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PASCALE BEAUDIN
Pascale Beaudin se produit sur les scènes d’opéra 
canadiennes, ainsi qu’en France et aux États-Unis. 
Elle est dotée d’un sens musical inné et d’une palette 
expressive infinie, qui font d’elle une récitaliste et 
une concertiste raffinée, notamment au sein du Four 
Nations Ensemble dont elle est membre à part entière. 
Son répertoire va de la musique baroque à la musique 
contemporaine, avec une affection par t icul ière 
pour Monteverdi, Hændel, Mozart et Poulenc. Elle 

chante avec des ensembles tels Chatham Baroque, I Musici de Montréal, 
l’Ensemble contemporain de Montréal, au Festival Opéra de Québec, au 
Festival du Domaine Forget et à l’Été musical de Barachois. Sur disque, on 
peut l’entendre dans l’Intégrale des Mélodies de Francis Poulenc avec le 
pianiste Olivier Godin – coffret de 5 CDs disponible à la Revue – et dans 
Les Femmes Vengées de François-André Philidor avec Opera Lafayette.

LOUIS BILODEAU
Rédacteur et critique musical à L’Avant-Scène Opéra, 
Louis Bilodeau est également professeur de lettres 
depuis vingt ans au Collège Ahuntsic (Montréal). Après 
une thèse de doctorat portant sur le théâtre de Jules 
Verne publiée aux Presses de l’Université d’Exeter 
(Devon, Angleterre), il a effectué un stage postdoctoral 
de deux ans au Centre national de la recherche 
scientifique (Paris), où il a étudié le livret d’opéra 
français du xixe siècle. Il consacre une partie de ses 

travaux à l’exploration des liens entre le répertoire lyrique, la littérature 
et la danse. Il a notamment collaboré au Dictionnaire de la musique en 
France au xixe siècle (Fayard), Le Théâtre français à l’étranger au xixe 
siècle (Nouveau Monde éditions), Les Spectacles sous le Second Empire 
(Armand Colin) et a dirigé pour la revue @nalyses un dossier portant sur 
l’opéra du xixe siècle et le paroxysme de la passion.

BIO DE COLLABORATEUR ET COLLABORATRICE
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Éditorial

Une explosion de joie, accompagnée d’un 
immense sentiment de fierté, telle a été notre 
réaction à L’Opéra – Revue québécoise d’art 
lyrique lors de l’annonce de la nomination de 
Yannick Nézet-Séguin au poste de directeur 
musical du Metropolitan Opera de New York 
(Met). Le chef de l’Orchestre Métropolitain 
(OM) prendra ses fonctions au cours de la saison 
2020-2021, tout en assumant d’ici-là le titre de 
« directeur musical désigné ».

Celui que L’Opéra présentait dans son premier 
numéro comme « un chef lyrique » succède 
ainsi à James Levine qui a agi comme directeur 
musical pendant les 40 dernières années et 
deviendra désormais directeur musical émérite. 
Yannick Nézet-Séguin sera, après MM. Levine 
et Rafael Kubelik (directeur musical pour une 
courte période en 1973 et 1974), le troisième chef 
à assumer ce rôle depuis les 133 ans d’existence 
de la grande compagnie lyrique newyorkaise. 
D’ici la saison 2020-2021, le nouveau chef de 
quarante-et-un ans dirigera deux productions 
pa r a n née et  sera au pupit re pou r c i nq 
productions à partir de son entrée officielle en 
fonction. Il est d’ores et déjà acquis qu’il dirigera 
Der Fliegende Holländer (Le Vaisseau fantôme) 
de Wagner durant la prochaine saison 2016-2017, 
cinq représentations étant prévues entre le 25 
avril et le 12 mai 2017. Et le nouveau directeur 
musical a confié au critique musical du journal 
Le Devoir, Christophe Huss, qu’il entend diriger 
d’autres opéras du répertoire allemand avant le 
début officiel de son mandat.

De toute évidence, cette nomination a fait 
l’objet d’un large consensus au Met, comme 
en fa it foi la v idéo di f fusée le jour de la 
nomination et réunissant non seulement le 
directeur général du Met, Peter Gelb, mais 
également une représentante de son conseil 
d’administration ainsi que des membres de 
l’orchestre. Toutes ces personnes ont fait 
l’éloge de Yannick, le premier violon David 
Chan allant jusqu’à déclarer qu’il était la per
sonne idéale pour succéder à James Levine. La 
plus fière de cette nomination aura sans doute 
été Jacqueline Desmarais, comme l’a souligné 
La Presse dans un ar t icle t itré « Yannick 
Nézet-Séguin au MET : c’est l’apothéose de ma 
carrière de mécène […] ». Il y est rapporté que 
Mme Desmarais, en sa qualité de membre du 
conseil d’administration du Met, retenait ses 
émotions depuis une semaine, même si Peter 
Gelb l’avait prévenue, mais qu’elle ne pouvait 
en parler à personne, pas même à Yannick. Et 
s’agissant des qualités du nouveau directeur 
musical du Met, elle parle de son humilité et 
ajoute : « À travers le monde, vous n’entendrez 
jamais un musicien parler en mal de Yannick. 
Tous les gens succombent à son charme, à 
son intelligence, à sa générosité. Il a un grand 
cœur. » Selon elle, il « est capable de leadership 
sans imposer son autorité ni terroriser les 
membres des orchestres qu’il dirige. Il n’est pas 
snob ni égocentrique. […]. Mais il a une vision 
[…]. Regardez ce qu’il a fait avec l’Orchestre 
Métropolitain de Montréal. Sous sa direction, 
l’OM est devenu un ensemble de prestige » et 
« Je suis très fière : Yannick va diriger l’or
chestre le plus prestigieux au monde – celui 
du Met – en plus de celui de Philadelphie. Il 
sera donc à la tête des deux plus importants 
orchestres en Amérique du Nord ! ».

Entre les mains du jeune chef, l’avenir du 
Met ne peut être que prometteur. Comme 
il l’a fait avec son Orchestre Métropolitain 
(auquel il a de nouveau promis d’être loyal et 
fidèle jusqu’à la fin de son contrat en 2021), 
avec l’Orchestre de Rotterdam qu’il quittera 
bientôt, et l’Orchestre de Philadelphie auprès 
duquel il est maintenant engagé jusqu’en 2026, 
il s’investira pleinement et donnera le meilleur 
de lui-même dans sa nouvelle fonction. I l 
ne pourra qu’inspirer, par son énergie, son 
dynamisme et son intelligence tous les acteurs 
de la plus grande maison d’opéra du monde. 
Son caractère rassembleur et son humanité 
serviront bien le Met et ses artistes à qui on 
pourrait rappeler la réponse qu’il donnait, 
dans l’entretien publié dans le premier numéro 
de notre revue :

Mon rapport avec les interprètes, qu’ils soient 
chanteurs, choristes ou instrumentistes, est 
fait d’écoute et d’empathie. Je comprends 
et respecte la fragilité de leur performance 
et fais tout ce que je peux pour les amener 
à offrir le meilleur d’eux-mêmes, à l’opéra 
comme à l’orchestre. Tout en faisant connaître 
ma propre vision, j’ai beaucoup de respect 
pour tous les artisans de l’opéra, mon rôle 
étant toutefois de voir à ce que la musique 
ne soit jamais compromise par la mise en 
scène. Dans la plupart des cas, j’assiste aux 
répétitions, même celles avec piano, qui 
servent principalement à unir la mise en scène 
à la musique. Après quatre ou cinq semaines 
de répétitions préparatoires à un opéra, 
il n’est pas rare de constater que des liens 
d’amitié très forts sont nés entre les chanteurs 
et le chef. La dernière représentation d’un 
opéra est toujours un peu triste, mais la vie 
doit continuer.

Et on peut espérer que, sous son règne et sans 
accorder de privilège à quiconque, le nouveau 
directeur musical du Met fasse découvrir 
au public de New York d’autres artistes lyri
ques du Québec qui, à l’instar des Bernard 
Labadie, Robert Lepage, François Girard, Julie 
Boulianne, Luc Robert et bientôt Marie-Nicole 
Lemieux et Étienne Dupuis, méritent d’être 
connus et reconnus pour leur grand talent.

Toï, toï, toï, Yannick Nézet-Séguin, de la part de 
L’Opéra – Revue québécoise d’art lyrique et de 
tous ceux et celles qui anticipent le plaisir et la 
fierté de voir un chef québécois sur la scène du 
Met et sur les écrans du monde entier dans le 
cadre de la série Met en direct et haute définition.

Au nom de l’équipe de rédaction, je vous 
souhaite un agréable été et vous inv ite à 
fréquenter les festivals d’opéra de la saison 
estivale, à Québec et à Saint-Eustache. Et 
ne manquez pas non plus les autres rendez-
vous lyr iques des festivals de Lanaudière 
(Karina Gauvin), du Domaine Forget (Marie-
Nicole Lemieux) et d’Orford (Nathalie Paulin) 
et à repérer sur le calendrier de la revue (p. 
44-48) les événements qui, de Trois-Rivières 
à Sainte-Pétronille en passant par Le Bic et la 
Virée classique de l’Orchestre symphonique de 
Montréal, nourriront votre passion pour l’art total.

NUMÉRO 1 • AUTOMNE 2014

L’opéra en effervescence au Québec

Notre histoire lyrique a-t-elle 400 ans  ?

Chaos et merveilles au Festival d’Aix

NOTRE AUTOMNE LYRIQUE

YANNICK
NÉZET-SÉGUIN

ENTRETIEN AVEC

un chef lyrique

YANNICK NÉZET-SÉGUIN,  
DIRECTEUR MUSICAL DU METROPOLITAN OPERA DE NEW YORK
par Daniel Turp
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Actualités

FESTIVAL INTERNATIONAL DU DOMAINE FORGET
La programmation 2016 du Festival international du 
Domaine Forget propose plusieurs événements à saveur 
lyrique. Dans la série Concert-dégustation, le baryton 
Wolfgang Holzmair collaborera avec les pianistes 
Stephen Kovacev ich et Ol iv ier Godin, le f lût iste 
Emmanuel Pahud et le violoncelliste Anssi Karttunen 
dans un concert consacré à Mozart, Schubert, Brahms 
et Ravel. L’événement aura lieu le 3 juillet à 15 h à la 
salle Françoys-Bernier. Lors de son passage, Holzmair 
offrira également une classe de maître publique le 6 
juillet à 13 h 30. La chef adjointe du Metropolitan Opera 
de New York, Joan Dornemann, assurera la direction 
artistique de l’opérette Le mariage aux lanternes 
de Jacques Offenbach pour un événement bénéfice 
au profit du fonds des bourses pour les stagiaires 
de l’académie du Domaine Forget, qui aura lieu le 
24 juillet à 17 h 30 au Manoir de la Seigneurie de Mount 
Murray. Sous la direction de Boris Brott, l’Orchestre 
de chambre McGill, en collaboration avec la soprano 
Sharon Azrieli Perez, propose un concert consacré à 
Hændel, Mozart, Tchaïkovski et à la musique klezmer. 
La représentation aura lieu le 31 juillet à 15 h à la salle 
Françoys-Bernier. Le festival clôt sa saison avec un 
concert réunissant Les Violons du Roy, la contralto 
Marie-Nicole Lemieux et le chef Bernard Labadie 
pour interpréter des œuvres de Vivaldi, Bach, Haydn 
et Mozart. L’événement aura lieu le 21 août et sera 
précédé à 14 h d’une conférence soulignant le vingtième 
anniversaire de la salle Françoys-Bernier.

Wolfgang Holzmair

Joan Dornemann

CAMP MUSICAL 
DU SAGUENAY-LAC-
SAINT-JEAN

La soprano France Bellemare sera la marraine 
du Camp musical du Saguenay-Lac-Saint-Jean 
pour la saison 2016. Dans la série Concerts au 
sommet, la chanteuse, accompagnée par le 
pianiste Jean-François Mailloux, interprétera 
ses airs coups de cœur, composés notamment 
par Dvořák, Puccini et Piaf, le 22 juin à 19 h 30. 
Le Camp musical propose également une 
activité familiale intitulée « Bach incognito » 
visant à faire découvrir aux jeunes l’œuvre du 
compositeur allemand, où la soprano Andréanne 
Brisson-Paquin s’associera au jeune chef Nicolas 
Ellis le 26 juin à 10 h 30 à la salle Raymond-
Tremblay. Dans la série Concerts de la relève 
Rio Tinto, les stagiaires de la session d’Art vocal 
offriront un concert dédié à Mozart le 13 août à 
20 h. En guise de concert de clôture, la soprano 
Monika Dongmo et le pianiste Jean-François 
Mailloux interpréteront des airs de Bach, Mozart 
et Puccini dans un brunch à saveur musicale le 
14 août à 10 h.

Andréanne Brisson-Paquin

Monika Dongmo

FESTIVAL INTERNATIONAL DE JAZZ DE MONTRÉAL
Dans le cadre de la 37e édition du Festival international de jazz de Montréal, Rufus Wainwright 
présentera un concert où s’amalgament œuvre lyrique, expérience visuelle et pop symphonique. La 
première partie sera consacrée à la version de concert condensée de son opéra Prima donna avec les 
chanteuses Lyne Fortin et Kathryn Guthrie et ainsi que le chanteur, Antonio Figueroa, avec en arrière-
plan le film réalisé par Francesco Vezzoli. Le livret, co-rédigé en français par Rufus Wainwright et 
Bernadette Colomine, relate l’histoire d’une cantatrice française, Régine Saint-Laurent, qui en 1970 se 
prépare à remonter sur scène après six ans de silence. La création de l’opéra a eu lieu en 2009, dans le 
cadre du Festival international de Manchester ; un enregistrement avec l’Orchestre symphonique de 
la BBC est paru en 2015 sous étiquette Deutsche Grammophon. En seconde partie, Rufus Wainwright 
chantera ses plus grands succès en version orchestrale. Deux représentations sont prévues les 2 et 3 
juillet à 19 h 30 à la salle Wilfrid-Pelletier.

Rufus Wainwright
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Actualités

NORMA À L’OPÉRA 
DE RIMOUSKI
L’Opéra de Rimouski puise dans le répertoire 
italien pour présenter une version concertante 
de Norma de Bellini. Le rôle-titre sera confié 
à la soprano Chantal Parent, acclamée pour 
son interprétation d’Antonia dans Les contes 
d’Hoffmann d’Offenbach, présenté la saison 
dernière. La distribution comprend également la 
mezzo-soprano Arminè Kassabian dans le rôle 
d’Adalgisa, la soprano Jessica Latouche dans le 
rôle de Clotilda, les ténors Guy Lessard et Louis-

Charles Gagnon qui 
interpréteront respec
tivement Pollione et 
Flav io, a insi que la 
basse Marcel Beaulieu 
dans le rôle d’Oroveso, 
sous la direction de la 
chef Zofia Wislocka. 
L’opéra en deux actes 
sera présenté le 26 
juin 2016 à 13 h 30 à la 
salle Desjardins-Telus.

FESTIVAL OPÉRA DE SAINT-EUSTACHE
L’édition 2016 du Festival Opéra de Saint-Eustache aura lieu du 
23 juin au 10 juillet 2016. Le musicologue Pierre Vachon donnera 
une conférence retraçant les quatre siècles d’histoire de l’opéra – de 
Monteverdi à nos jours. Ses propos seront appuyés d’airs phares du 
grand répertoire lyrique, interprétés par la soprano Chantale Nurse, 
la mezzo-soprano Julie Nesrallah, le ténor Kevin Myers, le baryton 
Manuel Blais et le pianiste Jérémie Pelletier. L’événement aura 
lieu le 26 juin à 17 h 00 au Manoir Globensky. Le Consulat libanais 
présentera le concert « L’opéra à la libanaise », où des airs allant de 
Mozart à Puccini en passant par Bernstein seront interprétés par des 
chanteurs d’origine libanaise. La représentation aura lieu le 8 juillet à 
20 h 00 au Centre d’art de La petite église. Après le succès des éditions 
précédentes, le Festival tiendra à nouveau son grand concert plein 
air mettant en vedette la relève des Jeunes Ambassadeurs lyriques 
le 10 juillet à 14 h 00 sur la promenade Paul-Sauvé. Tout au long du Festival, le Théâtre Lyrichorégra 
tiendra au Manoir Globensky une exposition pédagogique sur l’opéra intitulée « Si l’opéra m’était 
conté », regroupant des documents photographiques, des costumes et des maquettes de décors.

FESTIVAL OPÉRA DE QUÉBEC
Le Festival Opéra de Québec s’amorcera le 24 juillet à 20 h 
à la cour du Vieux Séminaire de Québec par un concert 
sous les étoiles en compagnie d’un quatuor composé des 
ténors Marc Hervieux, Antoine Bélanger, Luc Robert 
et Keven Geddes. Le contreténor français Christophe 
Dumaux s’associera avec Bernard Labadie et Les Violons 
du Roy dans un concert réunissant des airs du répertoire 
baroque. La représentation aura lieu le 26 juillet à 20 h au 
Palais Montcalm. Le célèbre opéra-rock de Luc Plamondon 
et Michel Berger, Starmania, sera représenté à la salle 
Louis-Fréchette les 30, 31 juillet, 1er, 3 et 4 août à 20 h. La 
distribution comprendra les chanteurs Marie-Josée Lord, 
Étienne Dupuis, Marc Hervieux, Lyne Fortin, Raphaëlle 
Paquette, Pascal Charbonneau et Krista de Silva. Une 
nouvelle initiative du festival consiste en la création d’un 
studio d’opéra, offrant aux jeunes chanteurs l’occasion de 
participer à la création des opéras Prima la musica, poi le 

parole de Salieri et Der Schauspieldirektor de Mozart. Trois représentations sont prévues les 31 juillet, 
2 et 5 août à 20 h au Théâtre La Bordée. La soirée de clôture du 6 août sera consacrée à une performance 
pyromusicale, où les Grands Feux Loto-Québec offriront un spectacle pyrotechnique sur des airs d’opéra. 
L’événement débutera au Quai Paquet de Lévis à 21 h par une prestation offerte par La brigade lyrique, 
soit des chanteurs de la relève animant les parcs et lieux publics de Québec pendant le Festival.

FESTIVAL ORFORD MUSIQUE
À titre de nouveau directeur artistique du Festival Orford Musique, Wonny Song innove en créant le 
Prix Orford Musique, qui offre la chance à un jeune lauréat de participer à une tournée internationale. 
La programmation du Festival propose deux événements à caractère lyrique. D’abord, le contreténor 

canadien Michael Taylor se joindra à la violoncelliste 
Elinor Frey et au claveciniste Mark Edwards dans un 
concert dédié aux compositeurs baroques Hændel, 
Porpora, Bononcini et Arne. La représentation aura 
lieu le 9 juillet à 14 h à l’Abbaye Saint-Benoît-du-Lac. 
Ensuite, le concert de clôture sera donné par le quatuor 
vocal Quartom composé du ténor Gaétan Sauvageau, 
des barytons Benoît Leblanc et Julien Patenaude 
et du baryton-basse Philippe Martel. La soirée gala 
couronnera également le grand gagnant de la première 
édition du Prix Orford Musique. L’événement aura lieu 
le 20 août à 20 h à la salle Gilles-Lefebvre.

MICHÈLE LOSIER 
EN RÉCITAL À  
SAINTE-PÉTRONILLE
Dans le cadre de sa 33e saison, Musique de 
chambre à Sainte-Pétronille accueille la mezzo-
soprano Michèle Losier qui se produira en récital 
avec le pianiste Olivier Godin. Les musiciens 
interpréteront les compositeurs du grand 
répertoire romantique français, dont Berlioz, 
Bizet, Gounod et Saint-Saëns, ainsi que des 
œuvres de Grieg et de Gershwin. Le concert 
aura lieu le 28 juillet à 20 h 30 à l’Église Sainte-
Pétronille. Le Festival organise aussi une soirée 
consacrée à la relève musicale, où des jeunes 
interprètes, comme la mezzo-soprano Marie-
Andrée Mathieu, auront l’opportunité de chanter 
en concert. L’événement aura lieu à l’Église 
Sainte-Pétronille le 14 juillet à 20 h 30.

Olivier Godin

so
ur

ce
so

ng
fe

st
iv

al
.o

rg

Quartom

Si
m

on
 S

ég
ui

n-
B

er
tr

an
d,

 L
e 

D
ro

it

Chantal Parent

B
re

nt
 C

al
is

Kevin Myers

Raphaëlle Paquette

7

L’OPÉRA • NUMÉRO 8 • ÉTÉ 2016



Actualités

ARTISTE D’AILLEURS, ICI

CHRISTOPHE DUMAUX
Cet été, le contreténor français Christophe Dumaux sera de passage à 
Québec pour offrir un concert avec Bernard Labadie et Les Violons du 
Roy dans le cadre du Festival Opéra de Québec.

Le chanteur, alors âgé d’à peine 22 ans, qui a étudié dans la classe de 
Magali Damonte au Conservatoire national supérieur de musique et de 
danse de Paris, a fait des débuts remarqués au Festival de Radio France 
et Montpellier en incarnant Eustazio (Rinaldo, Hændel) en 2002. Cette 
production a d’ailleurs été reprise au Festival de musique ancienne 
d’Innsbruck et au Berliner Staatsoper. Dès lors, sa carrière a pris un 
véritable envol, et il est aujourd’hui l’un des chanteurs les plus en demande 
pour interpréter le grand répertoire lyrique baroque. Il a foulé les planches 
de maisons d’opéra réputées telles que l’Opernhaus Zürich, le Théâtre de 
la Monnaie de Bruxelles et le Lyric Opera of Chicago.

Affectionnant particulièrement la musique de Hændel, Christophe Dumaux 
a pris part à de nombreuses productions d’opéra de ce compositeur, 
incarnant Unulfo dans Rodelinda, Partenope dans Armindo et le rôle-
titre dans Orlando. Toutefois, c’est le rôle Tolomeo de Giulio Cesare qui 
constitue véritablement sa signature : il a en effet été appelé à le chanter 
au Theater an der Wien, à Vienne, à l’Opéra de Paris, au Salzburg Festival 
et au Metropolitan Opera de New York. Son interprétation de Tolomeo au 
Festival de Glyndebourne en 2005 a été grandement remarquée et applaudie ; 

sa performance apparaît sur le DVD Giulio Cesare paru en 2006 
sous étiquette Opus Arte. Malgré sa grande prédilection 

pour Hændel, Christophe Dumaux participe à des 
productions très variées, allant du Stabat Mater de 
Pergolesi à la voix d’Apollon dans Death in Venice 
de Britten.

Sollicité partout dans le monde, le contreténor 
a débuté une saison riche de diverses collabo
rations. À l’automne 2015, il a pu être entendu à 
Vienne en tant qu’Ottone (L’incoronazione di 
Poppea, Monteverdi). Cet hiver, on le retrouvait 

aux côtés de Yannick Nézet-Séguin pour chanter le 
Messie de Hændel avec l’Orchestre de Philadelphie ; 

il a ensuite incarné Farnace (Mitridate, re di 
Ponto, Mozart) à Paris. Récemment, i l était à 
Lausanne pour chanter Polinesso (Ariodante, 

Hændel). Il comblera les Québécois de sa 
présence à l’été, avant de s’envoler 

vers Genève pour débuter la 
saison 2016-2017 et interpréter 
le rôle de Ixbalanqué, le héros 
M aya ,  d a n s T h e In di an 
Queen de Purcell (Henry 
et achevé pa r son f rère, 
Daniel), le 16 septembre 
2 016  a u  Gr a nd T hé â t r e 
d e  G e nè v e .  L e  c o nc e r t 
Chr istophe Dumaux et 
Bernard Labadie présenté 
par le Festival Opéra de 
Q uébec au r a l ieu le  26 
juillet prochain à 20 h à la 
salle Raoul-Jobin du Palais 
Montcalm à Québec.

Gabrielle Prud’Homme

ARTISTE À DOMICILE

SHARON AZRIELI PEREZ
Les mélomanes québécois pourront bientôt se réjouir de la présence de la 
soprano montréalaise Sharon Azrieli Perez, le 31 juillet en concert avec 
l’Orchestre de chambre McGill, sous la direction de Boris Brott. Elle aura 
participé d’abord au concert Gala d’orgue, qui a réuni les organistes Jean-
Willy Kunz et Jonathan Oldengarm et dans le cadre duquel elle a interprété 
des œuvres de Hændel, Albinoni, Ravel et Rheinberger, ainsi que d’autres 
issues du répertoire hébraïque ; elle a chanté la première mondiale de In 
Flux du compositeur en résidence à l’Orchestre de chambre McGill, Harry 
Stafylakis. La représentation avait lieu à la Maison Symphonique le 7 juin 
dernier. Puis, l’Orchestre de chambre McGill accueillera une fois de plus 
la soprano pour un concert donné dans le cadre du Festival international 
du Domaine Forget. Parmi les œuvres au programme, notons Hændel, 
Mozart, Tchaïkovski et de la musique klezmer. L’événement aura lieu à la 
salle Françoys-Bernier le 31 juillet à 15 h 00.

Diplômée de la Juilliard School of Music, Sharon Azrieli Perez est 
aujourd’hui très en demande. Elle a collaboré avec des ensembles tels 
que l’Orchestre symphonique de Tokyo et l’Orchestre symphonique de 
Jérusalem, et a monté sur les scènes de l’Opéra de Paris et du Houston 
Grand Opera. Ses rôles vont de Mimi (La bohème, Puccini) à Susanna 
(Le nozze di Figaro, Mozart), en passant par Juliette (Roméo et Juliette, 
Gounod) et Norina (Don Pasquale, Donizetti). Elle jouit également d’une 
solide réputation pour incarner les héroïnes verdiennes. 

Demeurant très attachée à ses origines juives, elle est souvent appelée 
à collaborer avec l’Orchestre de Chambre d’Israël à Tel Aviv et participe 
fréquemment à la création mondiale d’œuvres juives. S’intéressant 
particulièrement à l’influence de la musique hébraïque sur la tradition 
classique occidentale, el le a or ienté ses études doctorales vers 
l’utilisation par Verdi de fragments de prières juives pour les incorporer 
dans plusieurs mélodies de ses opéras. 

Elle a également fondé le Prix de musique Azrieli qui vise à encourager la 
création de nouvelles musiques orchestrales juives. Grande supportrice 
des arts, Azrieli est aujourd’hui une mécène influente ayant à cœur la 
promotion des arts et l’importance de l’accessibilité à la musique pour 
les enfants.

Gabrielle Prud’Homme
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ARTISTE D’ICI, AILLEURS

FRÉDÉRIC ANTOUN

Plusieurs engagements prometteurs attendent 
le ténor Frédéric Antoun qui poursuit une bril-
lante carrière internationale. Le diplômé du 
Curtis Institute of Music à Philadelphie a déjà 
monté sur les scènes des maisons d’opéra les 
plus prestigieuses, telles que le Theater an der 
Wien de Vienne, le Théâtre de la Monnaie de 
Bruxelles et le Covent Garden de Londres, et 
fera ses débuts prochainement au Metropolitan 
Opera de New York. 

Reconnu pour la précision et la clarté de sa 
diction, Frédéric Antoun a été applaudi maintes 
fois pour ses rôles issus d’opéras de Mozart, du 
répertoire français et du bel canto. Il a incarné, 
entre autres, Ferrando (Così fan tutte, Mozart), le 
Prince charmant (Cendrillon, Massenet) et Tonio 
(La fille du régiment, Donizetti). La musicalité 
de ses interprétations a également été acclamée 
dans le répertoire symphonique ; il a notamment 
chanté le Messie de Hændel, le Magnificat de 
Bach et le Requiem de Mozart. Cela lui a valu des 
collaborations auprès d’orchestres réputés tels 
que le New York Philharmonic, le San Francisco 
Symphony et le Toronto Symphony Orchestra, et 
il a eu l’occasion de travailler sous la baguette 
des chefs Marc Minkowski, Emmanuelle Haïm, 
Michel Plasson et Ivor Bolton.

Le chanteur débutait en octobre une saison 
bien chargée à Zurich où il a incarné Nadir (Les 
pêcheurs de perles, Bizet) à l’Opernhaus Zürich. Il 
a également fait ses débuts à l’Opéra de Lausanne 
en mars, en tant que Tonio (La fille du régiment, 
Donizetti) et était à Marseille le mois suivant pour 
chanter Ferrando (Così fan tutte, Mozart). En mai 
dernier, il incarnait Gonzalve (L’heure espagnole, 

Ravel) dans une version concert avec l’Orchestre 
symphonique de Shanghai. 

Après avoir tenu le rôle de Caliban dans The 
Tempest de Thomas Adès au Festival Opéra de 
Québec en 2012, le ténor participera une fois 
de plus à une création lyrique du compositeur 
britannique, The Exterminating Angel. La 
tragédie en trois actes, basée sur le f i lm 
éponyme de 1962 du réalisateur espagnol 
Luis Buñuel, a été commandée et produite 
conjointement par le Salzburg Festival, le 
Covent Garden de Londres, le Metropolitan 
Opera de New York et le Kongelige Opera de 
Copenhague. Le livret, corédigé par Tom Cairns 
et Thomas Adès, relate le sort d’individus 
incapables de quitter la pièce dans laquelle ils 
ont été conviés pour un souper gastronomique 
à la suite d’une représentation d’opéra. Parmi 
la quinzaine de protagonistes f igurant sur 
scène, Frédéric Antoun incarnera Raúl auprès 
de cha nteuses comme A ma nda Echa laz , 
Anne Sofie von Otter et de chanteurs, Charles 
Workman et Eric Halfvarson. La première 
mondiale sera présentée dans le cadre du 

Salzburg Festival à la Haus für Mozart le 28 
juillet prochain. Le compositeur sera au bâton, 
et le librettiste, Tom Cairns, se chargera de 
la mise en scène. Après un total de quatre 
représentations au sein du Salzburg Festival et 
six représentations prévues au Covent Garden 
au printemps 2017, le ténor pourra faire ses 
débuts au Metropolitan Opera, qui entend 
inclure l’œuvre dans sa saison 2017-2018.

Pour le plus grand bonheur des mélomanes, 
Frédéric Antoun sera de retour à Montréal à 
l’automne prochain pour ouvrir la saison 2016-
2017 de l’Orchestre symphonique de Montréal 
avec Carmina Burana de Carl Orff. Parmi ses 
engagements futurs, notons sa participation à 
l’Opéra de Paris en janvier 2017 pour interpréter 
Ferrando (Così fan tutte, Mozart) aux côtés de 
Michèle Losier (Dorabella) et de Philippe Sly 
(Guglielmo) ainsi qu’à la production d’Otello 
de Verdi au Covent Garden en tant que Cassio 
auprès de Jonas Kaufmann qui incarnera le 
rôle-titre.

