pour le nouveau et 
veulent être déstabilisées, d’autres gens n’en 
sont pas capables. Ils ne veulent SURTOUT 
pas être bousculés. Pourtant notre travail, sur 
scène, c’est de les surprendre, de les amener 
vers l’inconnu… Qu’ils détestent ou adorent, 
peu importe ! La pire des calamités, c’est 
l’indifférence. »

C’est peut-être pour lutter contre l’apathie 
collective que Chants libres créera bientôt, et 
ce, pour la première fois de son existence, une 
œuvre engagée sociopolitiquement : The Trials 
of Patricia Isasa, l’histoire vécue d’une femme 
faisant partie des 30 000 personnes disparues 
sous la dictature militaire en Argentine, et l’une 
des rares survivantes de cette époque.

À présent, Pauline Vaillancourt, 71 ans, ne cache pas 
qu’elle se sent à mi-chemin entre le devoir à accomplir 
et celui accompli, et que « devant, c’est beaucoup 
plus court que derrière ». Toutefois, dans la section 
« devoir accompli », elle se dit particulièrement fière 
de l’Opéra féerie de Gilles Tremblay (2009). « Il m’a 
fallu des années pour convaincre le compositeur de 
l’écrire. Il y a eu aussi La princesse blanche (1994) 
de Bruce Mather. » Dans ce dernier opéra, l’une des 
premières créations de la compagnie, Vaillancourt 
tenait le rôle-titre de la Princesse, particulièrement 
apprécié de l’interprète, entre autres pour une 
écriture demandant de chanter en quart de ton, c’est-
à-dire « entre les notes ».

Au terme de l’entrevue, Pauline Vaillancourt exprime 
son souhait le plus cher pour sa compagnie : « Que 
Chants libres puisse continuer d’être un outil 
pour les compositeurs. Actuellement, je travaille 
à ce que des artistes reprennent ça en main sans 
pour autant retourner vers les formes que Chants 
libres a délaissées. »

La prochaine création de Chants libres, The 
Trials of Patricia Isasa, aura lieu au Monument 
national, à Montréal, les 19, 20 et 21 mai 2016.

Pierre-Luc Senécal

QUELQUES DATES IMPORTANTES

1990 Fondation de la compagnie Chants libres

1994 Création de l’opéra La princesse blanche

1995 Création de l’opéra-performance Chants du 
Capricorne

1996 Création de l’opéra Le vampire et la 
nymphomane et prix Opus « Création de l’année »

1997 Création de l’opéra Yo soy la desintegración

1998 Prix Opus « Événement discographique de 
l’année » pour Yo soy la desintegración 

2009 Création de l’Opéra féerie de Gilles Tremblay

2010 Prix Opus « Événement musical de l’année », 
« Création de l’année » et « Compositeur de 
l’année » pour Opéra féerie et Gilles Tremblay

2014 Création de l’opéra Le rêve de Grégoire et prix 
Opus « Création de l’année »

2015 Reprise de l’opéra-performance Chants du 
Capricorne et prix Opus « Événement musical de 
l’année »

2015 Remise du prix Opera America Service Award 
à Pauline Vaillancourt pour ses 25 années de 
direction à la tête de la compagnie Chants libres
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L’âge d’or de l’opérette à Montréal

 LES VARIÉTÉS LYRIQUES (1936-1955)
par Pascal Blanchet

N.B. : Une première version de cet article a été 
publiée dans Les Cahiers de théâtre JEU nº 120.

En 1946, les Variétés Lyriques fêtent leur 
dixième anniversaire en publiant un luxueux 
programme souvenir. La lecture de ces pages 
grand format a de quoi susciter aujourd’hui 
l’étonnement. Comment une troupe d’opérette, 
fondée par deux chanteurs, sans la moindre 
aide f inancière gouvernementale, est-el le 

parvenue non seulement à survivre, mais à 
croître et à prospérer au point d’offrir jusqu’à 
huit productions par saison, et à entretenir une 
véritable troupe permanente qui employait de 
nombreux chanteurs et acteurs, voire tout un 
corps de ballet ?

Naissance et répertoire

À l’instar du public européen, les Montréalais 
se sont toujours montrés friands de spectacles 
musicaux. Sans même remonter jusqu’aux 

tournées parisiennes de l’imprésario Maurice 
Grau qui, dans les années 1880, importait de Paris 
les opérettes en vogue, l’historienne Mireille 
Barrière note que l’Opéra français de Montréal, 
entre 1893 et 1896, obtient ses meilleures recettes 
au guichet avec les opéras-bouffes de Jacques 
Offenbach, Charles Lecocq ou Edmond Audran*. 
Par la suite, on vit plusieurs tentatives d’établir 
dans la métropole une compagnie permanente 
consacrée à l’art lyrique. L’expérience la plus 

D’après les programmes des Variétés Lyriques, les décors seraient tantôt d’Alfred Faniel, tantôt de Marcel Sallette, mais ils pourraient avoir été conçus d’abord par un « décorateur » 
parisien. Maquette du décor du 2e acte du Pays du sourire, attribué à Raymond Fost, septembre 1936, Bibliothèque et Archives nationales du Québec, BanQ Vieux-Montréal, 
Fonds Charles Goulet, MSS229/001.6 • Dessin publié avec l’autorisation de Jacques Favart.

* �Mireille Barrière, L’Opéra français de Montréal : l’étonnante 
histoire d’un succès éphémère, Montréal, Fides, 2002
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convaincante fut certainement celle de la 
Société canadienne d’opérette (voir L’Opéra 
– Revue québécoise d’art lyrique, nº 6, Hiver 
2016, pp. 26-27) qui produisit, de 1923 à 1933, 
jusqu’à dix spectacles différents par année. 
Parmi la troupe, deux jeunes chanteurs appelés 
à devenir les cofondateurs des Variétés Lyriques, 
Lionel Daunais et Charles Goulet, apprennent les 
rouages du théâtre lyrique. Dans le programme 
souvenir de 1946, Goulet et Daunais évoquent 
avec humour le peu d’enthousiasme auquel ils 
durent faire face dix ans plus tôt, au moment de 
la fondation des Variétés Lyriques :

Des esprits prévoyants et bien intentionnés 
ne manquaient pas de nous indiquer l’échec 
d’autant qu’ils avaient pour étoffer leurs 
prédictions le souvenir de l’échoûment [sic] 
encore récent de la Société canadienne 
d’opérette. Les moins pessimistes hochaient la 
tête, tout en sympathisant avec notre idéal. Et 
nous avions de plus pour nous réconforter (?) 
le décompte des faillites éparses d’un nombre 
impressionnant d’entreprises théâtrales.

Les Variétés Lyriques voient donc le jour le 
22 septembre 1936 avec Le pays du sourire, 
une opérette de Franz Lehár créée à Vienne 
en 1923. La création parisienne date de 1932, 
on peut donc parler d’une œuvre éminemment 
contemporaine. Franz Lehár est a lors un 
compositeur au sommet de sa gloire, laquelle ne 
se démentira pas jusqu’à sa mort en 1948 ; aussi 
Goulet et Daunais mettront-ils fréquemment 
cette opérette au programme. Bien qu’on associe 
rarement ce genre à la musique contemporaine, 

force est de constater la volonté des Variétés 
Lyriques d’offrir de la nouveauté à son public. 
Les exemples se comptent par dizaines : Trois 
valses, d’Oscar Straus, est joué en novembre 
1939, quatre ans après la première mondiale 
à Londres ; Balalaïka, opérette de Posford et 
Grun, à l’affiche la même année, avait vu le jour à 
Londres en 1936 et dans sa traduction française 
à Paris en 1938. Cette tendance connaîtra un 
sommet au cours des saisons 1951-1952 et 1952-
1953 avec la moitié des œuvres (cinq sur dix) 
vieilles de moins de cinq ans. Outre les opérettes 
d’origine autrichienne, allemande ou hongroise, 
Daunais et Goulet vont chercher des œuvres 
américaines, The Desert Song et Blossom Time 
de Sigmund Romberg. Bientôt, Daunais fait 
équipe avec Manuèle Simon pour proposer 
leur propre traduction de The Student Prince 
(Romberg encore). Ces initiatives se poursuivent 
au début des années 40 avec Katinka (Rudolf 
Friml), Naughty Marietta (Victor Herbert) 
et New Moon (Romberg) ; le conflit mondial 
empêche les directeurs des Variétés Lyriques 
d’entrer en contact avec les éditeurs parisiens, 
et il est plus facile d’aller chercher des partitions 
à New York. 

Exemple de ces allers-retours entre la France 
et les États-Unis, le cas de Rose-Marie (Rudolf 
Friml) est particulièrement savoureux : l’action 
de cette opérette américaine, créée à New 
York en 1924, se déroule dans ces décors très 
canadiens que sont les montagnes Rocheuses et 
le Château Frontenac, et narre les amours d’un 
lieutenant de la Gendarmerie Royale du Canada 
avec une jeune « Indienne ». L’œuvre n’en est 
pas moins jouée à Montréal dans la traduction 
parisienne (de 1927), avec en vedette Charles-
Émile Brodeur, membre en règle de la « police 
montée », dans le rôle du Sergent Malone. On 
doit se souvenir aussi que même des opérettes 
considérées comme classiques, comme celles de 
Jacques Offenbach, Charles Lecocq ou Robert 
Planquette n’étaient pas encore centenaires 
au moment des débuts des Variétés Lyriques. 
Ainsi, Les mousquetaires au couvent de Louis 
Varney, opéra-comique créé en 1880, n’a donc 
qu’une soixantaine d’années lors de sa première 
apparition sur scène à Montréal ; c’est à peu 
près le nombre d’années qui séparent l’auditeur 
d’aujourd’hui de la création de certaines œuvres 
de Rodgers et Hammerstein, par exemple. 

En f i n ,  noton s que tout au long de leu r 
existence, les Variétés Lyriques oseront une 
dizaine de fois des incursions dans « le grand 
répertoire », surtout avec des opéras français. 
Cette pratique est inaugurée dès la saison 
1937-1938, avec Werther de Massenet, et se 
poursuivra au rythme d’un opéra par saison 
environ : Manon du même Massenet (1939) 
alterne avec Carmen de Bizet (1938), Les contes 
d’Hoffmann d’Offenbach (1942) et Faust de 
Gounod (1948). On s’aventure même dans le bel 
canto, mais toujours chanté dans des versions 
françaises, ce qui était courant à l’époque. Le 
barbier de Séville de Rossini connaîtra deux 

séries de représentations, en 1940 et en 1949. 
Mais les réalisations les plus ambitieuses de la 
troupe sont sans conteste ces piliers que sont 
Rigoletto de Verdi (1949) et Madama Butterfly 
de Puccini (1953). Signalons aussi qu’en une 
occasion, Daunais et Goulet commirent une 
« revue musicale extravagance » [sic], pot-pourri 
d’extraits des plus grands succès de la troupe, 
intitulé Parlez-moi d’ça ! (1940).

Sur la scène

Les Variétés Lyriques ont fini par constituer 
une véritable troupe, faisant appel aux mêmes 
comédiens saison après saison, et mêlant avec 
une désinvolture quasi impensable aujourd’hui 
des ar t istes lyr iques spécia l isés dans le 
grand répertoire (comme Richard Verreau, 
Léopold Simoneau, Jean-Paul Jeannotte, 
Caro Lamoureux et Anna Malenfant) avec des 
vedettes du monde du spectacle local, des stars 
des radioromans et des scènes théâtrales. C’est 
ainsi qu’on voit passer Julien Lippé, Réjane 
Desrameaux, Camille Ducharme ou Henri 
Poitras. Plus tard apparaissent des noms dont 
on se souvient peut-être davantage aujourd’hui : 
Huguette Oligny, Denise Pelletier, Rita Bibeau, 
Yves Létourneau, Béatrice Picard, Juliette Huot, 
Pierre Thériault et même Jean Duceppe. La très 
polyvalente Juliette Béliveau, qui ne craignait 
pas de passer du burlesque et du cabaret au 
théâtre plus sérieux de Gratien Gélinas (elle 
fut la tante Clara de Ti-Coq en 1948), se taille 
même un immense succès personnel dans La 
comtesse Maritza de Emmerich Kálmán, comme 
en témoigne le critique Marcel Valois dans La 
Presse : « Mme Juliette Béliveau n’apparaît qu’au 
dernier acte, mais par la force de sa personnalité 
et de ses dons uniques de fantaisiste elle fait 
d’une composition amusante sans plus une 
chose énorme qui fait oublier tous les autres 
interprètes. Elle en devient la vedette du 
spectacle. »

On retrouve aussi des personnalités marquantes, 
dont la plus attachante est Olivette Thibault. 
Travaillant tour à tour dans les champs du 
théâtre et de l’art lyrique, elle affirme avoir 
étudié le chant avec Mme Jean-Louis Audet 
(Yvonne Duckett), éminente spécialiste de la 
diction, et le théâtre avec Jeanne Maubourg-
Rober val, cantatr ice de renom ayant fa it 
carrière en Europe et au Metropolitan Opera de 
New York. Divette en titre des Variétés Lyriques, 
Olivette Thibault fut de presque toutes les 
saisons, de 1936 à 1954, chantant et jouant dans 
pas moins de cinquante opérettes. Cette habileté 
à passer d’un art à l’autre témoigne d’une époque 
où la déclamation frôlait la musique et où le 
chant restait très près de la parole. L’émergence 
des micros et la popularité du cinéma français 
parlant ont permis la réussite de chanteurs sans 
technique vocale classique d’une part, et un 
jeu plus réaliste d’autre part. Ce clivage entre 
le chant et la parole fait qu’on imagine mal de 
nos jours de semblables bonds d’un art à l’autre. 
Après son impressionnante série de succès aux Olivette Thibault et Lionel Daunais dans La Margoton du 

bataillon (1941).
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Variétés Lyriques, Olivette Thibault fit surtout 
carrière à la télévision, ne retournant à l’opérette 
que brièvement, le temps de quelques spectacles 
dans les années 60, sur la scène de la toute jeune 
Place des Arts. 

Billet pour Les cloches de Corneville (1954). Archives 
d’Olivette Thibault.

Chose certaine, le public marchait à fond. Dans 
ses souvenirs, Charles Goulet rappelle avec 
fierté que plus de 14 000 abonnés sont restés 
fidèles aux Variétés Lyriques jusqu’à la fin. 
Il faut se rappeler que le Monument-National 
(situé sur le boulevard Saint-Laurent), où ont eu 
lieu la totalité des spectacles de la compagnie, 
pouvait accueillir un peu plus de 1500 personnes 
(la rénovation de 1993 a fait passer ce nombre 
à 804). Goulet et Daunais avaient donc à peu 
près l’équivalent de dix salles combles vendues 
d’avance. 

On parle d’un public populaire : Olivette Thibault 
témoignera plus tard, se confiant à Suzanne 
Gauthier du Journal de Montréal, le 6 mars 
1993 : « La haute société, si je puis dire, était 
carrément snob ! Je sais que certaines personnes 
allaient au concert symphonique, mais elles ne 
se seraient jamais montré le nez à l’opérette, 

qu’on considérait comme un art mineur... ». Les 
spectateurs des Variétés Lyriques, eux, font la 
fête à la troupe de comédiens-chanteurs, à son 
orchestre très étoffé (au point que sur certaines 
photos on voit émerger une harpe de la fosse), et 
à son équipe de danseurs, les Ballets Morenoff, 
qui sont de presque tous les spectacles.

Les spectateurs ne se gênent pas pour applaudir 
leurs vedettes préférées à leur entrée sur scène, 
et réclament même des bis, l’interprète étant 
alors obligé de recommencer son air au mépris 
de toute logique dramatique.

Les chiffres témoignent avec éloquence du 
succès populaire des Variétés Lyriques. Dès les 
années 40, la troupe propose sept productions 
par année (avec une pointe jusqu’à huit au 
cours des saisons 1938-1939 et 1941-42), pour 
un total de représentations qui varie de vingt-
neuf à quarante-et-une. Si les années d’après-
guerre voient une légère diminution du nombre 
d’œuvres à l’affiche, qui passe à six en 1943 
puis à cinq en 1949, le total de représentations 
connaît en revanche une explosion : i l se 
maintient entre soixante-huit et quatre-vingt-
sept, connaissant un sommet inégalé de quatre-
vingt-seize représentations pour la saison 1951-
52. Ces années-là, il est vrai, voient les vedettes 
européennes défiler aux Variétés Lyriques : 
Jacques Jansen, remarquable interprète de 
Pelléas et Mélisande de Debussy et mélodiste 
émérite, vient chanter Paganini de Lehár en 
1947. D’autres suivent, comme Rudi Hirigoyen 
(un rival de Luis Mariano), Michel Dens ou 

Germaine Roger ; André Dassary traverse 
l’Atlantique en 1948 pour venir chanter le rôle 
qu’il a créé dans Chanson gitane à Paris l’année 
précédente. En janvier 1950, Daunais et Goulet 
se paient même le luxe d’une création mondiale, 
Monsieur si bémol. Cette œuvre de Francis 
Lopez, compositeur au début de sa fructueuse 
carrière, connaîtra un triomphe à Paris deux ans 
plus tard sous le titre La route fleurie.

On le voit, Daunais et Goulet cherchent à en 
mettre plein la vue à leur public. Les critiques 
de l’époque mentionnent à l’envi les fastes des 
productions des Variétés Lyriques. Les décors 
(signés Alfred Faniel ou Marcel Sallette, mais 
peut-être conçus à partir de dessins venus de 
Paris), reçoivent leur juste part de louanges, 
comme ici au su jet d’une product ion de 
L’auberge du Cheval Blanc en 1938 :

Par l’emploi ingénieux des premières loges, le 
décor déborde dans la salle même, et nombre 
de numéros sont chantés des fenêtres de ces 
deux annexes de l’auberge. [...] La suggestion 
d’un feu d’artifice au dernier tableau comme 
celle d’un orage à la fin du 1er acte sont 
parfaitement réussies. On vient à bout de 
toutes les difficultés matérielles. MM. Daunais 
et Goulet font évoluer sur le plateau une 
locomotive, un bateau-traversier, un voilier 
et un poney. (Marcel Valois, La Presse.)

On ne lésine pas sur l’aspect visuel du spectacle. 
Sur la production de Rose-Marie mentionnée 
précédemment, le même critique de La Presse 
s’extasie : « L’œuvre, en dix changements de 
décors, est jouée rapidement à l’américaine, 
avec un seul entracte vers dix heures. La scène 
jouée en pantomime dans la cabane de Wanda 
est un petit bijou, tandis que le jeu d’un éclairage 
au point crée l’atmosphère aux quatre scènes 
jouées devant le rideau » (février 1937). C’est 
sans doute ce procédé qui est parfois désigné 
sous le nom d’« inter-tableau », par exemple dans 
le programme de l’opérette Brigand d’amour 
(présentée à l’hiver 1952) : l’intrigue entraîne le 
spectateur d’une place publique à un intérieur 
d’auberge, d’une prison à une grotte de corail, 
etc. L’opérette est ainsi divisée en seize parties 
qui comprennent sept de ces inter-tableaux, 
lesquels ont pour but, on le devine, de faire 
patienter le spectateur pendant d’importants 
changements de décors. Des photos de l’époque 
nous montrent des scènes semblables, deux 
ou trois artistes jouant devant le rideau fermé, 
poussant parfois la familiarité jusqu’à s’asseoir 
sur la boîte du souffleur. 

Charles Goulet se charge souvent de la mise 
en scène et, là encore, la critique souligne ses 
trouvailles, comme ici Émile-Charles Hamel 
dans Le Jour : « Les compositions comiques de 
M. Goulet sont toujours parfaites ; celle-ci [rôle 
du roi Bobèche dans Barbe-Bleue d’Offenbach] 
n’y manque pas et pour amuser davantage, il 
tire parti d’ingénieux jeux de scène comme le 
truc des petites lumières du trône qui s’allument La vie parisienne (1946). Sur la table, à droite au bout, Olivette Thibault.
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Billets en vente maintenant
Cineplex.com/Danse

SPARTACUS
6 MARS

DON QUICHOTTE
10 AVRIL

GISELLE
17 AVRIL

FRANKENSTEIN
22 MAI

Des prestations de danse 
spectaculaires par les plus grandes 
compagnies de ballet au monde

MC/MD Cineplex Divertissement LP ou utilisation sous licence.