Gabrielle Prud’Homme

la fondation 
arte musica 
présente

salle 
bourgie

abonnement toujours disponible
rabais de 30 % à l’achat des 8 concerts de la série

sallebourgie.ca • 514-285-2000

intéGrale des 
cantates de BacH - an iii

Présenté par

arion orchestre  
baroque
dimanche 25 septembre – 14 h

alexander Weimann, chef 

J. s. BacH cantates BWV 45, 96 et 113

les Violons du roy
dimanche 30 octobre – 14 h

bernard labadie, chef

J. s. BacH cantates BWV 52, 58,  
82 et 84

ensemble les boréades
chŒur saint-laurent
dimanche 27 novembre – 14 h

Philippe bourque, chef

J. s. BacH cantates BWV 61, 99, 125 et 186

i musici de montréal
samedi 17 décembre – 15 h
dimanche 18 décembre – 14 h

Jean-marie Zeitouni, chef

J. s. BacH oratorio de noël, BWV 248 
(cantates iV, V et Vi)
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NOS ARTISTES SUR LA ROUTE

Jean-François Lapointe incarnera Enrico dans Lucia di Lammermoor 
de Gaetano Donizetti à l’Opéra national de Lorraine, Nancy : 22, 24, 26, 28 
et 30 juin 2016.

Karina Gauvin chantera la Résurrection Symphonie nº 2 de Gustav 
Mahler avec l’Orchestre symphonique de San Francisco, San Francisco : 
1er et 2 juillet 2016. La soprano interprétera la même œuvre avec le chef 
d’orchestre Yannick Nézet-Séguin et l’Orchestre de Philadelphie, à 
Vail, Colorado : 16 juillet 2016. On entendra la chanteuse avec l’Orchestre 
de Cleveland : au programme, la Symphonie nº 29 et la Chaconne from 
Idomeneo de Wolfgang Amadeus Mozart, la Cantate nº 51 de Johann 
Sebastian Bach et « Let the Bright Seraphim » dans Samson, par Georg 
Friedrich Hændel, Cleveland, États-Unis : 12 août 2016. 

La sopra no musicienne 
D o m i n i q u e  L a b e l l e 
interprétera les Cantates 
nº 12, nº 201 et nº 208 de 
Johann Sebastian Bach, 
au Slosberg Auditorium, 
Waltham, Massassuchetts : 
7  ju i l let  2016 ;  au Ba rd 
College,  Annandale-On-
Hudson, New York : 8 juillet 
2016 et au Simon Rock 
College, Great-Barrington, 
Massachusetts : 9  juil let 
2016. Elle chantera aussi 
La bonne chanson de Gabriel 
Fauré, à la Neighborhood 
House, Northeast Harbor, 
Maine : 9 août 2016. 

Claire de Sévigné chantera avec la Philharmonia 
Zurich des Airs de Purcell, à l’Opéra de Zurich : 19, 
20 juin et 9 juillet 2016. De plus, elle fera partie du 
Placido Domingo’s Operalia, au Teatro Degollado, 
Guadalajara, Mexique : 16-25 juillet 2016.

La mezzo-soprano Julie Boulianne tiendra le rôle 
d’Annio dans La clémence de Titus, de Wolfgang 
Amadeus Mozart, à l’Opéra de Zurich : 1er, 3, 5 et 8 
juillet 2016. Elle se produira aussi dans Roméo et 
Juliette, au Royal Albert Hall, Londres : 30 juillet 
2016. 

Marie-Nicole Lemieux deviendra Suzuki dans 
Madame Butterfly de Giacomo Puccini, au Théâtre 
Antique, Orange : 9 et 12 juillet 2016. 

Hélène Guilmette sera Héro dans Béatrice et 
Bénédict de Hector Berlioz à l’Opera House de 
Glyndebourne, Royaume-Uni : 23, 27, 30 juillet et 3, 
5, 9, 12, 15, 19, 22, 25, 27 août 2016.

Frédéric Antoun sera Raúl dans The Extermina-
ting Angel de Thomas Ades à la Maison de Mozart, 
Salzburg : 28 juillet et 1er, 5, 8 août 2016. 

Étienne Dupuis incarnera Graf René Anckarström 
dans Un bal masqué de Giuseppe Verdi à l’Opéra 
allemand de Berlin : 16, 21, 24 septembre et 19, 25 
octobre 2016. 

Et vers un été lyrique exceptionnel

SUIVEZ NOS CHEFS D’ORCHESTRE À L’INTERNATIONAL !
Sous la direction de Yannick Nézet-Séguin, récemment désigné 
directeur musical du Metropolitan Opera de New York, l’Orchestre 
philharmonique de Berlin présentera le Concerto pour violon de 
Béla Bartók et la Symphonie nº 13 en si mineur « Babi Yar » de Dmitri 
Chostakovitch à Berlin : 22, 23 juin 2016. Le chef d’orchestre dirigera aussi 
Ma Patrie de Bedřich Smetana, Romance pour violon et orchestre en Fa 
mineur, la Mazurka (arr. pour violon et orchestre) et la Symphonie nº 6 
d’Antonín Dvořák au Waldbühne à Berlin : 26 juin 2016. Plusieurs dates de 
tournée sont annoncées pour ce concert : Tonhalle, Düsseldorf : 27 juin ; 
Konzerthaus, Dortmund : 28 juin ; Kurhaus, Wiesbaden : 29 juin ; Nuovo 
Teatro del l’Opera di Firenze, Florence : 30 juin et Fondazione Teatro 
Regio di Parma, Parme : 1er juillet 2016. Finalement, nous retrouvons 

Nézet-Séguin avec l’Orchestre de la 
Radio de Bavière dans Euryanthe – « So 
bin ich nun verlassen » et Der Freischütz 
–  «  E i n s t  t r ä u m t e  m e i n e r  s e l ’g e n 
Base » de Carla Maria Von Weber ; Die 
Verschworenen D.787 – « Ich schleiche 
bang und still herum » et Die Bürgschaft 
D.435 – « Welche Nacht hab ich erlebt » de 
Franz Schubert ainsi que la Symphonie 
nº 7 d’Anton Bruckner, Herkulessaal, 
Munich : 7 et 8 jui l let ; Konzer thaus, 
Dortmund : 9 juillet 2016. 

L’Orche s t re  s y mphon ique de 
Boston et Jacques Lacombe 
vous inv itent au Concert d’ou
ver ture à Tanglewood (Lenox, 
Massachusetts) : 8 juillet 2016. Le 
chef d’orchestre dirigera Alborada 
del gracioso de Maurice Ravel, 
le Concerto pour violon nº 3 de 
Camil le Sa int-Saëns a insi que 
la Symphonie nº 5  de Sergueï 
Prokofiev. 

Jean-Michaël Lavoie dirigera 
l’Ensemble Resonanz dans un 
spectacle de danse chorégraphié 
par Nata l ia Horecna sur trois 
œuvres de Claude Vivier « Wo bist du 
Licht ! », « Bouchara » et « Zipangu » 
au Stadt theater d’ Ingolstadt , 
Allemagne : 12 juillet 2016. 

Bonne route avec nos Artistes sur 
la route !

Catalina Dragomir 
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Actualités

RETOUR SUR L’ÉVÉNEMENT D’ICI

AGIR LOCALEMENT,  
PENSER MONDIALEMENT

La semaine du 18 au 21 mai 2016 était placée 
sous le signe de l’opéra ! Durant quatre jours, 
la conférence chapeautée par OPERA America, 
intitulée « Global Strategies – Local Action » 
(Agir localement, penser mondialement) à 
l’hôtel Le Westin (Montréal) a remis à l’ordre 
du jour la nécessité d’agir d’abord dans sa 
communauté tout en bâtissant des ponts 
et en établissant des partenariats grâce à 
des stratégies globales. Les directeurs de 
maisons d’opéra étaient invités à explorer les 
possibilités de collaboration sous toutes leurs 
formes et à trouver de nouveaux partenaires 
et alliés afin de faire face aux défis actuels, 
et anticiper les changements auxquels nous 
serons confrontés dans les années à venir.

Les discussions, tables rondes et allocutions 
au xquel le s  nou s avon s a s s i s t é  ont  é t é 
foisonnantes d’idées nouvelles. Ce fut l’occasion 
de présenter un vibrant plaidoyer en faveur des 
arts. Lors de la séance plénière d’ouverture 
du jeudi, Manon Gauthier, Responsable de la 
culture et du patrimoine à la Ville de Montréal, 
a souligné l’impact économique considérable 
de la culture sur l’économie québécoise, tandis 
que Pierre Dufour, Directeur général de l’Opéra 
de Montréal, parlait de Montréal comme d’une 
ville « boulimique de culture ». Simon Brault, 
Directeur et chef de la direction du Conseil 
des arts du Canada, a salué le gouvernement 
fédéral actuel qui compte investir massivement 
en culture. Il a également appelé les théâtres 
lyriques à « ouvrir les portes de l’opéra », par 
exemple en tendant la main aux réfugiés syriens 
et communautés des Premières Nations. Marc 
A. Scorca, Président et chef de la direction 
d’OPERA America, a rappelé l’importance de 
l’art dans la constitution de communautés 
dynamiques et invité les principaux acteurs du 
milieu à devenir des « activistes de l’opéra » en 
intégrant la musique lyrique dans chacune des 
facettes de leur vie quotidienne. Le cinéaste et 
metteur en scène François Girard, pour sa part, 

a souligné que l’aspect théâtral inhérent à cet 
art total qu’est l’opéra ne doit pas être négligé : 
son succès repose sur une rencontre réelle entre 
la musique et le théâtre qui permet de garder 
l’auditeur en éveil.

Le renouvellement des publics a été un fil 
conducteur qui reliait plusieurs des interven
tions. Quel avenir pour l’opéra ? Comment le 
rendre plus accessible ? Comment sera-t-il 
financé et comment diversifier les sources 
de revenus ? Comment attirer un nouveau 
public, notamment les jeunes, et changer leur 
perception de l’opéra ? Un constat s’impose : 
les abonnements sont en chute libre au profit 
des billets à l’unité, et cette tendance ira en 
s’accentuant. Pourtant, loin d’être pessimistes, 
ces échanges ont plutôt été l’occasion d’amorcer 
une discussion sur les meilleures pratiques et 
stratégies. De nombreuses initiatives se sont 
multipliées ces dernières années : le désir de 
rejoindre les jeunes est partout présent, que 
ce soit par le biais du programme Coopéra de 
l’Opéra de Montréal ou d’autres programmes 
jeunesse. Le premier contact avec l’opéra doit 
se faire idéalement dès l’enfance afin de stimuler 
la créativité et l’amour de l’art. Mark A. Scorca 
a notamment rappelé que l’opéra peut apporter 
aux jeunes des outils qui leur seront utiles toute 
leur vie.

Si personne ne détient de recette magique, 
tous ont prôné l’importance des nouvelles 
technologies, du Web, des réseaux sociaux et 
des moyens de communication électroniques 
de plus en plus sophistiqués et abordables. 
Certaines maisons d’opéra n’hésitent pas à 
solliciter les jeunes mélomanes fraîchement 
sortis de l’université afin de développer ce 
public des 18-30 ans si convoité. Plusieurs 
maisons ont ainsi mis sur pied des programmes 
d’ambassadeurs afin de créer des interactions 
avec ce segment d’auditeurs. C’est cependant la 
façon de faire connaître et de mettre en marché 
l’opéra qui doit être repensée. Dans le f lot 
d’informations diffusées, comment s’assurer que 
le message se rendra à bon port ? Que veut-on 
communiquer ? Sur quelles plateformes ?

Plusieurs maisons d’opéra aux moyens plus 
modestes ont choisi de se différencier et de 
se réinventer, notamment par la présentation 
d’opéras de chambre (moins chers à produire 
et voyageant plus aisément) ou encore par des 
commandes d’opéra, qui ont d’ailleurs explosé 

ces dernières années. Frayda B. Lindemann, 
P résidente du Consei l  d’ad m i n ist rat ion 
d’OPERA America , rappel le l’impor tance 
de ces voix nouvelles, même si le public a 
parfois besoin de temps afin d’en comprendre 
la por tée.  L a rela t ion ent re les œuv res 
traditionnelles et les opéras contemporains a 
du reste donné lieu à des échanges passion
nants ; le choix exercé dans les œuvres du 
répertoire n’est pas fixe mais varie selon les 
générations. Il faut également mettre en place 
des conditions favorables, faire confiance aux 
compositeurs ainsi qu’aux artistes afin qu’ils 
puissent créer l ibrement sans contraintes 
extérieures. Plus facile à dire qu’à faire en 
ces temps économiques moroses ! Opera 
Memphis et Philadelphia Opera ont décidé 
d’aller à la rencontre de leur public en jouant 
dans des lieux inhabituels. Ces innovations 
ont un impact durable sur leur communauté et 
mettent l’auditeur au cœur du projet artistique, 
pa r exemple en créa nt des événement s 
ra s sembleu r s .  Su r ce pla n ,  les g ra ndes 
compagnies d’opéra peuvent en apprendre 
beaucoup des plus petites !

Lors de la dernière session de samedi, Bernard 
Foccroulle, Directeur général du Festival d’Aix-
en-Provence, a affirmé que l’opéra se veut 
un moyen de cohésion sociale en favorisant 
le dialogue interculturel, contribuant ainsi à 
pacifier et à humaniser notre monde et donc à 
combattre le terrorisme. Cet invité prestigieux a 
mis en relief l’importance de la démocratisation 
de l’opéra ; il a cité l’exemple du pré-festival Aix 
en juin au cours duquel le public est appelé à 
échanger avec les artistes et à assister à des 
classes de maître. Peter Gelb, Directeur général 
du Metropolitan Opera de New York, a invité 
l’auditoire à prendre des risques calculés afin 
de donner un nouveau souffle aux productions 
d’opéra et év iter la stagnation ar tistique. 
Il a également souligné le changement qui 
s’opère au sein du public : la transition entre 
un public plus âgé et un jeune public doit être 
soigneusement planifiée. Bref, les initiatives 
visant à dépoussiérer l’image élitiste de l’opéra 
et faire connaître cette forme d’art à un public 
toujours plus vaste se multiplient. Plus que 
jamais, l’opéra se veut une forme d’art vivante 
qui donne un sens au monde qui nous entoure. 
Il convient de se la réapproprier, puisqu’elle 
appartient à tous et à toutes.

Claudine Jacques

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
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 LA VIE D’ARTISTE… LYRIQUE
par Pascale Beaudin

Chapitre 2 : 

L’audition ou le mal nécessaire

Passage obligé de la v ie de chanteuse, le 
rituel de l’audition vaut la peine d’être révélé. 
Contrairement aux gens qui mènent une vie soi-
disant normale, continuellement à la recherche 
du prochain contrat. Voici donc une petite idée 
de l’acharnement nécessaire pour survivre en 
chant classique.

Ça y est ! Mon agent, adopté lui aussi après 
de nombreuses auditions, me confirme le 
lieu, la date, et l’heure fatidiques. Je teste 
mon répertoire auprès de mon professeur, de 
mon accompagnateur (coach) vocal et parfois 
même de mon professeur de jeu ou de diction ; 
ils auront chacun une opinion valable mais 
diamétralement opposée de ce que je devrais 
chanter, et comment. Je les aime parce qu’ils 
savent tant me mettre en confiance… 

J’achète aussi à mes frais mon billet d’autobus, 
de train ou d’avion. Je fais une réservation à 
l’hôtel, ou, si j’ai de la chance, j’ai un cousin 
de la fesse gauche du colocataire de la blonde 
de mon frère qui n’habite pas trop loin. Parce 
que franchement, ça commence à faire cher. 
Et cette audition, n’est-elle pas un autre « coup 
de dés dans la mare ? », comme dirait l’autre.

Après avoir tenté de gérer tout le stress du 
voyage, du décalage horaire, des collants qui 
font des mailles, des faux plis de la jupe (quel 
genre d’hôtel n’a pas de fer à repasser ? L’hôtel 
miteux que j’ai les moyens de me payer !), des 
mèches de cheveux rebelles et du chat qui 
semble avoir élu domicile dans mon larynx 
nerveux, me voilà en salle d’audition. J’ai cinq 
minutes pour vocaliser dans une toilette, juste 
le temps qu’il faut pour réaliser que l’air dans 
l’avion était trop sec et que le verre de rouge qui 
devait m’aider à dormir m’a seulement asséché la 
gorge. Je sais bien que Violetta, Antonia et Mimi 
meurent de tuberculose, mais je ne suis pas allée 
à l’école de Stanislavski, et il n’est pas très bien 
vu de tousser sur le jury.

Je rencontre pour la première fois de ma vie 
le pianiste, et nous avons deux minutes pour 
discuter tempi, respirations et cadences. Un 
bon pianiste fait toute la différence : s’il joue trop 
vite, trop lentement, trop doucement ou trop 
fort, il sabote sans aucun doute une audition 
prometteuse. Un pianiste, à qui j’avais fait 
parvenir la musique des semaines à l’avance, a 
rajouté des temps pendant une longue vocalise ; 
j’ai improvisé quelque chose et acquis, ce faisant, 

un immense respect pour les chanteurs du xviie 

siècle qui composaient dans le feu de l’action 
leurs propres cadences. Le jury n’a pas semblé 
apprécier. À mon grand étonnement... Une autre 
fois, un pianiste bien connu engagé par mon 
agent pour une audition importante n’avait pas 
daigné se présenter ! Une dame qui m’écoutait 
avait pianoté quelques notes pour m’aider… 
Pianistes qui savez compter et qui respectez vos 
engagements, je vous salue bien bas.

En attendant mon tour, j’entends à travers la 
porte la candidate qui me précède. Elle est 
excellente, évidemment, et chante vraisem
blablement les mêmes airs que moi. Génial. 
J’imagine en plus qu’elle est le sosie de Monica 
Bellucci. Elle sort en me lançant un « toï, toï, 
toï1 ! » (trop jovial pour être authentique) et je 
lui fais un beau sourire figé (en me trouvant 
hypocrite).

Voilà, c’est l’heure. Les dix minutes qui m’ont 
coûté une fortune sont arrivées. Alea jacta 
est , je me lance dans la gueule du l ion en 
ouvrant la porte d’une salle dont je ne connais 
pas l’acoustique. J’offre une poignée de main 
que j’espère confiante et chaleureuse – mais 
qui est moite et hésitante – aux membres 
du jury, et leur donne un dossier contenant 
photo, curriculum vitae et la liste des airs 
préparés. Dans le meilleur des scénarios, ils 
sont reposés, souriants et chaleureux. Il arrive 
pourtant qu’ils n’ont pas envie d’être là, et qu’ils 
le cachent mal. L’un deux part brusquement 
aux toi lettes, entre deux a irs, la issant le 
pauvre chanteur échanger des banalités avec 
ses collègues. D’autres échangent des recettes 
de gâteau aux fruits pendant que la pauvre 
Lauretta menace de se garrocher dans l’Arno. 
Peu importe. Lorsque j’entends les premières 
mesures de mon air, je me concentre sur mon 
objectif à faire de la musique et surtout, ne pas 
me faire honte.

Mission accomplie. Je salue le jury et me 
retiens de leur demander la recette du gâteau 
aux fruits. Je remercie le pianiste d’avoir fait 
acte de présence et je sors, soulagée. Je fais, 
bien sûr, un sourire chaleureux et sincère au 
prochain candidat en lui lançant un « toï, toï, 
toï2 ! » enjoué, en priant que cette fois, je ne me 
serai pas déplacée pour rien.

1	 Façon un peu snob qu’ont les chanteurs d’opéra de se souhaiter 
bonne chance.

2	 Façon sympathique qu’ont les chanteurs d’opéra de se souhaiter 
bonne chance.

Je
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Pascale Beaudin dans le rôle de la Comtesse Adèle du Comte Ory de Rossini, Angers-Nantes Opéra, décembre 
2007. « J’avais pleuré dans l’avion au retour de cette tournée d’audition, convaincue que j’avais fait tout ça en vain. 
En arrivant à la maison, un message de mon agent m’attendait : le directeur m’offrait un contrat, mon premier ! »
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Très jeune, vous avez commencé à chanter dans la 
chorale d’enfants de la Canadian Opera Company. 
Cette première expérience est-elle à l’origine de 
votre décision de vous engager dans une carrière 
lyrique ?

Je suis native de Montréal. Mais lorsque j’avais 
cinq ans, mon père avait été muté à un nouveau 
poste à Toronto. J’y ai passé une partie de 
mon enfance et mon adolescence et je crois 
que ce changement a été déterminant dans ma 
formation musicale. À l’âge de huit ans, et ce 
pendant six ans, j’ai eu la chance de faire partie 

de la Canadian Children’s Opera Chorus (CCOC), 
un chœur fondé par Ruby Mercer et Lloyd 
Bradshaw. Encore aujourd’hui, cet ensemble 
forme un chœur professionnel d’enfants ouvert 
aux jeunes de six à dix-neuf ans ; actuellement, 
240 jeunes filles et garçons en sont membres. 
Cette appartenance a été pour moi l’occasion de 
découvrir la grande musique des siècles passés 
ainsi que certains grands opéras. Par la suite, 
au cours de ma formation professionnelle, j’ai 
élargi mes connaissances du répertoire lyrique 
et découvert les opéras de Bizet, Puccini ou 
encore ceux de Britten et Poulenc. Le CCOC s’est 
avéré un extraordinaire milieu de formation. 
Je m’y suis formé l’oreille une bonne partie de 
ma jeunesse. Après l’école, je prenais le métro 
jusqu’au centre-ville de Toronto deux fois par 
semaine pour me rendre aux répétitions. À la 
fin de ma formation au CCOC, j’ai aussi suivi 
des cours de chant privés avec Mme Catherine 
Robbin. Toutes ces années ont certainement 
joué un rôle primordial dans mon choix de 
carrière. Cependant, à mon retour à Montréal, 
j’ai plutôt choisi d’étudier en histoire de l’art à 
l’Université McGill.

Mais le chant ne vous a-t-il pas rattrapée très vite ?

Après avoir vu une annonce sur un babillard de 
la Faculté de Musique de l’Université McGill, 

je me suis présentée de mon propre chef à une 
audition pour chanter un solo dans un concert. 
Le chœur était alors dirigé par Nicole Paiement 
(qui poursuit aujourd’hui son travail aux États-
Unis en tant que directrice musicale d’Opéra 
Parallèle). Le Chœur était à la recherche d’une 
soliste pour une œuvre de Purcell, un compo
siteur que j’aimais particulièrement. Et contre 
toute attente, ma candidature a été retenue sans 
que je sois étudiante en chant. J’ai dû faire des 
jalouses à la Faculté de musique ! Et c’est dans 
cette même Faculté de musique que l’on me dira 
que j’avais vraiment une belle voix et qu’il fallait 
la développer.

Pourtant, j’ai choisi le Conservatoire de musique 
de Montréal, situé à l’époque dans le magnifique 
édifice Cormier dans le Vieux-Montréal, pour 
parfaire ma formation musicale. Après avoir été 
officiellement acceptée, j’ai laissé tomber ce qui 
constituait ma seconde passion, l’histoire de l’art.

C’est là que vous ferez la rencontre de Marie 
Daveluy, n’est-ce pas ?

Oui. Bien des années auparavant, mes parents 
étudiaient tous deux au Conservatoire de 
Montréal avec Raymond Daveluy. Or, j’avais 
auditionné au Conservatoire parce que je 
voulais étudier avec Mme Daveluy. Grâce à son 

La carrière de la soprano québécoise Karina Gauvin est aujourd’hui en plein essor. Au lendemain de sa prise de rôle de Vitellia dans La clemenza di 
Tito de Mozart au Théâtre des Champs-Élysées à Paris en décembre 2014, les milieux lyriques français évoquaient l’émergence d’une Karinamania 
ou Gauvinmania. Cette stature de grande vedette de la scène lyrique internationale devrait se confirmer avec une nouvelle prise de rôle dans la 
Ville-Lumière, celle d’Olympie dans l’opéra éponyme de Gaspare Spontini. Cette carrière est l’aboutissement d’un long travail de formation suivie 
auprès de son professeur de chant, Marie Daveluy. Karina Gauvin a aussi été soutenue par de grands chefs comme Bernard Labadie et Alan Curtis, 
auxquels elle a tenu à rendre hommage dans un entretien qu’elle nous a accordé à Montréal par une froide journée du printemps 2016 entre deux 
séjours en Europe.

KARINA GAUVIN
Une carrière en crescendo

Karina à 2 ans

Héloïse Morel
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frère Raymond, j’ai pu la rencontrer et devenir 
son élève. Quelle chance ! Elle a insufflé en moi 
la passion et l’art du chant et elle m’a donné les 
outils nécessaires pour pouvoir les partager avec 
le public. Mme Daveluy (qui a atteint le vénérable 
âge de quatre-vingts ans le 20 mars dernier) est 
une grande technicienne et amoureuse de la 
musique. Je lui serai à jamais reconnaissante 
pour tout ce qu’elle a fait pour moi.

Et vous remportez quelques prix, qui vous mènent 
en Écosse ?

Effectivement, j’ai remporté mon premier prix 
au Conservatoire de musique de Montréal et, la 
même semaine, le Premier Prix du Festival du 
printemps de Guelph. Cette dernière distinction 
m’a offert l’occasion d’effectuer un séjour de 
formation post-conservatoire à la Royal Scottish 
Academy of Music de Glasgow, en Écosse. J’ai 
pu y suivre des cours de chant avec la grande 
contralto britannique Pamela Bowden. Par la 
suite, j’ai obtenu le Maggie Teyte Memorial Prize 
de Londres. À mon retour d’Écosse, j’ai remporté 
le Premier prix du 28e Concours national des 
jeunes interprètes de Radio-Canada.

Et que dire de votre rencontre avec Bernard 
Labadie et Les Violons du Roy ?

Mme Nicole Trottier, membre fondatrice des 
Violons du Roy et violon solo de l’ensemble, avait 
parlé de moi à Bernard Labadie après m’avoir 
entendue à la radio. À la fin de mes études au 
Conservatoire, j’ai auditionné pour lui. Je me 
souviendrai toujours de cette audition. Il m’avait 
dit à l’époque qu’il gardait mon nom en tête et que 
si une occasion se présentait, il ferait appel à moi. 
L’occasion s’est présentée quelques mois plus 
tard, sous forme d’un remplacement d’urgence, 
à 12 heures d’avis, de Dorothea Röschmann, 
qui était souffrante. Ce fut mon tout premier 
Messie de Hændel avec Les Violons du Roy et 
mes débuts avec cet ensemble que j’affectionne 
tout particulièrement. À partir de ce moment clé, 
Bernard Labadie m’a prise sous son aile et apporté 
un très grand soutien. Je garde d’ailleurs de beaux 
souvenirs du Messie de Hændel donné plusieurs 
fois à l’Église Saint-Dominique à Québec, mais 
aussi des nombreuses tournées aux États-Unis 
auxquelles se joignait le magnifique chœur de 
La Chapelle de Québec. J’ai fait mes premiers 
enregistrements avec Les Violons du Roy et je suis 
spécialement fière des prix Juno qui ont souligné 
l’excellence de notre travail dans Apollo e Dafne 
de Hændel ainsi que le Requiem de Mozart.

Et vous avez travaillé avec d’autres orchestres, 
ensembles et compagnies lyriques ?

Je m’enorgueillis d’avoir travaillé avec les plus 
grands orchestres et principales compagnies 
lyriques d’ici et d’ailleurs, qu’il s’agisse de 
l’Orchestre symphonique de Montréal, de 
l’Orchestre Métropolitain, de l’Orchestre sym
phonique de Québec, ou encore de l’Opéra de 
Montréal et de l’Opéra de Québec. J’ai également 
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Karina Gauvin, Armida dans Rinaldo de G. F. Hændel, Festival de Glyndebourne, 2014
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Marie Daveluy, Karina Gauvin et Michael McMahon, pianiste
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Karina Gauvin (Vitellia) et Kate Lindsey (Sesto), Agnès Aubé (figurante) Laurent Delvert (figurant)  
dans La clemenza di Tito (Mozart), Théâtre des Champs Élysées, 2014
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Karina Gauvin et sa sœur Nathalie Gauvin

chanté avec l’Orchestre symphonique de 
Toronto, le Tafelmusik Baroque Orchestra et 
plusieurs formations musicales américaines 
(Chicago Symphony Orchestra, Philadelphia 
Orchestra, Los Angeles Philarmonic Orchestra, 
San Francisco Orchestra, Saint Paul Chamber 
Orchestra). En Europe, je me suis produite avec 
le Complesso Barocco, l’Accademia Bizantina, 
l’Akademie für alte Musik Berlin, Il Pomo d’Oro, 
Musika Antiqua Köln, Talens lyriques et le 
Venice Baroque Orchestra.

Avec le recul, que diriez-vous de cette année 
2015 que le critique musical du journal Le Devoir, 
Christophe Huss, a qualifiée de « miraculeuse » ?

Il est vrai que l’année 2015 a été pour moi 
l’année de la reconnaissance en France. Le rôle 
qui a été déterminant pour ma carrière là-bas 
a indéniablement été celui de Vitellia dans 
La clemenza di Tito (Mozart) au Théâtre des 
Champs-Élysées à la fin de 2014. Les Français 
ont découvert que je n’étais pas faite uniquement 
pour le disque et les concerts, mais que j’étais 
aussi une bête de scène. Je crois l’avoir 
démontré avec les rôles d’Armide (Armide, de 
Gluck) en 2012, un rôle exigeant car Armide 
est constamment en scène, et de Niobe (Niobe, 
Regina di Tebe, de Steffani) ; même en version 
de concert, Niobe requiert beaucoup de présence 
et de talent scénique ! J’aime jouer et m’inscrire 
dans un imaginaire sonore et occuper l’espace. 

Quand j’étais jeune, par taquinerie, on disait 
souvent de moi : « On ne voit qu’elle ! »

Dans mon esprit, 2015 aura également été l’année 
de la disparition de mon mentor Alan Curtis, 
dont la mort subite en juillet m’a bouleversée. Il 
aura marqué d’une grande pierre mon parcours 
artistique. Il m’a encouragée et choyée et cela 
m’a donné une grande force intérieure qui 
m’habite encore aujourd’hui.

J’ai aussi réalisé la même année un projet qui me 
tenait à cœur : l’enregistrement d’une vidéo dans 
laquelle ma sœur Nathalie et moi interprétons une 
samba dont nous avons composé les paroles, sur 
une musique de Tyler Williams. Ce furent de beaux 
moments de plaisir et d’émotion. Allez-y, il faut 

voir cette vidéo sur . Voici le lien : https://
www. youtube.com/watch?v=bhX7spwWMBY.

Mentionnons également qu’à la fin de 2015, j’ai 
enregistré le rôle de Donna Elvira dans Don 
Giovanni de Mozart à Perm en Sibérie, avec 
l’ensemble MusicAeterna sous la direction de 
Teodor Currentzis… et qui devrait paraître chez 
Sony d’ici la fin 2016.

Quels sont les prochains défis qui vous attendent ?

Le plus grand défi est sans doute la prise de rôle 
d’Olympie dans l’opéra éponyme de Gaspare 
Spontini (d’après la pièce de Voltaire) que je 
vais incarner en version concert au Théâtre des 
Champs-Élysées le 3 juin, (NDLR : La rencontre 

Karina Gauvin (Vénus), Carolyn Sampson (Psyché)  
dans Psyché de de Jean-Baptiste Lully,  
Boston Early Music Festival, 2007
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pour cet entretien a eu lieu le 4 avril dernier) 
dans le cadre du quatrième Festival Palazzetto 
Bru Zane à Paris (voir la critique de Daniel Turp 
dans le présent numéro, p. 38). On dit de cet 
opéra, annonciateur du grand opéra français et 
rarement présenté, qu’il est spectaculaire, mais 
on dit aussi du rôle d’Olympie qu’il est impossible 
à chanter. J’aurai l’occasion de travailler avec le 
chef Jérémie Rhorer qui dirigera Le Cercle de 
l’Harmonie et le Vlaams Radio Koor. J’avais 
préparé avec lui cette fameuse Vitellia de La 
clemenza di Tito au même théâtre en 2014. 
J’aime travailler avec ce chef, entre autres parce 
qu’il entoure les interprètes de sa sollicitude et 
respecte pleinement leur liberté d’expression.

Dans les mois qui vont suivre, je chanterai sur 
scène des rôles que je connais bien : Asteria 
dans l’opéra Tamerlano de Hændel au Festival 
d’Ambronay, encore Vitellia de La clemenza 
di Tito au Teatro Real de Madrid à l’automne 
2016, le rôle-titre dans Rodelinda de Hændel au 
Théâtre des Champs-Élysées au début de 2017, et 
je reprendrai le rôle d’Alcina à Tel-Aviv.

Parlez-nous de ceux qui vous inspirent le plus, 
idoles vivantes ou décédées, musiciens ou autres, 
proches, parents, amis.

J’ai déjà parlé de Marie Daveluy qui a accom
pagné mes jeunes années de formation au 
Conservatoire ainsi que du soutien indéfectible 
de Bernard Labadie. Après, je dirais que ma 
rencontre avec Alan Curtis a été déterminante. 
Je crois sincèrement qu’il a fait fleurir en moi ce 
qui dormait encore. Il est arrivé à un moment 
charnière dans ma vie. Je vivais à l’époque des 
moments très difficiles dans ma vie personnelle 
et il est apparu comme une bénédiction, un 
cadeau du ciel. J’ai pu me jeter avec abandon 

dans le travail avec lui et il est devenu en quelque 
sorte mon « père spirituel ». Claveciniste, grand 
musicologue et chef d’orchestre, cet érudit était 
un véritable puits de connaissances, il lisait 
beaucoup et avait une énergie phénoménale. Né 
en 1934 à Mason au Michigan, il s’est installé 
à Florence en Italie en 1977 jusqu’à sa mort 
survenue soudainement le 15 juillet 2015. Il est à 
l’origine de la résurrection de nombreux opéras 
baroques et grâce à lui, j’ai pu l’accompagner 
dans ces redécouvertes. Il disait de moi que 
j’étais la soprano hændelienne par excellence 
et celle qui correspondait à son idéal vocal. Il 
a eu une grande influence sur ma carrière et a 
beaucoup favorisé son essor.

En chant, à l’heure actuelle, il y a beaucoup de 
merveilleux chanteurs et collègues. Et du passé, 
j’ai deux idoles : Régine Crespin, la cantatrice 
française à la superbe voix dramatique et Janet 
Baker, mezzo-soprano et contralto anglaise dont 
la voix chaude a enchanté des générations.

On sait que la vie d’une chanteuse est faite de 
voyages et de déplacements. Comment fait-on 
pour se retrouver, se garder des moments à soi ? 

Voyager est devenu dif f ici le au jourd’hui, 
voire désagréable, puisque les contrôles de 
sécurité sont maintenant si invasifs, parfois 
même agressi fs .  L’hora i re d’u ne a r t i s te 
lyr ique est très chargé. Aux productions 
scén iques et au x récita ls –  précédés de 
la préparation et des répétitions –, i l faut 
a jouter les enregistrements qui occupent 
désormais si souvent les sa isons d’été. I l 
faut du temps, de la patience, mais avec les 
années viennent heureusement l’expérience 
et la confiance. Mon point d’ancrage est ici, 
chez moi à Montréal. Après la pression des 

représentations et les innombrables sollici
tations, j’y trouve le réconfort et la quiétude. 
Je me sens enveloppée et protégée.

De quoi est fait votre quotidien ?

Pour ce qui est du quotidien, disons qu’il y a 
cette gestion constante du calendrier à effectuer 
avec mon agent. Il y a aussi les répétitions au 
piano et je dois vous avouer que je suis la pire 
critique pour moi-même ! Mais il est important 
de travailler seul à seul avec soi-même, et 
naturellement avec un répétiteur de confiance.

Que pensez-vous de la scène lyrique actuelle au 
Québec, au Canada et dans le reste du monde ? 
Voyez-vous des changements ou une évolution 
depuis dix ans ?

Un réel dynamisme caractérise les scènes 
lyriques d’ici et d’ailleurs. Et, j’ai la chance, 
comme d’autres artistes du Québec, de partager 
la scène avec des interprètes qui s’investissent 
au niveau du jeu, des chefs qui réclament 
justement des chanteurs-acteurs et qui donnent 
à la mise en scène l’importance qu’elle mérite. Il 
s’agit là de l’évolution la plus notable.

Les compagnies de disques jouent également 
un rôle de premier plan dans ce dynamisme ; je 
m’estime chanceuse d’avoir plusieurs enregis
trements à mon actif (NDLR : la discographie de 
Karina Gauvin comporte 40 titres, dont certains 
sont présentés dans l’encadré à la fin de cet 
entretien). Je suis d’ailleurs reconnaissante 
aux maisons québécoises Atma Classique et 
Analekta où sont parus plus de la moitié de ces 
enregistrements. Ces compagnies m’ont épaulée 
dès le début de ma carrière et ont participé à 
mon essor. J’ai été très encouragée car elles ont 
cru en moi.

Vous avez conquis le cœur des Français et des 
Européens. Avez-vous le sentiment que les 
Québécois et les Québécoises reconnaissent 
l’ampleur de votre talent ?

J’espère que mes compatriotes du Québec 
m’apprécient encore ! J’ai été très soutenue 
en début de carr ière ici au Québec. Peut-
être les gens nous oubl ient - i ls quand on 
chante souvent ailleurs et que notre absence 
se prolonge. Quoi qu’i l en soit , c’est avec 
bonheur que je renouera i bientôt avec le 
public québécois à l’été 2016 au Festival de 
Lanaudière. Le concert sera donné le 22 juillet 
sous le thème des « Couleurs du romantisme 
français » ; j’y serai accompagnée par Les 
Violons du Roy dirigés par Mathieu Lussier. 
C’est un rendez-vous !

Propos recueillis par Daniel Turp 
et Lorraine Drolet

Note : �Nous tenons à souligner l’importante collabo
ration de l’artiste et la précieuse révision de 
Serge Lamarre déployées pour ce texte.
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Karina Gauvin (en rouge) dans La Calisto de Francesco Cavalli, Bayerische Staatsoper, 2014 
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DISCOGRAPHIE DE KARINA GAUVIN : Un aperçu de ses 40 enregistrements !
1996 Le Petit Livre d’Anna Magdalena Bach (extraits), Luc Beauséjour, Analekta FL 2 3064

1999 « Images de Noël », Michael McMahon, CBC Records SRC

2002 Requiem, W. A. Mozart, Les Violons du Roy, Bernard Labadie, Dorian Recordings

2006 Roi Arthur et La reine des fées (extraits), Henry Purcell, Les Boréades, Francis Colpron, Atma classique

2007 Symphonie nº 4, Gustav Mahler, Orchestre Métropolitain, Yannick Nézet-Séguin, Atma classique

2009 Alcina, G. F. Hændel, Il Complesso Barocco, Alan Curtis, Archiv Produktion

2011 « Streams of Pleasure », G. F. Hændel, Il complesso Barocco, Alan Curtis, Naïve

2012 Giulio Cesare in Egitto, G. F. Hændel, Marie-Nicole Lemieux, Karina Gauvin, Romina Basso, 
Emoke Barath, Johannes Weisser, Filippo Mineccia, Milena Storti, Gianluca Buratto,  
Il Complesso Barocco, 3 CD, Naïve

2014 Tamerlano, G. F. Hændel, Il Pomo d’Oro, Ricardo Minasi, Naïve

2016 Niobe, Regina di Tebe, A. Steffani, Karina Gauvin et Philippe Jaroussky, Paul O’Dette  
et Stephen Stubbs, Erato

« Divine Karina », ATMA Classique

KARINA GAUVIN… À L’OPÉRA : Un aperçu de ses nombreux rôles !

ANNÉE OPÉRA RÔLE COMPAGNIE CHEF
METTEUR 
EN SCÈNE

2000 Die Zauberflöte
(W. A. Mozart)

Pamina Opéra de Québec Bernard Labadie Jacques Leblanc

2003 Die schöne und getreue 
Ariadne
(G. Conradi)

Ariadne Boston Early Music 
Festival

Paul O’Dette et 
Steven Stubbs

Drew Minter

2005 Agrippina
(G. F. Hændel)

Poppea Opéra de Montréal Bernard Labadie Jacques Leblanc

2007 Psyché
(J.B. Lully)

Vénus Boston Early Music 
Festival

Paul O’Dette et 
Steven Stubbs

Gilbert Blin

2008 Les pêcheurs de perles
(G. Bizet)

Leila Opéra de Montréal Frédéric Chaslin Andrew Sinclair

2009 Die Zauberflöte
(W. A. Mozart)

Pamina Opéra de Montréal Alain Trudel Kelly Robinson

2013 Armide 
(C. W. Gluck)

Armide Nederlandse Opera Ivor Bolton Barrie Kosky

2014 La Calisto 
(F. Cavalli)

Giunone Bayerische 
Staatsoper

Ivor Bolton David Alden

2014 La clemenza di Tito 
(W. A. Mozart)

Vitellia Théâtre des 
Champs-Élysées

Jérémie Rhorer Denis Podalydès

2014 Rinaldo
(G. F. Hændel)

Armida Glyndebourne 
Festival

Ottavio Dantone Robert Carsen

2015 Niobe, regina di Tebe
(A. Steffani)

Niobe Théâtre des 
Champs-Élysées

Paul O’Dette et 
Steven Stubbs

Version 
de concert

2015 Dardanus
(J. P. Rameau)

Venus Grand Théâtre de 
Bordeaux et Théâtre 
Royal de Versailles

Raphaël Pichon Michel Fau

2015 Alcina
(G. F. Hændel)

Alcina Teatro Real de 
Madrid

Christopher 
Moulds

David Alden

2016 Olympie
(G. Spontini)

Olympie Théâtre des 
Champs-Élysées

Jérémie Rhorer Version 
de concert

 

Nina Stemme en Iseut dans Tristan und Isolde de Wagner, une nouvelle mise en scène de 
Mariusz Trelinski. Photo : Kristian Schuller/Metropolitan Opera.

Wagner 
TRISTAN UND ISOLDE 
(Nouvelle Production)
En direct : 8 octobre 2016
Rediffusions : 12, 14 et 16 novembre 2016

DATES DE MISE EN VENTE DES BILLETS

MEMBRES SCÈNEMD ET DU MET  
 jeudi 14 juillet 2016

GRAND PUBLIC
 vendredi 22 juillet 2016 
 

La billetterie des cinémas et de 
Cineplex.com ouvrira à 9 h 30 heure locale. 
 
Visitez  Cineplex.com/Opera pour obtenir 
de plus amples renseignements.

LES OPÉRAS DU MET  
EN DIRECT ET EN HD 
SAISON 2016-2017

MC/MD Cineplex Divertissement ou utilisation sous licence. 
© 2016 Propriété intellectuelle de Scene LP. Tous droits réservés.
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LA CANTATRICE CANADIENNE ÉVA GAUTHIER
par Normand Cazelais

Le journaliste et mélomane Normand Cazelais vient de faire paraître une 
biographie romancée de la cantatrice canadienne : Éva Gauthier – La voix de 
l’audace. En voici des extraits reproduits ci-dessous avec la permission de l’auteur 
et de la maison d’édition, Groupe Fides inc.

L’idée d’une biographie sur Éva Gauthier s’est 
imposée alors qu’une recherche était entreprise 
sur l’intérêt mutuel que se portaient Maurice 
Ravel et George Gerswhin, deux musiciens issus 
de deux univers totalement différents. Nous 
avons alors appris qu’ils se sont rencontrés à 
New York dans l’appartement... d’Éva Gauthier, 
à son initiative. C’était le 7 mars 1928, à l’occa
sion du cinquante-troisième anniversaire du 
compositeur et concertiste français.

Éva Gauthier les connaissait très bien : ils étaient 
ses amis. Des amis qui vivaient l’un en Europe, 
l’autre en Amérique. Qui appartenaient l’un à 
la musique dite classique, l’autre à la musique 
populaire et au jazz, alors considéré par beau
coup comme une « musique de nègres ». Plus 
encore, elle interprétait avec grand talent et 
audace les œuvres vocales de chacun. 

Toute sa vie, Éva Gauthier a été une femme 
d’avant-garde. El le a défendu les œuvres 
vocales de Stravinsky, de Satie, de Ravel et 
d’autres compositeurs « modernes », au grand 
dam souvent des pont i fes de la « grande 
musique ». Tout en interprétant par ailleurs 
des chants folkloriques de son Canada français 

natal ou des mélodies originaires de Java où 
elle avait vécu quatre ans avant la Première 
Guerre mondiale.

À son arrivée aux États-Unis, jeune femme 
encore, elle a fait la tournée des théâtres de 
vaudeville d’un bout à l’autre du pays. Pendant 
des années, ses concerts à l’Aeolian Hall de New 
York ont constitué des événements fort courus 
de la scène lyrique de la métropole américaine. 
Très tôt divorcée, ce « petit bout de femme » 
– elle ne faisait pas cinq pieds – a mené sa 
carrière, seule, sans imprésario. 

Autrement dit, un personnage !

qqqqqqqqqqq

Dès les débuts, ses récitals ont démontré sa 
curiosité pour toutes les formes musicales 
venues d’Orient, issues du jazz, du folklore ou 
des tendances les plus modernes de la musique 
dite sérieuse. Plus de six cents œuvres de tout 
horizon se sont ainsi inscrites à son répertoire, 
souvent contre vents et marées. Sa curiosité 
certes, mais aussi son goût sûr et son grand 
talent pour les interpréter et leur insuffler une 

âme supplémentaire. Femme seule, jalouse de 
sa vie privée, indépendante sans agent ni mari 
pour promouvoir sa carrière, née à Ottawa, 
francophone d’origine dans un monde anglo-
saxon, elle a développé des liens étroits, faits de 
respect mutuel, avec nombre de compositeurs, 
d’interprètes et de chefs d’orchestre.

Née en 1885, décédée en 1958, Éva Gauthier 
était une exploratrice-née. Et une artiste qui 
savait reconnaître la f lamme d’une œuvre et 
le talent des compositeurs. Toute sa vie, elle 
a su construire des ponts, entre des univers 
musicaux et culturels, entre des artistes et 
musiciens. Son éclectisme, plusieurs l’ont 
relevé, était sa « carte de visite ». Tout au long 
de sa carrière à New York, son récital annuel 
était considéré comme un « événement ». Sa 
performance avec Gershwin sur la scène de 
l’Aeolian Hall en 1923, qualifiée d’« historique » 
par plusieurs obser vateurs, a marqué les 
mémoires. En Amérique, elle a connu peu de 
rivales et de rivaux en la matière. Henry Taylor 
Parker, influent critique de Boston, a notamment 
soutenu qu’« elle était à l’interprétation de la 
mélodie moderne et ultramoderne ce que la 
soprano d’origine écossaise Mary Garden était 
à l’opéra. »Soirée donnée par Éva Gauthier pour l’anniversaire de Maurice Ravel, le 7 mars 1928. Assis au piano : Éva Gauthier et 

Ravel ; debout, à l’extrême-droite : Gershwin.
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Programme du récital de musique ancienne et moderne 
pour la voix qu’a donné Éva Gauthier le 1er novembre 1923, 
récital au cours duquel elle a présenté George Gershwin.
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Si elle a vécu à l’extérieur de son pays natal, 
elle a gardé envers lui un profond attachement. 
Elle assistait régulièrement aux concerts 
de musique et d’ar tistes canadiens qui se 
donnaient à New York. Se souvenant entre 
autres du traitement que lui avait réservé 
le Premier ministre Mackenzie King, el le 
déplorait la façon dont le Canada traitait ses 
musiciens. Elle regrettait également que « les 
Canadiens préfèrent écouter des ar t istes 
étrangers plutôt que les leurs. »

Femme de cœur et de volonté, Éva Gauthier 
reste, plusieurs décennies après sa mort, une 
personnalité fascinante. Sa vie pourrait être 
aisément portée au cinéma.

Peut-être est -ce son ami le compositeur 
américain Walter Kramer qui lui a rendu le 
meilleur hommage :

Tous les compositeurs de notre époque ont 
envers elle une dette de reconnaissance pour 

l’intérêt qu’elle a porté à la musique vocale 
contemporaine et pour son refus de laisser 
la musique s’immobiliser dans ses formes 
traditionnelles. Car sans les Éva Gauthier 
du monde, il n’y aurait jamais d’auditoire 
pour la musique de ces compositeurs qu’on 
dit “d’un siècle en avance de leur temps”. 

Les compositeurs de son époque certes, mais 
aussi les musiciens et mélomanes d’aujourd’hui 
et de demain.

EXTRAIT DU LIVRE
Éva Gauthier et Maurice Ravel, une rencontre

Quelques semaines plus tard, Éva embarque sur un 
paquebot à destination du Havre en France. Elle 
a dans ses documents une lettre de John Adams, 
en date du 14 mai, qui l’autorise à inviter Maurice 
Ravel en Amérique du Nord et à lui proposer une 
rémunération en conséquence. Ce voyage l’enfièvre 
et l’inquiète tout à la fois. Elle n’a jamais imaginé 
qu’elle serait un jour officiellement mandatée pour 
inviter un aussi immense musicien. Elle porte bien 
des espoirs, artistiques oui, mais aussi financiers, car 
la League y voit le moyen d’engranger de l’argent, 
beaucoup d’argent. Ce qui l’excite plus que tout est 
la perspective de rencontrer seule à seul un créateur 
pour lequel elle a une profonde admiration. Son 
cœur bat la chamade rien que d’y penser. 

Auteur de pièces orchestrales et de mélodies d’une 
indéniable beauté, Ravel accorde ses préférences 
au piano. Il y déploie tout son art et, même s’il est 
un être réputé secret, il y révèle ses traits les plus 
intimes. Ses mélodies, qui captivent tellement 
Éva, portent toutes l’empreinte de cet instrument : 
davantage qu’un accompagnement, la partie de 
piano magnifie la voix. Le chant lui-même, dans la 
grande tradition française depuis Couperin, Rameau, 
y est sans effusion excessive, tout entier au service 
du texte. Il faut du métier, du tempérament, pour 
chanter Ravel. Éva le sait très bien !

Elle note dans son cahier noir : 
Tout de suite, j’ai aimé les trois pièces du cycle 
Shéhérazade écrites en 1903 sur des poèmes de son 
ami Tristan Klingsor. Magnifiques, elles reposent sur 
une orchestration magistrale. La première notamment, 
« Asie », évoque pendant plus de dix minutes les mystères 
de ce continent. Un continent au bord du rêve... Dès 
que je l’ai entendue à mon retour de Java, j’ai reconnu 
l’exotisme, des couleurs musicales, des parfums... C’est le 
traitement résolument moderniste des Trois poèmes de 
Mallarmé qui m’a incitée à les inscrire au programme de 
mes concerts. Dans ces compositions, Ravel est déjà très 
en avance sur son temps. Mettre en musique ces textes 
n’était pas une mince affaire, mais il avait ses raisons. Il 
a déclaré à un journaliste : « Je considère Mallarmé non 
seulement comme le plus grand poète français, mais 
comme le seul, puisqu’il a rendu poétique la langue 
française qui n’était pas destinée à la poésie. Mallarmé 
a exorcisé cette langue, en magicien qu’il était. Il a libéré 
les pensées, ailées, les rêveries inconscientes, de leur 
prison. » Ravel a saisi tout cela.

Il m’impressionne jusqu’aux plus intimes de mes fibres. 
Et je vais à sa rencontre !

qqqqqqqqqqq

Quand elle arrive à Paris, c’est l’été. Paris a changé 
depuis l’époque de ses études. Elle a trente-quatre 
ans, son regard n’est plus le même. La guerre vient 
à peine de finir, les années folles s’annoncent. 
Paris s’est transformé en ville-lumière, bruyante, 
passionnante. 

Tout naturellement, elle pense rencontrer Ravel dans 
la capitale française. Depuis Le Havre, elle lui envoie 
un télégramme. Un message l’attend à son hôtel : 
Il l’invite à le retrouver le lendemain matin à une 
quarantaine de kilomètres à l’ouest de Paris, sur le 
quai de la gare de Montfort-l’Amaury. 

À la descente du train, un homme tiré à quatre 
épingles, mouchoir de couleur vive à la pochette 
du veston, lui fait un signe de la main presque 
imperceptible. Ils avancent l’un vers l’autre. Éva 
qui n’est pas grande découvre à Ravel une qualité 
inattendue : il a la même taille que le dramaturge 
William Faulkner. Plus tard, elle vérifiera : un 
mètre soixante-et-un. Il aurait pu être jockey à 
l’hippodrome de Longchamp...

Après un baisemain, il lui annonce :
–– J’ai réservé une voiture-taxi, elle nous attend sur 

la rue.

Il lui tend le bras. Ce n’est pas un taxi mais une 
véritable limousine : moelleux sièges de cuir, rideaux 
de dentelle, chauffeur en livrée.

–– La villa n’est pas loin : trois kilomètres à peine. J’ai 
pensé que ce serait plus confortable ainsi.

Durant ce bref parcours, elle apprend que, s’il a 
conduit des ambulances durant la guerre, il ne veut 
plus avoir un volant entre les mains. En conséquence, 
il n’a pas d’auto, il préfère en louer une ou marcher. 
D’ailleurs, il est venu à la gare à pied. 

–– Trois kilomètres, c’est peu. Vous aimez marcher ?

Le taxi les dépose devant une petite maison. Une 
maison pittoresque et vraiment particulière, avec 
une tourelle coiffée d’un toit pointu, séparée de la 
rue par un haut mur et une grille en fer forgé.

–– Comment la trouvez-vous ?
–– Intéressante, je dirais...
–– C’est le mot approprié ! Intéressante.
–– Elle est à vous ?
–– Non, mais je compte m’en porter acquéreur 

bientôt. J’aurais aimé que ce soit plus rapide, 
mais des problèmes de succession retardent la 
transaction. Je devrais en être le propriétaire 
au début de l’année prochaine. C’est d’ailleurs 
l’une des raisons qui me feront décliner l’aimable 
invitation que vous êtes venue me faire... de si 
loin.

Avec toute la délicatesse requise, il lui reprend le 
bras :

–– Venez, nous allons déjeuner, Dans un restaurant 
charmant tout près.

Éva en est baba. Avec le sourire, en quelques phrases 
et par une habile mise en scène, il vient de jeter par 
terre tous ses arguments soigneusement peaufinés. 
Mister Adams sera déçu.

L’établissement donne l’impression d’un relais 
de campagne avec son plafond bardé de gros 
madriers et un âtre qui occupe presque tout 
le fond de la pièce. La table longe une fenêtre 
ouvrant sur un jardin où se répandent des glycines 
et des massifs de roses. Durant tout le repas, Ravel 
est sans reproches si on excepte les cigarettes 
qu’il fume à la chaîne. En aucun moment, il ne 
fait de remarques sur son accent que la plupart 
de ses compatriotes trouvent « délicieux ». D’une 
conversation brillante mais sans ostentation, il 
s’enquiert de ses concerts en Angleterre et de sa 
carrière.

–– Je  vous  su i s  g r andement  re connais s ant 
d’interpréter mes œuvres vocales. J’y vois une 
preuve d’amitié. On m’a dit et répété que vous les 
interprétez avec grand talent. J’aimerais beaucoup 
vous entendre les chanter, ce serait un beau 
cadeau... 

–– Monsieur Ravel, vous savez que vous êtes mon 
compositeur favori ?

–– J’en suis flatté. Je vous remercie également de 
m’avoir prêté, il y a deux ans, tous ces rensei
gnements que vous avez accumulés sur la musique 
javanaise. Ils m’ont été très précieux. 

–– Votre intérêt pour le gamelan est connu. C’était 
tout naturel.
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–– Mon premier contact, en effet, avec cette musique 
remonte à l’Exposition universelle de Paris en 
1889. Ce n’est pas d’hier...

À quelques reprises par la suite, Éva retournera au 
5, de la rue Saint-Laurent, à Montfort-l’Amaury. Il y 
a une artère de ce nom à Ottawa. Ravel y demeura 
jusqu’à sa mort en 1937. Cette résidence, qu’il 
baptisera Le Belvédère, sera propice à la création 
musicale : il y composera sa Sonate pour violon et 
piano, son Concerto pour la main gauche, le Boléro, 
Don Quichotte à Dulcinée. Au fil des années, il y 
apportera des améliorations, refaisant la décoration, 
y imprimant sa personnalité. Il l’appellera sa « petite 
maison compliquée », que certains qualifieront de 
« maison de poupée ».

Dès l’entrée, un étroit corridor dessert, comme sur un 
navire, une enfilade de pièces fermées. À l’arrière, sur 

un étage en contrebas, se trouvent sa chambre et sa 
salle de bains, ainsi que les aires de Mme Revelot, sa 
gouvernante et ménagère. Dans la salle de musique 
aux murs bleus, trônent son piano, un portrait de 
son frère Édouard enfant et une étonnante collection 
de bibelots. La vue sur le paysage environnant est 
magnifique. Éva apprendra aussi à se familiariser 
avec Monfort-l’Amaury qui a, malgré la proximité de 
Paris, des airs de ville de province. Elle appréciera en 
particulier se promener par ses rues étroites bordées 
de vieilles maisons à colombages qui conduisent à 
la tour d’Anne de Bretagne, ruine du donjon d’un 
château-fort détruit durant la guerre de Cent Ans. 

Ce jour-là, sans égard à ses chaussures vernies, 
Ravel lui propose une promenade dans la forêt 
voisine de Rambouillet. Le soleil plombe, l’ombre 
des pins et des hauts chênes est bienvenue. Des 
noms lui resteront dans la mémoire : l’étang de la 

Plaine, le carrefour des Brûlins, la route des Fonds. 
Tout au long des années qu’il passera à Montfort-
l’Amaury, Ravel fréquentera régulièrement la forêt 
de Rambouillet ; avec sa maison, elle sera un refuge, 
un lieu de ressourcement, une source d’inspiration. 

–– Ici, je suis apaisé, lui confie-t-il alors qu’ils 
reviennent – à pied – vers la gare.

Assise dans son wagon, Éva est vidée ; les jambes en 
coton. Mais elle a la conviction d’avoir enrichi une 
amitié. 

Que pouvait-elle espérer de mieux ?

Lettre de George Gershwin à Éva Gauthier, datée du 
16 mai 1933.
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Éva Gauthier portant un des costumes javanais grâce 
auxquels elle s’est fait connaître.
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Dame Emma Albani, première chanteuse canadienne à 
mener une carrière internationale.
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Notes de l’auteur
Et pourquoi une biographie romancée ?

D’abord et avant tout parce que je ne suis pas 
un universitaire de carrière ayant accès à toutes 
les archives disponibles et, chose qui a son 
importance, aux fonds de recherche idoines. 
J’ai préféré une approche que je qualifierais 
d’affectueuse. Moins objective, plus libre. Sous 
certains aspects, Éva Gauthier me fait penser 
à ma grand-mère maternelle née en 1881, elle 
aussi femme de petite taille. Et de caractère. 
Grâce à un ami de la famille, Sir Wilfrid Laurier 
lui-même, et surtout à sa femme, dite tante Zoé 
ou Lady L, Éva Gauthier a pu recevoir, dès l’âge 
de dix-sept ans, une solide formation musicale 
en Europe. Elle a même accompagné, lors de sa 
tournée d’adieu, la grande Emma Albani qui la 
présentait comme son héritière. 

En consultant les sources – surtout indirectes 
et peu abondantes, il faut dire – qui m’étaient 

accessibles, je me suis attaché à cette femme au 
parcours singulier. Une forme de coup de foudre 
intellectuel. En me fiant à des témoignages, 
à quelques écrits de sa main, « romancer » 
sa vie m’a permis d’imaginer des pans de sa 
personnalité et des dialogues, de plonger dans 
son intimité, d’inventer des êtres – tel Archie, son 
amant secret, tel le Franco-américain Octave 
Lemay – qu’elle aurait pu connaître ou aimer. 
Sauf ces quelques écarts, ce que racontent ces 
pages correspond formellement à des épisodes 
de son existence. Je n’ai pas franchi les limites 
qu’elle protégeait jalousement : c’est pourquoi, 
par exemple, je n’ai guère parlé de ses relations 
avec son fils car elle a toujours eu le souci de 
le mettre à l’abri des regards. Prénommé Evan, 
il a eu Gauthier-Knoote comme patronyme. 
Après avoir passé les trois premiers mois de son 
existence à l’hôpital, il a vécu plusieurs années 
dans une famille de Chicago. Les Hammond ont 
assuré son éducation, de concert avec sa mère 

qui revenait le voir régulièrement. Evan, dont 
j’ai modifié ici la date et les circonstances de la 
naissance, a toujours considéré Frans Knoote 
comme son père. Il a eu lui-même au moins un 
fils, Mark, qui s’est préoccupé à ce jour de garder 
vivante la mémoire de sa grand-mère.

Fréquenter de la sorte Éva Gauthier m’a fait 
plonger au sein de diverses minorités : les 
francophones de souche en Amérique du Nord, 
les expatriés européens à Java, les aficionados 
de la musique moderne. À une époque d’une 
grande effervescence culturelle, cette femme 
hors du commun a connu des gens fascinants, 
eux-mêmes porteurs d’une nouvelle esthétique 
qui s’épanouira plusieurs décennies plus tard.

Éva Gauthier est tombée dans un injuste oubli. 
Pour ce motif, il nous apparaissait essentiel de 
raconter son cheminement et de susciter ainsi 
un nouvel intérêt à son endroit.
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Son Abitibi natale l’habite encore profondément, 
mais entre-temps, elle a fait place dans son cœur 
à l’Italie et à Montréal, qu’elle habite. Rencontre 
avec la jeune étoile montante Caroline Gélinas.

Bonjour Caroline. J’ai lu dans votre bio
graphie que vous avez obtenu des bourses 
prestigieuses, et que votre présence a été 
remarquée à l’Atelier lyrique de l’Opéra de 
Montréal, bref, tout semble bien aller…

Oui, c’est très excitant. Il faut en profiter, car 
dans ce milieu, l’avenir est toujours incertain.

Vous êtes habitée par cette inquiétude ?