Caricature de Charles Goulet et Lionel Daunais  
dans la revue Can Can, octobre 1938, p. 8.  
Caricaturiste inconnu.

chaque fois qu’il s’assied et s’éteignent dès 
qu’il se soulève du siège royal… » Certaines 
descr ipt ions la issent rêveurs, comme ce 
commentaire de Marcel Valois à propos d’une 
représentation de La vie parisienne, toujours 
d’Offenbach : 

Pendant trois bonnes minutes sur la fin du 
3e acte [...], la salle rit de si bon cœur et si 
fort qu’on n’entend plus ni les chanteurs 
ni l’orchestre qui résistent à l’envie de se 
joindre à elle. [...] Environ seize personnes 
sont attablées à l’avant-scène et boivent du 
champagne jusqu’à ce que l’ivresse les gagne 
et les domine. [...] Les vedettes comme les 
petits rôles vivent là réellement sous les 
yeux des spectateurs qui pleurent de joie et 
poussent des cris. (novembre 1946)

Fin d’une époque, fin d’un genre

Malgré ce succès persistant, les Var iétés 
Lyriques fermeront leurs portes en 1955 avec La 
fille du tambour-major de Jacques Offenbach, 
celui-là même qui, un siècle plus tôt, avait fondé 
le théâtre des Bouffes-Parisiens, donnant ainsi 
naissance à un genre appelé à une fortune 
immense. Dans le dernier programme des 
Variétés Lyriques, les directeurs incitent encore 
le public à s’abonner pour la saison suivante, qui 
ne verra pas le jour. Que s’est-il passé ? Dans ses 
mémoires1, Charles Goulet parle d’un certain 
désintérêt de la part du public et de l’arrivée 
de la télévision qui, même si elle produisait peu 
d’opérettes, lui fournissait sa dose de rire et de 
musique dans le confort de son salon. Dans le 
livre qu’il a consacré au Monument-National, 
l’historien Jean-Marc Larrue mentionne aussi 
le vieillissement du public et l’usure de ce type 
de théâtre musical2. Et on imagine sans doute 
qu’après vingt ans de travail ininterrompu, les 
deux codirecteurs devaient ressentir une fatigue 
bien légitime. 

Au milieu des années 60, Lionel Daunais tentera 
un retour à la Place des Arts et proposera un 
spectacle par année pendant trois ans. Malgré 
un certain succès, dû en partie à la présence sur 
scène de vedettes du petit écran (notamment 
Ol iv ier Gu i mond da ns La Margoton du 
bataillon, aux côtés d’Olivette Thibault dans ce 
qui était pour elle un rôle fétiche), l’expérience 
demeura sans lendemain. La critique de l’époque 
se montre sévère avec les spectacles d’opérette, 
genre qu’elle juge complètement dépassé. Vingt 
ans plus tard, le chanteur Bruno Laplante 
tentera à son tour de faire revivre le répertoire 
léger avec les Nouvelles Variétés Lyriques, 
proposant des mises en scène plus audacieuses. 
Mais malgré – ou à cause – de ces audaces, 
l’expérience ne dura que quelques années. Les 
succès des débuts ne se maintinrent pas, et les 

1	 Charles Goulet , Sur la scène et dans la coulisse, Québec, 
ministère des Affaires culturelles, 1981.

2	 Jean-Marc Larrue, Le Monument inattendu : le Monument-
National de Montréal, 1893-1993. LaSalle, Hurtubise HMH, 
coll. « Histoire », 1993

frais engendrés par des productions de cette 
envergure ne permettaient aucun faux pas. 

Une page était donc tournée. À part quelques 
incursions de l’Opéra de Montréal et de l’Opéra 
de Québec, qui proposent parfois les titres les 
plus connus (La veuve joyeuse, La chauve-
souris), l’opérette ne survit plus au Québec que 
grâce à des troupes établies dans les banlieues 
de Montréal. On pense entre autres au Théâtre 
d’Art Lyrique de Laval et à l’Opéra Bouffe du 
Québec, toutes deux sur l’île Jésus, de même 
qu’au Théâtre Lyrique de la Montérégie, établi 
à Longueuil. Il y a quelques années encore, 
certains des choristes les plus âgés de ces 
troupes rappelaient avoir assisté dans leur 
jeunesse à des spectacles des Variétés Lyriques. 
Et les directeurs ne manquent pas, en cas de 
besoin, d’aller puiser livrets et partitions dans 
les archives de Lionel Daunais et de Charles 
Goulet, à la Bibliothèque nationale du Québec. 
Ainsi, les deux fondateurs des Variétés Lyriques 
contribuent, d’outre-tombe, à la survie de ce 
genre qu’ils ont tant aimé.

Nos p lus cha l eureux remerciements à 
Jacqueline Lemenu, fille d’Olivette Thibault, 
qui nous a généreusement donné accès 
aux archives de sa mère ainsi qu’à Michelle 
Thibault-Frenette, sœur d’Olivette, dont 
l’enthousiasme juvénile a été une inspiration 
pour la rédaction de cet article.
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Opéra de Montréal

« JE SUIS OTELLO »
En ce début d’année 2016, l’Opéra de Montréal 
présente un des plus grands chefs-d’œuvre de 
Giuseppe Verdi, Otello, dans une coproduction 
avec le Pacific Opera de Victoria. Fait notable, 
la production montréalaise compte à sa tête 
deux Canadiennes, Keri-Lynn Wilson, la chef 
d’orchestre et Glynis Leyshon, la metteure en 
scène, qui nous offrent une lecture classique de 
l’œuvre enrichie d’effets scéniques réussis. 

D’une histoire qui se perd dans la nuit des temps 
– un bon, un méchant, une belle – Shakespeare 
d’abord, puis Boito le librettiste en raffinent 
les contours. Des protagonistes plus grands 
que nature émergent. Otello, pourtant f ier 
guerrier, trébuche sur les premières manigances 
imaginées par Iago. Le fourbe, hanté par la 
vengeance, n’a aucune pitié pour le général et 
tisse à son intention une toile de mensonges 
qui l’enserre jusqu’à sa mort. Desdémona 
fait contrepoids et incarne la douceur et la 
constance de l’amour féminin. Se dessinent 
ainsi de singulières psychés qui, f idèles à 
leurs origines shakespeariennes, côtoieront 
inlassablement les abords de la folie pour, au 
final, y succomber.

Avec u n l iv ret d’u ne tel le densité et u n 
compositeur arr ivé au fa îte de sa pensée 
créatrice, nous pénétrons, captivés, dans ces 
ambiances romantiques richement développées. 

Dès le premier accord, la tempête, le décor est 
planté. Dans la fosse, le son unifié de l’Orchestre 
symphonique de Montréal (OSM) est excellent 
malgré une direction trop retenue de la chef 
d’orchestre Wilson. Davantage de trépidations, 
d’épanchements auraient été souhaités pour 
cette musique qui souffre des demi-mesures. 

Du côté des chanteurs, le difficile rôle-titre est 
confié au ténor lituanien Kristian Benedikt, 
également de la production de Victoria en 
octobre dernier. S’il possède le physique de 
l’emploi de baroudeur des mers, il sait aussi se 
faire tendre lors du duo d’amour « Già nella notte 
densa » de l’Acte l, fort réussi. Malheureusement, 
la voix plafonne et le chanteur toussote toute la 
soirée, ce qui nous fait invariablement décrocher. 

Iago est interprété par le Grec Aris Argiris. Ce 
baryton à la voix profonde et expressive rend 
son personnage musicalement très convaincant. 
Côté scénique, on aura it espéré plus de 
sinuosité, d’ascendant machiavélique. Mais peut-
être était-ce une demande de la mise en scène 
somme toute très sobre. 

Hiromi Omura faisait un retour attendu à 
Montréal après une absence de quatre ans. Celle 
qui avait captivé les cœurs avec sa Butterfly en 
2008 nous revient avec un personnage plutôt 
effacé et discret. Interprète d’une grande 

intériorité, ses scènes finales sont poignantes et 
l’on se surprend à se recueillir avec elle à l’« Ave 
Maria », prière ultime avant l’accomplissement 
de son tragique destin. 

Cassio, c’est Antoine Bélanger, toujours aussi 
juste dans les rôles variés qui lui sont confiés 
au fil des ans. Brillant alors que Iago le force 
à s’enivrer, il fait montre d’un sens très sûr de 
la scène, incarnant de façon on ne peut plus 
convaincante un homme qui perd peu à peu ses 
moyens par l’effet d’un vin trop invitant.

Pour ajouter au débat des « black face » (visage 
noirci) qui refaisait surface à Montréal au 
moment des représentations, il est à noter que 
cet Otello, comme celui présenté au Met de 
New York l’automne dernier, se présente sans 
son traditionnel visage noirci. À défaut d’avoir 
un chanteur de couleur pour incarner le rôle-
titre, c’est, nous semble-t-il, une décision tout à 
fait judicieuse puisqu’elle nous pousse à sortir 
enfin des considérations raciales. Bien que 
ces dernières soient présentes dans le livret 
de Boito, elles gagnent à être universalisées. 
Car en définitive, mal choisir ses amis, laisser 
doutes et soupçons se distiller insidieusement 
n’est certes pas l’apanage d’une seule couleur de 
peau. Otello, c’est moi aussi !

Françoise Henri

Hiromi Omura, Kristian Benedikt et en fond de scène, Lauren Segal
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Antoine Bélanger, Josh Whelan, Pasquale D’Alessio et 
Aris Argiris

Otello, opéra en quatre actes de Giuseppe Verdi,  
livret d’Arrigo Boito
Coproduction : Opéra de Montréal, Pacific Opera de Victoria
Salle Wilfrid-Pelletier, Montréal
30 janvier, 2, 4, 6 février 2016

INT :	 Kristian Benedikt (Otello), Hiromi Omura 
(Desdemona), Aris Argiris (Iago), Antoine Bélanger, 
(Cassio), Lauren Segal (Emilia), Pasquale D’Alessio 
(Roderigo), Josh Whelan (Montano), Valerian 
Ruminski (Lodovico), Geoffroy Salvas (Héraut) 

DM :	 Keri-Lynn Wilson, Orchestre symphonique de 
Montréal, Chœur de l’Opéra de Montréal

MES :	 Glynis Leyshon
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Théâtre du futur

DE QUOSSÉ ?
Les premières productions du Théâtre du Futur, 
imaginées par les comédiens et dramaturges 
Olivier Morin et Guillaume Tremblay, surgis
saient dans le panorama des créations théâtrales 
québécoises un peu comme un OVNI dans un 
paysage nocturne de Caspar David Friedrich ! 
C’est dire à quel point il faut s’attendre à tout 
de la part de ces créateurs pour qui le genre du 
théâtre d’anticipation et de la science-fiction est 
revisité avec une bonne dose d’absurde. Leur 
premier opus, Clotaire Rapaille : l’opéra rock, 
était terriblement drôle; bien que le sujet ait été 
traité avec une bouffonnerie et un ridicule sans 
limite, l’œuvre opérait une sorte de catharsis 
qui nous donnait à rire d’un fait divers qui, lui, 
était nettement plus lamentable que comique. 
Les chansons décalées de Navet Confit et les 
prodigieux talents des auteurs-interprètes 
avaient fait de ce spectacle un événement aussi 
saugrenu qu’incontournable.

Ces deux auteurs récidivèrent avec deux pièces 
de théâtre tout aussi déjantées : L’assassinat du 
président (qui imaginait le retour en politique 
de Gilles Duceppe en... 2022 !) et Épopée Nord. 
Que leur nouvelle création prenne la forme 
d’un opéra n’est donc pas si surprenant, et 
il fallait s’attendre à tout sauf à un remake de 
La traviata !

Mais que dire de cet O.L.N.I. (Objet lyrique 
non identifié) ? On est franchement dérouté 
par la chose... Commençons pas une ébauche 
de synopsis : sur une î le paradisiaque, un 
groupe de surfeurs se la coule douce dans 
leur superficialité assumée. Arrive la vague 
« parfaite », résultat d’une catastrophe naturelle 
planétaire qui forcera ces éternels oisifs à vivre 
sur un radeau de fortune, à la recherche d’un 
pays assez « cool » pour les accueillir. Voilà 
le résumé succinct d’une histoire qui ne va 
finalement nulle part. 

Dans un tel contexte, la musique de Philippe 
Prud’homme se démarque par son intelligence 
et son efficacité redoutable. En effet, les arias 
et scènes lyriques du spectacle jouent sur les  
références au grand répertoire (clins d’œil à 
Puccini, Verdi et Bizet, pastiches des conven
tions, etc.) ou jonglent avec divers styles pour 
rehausser le cocasse des situations (comme 
cette Michèle Obama aux accents gospel, ou 
encore Björk elle-même qui ne peut sonner que 
comme… du Björk !). 

Ce sont là les exemples comiques les plus 
raffinés du spectacle. Autrement, le livret 
exploite un humour lourd, un peu forcé et 
profite du fait que certains airs sont chantés 
en allemand ou en italien (on est à l’opéra après 
tout, les spectateurs sont habitués de lire des 
sous-titres) pour nous servir des répliques à la 
vulgarité gratuite et sans limite. Entendons-
nous : que le ton humoristique soit cru n’est pas 
un problème en soi, il faut cependant qu’il soit 
proposé dans un contexte qui lui convient (The 
Book of Mormon de Matt Stone, Robert Lopez  
et Trey Parker, dans le genre de la comédie  

musicale, est un exemple à suivre). Ici, la 
conception semble encore exploratoire, voire 
expér i menta le. Cer ta ines répl iques font 
réellement rire, d’autres tombent à plat, mais la 
vulgarité coule à flot !

L’hybr id ité de cet O.L .N.I .  est a ssumée. 
Bien que présentée comme un opéra , la 
product ion f ra ie avec le burlesque et le 
théâtre musical. La distribution est à l’image 
de ce choix ar tist ique : inégale. Quelques 
voix se démarquent du lot (Hiather Darnel et 
Cécile Muhire sont assurément les étoiles de 
la soirée) dans une distribution qui regroupe 
des chanteurs classiques mais aussi des 
comédiens, ces derniers n’étant pas toujours 
très en voix. 

Qui embrasse trop mal étreint. C’est peut-être là 
la faiblesse de cette création. Par le truchement 
de l’humour, les auteurs ont voulu remettre 
en question les conventions de l’opéra, faire 
réf léchir sur les enjeux environnementaux, 
porter un regard critique sur le modèle scandi
nave, éclairer la vanité et le vide existentiel de 
notre époque, et à cela s’ajoutent certainement 
bien d’autres sujets qui nous échappent... Le 
risque de la création est total et l’audace des 
artistes est à souligner. C’est peut-être la forme 
choisie qui n’était pas la meilleure voie (voix ?) 
à suivre. Ou peut-être qu’il n’y avait rien à 
comprendre ! Doit-on toujours comprendre les 
choses pour les apprécier ?

Cette Vague parfaite n’aura pas été la satire 
parfaite à laquelle on s’attendait, mais le délire 
consommé de cette troupe hétéroclite qui n’a 
peur de rien (et certainement pas du ridicule !) 
aura néanmoins su créer un choc. Reste à voir 
quelles en seront les répercussions.		

Éric Champagne

Sylvain Paré et Cécile Muhire
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Antoine Gervais

La vague parfaite
Opéra-surf de Philippe Prud’homme, 
livret d’Olivier Morin et Guillaume Tremblay
Production : Théâtre du Futur Espace Libre, Montréal
12 au 30 janvier 2016

INT :	 Hiather Darnel, Anne Julien, Cécile Muhire, 
Sylvain Paré, Mathieu Grégoire, Antoine Gervais, 
Marie-Claude Guérin, Maxime Le Flaguais, 
Frédéric Lemay, Benoît Mauffette, 
Guillaume Perreault et Guillaume Tremblay

DM :	 Philippe Prud’homme (piano)
INS: 	 Navet Confit (claviers, guitares et ambiance)
MES :	 Olivier Morin, Guillaume Tremblay et Mylène Caya
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Opéra McGill et Orchestre symphonique de McGill

UN ÉLIXIR D’AMUSEMENT

Le public s’est bien amusé et c’est sans doute 
l’essentiel pour décréter qu’une production de 
L’elisir d’amore est une réussite. Les premiers 
fous rires sont déclenchés par l’entrée en scène 
du sergent Belcore (Igor Mostovoi) et de ses 
soldats, qui semblent tout droit sortis d’un 
théâtre de guignol – moustache démesurée, 

allure mécanique, expression figée. Mostovoi, 
habitué depuis le jeune âge à se produire devant 
le public télévisuel ukrainien et russe (ainsi 
nous renseignent les notices biographiques des 
interprètes affichées dans le foyer), chante avec 
assurance et tient la scène avec un irrésistible 
naturel. Cette exagération du caractère bouffon 
de Belcore est l’élément le plus caractéristique de 
cette mise en scène traditionnelle – scène unique 
en carton peint et costumes d’époque –, signée 
par François Racine, un habitué des ateliers 
d’opéra montréalais. La barre est haute, et 
ce n’est donc pas facile pour Jean-Philippe 
McClish, le docteur Dulcamara – charlatan et 
véritable protagoniste comique de la pièce –, 
de faire s’esclaffer son auditoire. Il y arrive 
tout de même et atteint le nec plus ultra du 
divertissement dans la barcarolle qu’il chante 
avec Adina au cours du banquet de noces. Cette 
dernière, incarnée par Paula Berry, régale son 
public avec sa voix claire et sonore (parfois, 
un peu trop dans les aigus) qui envoûte la salle 
et que nous attendons de pouvoir réentendre 
avec impatience. Difficile de dire la même 

chose à propos d’Aaron Scarberry, dans le 
rôle de Nemorino, le paysan niais amoureux 
d’Adina. Sa technique vocale et sa récitation 
étaient très faibles – convaincantes uniquement 
dans la scène où, ayant bu l’élixir (qui n’est, en 
réalité, que du vin), il est un peu ivre. Même 
sur le plan de la diction, sa performance s’est 
révélée en dessous de celle de ses collègues 
qui – chapeau ! – chantent dans un italien 
aisément intelligible, même sans que l’auditoire 
ait eu accès au livret original (les supra-titres 
étaient en français et en anglais). Le chœur a 
énormément dynamisé la scène et l’orchestre, 
enfin, a soutenu le tout de façon très précise. 

Federico Lazzaro

L’elisir d’amore, « melodramma giocoso » en deux actes de 
Gaetano Donizetti sur un livret de Felice Romani
Production : Opéra McGill et Orchestre symphonique de McGill
Salle Pollack, 28-31 janvier 2016

INT :	 [Distribution du 29 janvier] : Paula Berry (Adina), 
Aaron Scarberry (Nemorino), Igor Mostovoi, (Belcore), 
Jean-Philippe McClish (Dulcamara), Michelle Fares 
(Giannetta)

DM :	 Patrick Hansen, Orchestre symphonique de McGill et 
Chœur de l’Opéra McGill

MES :	 François Racine

Paula Berry et Ivan Mostovoi
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Opera da Camera

UN COSI FAN TUTTE MI-FIGUE, MI-RAISIN…
Ayant pour mission d’établir une relation 
d’intimité entre une œuvre et le public, la 
compagnie Opera da Camera a présenté une 
version de Così fan tutte requérant un minimum 
d’interprètes, dans un décor sobre mais bien 
exploité par une habile mise en scène. La 
réduction de l’orchestre à cinq instruments 
à vent – soutenus par le piano – était d’autant 
plus judicieuse que Mozart accorde aux vents 
une place et un rôle signif icatifs dans cet 
opéra. Le pari était audacieux, le résultat ne fut 
néanmoins pas totalement convaincant.

La conception musicale de l’œuvre s’avéra dans 
l’ensemble assez conventionnelle. L’ouverture 
manquait sensiblement de brio, l’aisance faisait 
défaut dans les premières scènes et l’équilibre 
entre les chanteurs et les instruments semblait 
précaire. L’alchimie s’est opérée peu à peu, et 
le public, qui hésitait à réagir durant le premier 
acte, s’est de plus en plus enhardi à applaudir 
après chaque air. L’atmosphère devenue plus 
chaleureuse, le jeu et les voix des interprètes 
se sont affirmés et la représentation a gagné 
en dynamisme et en cohésion. Les moments 
les plus réussis éta ient sans conteste les 
ensembles : les duos sensibles et harmonieux 
entre Fiordiligi et Dorabella, et les quatuors ; 
les t imbres des inst r uments et des voix 

offrant alors de belles couleurs 
sonores. La prestation très 
professionnelle des chanteurs 
fut quelque peu amoindr ie 
par celle des instrumentistes. 
Difficile de faire abstraction 
des problèmes récurrents de 
justesse du cor qui donnèrent 
à la représentation un côté 
amateur. Quant au pianiste, 
s’il sut, malgré quelques impré
cisions, soutenir efficacement 
les vents, ses interventions 
en solo, souvent mal dosées, 
s’apparentaient plus à celles 
d’un répétiteur qu’à celles du 
partenaire complémentaire 
de la voix qu’on était en droit 
d’attendre dans cette « version de chambre ». 
Dernier bémol, la position de l’écran à l’extrême 
droite de la scène et celle totalement à gauche 
des chanteurs généraient un réel inconfort 
pour lire les sous-titres tout en suivant le jeu 
des acteurs. 

L’expérience laisse un goût doux-amer malgré de 
beaux moments vocaux.