Oui, mais je me sens tout de même rassurée 
d’être à l’Atelier. Grâce à cette institution, 
j’évolue et je gagne en expérience. En outre, des 
gens me reconnaissent et savent que si je fais 
partie de cet ensemble, c’est que j’ai du potentiel. 
Bien sûr, le futur reste imprévisible, mais j’ai 
confiance et, surtout, je chante avec mon cœur. 
Le chant m’anime et me passionne.

Comment réussissez-vous à contrôler les 
effets de cette incertitude ?

Il faut savoir décrocher. Chaque artiste a sa 
manière et pour moi, c’est de retourner en 
Abitibi. Dans ce milieu qui m’a vue grandir, 
entourée de ma famille, je retrouve l’apaisement. 
Autrement, je pratique le yoga et je tricote ! C’est 

très efficace contre l’anxiété. Il faut dire que je 
suis plutôt manuelle. Mon père travaillait le bois 
et ma mère fait de la peinture. Travailler avec les 
mains m’aide beaucoup à évacuer la pression.

Des parents artisans et artistes. Y avait-il 
de la musique à la maison ?

Oui, mais indirectement. Mon père écoutait 
toujours la radio de Radio-Canada. Il me disait 
souvent : « Écoute ça, c’est beau ! », en parlant 
d’une pièce classique qui jouait. Et ma mère 
écoutait souvent des chants grégoriens, souvent 
à un volume assez fort ! J’ai baigné là-dedans. De 
plus, mes parents ont toujours valorisé les arts 
et la culture. Cela dit, je suis la seule à pratiquer 
activement la musique. En ce sens, je suis un peu 
originale.

Comment en êtes-vous arrivée à la musique 
alors ?

Toute jeune, nous venions visiter ma grand-mère 
paternelle à Montréal. Chaque fois, elle me jouait 
une pièce au piano, toujours la même ! J’aimais ça, 
alors vers 6 ou 7 ans, j’ai demandé à mes parents 
de suivre des cours de piano. J’en ai joué jusqu’à 
15-16 ans. C’était plus un hobby qu’une véritable 
pratique assidue, mais la musique m’accompagnait 
dans tous les épisodes, heureux ou tristes, de ma 
vie d’adolescente. Au secondaire, j’ai amorcé des 
cours de chant pour faire partie de la chorale. 
Je ne pensais pas en faire plus, mais après une 
année et demie de cours en soins infirmiers, j’ai 
compris que ce n’était pas la bonne voie pour moi. 
En réalité, la musique me manquait terriblement. 
J’ai repris des cours de chant. Mon professeur 
m’a alors dit que j’étais assez talentueuse pour 
envisager des études sérieuses.

Et là, vous entrez au Conservatoire…

Oui, d’abord à Québec, car je dois reconnaître 
que la grande ville de Montréal me faisait 
peur. Ma première professeure, excellente, 
était Hélène Fortin et je l’ai adorée. J’ai ensuite 
étudié avec Lyne Fortin en privé. Puis, je suis 
finalement déménagée à Montréal, avec des 
amis qui m’offraient de devenir leur colocataire. 
C’était parfait. La transition idéale pour ne pas 

se sentir submergée par le bourdonnement 
incessant d’une métropole !

Et depuis, les bonnes nouvelles s’accumulent !

Oui, c’est vrai. J’ai obtenu à deux reprises la 
bourse Jacqueline Desmarais, ce qui m’a permis 
de faire deux merveilleux stages en Italie. Des 
expériences inoubliables. Imaginez un peu, 
le berceau de l’opéra et du chant lyrique ! J’ai 
également obtenu une bourse de la Fondation des 
Jeunesses musicales du Canada et une autre de la 
Fondation Hnatyshyn qui m’a permis de payer ma 
deuxième année de Conservatoire au complet !

Quel serait l’un de vos plus précieux 
souvenirs musicaux à ce jour ?

Mmm… Je ne peux pas oublier un récital que j’ai 
donné avec Olivier Godin (du Conservatoire de 
musique de Montréal). J’y chantais Shéhérazade 
de Ravel. Je ne sais pourquoi, mais ce fut un 
moment de grâce, presque spirituel. Quelque 
chose d’ineffable s’est produit. J’ajouterais 
aussi mon premier concert solo en Abitibi au 
Théâtre du Cuivre, devant les miens. Petite, 
j’allais souvent y entendre des concerts et je 
me disais qu’un jour j’aimerais être sur la scène. 
Je l’ai ressenti comme le véritable début de la 
réalisation de mes rêves.

Quel est votre répertoire privilégié ?

Mozart, Hændel, Rossini. Un peu de Bellini, 
mais pas trop, du moins pas encore. J’aime 
aussi faire du lied et de la mélodie. En récital, 
je sens que je peux offr i r une pa let te de 
couleurs plus étendue, plus variée.

Si l’Abitibi était une musique, quelle serait-
elle selon vous ?

Aïe, bonne question ! Vous savez quoi ? Quand 
j’écoute des symphonies de Mahler, j’ai des 
images de mon coin de pays qui me reviennent. 
La profondeur de cette musique correspond 
pour moi à l’étendue et à la richesse de la nature 
là-bas. Mozart aussi me ramène parfois à ma 
terre natale. Je ne sais pourquoi, mais c’est 
comme ça.

La section Portraits poursuit son nouveau format cette année, avec une répartition différente. Nous y faisons la rencontre d’une jeune artiste lyrique en début de carrière et 
nous y ajoutons, 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. Puis, nous vous présentons un mécène passionné par la musique et la voix ! Bonne lecture !

Propos recueillis par Frédéric Cardin

CAROLINE GÉLINAS
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Sa carrière est remplie de grandes rencontres, 
mais aussi d’anecdotes inusitées. Elle a chanté 
plus d’une fois malgré une blessure sérieuse ; 
elle a côtoyé Placido Domingo au sommet 
d’une montagne, en plus d’avoir joué sur la 
scène du premier opéra présenté par l’Opéra de 
Montréal en 1980. Rencontre avec notre mentor 
pour ce numéro : la soprano Nicole Lorange.

Mme Lorange, vous rappelez-vous de vos 
premiers émois musicaux ?

Oui, certainement. Mon père avait une belle 
voix de ténor et je l’entendais souvent à la 
maison, accompagné au piano par ma mère. 
Que de beaux souvenirs ! D’aussi loin que je me 
souvienne, j’ai toujours voulu chanter.

Et de là, votre vocation fut lancée ?

Oui, et je ne m’en suis jamais éloignée. Au 
point que je me rappelle encore cette anecdote : 
mon père suivait des cours de chant avec M. 
Roger Filiatrault, mais il ne voulait pas que 
je l’accompagne. Un jour, je me suis cachée 
dans la voiture, et une fois arrivée là-bas, j’ai 
fait « coucou » ! Le professeur m’a écoutée et 
m’a fait de très bons commentaires. Un autre 
excellent souvenir est lié à mes débuts avec un 
orchestre symphonique. Je n’avais que quinze 
ans. Je me rappelle avoir chanté « Voi che 
sapete », entre autres.

I l  y  a  u ne h i stoi re incroyable dont 
j’aimerais que vous nous parliez : de l’âge de 
15 ans jusqu’à 25 ans, soit au début de votre 
carrière, vous avez chanté régulièrement 
en éprouvant des douleurs physiques 
aux limites du supportable. Cela paraît 
incroyable !

Incroyable oui, mais malheureusement vrai. 
J’avais un cancer à l’intestin, mais jusqu’à 
l’âge de vingt-et-un ans, je n’en savais rien ! 
Tout ce que je savais, c’est qu’avant d’entrer 
sur scène, et pratiquement chaque fois, j’étais 
prise de douleurs au ventre et j’allais vomir. 
Les médecins metta ient cela uniquement 

sur le compte de la nervosité. Imaginez, je 
commençais à chanter sur des scènes un 
peu partout dans le monde, et chaque fois ou 
presque, cette routine détestable m’accablait 
avant mes prestations. Pendant des années !

À vingt-et-un ans, j’ai subi l’une de ces attaques 
particulièrement violentes avant un concert 
à Tel-Aviv en Israël. Je me suis alors dit que 
ça n’avait pas de sens de continuer ainsi. J’ai 
finalement consulté un médecin qui a détecté 
le mal. On m’a enlevé une partie de l’intestin 
(plusieurs pieds !), mais ce que le médecin ne 
m’a pas dit, c’est que, selon lui, l’opération ne 
serait pas suffisante. Il pensait que je ne vivrais 
pas très longtemps. Mes parents étaient au 
courant, mais ne m’ont rien dit. Pourtant, j’ai 
bien continué à vivre, et je pense que c’est grâce 
au chant. Cette passion m’animait tellement 
qu’elle m’a soutenue.

Cela dit, ce n’était pas terminé. Il s’avère que 
pendant encore quatre ans, j’ai eu de graves 
douleurs. On s’est finalement aperçu qu’une 
partie de mon intestin était encore ouverte ! 
L’année de mon vingt-cinquième anniversaire, 
j’a i eu de graves saignements et c’est à ce 
moment qu’on a corrigé le tout et qu’enfin, j’ai 
pu commencer à chanter sans ces satanées 
douleurs. Le médecin qui m’a opérée a dit que 
c’était un miracle que j’aie survécu à cela. Moi, 
je dis que le chant m’a transportée et qu’il 
voulait que je réussisse dans ce domaine ! La 
force du destin, La forza del destino quoi !

Vous avez chanté, rien de moins, au cent-
cinquantième anniversaire de l’Académie 
de Vienne…

Oui, juste après ma deuxième opération.

Enfin, une prestation sans problème de 
santé…

Pensez-vous ! J ’ava is une bronchite à ce 
moment ! Mais c’est là que j’ai rencontré mon 
futur mari.

Était-il chanteur ?

Non, chanteur de pomme seulement (rires). 
Mais il était artiste, sculpteur en fait. Par 
la suite, j’ai connu de belles expériences en 
Espagne, dont un concert assez particulier avec 
Placido Domingo.

Racontez-nous !

Imaginez-vous qu’un jour, en 1983, une dame très 
riche offre à Placido Domingo une montagne en 
cadeau ! Une montagne ! La décision est prise de 
donner un concert au sommet avec le public en 
bas. À ce moment, j’étais en Espagne et j’allais 
assister à une représentation de Carmen avec 
Placido et Julia Migenes. Je rencontre Placido 
(que je connaissais pour avoir chanté avec lui en 
1975) et il me dit comme ça : « Nicole, il faut que 
tu m’accompagnes à ce concert ! » Et voilà, je me 
suis retrouvée ainsi à ses côtés. Quelle soirée ! Et 
quel site incroyable. Ils avaient dynamité le haut 
de la montagne le jour même pour aplanir le sol. 

Vous avez chanté, paraît-il, huit Tosca avec 
une blessure sérieuse…

Oh mon Dieu, quelle aventure ! Il s’agissait 
d’une tournée donnée dans plusieurs villes 
et organisée par le MET (Metropolitan Opera 
de New York). Le premier soir, à Glasgow en 
Écosse, je dois sauter d’une certaine hauteur 
(vous savez, Tosca se jette dans le vide à la fin de 
l’opéra) et là, j’atterris avec mes talons hauts tout 
droit dans les matelas en bas. Cheville tordue. 
J’ai passé toute la tournée à chanter Tosca avec 
des bottes et en devant plonger ma cheville dans 
la glace avant chaque représentation. Tout ça en 
me réchauffant la voix ! 

Vous êtes passée à l’enseignement après 
votre carrière. Aimez-vous cette nouvelle 
vocation ?

J’adore cela ! J’adore les jeunes et je souhaite 
de tout mon cœur qu’ils réussissent. Et vous 
savez, je ne peux pas garder toute cet te 
expérience acquise, tout ce savoir vécu pour 
moi-même. J’ai enseigné quinze ans à Trois-
Rivières à l’Université du Québec (UQTR). 
Malheureusement, il n’y a plus de département 
de chant classique là-bas maintenant. J’ai 
tout de même quelques élèves en privé, et 
j’ai toujours grand plaisir à en accueillir de 
nouveaux.

NICOLE LORANGE
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PIERRE BOURGIE
NICOLE LORANGE

Homme discret, passionné par les arts, surtout 
la musique, il possède néanmoins un grand 
sens des affaires et de l’efficacité et apprécie 
le travail bien fait. Rencontre avec un mécène 
inspirant, Pierre Bourgie.

Pierre Bourgie, vous avez appris le piano 
tout jeune, mais aussi un autre instrument 
depuis une dizaine d’années. 

Tout à fait. J’ai d’abord appris le piano à l’école 
Vincent-d’Indy, mais pas très longtemps. Puis, il 
y a une dizaine d’années, j’ai amorcé la pratique 
de l’accordéon que j’ai toutefois dû abandonner 
après quatre années en raison de maux de dos, 
mais j’ai adoré apprendre cet instrument.

Pourquoi l’accordéon ?

C’est un instrument que j’associe à la chanson 
française, celle de la belle époque, la première 
moitié du XXe siècle et un peu après. Piaf et 
compagnie, par exemple. Il faut dire que cette 
musique jouait souvent à la maison. J’en ai été 
imprégné et ce sont de beaux souvenirs.

Et puis l’accordéon est aussi un instrument de 
rue, très polyvalent et utilisé en musique gitane, 
un art que j’apprécie.

Qu’avez-vous retenu de vos cours de musique ?

De mes cours de piano, je me rappelle mon 
professeur, sœur Marguerite. Je me souviens 
aussi des premières pièces que j’ai apprises : une 
bourrée de Bach et une sarabande de Hændel, 
que je peux encore pianoter au jourd’hui. 
Malheureusement, je n’étais pas très assidu 

dans mes prat iques. Je voula is jouer des 
pièces, mais je trouvais les exercices pour y 
arriver répétitifs et ennuyeux. Je comprends et 
apprécie maintenant toute la valeur du travail 
long et acharné auquel il faut s’astreindre afin 

d’atteindre un niveau suffisant pour jouer et 
interpréter une pièce. J’ai un énorme respect 
pour les artistes, et les musiciens en particulier.

L’apprentissage de l’accordéon m’a amplement 
démontré qu’il s’agit d’un travail de tous les 
instants, mais un travail admirable.

Si vos cours de piano n’ont pas été 
concluants, cela n’a toutefois pas altéré 
votre intérêt pour la musique ?

Absolument pas ! Plus vieux ( jeune adulte 
disons), je me suis mis à écouter beaucoup de 
musique, et à aller au concert avec assiduité. 
J’ai eu un coup de foudre pour le Sacre du 
printemps de Stravinsky. De là date mon 
engouement. J’étais curieux et en lisant sur 
Stravinsky, j’ai été naturellement amené à lire 
ses propres écrits. 

Pour lu i, le romantisme éta it une erreur 
historique. Cette opinion m’a certainement 
influencé, car encore maintenant j’écoute toujours 
peu de musique romantique. J’ai une nette 
préférence pour la musique ancienne, la musique 
baroque et la période classique. Je m’intéresse 
également beaucoup à la musique du xxe siècle et 
contemporaine. Cependant, depuis quelque temps, 
je me suis mis à écouter un peu plus la période 
romantique, surtout la musique de chambre.

J’aime les petites formations, car elles nous 
invitent à l’intimité et à une communion plus 
directe avec les musiciens. 

Et la voix ? Quel est votre rapport avec elle ?

Je l’aime beaucoup ! Mais vous aurez deviné que 
j’ai moins d’atomes crochus avec le grand opéra 
italien. Je suis davantage attiré par les œuvres 
baroques de Hændel, Rameau et Purcell, mais 
aussi par les opéras de Mozart !

Ironiquement, je me suis mis récemment à mieux 
apprécier les opéras de Wagner ! À petite dose, 
cependant, mais avec de plus en plus d’intérêt. 

Et bien sûr, la voix au xxe siècle me fascine, 
comme dans la musique de Luigi Nono.

Il s’agit d’un répertoire qu’on pourrait 
qualifier de solide !

Je suppose que le temps permet de l’apprivoiser. 
J’ai longtemps été abonné aux saisons de la 

Société de musique contemporaine du Québec 
(SMCQ). Je me souv iens des concer ts du 
dimanche soir à McGill qui étaient dirigés par 
Serge Garant. J’ai gardé mes programmes, 
et j’ai écrit dessus le nom des personnes qui 
m’accompagnaient, du moins quand il y en avait. 
Je dois avouer que je n’arrivais pas toujours à 
trouver preneur pour ces concerts !

Un bilan des activités de la salle Bourgie ?

Je suis certainement biaisé, mais je dois dire 
que le succès est au-delà de nos espérances. 
Au début, on pensait faire 40 concerts, et on 
atteint aujourd’hui plus de 200 manifestations. 
Les artistes reviennent, et les Européens en 
entendent parler et nous font des offres. On ne 
peut demander mieux.

Comment votre contact avec les artistes 
a-t-il influencé votre façon de faire des 
affaires, car vous êtes avant tout un homme 
d’affaires ?

Je ne sais pas si ma façon de faire des affaires 
en a été modifiée, mais je dirais que j’ai été 
personnellement changé. Ma vie a été enrichie 
par l’art et la musique. Quand on est curieux, 
on est amené à lire sur divers sujets et à mieux 
connaître ainsi le monde. La vie devient plus 
intéressante, mais peut-être aussi plus difficile, 
car on se met à se poser un tas de questions ! 
Peut-être également que cette expérience m’a 
conduit à m’associer à certaines personnes plutôt 
qu’à d’autres. Il est difficile de jauger de l’impact 
de l’art, mais je suis persuadé qu’il est positif.

Des projets à venir ?

J’aimerais bien qu’on monte des opéras baroques 
en version concert. L’organisation présente son 
lot de difficultés, car la salle ne dispose pas de 
fosse d’orchestre, mais on ne jette pas l’éponge.

Il y a aussi un autre projet dont je ne peux parler 
en ce moment. Plusieurs idées me trottent dans 
la tête. Reste à souhaiter que le vent souffle dans 
la bonne direction.

Nous allons souffler avec vous !
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Mis e e n s c è n e J O S H U A M A J O R

C H A R L E S G O U N O D

11 AOÛT 2016 19H30

SALLE CLAUDE-CHAMPAGNE 
220, avenue Vincent-d’Indy, Montréal

 Édouard-Montpetit

icav-cvai.ca
admission.com

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

Les projections débutent à 18 h 30
Le Café ouvre ses portes une heure avant ces activités

et propose un menu bistro accompagné d’une carte de vins.
Prix d’entrée : 12 $ • 10 $ (65 ans et +) • 8 $ (22 ans et -)

Café d’art vocal

1223, rue Amherst, Montréal
514 397-0068    artvocal.ca

Projections d’opéra sur grand écran
Hommage à Nikolaus HARNONCOURT (1929-2016)

4 août - Mozart : Mitridate, Re di Ponte
Gösta Windberg, Yvonne Kenny, 
Ann Murray; Nikolaus Harnoncourt, chef; Jean-Pierre Ponnelle, réalisation; �lm (1986)

11 août - Offenbach : La Belle Hélène
Vesselina Kasarova, Deon Van der Walt, Carlos Chausson; Nikolaus Harnoncourt, chef; 
Helmuth Lohner, mise en scène; Zürich (1997)

18 août - Beethoven : Fidelio
Jonas Kaufmann, Camilla Nylund, Laszlo Polgar, Alfred Muff; Nikolaus Harnoncourt, 
chef; Jürgen Flimm, mise en scène; Zurich (2004)

25 août - Mozart : Le Nozze de Figaro
Anna Netrebko, Ildebrando D'Arcangelo, Bo Skovhus, Dorothea Röschmann;
Nikolaus Harnoncourt, chef; Claus Guth, mise en scène; Salzbourg (2006)

1er septembre - Händel : Rodelinda
Danielle de Niese, Bejun Mehta, Kurt Streit, Konstantin Wolff, Malena Ernman;
Nikolaus Harnoncourt, chef; Philipp Harnoncourt, mise en scène; Vienne (2011)



Profil

Créée en 2000 sous le nom d’Académie baroque de 
Montréal et devenue en 2005 Le Nouvel Opéra, la 
compagnie lyrique, dont la soprano Suzie LeBlanc 
est l’idéatrice, consacre aujourd’hui ses activités 
de production à l’opéra des époques baroque et 
classique ainsi qu’à l’opéra contemporain. Aux fins 
de produire des spectacles originaux, elle associe 
à l’opéra d’autres formes d’art, et en particulier la 
danse, le théâtre et la commedia dell’arte.

Si la compagnie a été plutôt nomade dans ses 
premières années d’existence et qu’elle s’est 
produite sur les scènes du Québec, du Canada. 
d’Allemagne et de France, elle a choisi de se 
sédentariser et de faire dorénavant de Montréal 
son siège principal d’activité. Elle continuera 
de préparer des spectacles et des ateliers avec 
d’autres organismes, comme elle l’a fait dans 
le passé, notamment avec le Festival baroque 
de Montréal, le Toronto Masque Theater, Early 
Music Vancouver, I Confidenti de Potsdam, 
le Festival de Saint-Riquier en France ainsi 
qu’avec l’Atelier lyrique de l’Opéra de Montréal 
et l’Atelier d’opéra de l’Université de Montréal.

Le Nouvel Opéra se dota it en 2007 d’une 
codirection artistique avec l’arrivée de Marie-
Nathalie Lacoursière, metteure en scène, 
chorégraphe et interprète, spécia l iste du 
courant baroque et créatrice de l’ensemble de 
danse baroque Les jardins chorégraphiques. En 

accordant une place privilégiée à la danse, Le 
Nouvel Opéra adopte depuis lors une approche 
multidisciplinaire pour ses créations. Les 
danseurs et danseuses formés à l’esthétique 
et à la technique des xviie et xviiie siècles ont 
ainsi donné à la musique et au chant une toute 
nouvelle dimension lors des spectacles.

Le Nouvel Opéra a créé de nombreuses produc
tions, dont La conversione di Clodoveo, Rè 
di Francia de Caldara et « Mozart à Milano », 
ce dernier spectacle ayant été en nomination 
pour un prix Opus en 2006. Plus récemment, 
la compagn ie a présenté Pygmalion de 
Rameau, le projet « Visibilia » sur une musique 
de Monteverdi, Le ballet de l’impatience de 
Lully, « A Molière Celebration » et La descente 
d’O r ph ée au x Enfe r s  de Ma rc -A ntoi ne 
Charpentier. D’autres spectacles dotés d’une 
esthétique baroque ont été produits par Le 
Nouvel opéra, qu’il s’agisse des chorégraphies 
dans Zémir et Azor de Grétry, Les Indes 
galantes ou les automates de Topkapi de 
Rameau, La veuve Rebel sur une musique de 
Jean-Féry Rebel et Giulio Cesare de Hændel.

Des œuvres anciennes ont également été propo
sées dans une facture moderne, comme ce fut le 
cas pour le projet « Visibilia » sur une musique 
de Monteverdi, présenté dans une mise en scène 
et des costumes contemporains. La codirectrice 
artistique Suzie LeBlanc veut aussi donner une 
place plus importante à l’opéra du xxie siècle 

dans sa future programmation. Elle envisage 
d’ailleurs de monter l’opéra Doctor Faustus 
lights the Lights du compositeur John Plant sur 
un livret de Gertrude Stein.

D’autre par t , Le Nouvel Opéra est f ier de 
l’enregistrement de l’oratorio La conversione 
di Clodoveo, rè di Francia de Caldara paru 
chez Atma Classique en 2011. La distribution 
comprend les sopranos Suzie LeBlanc et 
Nathalie Paulin, la mezzo-soprano Allyson 
McHardy et le haute-contre Matthew White. Ce 
disque a également été mis en nomination pour 
un prix Opus en 2012.

Cet été, Le Nouvel Opéra est heureux de s’associer 
à la 14e édition du Festival Montréal Baroque 
pour présenter La Veuve Rebel à la foire de Ville-
Marie le 25 juin 2016. Ce ballet parodique, sur 
une musique de Rebel, est inspiré par l’histoire 
des théâtres de foire du xviiie siècle et rassemble 
les diverses astuces mises en œuvre par les 
forains pour échapper à la censure des grands 
théâtres : ballets grotesques, marionnettes, 
acrobaties, parades, écriteaux, commedia 
dell’arte et pantomimes. Le spectacle sera 
repris cinq fois au mois de juillet 2016 au Festival 
St-Riquier en France.

Le Nouvel Opéra a fait et continuera de faire 
de l’éducation une de ses priorités. Le volet 
éducatif de la compagnie a été développé au 
Conservatoire de musique de Montréal et au 
Centre d’arts Orford. Il prendra un nouvel élan 
avec un atelier de formation continue pour 
l’Union des artistes ainsi qu’avec la Lunenburg 
Academy of Music Performance au printemps 
2017 et une collaboration avec l’Atelier lyrique de 
l’Opéra de Montréal à compter de l’automne 2017.

Mariant habilement les champs de compétences 
des deux artistes de la compagnie, Suzie LeBlanc 
et Marie-Nathalie Lacoursière, Le Nouvel Opéra 
vise à actualiser le répertoire qu’elle choisit pour 
le rendre accessible au public d’aujourd’hui en 
exploitant les liens avec la culture de notre temps.

Daniel Turp
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Suzie LeBlanc et Marie-Nathalie Lacoursière

Les Indes galantes ou les automates de Topkapi 
de Jean‑Philippe Rameau, Le Nouvel Opéra, 2015
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Le Nouvel Opéra… en quelques dates
ANNÉE ÉVÉNEMENT

2000 Fondation par Suzie LeBlanc de l’Académie baroque de Montréal

2001 Cantate du Café de J.S. Bach au Festival baroque de Montréal – Enregistrement du Gloria de Hændel chez Atma Classique

2005 Création de la compagnie Le Nouvel Opéra

2006 « Mozart à Milano » avec Michael Maniaci, sopraniste

2007 Nouveau partenariat avec Les Jardins chorégraphiques de Marie-Nathalie Lacoursière

2008 Pygmalion de Jean-Philippe Rameau

2010 « Visibilia » (Musique de Claudio Monteverdi)

2011 Parution de l’enregistrement La conversione di Clodoveo chez Atma classique

2012-2014 Ateliers de chant baroque au Festival Orford

2014-2015 Les Indes galantes ou les automates de Topkapi de Jean-Philippe Rameau

2015 Chorégraphies pour Zémir et Azor d’André Grétry (Opéra de Montréal)

2016 La veuve Rebel au Festival Montréal Baroque
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Mémoire

Henri Pontbriand 

 LA NATURE DE L’ARTISTE
« Et cette voix glorieuse, que j’ai toujours 
comparée très justement à celle du célèbre 
Enrico Caruso. Mais c’était Henri Pontbriand, 
un grand homme, un magnifique chanteur et 
un ami merveilleux. » 

- George Morgan, artiste lyrique1

Les costumes de Caruso

On a eu beau chercher partout. Au grenier, dans 
le garage, au sous-sol. On n’a jamais trouvé les 
costumes de Caruso. Encore une histoire de 
grand-mère. Encore une légende. 

En 1920, Henri Pontbriand, ténor canadien-
français de 26 ans, rentre d’un séjour de quatre 
mois d’études en Europe. À son arrivée à New 
York, muni de recommandations avantageuses, il 
est présenté à Salvatore Fucito, accompagnateur 
de Caruso et répétiteur au Metropolitan Opera. 
Impressionné, Fucito parle de ce nouvel élève 
au grand ténor. Caruso s’exclame : « Mon cher 
Salvatore ! Si ce Pontbriand est aussi doué que 
vous le prétendez, eh bien quand je mourrai, qu’on 
lui lègue mes costumes ! » Prémonition ? Caruso 
meurt un an plus tard, à Naples, des suites d’une 
pleurésie. Il a 48 ans seulement. Henri Pontbriand, 
lui, commence tout juste son tour de chant. 
Adoubé par Fucito, il peut maintenant voler de ses 
propres ailes. Adieu Enrico, salut Henri... 

Pourtant là-bas, à Rawdon, dans la maison du 
grand-père, on n’a jamais trouvé les costumes 
de Caruso. Et pour cause : Henri ne chantait pas 
à l’opéra. 

Le cas Pontbriand

Henri Pontbriand était mon aïeul, bien que je 
ne l’aie jamais connu (il est mort dix ans avant 
ma naissance). Il a longtemps fait figure de 
mythe pour nous, ses petits-enfants. Ça n’avait 
rien à voir avec son passé de chanteur d’opéra, 
d’ailleurs. Le piano à queue, le buste de Mozart 
et la collection de vinyles dans le salon : tout ça 
nous laissait indifférents. Une famille mélomane ? 
Peut-être, mais pas de musiciens, en tout cas. 
Henri, pour nous, était dans les maisons qu’il 
avait dessinées et construites ; dans les tableaux 
qu’il avait peints ; dans le boulevard, le lac et le 
mont qui portaient son nom ; dans le camping 

1	 « And that glorious voice, which I always compared very 
rightly with that of the famous Enrico Caruso. But he was 
Henri Pontbriand, a great man, a magnificent singer and most 
wonderful friend » Les citations du présent article proviennent 
du « spicilège » de coupures de journaux, pour la plupart non 
identifiées, qu’on retrouve dans le Fonds Henri Pontbriand aux 
Archives nationales du Québec. D’autres citations sont tirées du 
catalogue « Henri Pontbriand, Ténor canadien » paru au moment 
de l’exposition à London, Ontario, en 1984.

aussi où on passait nos étés. Mais chanteur 
d’opéra, « artiste lyrique » ? Ça nous dépassait. 

Un mythe pourtant, et tenace en plus. Sur 
les portraits, on aperçoit un homme de taille 
imposante, au profil aiguisé, toujours tiré à 
quatre épingles. La classe. Les manches toujours 
boutonnées, même à la campagne, comme un 
gentilhomme d’un autre siècle (il était né en 1894). 
Autres temps, autres mœurs. Un « Renaissance 
man » enfin, aux talents multiples : architecte, 
urbaniste, peintre et dessinateur, musicien, 
chanteur lyrique... Mais cette dernière dimension, 
je ne l’ai découverte que des années plus tard, 
dans les archives et les enregistrements. 

Tout considéré, on ne se donnerait pas tant de 
mal si la voix n’était pas aussi étonnante. La 
voix – vrai ténor dramatique – est aussi grande 
que les enregistrements sont peu nombreux, les 
rendant par là-même plus précieux. On pourra 
bien entendu m’accuser de partialité. Je laisse 
au lecteur le loisir de juger pour lui-même. Cet 
article sera l’occasion de rappeler que certains 
enregistrements d’Henr i Pontbr iand sont 
accessibles sur la chaîne YouTube. 

Ces mêmes enregistrements soulèvent plusieurs 
questions : pourquoi un artiste doté d’une 
voix pareille demeure-t-il à peu près inconnu 
aujourd’hui ? Pourquoi ne pas avoir endisqué 
davantage ? Et, enfin – peut-être le plus têtu 
des mystères –, pourquoi Henri Pontbriand, sa 

carrière durant, s’est-il tenu à l’écart de la scène 
et de l’opéra au profit du récital et du concert ? 

Portrait de l’artiste en jeune 
homme 
Des éléments de réponse se trouvent dans 
le Fonds Henri Pontbr iand, propriété des 
Archives nationales du Québec. En 1984, 
une exposition intitulée « Henri Pontbriand, 
ténor canadien » fut organisée à partir de ces 
archives et présentée à la Regional Art Gallery 
of London (Ontario). C’est la première initiative 
pour faire connaître au public ce « remarquable 
oublié » de l’art lyrique. C’est aussi l’occasion 
pour les commissaires, Chantal Pontbriand 
(la fille de l’artiste) et Raymond Gervais, de 
produire un catalogue détaillé, comprenant 
photos et texte biographique. 

Ténor « canadien », donc, ainsi que se présente 
lui-même Henri Pontbr iand sur un de ses 
enregistrements studio. Sa naissance à Sorel 
en 1894, et sa mort à Rawdon en 1969, sont 
reliées par deux fils : la musique et la nature. Ou 
encore : la voix et l’eau, deux éléments fluides, 
vitaux. Sorel est à l’époque un port industriel 
dynamique, relié aux États-Unis par la voie du 
Richelieu. Les Pontbriand, entrepreneurs dans 
l’âme, se lancent en 1910 dans la production de 
la Oxford, une automobile censée concurrencer 
la Ford (l’aventure avorte en 1915, avec la guerre 
et le rationnement des ressources). Les parents 
d’Henri, aîné de huit enfants, le destinent au 
génie civil. L’adolescent se fait dessinateur 
naval, trace ses premiers plans, des bateaux. 
Mais la vocation musicale l’emporte. À dix ans 
déjà, il chantait en soliste le Minuit, chrétiens ! 
à la Basil ique Notre-Dame de Montréal. À 
dix‑huit ans, il part à Montréal étudier le chant 
avec Albert Clerk-Jeannotte (ancien fondateur 
de la Montreal Opera Company) et le piano avec 
Victoria Cartier, une amie de la famille. 

C’est le temps des premiers concerts et des 
rencontres décisives. La basse Léon Rothier, 
notamment, spécialiste du répertoire français 
au Metropolitan Opera, encourage Henri à 
a l ler se perfectionner aux États-Unis. Le 
jeune ténor obtient son visa en décembre 1918, 
un mois après l’armistice. À New York, il fait 
la connaissance, entre autres, d’Ernestine 
Schumann-Heink, célèbre contralto (créatrice 
du rôle de Clytemnestre, dans Elektra, de 
R. Strauss), qui l’invite à partager l’affiche avec 
elle en tournée aux États-Unis et en Orient. 
Mais Henri doit décliner : il a déjà l’Europe 
dans le collimateur. À Paris, Paul Franz, le plus 
grand ténor français de l’époque, lui donne sa 
caution et le recommande à son maître, Louis 
Delaquerrière. Après huit mois de leçons, 
Henri peut rentrer à New York. Il rencontre 

Henri Pontbriand, Photographe inconnu
(1913)
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Mémoire

Salvatore Fucito et Enrico Rosati, le professeur 
des ténors Beniamino Gigli et Giacomo Lauri-
Volpi (et plus tard, de Mario Lanza), avec qui il 
parachève ses études. Le volet américain de sa 
carrière s’ouvre. 

Années folles, années de galère

De 1922 à 1928, Henri Pontbriand apparaît dans 
une multitude de concerts, récitals, tournées 
avec orchestre entre New York et la Californie. 
Ses succès vont croissant et il devient peu à 
peu une personnalité en vue du milieu musical. 
À l’été 1928, son parcours états-unien culmine 
avec deux triomphes : à San Francisco d’abord, 
quand i l chante devant 12 000 personnes 
au concer t d’inaugurat ion du Dreamland 
Auditor ium ; pu is, un mois plus ta rd, au 
Hollywood Bowl de Los Angeles, cette fois-ci 
devant 15 000 spectateurs enthousiastes. Les 
photos de l’époque le montrent en compagnie 
de stars du cinéma, de chefs d’orchestre et de 
compositeurs célèbres (dont Albert Coates, 
Aaron Copland, etc.). On le pressent déjà pour 
chanter au Metropolitan Opera.

Seul hic : le ténor, semble-t-il, n’a pas d’affinités 
pour le théâtre... Chanter en costume, maquillé 
et mis en scène ? Cela ne lui sourit pas. Il 
déclare, dans une entrevue : « Bien qu’ayant 
fait des études pour me préparer à l’opéra, 
le concert, qui permet d’atteindre à un plus 
haut degré d’art, eut dès le début toutes mes 
préférences. » Très tôt, par conséquent, il fait du 
récital – avec piano ou orchestre – sa formule de 
prédilection. Il lui restera fidèle jusqu’au bout. 
Ce parti pris a de quoi surprendre, mais d’autres 
chanteurs lyriques avaient déjà créé le précédent 
(John McCormack, par exemple, le « Caruso 
irlandais »). Dans la même entrevue, Pontbriand 
exprime une certaine ambivalence par rapport 
à l’opéra . I l appel le à une modernisat ion 
du genre par de nouvelles formes, mises en 
scène et compositions : « Je crois que l’opéra 
est actuellement dans une situation plutôt 
stagnante », renchérit-il, à une époque où Puccini 
était encore considéré comme un compositeur 
de musique contemporaine !

Même les sol l ic itat ions de son col lèg ue 
Wilfrid Pelletier, en ce sens, n’eurent pas de 
prise sur sa résolution. Impressionné par la 
stature et la voix du ténor, Pelletier invite son 
compatriote à préparer Samson (de Samson 
et Dalila) pour le Metropolitan (Pelletier 
avait fait répéter ce rôle à Caruso lui-même). 
Pontbriand chantera finalement dans l’opéra 
de Saint-Saëns à Montréal en juin 1933 dans 
une intégrale donnée par le Canadian Opera 
Company – en version concer t , bien sûr ! 
Samson est le seul rôle complet qu’on lui 
connaisse.

À la f in des années 20, Pontbriand revient 
s’établir à Montréal. De son propre aveu, c’est 
la nostalgie des siens et de sa patrie qui l’y 
pousse. Il poursuit ses activités de soliste 

et de pédagogue vocal et élargit son public 
grâce à un médium naissant : la radio. Mais 
l’accumulation des concerts et des leçons 
est éreintante. Dans les archives, on trouve 
cette note : « Dans les années trente, au creux 
de la dépression économique, (Pontbriand) 
compta it une soixanta ine d’élèves à son 
studio de la rue Durocher. Travail épuisant, 
au cours duquel i l a donné de nombreux 
concer ts ».  Ces a nnées sont cel les de la 
grande crise ; pour Pontbriand, celles d’une 
profonde remise en question. Le chant est une 
activité capricieuse, peu rentable à l’époque : 
l’artiste se cherche un débouché. Il renoue 
avec un amour d’antan, le dessin. Il trace des 
plans, des maisons cette fois. Le chanteur se 
réinvente architecte. De plus en plus, il part 
rejoindre ses proches à Rawdon, à 80 km 
au nord de Montréal, où son oncle tient un 
garage. C’est là que naissent ses premières 
maisons, construites avec l’appui matériel 

de ses frères. Peu à peu, une idée germe en 
lui : se consacrer à un projet d’aménagement 
touristique, et vivre à la campagne. 

« Nel mezzo del camin di nostra 
vita…2 »
Le tournant s’opère en 1938. Pontbriand, épuisé 
par ses charges d’enseignement et les constants 
déplacements entre Montréal et Rawdon, est 
contraint au repos par ordre du médecin. À 44 ans, 
il ferme son studio de la rue Durocher et part 
quatre semaines en Italie en bateau, sur les traces 
de Caruso (jusqu’à Naples, où ce dernier mourut 
en 1921). L’Italie, à l’époque, est le pays du fascisme, 
des lois raciales, de Beniamino Gigli aussi, le ténor 
favori du Duce. L’horizon s’assombrit. Pour Henri 
Pontbriand, c’est l’heure des bilans. À son retour, il 

2	 « Au milieu du chemin de notre vie, je me retrouvai dans une 
forêt obscure », Dante Alighieri, Incipit, La divina commedia.

Henri Pontbriand, à Rawdon, dans les années 1940

Ph
ot

og
ra

ph
e 

in
co

nn
u,

 a
rc

hi
ve

s 
pr

iv
ée

s 
de

 la
 fa

m
ill

e 
Po

nt
br

ia
nd

27

L’OPÉRA • NUMÉRO 8 • ÉTÉ 2016



Mémoire

reprend le joug de l’enseignant, mais cesse à toutes 
fins pratiques ses activités de soliste. Déjà, sa vie 
est ailleurs. Il rêve de développer, là-bas dans les 
collines, une « cité champêtre », avec école, hôtel, 
église, terrain de golf, champ d’aviation... En 1944 – 
il a cinquante ans –, son rêve se fait réalité. Il vend 
sa première résidence à Rawdon et achète, avec 
son frère Jean, un vaste domaine aux abords de la 
rivière Ouareau. Tout est à faire : le plan directeur, 
l’arpentage, percer et nommer des rues... Chantier 
gigantesque ! C’est la dernière phase de cette 
existence mouvementée : l’opéra de la nature. Une 
vie nouvelle, consacrée en 1946 par son mariage 
avec Marguerite Sauriol. Ils auront – joie inattendue 
pour ce « vieux garçon » – trois filles. 

Les beaux restes

De sa voix, on possède peu de témoignages 
sonores : deux enregistrements studio de 1933, 
quatre captations en direct à la radio de la même 
année, puis quelques enregistrements maison 
de 1949 où il s’accompagne lui-même au piano, 
« entre deux chantiers ». C’est très peu, vu le 
vaste répertoire – airs romantiques, pans entiers 
d’opéra, mélodies, musique sacrée et légère – du 
ténor en carrière. L’absence d’enregistrements 
commerciaux, d’ailleurs (un luxe, dans les 
années de crise), est sans doute à l’origine de 
l’éclipse historique du chanteur après son retrait. 

La qualité de ces enregistrements (bruits de 
fonds, orchestre en sourdine) et leur état de 
conservation peuvent laisser à désirer. Henri 
Pontbr iand lui-même s’en montrait plutôt 
insatisfait.3 Leur écoute permet tout de même 
d’entendre les caractéristiques de l’artiste : un 
timbre sombre, entre ténor et baryton ; la clarté 
de la diction, produit de l’école française ; les 
voyelles ouvertes, à l’italienne (la technique de 
Gigli) ; l’étendue – et les limites – du registre (du 
si bémol grave au si bémol aigu)4 ; les nuances 
et la musicalité. Ils permettent aussi d’entendre 
un interprète qui, le temps d’un air et privé des 
artifices du théâtre, donne vie aux personnages 
d’Éléazar, d’Ezio, de Des Grieux, de Sigurd… 
et de Don José, surtout : face aux provocations 
de la Carmen d’Anna Malenfant (une autre 
« remarquable oubliée »), Pontbriand, l’élégant 
chanteur de récital, se transforme en écorché 

3	 À propos des enregistrements de studio (« Rachel, quand 
du seigneur », « Cielo e mar »), Henri Pontbriand disait : « Je 
regrette que ce disque ne soit pas tellement réussi. Il fut fait 
dans des circonstances extrêmement difficiles, car ce n’était 
qu’au début des enregistrements modernes. Tout de même, il 
donne un aperçu de la catégorie de ma voix. »  
Extrait du catalogue Henri Pontbriand, ténor canadien, 
Archives Nationales du Québec

4	  Comme beaucoup de ténors à la tessiture centrale (Melchior, 
Vinay, Vickers ou Domingo), la conquête de l’aigu, à partir 
du si bémol, constitue souvent la pierre d’achoppement de la 
technique vocale. 

vif, en direct à la radio en 1933, jusqu’au sanglot 
ultime. Un grand moment de théâtre. 

Coda

Le ciel se dissipe. Les mystères aussi. Henri et 
moi, nous nous baladons en Cadillac années 50 
au détour des routes de Lanaudière. Nous parlons 
de tout et abordons toutes les questions laissées 
en suspens. Le temps défile : 1933, l’audition 
pour remplacer Richard Tauber à Covent 
Garden... 1925, le voisinage avec Rachmaninov 
à New York... 1917, guide touristique pour Sarah 
Bernhardt à Montréal... Toutes les histoires, 
les affabulations de grand-mère... La Cadillac 
s’envole. Fin du rêve. Sérénité. 

Henri Pontbriand est enterré au cimetière de 
Rawdon, sur le bord de la rivière où il a coulé 
ses derniers jours. Sur sa tombe, pour toute 
épitaphe, on peut lire : « Henri Pontbriand, 1894-
1969, artiste lyrique ». À la fin, c’est l’unité de 
ce destin protéiforme : la musique et le chant. 

Je remercie Raymond Gervais, l’auteur du 
catalogue Henri Pontbriand, ténor canadien, de 
m’avoir fourni de précieux renseignements 
tout au long de la rédaction de cet article.

Antoine Gervais

Sur cette photo de 1928, Henri Pontbriand est entouré notamment du chef d’orchestre Albert Coates (3e à partir de la gauche), de George Kahn, directeur du Hollywood Bowl (4e), de 
la comédienne Norma Schearer (5e) et du compositeur Aaron Copland (à droite). 
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Opéra de Montréal

DE LA NOUVELLE VIE D’UN DRAME ROMANTIQUE

Il y a eu Les Feluettes ou La répétition d’un 
drame romantique, la pièce de théâtre maî
tresse de Michel Marc Bouchard, passionnée et 
fulgurante. Il y a eu le film, Lilies, où l’œuvre 
trouva un écrin idéal pour magnifier les ficelles 
dramatiques de son intrigue. Maintenant, il y a 
l’opéra, où les personnages de Bouchard trouvent 
dans la musique de Kevin March une sublimation 
grandiose des émotions portées par toute la 
puissance que le genre lyrique peut offrir. Le 
livret a été brillamment adapté pour le médium 
de l’opéra par l’auteur lui-même, qui a ajusté le 
niveau de langage (abandonnant le joual pour un 
français « normalisé », sans pour autant perdre la 
poésie et la couleur de l’original) et conservé un 
rythme théâtral admirablement équilibré.

Kevin March a surpris et séduit avec une parti
tion efficace, lyrique à souhait et extrêmement 
bien conçue pour les voix d’hommes. Autre 
grande surprise, la prosodie française est très 
bien maîtrisée, de telle sorte que l’écriture 
musicale permet aux chanteurs de rendre clair et 
compréhensible un texte qui aurait pu connaître 
un tout autre sort. Venant d’un compositeur 
anglophone, c’est un exploit remarquable qui 
résulte assurément d’un travail acharné. Son 
orchestration, parcimonieuse et quelque peu 
debussyste, accompagnait adéquatement les 
chanteurs, quoique le compositeur aurait pu à 
certains moments utiliser une écriture orchestrale 
plus puissante, l’esthétique romantique l’empor
tant ici sur la rigueur et la violence du milieu 
carcéral. Le style éclectique, incorporant d’impor
tants extraits du Martyre de Saint Sébastien 
de Debussy, conservait une cohérence dans 
son propos. Si certains passages évoquaient 
(volontairement ou non) le théâtre musical 
américain (pendant quelques instants à la fin 
du premier acte, on entendait des échos lyriques 
de Broadway), c’est la touche « française » qui 
dominait la partition, avec notamment la présence 
d’une valse proche de La bohème de Puccini, ou 
encore des ballets de Poulenc.

Australien originaire des États-Unis, Kevin 
March s’inscrit dans le courant néo-tonal qui 
domine la production lyrique américaine des 
trente dernières années. La musique est tonale, 
ou à tout le moins consonante, et fait place 
à divers emprunts stylistiques et citations 
lorsque le scénario l’exige. Elle est conçue un 
peu comme une partition cinématographique : 
le compositeur présente rarement une inter
prétation personnelle du livret à travers sa 
musique, il offre plutôt un écrin sonore pour que 
le théâtre se déploie de façon naturelle. Ce choix 
esthétique, tout à fait défendable, est ici assumé 
et extrêmement bien réalisé. L’opéra de March 
est de la trempe des grands succès de Kevin 
Puts, de Mark Adamo, de Jake Heggie ou même 
de Carlisle Floyd.

La mise en scène de Serge Denoncourt est 
absolument parfaite ! Il use d’idées simples pour 
faire vivre cet « opéra dans l’opéra », laissant le 
théâtre faire son travail, c’est-à-dire nourrissant 
l’imagination du spectateur au lieu de tout lui 
montrer. C’est fin, intelligent et d’une grande 
classe. Et c’est d’une grande poésie aussi, 
comme ce magnifique linceul blanc représentant 
la neige couvrant la défunte comtesse, se 
transformant en drap nuptial pour finir par 
s’embraser en un incendie aussi destructeur que 
cet amour qui consume les deux protagonistes. 
Si simple et si brillant ! On se réjouit déjà de 
savoir que Serge Denoncourt nous reviendra 
la saison prochaine pour les Dialogues des 
Carmélites.

L’excellente distribution, entièrement cana
dienne, est d’une qualité exceptionnelle. Étienne 
Dupuis démontrait un grand sens musical et 
scénique et répliquait à la fraîcheur tendre et 
juvénile de Jean-Michel Richer, dont la voix a 
acquis une belle assurance et son timbre est 
de plus en plus riche. Les deux personnages 
travestis se sont démarqués du lot par leurs jeux 
investis et intelligents : Daniel Cabena était une 
Lydie-Anne de Rozier parfaite, féline, hypocrite 
et manipulatrice à souhait, tandis qu’Aaron 
St.Clair Nicholson incarnait une Comtesse de 
Tilly incroyablement touchante et humaine.

Des productions de cette trempe, on en rede
mande ! Espérons que l’Opéra de Montréal aura 
la piqûre de la création et qu’il proposera dans le 
futur d’autres œuvres nouvelles aussi inspirées.

Éric Champagne

OPÉRAS CONCERTS RÉCITALS CD | DVD LIVRES

Étienne Dupuis (à gauche) et James McLennan (au centre)
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Les Feluettes
Opéra en deux actes de Kevin March, 
livret de Michel Marc Bouchard
Production : Opéra de Montréal et Pacific Opera Victoria
Salle Wilfrid-Pelletier, Montréal
21 mai 2016

INT :	 Étienne Dupuis (Simon Doucet jeune) ; Jean-Michel 
Richer (Le Comte Vallier de Tilly) ; Gino Quilico (Simon 
Doucet vieux) ; Gordon Gietz (Monseigneur Jean 
Bilodeau) ; Aaron St.Clair Nicholson (La Comtesse 
Marie-Laure de Tilly) ; Daniel Cabena (Mademoiselle 
Lydie-Anne de Rozier) ; James McLennan (Jean 
Bilodeau jeune) ; Tomislav Lavoie (Le Père Saint-
Michel) ; Claude Grenier (Timothée Doucet) ; 
Patrick Mallette (Le Baron de Hüe)

DM :	 Timothy Vernon, Orchestre Métropolitain,  
Chœur de l’Opéra de Montréal

MES :	 Serge Denoncourt
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Opéra de Québec

LA PASSION… UN PEU SAGE

Essentiellement, l’histoire de La bohème, c’est 
celle des amours que nous devrions tous avoir 
la chance de vivre à vingt ans : passionnées 
et affolantes, souvent brouillonnes et sans 
grand bon sens, mais toujours irrésistibles et 
incontournables. Tout un programme, quoi. 
La version présentée par l’Opéra de Québec et 
mise en scène par Jacques Leblanc relève très 
honorablement le défi : la folle vie de bohème 
des quatre jeunes hommes, on y croit ! La grande 
passion vécue par Rodolfo et Mimi ? On finit par 
y croire…

L’action, fidèle au livret, se déroule au Quartier 
latin à la fin du xixe siècle, dans les décors 
vraiment réussis de Michel Baker : évoquant 
l’aquarelle inachevée, i ls restent f idèles à 
l’architecture parisienne de l’époque sans faire 
« carton-pâte » pour autant. Un bémol toutefois 
à cet esthétisme épuré : le décor du Café Momus 
qui n’arrive pas à suggérer le mur extérieur 
donnant sur la place publique. Tout le réveillon 

semble donc se dérouler à la terrasse du café, 
alors que les personnages ont passé une bonne 
partie du premier acte à se plaindre du froid. 

D’entrée de jeu, on s’attache aux habitants 
de la mansarde grâce à une mise en scène 
mettant bien en va leur leur fol ie et leur 
humour, mais sans jamais tomber dans une 
bouffonnerie inutile. Musicalement, les voix 
des chanteurs s’harmonisent particulièrement 
bien et renforcent l’impression de leur amitié 
indéfectible. C’est d’ailleurs cette certitude que 
Rodolfo, Marcello, Schaunard et Colline sont 
amis à la vie et à la mort qui, malgré la pudeur 
des paroles du livret, rendra le quatrième acte si 
touchant dans cette production. 

Par contre, l’irrésistible attirance entre Rodolfo 
et Mimi prend beaucoup plus de temps à s’établir 
alors qu’il s’agit pourtant bien là d’un coup de 
foudre. Si dès les premières notes, Marianne 
Fiset, particulièrement en voix, réussit à créer 
une Mimi tout à fait convaincante et limpide 
tout en préservant l’ambiguïté de cette midinette 
qui se dit naïve mais qui essaie de séduire son 
voisin, le Rodolfo d’Antoine Bélanger, lui, laisse 
perplexe. Chantant sans réelle conviction, la voix 
régulièrement couverte par l’orchestre, il semble 
lui-même perplexe devant l’arrivée inopinée de 
cette Mimi dans sa vie. L’air éberlué et les bras 
ballants, il la laisse chanter sans trop réagir un 
« Si, mi chiamano » pourtant charmeur. À sa 
défense, il n’est pas aidé par la mise en scène 
qui, dirait-on, s’amuse à tenir les deux amoureux 
le plus loin possible l’un de l’autre et à les faire 
chanter en s’adressant trop souvent au public 
alors qu’ils se présentent l’un à l’autre. Bref, 

même après un très joli « O soave fanciulla », 
quand Rodolfo et Mimi quittent la mansarde pour 
rejoindre les autres, on a l’impression d’assister 
au départ de deux francs camarades et non à 
celui d’un couple à l’aube d’une grande passion.

Cette étrange impression que Rodolfo et Mimi 
s’aiment bien mais sans plus va perdurer jusqu’à 
la toute fin du troisième acte. Heureusement, 
les frasques du reste de la bande et les disputes 
passionnelles entre Marcello et Musetta vont 
compenser la tiédeur de ces nouveaux amoureux. 
La voix ronde, chaude et souple de Phillip Addis 
dessine un Marcello tout en tendresse malgré 
son tempérament bouillant. Hélène Guilmette 
chante une Musetta gouailleuse, très verismo, 
ce qui se fait un peu au détriment de la qualité 
du chant mais qui sert bien le personnage. 
Le jeune Hugo Laporte réussit un Schaunard 
goguenard et légèrement sarcastique comme 
pourrait l’être, on le suppose, un jeune musicien 
qui, pour gagner sa vie, est obligé de jouer la 
sérénade à un perroquet. De façon générale, le 
Colline d’Alexander Savtchenko n’impressionne 
pas quoique, au dernier tableau, il arrive à nous 
émouvoir lors de son Vecchia zimarra malgré des 
aigus franchement difficiles.

Puis… c’est la mort de Mimi chez Rodolfo. Et les 
deux interprètes y sont remarquables de vérité. 
Leur passion, on la voit, on la sent, on y croit 
enfin. Et le dernier « Mimi ! » de Rodolfo nous 
transperce d’autant plus le cœur…

Malgré quelques entrées incertaines ici et là, 
les choeurs sont vivants, efficaces et très bien 
utilisés, entre autres celui des enfants que le 
metteur en scène fait défiler en petits soldats au 
lieu de la parade militaire qui clôt normalement 
le deuxième acte. Le chef Giuseppe Pietraroia 
mène l’Orchestre symphonique de Québec avec 
tout l’éclat et le panache que demandent les 
partitions de Puccini.

Anne Denise Carette

La bohème, opéra en quatre actes de Giacomo Puccini, 
livret de Giuseppe Giacosa et Luigi Illica
Production : Opéra de Québec
Grand Théâtre de Québec, Québec
19 mai 2016 

INT :	 Marianne Fiset (Mimi) ; Antoine Bélanger (Rodolfo) ; 
Hélène Guilmette (Musetta) ; Phillip Addis (Marcello) ; 
Alexander Savtchenko (Colline) ; Hugo Laporte 
(Schaunard) ; Robert Huard (Benoît/Alcindoro) ; 
Guillaume Boulay (Parpignol) ; Manuel Provençal 
(Un sergent de douane) ; Daniel Souza (Un vendeur)

DM :	 Giuseppe Pietraroia, Orchestre symphonique de 
Québec, Chœur de l’Opéra de Québec

MES :	 Jacques Leblanc

Antoine Bélanger et Marianne Fiset
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The Trials of Patricia Isasa, le plus récent 
opéra de la compagnie lyrique Chants libres, 
raconte une histoire vécue, celle de Patricia 
Isasa. Jeune étudiante et sympathisante du 
milieu syndical, elle a seize ans quand elle est 
désignée comme ennemie politique par le régime 
militaire d’Argentine en 1976. Détenue sans 
procès dans un camp de concentration, elle sera 
séquestrée, torturée et violée pendant deux ans 
et demi. Trente-trois ans après sa libération, 
cette femme, l’une des rares sur v ivantes 
parmi 30 000 « disparus », trouve le courage 
extraordinaire d’identifier ses tortionnaires et 
de les amener devant les tribunaux.

Bouleversée par cette tragédie, la compositrice 
Kristin Norderval décide de rencontrer Patricia 
Isasa en personne pour lui proposer de faire 
la musique sur son histoire. Quelques années 
plus tard, elle approche la directrice artistique 
de Chants libres, Pauline Vaillancourt, afin de 
faire un opéra.

Devant un su jet aussi sensible, le critique 
musical doit faire preuve de tact dans ses 
commentaires. Même si une œuvre n’est pas 
le sujet qu’elle traite, et que cela ne demeure 
« qu’un opéra », ce genre de projet inspire tout 
de même un respect inconditionnel, et c’est 
l’œuvre même qui doit être « critiquée », non pas 
l’authenticité de l’histoire. 

D’emblée, la musique est assez éclatée, parfois 
assez dissonante, rappelant le pop et le théâtre 
musical. Aux traditionnels violon, violoncelle, 
contrebasse et piano, on ajoute du bandonéon, 
de la guitare, de la batter ie et même des 
enregistrements de manipulation des cordes 
dans le piano, discrets, mais efficaces. Lors 
d’une conférence à l’Université de Montréal, 

Norderval parle de la ressemblance entre ces 
sons et ceux des ressorts du lit sur lequel Isasa 
était torturée quotidiennement. La musique 
n’est jamais écrasante, évitant à l’auditeur 
de sortir traumatisé de la salle. D’ailleurs, 
Pauline Vaillancourt a volontairement évité la 
plupart des détails sordides de l’expérience de 
Patricia Isasa. Il n’est pas nécessaire d’avoir du 
« premier degré » dans ce genre d’histoire. « Il 
suffit d’ouvrir la télé pour l’avoir ! », explique 
Vaillancourt lors d’une conférence donnée au 
Monument national le 12 mai.

D’ailleurs, la première image percutante est 
tout à fait poétique. Des apparitions moirées 
sont projetées sur les choristes de l’ensemble 
Kô, donnant l’i l lusion qu’i ls sont fa its de 
miroirs troubles, qu’ils incarnent la mémoire 
évanescente des disparus. Ainsi, il y a plusieurs 
usages astucieux de la scénographie : des murs 
de boîtes d’archives rappelant un labyrinthe 
bureaucratique, une mosaïque de dessins des 
visages des disparus, des projections de leurs 
noms défilant sur un écran de tulle ou des plans 
de maison et de ville symbolisant les ambitions 
d’architecte de Patricia…

Pa r mi les points for ts, ment ionnons les 
performances des deux Patricia Isasa. Avec sa 
superbe diction, Rebecca Woodmass donne la 
réplique à la Patricia quinquagénaire. Celle-ci 
est en proie à un dilemme qui la tourmente : se 
lancer ou non à la poursuite de ses bourreaux. 
Malgré son début timide (sa voix de soprano 
était légèrement moins forte que la musique 
de l’ensemble), Norderval vole rapidement la 
vedette et marque le coup avec l’une des scènes 
les plus poignantes de l’opéra. « Pourquoi ne 
pas parler d’amour ? » chante-t-elle, reprenant 
les paroles d’Isasa lors de la conférence du 

12 mai. En tombant amoureuse d’une personne 
qui la guérissait durant sa détention, Isasa est 
devenue convaincue que l’amour est une forme 
de résistance et qu’on peut trouver de la beauté 
partout, même dans un camp de concentration.

La scène du procès kafkaïen est par ticu
lièrement forte. Arrivés devant les tribunaux, 
les tortionnaires du régime militaire, devenus 
juges, policiers ou maires, calomnient Patricia 
et se justifient avec un argumentaire surréel. 
Celle-ci, apparemment écrasée par la difficulté 
de l’épreuve, nous ramène par le chant dans 
l’espoir, minuscule, risible, mais indestructible. 
On apprend alors que six de ses bourreaux ont 
été condamnés pour des peines allant jusqu’à 
23 ans de prison. Au terme de l’opéra, une vidéo 
de Patricia Isasa souriante est projetée pendant 
qu’un enregistrement de sa voix est diffusé en 
salle, où elle affirme que son combat pour la 
justice continue.

Avec The Trials of Patricia Isasa, Chants libres 
signe une production réussie, qui n’est certes pas 
sans failles et sans clichés, mais qui a le mérite, 
modeste et inestimable, de sauver un peu plus 
longtemps de l’oubli l’histoire de justice et de 
résistance extraordinaire de Patricia Isasa.

Pierre-Luc Senécal

The Trials of Patricia Isasa, opéra en deux actes  
de Kristin Norderval, livret de Naomi Wallance
Production : Chants libres
Monument national, Montréal
21 mai 2016

INT :	 Kristin Norderval (Patricia adulte) ; Rebecca Woodmass 
(Patricia jeune) ; Dion Mazerolle (Ramos) ; Daniel Pincus 
(Brusa) ; Vincent Ranallo (Facino) ; Marie-Annick Béliveau 
(Gestionnaire Ford) ; Claude Lemieux (Scilingo)

DM :	 Cristian Gort, Ensemble Kô
MES :	 Pauline Vaillancourt, directrice artistique

Rebecca Woodmass
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Chants libres

UN OPÉRA POUR LA JUSTICE
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Nathan Lelièvre

Production Belle Lurette

UNE VIE PARISIENNE DÉBRIDÉE... « JUSQUE-LÀ ! »
Sur la scène minuscule de la Salle Claude-
Léveillée de la Place-des-Arts, la troupe Belle 
Lurette a réussi le tour de force de monter, 
sans le moindre décor et avec un minimum 
d’accessoires, une Vie parisienne diablement 
en levée qu i pou r ra it  don ner des leçons 
d’efficacité dramatique à bien des compagnies 

professionnelles disposant de ressources 
f inancières autrement plus impor tantes. 
Car le metteur en scène Étienne Cousineau 
possède au plus haut point le sens du rythme, 
essentiel dans ce genre d’ouvrage où ne doit 
jamais poindre l’ennui, et dirige à merveille ses 
chanteurs auxquels il prête une gestuelle de 
la plus grande cocasserie. Rarement l’ouvrage 
aura-t-il paru aussi déjanté et désopilant que 
dans cette production étourdissante de plaisir 
qui regorge de trouvailles faisant mouche et qui 
offre de surcroît l’occasion très rare d’entendre 
le quatrième acte de la version originale montée 
au Palais-Royal en 1866. Le bonheur est d’autant 
plus grand que le pianiste Pierre McLean, 
grâce à sa connaissance intime du répertoire 
offenbachien, contribue pour une bonne part à 
l’effervescence générale.