Florence Leyssieux

Così fan tutte
Opéra en deux actes de Wolfgang Amadeus Mozart,  
livret de Lorenzo Da Ponte
Production : Opera da Camera, Théâtre Le Château,  
18 février 2016

INT : 	 Carol Léger (Fiordiligi) ; Kathrin Welte (Dorabella); 
David Menzies (Ferrando) ; Laurent Deleuil 
(Guglielmo) ; Emanuel Lebel (Don Alfonso) ; Valérie 
Bélanger (Despina) ; sept choristes

DM : 	 Christopher Hossfeld 
Instruments : piano, deux clarinettes, basson et cor
MES : 	Andrew Cuk

Laurent Deleuil, David Menzies, Kathrin Welte et Carol Léger 
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Après Lakmé, Une histoire d’amour (2015), ce 
« Projet Pelléas » du collectif 1 Opéra/1 Heure 
se mesure avec bonheur au chef-d’œuvre de 
Debussy, dont il retient sept tableaux sur les quinze 
originaux et les trois personnages principaux. 
Dans cette adaptation qui se termine avec le 
meurtre de Pelléas, la suppression des autres rôles 
est en partie compensée par des remaniements 
comme celui consistant à faire lire à Pelléas 
(et non pas à Geneviève) la lettre de Golaud et à 
confier les quelques répliques du petit Yniold aux 
interprètes des deux amoureux, qui chantent à 
l’unisson tout en mimant l’espièglerie du garçon. 
La réduction pour deux pianos est ici enrichie 
d’une partie de harpe spécialement écrite pour 
ces représentations. En dépit d’un déséquilibre 
occasionnel avec les voix, les musiciens réussissent 
fort bien à recréer l’atmosphère envoûtante et un 
peu étrange de l’univers symboliste de Maeterlinck. 
D’une belle sobriété, la mise en scène de Florence 
Blain se déroule dans un décor contemporain 
et développe à merveille l’art de la suggestion, 
comme dans la superbe scène de la tour, où un 
voile diaphane se substitue aux longs cheveux de 
Mélisande, juchée sur un simple escabeau. 

Les trois chanteurs réunis pour cette production 
sont admirables de par leurs qualités vocales 
et l’extrême clarté de leur diction. Andréanne 
Brisson-Paquin (inoubliable Lakmé en 2015) est 
une Mélisande dont la grande voix épouse tour 
à tour l’angoisse et le côté mutin ou ardent de 
son personnage. Le Pelléas de Laurent Deleuil 
est quant à lui tout simplement exceptionnel : 
doté d’un timbre de baryton Martin1 idéal pour 
le rôle, son chant possède l’élégance du phrasé 
et l’intelligence du texte si importants dans ce 
répertoire. Les dimensions modestes de la salle 
lui permettent en outre de ne jamais forcer ses 
moyens et de donner pianissimi quelques notes 
en voix de tête d’un effet magique. Si la voix de 
Pierre-Étienne Bergeron est un peu claire pour 
Golaud, il traduit néanmoins avec éloquence le 
drame de la jalousie dévorante. Vivement un 
troisième projet aussi enthousiasmant !

Louis Bilodeau

1	 Voix de baryton léger, nommée en l’honneur du chanteur lyrique 
français Jean-Blaise Martin (1768-1837).

Théâtre d’Art Lyrique de Laval

PASSIONS MÉDITERRANÉENNES
Pour ce programme double, le Théâtre d’Art 
Lyrique de Laval explore le thème de l’adultère, 
d’abord tourmenté, dans la Sicile profondément 
religieuse de Mascagni, puis sur le mode bouffe, 
dans l’Espagne hautement fanta isiste de 
Ravel. Donné en version française, Cavalleria 
rusticana réunit une vingtaine de choristes et 
cinq musiciens qui réussissent à faire souffler 
le vent de la passion dévastatrice propre à 
l’école vériste. Avec son ample voix de soprano 
et l’intensité de son jeu, Élyse Charlebois est 
une Santuzza de chair et de sang aux accents 
déchirants. Donald Lavergne possède un 
timbre séduisant et une belle véhémence en 
Turridu, qualités malheureusement quelque peu 
entachées par un registre suraigu limité. Dans 
le rôle d’Alfio, le jeune baryton de 20 ans Marco 
Antonio Mondragón Castillo fait montre d’une 
belle musicalité qui ne demande qu’à s’épanouir 
avec le développement de sa voix. Jonathan 
Vaillancourt-Ouellette réalise une mise en scène 
sobrement efficace.

Après l’entracte, Élyse Charlebois révèle 
avec sa désopilante Conception de L’Heure 
espagnole une autre facette de ses talents 
de coméd ien ne.  Tou r à  tou r enjôleu se, 
capricieuse et manipulatrice, elle entraîne mari 
et prétendants dans une farce délicieuse où 

triomphe son insatiable appétit sexuel. À ses 
côtés, Jonathan Vaillancourt-Ouellette campe 
un Ramiro débonnaire à souhait qui prend 

peu à peu conscience de son pouvoir érotique.  
À défaut de moyens vocaux impressionnants, les 
trois autres comparses (Jean-Claude Boudreau, 
Luc Major et Vincent Godbout) maîtrisent bien, 
jusque dans l’amusant quintette final, l’écriture 
rythmiquement complexe de Ravel. Tout comme 
dans le Mascagni, Sylvain Cooke dirige son petit 
orchestre avec un instinct dramatique très sûr. 
Mention spéciale au percussionniste Daniel 
Fortin, très sollicité dans L’Heure espagnole. 
La mise en scène vive et enjouée de Donald 
Lavergne participe à la réussite globale d’un 
spectacle aux contrastes saisissants.

Louis Bilodeau

« Projet Pelléas », extraits de Pelléas et Mélisande de 
Claude Debussy sur un livret de Maurice Maeterlinck
Production : 1 Opéra/1Heure, Conservatoire de musique 
de Montréal, 15 et 16 février 2016

INT :	 Laurent Deleuil (Pelléas), Andréanne Brisson-Paquin 
(Mélisande), Pierre-Étienne Bergeron (Golaud)

INS :	 Antoine Malette-Chénier (harpe), Michel-Alexandre 
Broekaert et Justine Pelletier (piano)

MES :	 Florence Blain

Andréanne Brisson-Paquin et Pierre-Étienne Bergeron
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Cavalleria rusticana de Pietro Mascagni et  
L’Heure espagnole de Maurice Ravel
Production : Théâtre d’Art Lyrique de Laval, Théâtre 
Marcellin-Champagnat, 26 et 28 février 2016

INT :	 Donald Lavergne (Turridu), Élyse Charlebois (Santuzza 
et Conception), Marco Antonio Mondragón Castillo 
(Alfio), Martine Gagnon (Lucia), Nadia Neiazy (Lola), 
Jonathan Vaillancourt-Ouellette (Ramiro), Jean-Claude 
Boudreau (Torquemada), Luc Major (Inigo), Vincent 
Godbout (Gonzalve)

DM : 	 Sylvain Cooke
MES :	 Jonathan Vaillancourt-Ouellette (Cavalleria rusticana) 

et Donald Lavergne (L’Heure espagnole)

Élyse Charlebois
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UN « PROJET PELLÉAS » 
PARFAITEMENT ABOUTI

1 Opéra/1 Heure
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Avec Marika Bournaki, pianiste 

Paris romantique  
et imPressionniste

19, 20 et 22 Mai 2016
Église sAint John the evAngelist

Avec Stéphane tétreault, violoncelliste 

Le retour de L’enfant 
Prodige et L’univers 

romantique
5 Mai 2016 - salle Bourgie

créateurs
d’émotions

514 982-6038
iMuSici.coM

Atelier d’opéra de l’Université de Montréal

L’INGÉNIOSITÉ
Dans Les noces de Figaro, le héros et sa femme 
doivent déployer des trésors d’ingéniosité afin 
de triompher de l’adversité. Sans doute inspirés 
par cet exemple, les concepteurs du spectacle 
présenté par l’Atelier d’opéra de l’Université de 
Montréal ont rivalisé d’ingéniosité à leur tour. 
Dès l’entrée dans la salle, on retrouve l’astucieux, 
système mis en place depuis quelques années : 
pour contourner l’absence de fosse, l’orchestre 
occupe l’avant-scène, tandis que les chanteurs 
évoluent sur une grande plateforme derrière les 
musiciens. Astucieux ne veut toutefois pas dire 
parfait : si la visibilité est excellente (une fois fait 
le sacrifice des premières rangées du parterre), 
avoir les chanteurs plus en retrait et l’orchestre 
plus en avant entraîne souvent des déséquilibres 
sonores, que même un chef expérimenté (et 
à l’enthousiasme très v isible) n’arr ive pas 
toujours à éviter. Le décor, intelligemment 
pensé, arrive à suggérer les nombreux lieux où 
se déroule l’action. Adroite, la mise en scène de 
l’expérimenté François Racine parvient à garder 
clairs, la plupart du temps, les rouages de cette 
histoire complexe. Dans les rôles principaux, on 
apprécie la maturité des interprètes du Comte 
et de la Comtesse, deux étudiants au doctorat 
en chant, judicieusement distribués. Ils font 

montre ici d’une assurance et d’une projection 
qui manque encore à certains de leurs cadets. 
Parmi ceux-ci, on retient d’abord une Susanna à 
la voix légère mais bien timbrée, et au jeu plein 
de vivacité. Il faut saluer aussi son endurance : 
on connaît bien l’air « Deh vieni non tardar », 
grand favori des récitals d’élèves ; mais il faut 
se rappeler qu’il arrive au dernier acte, après 
presque trois heures de présence en scène quasi 
ininterrompue. Mentionnons aussi, à côté d’un 
Cherubino bondissant à souhait et d’un Figaro 
énergique, quoique pas toujours parfaitement 
audible, les rôles secondaires très bien tenus, 
particulièrement un Basil io exceptionnel, 
presque un Ferrando, chantant tellement bien 
qu’on lui rend son air de l’acte IV, coupé la 
plupart du temps, et qu’il exécute avec brio. 

Pascal BlanchetAmelia Keenan et Catherine St-Arnaud
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Le noces de Figaro, de Wolfgang Amadeus Mozart, livret 
de Lorenzo da Ponte
Production : Atelier d’opéra de l’Université de Montréal
Salle Claude-Champagne, 25 février 2016

INT :	 Marc-Antoine D’Aragon (Il Conte), Chantal Dionne 
(La Contessa), Catherine St-Arnaud (Susanna), 
Ronan MacParland (Figaro), Amelia Keenan 
(Cherubino), Florence Bourget (Marcellina),  
Jordan Delage (Bartolo), Sébastien Comtois (Basilio)

DM : 	 Jean-François Rivest, Orchestre de l’Université de 
Montréal

MES : 	François Racine
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Orchestre Métropolitain

ÉVASIONS EXOTIQUES
« Je voudrais voir mourir d’amour ou bien 
de haine ». C’est sur ce vers foudroyant que 
Ravel fait exploser son orchestre dans un 
geste dramatique et théâtral au cours de la 
première mélodie de son triptyque. Dramatique 
et théâtral est bel et bien l’angle sous lequel 
Michèle Losier a abordé cette partition tout 
en sensualité et en subtilité. Ce n’était pas 
tout de l’entendre, il fallait la voir sur scène 
personnifier, tant par sa voix chaleureuse que 
par son corps vibrant, les visions féeriques d’un 
Orient imaginaire. L’aspect légendaire de ces 
poèmes tout en narration a été admirablement 
rendu par cette artiste d’une grande sensibilité 
et fortement impliquée.

Cette partition offre un beau défi du point de vue 
de la prononciation et Losier s’en sort très bien. 
Cependant, c’est bien au-delà de la technique 
que la magie opère. Le timbre de sa voix épouse 
parfaitement les couleurs orchestrales de 
Ravel qui nourrissent savamment l’aura voilée 
de cette musique évanescente. Cette œuvre 
habite la musicienne avec un tel naturel que l’on 
a l’impression non pas d’assister à un concert, 
mais de découvrir un conteur qui narre une 

histoire avec toute la verve et les modulations 
de la voix nécessaires pour capter l’attention et 
l’imagination.

Le concert débuta par le Concerto roumain, un 
mini-concerto pour orchestre imaginé par le tout 
jeune Ligeti. Il faut admettre que cette œuvre 

pétillante et excitante fait une admirable ouverture 
de concert. La grande virtuosité de la partition ne 
laisse aucun répit aux musiciens qui ont offert une 
prestation endiablée à couper le souffle.

Et pour terminer, notons la spectaculaire 
Shéhérazade de Rimski-Korsakov, dirigée de 
mémoire par Julian Kuerti, qui n’hésita pas 
à insuff ler à cette célèbre partition un élan 
légendaire et épique ! L’Orchestre Métropolitain – 
impressionnant à souhait – brilla d’une énergie 
électrisante, spécialement en ce qui concerne 
les vents ; colorés et moelleux, pour les bois, et 
grandioses et puissants du côté des cuivres. Sans 
oublier le duo (quasi soliste), formé de la harpe et 
du premier violon, duo qui envoûta le spectateur 
par sa musicalité et ses délectables mélismes. 

Un programme populaire de qualité, interprété 
avec goût et intelligence : que demander de plus ?

Éric Champagne

Shéhérazade 
Œuvres de Ligeti, Ravel et Rimski-Korsakov
Production : Orchestre Métropolitain
Maison symphonique de Montréal, 5 février 2016

INT :	 Michèle Losier, mezzo-soprano
DM :	 Julian Kuerti, Orchestre Métropolitain

Michèle Losier
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Orchestre symphonique de Montréal

EKATERINA LEKHINA : L’ÉBLOUISSANCE

La soprano Ekaterina Lekhina était l’invitée de 
l’Orchestre symphonique de Montréal (OSM) 
dans le cadre du Festival Tchaïkovski. Choisie 
par Kent Nagano pour l’enregistrement de 
l’opéra L’Amour de loin de Kaija Saariaho, la 
gagnante du Concours Operalia 2007 n’était pas 
inconnue du public montréalais. Celui-ci avait pu 
l’entendre en mars 2014 lors d’un concert où elle 
avait interprété snagS&Snarls de Unsuk Chin. 

Après que l’OSM eut joué l’Ouverture 
fantaisie de Roméo et Juliette, la 
cantatr ice se présentait avec une 
robe qui a eu un effet d’éblouissement. 
Mais « l’éblouissance » était aussi dans 
la voix de cette musicienne qui a fait 
immédiatement entrer l’auditoire dans 
l’univers russe. C’est avec assurance 
qu’el le s’avance dans la par t ie du 
programme consacrée aux opéras 
et mélodies de Tchaïkovski. Dans 
l’air de Iolanta, elle sait démontrer 
une grande intensité dramatique, 
malgré des aigus un peu forcés. Avec 
« La berceuse de Maria », la soprano 
réussit à créer l’intimité recherchée 
dans ce passage de Mazeppa ,  un 
opéra qu i mér itera it d’être aussi 

connu qu’Eugène Onéguine ou La dame de 
Pique. La voix est délicate et souple, bien 
que manquant un peu de stabilité dans la fin 
de l’air. Avec sa voix désormais échauffée, 
Ekaterina Lekhina donne toute la mesure de 
son talent dans La demoiselle des neiges, celle 
de Tchaïkovski, mais elle se dépasse dans celle 
de Rimski-Korsakov. Si l’extrait « Mélodrame 
no 2 » de la pièce de Tchaïkovski permet à 

l’invitée de l’OSM de déployer une véritable 
grâce lyrique, c’est le second qui démontre 
la superbe maîtrise vocale de l’artiste russe, 
mais également cette rare qualité qui est celle 
de marier le geste et la parole avec élégance et 
classe. Sans doute, la soprano a-t-elle un faible 
pour la musique vocale de Rimski-Korsakov car 
elle choisissait d’interpréter, pour son unique 
rappel, un extrait du Coq d’or. Elle rendait 
fort bien cet air de la reine de Chemakha et 
y démontrait à nouveau une solide technique 
vocale, mais aussi tout le charme lyrique dont 
elle est capable.

Une telle artiste mérite d’être invitée à nouveau 
au Québec pour un récital tout entier. Et il est à 
espérer que le Club musical de Québec, le Ladies’ 
Morning Musical Club ou d’autres sociétés 
d’art vocal nous permettront de réentendre à 
nouveau, pour mieux l’adopter, l’éblouissante 
Ekaterina Lekhina.

Daniel Turp

Festival Tchaïkovski : La « Pathétique »
Extrait d’œuvres de Piotr Ilitch Tchaïkovski et Nicolaï 
Rimski-Korsakov
Production : Orchestre symphonique de Montréal
Maison symphonique de Montréal, 7 janvier 2016

INT :	 Ekaterina Lekhina, soprano
DM :	 Oleg Caetani
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Les Violons du Roy

BERNARD LABADIE OU LA RENAISSANCE DU PHÉNIX

Le public québécois attendait avec impatience le 
retour de Bernard Labadie, qui renaît après un 
difficile combat contre la maladie qui l’a frappé 
de plein fouet au printemps 2014. Les deux 
concerts de Québec (10 et 11 février) étaient 
d’ailleurs présentés à guichets fermés, tous les 
billets s’étant envolés depuis de nombreuses 
semaines. Dès son entrée sur la scène du Palais 
Montcalm, le chef fondateur des Violons du Roy 
a eu droit à une longue et chaleureuse ovation. 
Il a tenu à remercier les médecins allemands 
et québécois qui lui ont sauvé la vie et a dédié 
le concert à la mémoire de Jean-Paul L’Allier, 
politicien, ancien maire de Québec, homme 
d’une grande culture, qui fut un admirateur 
inconditionnel des Violons du Roy et l’âme 

de la rénovation du Palais Montcalm et de sa 
splendide salle de concert.

Pour renouer avec la scène québécoise, Bernard 
Labadie avait choisi deux œuvres empreintes de 
gravité, de solennité, mais aussi d’inquiétude, 
qu’il a dirigées de mémoire : la Grande Messe en 
do mineur K. 427 et le Requiem de Mozart, dans 
la version révisée et complétée par le pianiste 
et compositeur américain Robert D. Levin. La 
première est la seule contribution viennoise 
de Mozart à un répertoire qui lui était devenu 
presque routinier lorsqu’il était au service du 
prince-archevêque de Salzbourg; la seconde 
est une commande que je qualifierais de type 
« alimentaire », entreprise entre la composition de 
ses opéras La clemenza di Tito et Die Zauberflöte. 
Dans les deux cas, les œuvres sont restées 
inachevées pour des raisons dont l’explication 
déborderait du cadre de ces lignes. 

S’il se déplace prudemment et dirige assis 
et sans baguette, Bernard Labadie n’a rien 
perdu de son charisme, de son autorité et de sa 
passion. Ses bras largement ouverts semblent 
al ler chercher chaque note des musiciens 
pour la redonner en souplesse au public. Dès 

les premières mesures, le chef imprime au 
« Kyrie » de la Messe en do mineur une intense 
gravité à laquelle répond avec ferveur le chœur 
de la Chapelle de Québec avant que ne s’élève 
le « Christe eleison » chanté avec délicatesse 
par la soprano allemande Lydia Teuscher. Cette 
intériorité qui frôle la béatitude contraste avec 
le vigoureux « Gloria », l’imposant « Credo » 
inachevé et le presque théâtral « Sanctus ». Les 
superbes interventions du chœur, notamment 
celles du sombre « Qui tollis » et de la magistrale 
fugue conclusive du « Gloria », alternaient avec 
les airs et les ensembles confiés aux solistes. 
Lydia Teuscher et la mezzo soprano Krisztina 
Szabó, qui remplaçait pratiquement à la dernière 
minute Allyson McHardy, formaient un duo très 
équilibré. On a particulièrement apprécié le solide 
ténor américain Thomas Cooley, qui combinait 
l’ampleur et la projection de sa voix à l’élégance 
et à la rondeur. Lydia Teuscher et le trio des bois 
(flûte, hautbois, basson) ont créé un pur moment 
de grâce dans l’« Et incarnatus est » du « Credo », 
en faisant notamment ressortir toute la tendresse 
et la volupté de la cadence de ce quatuor, unique 
dans l’histoire de la messe musicale. 

L’interprétation remarquable de la Grande Messe 
en do mineur mettait la barre haute pour le 
Requiem. Ce dernier occupe une place importante 
dans l’histoire des Violons du Roy et de la Chapelle 
de Québec, qui l’ont interprété aux funérailles de 
René Lévesque et dans la période traumatisante 
des événements du World Trade Center. Par ses 
variantes habiles et sa nouvelle fin, la version de 
Robert D. Levin, adoptée par les Violons du Roy, 
sort peu à peu l’auditeur de sa zone de confort, 
surtout à partir du « Lacrymosa », laissé inachevé 
par Mozart. Du concert du 11 février on retient 
principalement les solides interventions chorales 
du flamboyant « Dies Irae », les contrastes du « Rex 
tremendae » et de sa bouleversante supplique 
du « Salva me » qu’il nous semble difficile de 
dissocier du combat que Labadie a livré contre 
sa maladie. Le jeune baryton allemand Benjamin 
Appl, qui ne s’était pas vraiment démarqué dans 
la Messe en do mineur, a trouvé sa place dans le 
Requiem, particulièrement dans le « Tuba mirum » 
superbement contrepointé par le tromboniste 
Angelo Muñoz, et dans les quatuors vocaux du 
« Recordare » et du « Benedictus ». 

Malgré une très légère fatigue de l’orchestre 
durant l’« Agnus Dei », on ne peut qu’admirer 
le tour de force que représentait ce concert. 
Conquis, le public a applaudi chaleureusement 
le chef, les solistes et l’orchestre, et a réservé 
à juste t it re un accuei l par t icul ièrement 
enthousiaste à la Chapelle de Québec. 

Irène Brisson

Événement Mozart : Grande Messe et Requiem
Production : Les Violons du Roy
Salle Raoul-Jobin, Palais Montcalm, Québec,
Maison symphonique de Montréal,  
10, 11 et 12 février 2016

INT :	 Lydia Teuscher, soprano ; Krisztina Szabó,  
mezzo-soprano ; Thomas Cooley, ténor ;  
Benjamin Appl, baryton

DM :	 Bernard Labadie, Les Violons du Roy,  
La Chapelle de Québec

Benjamin Appl, Thomas Cooley, Krisztina Szabó, Lydia Teuscher et Bernard Labadie
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Dans ce troisième concert de l’An 2, c’est le 
chef qui s’est distingué en présentant chaque 
œuvre de manière vivante et concrète. Pour 
les habitués de l’ensemble VivaVoce dont il 
est le fondateur, cette façon de faire n’a rien 
d’étonnante, c’est pour ainsi dire sa marque 
de commerce. Professeur de contrepoint à 
l’Université McGill depuis maintenant 25 ans, 
auteur de deux importants traités de contrepoint 
de la Renaissance et du baroque, Peter Schubert 
est certes un grand savant, mais c’est aussi 
un pédagogue passionné par la transmission 
de son savoir auprès du grand public. Avant 
chaque cantate, il est parvenu en quelques 
minutes à nous faire entendre isolément chacun 
des motifs importants en les faisant jouer ou 
chanter par différentes sections du chœur ou de 
l’orchestre, à nous expliquer leur signification 
symbolique en rapport avec le texte et même 

à nous les faire reconnaître dans certains 
passages contrapuntiques. Dans le cadre d’une 
telle intégrale, on se dit que c’est la formule 
qu’il faudrait adopter à chaque concert, mais 
tous les chefs n’ont pas nécessairement un tel 
talent de vulgarisateur. Il faut espérer que nous 
aurons au moins l’occasion de revoir plusieurs 
fois VivaVoce et son chef d’ici la fin de cette 
intégrale en 2022, car, si les musiciens ont donné 
le meilleur d’eux-mêmes (les solistes vocaux 
provenant tous de cet excellent chœur formé de 
chanteurs professionnels), les introductions du 

chef avant chaque œuvre ont aussi dynamisé de 
manière extraordinaire notre écoute des œuvres.

Dans le quatrième concert, c’est encore le chef 
qui s’est distingué, mais pour d’autres raisons. 
Dans cette présentation des trois premières 
cantates de l’Oratorio de Noël, Jean-Marie 
Zeitouni a d’abord su bien gérer un important 
problème de logistique et d’acoustique. Aux 14 
cordes de son ensemble I Musici, augmenté pour 
l’occasion de 12 bois, cuivres, timbales et orgue, 
il avait joint 4 solistes vocaux et les 23 choristes 
du Studio de Musique Ancienne de Montréal. 
Zeitouni se retrouvait donc à la tête de la plus 
imposante formation à se présenter, dans le 
cadre de cette intégrale, sur la relativement 
petite scène de la salle Bourgie. En plaçant 
les trois trompettes de côté pour qu’elles ne 
projettent pas directement dans la salle, les 
bois devant les cordes pour qu’on ne les perde 
pas derrière elles, et le chœur en une seule 
ligne formant un ample demi-cercle derrière les 
cordes, le chef a obtenu dans les grands chœurs 
un parfait équilibre entre les différents plans 
sonores. Dans le grand chœur d’ouverture, il a 
de plus su faire ressortir toutes les subtilités du 
discours contrapuntique avec une énergie qui 
laissait présager une soirée d’exception. Dans 
tous les numéros, musiciens et choristes ont 
fait preuve sans relâche d’une belle musicalité, 
mais chez les solistes vocaux, plus le concert 
avançait, plus leur compréhension du style 
révélait ses limites. Tous les quatre sont certes 
de très bons chanteurs, mais leurs voix et leurs 
façons de chanter conviennent probablement 
mieux à Carmen ou La traviata qu’aux cantates 
de Bach.

On attendait beaucoup du cinquième concert 
qui avait été confié au Theatre of Early Music de 
Daniel Taylor. En plus de réunir trois des plus 
belles cantates du Cantor, celles-ci allaient être 
interprétées par un ensemble qui nous a donné 
au disque de précieux gemmes, sous la direction 
d’un chef qui, comme haute-contre, nous a plus 
d’une fois éblouis dans le passé par le caractère 
particulier de son timbre, la virtuosité de son 
chant et sa maîtrise du style baroque doublée d’une 
capacité à transmettre la juste émotion. C’est en 
toute petite formation que le Theatre of Early Music 
s’est présenté pour ce concert dans lequel il y avait 
pourtant plusieurs grands chœurs concertants :  
5 solistes vocaux, au milieu desquels Daniel Taylor 
chantait et dirigeait tout à la fois, et un ensemble 
instrumental se limitant à un musicien par partie. 
Qu’à cela ne tienne, d’entrée de jeu, malgré ces 
effectifs restreints, ils devaient donner une 
stupéfiante interprétation du chœur d’ouverture 
de la cantate Jesu der du meine Seele, BWV 78, 
que plusieurs exégètes considèrent comme l’un 
des sommets de ce corpus des cantates de Bach. 
Les choses se sont malheureusement gâtées vers 
la fin du concert, en particulier dans le seul air que 
Taylor avait à chanter et qui était le dernier avant 
le choral final. Au cours des dernières années, 
cela fait plus d’une fois qu’il donne à Montréal des 
contreperformances d’autant plus déplorables qu’il 
nous avait tant séduits auparavant. Il faut espérer 
qu’il saura chercher l’aide nécessaire pour rétablir 
les fondements de sa technique qui aujourd’hui 
laissent passablement à désirer. On aimerait avoir 
le plaisir de le réentendre dans une meilleure 
forme.

Guy Marchand

Fondation Arte Musica – L’intégrale des cantates de J. S. Bach à la salle Bourgie du MBAM – An 2

QUAND LES CHEFS SE DISTINGUENT

Production : Fondation Arte Musica

An 2 – Troisième concert, 29 novembre 2015

Aus der Tiefen rufe ich, Herr, zu dir, BWV 131
Schwingt freudig euch empor, BWV 36

INT :	 Stephanie Manias, soprano ; Charlotte Cumberbirch, 
alto ; François-Olivier Jean, ténor ; Cairan Ryan, basse

DM :	 Peter Schubert, Ensemble VivaVoce 

An 2 – Quatrième concert, 18 décembre 2015 
Oratorio de Noël, BWB 248 (trois premières cantates)

1. Jauchzet, frohlocket, auf, preiset die Tage
2. Und es waren Hirten in derselben Gegend
3. Herrscher des Himmels, erhöre das Lallen

INT :	 Kimy McLaren, soprano ; Mireille Lebel, mezzo-soprano ; 
Frédéric Antoun, ténor ; Steven Labrie, baryton

DM :	 Jean-Marie Zeitouni, I Musici de Montréal, 
Chœur du Studio de musique ancienne de Montréal

An 2 – Cinquième concert, 18 décembre 2015 

Christ unser Herr zum Jordan kam, BWV 7
Gleichwie der Regen und Schnee vom Himmel fällt, BWV 18
Jesu, der du meine Seele, BWV 78

INT :	 Ellen McAteer et Agnes Zsigovics, sopranos ; Daniel Taylor, 
alto ; Charles Daniels, ténor ; Peter Harvey, baryton

DM :	 Daniel Taylor, Theatre of Early Music

Peter Schubert, Jean-Marie Zeitouni et Daniel Taylor
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ORCHESTRE DE CHAMBRE McGILL www.ocm-mco.org

Mardi 22 mars 2016
Causerie : 18 h 30 / Concert : 19 h 30

SALLE PIERRE-MERCURE
300 de Maisonneuve Est, Montréal

BILLETS : 21,20 $ - 62,20 $       
514-987-6919 

Centre Pierre-Péladeau

www.admission.com
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76E SAISON

2015
2016

HOMMAGE À :  
ALEXANDER BROTT 
Critic’s Corner – A. Brott, 
Serenade – L. Bernstein
Carmen Suite – R. Shchedrin
Création
(Compositeur étudiant)

PAYSAGES SONORES

Mardi 11 Avril 2016
Causerie : 18 h 30 / Concert : 19 h 30

BILLETS : 21,20 $ - 62,20 $       
514-398-4547

SALLE POLLACK
555 Sherbrooke O, Montréal

Une collaboration avec le département de percussion de

ANDREW WAN 
violon 

UNE SOIRÉE AVEC

ICHMOURATOV 
& KLEZTORY

Symphonie de chambre – Ichmouratov 
Quintette pour clarinette en la majeur  – Mozart

Répertoire varié klezmer 

Boris Brott 
Directeur  

artistique et  
chef d’orchestre

Simon Jacobs 
Directeur général

AIRAT ICHMOURATOV clarinette
et KLEZTORY

Berri-UQAM

Fondation Arte Musica

ALEXANDRE  
THARAUD,  
LE VISIONNAIRE

Le concert du 21 janvier à la salle Bourgie rendait 
hommage à ce compositeur inclassable, plein 
d’esprit et très porté sur l’humour : « Érik Satie, 
le visionnaire ». Le pianiste français Alexandre 
Tharaud en était le maître d’œuvre, lui aussi 
visionnaire. En compagnie de ses camarades 
de scène (deux comédiens, un danseur et un 
chanteur), il nous a offert un spectacle fait de 
musique, de théâtre et de danse. Il s’agit d’une de 
ces expériences de concert rarissimes dans une vie.

Certains éléments de ce spectacle défiaient 
toute logique. Les Gnossiennes, cycle de cinq 
pièces pour piano, étaient non seulement 
jouées dans le désordre, mais éparpillées d’un 
bout à l’autre du programme. Qui oserait cela, 
aujourd’hui ? Et qui, de plus, s’aviserait d’ajouter 
une chorégraphie à l’interprétation d’une pièce 
musicale comme la Gnossienne no 1 ? 

Le public a eu droit à cet instant poétique où la 
musique rencontre la danse. En première partie 
de concert, il a pu admirer le génie burlesque de 
Satie dans son vaudeville Le piège de Méduse. 
Le théâtre et la danse s’alliaient à la musique : 
un spectacle d’art total. Il y avait sur scène 
les comédiens Alexis Martin – magistral dans 
le rôle de l’absurde baron Méduse ; Daniel 
Brière  – convaincant en Polycarpe, son domes
tique ; ainsi que… Tharaud lui-même, pour 
quelques répliques de Frisette, fille du baron (!).  
La performance de Dave Saint-Pierre relève 

de l’exploit. Le danseur incarnait un singe 
mécanique qui, tel un vrai singe, grimpait sur 
les rebords du piano, occupait tout espace 
disponible et jouait, à cheval sur le banc, dans 
les cheveux du pianiste, impassible.

En hommage à Érik Satie, compositeur et 
littérateur, Alexandre Tharaud faisait alterner 
dans la seconde partie du programme, pièces 
musicales et textes humoristiques. De ces 
textes, Alexis Martin nous a encore livré une 
interprétation dont peu de comédiens seraient 
capables. Quant au ténor Jean Delescluse, 
difficile de juger de ses qualités vocales dans un 
répertoire de mélodies aussi axé sur l’intention 
comique. Son jeu théâtral autorisait beaucoup 
d’entorses à une technique de chant classique.

Alexandre Tharaud a su réunir de grands artistes 
autour de lui. On le savait pianiste extraordinaire, 
il s’est aussi révélé ingénieur du concert.

Justin Bernard

« Érik Satie, le visionnaire »
Production : Fondation Arte Musica
Salle Bourgie du Musée des Beaux-Arts de Montréal, 
 21 janvier 2016

INT :	 Alexandre Tharaud, pianiste ; Alexis Martin et 
Daniel Brière, comédiens ; Dave Saint-Pierre, 
danseur ; Jean Delescluse, ténor

Alexandre Tharaud
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Rendez-vous baroque français est un nouvel 
ensemble fondé en 2013 par « un groupe de 
musiciens qui souhaite partager son amour du 
répertoire français des xviie et xviiie siècles ». 
Autour de la soprano Andréanne Brisson-
Paquin, on retrouvait à ce concert, présenté 
dans le cadre des « Lundis d’Edgar » de la Maison 
de la culture Frontenac, deux jeunes et solides 
musiciens en Dominic Guilbault au violon 
baroque et Christophe Gauthier au clavecin. 
L’ensemble était complété par deux vétérans de 
la scène baroque montréalaise, Grégoire Jeay, 
maître de la f lûte traversière baroque qui fit 
aussi de belles flammèches sur une flûte à bec 
sopranino et Amanda Keesmat, qui n’a pas son 
pareil pour faire chanter les parties de continuo 
et qui, ce soir-là , plutôt que son habituel 
violoncelle, étrennait une toute nouvelle basse 
de violon, un instrument se situant entre le 
violoncelle et la contrebasse et très apprécié des 
Français de l’époque.

Andréanne Brisson-Paquin nous avait déjà 
éblouis l’an dernier dans ce répertoire français, 

dont el le possède toutes les subti l ités et 
raffinements, lors d’un concert de grandes 
cantates tragiques en compagnie de l’ensemble 
Pallade Musica. Ce fut encore le cas avec Rendez-
vous baroque français, malgré la sécheresse de 
l’acoustique et le caractère plus léger des œuvres 
choisies pour cette excellente série de concerts 
gratuits, laquelle a pour but de rendre accessible 
à un plus vaste public la musique dite classique 
dans son sens large. 

Depuis qu’ils ont été lancés il y a plus de vingt 
ans par cet ineffable « Monsieur Musique 
Classique », le sympathique comédien et 
mélomane Edgar Fruitier, les « Lundis d’Edgar » 
ne cessent de faire salle comble, comme ce fut 
le cas lors du concert de ce nouvel ensemble. Ce 
succès vient contredire les rabat-joie qui veulent 
nous convaincre que la musique classique n’est 
pas pour tout le monde ou qu’il s’agit d’une 
vieille affaire de snobs qui n’intéresserait à peu 
près plus personne. 

Guy Marchand

Airs de folklore québécois et œuvres vocales et 
instrumentales du baroque français
Production : Les Lundis d’Edgar, L’ensemble Rendez-vous 
baroque français
Maison de la Culture Frontenac, 1er février 2016

INT :	 Andréanne Brisson-Paquin (soprano)
INS :	 Dominic Guilbault (violon), Grégoire Jeay 

(flûte), Amanda Keesmaat (basse de violon), 
Christophe Gauthier (clavecin)

Octavie Dostaler-Lalonde, Andréanne Brisson-Paquin, 
Dominic Guilbault, Christophe Gauthier et Grégoire Jeay. 
Note : Amanda Keesmaat remplaçait Octavie 
Dostaler‑Lalonde.

G
ré

go
ir

e 
M

ab
it

Rendez-vous baroque français

LE BAROQUE FRANÇAIS  
DANS TOUS SES RAFFINEMENTS

Orchestre de chambre McGill

LA PETITE 
SÉDUCTION
Plusieurs membres de l’Atelier lyrique s’étaient 
joints à l’Orchestre de chambre McGill pour un 
concert avec costumes et mise en scène intitulé 
« Trilogie de la séduction ». Au programme, une 
sélection de scènes tirées de Così fan tutte, Don 
Giovanni et Le nozze di Figaro, trois opéras nés 
de la collaboration entre Mozart et le librettiste 
Lorenzo da Ponte. 

Parmi les jeunes chanteurs et chanteuses à 
s’illustrer dans des rôles différents, il y avait 
Christopher Dunham, éblouissant dans son 
incarnation de Don Giovanni et du Comte 
Almaviva. Grande aisance sur scène, facilité 
technique, voix puissante et ronde… le baryton 
ontarien est promis à un bel avenir. Dans les 
rôles de Fiordiligi, Donna Elvira et la Comtesse, 
France Bellemare a encore prouvé qu’elle est 
l’une des plus douées de sa génération. Pascale 
Spinney formait avec el le un par fa it duo 
comique dans Così fan tutte. À chaque présence, 
le talent d’interprète de la jeune mezzo-soprano 
ressortait du lot. D’un opéra à l’autre, Myriam 
Leblanc nous a touchés par la beauté et l’ampleur 
de sa voix, malgré son jeu scénique parfois 
trop figé. Keven Geddes a certes un timbre 

intéressant, mais il n’avait pas la puissance et le 
lyrisme de ses camarades de scène. Enfin, c’est 
une soirée à oublier pour Dylan Wright, quasi 
absent dans le trio de Così fan tutte, sans parler 
de ses problèmes de justesse, et trop limité dans 

l’aigu lorsqu’il interprète l’air de Figaro, « Se vuol 
ballare ». Les rôles mozartiens ne sont peut-être 
pas son domaine de prédilection, du moins les 
rôles comiques. Il serait intéressant peut-être de 
l’entendre en Sarastro. 

Sous la direction de Boris Brott, l’Orchestre 
de chambre McGill a assez bien exécuté les 
ouvertures d’opéras. Bon accompagnement des 
chanteurs dans l’ensemble, malgré quelques 
déca lages f lagra nts. Toutefois , lors des 
récitatifs, nous aurions nettement préféré le son 
d’un piano à celui, désagréable, d’un clavecin 
électrique. À la mise en scène, Alain Gauthier 
a bien agencé les nombreuses allées et venues 
des chanteurs.

Justin Bernard

« Trilogie de la séduction »
Extraits de Così fan tutte, Don Giovanni et  
Le nozze di Figaro de Wolfgang Amadeus Mozart
Production : Orchestre de chambre McGill,  
Salle Pierre-Mercure, 23 février 2016

INT :	 France Bellemare et Myriam Leblanc, sopranos ; 
Pascale Spinney, mezzo-soprano ; Keven Geddes, 
ténor ; Christopher Dunham, baryton ;  
Dylan Wright, basse

INS :	 Maxime Dubé-Malenfant, pianiste (clavecin) 
DM :	 Boris Brott, Orchestre de chambre McGill
MES :	 Alain Gauthier

De gauche à droite : Dylan Wright, Myriam Leblanc, Christopher Dunham, France Bellemare, Pascale Spinney, Keven Geddes
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Opéra national de Paris

DAMNATION DE FAUST EN SAUCE FUTURISTE

L a nouvel le  produc t ion s i  a t t endue de 
La damnation de Faust de Berlioz à l’Opéra 
Ba st i l le a donné l ieu à une tentat ive de 
mise en scène plutôt confuse de la « légende 
dramatique » inspirée de l’œuvre de Goethe. 
Alors que le compositeur souhaitait incarner 
l’esprit romantique et ouvrait la voie au thème 
de l’ennui, qui deviendra récurrent chez les 
poètes maudits de la fin du dix-neuvième siècle, 
le metteur en scène letton Alvis Hermanis fait 

de son Faust contemporain le porte-parole 
du savant Stephen Hawking à la recherche 
d’une v ie meil leure et d’un monde pacif ié 
sur Mars. Cependant, le concept manque de 
développement et il privilégie nettement l’aspect 
visuel de la représentation en projetant une 
suite interminable de vidéos de style « National 
Geographic » conçues par Katrina Neiburga, 
et peuplant la scène d’une légion de danseurs 
interprétant une chorégraphie saugrenue d’Alla 
Sigalova. Le chœur demeure sur la scène tout 
du long, en constante présence de Stephen 
Hawking (interprété par Dominique Mercy) 
dans un fauteuil roulant, tel un double sinistre 
de Faust. Même la distribution prestigieuse 
ne parvient pas à insuffler la vie à une mise 

en scène aussi dénuée d’émotion. Le Méphisto 
de Bryn Terfel est à la fois malicieux et fruste, 
sa diction est impeccable, et il répond sans 
fail le aux exigences du rôle, comme dans 
l’air « Voici des roses », et l’air final « Je suis 
vainqueur! ». Sophie Koch (complètement 
ignorée par Hermanis) commence son air 
« D’amour l’ardente f lamme » en poussant le 
fauteuil de Hawking tandis que des baleines 
sont projetées sur un écran au-dessus de sa 
tête. Le Faust de Jonas Kaufmann n’est plus le 
personnage impétueux et plein d’audace qu’il 
était en 2002 à Bruxelles. Si la prestation 
du ténor est remarquable de subtilité et de 
nuances, on le sent toutefois peu impliqué, 
jusqu’à la scène du rêve. Dans le duo d’amour, 
il fait la démonstration de son extraordinaire 
contrôle dynamique, donnant faci lement 
l’ex igeant ut dièse  en voix mixte, et son 
interprétation de l’a ir « Nature immense » 
valait à elle seule le déplacement. Le chef 
Philippe Jordan fait ressortir la richesse des 
détails et l’inventivité sans cesse renouvelée 
de la par tit ion, mais sa direction manque 
parfois de brio, comme dans la scène finale 
du « Pa ndemon iu m » ou da ns la célèbre 
« Marche hongroise ». Cependant, il ne peut 
racheter une mise en scène dépourvue d’âme. 