Tous excellents comédiens, les chanteurs 
composent alternativement un ou plusieurs 
rôles, en plus de former le chœur. Non content 
d’adapter l’œuvre et de réaliser la mise en 
scène, Étienne Cousineau se révèle impayable 
en Gabrielle : avec ses longues tresses blondes 
et son fort accent tudesque, sa scène de la veuve 
du colonel est anthologique. À ses côtés, se 

distinguent le Raoul racé à la diction parfaite de 
Nathan Lelièvre, la Métella aguichante à souhait 
de Geneviève Bastien, la Pauline bien chantante 
d’Alexandrine Branchaud, le Brésilien et le Frick 
truculents de Michael KNR, le Bobinet imposant 
de Thiéry Dubé, l’élégante baronne d’Eugénie 
Préfontaine et le baron jouisseur de Benoit 
Godard. Nul amateur d’opérettes ne devrait 
manquer les prochains spectacles d’une équipe 
aussi talentueuse.

Louis Bilodeau

La Vie parisienne, opéra bouffe en cinq actes de Jacques 
Offenbach, livret de Ludovic Halévy et Henri Meilhac
Production : Belle Lurette, Salle Claude-Léveillée, Montréal, 
8 avril 2016

INT :	 Étienne Cousineau (Gabrielle) ; Nathan Lelièvre 
(Raoul) ; Thiéry Dubé (Bobinet) ; Geneviève Bastien 
(Métella) ; Eugénie Préfontaine (baronne de 
Gondremarck) ; Benoit Godard (baron de 
Gondremarck) ; Michael KNR (le Brésilien, Frick, 
Prosper) ; Alexandrine Branchaud (Pauline) ; 
Marie‑Michèle Rivest (Léonie, Mme de Folle-Verdure) ; 
Jocelyne Cousineau (Mme de Quimper-Karadec)

PIA :	 Pierre McLean
MES :	 Étienne Cousineau
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Opéra immédiat

UN ÉLIXIR  
D’AMATEURS

La dernière production d’Opéra immédiat nous 
pousse à remettre en question le phénomène des 
troupes amateurs et des limites qu’il n’est plus 
possible de franchir lorsqu’on veut présenter un 
opéra à Montréal en 2016. Nous avions en effet 
l’impression de vivre un décalage sociohistorique, 
à savoir d’être transportés dans un petit théâtre de 
la province italienne vers la moitié du xixe siècle : 
un orchestre qui joue faux et manque la plupart 
des attaques, un chœur étriqué avec une seule 
voix de basse qui fait de son mieux pour se 
faire entendre, des solistes aux qualités vocales 
douteuses (en particulier dans les cadences 
« microtonales » du sergent Belcore), un jeu 
théâtral qui se résume à poser à l’avant-scène avec 
les bras grand ouverts et à tenter, dans les scènes 
d’ensemble, quelques pas d’une improbable danse 
en ligne. Le fond de la scène montrait un mur avec 
une porte surmontée par l’inscription « Elisir 
d’amore – Saloon ». Saloon ? Si l’intention était de 
transporter l’action au Far West – pourquoi pas –, 
elle n’était malheureusement confirmée par aucun 
autre élément. Ou peut-être l’intention était de 
recréer un spectacle d’un théâtre du Far West (et 

pas de la province italienne) au siècle de la ruée 
vers l’or. Ce qui justifierait le fait que la troupe 
pouvait ne pas connaître les vins français (le 
Bordeaux du livret – que Dulcamara vend au niais 
Nemorino comme un élixir d’amour – était clair 
comme de l’eau) ni la langue italienne (je ne parle 
pas ici de la diction, variable selon les chanteurs, 
mais du décalage presque systématique entre 
les paroles chantées et les surtitres). En tout 
cas, comme c’était l’habitude chez les critiques 
du xixe siècle confrontés à un spectacle trop 
décevant, nous sommes partis en plein milieu, et 
nous ne savons donc pas si la troupe a réussi à se 
rendre jusqu’à la fin. 

Quel élixir pourrait aider Opéra Immédiat (et 
en général les troupes amateurs) à présenter 

des spectacles qui respectent les exigences 
minimales d’une production opératique ? Sans 
doute, quand on n’est pas des professionnels 
expérimentés (tel est le cas des chanteurs et des 
musiciens responsables de cette production), 
devrait-on multiplier au maximum le nombre 
de répétitions (en faisant appel aux conseils de 
professionnels), soigner à la fois les détails et 
l’ensemble, être assez humbles pour renoncer à 
produire le spectacle si on ne connaît pas assez 
bien son rôle. Peut-être se concentrer sur un 
seul opéra par année, mais l’étudier à fond et 
présenter quelque chose de bien fait, d’original, 
de vivant, qui justifie le prix (très professionnel, 
quant à lui) demandé pour les billets ?

Federico Lazzaro

L’elisir d’amore, « melodramma giocoso » en deux actes de 
Gaetano Donizetti, livret de Felice Romani
Production : Opéra immédiat et Orchestre philharmonique 
des musiciens de Montréal (OPMEM)
Salle Pierre Mercure, 9 avril 2016

INT :	 Sophie De Cruz (Adina); Pasquale D’Alessio 
(Nemorino); Pascal Germain-Berardi (Belcore); 
Samuel Tremblay (Dulcamara); Marie-Claire Fafard 
Blais (Giannetta)

DM :	 Philippe Ménard
MES :	 Sophie De Cruz et Kim Crofts
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Pasquale D’Alessio et Samuel Tremblay
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La Compagnie baroque Mont-Royal

 BAROQUE ITALIEN ET FRANÇAIS
Pour sa production annuelle, la Compagnie 
baroque Mont-Royal a jeté son dévolu sur les 
deux compositeurs dont la musique agita les 
esprits au moment de la Querelle des Bouffons, 
Pergolesi et Rameau. L’idée de réunir les deux 
musiciens est d’autant plus intéressante que La 
serva padrona et Les fleurs (troisième entrée 
des Indes galantes) ont été créées à deux ans 
de distance, soit en 1733 et 1735. Sans chercher 
à raviver le débat qui opposa au siècle des 
Lumières les tenants de la musique italienne 
aux défenseurs de la musique française, i l 
faut convenir que Rameau fut mieux servi que 
Pergolesi par l’équipe de jeunes artistes réunis 
au Victoria Hall. L’amusante comédie italienne 
tombe un peu à plat en raison principalement 
de la mise en scène banale et trop sage de 
Jonathan Patterson qui n’exploite guère, par 
exemple, le potentiel comique du personnage 
muet de Vespone. Si, en dépit d’instruments 
au format limité, Kripa Nageshwar et Philippe 
Bolduc chantent joliment les rôles de Serpina 
et d’Uberto, leur joute amoureuse manque de 
relief. Pour les fins de ces représentations, on 

a retenu le finale de 1735 que le compositeur a 
emprunté à son opéra Il f laminio. 

En raison d’une trame bien ténue, l’entrée 
des « Fleurs » souffre moins d’une direction 
d’acteur minimaliste et s’accommode même 
fort bien du déplacement, au début de l’acte, 
des airs de danse donnés en guise de prélude. 
Kripa Nageshwar s’acquitte honorablement 
de Zaïre, tandis que Philippe Bolduc semble 
bien plus à l’aise vocalement dans le rôle d’Ali 
que dans l’opéra de Pergolesi. Outre le Tacmas 
ardent à souhait de David Menzies, qui prend 
un plaisir manifeste à chanter « L’éclat des 
roses les plus belles », la distribution comprend 
la superbe Fatime d’Odéi Bilodeau dont l’air 
virtuose « Papillon inconstant » est tout à fait 
éblouissant. Avec le splendide quatuor « Tendre 
amour », c’est là le moment le plus réussi d’une 
représentation qu’accompagne une bande de 
sept musiciens dirigés de façon très sentie par 
Rona Nadler.

Louis Bilodeau
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La serva padrona : Philippe Bolduc, Kripa Nageshwar 
et Russell Wustenberg

La serva padrona, intermezzo en deux parties de Giovanni 
Battista Pergolesi, livret de Gennaro Antonio Federico
Les fleurs, troisième entrée des Indes galantes, opéra-ballet 
de Jean-Philippe Rameau, livret de Louis Fuzelier
Production : La Compagnie baroque Mont-Royal
Salle Victoria Hall, Westmount, 30 avril et 1er mai 2016

INT :	 Kripa Nageshwar (Serpina/Zaïre) ; Philippe Bolduc 
(Uberto/Ali) ; Odéi Bilodeau (Fatime) ; David Menzies 
(Tacmas) ; Russell Wustenberg (rôle muet)

INS :	 L’ensemble de la CBMR
DM :	 Rona Nadler
MES :	 Jonathan Patterson

Théâtre lyrique de la Montérégie

VENISE EN  
MONTÉRÉGIE

Johann Strauss ne trouva jamais de livret plus 
réussi que celui de La chauve-souris, concocté 
il est vrai à partir d’une pièce de Meilhac et 
Halévy, les librettistes d’Offenbach. Ceux d’Une 
nuit à Venise, moins habiles, proposent une 
histoire emberlificotée, éparpillée entre de 
trop nombreux personnages. Mais le génie de 
Strauss, inépuisable de mélodie et de rythme, 
parvient à sublimer le tout. D’où ce désir qu’ont 
parfois les compagnies de remonter l’œuvre, 
même si cette musique est justement un peu trop 
uniformément magnifique, laissant l’humour 
vivre dans le texte seulement, là où Offenbach 
réussit à être drôle à même la partition. 

L’infatigable François Racine – qui signe ici un 
quatrième spectacle en autant de mois, si on 
calcule bien –, compense les faiblesses du livret 
par une mise en scène endiablée, sans le moindre 
temps mort, et fait bouger fort agréablement 
l’excellent chœur du TLM, qu’on aimerait tout 
de même mieux pourvu en voix graves, avec 
ses 20 femmes pour 8 hommes ! À la tête d’un 
petit ensemble très au point, formé d’un quatuor 
à cordes et vents, et soutenu par un piano et 
des percussions, Donald Lavergne dirige avec 
beaucoup de soin et de précision ; il ne lui manque 
qu’un peu plus de fougue, viennoise ou vénitienne... 
De la distribution très homogène, jeune, dyna
mique et qui en plus chante bien, on retient surtout 
l’Annina de Jessica Lessard-Paradis, dosant 

à merveille autorité et charme, le Pappacoda 
de Richard-Nicolas Villeneuve, bondissant et 
roucoulant tel un pigeon de la place Saint-Marc, 
et surtout le remarquable Caramello de Sébastien 
Comtois, qui réussit l’exploit de jouer avec l’aisance 
d’un acteur comique tout en chantant comme un 
jeune premier. 

On annonce pour l’an prochain La veuve joyeuse, 
musique tout aussi somptueuse mais livret autre
ment plus pertinent (issu d’une pièce française 
de Meilhac seul) : on espère y retrouver quelques-
unes des belles voix de cette Nuit à Venise, 
somme toute très réussie.

Pascal Blanchet

Une nuit à Venise (Eine Nacht in Venedig), opéra-comique en 
trois actes de Johann Strauss fils, livret de F. Zell et Richard 
Genée
Production : Théâtre Lyrique de la Montérégie (TLM)
Théâtre de la Ville, salle Pratt et Whitney, Longueuil
15 mai 2016

INT :	 Jessica Lessard-Paradis (Annina) ; Marie-Claire Drolet 
(Ciboletta) ; Patricia Weber (Barbara) ; Sébastien 
Comtois (Caramello) ; Richard-Nicolas Villeneuve 
(Pappacoda) ; Simon-Charles Béchard-Tremblay 
(Le Duc) ; Réal Robitaille (Delacqua)

DM :	 Donald Lavergne, Orchestre et chœur du TLM
MES :	 François Racine
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Sébastien Comtois entouré de choristes du Théâtre lyrique de la Montérégie
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Jeunesses musicales du Canada

 « AH ! LÈVE-TOI »… JEUNESSE !
Six mois jour pour jour après l’annulation de 
la première de leur nouvelle production, les 
Jeunesses Musicales du Canada revenaient à 
la Maison de la culture Frontenac. Nous avions 
droit, cette fois, à la seconde équipe de tournée.

Qui dit « seconde » ne dit pas moins bonne équipe 
que la première, surtout quand elle compte 
dans ses rangs Christopher Dunhan, l’un des 
chanteurs canadiens les plus prometteurs. Le 
Mercutio de cette distribution formait un duo 
retentissant avec son rival de la maison des 
Capulet, Tybalt, brillamment interprété par 
Keven Geddes. Tonatiuh Abrego incarnait un bon 
Roméo : physique de jeune premier, voix à l’aigu 
facile, élégante, explosive, mais qui manquait 
parfois de contrôle. Belle prestation de Pascale 
Spinney dans le rôle de la nourrice, malgré son 
costume déconcertant qui lui donnait plutôt 
l’allure d’une séductrice, rivale de Juliette. 

Sarah Halmarson, sous les traits de la jeune 
fille, a connu une soirée plus difficile. Sa diction 
était assez approximative et sa voix manquait de 
douceur dans l’aigu. Elle a aussi eu le malheur 
d’oublier une partie de son texte dans l’air le plus 
connu de l’opéra (« Je veux vivre », un classique 

du répertoire lyrique), au point que la pianiste 
accompagnatrice a dû s’interrompre.

Plus que la qualité du français chanté, c’est 
sur tout une forme d’insouciance dans la 
gestuelle des personnages qui nous a interloqué, 
notamment chez Juliette, Roméo et le Frère 
Laurent. Lorsque les jeunes mariés se mettent 
à genoux pour recevoir la bénédiction du 
Frère, ce doit être dans un esprit solennel. Il ne 
s’agit pas simplement d’avoir les genoux pliés, 
les fesses collées aux talons, comme pour se 
faire plus petit. D’un coup, la scène perd de sa 
crédibilité. Brian Wehrle, quant à lui, interprétait 
l’homme d’église avec une nonchalance hors de 
propos, faisant des signes de croix tellement 
bâclés qu’ils en devenaient risibles. Nous ne le 
sentions pas non plus investi du rôle de grand 
sage, clairvoyant et protecteur.

Cette représentation nous a donc laissé quelques 
regrets, mais elle nous a offert néanmoins 
le plaisir de voir certains jeunes chanteurs 
confirmer leur talent. La tournée s’est poursuivie 
jusqu’au 5 mai.

Justin Bernard
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Pascale Spinney, Christopher Dunham, Kevin Geddes, 
Sarah Halmarson, Tonatiuh Abrego et à l’arrière, 
Brian Wehrle
Note : cette photo représente les personnages et rôles de la 
première équipe.

Roméo et Juliette, (version abrégée), opéra en cinq actes de 
Charles Gounod, livret de Jules Barbier et Michel Carré
Production : Jeunesses Musicales du Canada
Maison de la culture Frontenac, Montréal
28 avril 2016

INT :	 Sarah Halmarson (Juliette) ; Pascale Spinney 
(Gertrude et Stéphano) ; Tonatiuh Abrego (Roméo) ; 
Kevin Geddes (Tybalt) ; Christopher Dunham 
(Mercutio) ; Brian Wehrle (Le Comte et Frère Laurent)

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

Eye-Eye-Eye

 ESTHÉTIQUE D’UNE VIE ORDINAIRE…
Dans la société que nous bâtissons, quelle 
place peut occuper un ar t refusant de se 
soumettre à la logique de « l’immédiat et de 
l’évidence » ? C’est à cette réflexion qu’Augustin 
Rioux conviait le public lors de la création, 
et unique représentation, de deux œuvres 
pluridisciplinaires, Chroniques de l’éphémère 
et Chants dérobés. La démarche de Rioux, 
long uement ex posée da n s le s  note s de 
programme, se situe au confluent de diverses 
expressions artistiques – le récit, l’image, la 
musique et le théâtre – qui se complémentent, 
se relaient ou s’interpellent sans renoncer à leur 
indépendance.

Chroniques de l’éphémère s’apparente à une 
œuvre ouverte, malléable, présentant quelques 
instants fugitifs de la vie d’un écrivain ; instants 
immortalisés par des photographies auxquelles 
parole et musique redonnent vie. En conférant 
une dimension esthétique à la banalité du 
quotidien, Rioux propose une ouverture sur 
l’imaginaire. Il en résulte une œuvre modelée 
tant par les artistes que par le public qui l’agence 
au gré de sa sensibilité et de son imagination. 

Les contrastes sont volontairement accusés 
dans Chants dérobés, un diptyque associant 
un texte à tendance polémique (critique de la 
culture de consommation) à un cycle poétique de 
lieder. Le chant prend alors le relais de la parole, 
et la prolonge, pour relater les amours secrètes 
d’un auteur. La musique, bien qu’habilement 
composée, présente quelques redondances dans 
sa formulation et son caractère, engendrant 
une forme de monotonie – on sentait d’ailleurs 
l’attention du public se relâcher vers la fin du 
cycle. Malgré une diction manquant parfois de 
clarté, Daniel Cabena a su rendre avec finesse 
et sensibilité un texte qui n’échappe cependant 
pas à quelques poncifs. L’originalité tient plus ici 
à l’association entre le timbre du contre-ténor et 
celui du piano dans un style musical proche des 
mélodies du début du xxe siècle. 

L’approche proposée par Rioux n’est toutefois 
pas dénuée d’intérêt, bien au contraire. Elle nous 
incite à repenser et à remettre en question notre 
attitude réceptive afin de découvrir qu’au-delà 
de « l’immédiat et de l’évidence », tout peut être 
sujet à l’appréciation artistique.

Florence Leyssieux
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Francis Perron � Daniel Cabena

Chroniques de l’éphémère. Chants dérobés. Textes d’Augustin 
Rioux et Paul Lefebvre ; musique originale d’Alexandre 
David et Francis Perron
Production : Compagnie Eye-Eye-Eye, Le Gesù, Montréal, 
14 mars 2016

INT :	 Étienne Pilon et Jean Marchand, comédiens ; 
Daniel Cabena, contre-ténor 

INS :	 Julie Trudeau, violoncelle
PIA :	 Francis Perron
MES :	 Augustin Rioux
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C’est Christopher Jackson, directeur artistique 
et cofondateur du Studio de musique ancienne 
de Montréal, qui devait diriger ce concert. Mais 
la maladie et la mort devaient en décider autre-
ment. Au nom de tous ses collègues et amis 
sur scène et dans la salle, Isolde Lagacé, direc-
trice de la Fondation Arte Musica à l’origine de 
ce projet d’intégrale des cantates de Bach, prit 
la parole et sut trouver les bons mots pour lui 
dédier cette matinée. On avait réuni pour l’oc-
casion les effectifs idéaux en regard des dimen-
sions de la salle : 12 choristes et une dizaine de 
cordes, une paire de hautbois, un basson et un 
orgue positif. Sous la sobre direction de leur 
nouveau chef Andrew McAnerney, ces vieux rou-
tiers de la scène baroque montréalaise ont donné 
un concert d’une belle tenue. Mais les trois can-
tates au programme auront mis à l’honneur les 
trois solistes, dans les récitatifs, ariosos, airs et 
ensembles, plusieurs en dialogue avec de riches 
obligati de hautbois ou de violon. Le chef a pu 
compter sur des membres du chœur, solides 
chanteurs ayant une très bonne maîtrise du 
style. La basse Normand Richard s’est illustrée, 
tant en duo et en trio que dans ses trois soli : 
dramatique déclamation dans deux imposants 
récitatifs accompagnés ; émouvant filo mélo-
dique dans une aria avec pour seul accompagne-
ment une ligne de continuo des plus virtuoses, 
admirablement rendue par le bassoniste Fran-
çois Viault. Vient ensuite le ténor Nils Brown, 
qui en était à sa première présence dans cette 
intégrale et qu’on espère réentendre. La soprano 
Marie Magistry et l’alto Maude Brunet avaient 
chacune deux airs et toutes deux semblent avoir 
eu besoin du premier pour se réchauffer avant 
de donner leur pleine mesure dans le second.

Dans les deux œuvres de ce concert pascal, 
il n’y avait que deux chœurs concertants et 
un choral ; les quatre solistes vocaux suffi-
saient donc, et ils ont bien fait entendre leurs 
lignes au-dessus d’un orchestre réunissant une 
dizaine de cordes, auxquelles se sont ajoutés 
dans le chœur d’ouverture et le choral de la can-
tate BWV 6 un ensemble de trois hautbois et 
basson, et dans le chœur final de l’Oratorio de 
Pâques, trois trompettes et timbales. Ce ne fut 
pas, il faut bien le dire, l’un des meilleurs jours 
de l’ensemble Caprice, la justesse faisant sou-
vent défaut, en commençant dans la partie de 
continuo, ce qui ne pouvait que déstabiliser le 
reste de l’orchestre. Chez les solistes vocaux, 
les deux femmes auront su en faire souverai-
nement abstraction et briller par la beauté du 
timbre, une bonne projection et la capacité 
de transmettre les émotions suggérées par le 
texte et la musique. Sans être mauvais, les deux 
hommes passaient moins bien la rampe et sem-
blaient parfois chercher leurs repères. Comme à 
l’habitude chez Bach, chacun des airs avait un, 
deux, voire trois obligati instrumentaux d’une 
constante virtuosité, et les instrumentistes ont 
aussi tenu leur partie avec solidité et un remar-
quable sens de l’agogique baroque. Il faut particu-
lièrement souligner le travail de Matthew Jenne-
john qui, dans trois airs, eut à passer du hautbois 
au hautbois da caccia et à la flûte à bec, en plus 
de revenir au hautbois pour la ligne concertante 
du superbe adagio suivant la sinfonia d’ouver-
ture de l’Oratorio de Pâques. Voilà un musicien 
dont on sent de plus en plus l’expérience et qui 
vieillit bien. D’année en année, son jeu se fait plus 
expressif et nuancé. Il fut le héros de ce concert 
et a été à juste titre chaleureusement applaudi. 

C’est en grande formation que se sont présentés le 
Trinity Wall Street Choir and Baroque Orchestra 
de New York pour clore en beauté cet An 2 de 
l’intégrale des cantates de Bach. Magnifique 
chœur de 24 voix, imposante phalange d’une 
quinzaine de cordes (dont trois violoncelles et 
deux contrebasses), rehaussée selon les œuvres 
par divers bois et cuivres. Parmi les neuf solistes 
tirés du chœur, qui sans être mauvais n’étaient 
pas des plus convaincants, la basse Jonathan 
Woody s’est particulièrement distinguée et l’on 
comprend pourquoi le chef lui avait confié trois 
des quatre airs dans ce registre. Dans l’orchestre, 
qui connut ça et là quelques petits problèmes de 
justesse, le premier hautbois Julie Brye a étonné 
dans ces nombreux obligati par sa parfaite 
maîtrise technique et une musicalité digne des 
meilleurs virtuoses, comme Alfredo Bernardini 
que l’on avait pu entendre deux mois plus tôt 
dans la même salle. Gott ist mein König, BWV 71 
demeurera sans doute l’un des moments les plus 
singuliers de cette intégrale. Dans cette œuvre 
de jeunesse, l’orchestration inusitée de Bach fut 
superbement mise en valeur par le chef Julian 
Wachner. Pour que l’on entende bien, dans les 
grands chœurs avec trompettes et timbales, les 
jeux d’échos entre le ripieno de cordes et deux 
trios formés, l’un de deux flûtes à bec et une viole 
d’amour, et l’autre de deux hautbois et un basson, 
Wachner eut l’excellente idée de placer les deux 
trios dans la salle de chaque côté du public. Et, 
dans le superbe arioso de basse où les deux 
trios dialoguent avec la voix, Jonathan Woody se 
trouvait au balcon, au-dessus de la foule. Tous les 
effets de spatialisation du son escomptés furent 
des plus réussis. 

Guy Marchand

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

L’AN 2 : UNE FINALE EN BEAUTÉ
Production : Fondation Arte Musica

An 2 – Sixième concert, 28 février 2016

Nach dir, Herr, verlanget mich, BWV 150
Jesus nahm zu sich die Zwölfe, BWV 22
In allen meinen Taten, BWV 97

INT :	 Marie Magistry, soprano ; Maude Brunet, alto ; 
Nils Brown, ténor ; Normand Richard, basse

DM :	 Andrew McAnerney, Studio de musique ancienne 
de Montréal

An 2 – Septième concert, 27 mars 2016

Bleib bei uns, denn es will Abend werden, BWV 6
Kommt, eilet und laufet (Oratorio de Pâques), BWV 249

INT :	 Jana Miller, soprano ; Maude Brunet, alto ; 
Philippe Gagné, ténor ; Dion Mazerolle, basse

DM :	 Matthias Maute, Ensemble Caprice

An 2 – Huitième concert, 24 avril 2016

Nun ist das Heil und die Kraft, BWV 50
Lobe den Herrn, meine Seele (I), BWV 69
Gott ist mein König, BWV 71
Es ist euch gut, dass ich hingehe, BWV 108

INT :	 Neuf solistes provenant du chœur
DM :	 Julian Wachner, The Choir of Trinity Wall Street 

et The Trinity Baroque Orchestra (New York)
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Club musical de Québec et Fondation Arte Musica

AU CLUB MUSICAL DE QUÉBEC : LE COURONNEMENT D’UNE BELLE SAISON

Les 125 ans du Club musical de Québec ont 
pris fin en beauté avec le concert de la mezzo-
soprano Anne Sofie von Otter et du contre-ténor 
Andreas Scholl, en compagnie du Philharmonia 
Baroque Orchestra de San Francisco. Dirigé 
avec brio par Nicholas McGegan depuis 1985, 
cet ensemble de 28 instrumentistes possède une 
homogénéité et un son velouté exceptionnels 
pour une formation de type baroque. 

Dans la première partie, entièrement consacrée à 
Hændel, l’ouverture de l’opéra Teseo et un concerto 
grosso de l’opus vi nous ont permis d’apprécier la 
musicalité des principaux solistes de l’orchestre 
et la direction du chef, précise, souple et riche en 
pirouettes gestuelles. Plus éclectique, la seconde 
partie, qui se concluait avec quelques brefs 
mouvements de The Fairy Queen de Purcell, 
nous a plongés dans un beau dépaysement sonore, 
notamment avec Summa d’Arvo Pärt, une œuvre 
feutrée qui évolue mystérieusement, de façon 
contrapuntique et quasi minimaliste. 

En solo et en duo, les deux chanteurs, au-dessus 
de tout éloge, ont su tour à tour nous toucher 
et nous faire sourire par leurs interprétations 
impeccables et par leur belle complicité. Andreas 
Scholl, dont on connaît l’agilité vocale, la pureté 
et la force des notes aiguës, est parvenu, grâce à 
sa solide expérience, à nous faire oublier qu’il était 
grippé, notamment dans l’air Bel contento (Flavio, 
Hændel), ainsi que dans son interprétation d’une 
grande simplicité du Notre Père d’Arvo Pärt. 

Particulièrement rayonnante, Anne Sofie von 
Otter a mis beaucoup de piquant dans l’air de la 
jalouse Junon, Hence, hence, Iris, hence away 
(Semele, Hændel). En parfaite harmonie avec le 
hautbois baroque de Marc Schachman, le timbre 
chaleureux de von Otter a fait ressortir toute la 
noblesse d’un air de la Reine de Saba (Solomon, 
Hændel). Un des moments les plus magiques de 
la soirée fut son interprétation de Red, Red Rose, 
un air composé pour elle et pour l’orchestre par 
l’Américaine Caroline Shaw. Les instrumentistes 
se joignaient parfois à la voix en chantant bocca 
chiusa (bouche fermée), créant ainsi une atmo
sphère mystérieuse du plus bel effet. 

Ce concert était parrainé par Hans-Jürgen Greif, 
un homme de lettres allemand bien ancré à 
Québec et connu pour son amour de la musique. 
Qu’il en soit remercié.

Irène Brisson
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Anne Sofie von Otter, Andreas Scholl

Œuvres de Hændel et d’Arvo Pärt
Production : Club musical de Québec
Salle Raoul-Jobin du Palais Montcalm, Québec
17 mai 2016
Ce concert a aussi été présenté à la Salle Bourgie, Montréal, 
le 18 mai 2016

INT :	 Anne Sofie von Otter, Andreas Scholl 
DM :	 Nicholas McGegan, Philharmonia Baroque Orchestra

Nicholas McGegan et le Philharmonia Baroque Orchestra
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Concert gala 5e anniversaire
Sous la direction de Dany Wiseman 

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

10 septembre 2016
Église Immaculée-Conception 

Billets : www.choeurdetedemontreal.com

PUB_Choeur_ete_Montreal.indd   1 2016-06-06   08:44

37

L’OPÉRA • NUMÉRO 8 • ÉTÉ 2016



Critiques
OPÉRAS CONCERTS RÉCITALS CD | DVD LIVRES

Théâtre des Champs-Élysées

 LA SUBLIME OLYMPIE DE KARINA GAUVIN

Présenté comme l’événement où le jeune chef 
français Jérémie Rhorer désirait mettre en 
lumière Karina Gauvin, l’opéra Olympie de 
Gaspare Spontini aura suscité l’intérêt du milieu 
lyrique parisien et fait salle comble au Théâtre 
des Champs-Élysées le 3 juin 2016. Et la soprano 
québécoise aura été à la hauteur des attentes 
suscitées par la résurrection de cette œuvre, 
choisie pour inaugurer le quatrième Festival 
Palazetto Bru Zane à Paris.

Du début à la f in de cette tragédie lyrique 
annonciatrice du grand opéra français, Karina 
Gauvin a offert une prestation solide et démontré 
une fois de plus son immense talent dramatique. 
Dans le rôle de l’héroïne et fille d’Alexandre 
le Grand, notre « divine » Karina aura été, au 
troisième acte en particulier, sublime dans les 
passages exigeant une grande agilité vocale. 
Elle a su par ailleurs fort bien marier sa voix 
avec celles des autres interprètes, notamment 

celle de Kate Aldrich qui incarnait Statira, mère 
d’Olympie et veuve d’Alexandre le Grand. Cette 
synergie des voix fut particulièrement réussie 
dans le duo de la reconnaissance entre Statira 
et Olympie, dans lequel les deux chanteuses 
brillèrent à travers de superbes ornements 
mélodiques. La mezzo-soprano américaine a 
livré une prestation remarquable, incarnant 
cette âme forte créée par Spontini en adaptant 
la tragédie de Voltaire pour la scène lyrique. 

Parmi les autres membres de la distribution, 
signalons le baryton-basse Josef Wagner dans 
le rôle d’Antigone et la basse Patrick Bolleire 
qui interprétait le Hiérophante. La clarté de 
leur timbre et la maîtrise de leur voix ont séduit 
le public. De plus, si la diction de l’Autrichien 
était impeccable, celle du Français touchait 
à la perfection. Le ténor Mathias Vidal, qui 
remplaçait à pied-levé Charles Castronovo, s’est 
fort bien tiré d’affaire, si ce n’est dans certains 

passages où les notes plus graves étaient parfois 
inaudibles.

Le chef Jérémie Rhorer a tiré le meilleur parti 
de la partition de cet opéra f lamboyant que 
d’aucuns ont déjà qualifié de « bruyant ». Il a su 
retenir la plupart du temps l’ardeur des cuivres, 
dans les ouvertures et d’autres passages où 
Spontini les a mis à contribution de façon 
spectaculaire. Le Cercle de l’Harmonie et ses 
instrumentistes furent particulièrement bien 
guidés par leur chef dans les vastes scènes 
chorales de l’opéra, et les choristes du Vlaams 
Radio Koor ont toujours chanté juste et fort bien 
incarné la population d’Éphèse.

Ces artistes auront d’ail leurs eu le mérite 
de présenter Olympie en version de concert 
immédiatement après trois journées d’enregis
trement. La parution de ce CD assurera une 
nouvelle vie à l’opéra, nettement moins connu 
que La vestale et Fernand Cortez ou la conquête 
du Mexique du même compositeur, et permettra 
d’en assurer la pérennité. Il nous donnera la 
possibilité d’apprécier cette prise de rôle par 
« notre » Karina Gauvin. Espérons que la « bête 
de scène » qu’elle est devenue puisse un jour 
incarner Olympie dans une production d’ici 
présentée par une compagnie lyrique qui aura 
l’audace de l’offrir à son public.

Dans l’attente de l’enregistrement et d’une 
future product ion, la version de concer t 
présentée au Théâtre des Champs-Élysées sera 
reprise le 29 octobre 2016 au Concertgebouw 
d’Amsterdam dans une distribution qui fera 
appel à Véronique Gens dans le rôle de Statira 
ainsi que Charles Castronovo et Andrew Foster-
Williams dans les rôles respectifs d’Antigone 
et de Cassandre. Karina Gauvin y incarnera à 
nouveau Olympie… ce qui, pour les passionnés 
de l’opéra, plaide en faveur d’une v isite à 
Amsterdam l’automne prochain !

Daniel Turp

Olympie, opéra en trois actes de Gaspare Spontini,
livret de Armand-Michel Dieulafoy et Charles Brifaut, 
d’après la pièce éponyme de Voltaire
Production : Théâtre des Champs-Élysées et Palazzetto 
Bru Zane dans le cadre du quatrième Festival Palazzetto 
Bru Zane à Paris
Théâtre des Champs-Élysées, Paris
3 juin 2016

INT :	 Karina Gauvin (Olympie) ; Kate Aldrich (Statira) ; 
Mathias Vidal (Cassandre) ; Josef Wagner (Antigone) ; 
Patrick Bolleire (Hiérophante/Prêtre) ; Philippe 
Souvagie (Hermas)

DM :	 Jérémie Rhorer, Le Cercle de l’Harmonie, Vlaams 
Radio Koor
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Kate Aldrich, Karina Gauvin entourées des chanteurs solistes Mathias Vidal, Josef Wagner, Patrick Bolleire 
et Philippe Souvagie
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Après la Passion selon saint Matthieu qu’elle 
a chantée avec Les Violons du Roy et Bernard 
Labadie en mars dernier, la contralto Marie-
Nicole Lemieux retrouve le public montréalais 
pour un récital consacré à la mélodie française. 
Appartenant pour l’essentiel à la Belle Époque, 
son programme reprend une partie du répertoire 
qu’elle a déjà gravé chez Naïve avec les pia
nistes Daniel Blumenthal et Roger Vignoles, 
à l’exception notable des quatre mélodies de 
Henri Duparc qui terminent la soirée. La poésie 
symboliste est évidemment à l’honneur, et en 
particulier Paul Verlaine qui totalise à lui seul 
la moitié des textes retenus. La première partie 
permet en outre à l’auditeur de mesurer à quel 
point les poèmes « Mandoline » et « Green » 
ont su inspirer des atmosphères différentes à 
Gabriel Fauré, puis à Reynaldo Hahn (sous les 
titres Offrande et Fêtes galantes).

Peut-être en raison de l’acoustique de la Maison 
symphonique qui convient mieux aux vastes 
ensembles instrumentaux qu’à la voix, Marie-
Nicole Lemieux semble d’abord éprouver 
quelques difficultés à trouver ses marques. 
Les Cinq mélodies « de Venise » de Fauré ne 
la trouvent pas au sommet de son art, comme 
en font foi par exemple les vocalises un peu 
savonnées de « Mandoline » ou un certain 
manque d’engagement émotif. Les choses se 
replacent complètement avec les splendides et 
trop rares Trois Poèmes de Guillaume Lekeu, 
compositeur belge mort prématurément à l’âge 
de 24 ans en 1894. Sa grande voix se déploie alors 
librement et réussit à opposer les contrastes les 
plus saisissants entre la mélancolie (« Sur une 
tombe »), la légèreté (« Ronde ») et la tendresse 
(« Nocturne »). La première partie se termine 

avec quatre superbes mélodies de Hahn, dont la 
célèbre « Heure exquise », qui donne l’occasion à 
la contralto d’atteindre le registre suraigu sans 
effort apparent et comme en état d’apesanteur.

Au retour de l’entracte, Marie-Nicole Lemieux 
fait entendre cinq mélodies de Charles Koechlin, 
disciple et élève préféré de Fauré. Outre le 
gracieux « Menuet » et trois des sept Rondels 
sur des poèmes de Théodore de Banville, le 
programme comprend le célèbre et passionné 
« Si tu le veux ». Ici, comme dans la plupart 
des œuvres, le tempo est très allant, ce qui 
ajoute à l’intensité de l’ardeur amoureuse. La 
cantatrice donne ensuite le deuxième livre des 
Fêtes galantes de Debussy, dont elle traduit 
fort bien toutes les subtilités, notamment dans 
« Colloque sentimental » où les inflexions de 
sa voix épousent parfaitement les états d’âme 
respectifs de deux amants désunis.

Le moment sans doute le plus attendu est 
réservé pour la fin, avec les quatre mélodies de 
Henri Duparc qui constituent les mélodies les 
plus anciennes du récital. À l’exception de la 
Sérénade f lorentine, Marie-Nicole Lemieux a 
choisi trois chefs-d’œuvre absolus, L’Invitation 
au voyage, La Vie antérieure et Phidylé. On ne 
sait quoi ici admirer le plus, de la diction châtiée, 
de la générosité vocale ou de l’extraordinaire 
sen s ibi l i t é  mu sic a le .  Ch a leu reu sement 
applaudie, elle donne en rappel un délicieux « À 
Chloris » de Hahn et une « Villanelle » (Les nuits 
d’été de Berlioz) on ne peut plus primesautière. 

Tout au long de la soirée, le pianiste Daniel 
Blumenthal s’est montré un accompagnateur 
idéal, sachant respirer avec la chanteuse avec 

laquelle il se montre en véritable symbiose. Tous 
deux reprennent le même récital le 6 juin 2016 à 
Paris, au Théâtre des Bouffes du Nord, dans le 
cadre du Festival Palazzetto Bru Zane.

Aux antipodes de l’attitude un peu cérémo
nieuse ou compassée que s’imposent certains 
artistes lyriques dans ce type de récital, Marie-
Nicole Lemieux prend un plaisir manifeste à 
communiquer son art du chant à un auditoire 
qui lui est conquis d’avance. D’une bonne 
humeur contagieuse et désarmante de naturel, 
elle a parfois du mal à contenir ses fous rires et 
n’hésite pas à faire comprendre avec humour 
qu’il ne faut pas applaudir avant la fin d’un 
cycle. 

En dépit des innombrables qual ités dont 
l’artiste fait montre, on peut légitimement se 
demander si son instrument est pour autant 
idéal dans ce répertoire. On aurait bien sûr 
mauvaise grâce de vouloir se priver de l’ampleur 
d’une voix aux harmoniques somptueuses 
doublée par ailleurs d’une longueur de souffle 
peu commune, ma is i l  n’empêche que la 
chanteuse d’opéra ne se fait jamais vraiment 
oublier. Habituée à lutter contre les masses 
orchestrales les plus imposantes, elle n’arrive 
pas totalement à atteindre cette intimité qui 
fait le prix d’une musique conçue pour des 
salons et qui demande parfois à être presque 
susurrée. Le souci du détail et la rigueur de 
la discipline ne sont pas en cause, mais bien 
plutôt le format vocal et le tempérament d’une 
artiste extravertie qui compte parmi nos plus 
grandes ambassadrices du chant. 

Louis Bilodeau

OPÉRAS CONCERTS RÉCITALS CD | DVD LIVRES
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Marie-Nicole Lemieux

« Marie-Nicole Lemieux et l’art de la mélodie française »
Mélodies de Gabriel Fauré, Guillaume Lekeu, Reynaldo 
Hahn, Charles Koechlin, Claude Debussy et Henri Duparc
Production : Orchestre symphonique de Montréal en 
collaboration avec Pro Musica
Maison symphonique de Montréal, 19 avril 2016

INT :	 Marie-Nicole Lemieux, contralto
PIA :	 Daniel Blumenthal 

Orchestre symphonique de Montréal et Pro Musica

 UNE GRANDE LEÇON DE CHANT
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Société d’art vocal de Montréal

DOUCEUR 
ET DOULEUR 
La Société d’art vocal de Montréal (SAVM), 
sous la direction passionnée d’André Lemay 
Roy, permet chaque année à de jeunes talents 
québécois de se produire en récital. C’était 
au tour de Pascal Charbonneau, accompagné 
par le pianiste réputé Michael McMahon, qui 
revenait pour une seconde fois dans le cadre 
d’un concert présenté par la SAVM. Le ténor 
n’en est pas à ses premières expériences. 
Il a interprété le rôle de Tamino dans Die 
Zauberflöte (La flûte enchantée) à l’Opéra de 
Québec la saison dernière, et a honoré plusieurs 
engagements dans des productions d’opéras 
baroques, au Canada et en Europe. Cette fois, 
c’est dans le répertoire des mélodies françaises 
que nous avons pu l’entendre, notamment celles 
de Fauré et de Duparc.

Le concert aurait pu s’intituler « Ruptures », 
nous disait M. Lemay Roy en préambule. En 
effet, il n’y avait pas de quoi se réjouir dans 
ces poèmes signés Théophile Gautier, Sully 
Prudhomme et leurs contemporains : amour 
frustré, amour impossible, absence de l’être 
aimé. On pouvait se réjouir, en revanche, de 
l’interprétation de Pascal Charbonneau. La 
douceur de sa voix exprimait la mélancolie si 
caractéristique des mélodies de Fauré. Dans 
« Soupir » de Duparc, le chanteur donnait 
des pian issimi d’une extrême d i f f icu lté. 
Les autres mélodies du même compositeur, 
aussi difficiles techniquement, suscitaient 
un sentiment davantage dramatique, voire 
tragique. Dans ces passages, la voix de Pascal 
Charbonneau gagnait en puissance, mais 
perdait en richesse de timbre.

Malgré la diction parfois pâteuse du jeune 
chanteur, nous avons préféré son interprétation 
plus intime des mélodies de Fauré, pièces 
admirables par la qualité de leur prosodie (« Après 
un rêve », « Au bord de l’eau », « Tristesse »). Le jeu 
du pianiste Michael McMahon, certes fluide, nous 
est apparu par moments trop vigoureux et trop 
présent. Pour mieux se faire entendre, Pascal 
Charbonneau aurait pu se placer davantage 
au-devant de la scène. Il avait la main posée 
en permanence sur le rebord du piano, ce qui 
donnait une impression de tension constante.

Pour clore le concert, le ténor a chanté avec 
entrain deux mélodies espagnoles méconnues 
de Ginastera et de Guastavino et, pour boucler la 
boucle, une ultime mélodie de Fauré en rappel.

Justin Bernard

« Vocalise »  
Mélodies de Fauré, Duparc, Ginastera et Guastavino
Production : Société d’art vocal de Montréal
Salle de concert du Conservatoire de musique de Montréal, 17 avril 2016 

INT :	 Pascal Charbonneau, ténor
PIA :	 Michael McMahon

Pascal Charbonneau et Michael McMahon, au piano
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DEUX VISAGES DE PIERROT 

Nous nous rappelons avec un grand enthou
siasme de l’interprétation qu’Ingrid Schmithüsen 
donna du Pierrot lunaire de Schoenberg à la 
salle Bourgie en janvier 2015 (voir L’Opéra, 
nº 3, page 37). C’est donc avec plaisir que 
nous plongeons dans l’écoute de ce disque 
immortalisant sa vision de l’œuvre. La chanteuse 
s’entoure ici de musiciens d’exception, parmi la 
crème de la scène montréalaise.

Schmithüsen offre une interprétation admira
blement incarnée, tout autant théâtrale que 
musicale. Elle confirme ce que nous avions déjà 
dit au sujet de sa conception de l’œuvre : « Son 
Pierrot n’est pas une caricature d’une certaine 
modernité mais bel et bien une personnification 
profondément sentie et personnelle de cet 

univers fin de siècle [...]. » Il est clair que cette 
œuvre est désormais sa carte de visite, au 
concert comme au disque, tout comme l’a été il y 
a quelques années son interprétation des Trois 
airs pour un opéra imaginaire de Claude Vivier. 

Tout a été mis en œuvre pour que ce disque soit 
un objet parfait, avec notamment sa palette 
de couleurs et de timbres tout en clair-obscur 
ainsi que la clarté de sa prise de son, jetant un 

éclairage limpide sur le complexe contrepoint 
de cette pièce. C’est peut-être même un peu 
trop poli, trop beau, car Schmithüsen peut très 
bien se permettre des élans dramatiques plus 
viscéraux (mais le souvenir du concert teinte 
sans doute ici l’écoute du disque). Ceci dit, la 
performance satisfait à de nombreux égards et 
comble les attentes les plus pointues.

L’œu v r e  de  S cho en ber g  ne  du r a nt  q ue 
30 minutes, le défi est donc de trouver un bon 
complément pour former un disque d’intérêt. 
Schmithüsen propose ici un choix aussi 
surprenant que naturel : le cycle de lieder Pierrot 
lunaire, op. 4, de Max Kowalski. Les amateurs 
de mélodies y feront ici une merveil leuse 
découverte ! Le style de Kowalski est dans la 
lignée des créateurs de son temps, ayant une 
parenté certaine avec les lieder de Zemlinsky 
et frayant parfois avec l’univers du cabaret, 
rappelant le meilleur de Kurt Weill. C’est frais, 
astucieux, amusant et très intéressant.

En somme, ces deux Pierrot cohabitent avec 
un égal plaisir dans l’interprétation soignée et 
intelligente des artistes réunis sur cet album.

Éric Champagne

Pierrot lunaire d’Arnold Schoenberg et de Max Kowalski

INT :	 Ingrid Schmithüsen, soprano 
INS :	 Carissa Klopoushak, violon et alto ; Chloé 

Dominguez, violoncelle ; Claire Marchand, flûte ; 
Simon Aldrich, clarinette ; Sara Laimon et Brigitte 
Poulin, piano

Étiquette :	 ATMA classique 
Sortie :	 Mai 2016
Code :	 ACD2 2734

L’AIGLON : UNE BELLE DÉCOUVERTE
Après avoir présenté L’Aiglon en version concert 
à la Maison symphonique il y a un an, l’Orchestre 
symphonique de Montréal (OSM) fait paraître un 
enregistrement de cette œuvre collaborative des 
compositeurs Jacques Ibert et Arthur Honegger 
sous étiquette Decca. Basé sur la pièce de théâtre 
du même nom d’Edmond Rostand, l’opéra, créé 
en 1937, utilise comme toile de fond le contexte 
historique et politique franco-autrichien du début 
du xixe siècle. La trame narrative porte en effet 
sur les deux dernières années de la vie du fils 
de Napoléon Ier, le duc de Reichstadt, également 
connu sous le nom de l’Aiglon. 

Bien que composé de cinq actes, L’Aiglon n’en 
demeure pas moins une œuvre d’une durée 
relativement courte (un peu plus de 90 minutes 
de musique). C’est un drame musical qu’on 
pourrait qualifier d’« expéditif », en ce sens 
que l’action est rapide et que les moments plus 
méditatifs sont rarissimes. Mis à part le rôle de 
L’Aiglon, omniprésent, les personnages sont peu 
développés, ce qui peut prêter à confusion étant 
donné leur grand nombre (12) et leurs multiples 
inter vent ions. Une autre caractér ist ique 
intéressante de cet ouvrage lyrique est son 
absence de grands airs. Si d’aucuns trouveront 
certains des passages peu mélodiques, d’autres 

apprécieront la qualité du livret, épuré, clair et 
poétique.

Sur le plan vocal, une mention spéciale va à 
Étienne Dupuis qui, dans le rôle du Prince de 
Metternich, arrive à combiner avec justesse 
l’arrogance, le patriotisme, l’assurance et la 
sensibilité du fils de l’empereur. Anne-Catherine 
Gillet est convaincante en Aiglon tout comme 
Philippe Sly en Maréchal Marmont, ancien 
général de Napoléon Ier. L’Aiglon exige des 
chanteurs francophones ou dont la diction 
est impeccable étant donné que le texte est 
non seulement chanté mais déclamé. La 
prononciation, les liaisons, les accentuations 
sont des incontournables qui ne pardonnent 
pas qua nd el les ne sont pas respectées. 
Heureusement, la distribution montréalaise a 
été à la hauteur tout au long des cinq actes. 

L’orchestration permet à l’OSM de briller grâce 
à une partition tout en nuances et remplie 
de références musica les f ra nça ises (La 
Marseillaise, acte IV) et berceuses (Acte V). Les 
différences stylistiques entre les actes sont bien 
soulignées et le style français du début xxe siècle 
imprègne toute l’œuvre. Le projet de Decca de 
faire paraître un premier opus en plus d’une 

décennie est certes ambitieux, surtout avec une 
œuvre tombée aux oubliettes comme L’Aiglon. 
Cela dit, force est de constater que le résultat 
final est plus que convaincant. 

Vincent Turp

L’Aiglon, opéra en cinq actes de Jacques Ibert et Arthur 
Honegger, basé sur la pièce de théâtre d’Edmond Rostand

Étiquette :	 Decca
Sortie :	 Mars 2016
Code :	 0289 478 9502 2
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POURQUOI AIMONS-NOUS L’OPÉRA ? 

Dans un monumental ouvrage où il entend 
démontrer qu’il existe, encore aujourd’hui, 
une « civilisation de l’opéra », Timothée Picard, 
qui se consacre à l’étude des conceptions et 
représentations de la musique1, pratique la 
musique hybride (crossover) dans la foulée de 
Lawrence Levine en refusant d’opposer « la 
culture d’en haut » et « la culture d’en bas », 
« régulièrement dénigrée mais constamment 
consommée ». I l s’appuie sur une analyse 
approfondie du roman policier de Gaston 
Leroux, Le Fantôme de l’opéra (1909-1910), 
puisant dans une érudition abyssale pour 
démontrer que le roman de Leroux est un mythe 
moderne au sens des anthropologues. Dans 
une première partie, il étudie les antécédents 
qui l’ont nourr i et dans la troisième, ses 
continuations dans des domaines aussi variés 
que la littérature classique, le roman policier, le 
cinéma (muet et parlant), l’univers de Broadway, 
le ballet, les séries télévisées, la musique pop, 
le rock, le heavy metal, la bande dessinée, 
le manga, les jeux vidéo et même les sites 
spécialisés d’Internet et les parcs d’attraction ! 

Au centre de l’ouvrage, dans la deuxième partie, 
il s’agit de montrer en quoi l’opéra, comme 
monument et comme genre, est « un lieu de 
mémoire, métonymie de Paris, capitale du 
xixe siècle, symbole de la civilisation de l’opéra » 
et métaphore de l’État bourgeois. « Somme de 
tous les mondes réels et imaginaires possibles », 
l’Opéra Garnier de Leroux est un quasi-monde. 

1	 I l est l’auteur d’ouvrages sur Gluck, Verdi et Wagner. I l 
s’intéresse tout particulièrement au wagnérisme, au concept 
d’art total, aux notions d’artifice et de fantastique dans l’art, 
la l ittérature et l’opéra. Il travaille régulièrement sur les 
manifestations et les enjeux de la mise en scène lyrique. Il a 
dirigé un imposant Dictionnaire encyclopédique Wagner chez 
Actes Sud (2010). 

D’abord parce qu’i l est un lieu « cohérent, 
complet, autonome », à la fois « palais, temple et 
navire » (avec même un lac intérieur) et « ville 
mystérieuse et dissimulée » où se cachent les 
loges d’artiste, les coulisses, les remises des 
décors, les souterrains qui incarnent pour le 
spectateur ordinaire « le monde de l’interdit ». 
En même temps, la maison d’opéra est un 
microcosme de la société sous tous ses aspects. 
Par la diversité des corps de métier convoqués. 
Par la suggestion de commerces érotiques 
possibles : dans le Foyer de la danse où le 
spectateur rencontrera peut-être une future 
maîtresse ; dans la promiscuité de la loge qui, à 
l’abri des regards indiscrets, peut devenir lieu de 
débauche. Dans le Grand Foyer et sur le Grand 
Escalier, il peut déambuler vêtu de costumes 
aussi riches que dans les grands opéras du 
répertoire, avant de se diriger vers la salle où la 
société se met elle-même en scène : vu depuis les 
loges, le parterre est un spectacle.

Mais l’Opéra est aussi un écrin pour la musique. 
Le chant, agissant comme « tremplin vers 
l’ineffable », concourt grandement à faire de 
l’Opéra un lieu mythique « en laissant deviner la 
possibilité d’un royaume merveilleux qui serait 
affranchi de toutes les contraintes du monde 
réel ». Mais cela ne va pas sans des ambiguïtés 
qu’incarnent Erik, le Fantôme, et Christiane, la 
cantatrice, à la fois attirée et horrifiée par lui. 
« Sous l’influence du mystérieux et invisible 
maître [le fantôme] », elle subjugue son public 
par « des accents d’une beauté inconnue, d’une 
exaltation surhumaine »2 car, telle Faust, elle a 
passé un pacte avec le fantôme qui, incarnation 
de l’Ange de la musique et mélange de divin 
et de diabolique, chante la part de beauté 
contenue dans la laideur. C’est là que réside la 
réussite de Christine : « Son exceptionnelle voix 
ne chantait rien d’exceptionnel : avec du limon, 
elle avait fait de l’azur. La banalité du vers et la 
facilité de la mélodie [présentes dans Faust de 
Gounod] n’en apparaissaient que transformées 
davantage en beauté par un souff le qui les 
soulevait et les emportait en plein ciel sur les 
ailes de la passion3. » Or, cette œuvre, devenue 
le symbole de l’opéra français, est au cœur du 
roman de Leroux. Le fantôme a confisqué, au 
profit de la seule Christine, l’air des bijoux, 
devenue l’air d’opéra par excellence et l’emblème 
des divas4. C’est en cela que, pour Picard, ce 

2	 Gaston Leroux, Le Fantôme de l’opéra, Paris, Le livre de poche, 
1974, p. 190. 

3	 Leroux, op. cit., p. 191. 

4	 On me permettra de regretter le silence de Picard à propos de la 
Castafiore, présente dans dix des 24 albums d’Hergé (Renaud 
Nattiez, communication personnelle.) 

roman est le mythe de l’opéra traditionnel et 
de ses prolongements contemporains. Situé à 
l’intersection de la beauté et de la laideur, du 
ravissement et de l’horreur, l’opéra incarne le 
kitsch, caractéristique de ce qui a pris sa place 
dans la civilisation occidentale après son déclin, 
que Picard situe vers 1910. Si « l’opéra est bel et 
bien vivant », c’est parce que ses propriétés sont 
passées dans les formes populaires d’expression 
comme l’attestent les innombrables adaptations 
modernes du roman. À preuve, la comédie 
musicale d’Andrew Lloyd Webber, The Phantom 
of the Opera (1986), tirée du roman de Leroux, 
son adaptation cinématographique et son succès 
phénoménal5. Pourquoi ? Parce que « la comédie 
musicale la plus populaire de tous les temps a 
précisément pour socle l’univers de l’opéra ».

Un des intérêts majeurs du livre de Picard, 
c’est qu’il nous oblige à nous questionner sur 
les raisons de notre amour pour l’opéra. Ne 
s’expliquerait-il pas, en partie, par le goût 
refoulé que nous avons du mauvais goût ? Ne 
devrions-nous pas accepter notre attraction 
pour le kitsch ? Les mises en scène d’avant-garde 
ne nous donnent-elles pas bonne conscience 
lorsque nous prenons du plaisir à assister à 
un opéra que l’élite cultivée considère comme 
ringard ? « L’Opéra Garnier, beau et monstrueux 
à la fois, et le Fantôme qui en est l’âme, attirant 
et repoussant en même temps, sont comme la 
matérialisation de cette étrange aspiration 
esthétique qui nous pousse à composer avec la 
puissance castratrice du bon goût dont l’empire 
sur nous est pourtant immense. » Qu’est-ce 
à dire ? Dans cette phrase qu’on pourrait 
considérer comme énigmatique, Picard nous 
invite à reconnaître un paradoxe : ce que nous 
pensons être « le bon goût » nous empêche 
d’apprécier certaines productions relevant 
de ce que nous estimons comme des genres 
mineurs, mais en même temps, nous en jugeons 
à partir de critères esthétiques forts qui peuvent 
s’appliquer aussi bien à « la culture d’en haut » 
qu’à « la culture d’en bas ».

Jean-Jacques Nattiez 

5	 Plus de 10 000 représentations à Broadway, 6 milliards de dollars 
américains de recettes, 130 millions de spectateurs dans au 
moins 145 villes et 27 pays. 

Sur les traces d’un fantôme. La Civilisation de l’opéra 
Timothée Picard, Fayard, Paris, 2016, 732 pages. 
ISBN : 978-2-2136-8182-5
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Critiques
OPÉRAS CONCERTS RÉCITALS CD | DVD LIVRES

UNE MARGINALE  
DU CHANT LYRIQUE

Ce livre de Normand Cazelais enrichit notre 
mémoire du souvenir d’une grande artiste 
francophone tombée dans l’oubli. 

Dotée d’une belle voix et grâce au financement 
de son oncle Wilfrid Laurier, Éva Gauthier se 
rend à Paris à dix-sept ans pour y suivre des 
cours de chant. Après des études moyennement 
concluantes et une opération pour des nodules, elle 
quitte la Ville lumière pour Londres, où elle donne 
plusieurs concerts dans la capitale britannique, 
dont un récital avec la célèbre Emma Albani en fin 
de carrière qui déclare : « Cette jeune fille ira plus 
loin que moi. » Ensemble, elles feront d’ailleurs une 
tournée triomphale de trente semaines au Canada. 

Cependant, un incident à Covent Garden remet 
en question sa carrière à l’opéra. Le jour de la 
première de Lakmé de Delibes, la prima donna 
Luisa Tetrazzini exige qu’Éva soit retirée de la 
programmation parce que sa voix trop puissante 
pourrait lui porter ombrage. La chanteuse 
proteste en vain, refuse d’autres offres et 
renonce à un avenir pourtant prometteur à la 
scène. Elle fera carrière dans le récital et le 
concert et rejoint, en cela, le parcours du ténor 
canadien Henri Pontbriand qui, ayant aussi 
renoncé à une carrière à l’opéra, se fera un nom 
dans des récitals et concerts (voir notre dossier 
Mémoire, dans le présent numéro, pages 26-28). 

Partie en Italie étudier avec le maestro Jose 
Oxilia, Éva chante Micaëla dans Carmen de 
Bizet et donne des concerts en Belgique, en 
Hollande et avec l’Orchestre philarmonique de 
Berlin (elle y chante des airs de Semiramide de 
Rossini) et à Copenhague où elle est décorée de 
l’Ordre de la Reine.

Désorientée par ses déboires à l’opéra, elle 
accepte la main du Néerlandais Frans Knoote, 
gérant d’une plantation de thé à Java. Toujours 
curieuse et refusant le désœuvrement, elle 
s’intéresse alors à la musique de la région et 
au gamelan – qu’elle fera d’ailleurs découvrir 
à Ravel. Elle prépare et donne des récitals 
dans nombre de pays asiatiques (Chine, Japon, 
Malaisie, Australie et Nouvelle-Zélande). Aux 
airs classiques, elle ajoute constamment des 
pièces orientales. Après quatre ans de séjour à 
Java et devant la guerre imminente, elle se rend 
aux États-Unis en 1915 et divorce de Frans. Seule 
et sans imprésario, mais déterminée, sentant 
toujours en elle « un ressort prêt à la relancer », 
elle chante d’abord dans des vaudevilles puis 
commence à donner des récitals remarqués. 
Ses concerts brisent les conventions, mêlant 

mélodies classiques, œuvres contemporaines, 
jazz et airs de folklore, ce qui donne une idée de 
son fort tempérament. Elle dira : « J’ai dû me faire 
reconnaître, me faire accepter. Je l’ai fait seule… 
Seule, seule. » Aux États-Unis, elle devient une 
spécialiste du répertoire contemporain et 
des musiques asiatiques. Elle fera connaître 
Gershwin, avec qui elle se liera d’amitié. 

Elle chantera l’œuvre de plusieurs compositeurs 
modernes (Debussy, Satie, Stravinsky, Milhaud, 
Bartok et, bien sûr, Ravel) qui lui témoigneront 
leur gratitude. Stravinsky lui demandera de 
créer le rôle-titre pour la première de son 
mélodrame Perséphone en 1935. Acclamée pour 
sa déclamation du texte et son expressivité qui 
donne à chaque pièce sa couleur particulière, 
celle dont la voix d’une grande étendue peut 
passer du contralto au colorature réussit à se 
faire une réputation, malgré la réticence de 
critiques plus traditionnels. 

M. Cazelais a choisi d’écrire une biographie 
romancée, un choix qui présente des avantages 
et des inconvénients. Malgré la rareté des 
témoignages, il réussit pourtant à faire un portrait 
vivant et chaleureux de l’artiste dont il décrit avec 
panache le tempérament et la sensibilité. Le livre 
est de plus bien écrit et se lit facilement.