Caterina De Simone

La damnation de Faust, légende dramatique en quatre 
parties de Hector Berlioz, livret de Hector Berlioz et 
Almire Gandonnière d’après Johann Wolfgang Goethe
Production : Opéra national de Paris, Opéra Bastille 
Paris, vu le 15 décembre 2015

INT : 	 Sophie Koch (Marguerite) ; Jonas Kaufmann (Faust) ; 
Bryn Terfel (Méphistophélès) ; Edwin Crossley-Mercer 
(Brander) ; Sophie Claisse (Voix céleste) ;  
Dominique Mercy (Rôle muet et dansé)

DM :	 Philippe Jordan, Orchestre, Chœur et Chœur 
d’enfants de l’Opéra national de Paris

CC :	 José Luis Basso
MES :	 Alvis Hermanis
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The Metropolitan Opera et Cinéplex Événements

LA MANON LESCAUT DE KRISTINE OPOLAIS
Les attentes étaient élevées pour la nouvelle 
production de Manon Lescaut de la saison 
2015-2016 du Metropolitan Opera (Met) de New 
York. Elles étaient d’autant plus grandes que le 
rôle de Des Grieux devait être chanté par Jonas 
Kauffman. L’annulation in extremis par le ténor 
allemand de sa participation à cette production, 
en aura déçu plusieurs. Le déplacement à New 
York en valait-il alors la peine ?

Pour la seule prestation de Kristine Opolais dans 
le rôle de Manon Lescaut, une telle production 
méritait d’être vue. Son interprétation était toute 
en élégance et la ligne de chant, impeccable, en 
tous points respectueuse du phrasé de la mélodie 
puccinienne. Sa force dramatique réside en outre 
dans la crédibilité qu’elle apporte aux rapports 
complexes qui la lient à son frère Lescaut, 
incarné par le baryton Massimo Cavaletti et son 
amant Géronte, la basse Brindley Sherrat. L’un et 
l’autre offrent des performances vocales solides.

ll y a lieu de souligner à la fois le courage et la 
générosité de Roberto Alagna qui, à 16 jours 
d’avis, a accepté d’assurer la relève de Jonas 
Kaufmann et de prendre, avec l’audace dont il 
est capable, le rôle de Des Grieux. Ce nouveau 

personnage a permis de confirmer son grand 
talent d’acteur dramatique et de constater que la 
voix est toujours belle, une certaine fatigue vocale 
étant toutefois perceptible durant le troisième et 
le dernier acte. La scène finale a donné lieu à des 
moments de grande complicité entre Alagna et 
Opolais, l’interprétation par la soprano lettone de 
l’air « Sola, perduta, abbandonata » donnant lieu à 
l’un des moments les plus émouvants de la soirée. 

Si le chef Fabio Luisi a brillamment mis en valeur 
la partition de Puccini et le grand orchestre 
lyrique dont il est le chef principal, le metteur en 

scène Richard Eyre a proposé une transposition 
de l’action dans la France occupée des années 
1940 manquant à la fois de crédibilité et de 
pertinence… ce que m’a confirmé la projection 
du 5 mars 2016 dans le cadre de la série Met en 
direct et haute définition.

Si vous n’avez pas été en mesure d’assister à 
la projection du 5 mars, trois « Encore » sont 
prévus pour les 9, 11 et 13 avril 2016 dans 
plusieurs cinémas Cinéplex du Québec !

Daniel Turp

Manon Lescault, opéra en trois actes de Giacomo Puccini  
sur un livret de livret de Luigi Illica, Giuseppe Giacosa et 
Marco Praga, d’après L’histoire du chevalier des Grieux et 
Manon Lescaut de l’abbé Prévost 
Production : The Metropolitan Opera de New York,  
15 février 2016

INT :	 Kristine Opolais (Manon Lescaut) ; Roberto Alagna  
(Des Grieux) ; Massimo Cavalletti (Lescaut) ; 
Brindley Sherrat (Geronte)

DM :	 Fabio Luisi, Orchestre et Chœur du Metropolitan 
Opera de New York

MES :	 Richard Eyre

Roberto Alagna et Kristine Opolais
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JACQUES LACOMBE ET UN ORFF MÉCONNU
L’étiquette allemande CPO vient de publier 
l’opéra Gisei – Das Opfer (Le sacrifice), une 
œuvre de jeunesse de Carl Orff qui s’avère être 
une étonnante curiosité. Ressuscité et créé à 
Darmstadt le 30 janvier 2010, ce petit drame 
d’inspiration japonaise, composé à l’âge de 17 ans, 
est à l’extrême opposé du style plus tardif d’Orff, 
dont les célèbres Carmina Burana forment 
pour ainsi dire l’opus 1 de son catalogue. Le 
compositeur ayant renié ses œuvres antérieures 
et exigé de son éditeur de ne pas les publier, 
cette partition ressurgit comme une occasion 
inespérée de retracer le parcours créatif d’Orff.

Gisei reflète déjà l’intérêt de Carl Orff pour 
une musique et un théâtre prenant la forme 
d’un rituel, conception qui l’amènera à créer 
son triptyque de « cantates scéniques » Trionfi 
(dont les Carmina Burana sont le premier 
volet) ainsi que ses opéras de la maturité puisés 
aux formes anciennes de la tragédie grecque 
(Antigonae, Œdipus der Tyrann), du mystère 
médiéval (De temporum fine comœdia) et du 
théâtre shakespearien (musique de scène pour 
le Songe d’une nuit d’été). 

Ici, l’œuvre se base sur une adaptation d’un 
drame écrit en 1746 pour le bunraku (théâtre 
de marionnettes) réarrangé par Orff lui-même 
dans un style symbolique fortement inspiré par 

Maeterlinck. De par son prologue aux symboles 
un peu lourds et son drame esthétisé, Gisei peut 
avantageusement s’apparenter aux paraboles 
d’église de Britten. Quant à la musique, le jeune 
Orff se montre très inspiré par les courants 
esthétiques de son temps, particulièrement 
par la musique française, pour laquelle l’œuvre 
de Debussy semble être une grande référence. 
Tout comme Puccini, il intègre avec finesse des 
mélodies originales japonaises (dont la chanson 
Sakura que l’on retrouve aussi dans Madama 
Butterfly).

Curiosité donc, mais réalisée avec panache ! À la 
tête d’une excellente distribution vocale et d’un 
orchestre impeccable, Jacques Lacombe insuffle 
à cette partition une musicalité expressive et 
colorée, entièrement au service du compositeur. 
Lacombe possède un sens du théâtre naturel 
qui soutient intelligemment l’œuvre, et ce même 
dans ses pages les plus subtiles. 

Notre seul regret est que cet enregistrement en 
direct n’ait pas fait l’objet d’un DVD, ce qui nous 
aurait permis de jouir du spectacle complet. 
Le mélomane curieux pourra se rabattre sur la 
captation de la création éditée par l’étiquette 
allemande Wergo.

Éric Champagne

LE PLAISIR DE REDÉCOUVRIR 

Parution attendue chez Atma Classique, Divine 
Karina est une compilation de 14 grands airs 
enregistrés par Karina Gauvin depuis une 
dizaine d’années par la compagnie de disques 
québécoise. À cela s’ajoute You, My Sister, un 
duo inédit avec Nathalie Gauvin, sœur de la 
soprano, dont les paroles ont été composées par 
les deux chanteuses. On apprécie certainement 
l’effort de la maison ATMA d’avoir épluché les 
enregistrements de Karina Gauvin pour en 
tirer ces extraits qui nous offrent un panorama 
complet dans lequel on passe de Purcell à 
Mozart, de Britten à Mahler.

Divine Karina nous rappelle également les 
associations et les collaborations qui ont 
marqué les dix dernières années d’activités de 
la soprano. En effet, on y retrouve Les Violons 
du Roy, l’Orchestre Métropolitain, dirigé par 
Yannick Nézet-Séguin, ou encore le contre-ténor 

Daniel Taylor avec qui elle a enregistré la 
transcription allemande de Bach du Stabat 
Mater de Pergolesi, le fameux Tilge, Höchster, 
meine Sünden.

L’inconvénient des compilat ions est qu’i l 
nous ser t du déjà mâché. Dans ce cas-ci, 
You, My Sister est l’unique élément inédit de 
l’enregistrement. Cela dit, le choix de la plupart 

des extraits ainsi que l’interprétation qu’en 
a fait Karina Gauvin justifient l’entreprise.  
Ce nouvel opus permet de constater non 
seulement l’étendue du répertoire de la soprano, 
mais également le haut niveau d’interprétation 
qui nourrit chacune des pièces choisies. Si 
certains ne priseront pas quelques-uns des titres 
choisis, tous sauront apprécier les deux extraits 
de Bach (Tilge Höchster, meine Sünden et Ich 
habe genug) qui sont les pièces culminantes du 
CD. L’artiste donne ici une véritable leçon de 
style et de technique. La compréhension du texte 
et la musicalité de la cantatrice (même dans les 
respirations !) arrivent à nous rapprocher du 
maître baroque. 

Divine Karina est intéressant puisqu’il permet 
de se remémorer certains airs magistraux et 
de constater l’ampleur du travail accompli par 
Karina Gauvin au cours de la dernière décennie 
(comme en témoigne son prix Opus d’interprète 
de l’année remporté en février dernier). Nous 
sommes tout de même d’avis qu’il aurait été plus 
intéressant de lui offrir un projet original plutôt 
que d’y aller d’une compilation. 

Vincent Turp

Gisei – Das Opfer, opéra en un acte de Carl Orff

DM :	 Jacques Lacombe, Solistes, chœur et 
orchestre du Deutsche Oper Berlin

Étiquette :	 CPO
Sortie :	 Février 2016
Code :	 CPO 777 819-2

Divine Karina

INT : 	 Karina Gauvin, soprano
Étiquette :	Atma Classique
Sortie : 	 Février 2016
Code : 	 ACD2 3017
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UNE CRÉATION DANS 
L’UNIVERS CHORAL
Interprète de nombreux genres musicaux, 
allant de la musique ancienne à la musique 
contemporaine en passant par le jazz, le folk 
et les « musiques du monde », Karen Young est 
également compositrice. Elle nous présente 
ici sa dernière création sous l’étiquette URSH, 
qu’elle a elle-même fondée. Intitulée Missa 
Campanula, cette œuvre est la plus importante 
et sans doute la plus ambitieuse de sa carrière : 
une messe en latin chantée a cappella, pour 
double chœur et quintette de solistes. Elle est 
dédiée à sa défunte mère Lorna Bell Chadwick, 
atteinte de la maladie d’Alzheimer. Dans le livret 
accompagnant le disque, on apprend, de l’aveu 
même de la compositrice, que l’œuvre est une 
sorte d’hommage à celle qui lui a fait découvrir 
les beautés de la musique chorale. Une manière 
aussi pour Karen Young de surmonter cette 
épreuve. « À mesure que son état empirait, la 
musique devenait pleine d’espoir », écrit-elle.

Composée ent re 2007 et 2012 ,  la Missa 
Campanula offre une variété de styles musicaux 
présentant de forts contrastes, ce qui en rend 
l’écoute parfois difficile. Il y a une surabondance 

d’idées musicales. On y reconnaît l’influence de 
grands maîtres de la musique chorale tels que 
Rachmaninov, Britten et Poulenc ou encore, 
parmi nos contemporains, Arvo Pärt et Morten 
Lauridsen. 

L’interprétation est de grande qualité. Karen 
Young a fait appel à l’excellent chœur de chambre 
Voces boreales, spécialisé dans le répertoire 
d’œuvres contemporaines issues de Scandinavie, 
des pays baltes et d’Amérique du Nord. Toutefois, 
l’ensemble de 18 choristes laisse entendre à 

quelques reprises des voix individuelles qui, 
malgré leur talent, n’ont pas leur place dans un 
chœur. Il est même parfois difficile de distinguer 
à l’oreille les choristes d’avec les solistes. On doit 
aussi la qualité de l’interprétation à François 
Ouimet, directeur musical, qui fait ressortir 
toutes les nuances de cette œuvre d’envergure, 
enregistrée à la chapelle Notre-Dame-de-Bon-
Secours, dans le Vieux-Montréal.

La réalisation du projet a été rendue possible 
grâce à une bourse du Conseil des arts et des 
lettres du Québec, à deux bourses du Conseil 
des arts du Canada ainsi qu’à une campagne de 
financement privé.

Justin Bernard

Missa Campanula (Karen Young)
INT :	 Suzie Leblanc, soprano 1 ; Coral Egan, soprano 2 ; 

Josée Lalonde, alto ; Marcel de Hêtre, ténor ; 
Normand Richard, basse (solistes) ; Carole Therrien, 
Rebecca Bain, Karen Young (chœur d’enfants) ; 
Voces boreales (chœur principal)

DM :	 François A. Ouimet
Étiquette :	Les Disques URSH
Sortie :	 Novembre 2015
Code :	 URCD 2015
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LES OPÉRAS DE L’ÂGE D’OR 
Le philosophe des sciences Thomas Kuhn a fait observer que, très souvent, 
les innovations introduites dans une discipline sont le fait de chercheurs qui 
lui sont extérieurs. Les Four Last Songs des Hutcheon en sont la parfaite 
illustration. Linda a longtemps été professeure de littérature comparée 
à l’Université de Toronto, spécialiste du postmodernisme mais aussi de 
l’opéra, et elle a travaillé avec son mari Michael, pneumologue versé dans 
l’histoire de la médecine. De cette collaboration féconde sont nées des 
études profondément originales sur le traitement du corps, de la maladie et 
de la mort dans l’opéra1. Le titre de leur dernier ouvrage, Four Last Songs, 
est un évident clin d’œil à la dernière œuvre de Richard Strauss, mais, 
comme le permet le mot « song » en anglais, il s’agit moins ici d’étudier des 
mélodies que les « chants du cygne » opératiques des compositeurs retenus : 
Falstaff de Verdi, Capriccio de Richard Strauss, Saint François d’Assise 
de Messiaen et Death in Venice de Britten. 

Les auteurs partent des deux théories classiques du vieillissement. Pour 
l’une, se fondant sur un modèle en arche de la vie, les œuvres de la fin d’une 
carrière témoignent du déclin après une période initiale de maturation et 
un sommet d’accomplissement. Pour l’autre, selon un modèle progressif et 
linéaire, la carrière d’un créateur culmine par une apothéose. Après avoir 
montré les faiblesses de ces conceptions a priori, les Hutcheon analysent 
la complexité des relations entre le vieillissement et la créativité chez les 
compositeurs choisis en se fondant sur l’individualité de leur parcours et les 
contingences de leur travail. En fonction de la conscience qu’il a de son état 
(âge, maladie, séquelles d’accident), chaque créateur adopte une stratégie 
en relation avec ses préoccupations antérieures et le contexte de sa fin 
de vie. Bien souvent, les créateurs étudiés ont été confrontés à la montée 

1	 Linda Hutcheon et Michael Hutcheon, Opera : Desire, Disease, Death (Lincoln, University of 
Nebraska Press, 1996) ; Bodily Charm : Living Opera (Lincoln, University of Nebraska Press, 2000) ; 
Opera : The Art of Dying (Cambridge – Londres, Harvard University Press, 2004). 

des tendances nouvelles de la jeune 
génération alors qu’ils avaient connu les 
sommets de la gloire, ce qui les stimule 
dans leur ultime phase de création. 

Britten assume pleinement, dans Death 
in Venice, son orientation sexuelle et en 
fait une ode à la persistance de la jeunesse. 
Avec Fasltaff et après sept ans de silence, 
Verdi veut montrer par l’exemple, face 
à une influence grandissante du style 
wagnérien, qu’il est possible d’écrire 
des opéras qui restent italiens. Devant 
l’invasion moderniste du sérialisme 
boulézien, Messiaen réaffirme la validité 
de son écriture spécifique en mettant en 
scène le lien de Saint François d’Assise 
avec les chants des oiseaux, mais en 
proposant un nouveau genre d’opéra 
qui traduise l’éblouissement de la foi. Le 
Capriccio de Strauss retourne au style de 
ses premières œuvres, mais pour proposer 
une réflexion dialoguée sur les relations 
entre texte et musique. 

Les Hutcheon se refusent ainsi à proposer quelque généralisation que ce 
soit sur le lien entre vieillesse et création. Cet essai, riche et dense, aussi 
bien informé que profondément touchant, s’avère être un hymne à la vie. 

Jean-Jacques Nattiez 

Linda Hutcheon et Michael Hutcheon, Four Last Songs. Aging and Creativity in Verdi, Strauss, 
Messiaen, and Britten. Chicago et Londres, The University of Chicago Press, 2015, 150 pages.

ATTEINDRE SA ZONE D’EXCELLENCE…  
ET APPRENDRE À GÉRER UN STRESS IMMENSE !

Les opéraphiles du Québec connais
sent Claude Webster comme chef 
des chœurs de l’Opéra de Montréal 
et chef de chant principal de son 
Atelier lyrique. 

Mais ce pianiste de formation classique est connu, et le sera bien 
davantage avec la publication d’Atteindre sa zone d’excellence – Guide 
pour performer sous pression, pour sa vaste expérience d’instructeur 
(coach) vocal dans le domaine des arts de la scène et ses connaissances 
en programmation neurolinguistique (PNL). Ainsi que l’explique l’auteur 
dans son avant-propos, la PNL a été conçue dans les années 1970 par les 
chercheurs américains Richard Bandler et John Grinder et est née du 
désir « de modéliser l’excellence, […], c’est-à-dire d’étudier les gens qui 
réussissaient brillamment dans un domaine, par opposition à la tendance 
habituelle de certains courants de la psychologie qui consacrent 
leurs effor ts à chercher les causes et les ra isons à l’or igine des  

di f f icultés éprouvées ». Et le l ivre, d’a jouter l’auteur, est  né de 
son propre désir « de laisser un manuel à ceux qui suivaient [s]es  
formations d’abord, et de [s]on envie de partager avec un plus grand 
nombre ses outils si utiles ».

Ces éléments sont présentés en neuf chapitres et l’ouvrage comporte deux 
annexes, la première décrivant « le voyage du héros » et explorant les outils 
dont il est question dans le livre, la seconde exposant en détail le cadre 
objectif de la PNL. Une série de 22 exercices est proposée par Claude 
Webster, et des exemples visant à illustrer l’application concrète de la PNL 
parcourent l’ensemble de l’ouvrage. Les artistes lyriques trouveront sans 
doute fort intéressant l’exemple tiré d’une classe de maître avec un groupe 
de chanteurs à l’occasion de laquelle l’auteur a voulu tester l’hypothèse 
selon laquelle « mettre l’accent sur ses forces est plus efficace que mettre 
l’accent sur ce qui manque » (p. 180-181).

Sans doute Yannick Nézet-Séguin, qui signe la préface du livre et rappelle 
que « les musiciens et les chanteurs oublient parfois les buts premiers de 
la musique, soit produire de la beauté, la communiquer à l’auditoire pour 
l’émouvoir et retirer du plaisir et de la satisfaction de cet échange », voit-il 
juste en attestant l’utilité de cet ouvrage pour les générations présentes 
et futures en ces termes : « Ayant dû apprendre seul, au début de ma 
carrière, comment gérer un stress immense, j’aurais vraiment aimé pouvoir 
bénéficier d’un guide comme celui-ci ! ».

Daniel Turp

Atteindre sa zone d’excellence  
– Guide pour performer sous pression
Claude Webster
Préface de Yannick Nézet-Séguin
Sortie : Février 2016
Les Éditions de l’homme
240 p.
ISBN 978-2-7619-4521-9

43

L’OPÉRA • NUMÉRO 7 • PRINTEMPS 2016



Calendrier

METROPOLITAN OPERA DE NEW YORK /  
CINÉPLEX DIVERTISSEMENT
cineplex.com/Evenements/MetOpera

Turandot (Puccini)
23 mars, 12 h 55
Cinéma Cineplex Laval
Cinéma Cineplex Odeon Quartier 
Latin
Cinéma Cineplex Odeon Ste-Foy
Cinéma Starcité Montréal

INT :	 Nina Temme, Anita Hartig, 
Marco Berti, Alexander 
Tsymbalyuk

DM :	 Paolo Carignani
MES :	Franco Zeffirelli

Manon Lescaut (Puccini)
9 avril, 12 h
Cinéma Cineplex Laval
Cinéma Cineplex Odeon Beauport
Cinéma Cineplex Odeon 
Boucherville
Cinéma Cineplex Odeon Quartier 
Latin
Cinéma Cineplex Odeon Ste-Foy
Cinéma Galaxy Sherbrooke
Cinéma Starcité Gatineau
Cinéma Starcité Montréal

11 avril, 18 h 30
Cinéma Cineplex Laval
Cinéma Cineplex Odeon Beauport
Cinéma Cineplex Odeon Quartier 
Latin
Cinéma Cineplex Odeon Ste-Foy
Cinéma Starcité Montréal

13 avril, 12 h 55
Cinéma Cineplex Laval
Cinéma Cineplex Odeon Quartier 
Latin
Cinéma Cineplex Odeon Ste-Foy
Cinéma Starcité Montréal

INT :	 Kristine Opolais, Jonas 
Kaufmann, Massimo 
Cavalletti, Brindley Sherratt

DM :	 Fabio Luisi
MES :	Richard Eyre

Madama Butterf ly (Puccini)
14 mai, 12 h
Cinéma Cineplex Laval
Cinéma Cineplex Odeon Beauport
Cinéma Cineplex Odeon 
Boucherville
Cinéma Cineplex Odeon Quartier 
Latin
Cinéma Cineplex Odeon Ste-Foy
Cinéma Galaxy Sherbrooke
Cinéma Starcité Gatineau
Cinéma Starcité Montréal

16 mai, 18 h 30
Cinéma Cineplex Laval
Cinéma Cineplex Odeon Beauport
Cinéma Cineplex Odeon Quartier 
Latin
Cinéma Cineplex Odeon Ste-Foy
Cinéma Starcité Montréal

18 mai, 12 h 55
Cinéma Cineplex Laval
Cinéma Cineplex Odeon Quartier 
Latin
Cinéma Cineplex Odeon Ste-Foy

Cinéma Starcité Montréal
INT :	 Kristine Opolais, Maria 

Zifchak, Roberto Alagna, 
Dwayne Croft

DM :	 Karel Mark Chichon
MES :	Anthony Minghella

Roberto Devereux (Donizetti)
28 mai, 12 h
Cinéma Cineplex Laval
Cinéma Cineplex Odeon Beauport
Cinéma Cineplex Odeon 
Boucherville
Cinéma Cineplex Odeon Quartier 
Latin
Cinéma Cineplex Odeon Ste-Foy
Cinéma Galaxy Sherbrooke
Cinéma Starcité Gatineau
Cinéma Starcité Montréal

30 mai, 18 h 30
Cinéma Cineplex Laval
Cinéma Cineplex Odeon Beauport
Cinéma Cineplex Odeon Quartier 
Latin
Cinéma Cineplex Odeon Ste-Foy
Cinéma Starcité Montréal

1er juin, 12 h 55
Cinéma Cineplex Laval
Cinéma Cineplex Odeon Quartier 
Latin
Cinéma Cineplex Odeon Ste-Foy
Cinéma Starcité Montréal

INT :	 Sondra Radvanovsky, El na 
Garanča, Matthew Polenzani, 
Mariusz Kwiecien

DM :	 Maurizio Benini
MES :	Sir David McVicar

Elektra (Strauss)
11 juin, 12 h
Cinéma Cineplex Laval
Cinéma Cineplex Odeon Beauport
Cinéma Cineplex Odeon 
Boucherville
Cinéma Cineplex Odeon Quartier 
Latin
Cinéma Cineplex Odeon Ste-Foy
Cinéma Galaxy Sherbrooke
Cinéma Starcité Gatineau
Cinéma Starcité Montréal

13 juin, 18 h 30
Cinéma Cineplex Laval
Cinéma Cineplex Odeon Beauport
Cinéma Cineplex Odeon Quartier 
Latin
Cinéma Cineplex Odeon Ste-Foy
Cinéma Starcité Montréal

15 juin, 12 h 55
Cinéma Cineplex Laval
Cinéma Cineplex Odeon Quartier 
Latin
Cinéma Cineplex Odeon Ste-Foy
Cinéma Starcité Montréal

INT :	 Nina Stemme, Adrianne 
Pieczonka, Waltraud Meier, 
Burkhard Ulrich, Eric Owens

DM :	 Esa-Pekka Salonen
MES :	Patrice Chéreau

CALENDRIER CINÉMATOGRAPHIQUE
Projections dans les cinémas et sous-titrées en français

Le calendrier couvre la période du 22 mars 2016 au 21 juin 2016.

OPÉRA NATIONAL DE PARIS AU CINÉMA
operaaucinema.ca/operadeparis

Il trovatore (Verdi)

27 mars, 13 h
Cinéma 8 Saint-Hyacinthe
Cinéma Beaubien Montréal
Cinéma Capitol Val d’Or
Cinéma Princess Cowansville
Complexe Alma Alma
La Maison du Cinéma Sherbrooke
Le Scénario La Pocatière
Méga-Plex – Guzzo 
Deux-Montagnes
Méga-Plex – Guzzo Marché central 
Montréal
Méga-Plex – Guzzo Pont-Viau
Méga-Plex – Guzzo Taschereau
Méga-Plex – Guzzo Terrebonne

27 mars, 13 h 15
Cinéma 7 Valleyfield

27 mars, 14 h
Cinéma Princesse Rivière-du-Loup

27 mars, 15 h
Cinéma Aylmer Gatineau
Cinéma Le Clap Québec

29 mars, 19 h 30
Cinéma Lido Lévis

30 mars, 19 h
Cinéma Aylmer Gatineau

31 mars, 13 h
Cinéma Le Clap Québec

31 mars, 19 h
Cinéma Beaubien Montréal
Cinéma Capitol Val d’Or
Cinéma Princess Cowansville
La Maison du Cinéma Sherbrooke
Le Scénario La Pocatière
Méga-Plex – Guzzo 
Deux-Montagnes
Méga-Plex – Guzzo Marché central 
Montréal
Méga-Plex – Guzzo Pont-Viau
Méga-Plex – Guzzo Taschereau
Méga-Plex – Guzzo Terrebonne

31 mars, 19 h 15
Cinéma 7 Valleyfield

1er avril, 10 h
Cinéma Beaubien Montréal

2 avril, 15 h
Cinéma Lido Lévis

INT :	 Anna Netrebko, Marcelo 
Alvarez, Ludovic Tézier, 
Ekaterina Semenchuk, 
Roberto Tagliavini, Marion 
Lebegue, Oleksiy Palchykov

DM :	 Daniele Callegari, Orchestre 
et Chœurs de l’Opéra national 
de Paris

MES :	Alex Ollé

Iolanta / Casse-Noisette 
(Tchaikovski)

24 avril, 13 h
Cinéma 8 Saint-Hyacinthe
Cinéma Beaubien Montréal
Cinéma Capitol Val d’Or
Cinéma Princess Cowansville
Complexe Alma Alma
La Maison du Cinéma Sherbrooke
Le Scénario La Pocatière
Méga-Plex – Guzzo 
Deux-Montagnes
Méga-Plex – Guzzo Marché central 
Montréal
Méga-Plex – Guzzo Pont-Viau
Méga-Plex – Guzzo Taschereau
Méga-Plex – Guzzo Terrebonne

24 avril, 13 h 15
Cinéma 7 Valleyfield

24 avril, 14 h
Cinéma Princesse Rivière-du-Loup

24 avril, 15 h
Cinéma Aylmer Gatineau
Cinéma Le Clap Québec

26 avril, 19 h 30
Cinéma Lido Lévis

27 avril, 19 h
Cinéma Aylmer Gatineau

28 avril, 13 h
Cinéma Le Clap Québec

28 avril, 19 h
Cinéma Beaubien Montréal
Cinéma Capitol Val d’Or
Cinéma Princess Cowansville
La Maison du Cinéma Sherbrooke
Le Scénario La Pocatière
Méga-Plex – Guzzo 
Deux-Montagnes
Méga-Plex – Guzzo Marché central 
Montréal
Méga-Plex – Guzzo Pont-Viau
Méga-Plex – Guzzo Taschereau
Méga-Plex – Guzzo Terrebonne

28 avril, 19 h 15
Cinéma 7 Valleyfield

29 avril, 10 h
Cinéma Beaubien Montréal

30 avril, 15 h
Cinéma Lido Lévis

INT :	 Alexander Tsymbalyuk, Sonya 
Yoncheva, Arnold Rutkowski, 
Andrei Zhilikhovsky, Vito 
Priante, Roman Shulakov

DM :	 Alain Altinoglu, Orchestre et 
Chœurs de l’Opéra national de 
Paris

MES :	Dmitri Tcherniakov

ABRÉVIATIONS :
DM :	 Direction musicale
INT :	 Interprète
MES :	Mise en scène
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Calendrier

OPÉRA NATIONAL DE 
PARIS AU CINÉMA (suite)
operaaucinema.ca/operadeparis

Rigoletto (Verdi)

29 mai, 13 h

Cinéma 8 Saint-Hyacinthe

Cinéma Beaubien Montréal

Cinéma Capitol Val d’Or

Cinéma Princess Cowansville

Complexe Alma Alma

La Maison du Cinéma Sherbrooke

Méga-Plex – Guzzo 

Deux-Montagnes

Méga-Plex – Guzzo Marché central 

Montréal

Méga-Plex – Guzzo Pont-Viau

Méga-Plex – Guzzo Taschereau

Méga-Plex – Guzzo Terrebonne

29 mai, 14 h

Cinéma Princesse Rivière-du-Loup

29 mai, 15 h

Cinéma Aylmer Gatineau

29 mai, 15 h

Cinéma Le Clap Québec

31 mai, 19 h 30

Cinéma Lido Lévis

1er juin, 19 h

Cinéma Aylmer Gatineau

2 juin, 13 h

Cinéma Le Clap Québec

2 juin, 19 h

Cinéma Beaubien Montréal

Cinéma Capitol Val d’Or

Cinéma Princess Cowansville

La Maison du Cinéma Sherbrooke

Méga-Plex – Guzzo 

Deux-Montagnes

Méga-Plex – Guzzo Marché central 

Montréal

Méga-Plex – Guzzo Pont-Viau

Méga-Plex – Guzzo Taschereau

Méga-Plex – Guzzo Terrebonne

3 juin, 10 h

Cinéma Beaubien Montréal

4 juin, 15 h

Cinéma Lido Lévis

INT :	 Michael Fabiano, Quinn 

Kelsey, Olga Peretyatko, Rafal 

Siwek, Vesselina Kasarova, 

Isabelle Druet, Mikhail 

Kolelishvili, Michal Partyka, 

Christophe Berry, Tiago 

Matos, Andreea Soare

DM :	 Nicola Luisotti, Orchestre et 

Chœurs de l’Opéra national de 

Paris

MES :	Claus Guth

ROYAL OPERA HOUSE DE LONDRES AU CINÉMA
operaaucinema.ca/operadelondres

La traviata (Verdi)

10 avril, 13 h
Cinéma 8 Saint-Hyacinthe
Cinéma Beaubien Montréal
Méga-Plex – Guzzo 
Deux-Montagnes
Méga-Plex – Guzzo Marché central 
Montréal
Méga-Plex – Guzzo Pont-Viau
Méga-Plex – Guzzo Taschereau
Méga-Plex – Guzzo Terrebonne

10 avril, 15 h
Cinéma Aylmer Gatineau

10 avril, 15 h
Cinéma Le Clap Québec

11 avril, 13 h
Musée de la civilisation Québec

12 avril, 19 h 30
Cinéma Lido Lévis

13 avril, 19 h
Cinéma Aylmer Gatineau

14 avril, 13 h
Cinéma Le Clap Québec

14 avril, 19 h
Cinéma Beaubien Montréal
Méga-Plex – Guzzo 
Deux-Montagnes
Méga-Plex – Guzzo Marché central 
Montréal
Méga-Plex – Guzzo Pont-Viau
Méga-Plex – Guzzo Taschereau
Méga-Plex – Guzzo Terrebonne

16 avril, 15 h
Cinéma Lido Lévis

INT :	 Venera Gimadieva, Saimir 
Pirgu, Luca Salsi, Andrea Hill, 
Luis Gomes, Sarah Pring, 
Yuriy Yurchuk, James Platt, 
Jeremy White, Neil Gillespie, 
John Bernays, Michael 
Lessiter

DM :	 Yves Abel
MES :	Richard Eyre

Boris Godounov (Moussorgski)

8 mai, 13 h
Cinéma 8 Saint-Hyacinthe
Cinéma Beaubien Montréal
Musée de la civilisation Québec
Méga-Plex – Guzzo 
Deux-Montagnes
Méga-Plex – Guzzo Marché central 
Montréal
Méga-Plex – Guzzo Pont-Viau
Méga-Plex – Guzzo Taschereau
Méga-Plex – Guzzo Terrebonne

8 mai, 15 h
Cinéma Le Clap Québec

10 mai, 19 h 30
Cinéma Lido Lévis

12 mai, 13 h

Cinéma Le Clap Québec
12 mai, 19 h
Cinéma Beaubien Montréal
Méga-Plex – Guzzo 
Deux-Montagnes
Méga-Plex – Guzzo Marché central 
Montréal
Méga-Plex – Guzzo Pont-Viau
Méga-Plex – Guzzo Taschereau
Méga-Plex – Guzzo Terrebonne

14 mai, 15 h
Cinéma Lido Lévis

INT :	 Bryn Terfel, Vlada Borovko, 
Sarah Pring, John Graham-
Hall, Kostas Smoriginas, Ain 
Anger, David Butt Philip, John 
Tomlinson, Harry Nicoll, 
Rebecca de Pont Davies, 
Andrew Tortise, James Platt, 
Adrian Clarke, Jeremy White

DM :	 Antonio Pappano
MES :	Richard Jones

Lucia di Lammermoor (Donizetti)

12 juin, 13 h
Cinéma Beaubien Montréal
Méga-Plex – Guzzo 
Deux-Montagnes
Méga-Plex – Guzzo Marché central 
Montréal
Méga-Plex – Guzzo Pont-Viau
Méga-Plex – Guzzo Taschereau
Méga-Plex – Guzzo Terrebonne

12 juin, 15 h
Cinéma Le Clap Québec

14 juin, 19 h 30
Cinéma Lido Lévis

16 juin, 13 h
Cinéma Le Clap Québec

16 juin, 19 h
Cinéma Beaubien Montréal
Méga-Plex – Guzzo 
Deux-Montagnes
Méga-Plex – Guzzo Marché central 
Montréal
Méga-Plex – Guzzo Pont-Viau
Méga-Plex – Guzzo Taschereau
Méga-Plex – Guzzo Terrebonne

18 juin, 15 h
Cinéma Lido Lévis

19 juin, 13 h
Cinéma 8 Saint-Hyacinthe

19 juin, 13 h
Musée de la civilisation Québec

INT :	 Diana Damrau, Charles 
Castronovo, Ludovic Tézier, 
Taylor Stayton, Kwangchul 
Youn, Peter Hoare, Rachael 
Lloyd

DM :	 Daniel Oren
MES :	Katie Mitchell

La référence  
lyrique au Québec

ABONNEZ-VOUS !

ou
OFFREZ UN 

ABONNEMENT !

www.revuelopera.quebec

Entretiens

Portraits

Confidences
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MARS 2016
DATE COMPAGNIE ÉVÉNEMENT
22 Fondation 

Arte Musica
Camilla Nylund en récital

22, 23, 24, 
29, 30

Jeunesses Musicales 
du Canada (JMC)

Lieder & Canciones

24 Opéramania 
Montréal

Madama Butterfly (Puccini) 
– Handa Opera au Port de 
Sydney (2014)

24 Société d’art vocal 
de Montréal

Die Zauberflöte (Mozart) – 
Berliner Philharmoniker 
(2013)

25 Orchestre 
symphonique de 
Trois-Rivières

Le requiem de Mozart

25 Orchestre 
Métropolitain

Monuments slaves

25 Les Idées heureuses Concert de la Passion

27 Fondation Arte 
Musica

Oratorio de Pâques – 
Ensemble Caprice

31 JMC Roméo et Juliette (Gounod)

31 Atelier lyrique de 
l’Opéra de Montréal

Concert d’airs d’opéras

31 Fondation Arte 
Musica

Ensemble Les Songes – Bach, 
Haendel et Telemann

31 Opéramania 
Montréal

La bohème (Puccini) – Film-
opéra de Luigi Comencini 
(1987)

AVRIL 2016
DATE COMPAGNIE ÉVÉNEMENT
1er, 8 Opéramania 

Longueuil
La dame de pique 
(Tchaïkovski) – Gran Teatre 
del Liceu de Barcelone (2010)  

2 Jeunesses Musicales 
du Canada (JMC)

Roméo et Juliette (Gounod)

2 St-André Classique Raphaëlle Paquette – R

2 Metropolitan 
Opera de New 
York / Cinéplex 
Divertissement 
(Met HD)

Madama Butterfly (Puccini)

2, 7 Société d’art vocal 
de Montréal (SAVM)

Macbeth (Verdi) – 
The Metropolitan Opera 
(2014)

3 Fondation Arte 
Musica

Pulcinella – Version longue

5, 6, 9, 10, 
19, 24, 28

JMC Roméo et Juliette (Gounod)

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

Les Mélodînes de Pro Musica

7 Festival Classica Viva Verdi

8, 9 Productions Belle 
Lurette

La vie parisienne (Offenbach) 
– Version de concert

9, 10 Opéra Immédiat L’elisir d’amore (Donizetti)

9, 14 SAVM La fiancée du tsar (Rimsky-
Korsakov) – Opéra de Berlin 
(2013)

10 Réseau Accès 
Culture (RAC)

Marianne Lambert et Julien 
Leblanc

10, 14 ALOdM Concert-causerie Poètes 
et musiciens

10, 14, 15, 
23, 27

JMC Lieder & Canciones

14 Opéramania 
Montréal

Boris Godounov 
(Moussorgski) – Film-opéra 
d’Andrzej Zulawski (1989)

16 Met HD Roberto Devereux (Donizetti)

16, 21 SAVM David et Jonathas 
(Charpentier) – 
Festival d’Aix-en-Provence 
(2012)

17 SAVM Mélodies françaises – Récital 
de Pascal Charbonneau

17 ALOdM L’elisir d’amore (Donizetti)

AVRIL 2016
DATE COMPAGNIE ÉVÉNEMENT
19 Orchestre 

symphonique de 
Montréal

Marie-Nicole Lemieux & l’art 
de la mélodie française  

20 Fondation Arte 
Musica

Responsio  
(Peter-Anthony Togni)

20, 21 Atelier d’opéra de 
l’Université Laval

Cendrillon (Massenet)

22, 29 Opéramania 
Longueuil

I masnadieri (Verdi) – Teatro 
San Carlo de Naples (2012)  

23, 28 SAVM Mefistofele (Boito) – Opéra 
de San Francisco (1989)

24 Fondation Arte 
Musica

The Choir of Trinity Wall 
Street and Trinity Baroque 
Orchestra

27 Orchestre 
symphonique de 
Laval

Messa da Requiem (Verdi)

27 RAC Un moment Anne

28 Opéramania 
Montréal

Cavalleria Rusticana 
(Mascagni) / Pagliacci 
(Leoncavallo) – Festival de 
Pâques de Salzbourg (2015)

30 Compagnie baroque 
Mont-Royal

La serva padrona 
(Pergolesi) & Les fleurs – 
Les Indes galantes (Rameau)

30 SAVM La belle Hélène (Offenbach) – 
Opéra de Hambourg (2014)

30 Met HD Elektra (Strauss)

MAI 2016
DATE COMPAGNIE ÉVÉNEMENT
1er Réseau Accès 

Culture (RAC)
Cécile Muhire et Caroline 
Gélinas – Récital voix et 
piano

1er Compagnie baroque 
Mont-Royal

La serva padrona 
(Pergolesi) & Les fleurs – 
Les Indes galantes (Rameau)

1er Les Idées heureuses Promenade à Mantoue

1er RAC Carlos Gardel : dialogue avec 
le roi du tango

1er, 3, 5 Jeunesses Musicales 
du Canada (JMC)

Roméo et Juliette (Gounod)

5 Opéramania 
Montréal

Lucia di Lammermoor 
(Donizetti) – Opéra de 
Munich (2015)

5 Société d’art vocal 
de Montréal (SAVM)

La belle Hélène (Offenbach) – 
Opéra de Hambourg (2014)

7, 12 SAVM Il trovatore (Verdi) – Théâtre 
Royal de la Monnaie 
de Bruxelles (2012)

8 JMC Lieder & Canciones

12 Fondation Arte 
Musica

Luna Pearl Woolf – Triptyque

12 Opéramania 
Montréal

Les vêpres siciliennes (Verdi) 
– Royal Opera House Covent 
Garden (2013)

12, 13, 
14, 15

Théâtre lyrique 
de la Montérégie

Une nuit à Venise (Johann 
Strauss)

13 RAC Lieux de lumière… silences 
ineffables…

14 Orchestre 
symphonique de 
Trois-Rivières

La traviata (Verdi) – 
Version de concert

14, 17, 
19, 20

Opéra de Québec La bohème (Puccini)

14, 19 SAVM L’elisir d’amore (Donizetti) – 
Wiener Staatsoper (2005)

17 Club musical de 
Québec

Philharmonia Baroque 
Orchestra de San Francisco

18 Fondation Arte 
Musica

Philharmonia Baroque 
Orchestra de San Francisco

19, 20, 21 Chants Libres The Trials of Patricia Isasa 
(Kristin Norderval)

MAI 2016
DATE COMPAGNIE ÉVÉNEMENT
20, 21, 22 Conservatoire 

de musique de 
Montréal

La vie parisienne (Offenbach)

21, 24, 
26, 28

Opéra de Montréal Les Feluettes (Kevin March)

21, 26 SAVM Iolanta et Le lac des cygnes 
(Tchaïkovski) – Teatro Real 
de Madrid (2012) et Opéra 
de Vienne (1966)

25, 26 Orchestre 
symphonique 
de Québec

La 9e symphonie 
de Beethoven

25, 28, 29 Orchestre 
symphonique de 
Montréal

War Requiem

26 Opéramania 
Montréal

Le chevalier à la rose 
(R. Strauss) – Film-opéra 
de Paul Czinner (1962)

28 Chœur Les 
Rhapsodes

Opéra au Palais!

28 SAVM La fiancée vendue (Smetana) 
– The Metropolitan Opera 
(1978)

JUIN 2016
DATE COMPAGNIE ÉVÉNEMENT
1er, 2 Festival 

TransAmériques 
(FTA)

L’autre hiver (Dominique 
Pauwels)

2 Opéramania 
Montréal

Il flaminio (Pergolesi) – 
Fondation Pergolesi Spontini 
de Jesi (2010)

2 Festival Classica 
(FCLAS)

Petite messe solennelle 
(Rossini)

2 Société d’art vocal 
de Montréal (SAVM)

La fiancée vendue (Smetana) 
– The Metropolitan Opera 
(1978)

4 FCLAS Fiorè aria

4 FCLAS Ma belle, si tu voulais

4 FCLAS Le chat botté (Patrick 
Mathieu) – Production de 
l’Opéra/théâtre Voxpopuli

4, 9 SAVM La donna del lago (Rossini) 
– The Metropolitan 
Opera (2015)

5 SAVM Mélodies russes – Récital 
de Marianne Fiset

5 Clavecin en concert Héros et héroïnes 
de Haendel

9 Festival de musique 
de chambre de 
Montréal

Voix d’or – Measha 
Brueggergosman

9 Opéramania 
Montréal

Rusalka (Dvořák) – Théâtre 
de la Monnaie de Bruxelles 
(2012)  

10 Compagnie baroque 
Mont-Royal

Le nozze di Figaro (Mozart)

16 Opéramania 
Montréal

Eugène Onéguine 
(Tchaïkovski) – Royal Opera 
House Covent Garden (2012)

Calendrier

Pour inscrire une activité au calendrier du numéro d’été 2016, veuillez faire parvenir  
les informations au plus tard le 1er mai 2016 à pierre.cardinal@revuelopera.quebec.

CALENDRIER CHRONOLOGIQUE
Le calendrier couvre la période du 22 mars au 21 juin 2016.

Notes

1)	 Ce calendrier n’est pas exhaustif. Pour une liste complète, consultez 
le site de la revue revuelopera.quebec > Calendrier lyrique 

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

Merci de votre compréhension.

ABRÉVIATIONS :
AN :	 Animation
CC :	 Chef de chœur
DM :	 Direction musicale
INT :	 Interprète
INS :	 Instrumentiste 
LIV :	 Livret
MEE :	Mise en espace
MES :	Mise en scène
ORG :	Organiste
PIA :	 Pianiste
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CALENDRIER ÉVÉNEMENTIEL
ATELIER D’OPÉRA 
DE L’UNIVERSITÉ LAVAL
Téléphone : 418 656-7061
mus.ulaval.ca

Cendrillon (Massenet)
20, 21 avril, 19 h 30 (Salle Henri-Gagnon de 
l’Université Laval)
DM :	 Jean-François Mailloux
PIA :	 Jean-François Mailloux
MES :	Véronika Makdissi-Warren

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

�Concert d’airs d’opéras
31 mars, 19 h 30 (Chapelle historique du Bon-Pasteur)
INT :	 Chanteurs de l’Atelier lyrique

�Les Mélodînes de Pro Musica
7 avril, 12 h 10 (Salle Claude-Léveillée de la Place 
des Arts)
INT :	 Chanteurs de l’Atelier lyrique
PIA :	 Louise-Andrée Baril

�Concert-causerie Poètes et musiciens
10 avril, 15 h (Studio 1 de la Maison de la culture 
Rosemont-La Petite-Patrie)
14 avril, 19 h (Auditorium de la Grande Bibliothèque)
INT :	 Myriam Leblanc, Caroline Gélinas, Alexandra 

Beley, Geoffroy Salvas, Dylan Wright
PIA :	 Maxime Dubé-Malenfant
AN :	 Pierre Vachon

L’elisir d’amore (Donizetti)
17 avril, 14 h (Théâtre Hector-Charland)
INT :	 Cécile Muhire, Pasquale D’Alessio, Josh 

Whelan, Dylan Wright
DM :	 Stéphane Laforest, La Sinfonia de Lanaudière
MES :	Martine Beaulne

CHANTS LIBRES
Téléphone : 514 841-2642
chantslibres.org

The Trials of Patricia Isasa (Kristin Norderval)
19 au 21 mai, 20 h (Salle Ludger-Duvernay du 
Monument-National)
LIV :	 Naomi Wallace
INT :	 Kristin Norderval, Rebecca Woodmass, Dion 

Mazerolle, Claude Lemieux, Vincent Ranallo, 
Daniel Pincus, Marie-Annick Béliveau

INS :	 Daniel Binelli (bandonéon), 
Geneviève Liboiron (violon) Isabel Castellvi 
(violoncelle), Pablo Aslan (contrebasse), 
Marc-Olivier Lamontagne (guitare), 
Eric Phinney (percussions)

DM :	 Cristian Germán Gort
CC :	 Thiphaine Legrand, Ensemble Kô
PIA :	 Polly Ferman
MES :	Pauline Vaillancourt

CHŒUR LES RHAPSODES
Téléphone : 418 688-3118
lesrhapsodes.com

�Opéra au Palais !
28 mai, 19 h (Salle Raoul-Jobin du Palais Montcalm)
INT :	 Jessica Latouche, Luce Vachon, Keven 

Geddes, Guy Lessard, Hugo Laporte
CC :	 David Rompré, Chœur Les Rhapsodes, Chœur 

de l’Orchestre symphonique de Québec
PIA :	 Anne-Marie Bernard

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

�Héros et héroïnes de Haendel
5 juin, 14 h (Salle Bourgie du Musée des beaux-arts 
de Montréal)
INT :	 Julie Boulianne
DM :	 Luc Beauséjour (clavecin), Ensemble 

instrumental Clavecin en concert

CLUB MUSICAL DE QUÉBEC
clubmusicaldequebec.com

�Philharmonia Baroque Orchestra de San Francisco
17 mai, 20 h (Salle Raoul-Jobin du Palais Montcalm)
INT :	 Anne Sofie von Otter, Andreas Scholl
DM :	 Nicholas McGegan, Philharmonia Baroque 

Orchestra

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

OPÉRA BAROQUE

La serva padrona (Pergolesi) & Les f leurs – Les 
Indes galantes (Rameau)
30 avril, 19 h 30 ; 1er mai, 14 h 30 (Salle Victoria Hall 
de Westmount)
INT :	 Kripa Nageshwar, Philippe Bolduc, Joé 

Lampron-Dandonneau, Odéi Bilodeau 
Bergeron, David Menzies

DM :	 Rona Nadler (clavecin), La Bande et 
l’Ensemble vocal CBMR

MES :	Jon David

OPÉRA EN CONCERT

Le nozze di Figaro (Mozart)
10 juin, 19 h 30 (Cathédrale Christ Church de 
Montréal)
INT :	 Cairan Ryan, Chantale Nurse, Valérie 

Bélanger, Philippe Bolduc, Rose Naggar-
Tremblay, David Menzies, Geneviève 
Lévesque, John Giffen

DM :	 Geneviève Jalbert
PIA :	 Geneviève Jalbert

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

ATELIER D’OPÉRA

La vie parisienne (Offenbach)
20, 21 mai, 19 h 30 ; 22 mai, 14 h 30 (Théâtre Rouge du 
Conservatoire de musique de Montréal)
DM :	 Olivier Godin
MES :	François Racine

FESTIVAL CLASSICA
Téléphone : 514 708-8970
festivalclassica.com

�Viva Verdi
7 avril, 18 h 30 (Parquet de la Caisse de dépôt et 
placement du Québec)
INT :	 Aline Kutan, Nora Sourouzian, Yeghishe 

Manucharyan, Pierre-Yves Pruvot
PIA :	 Olivier Godin

Petite messe solennelle (Rossini)
2 juin, 19 h (Église Sainte-Famille de Boucherville)
INT :	 Aline Kutan, Nora Sourouzian, Yegishe 

Manucharian, Alain Buet
DM :	 Jean-Claude Malgoire
PIA :	 Marie-Ève Scarfone, François Zeitouni

Le chat botté (Patrick Mathieu) – Production 
de l’Opéra/théâtre Voxpopuli
4 juin, 10 h (Centre multifonctionnel 
de Saint-Lambert)
INT :	 Dominique Côté, Maude Côté-Gendron, 

Véronique Gauthier, Claude Tremblay
PIA :	 Louise-Andrée Baril
MES :	Patrick Mathieu

�Ma belle, si tu voulais
4 juin, 17 h 30 (St. Lambert United Church)
INT :	 Marc Boucher
INS :	 Ensemble Romancero : Joannie Labelle 

(percussions), Marie-Laurence Primeau 
(viole de gambe, flûtes), Mélisande 
Corriveau (viole de gambe, flûtes), 
David Jacques (guitares, théorbe)

Fiorè aria
4 juin, 21 h (Centre multifonctionnel de 
Saint-Lambert)
INT :	 Suzie LeBlanc
INS :	 Elinor Frey (violoncelle)

FESTIVAL DE MUSIQUE DE 
CHAMBRE DE MONTRÉAL
Téléphone : 514 489-7444
festivalmontreal.org

ÉLÉGANCE CLASSIQUE

�Voix d’or – Measha Brueggergosman
9 juin, 20 h (Salle Pollack de l’Université McGill)
INT :	 Measha Brueggergosman
INS :	 Jens Lindemann (trompette), Gilad Dobrecky 

(batterie), Quatuor à cordes du Festival: Giora 
Schmidt (violon), Andrew Wan (violon), Barry 
Shiffman (alto), Denis Brott (violoncelle)

PIA :	 Tommy Banks

FESTIVAL TRANSAMÉRIQUES (FTA)
Téléphone : 514 842-0704
fta.ca

PRINTEMPS NUMÉRIQUE 2016 DE MONTRÉAL

L’autre hiver (Dominique Pauwels)
1er, 2 juin, 20 h (Salle Pierre-Mercure 
du Centre Pierre-Péladeau)
LIV :	 Normand Chaurette
INT :	 Lieselot de Wilde, Marion Tassou
DM :	 Filip Rathé, Musiques Nouvelles
CC :	 Clara Coelho, Coro Gulbenkian, Aldo 

Plateau, Chœur des Enfants de La Monnaie
MES :	Denis Marleau, Stéphanie Jasmin

FONDATION ARTE MUSICA
Téléphone : 514 285-2000
mbam.qc.ca/musique

�Philharmonia Baroque Orchestra de San Francisco
18 mai, 19 h 30 (Salle Bourgie du Musée des beaux-
arts de Montréal)
INT :	 Anne Sofie von Otter, Andreas Scholl
DM :	 Nicholas McGegan, Philharmonia Baroque 

Orchestra

CORDES ET DISCORDE

Responsio (Peter-Anthony Togni)
20 avril, 19 h 30 (Salle Bourgie du Musée des beaux-
arts de Montréal)
INT :	 Suzie LeBlanc, Andrea Ludwig, Charles 

Daniel, John Potter
INS :	 Jeff Reilly (clarinette basse)

�Luna Pearl Woolf – Triptyque
12 mai, 19 h 30 (Salle Bourgie du Musée des beaux-
arts de Montréal)
INT :	 Jana Miller, Ellen Wieser, Kristin Hoff
INS :	 Ensemble Bik: Alexander Read (violon), 

Marina Thibeault (alto), Juan Sebastian 
Delgado (violoncelle), Matt Haimovitz 
(violoncelle), Krystina Marcoux 
(percussion)

MES :	Brian Staufenbiel

INTÉGRALE DES CANTATES DE BACH

�Oratorio de Pâques – Ensemble Caprice
27 mars, 15 h (Salle Bourgie du Musée des beaux-
arts de Montréal)
INT :	 Jana Miller, Maude Brunet, Philippe Gagné, 

Dion Mazerolle
DM :	 Matthias Maute, Ensemble Caprice
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�The Choir of Trinity Wall Street and Trinity Baroque 
Orchestra
24 avril, 14 h (Salle Bourgie du Musée des beaux-arts 
de Montréal)
DM :	 Julian Wachner, Trinity Baroque Orchestra, 

The Choir of Trinity Wall Street

MATINÉES BAROQUES

�Ensemble Les Songes – Bach, Haendel et Telemann
31 mars, 11 h (Salle Bourgie du Musée des beaux-
arts de Montréal)
INT :	 Samantha Louis-Jean
INS :	 Vincent Lauzer (flûte à bec), Camille 

Paquette-Roy (violoncelle), Mélisande 
McNabney (clavecin)

POMPEI VIVA – UNE VILLE ROMAINE

�Pulcinella – Version longue
3 avril, 15 h (Salle Bourgie du Musée des beaux-arts 
de Montréal)
INT :	 Daphné Touchais
DM :	 Jay Bernfeld (viole de gambe), Ensemble 

Fuoco E Cenere: Patricia Lavail (flûte à bec), 
André Henrich (théorbe), Jean Rondeau 
(clavecin)

AN :	 Bruno Leone (maître marionnettiste)

SÉRIE TIFFANY

�Camilla Nylund en récital
22 mars, 19 h 30 (Salle Bourgie du Musée des beaux-
arts de Montréal)
INT :	 Camilla Nylund
PIA :	 Irina Chkourindina

JEUNESSES MUSICALES 
DU CANADA
Téléphone : 514 845-4108
jmcanada.ca

CONCERTS RELÈVE EN TOURNÉE

�Lieder & Canciones
22 mars, 19 h 30 (Café-théâtre Graffiti de 
Port-Cartier)
23 mars, 20 h (Salle Jean-Marc Dion de Sept-Îles)
24 mars, 20 h (Centre des arts de Baie-Comeau)
29 mars, 19 h 30 (Cégep de Matane)
30 mars, 19 h 30 (Salle de spectacles de Gaspé)
10 avril, 15 h (Maison de la culture de 
Sainte-Anne-des-Monts)
14 avril, 20 h (Salle Jean-Cossette d’Amqui)
15 avril, 20 h (Quai des arts de Carleton-sur-Mer)
23 avril, 20 h (Auditorium de la Polyvalente des 
Îles-de-la-Madeleine)
27 avril, 18 h (Maison des JMC de Montréal)
8 mai, 14 h (Foyer Gilles-Beaudoin de la salle J.-A. 
Thompson de Trois-Rivières)
INT :	 Philippe Courchesne Lebœuf
INS :	 Adam Cicchilletti (guitare)

Roméo et Juliette (Gounod)
31 mars, 20 h (Auditorium Le Prévost de Montréal)
5 avril, 19 h 30 (Théâtre des Eskers d’Amos)
6 avril, 19 h 30 (Salle Desjardins de La Sarre)
9 avril, 20 h (Salle Dussault de Thetford Mines)
10 avril, 15 h (Salle Alphonse-Desjardins du Cégep 
Beauce Appalaches)
19 avril, 13 h 30 (Salle Raoul-Jobin du Palais 
Montcalm de Québec)
24 avril, 15 h (Salle Edwind-Bélanger de 
Montmagny)
28 avril, 20 h (Maison de la culture Frontenac de 
Montréal)
1er mai, 19 h 30 (Théâtre Télébec de Val d’Or)
3 mai, 19 h 30 (Théâtre du Cuivre de Rouyn-Noranda)
5 mai, 19 h 30 (Théâtre du Rift de Ville-Marie)
INT :	 Sarah Halmarson, Pascale Spinney, Tonatiuh 

Abrego, Kevin Geddes, Christopher Dunham, 
Brian Wehrle

DM :	 Louise-Andrée Baril
PIA :	 Carol-Anne Fraser
MES :	Oriol Tomas

Roméo et Juliette (Gounod)
2 avril, 20 h (Salle Maurice-O’Bready de l’Université 
de Sherbrooke)
INT :	 Sarah Halmarson, Pascale Spinney, Tonatiuh 

Abrego, Kevin Geddes, Christopher Dunham, 
Brian Wehrle

DM :	 Stéphane Laforest, Orchestre symphonique 
de Sherbrooke

MES :	Oriol Tomas

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

�Concert de la Passion
25 mars, 15 h (Salle Bourgie du Musée des beaux-
arts de Montréal)
INT :	 Suzie LeBlanc, Philippe Gagné
DM :	 Florian Heyerick
ORG :	Geneviève Soly

�Promenade à Mantoue
1er mai, 15 h (Salle Bourgie du Musée des beaux-arts 
de Montréal)
INT :	 Marie Magistry, Philippe Gagné, Jacques-

Olivier Chartier, Normand Richard
INS :	 Michel Angers (théorbe), Matthew Jennejohn 

(cornetto), Ziya Tabassian (percussions), 
Natalie Michaud (flûtes)

ORG :	Geneviève Soly (claviers)

METROPOLITAN OPERA 
DE NEW YORK / CINÉPLEX 
DIVERTISSEMENT
cineplex.com/Evenements/MetOpera

EN DIRECT SOUS-TITRÉS ANGLAIS

Madama Butterf ly (Puccini)
2 avril, 12 h 55
Cinéma Banque Scotia Montréal
Cinéma Capitol St-Jean
Cinéma Cineplex Forum
Cinéma Cineplex Kirkland
Cinéma Cineplex Laval
Cinéma Cineplex Odeon Beauport
Cinéma Cineplex Odeon Boucherville
Cinéma Cineplex Odeon Brossard
Cinéma Cineplex Odeon Mail Cavendish
Cinéma Cineplex Odeon Place La Salle
Cinéma Cineplex Odeon Quartier Latin
Cinéma Cineplex Odeon Ste-Foy
Cinéma Galaxy Sherbrooke
Cinéma Galaxy Victoriaville
Cinéma Starcité Gatineau
Cinéma Starcité Montréal

INT :	 Kristine Opolais, Maria Zifchak, Roberto 
Alagna, Dwayne Croft

DM :	 Karel Mark Chichon
MES :	Anthony Minghella

Roberto Devereux (Donizetti)
16 avril, 12 h 55
Cinéma Banque Scotia Montréal
Cinéma Capitol St-Jean
Cinéma Cineplex Forum
Cinéma Cineplex Kirkland
Cinéma Cineplex Laval
Cinéma Cineplex Odeon Beauport
Cinéma Cineplex Odeon Boucherville
Cinéma Cineplex Odeon Brossard
Cinéma Cineplex Odeon Mail Cavendish
Cinéma Cineplex Odeon Place La Salle
Cinéma Cineplex Odeon Quartier Latin
Cinéma Cineplex Odeon Ste-Foy
Cinéma Galaxy Sherbrooke
Cinéma Galaxy Victoriaville
Cinéma Starcité Gatineau
Cinéma Starcité Montréal

INT :	 Sondra Radvanovsky, El na Garanča, 
Matthew Polenzani, Mariusz Kwiecien

DM :	 Maurizio Benini
MES :	Sir David McVicar

Elektra (Strauss)
30 avril, 12 h 55
Cinéma Banque Scotia Montréal
Cinéma Capitol St-Jean

Cinéma Cineplex Forum
Cinéma Cineplex Kirkland
Cinéma Cineplex Laval
Cinéma Cineplex Odeon Beauport
Cinéma Cineplex Odeon Boucherville
Cinéma Cineplex Odeon Brossard
Cinéma Cineplex Odeon Mail Cavendish
Cinéma Cineplex Odeon Place La Salle
Cinéma Cineplex Odeon Quartier Latin
Cinéma Cineplex Odeon Ste-Foy
Cinéma Galaxy Sherbrooke
Cinéma Galaxy Victoriaville
Cinéma Starcité Gatineau
Cinéma Starcité Montréal

INT :	 Nina Stemme, Adrianne Pieczonka, Waltraud 
Meier, Burkhard Ulrich, Eric Owens

DM :	 Esa-Pekka Salonen
MES :	Patrice Chéreau

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

Les Feluettes (Kevin March)
21, 24, 26, 28 mai, 19 h 30 (Salle Wilfrid-Pelletier de la 
Place des Arts)
LIV :	 Michel Marc Bouchard
INT :	 Étienne Dupuis, Jean-Michel Richer, Gino 

Quilico, Gordon Gietz
DM :	 Timothy Vernon, Orchestre Métropolitain, 

Chœur de l’Opéra de Montréal
MES :	Serge Denoncourt

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

La bohème (Puccini)
14 mai, 19 h ; 17, 19, 20 mai, 20 h (Salle Louis-
Fréchette du Grand Théâtre de Québec)
INT :	 Marianne Fiset, Hélène Guilmette, Alexander 

Savtchenko, Hugo Laporte, Robert Huard
DM :	 Giuseppe Pietraroia, Orchestre symphonique 

de Québec, Chœur de l’Opéra de Québec
MES :	Jacques Leblanc

OPÉRA IMMÉDIAT
Téléphone : 514 278-7297
opera-immediat.com

L’elisir d’amore (Donizetti)
9 avril, 19 h 30 ; 10 avril, 14 h 30 (Salle Pierre-Mercure 
du Centre Pierre-Péladeau)
INT :	 Sophie de Cruz, Éric Thériault, Pascal 

Germain-Berardi, Samuel Tremblay, Marie-
Claire Fafard Blais

DM :	 Philippe Ménard, Orchestre philharmonique 
des musiciens de Montréal, Chœur d’Opéra 
Immédiat

MES :	Sophie de Cruz

OPÉRAMANIA LONGUEUIL
AN :	 Michel Veilleux
Téléphone : 450 651-4777
calendrier.umontreal.ca

La dame de pique (Tchaïkovski) – Gran Teatre del 
Liceu de Barcelone (2010)
1er, 8 avril, 13 h 30 (Salle 16 du Campus de l’UdeM à 
Longueuil)

I masnadieri (Verdi) – Teatro San Carlo de Naples 
(2012)
22, 29 avril, 13 h 30 (Salle 16 du Campus de l’UdeM à 
Longueuil)

OPÉRAMANIA MONTRÉAL
AN :	 Michel Veilleux
Téléphone : 514 343-6427
calendrier.umontreal.ca

Madama Butterf ly (Puccini) – Handa Opera au 
Port de Sydney (2014)
24 mars, 19 h 15 (Salle Jean-Papineau-Couture de 
l’Université de Montréal)
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La bohème (Puccini) – Film-opéra de Luigi 
Comencini (1987)
31 mars, 19 h 15 (Salle Jean-Papineau-Couture de 
l’Université de Montréal)

Boris Godounov (Moussorgski) – Film-opéra 
d’Andrzej Zulawski (1989)
14 avril, 19 h 15 (Salle Jean-Papineau-Couture de 
l’Université de Montréal)

Cavalleria Rusticana (Mascagni) / Pagliacci 
(Leoncavallo) – Festival de Pâques de Salzbourg 
(2015)
28 avril, 19 h 15 (Salle Jean-Papineau-Couture de 
l’Université de Montréal)

Lucia di Lammermoor (Donizetti) – Opéra de 
Munich (2015)
5 mai, 19 h 15 (Salle Jean-Papineau-Couture de 
l’Université de Montréal)

Les vêpres siciliennes (Verdi) – Royal Opera 
House Covent Garden (2013)
12 mai, 18 h 30 (Salle Jean-Papineau-Couture de 
l’Université de Montréal)

Le chevalier à la rose (R. Strauss) – Film-opéra de 
Paul Czinner (1962)
26 mai, 19 h (Salle Jean-Papineau-Couture de 
l’Université de Montréal)

Il f laminio (Pergolesi) – Fondation Pergolesi 
Spontini de Jesi (2010)
2 juin, 19 h (Salle Jean-Papineau-Couture de 
l’Université de Montréal)

Rusalka (Dvořák) – Théâtre de la Monnaie de 
Bruxelles (2012)  
9 juin, 19 h (Salle Jean-Papineau-Couture de 
l’Université de Montréal)

Eugène Onéguine (Tchaïkovski) – Royal Opera 
House Covent Garden (2012)
16 juin, 19 h (Salle Jean-Papineau-Couture de 
l’Université de Montréal)

ORCHESTRE MÉTROPOLITAIN
Téléphone : 514 598-0870
orchestremetropolitain.com

�Monuments slaves
25 mars, 19 h 30 (Maison symphonique de Montréal)
INT :	 Camilla Nylund, Julie Boulianne, David 

Pomeroy, Andrew Foster-Williams
DM :	 Yannick Nézet-Séguin, Orchestre 

Métropolitain, Chœur Métropolitain
ORG :	Vincent Boucher

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

LES GRANDS CONCERTS

Messa da Requiem (Verdi)
27 avril, 20 h (Église Sainte-Rose-de-Lima)
INT :	 Chantale Nurse, Renée Lapointe, John Mac 

Master, Chad Louwerse
DM :	 Alain Trudel, Orchestre symphonique de 

Laval, Chœur de Laval
CC :	 Dany Wiseman

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

�War Requiem
25, 28 mai, 20 h ; 29 mai, 14 h 30 (Maison 
symphonique de Montréal)
INT :	 Catherine Naglestad, Ian Bostridge, Thomas 

Hampson
DM :	 Kent Nagano, Orchestre symphonique de 

Montréal et Chœur

LES RÉCITALS

�Marie-Nicole Lemieux & l’art de la mélodie 
française  
19 avril, 20 h (Maison symphonique de Montréal)
INT :	 Marie-Nicole Lemieux
PIA :	 Daniel Blumenthal

ORCHESTRE SYMPHONIQUE 
DE QUÉBEC
Téléphone : 418 643-5598
osq.org

�La 9e symphonie de Beethoven
25 mai, 20 h ; 26 mai, 18 h (Salle Louis-Fréchette du 
Grand Théâtre de Québec)
INT :	 Marianne Fiset, Renée Lapointe, Nikolai 

Schukoff, Josef Wagner
DM :	 Fabien Gabel, Orchestre symphonique de 

Québec, Chœur de l’OSQ
CC :	 David Rompré

ORCHESTRE SYMPHONIQUE DE 
TROIS-RIVIÈRES
Téléphone : 819 373-5340
ostr.ca

GRANDS CONCERTS

�Le requiem de Mozart
25 mars, 20 h (Salle J.-A.-Thompson)
INT :	 Pascale Beaudin, Maude Brunet, Jacques 

Olivier Chartier, Jean-Philippe McClish
DM :	 Jacques Lacombe, Orchestre symphonique de 

Trois-Rivières, Chœur de l’OSTR
CC :	 Raymond Perrin

La traviata (Verdi) – Version de concert
14 mai, 20 h (Salle J.-A.-Thompson)
INT :	 Lyne Fortin, Adam Luther, James Westman
DM :	 Jacques Lacombe, Orchestre symphonique de 

Trois-Rivières, Chœur de l’OSTR
CC :	 Raymond Perrin

PRODUCTIONS BELLE LURETTE
Téléphone : 450 937-6019
bellelurette.org

La vie parisienne (Offenbach) – Version de 
concert
8, 9 avril, 20 h (Salle Claude-Léveillée de la Place 
des Arts)
INT :	 Thiery Dubé, Nathan Lelièvre, Benoît Godard, 

Michael N K R, Serge Turcotte, Etienne 
Cousineau, Geneviève Bastien, Eugénie 
Préfontaine, Alexandrine Branchaud, 
Jocelyne Cousineau, Marie-Michèle Rivest

RÉSEAU ACCÈS CULTURE
Téléphone : 311
accesculture.com

�Marianne Lambert et Julien Leblanc
10 avril, 15 h (Maison de la culture 
Notre-Dame-de-Grâce)
INT :	 Marianne Lambert
PIA :	 Julien Leblanc

�Un moment Anne
27 avril, 19 h 30 (Chapelle historique du Bon-Pasteur)
LIV :	 Mona Latif-Ghattas
INT :	 Suzanne Rigden
INS :	 David Sela (violon)
PIA :	 Michel-Alexandre Broekaert
MEE :	Mona Latif-Ghattas

�Cécile Muhire et Caroline Gélinas – Récital voix et 
piano
1er mai, 15 h (Chapelle historique du Bon-Pasteur)
INT :	 Cécile Muhire, Caroline Gélinas
PIA :	 Esther Gonthier

�Carlos Gardel : dialogue avec le roi du tango
1er mai, 15 h (Maison de la culture 
Notre-Dame-de-Grâce)
INT :	 Pierre Rancourt
INS :	 Vanessa Marcoux (violon)
PIA :	 Pierre McLean

�Lieux de lumière… silences ineffables…
13 mai, 19 h 30 (Chapelle historique du Bon-Pasteur)
INT :	 Xin Wang
INS :	 Wallace Halladay (saxophone)

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

PROGRAMMATION ARTISTIQUE

�Mélodies françaises – Récital de Pascal 
Charbonneau
17 avril, 15 h (Salle de concert du Conservatoire de 
musique de Montréal)

�Mélodies russes – Récital de Marianne Fiset
5 juin, 15 h (Salle de concert du Conservatoire de 
musique de Montréal)

PROJECTION D’OPÉRA

Die Zauberf löte (Mozart) – Berliner 
Philharmoniker (2013)
24 mars, 18 h 30 (Café d’art vocal)

Macbeth (Verdi) – The Metropolitan Opera (2014)
2 avril, 12 h 30 ; 7 avril, 18 h 30 (Café d’art vocal)

La fiancée du tsar (Rimsky-Korsakov) – Opéra de 
Berlin (2013)
9 avril, 12 h 30 ; 14 avril, 18 h 30 (Café d’art vocal)

David et Jonathas (Charpentier) – Festival d’Aix-
en-Provence (2012)
16 avril, 12 h 30 ; 21 avril, 18 h 30 (Café d’art vocal)

Mefistofele (Boito) – Opéra de San Francisco (1989)
23 avril, 12 h 30 ; 28 avril, 18 h 30 (Café d’art vocal)

La belle Hélène (Offenbach) – Opéra de Hambourg 
(2014)
30 avril, 12 h 30 ; 5 mai, 18 h 30 (Café d’art vocal)

Il trovatore (Verdi) – Théâtre Royal de la Monnaie 
de Bruxelles (2012)
7 mai, 12 h 30 ; 12 mai, 18 h 30 (Café d’art vocal)

L’elisir d’amore (Donizetti) – Wiener Staatsoper 
(2005)
14 mai, 12 h 30 ; 19 mai, 18 h 30 (Café d’art vocal)

Iolanta� et Le lac des cygnes (Tchaïkovski) – 
Teatro Real de Madrid (2012) et Opéra de Vienne 
(1966)
21 mai, 12 h 30 ; 26 mai, 18 h 30 (Café d’art vocal)

La fiancée vendue (Smetana) – The Metropolitan 
Opera (1978)
28 mai, 12 h 30 ; 2 juin, 18 h 30 (Café d’art vocal)

La donna del lago (Rossini) – The Metropolitan 
Opera (2015)
4 juin, 12 h 30 ; 9 juin, 18 h 30 (Café d’art vocal)

ST-ANDRÉ CLASSIQUE
Téléphone : 514 816-3849
standreclassique.com

�Raphaëlle Paquette – R
2 avril, 20 h (Théâtre du Vieux-Terrebonne)
INT :	 Raphaëlle Paquette
PIA :	 Jérémie Pelletier

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

Une nuit à Venise (Johann Strauss)
12 au 14 mai, 20 h ; 14, 15 mai, 14 h (Salle Pratt 
et Whitney Canada du Théâtre de la Ville de 
Longueuil)
DM :	 Donald Lavergne
PIA :	 Lise Lemyre-Gravel
MES :	François Racine 
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Pamphlet

En ce début d’année 2016 où l’on célèbrera le 
400e anniversaire de la mort de Shakespeare, j’ai 
été invité par les Belles Soirées de l’Université 
de Montréal à faire une série de conférences en 
prévision de l’Otello de Verdi qui fut présenté à 
l’Opéra de Montréal du 30 janvier au 6 février 
derniers. Mais le hasard a voulu que je donne 
ces conférences et revoie cet opéra alors que, 
de Cologne à Toronto en passant par Montréal 
et Laval, les nouvelles d’abus de toutes sortes 
envers les femmes ne cessaient de faire les 
manchettes.

Est-i l besoin de rappeler en quoi la pièce 
de Shakespeare et l’opéra qu’en a tiré Verdi 
demeurent à cet égard d’une criante actualité ? 
La plupart des opéraphiles savent sans doute 
qu’Othello met en scène les circonstances 
qui mènent à l’assassinat par son mari d’une 
femme injustement soupçonnée d’adultère ; que 
cet homme, Othello, est manipulé de manière 
insidieuse par son bras droit, Iago, qui ne lui 
pardonne pas d’en avoir préféré un autre pour 
une promotion qu’il considérait lui revenir ; que 
Iago parvient à convaincre Othello que cet autre, 
Cassio, serait l’amant de sa femme, Desdemona ; 
et que Iago va jusqu’à tuer sa propre femme, 
Emilia, servante de Desdemona, pour l’empêcher 
de révéler, lorsqu’elle découvre trop tard le mal 
qu’il a fait, la vérité sur ses mensonges éhontés. 

Mais en relisant Othel lo pour les besoins 
de ces conférences, à la lumière de tous ces 
événements qui n’en finissaient plus de surgir 
dans les médias, quelques passages, souvent 
coupés ou négligés en représentation parce que 
dits par un personnage secondaire, devenaient 
soudainement frappants. 

Emilia : voix des femmes et voix 
de l’auteur
Il s’agit des réflexions de la servante Emilia qui 
joue un rôle de commentateur analogue à celui 
du chœur dans la tragédie antique. À travers ses 
commentaires, c’est aussi la voix de l’auteur que 
l’on entend, témoignant d’une sincère empathie 
pour les deux femmes de son drame, dont les 
assassinats dans la catastrophe finale auront 
été, pour ainsi dire, une tragique ironie, soit les 
dommages collatéraux de la vengeance d’un 
homme contre un autre homme.

Par exemple, après avoir été témoin des premières 
rudesses d’Othello envers Desdemonia, Emilia 
laisse tomber : « Il ne faut pas plus d’un an ou 

deux pour connaître un homme. Tous ne sont 
que des estomacs et nous que leur nourriture. 
Ils nous mangent voracement ; et quand ils sont 
repus, ils nous vomissent. » (III : 4 : 95-98).

C’est aussi Emilia qui fait prendre conscience à 
la jeune et naïve Desdemona qu’ « il est dans la 
nature des hommes de quereller pour de petites 
choses, quand les grandes sont le véritable 
enjeu. C’est bien vrai, il suffit qu’un doigt nous 
fasse mal et il communique aux autres membres 
bien portants cette même sensation de douleur. 
Non, il ne faut pas prendre les hommes pour des 
dieux, ni attendre d’eux les mêmes prévenances 
qu’aux jours de leurs noces. » (III : 4 : 136-142).

Et c’est encore Emilia qui dit, quand Desdemona 
tente de minimiser les premières sautes d’humeur 
de son mari : « Mais les esprits jaloux n’entendent 
pas cette réponse ; ils ne sont pas toujours 
jaloux pour des motifs précis, mais jaloux parce 
qu’il sont jaloux ; c’est un monstre engendré par 
lui-même, né de lui-même. » 

Le droit à l’égalité… jusque dans 
l’adultère
Mais le plus important survient vers la fin. 
Dans ce qui est peut-être le plus beau moment 
de « calme avant la tempête » de tout le réper
toire théâtral, il y a entre les deux femmes un 
dialogue se terminant par un étonnant soliloque 
de la servante qui donne tout son sens à cette 
macabre tragédie et en constitue la véritable 
ra ison d’être, un message qu’aura voulu 
transmettre Shakespeare aux mâles en mal de 
baise brute qui considèrent pouvoir faire tout ce 
qu’ils veulent avec les femmes. Ce moment plus 
introspectif survient à un moment-clé sur le plan 
rhétorique, à la toute fin de l’avant-dernier acte, 
entre la scène où Othello rudoie Desdemona 
devant leurs invités en lui ordonnant de se 
retirer dans sa chambre et la catastrophe finale 
où il l’étrangle dans son lit. 

Ce calme avant la tempête commence par une 
sublime mise en abîme. Alors que, seule avec 
Emilia, Desdemona lutte contre la peine qui 
l’envahit, une chanson lui revient à l’esprit, The 
Willow Song, que fredonnait, nous dit-elle, une 
servante de sa mère en se mourant d’un amour 
trahi. Et dans cette ballade traditionnelle de 
l’époque, que Shakespeare eut la géniale idée 
d’introduire ici avec quelques judicieuses 
retouches comme un signe prémonitoire de ce 
qui va suivre, une femme pleure au pied d’un 

RETOURNER À LA SOURCE 
DE L’OTELLO DE VERDI  
De l’intérêt de lire Shakespeare

par Guy Marchand

saule les infidélités répétées de son amant qui, 
de surcroît (ajout de Shakespeare), se moque 
d’elle en l’invitant à en faire autant de son côté. 
C’est cette chanson qui suscite la question de 
Desdemona qui mènera à l’étonnant soliloque 
d’Emilia, où cette dernière revendique pour 
toutes les femmes le droit à l’égalité dans 
leurs rapports avec les hommes… jusque dans 
l’adultère :

Desdemona :  O, these men, these men  ! 
Penses-tu en conscience, dis-moi Emilia, qu’il 
y ait des femmes qui trompent leur mari de si 
odieuse façon ?
Emilia : Il y en a, sans aucun doute. (…)
Desdemona : Je ne pense pas que pareille femme 
existe. 
Emilia : Si, (…). Mais à mon avis, je crois que c’est 
la faute des maris si les femmes succombent. 
S’ils négligent leurs devoirs, et versent les 
trésors qui nous sont dus dans quelque giron 
étranger ; ou éclatent en aigres jalousies, nous 
imposant des contraintes, en nous frappant et 
en rognant par dépit nos allocations. Eh bien, 
nous avons nos humeurs ; nous savons être 
gracieuses, mais nous pouvons aussi prendre 
notre revanche. Que les maris sachent que, 
comme eux, leurs femmes ont des sens. Des 
yeux, un odorat, et un palais pour goûter, comme 
leurs maris, et le doux et l’amer. Mais qu’est-ce 
qui les fait nous remplacer par d’autres ? Est-ce 
la quête du plaisir ? Je le crois bien. Est-ce le 
besoin d’affection ? Je le crois aussi. Est-ce la 
faiblesse qui les égare ? Je le crois encore. Mais 
n’avons-nous pas, nous aussi, nos aspirations 
au pla isir, nos besoins d’affection et nos 
faiblesses, tout comme les hommes ? Bref, qu’ils 
nous traitent bien ou alors qu’ils sachent que 
les fautes que nous commettons, ce sont leurs 
fautes qui nous les enseignent. » (IV : 3 : 59-99)

D’où l’intérêt, au-delà de ce que peut nous en 
offrir de meilleur le théâtre, le cinéma ou l’opéra, 
de lire Shakespeare… 

50

L’OPÉRA • NUMÉRO 7 • PRINTEMPS 2016



14 (19h) ● 17 ● 19 ● 21 (20h) MAI 2016
au Grand Théâtre de Québec

Direction générale et artistique
Grégoire Legendre

418 529-0688

Présenté par 

PUCCINI 

operadequebec.com

Une histoire d’amour à Paris, parmi les plus belles 
et les plus touchantes de tout le répertoire.

Chef d’orchestre Giuseppe Pietraroia
Metteur en scène Jacques Leblanc
Chœur de l’Opéra de Québec 
Orchestre symphonique de Québec
Mimi Marianne Fiset
Musetta Hélène Guilmette
Rodolfo Antoine Bélanger
Marcello Phillip Addis
Colline Alexander Savtchenko
Schaunard Hugo Laporte
Benoît/Alcindoro Robert Huard

AVANT-OPÉRA 
Le 6 MAI à 19h30
Une conférence animée 
pour mieux comprendre 
et apprécier La Bohème

Assistez aussi à :

pubOpéraBohème-Turp-2.indd   1 2016-02-09   15:15
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