Mais ce manque de témoignages conduit parfois 
l’auteur à s’attarder à des descriptions d’intérêt 
plus limité : rencontres mondaines, vie à Java 
ou description du milieu franco-québécois en 
Nouvelle-Angleterre. En outre, il n’est pas toujours 
facile pour le lecteur de faire la part entre le réel 
et la fiction.

Normand Cazelais a réussi son pari de susciter 
un nouvel intérêt pour cette gloire du passé. 
Le nom d’Éva Gauthier peut maintenant trôner 
au panthéon des grandes artistes lyriques 
francophones d’autrefois.

Serge Lamarre

Éva Gauthier – La voix de l’audace
Normand Cazelais
Sortie : Avril 2016
Éditions Fides, 282 p., ISBN : 978-2-7621-3976-1
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ENTRETIEN AVEC

KARINA GAUVIN

Une carrière en crescendo

VERS UN ÉTÉ LYRIQUE

Yannick Nézet-Séguin, directeur musical du Met

Éva Gauthier et Henri Pontbriand : deux artiste
s oubliés

Le Nouvel Opéra

De l’homosexualité à l’opéra

PRIME 
CADEAU

ABONNEZ-VOUS, 
OFFREZ-EN UN 

OU RENOUVELEZ 
VOTRE ABONNEMENT ! 

Les 50 premières personnes 
recevront gratuitement 

un CD paru chez 
Atma Classique.

www.revuelopera.quebec
abonnement@revuelopera.quebec
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Calendrier

JUIN 2016
DATE COMPAGNIE ÉVÉNEMENT
22 Camp Musical du 

Saguenay-Lac-Saint-
Jean (CMSLSJ)

France Bellemare – 
Mes coups de coeur

22 L’Oasis musicale à 
la Cathédrale Christ 
Church de Montréal

Songe d’une nuit d’été

23 Festival Montréal 
Baroque (FMB)

La Tempête de Prospero

23 Opéramania 
Montréal

Ciboulette (Hahn) – Opéra-
Comique de Paris (2013)

24 FMB Larmes et Tempêtes

24 FMB L’impétueuse ou les 
turbulences de l’amour 

24, 26 Opéra de Rimouski Norma (Bellini) – Version de 
concert

25 FMB La Veuve Rebel à la foire 
Ville-Marie : contre vents et 
marées

26 FMB Tempête d’idées : La 
Réformation selon Bach

26 FestivalOpéra de 
Saint-Eustache

Opéra 400 ans d’histoire

26 FestiVoix de 
Trois‑Rivières

Céleste Ave Maria

26 L’oasis musicale 
à St-Georges

�Chants perpétuels

26, 27 CMSLSJ Bach incognito

JUILLET 2016

DATE COMPAGNIE ÉVÉNEMENT
1er FestiVoix de 

Trois‑Rivières
Dix personnages à la 
conquête d’une diva

2 École d’été de 
chant choral de 
l’Université de 
Sherbrooke

Célébrons l’Angleterre avec 
Britten, Tippett et Bernstein

2 FestiVoix de 
Trois‑Rivières

Fiorè

2, 3 Festival 
International de 
Jazz de Montréal

Rufus Wainwright 
symphonique et Prima 
Donna (Wainwright) – 
Version abrégée

3 FestiVoix de 
Trois‑Rivières

Mélodies françaises 
du 20e siècle

3 Festival 
International du 
Domaine Forget

Les grands rendez-vous

5 Orchestre 
symphonique de 
Drummondville

Concert Gala du Concours 
de musique du Canada – 
Canimex 2016

6 La Maison Trestler Chantal Dionne, soprano

6 Festival 
International du 
Domaine Forget

Wolfgang Holzmair, baryton

6 L’Oasis musicale à 
la Cathédrale Christ 
Church de Montréal

�Mélodies & Glam – 
Duo Lysandres

8 FestivalOpéra de 
Saint-Eustache 
(FOSE)

L’opéra à la libanaise

9 FOSE Hugo Laporte et ses amis

9 Festival Orford 
Musique (FOM)

Michael Taylor : voix céleste

10 FOSE Grand concert à l’opéra avec 
les Jeunes Ambassadeurs 
lyriques

12 FOM Duo chant et piano

14 Musique de 
chambre à Sainte-
Pétronille (MCSP)

Vive la relève !

14 Festival 
International du 
Domaine Forget

Concert de chant

JUILLET 2016

DATE COMPAGNIE ÉVÉNEMENT
18 Festival de 

Lanaudière
Comme il vous plaira, 
Mr. Shakespeare !

22 Festival de 
Lanaudière

Couleurs du romantisme 
français

23 Festival Saint-
Zénon-de-Piopolis

Quatuor Claudel-Canimex 
et Raphaëlle Paquette

23 L’Oasis musicale à 
la Cathédrale Christ 
Church de Montréal

Délices pour votre esprit !

23 Maison de la 
musique de 
Sorel‑Tracy

�Concert de fin de 
stage des élèves 
en chant de Louise Marcotte

24 Festival 
International du 
Domaine Forget

Le mariage aux lanternes 
(Offenbach)

24 Festival d’opéra de 
Québec

Les quatre ténors

24, 27, 28, 
29, 30, 31

Festival d’opéra de 
Québec

La brigade lyrique

24, 25, 26, 
27, 28, 29

Festival d’opéra de 
Québec

Le serpent et le chat (Nathalie 
Magnan) – Opéra jeunesse

25, 26, 27, 
28, 29

Festival d’opéra de 
Québec

Gounod à l’apéro

26 Festival d’opéra de 
Québec

Christophe Dumaux et 
Bernard Labadie avec 
Les Violons du Roy

26 Concerts Lachine Michèle Losier (mezzo-
soprano) & Olivier Godin 
(piano)

28 MCSP Michèle Losier et Olivier 
Godin

30, 31 Festival d’opéra de 
Québec

Starmania opéra (Michel 
Berger)

31 Festival d’opéra de 
Québec

Prima la musica, poi le parole 
(Salieri) / Le directeur de 
théâtre (Mozart)

31 Festival 
International du 
Domaine Forget

Orchestre de chambre 
McGill – Boris Brott, chef 
d’orchestre

AOÛT 2016

DATE COMPAGNIE ÉVÉNEMENT
1er, 3, 4 Festival d’opéra de 

Québec
Starmania opéra (Michel 
Berger)

2 Les Concerts 
populaires de 
Montréal

Carte blanche à Marc 
Hervieux

2, 5 Festival d’opéra de 
Québec

Prima la musica, poi le parole 
(Salieri) / Le directeur de 
théâtre (Mozart)

3, 4, 5, 6 Festival d’opéra de 
Québec

La brigade lyrique

4 Société d’art vocal 
de Montréal (SAVM)

Mitridate, Re di Ponte 
(Mozart) – Film-opéra (1986)

6 Festival de 
Lanaudière

Kent Nagano et le Requiem 
de Mozart : classique en 
pleine nature

6 Festival d’opéra de 
Québec

Les Grands Feux Loto-
Québec – Spectacle 
pyromusical consacré à 
l’opéra

6 Concerts aux Îles 
du Bic – Festival 
de musique de 
chambre (BIC)

Schubert, mon amour ! – 
Spécial 15e anniversaire

7 Festival classique 
des Hautes-
Laurentides

Quartetto Gelato

7 Camp Musical du 
Saguenay-Lac-Saint-
Jean (CMSLSJ)

La diction avec Yves Saint-
Amant

10 BIC Vues d’Espagne

AOÛT 2016

DATE COMPAGNIE ÉVÉNEMENT
23 L’Oasis musicale à 

la Cathédrale Christ 
Church de Montréal

�Poésie et fables du monde

11 SAVM La Belle Hélène (Offenbach) – 
Opéra de Zurich (1997)

12 Orchestre 
symphonique de 
Montréal (OSM)

La flûte enchantée de 
Mozart en plein air – 
Production du Metropolitan 
Opera de New York projetée 
sur écran géant

12 OSM Prélude à la projection de 
La flûte enchantée – Airs et 
thèmes d’opéra interprétés 
sur scène

12 OSM Musique et causerie – France 
Bellemare (soprano) et 
Marie-Ève Scarfone (piano)

12, 13 OSM La Neuvième symphonie de 
Beethoven

13 BIC Concert gala – De l’âme, de 
l’esprit et du grandiose

13 CMSLSJ Session art vocal

13 OSM Airs d’opéra & mélodies avec 
France Bellemare

13 Festival classique 
des Hautes-
Laurentides

Natalie Choquette

13 OSM Un voyage avec Ravel

13 OSM L’apogée du romantisme 
allemand

13 OSM Quartom : un quatuor vocal 
pas comme les autres

14 Festival 
International du 
Domaine Forget

Fougue et passion – Opéra 
gourmand

14 CMSLSJ Monika Dongmo et invités – 
Éphéméride

14 BIC Pique-nique musical – 
Fresque champêtre avec 
le Consort Laurentia

15 Festival 
International du 
Domaine Forget

Joan Dornemann, 
cofondatrice et directrice 
artistique de l’ICAV

18 SAVM Fidelio (Beethoven) – Opéra 
de Zurich (2004)

20 Festival Orford 
Musique

Concert de clôture – Gala du 
Prix Orford Musique

21 Festival 
International du 
Domaine Forget

Les Violons du Roy – Bernard 
Labadie, chef d’orchestre

25 SAVM Le nozze di Figaro (Mozart) – 
Festival de Salzbourg (2006)

28 Les Concerts de la 
chapelle

Consort Laurentia

SEPTEMBRE 2016

DATE COMPAGNIE ÉVÉNEMENT
1er Société d’art vocal 

de Montréal (SAVM)
Rodelinda (Hændel) – 
Theater an der Wien (2011)

7, 8, 10 Orchestre 
symphonique de 
Montréal

Carmina Burana ouvre la 
saison !

9 Orchestre 
symphonique de 
Laval

Danses du monde avec 
Quartetto Gelato

10, 15 SAVM Cavalleria rusticana 
(Mascagni) / Pagliacci 
(Leoncavallo) – Festival 
de Salzbourg (2015)

17 SAVM Turandot (Puccini) – Opéra 
d’État de Vienne (1983)

17, 20 Opéra de Montréal Aida (Verdi)

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

CALENDRIER CHRONOLOGIQUE
Le calendrier couvre la période du 22 juin au 21 septembre 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.
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Calendrier

CALENDRIER ÉVÉNEMENTIEL
CAMP MUSICAL DU  
SAGUENAY-LAC-SAINT-JEAN
Téléphone : 418 349-2085 1 800 349-2085
campmusical-slsj.qc.ca

BRUNCH DE CLÔTURE

�Monika Dongmo et invités – Éphéméride
14 août, 10 h (Salle de concert 
Raymond-Tremblay)
INT :	 Monika Dongmo
PIA :	 Jean-François Mailloux

CLASSE DE MAÎTRE

�La diction avec Yves Saint-Amant
7 août, 19 h (Salle de concert Raymond-Tremblay)
INT :	 Stagiaires d’art vocal du Camp musical
AN :	 Yves Saint-Amant

CONCERT JEUNESSE

�Bach incognito
26 juin, 10 h 30 (Salle de concert 
Raymond-Tremblay)
27 juin, 14 h ; 27 juin, 16 h (Salle multisensorielle 
du Zoo sauvage de St-Félicien)
INT :	 Andréanne Brisson Paquin
DM :	 Nicolas Ellis

CONCERTS AU SOMMET

�France Bellemare – Mes coups de coeur
22 juin, 19 h 30 (Salle de concert 
Raymond-Tremblay)
INT :	 France Bellemare
PIA :	 Jean-François Mailloux

CONCERTS DE LA RELÈVE RIO TINTO

�Session art vocal
13 août, 20 h (Salle de concert 
Raymond-Tremblay)
INT :	 Stagiaires d’art vocal du Camp musical

CONCERTS AUX ÎLES DU BIC – 
FESTIVAL DE MUSIQUE DE 
CHAMBRE
Téléphone : 418 736-0036
bicmusique.com

�Schubert, mon amour ! – Spécial 15e anniversaire
6 août, 20 h (Église Sainte-Cécile-du-Bic)
INT :	 Éthel Guéret
INS :	 Jean-François Normand (clarinette), 

Victor Fournelle-Blain (violon)
PIA :	 Mathieu Gaudet

�Vues d’Espagne
10 août, 20 h (Église Sainte-Cécile-du-Bic)
INT :	 Éthel Guéret
INS :	 Noëlla Bouchard (violon), Victor 

Fournelle-Blain (violon, alto), James 
Darling (violoncelle), Élise Lavoie (violon), 
Joel Quarrington (contrebasse), Steeve 
St‑Pierre (alto), Carole Sirois (violoncelle)

PIA :	 David Jalbert, Jérémie Pelletier

�Concert gala – De l’âme, de l’esprit et du 
grandiose
13 août, 20 h (Église Sainte-Cécile-du-Bic)
INT :	 Éthel Guéret
INS :	 Lise Beauchamp (hautbois), Noëlla 

Bouchard (violon), James Darling 
(violoncelle), Victor Fournelle-Blain 
(violon, alto), Mathieu Lussier (basson), 
Joel Quarrington (contrebasse)

CC :	 Josée Fortin, Chœur du 15e
PIA :	 David Jalbert, Jérémie Pelletier

�Pique-nique musical – Fresque champêtre avec 
le Consort Laurentia
14 août, 12 h (Ferme Rioux, parc national du Bic)
INT :	 Peggy Bélanger
INS :	 Michel Angers (théorbe, guitare baroque et 

guitare classique)

CONCERTS LACHINE
Téléphone : 514 571-0012
concertslachine.ca

FESTIVAL DE MUSIQUE DE LACHINE 2016

�Michèle Losier (mezzo-soprano) & Olivier Godin 
(piano)
26 juillet, 19 h 30 (L’Entrepôt)
INT :	 Michèle Losier
PIA :	 Olivier Godin

ÉCOLE D’ÉTÉ DE CHANT CHORAL 
DE L’UNIVERSITÉ DE SHERBROOKE
Téléphone : 819 821-8040
usherbrooke.ca/musiquefuturs-
etudiantsperfectionnementecole-dete-de-chant-
choral

�Célébrons l’Angleterre avec Britten, Tippett 
et Bernstein
2 juillet, 20 h (Église Plymouth-Trinity)
INT :	 Catherine Elvira Chartier, Marie-Claude 

Elias, Phil Dutton, Guillaume Poulin
CC :	 Andrée Dagenais, Chœur de l’École d’été 

de chant choral 2016
ORG :	Patrick Wedd

FESTIVAL CLASSIQUE 
DES HAUTES-LAURENTIDES
Téléphone : 855 776-4080
concertshautes-laurentides.com

CROQUE-MUSIQUE

�Quartetto Gelato
7 août, 19 h 30 (Église de Saint-Faustin-Lac-Carré)
INT :	 Peter De Sotto
INS :	 Peter De Sotto (violon, mandoline), 

Alexander Sevastian (accordéon, piano, 
bandonéon), Liza McLellan (violoncelle), 
Colin Maier (hautbois)

�Natalie Choquette
13 août, 20 h (Église de Nominingue)
INT :	 Natalie Choquette

FESTIVAL D’OPÉRA DE QUÉBEC
Téléphone : 418 529-4142
festivaloperaquebec.com

�La brigade lyrique
24, 27 au 31 juillet, 3 au 6 août, 12 h ; 24, 30, 31 
juillet, 3 au 5 août, 17 h ; 27 juillet, 19 h ; 28, 29 
juillet, 17 h 30 (Divers parcs et lieux publics de la 
ville de Québec)
6 août, 21 h (Quai Paquet de Lévis)
INT :	 Carole-Anne Roussel, Evelyne Larochelle, 

Louis-Charles Gagnon, Marc-André Caron
PIA :	 Jean-François Mailloux

Le serpent et le chat (Nathalie Magnan) – Opéra 
jeunesse
24 juillet, 15 h ; 25 au 29 juillet, 19 h (La Maison 
Jaune)
LIV :	 Nathalie Magnan
INT :	 Jeunes chanteurs de onze à dix-huit ans
DM :	 Béatrice Cadrin
MES :	Richard Paquet

�Les quatre ténors
24 juillet, 20 h (Cour du Vieux-Séminaire de Québec)
INT :	 Marc Hervieux, Antoine Bélanger, 

Luc Robert, Keven Geddes
DM :	 Stéphane Laforest, La Sinfonia de 

Lanaudière

�Gounod à l’apéro
25 au 29 juillet, 16 h (Chapelle du Musée de 
l’Amérique francophone)
INT :	 Elisabeth Boudreault, Audrey Larose 

Zicat, Marie-Andrée Mathieu, Louis-
Charles Gagnon, Marc-André Caron, 
Marcel Beaulieu

DM :	 Sylvain Landry
PIA :	 Claude Soucy
AN :	 Georges Nicholson
MEE :	François Racine

�Christophe Dumaux et Bernard Labadie avec 
Les Violons du Roy
26 juillet, 20 h (Salle Raoul-Jobin du Palais 
Montcalm)
INT :	 Christophe Dumaux
DM :	 Bernard Labadie, Les Violons du Roy

Starmania opéra (Michel Berger)
30, 31 juillet, 1er, 3, 4 août, 20 h (Salle Louis-
Fréchette du Grand Théâtre de Québec)
LIV :	 Luc Plamondon
INT :	 Marie-Josée Lord, Etienne Dupuis, 

Marc Hervieux, Lyne Fortin, 
Raphaëlle Paquette, Pascal Charbonneau, 
Krista de Silva, James Hyndman

DM :	 Simon Leclerc, Orchestre symphonique 
de Québec, Chœur de l’Opéra de Québec

MES :	Victor Pilon, Michel Lemieux

Prima la musica, poi le parole (Salieri) / 
Le directeur de théâtre (Mozart)
31 juillet, 2, 5 août, 20 h (Théâtre La Bordée)
INT :	 Les jeunes chanteurs du studio d’opéra 

du Festival
MES :	François Racine

�Les Grands Feux Loto-Québec – Spectacle 
pyromusical consacré à l’opéra
6 août, 22 h (Sur les deux rives du fleuve)

FESTIVAL DE LANAUDIÈRE
Téléphone : 450-759-7636
lanaudiere.org

�Comme il vous plaira, Mr. Shakespeare !
18 juillet, 20 h (Christ Church de Rawdon)
INT :	 Suzie LeBlanc
INS :	 Alexander Weimann (clavecin)

�Couleurs du romantisme français
22 juillet, 20 h (Amphithéâtre Fernand-Lindsay)
INT :	 Karina Gauvin
DM :	 Mathieu Lussier, Orchestre Métropolitain

�Kent Nagano et le Requiem de Mozart : classique 
en pleine nature
6 août, 20 h (Amphithéâtre Fernand-Lindsay)
INT :	 Sarah Wegener, Michèle Losier, 

Michael Schade, Alexander Tsymbalyuk
DM :	 Kent Nagano, Orchestre symphonique de 

Montréal, Ensemble choral du Festival
CC :	 Andrew Megill

FESTIVAL INTERNATIONAL 
DE JAZZ DE MONTRÉAL
Téléphone : 514 871-1881
montrealjazzfest.com

�Rufus Wainwright symphonique et Prima 
Donna (Wainwright) – Version abrégée
2, 3 juillet, 19 h 30 (Salle Wilfrid-Pelletier de la 
Place des Arts)
INT :	 Lyne Fortin, Antonio Figueroa, 

Kathryn Guthrie, Rufus Wainwright
DM :	 Jayce Ogren
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FESTIVAL INTERNATIONAL 
DU DOMAINE FORGET
Téléphone : 418-452-3535 / 1-888-DFORGET 
(336-7438)
domaineforget.com

CONCERT-DÉGUSTATION

�Les grands rendez-vous
3 juillet, 15 h (Salle Françoys-Bernier)
INT :	 Wolfgang Holzmair
INS :	 Emmanuel Pahud (flûte), Anssi Karttunen 

(violoncelle)
PIA :	 Stephen Kovacevich, Olivier Godin

�Fougue et passion – Opéra gourmand
14 août, 15 h (Salle Françoys-Bernier)
INT :	 Chanteurs de l’Institut canadien d’art vocal
DM :	 Paul Nadler
MES :	Joshua Major

ÉVÉNEMENT BÉNÉFICE  
AU PROFIT DU FONDS DE BOURSES

Le mariage aux lanternes (Offenbach)
24 juillet, 17 h 30 (Manoir de la Seigneurie de 
Mount Murray à Cap-à-l’aigle)
INT :	 Chanteurs de l’Institut canadien d’art vocal
DM :	 Paul Nadler
MES :	Joshua Major

LES CONCERTS DE L’ACADÉMIE

�Concert de chant
14 juillet, 19 h 30 (Salle Françoys-Bernier)
INT :	 Stagiaires en chant de l’Académie 

internationale de musique et de danse

LES COURS DE MAÎTRE PUBLICS

�Wolfgang Holzmair, baryton
6 juillet, 13 h 30 (Salle Françoys-Bernier)
INT :	 Stagiaires en chant de l’Académie 

internationale de musique et de danse

�Joan Dornemann, cofondatrice et directrice 
artistique de l’ICAV
15 août, 13 h 30 (Salle Françoys-Bernier)
INT :	 Stagiaires en chant de l’Académie 

internationale de musique et de danse

ORCHESTRES GRANDEUR NATURE

�Orchestre de chambre McGill – Boris Brott, chef 
d’orchestre
31 juillet, 15 h (Salle Françoys-Bernier)
INT :	 Sharon Azrieli Perez
INS :	 Ensemble Kleztory
DM :	 Boris Brott, Orchestre de chambre McGill

�Les Violons du Roy – Bernard Labadie, chef 
d’orchestre
21 août, 15 h (Salle Françoys-Bernier)
INT :	 Marie-Nicole Lemieux
DM :	 Bernard Labadie, Les Violons du Roy

FESTIVAL MONTRÉAL BAROQUE
Téléphone : 514 845-7171
montrealbaroque.com

�La Tempête de Prospero
23 juin, 19 h (Salle Redpath)
INT :	 Hélène Brunet, Michael Taylor, 

Philippe Gagné, Clayton Kennedy, Paul 
Hopkins

INS :	 La Bande Montréal Baroque, Passiflore, 
Flûte Alors !, Pallade Musica, Lina Tur 
Bonet (violon baroque)

MES :	Jean Asselin

�L’impétueuse ou les turbulences de l’amour 
24 juin, 11 h (Salle de la Commune du Marché 
Bonsecours)
INT :	 Odéi Bilodeau
INS :	 Martin Robidoux (clavecin)

�Larmes et Tempêtes
24 juin, 17 h (Salle de la Commune du Marché 
Bonsecours)
INT :	 Jacinthe Thibault
INS :	 Ensemble Sonate 1704

�La Veuve Rebel à la foire Ville-Marie : contre 
vents et marées
25 juin, 19 h (Salle Redpath)
LIV :	 Mickaël Bouffard
INT :	 Le Nouvel Opéra : Dorothéa Ventura, 

Bruno Benne, Stéphanie Brochard, 
Laurent Crespon, Pierre-François Dollé

INS :	 Loris Barrucand (clavecin), Clément 
Geoffroy (clavecin)

MES :	Marie-Nathalie Lacoursière

�Tempête d’idées : La Réformation selon Bach
26 juin, 19 h (Salle Redpath)
INT :	 Hélène Brunet, Michael Taylor, 

Philippe Gagné, Jesse Blumberg
DM :	 Eric Milnes, La Bande Montréal Baroque

FESTIVAL ORFORD MUSIQUE
Téléphone : 819 843-3981
orford.mu

CLASSES DE MAÎTRE ET RÉPÉTITIONS 
PUBLIQUES

�Duo chant et piano
12 juillet, 19 h 30 (Salle Gilles-Lefebvre)
INT :	 Nathalie Paulin
PIA :	 Francis Perron

GRANDS CONCERTS

�Concert de clôture – Gala du Prix Orford 
Musique
20 août, 20 h (Salle Gilles-Lefebvre)
INT :	 Quartom : Gaetan Sauvageau, Benoit 

Le Blanc, Julien Patenaude, Philippe 
Martel

INS :	 Finalistes du Prix Orford Musique
PIA :	 Francis Perron

SÉRIE ABBAYE

�Michael Taylor : voix céleste
9 juillet, 14 h (Abbaye Saint-Benoît-du-Lac)
INT :	 Michael Taylor
INS :	 Elinor Frey (violoncelle), Mark Edwards 

(clavecin)

FESTIVAL SAINT-ZÉNON-DE-
PIOPOLIS
Téléphone : 819 583-3255
festivalpiopolis.ca

�Quatuor Claudel-Canimex et Raphaëlle Paquette
23 juillet, 20 h (Église Saint-Zénon-de-Piopolis)
INT :	 Raphaëlle Paquette
INS :	 Quatuor Claudel-Canimex

FESTIVALOPÉRA 
DE SAINT‑EUSTACHE
Téléphone : 514 241-7226 
festivaloperasteustache.com

CONCERT

�L’opéra à la libanaise
8 juillet, 20 h (Centre d’art La petite église)
INT :	 Leila Chalfoun, Julie Nesrallah, 

Fady Jeanbart
PIA :	 Jérémie Pelletier

�Hugo Laporte et ses amis
9 juillet, 20 h (Centre d’art La petite église)
INT :	 Hugo Laporte, Jessica Latouche, 

Marie‑Andrée Mathieu, Louis-Charles 
Gagnon

PIA :	 Jérémie Pelletier

CONFÉRENCE APÉROPÉRA

�Opéra 400 ans d’histoire
26 juin, 17 h (Manoir Globensky)
INT :	 Chantale Nurse, Julie Nesrallah, 

Kevin Myers, Manuel Blais
PIA :	 Jérémie Pelletier
AN :	 Pierre Vachon

LES DIMANCHES SUR LA PROMENADE

�Grand concert à l’opéra avec les Jeunes 
Ambassadeurs lyriques
10 juillet, 14 h (Promenade Paul-Sauvé)
INT :	 Audrey Larose-Zicat, Marie-Andrée 

Mathieu, Hector Valle, Hugo Laporte
PIA :	 Jérémie Pelletier

FESTIVOIX DE TROIS-RIVIÈRES
Téléphone : 819 372-4635
festivoix.com

LES VOIX LYRIQUES

�Céleste Ave Maria
26 juin, 15 h 30 (Scène Les Résidences du Manoir)
INT :	 Marianne Lambert
INS :	 Valérie Milot (harpe), Antoine Bareil 

(violon)

�Dix personnages à la conquête d’une diva
1er juillet, 15 h 30 (Scène Les Résidences du Manoir)
INT :	 Michèle Bolduc

�Fiorè
2 juillet, 15 h 30 (Scène Les Résidences du Manoir)
INT :	 Suzie LeBlanc
INS :	 Elinor Frey (violoncelle)

�Mélodies françaises du 20e siècle
3 juillet, 15 h 30 (Scène Les Résidences du Manoir)
INT :	 Geneviève Lenoir

LA MAISON TRESTLER
Téléphone : 450 455-6290
trestler.qc.ca

FESTIVAL D’ÉTÉ

�Chantal Dionne, soprano
6 juillet, 20 h (Salon Rainville)
INT :	 Chantal Dionne

LES CONCERTS DE LA CHAPELLE
Téléphone : 819 877-5995
lesconcertsdelachapelle.com

�Consort Laurentia
28 août, 15 h (Le Camillois de Saint-Camille)
INT :	 Peggy Bélanger
INS :	 Michel Angers (luth et théorbe)

LES CONCERTS POPULAIRES 
DE MONTRÉAL
Téléphone : 514 872-2200
concertspopulairesdemontreal.com

�Carte blanche à Marc Hervieux
2 août, 19 h 30 (Centre Pierre-Charbonneau)
INT :	 Marc Hervieux
DM :	 Stéphane Laforest, La Sinfonia de 

Lanaudière

MAISON DE LA MUSIQUE 
DE SOREL-TRACY
Téléphone : 450 855-3886 
maisondelamusique.org

LES RÉCITALS DE NOS STAGIAIRES

�Concert de fin de stage des élèves en chant de 
Louise Marcotte
23 juillet, 15 h (Salon de musique Desjardins de la 
Maison de la musique de Sorel-Tracy)
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MUSIQUE DE CHAMBRE 
À SAINTE‑PÉTRONILLE
Téléphone : 418 554-7092
musiquedechambre.ca

�Vive la relève !
14 juillet, 20 h 30 (Église Sainte-Pétronille)
INT :	 Marie-Andrée Mathieu
INS :	 Émilie Auclair (violon), Marjorie 

Bourque (violon), William Foy (violon), 
Charlotte Paradis (alto), Tomohisa 
Tomiuri (violoncelle), Stéphane Fontaine 
(clarinette)

PIA :	 Claude Soucy

�Michèle Losier et Olivier Godin
28 juillet, 20 h 30 (Église Sainte-Pétronille)
INT :	 Michèle Losier
PIA :	 Olivier Godin

L’OASIS MUSICALE À LA 
CATHÉDRALE CHRIST CHURCH 
DE MONTRÉAL
Téléphone : 514 843-6577
oasismusicale.blogspot.ca/

�Songe d’une nuit d’été
22 juin, 18 h 30 (Cathédrale Christ Church de 
Montréal)
INT :	 Catherine St-Arnaud
PIA :	 Romain Pollet

�Mélodies & Glam – Duo Lysandres
6 juillet, 18 h 30, (Cathédrale Christ Church de 
Montréal)
INT :	 Lysandre Huard-Lefebvre
PIA :	 Lisandre Sévigny Di Quinzio

�Délices pour votre esprit !
23 juillet, 16 h 30 (Cathédrale Christ Church de 
Montréal)
INT :	 Kerry-Anne Kutz
ORG :	Valerie Hall

�Poésie et fables du monde
10 août, 18 h 30, (Cathédrale Christ Church de 
Montréal)
INT :	 Jean-Pierre Couturier
INS :	 Jeff Stonehouse (flûte), Viviana Gosselin 

(violoncelle)
PIA :	 Alexandra Fol
ORG :	Alexandra Fol

L’OASIS MUSICALE À ST-GEORGES
Téléphone : 514 866-7113
oasismusicale.blogspot.ca/

�Chants perpétuels
26 juin, 14 h (Église Saint-Georges)
INT :	 Anna Frances Meyer, Rose Naggar-

Tremblay
INS :	 Chris Stork (violon), Frédéric-Alexandre 

Michaud (violon), Lauren Tyros (alto), 
Genevieve Mays (contrebasse)

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

Aida (Verdi)
17, 20 septembre, 19 h 30 (Salle Wilfrid-Pelletier 
de la Place des Arts)
INT :	 Anna Markarova, Kamen Chanev, 

Olesya Petrova, Kiril Manolov, Phillip Ens, 
Anatoli Sivko

DM :	 Paul Nadler
MES :	François Racine

OPÉRA DE RIMOUSKI
Téléphone : 418 722-1985
operarimouski.com

Norma (Bellini) – Version de concert
24 juin, 19 h 30 ; 26 juin, 13 h 30 (Salle 
Desjardins-Telus)
INT :	 Chantal Parent, Guy Lessard, 

Louis‑Charles Gagnon, Jessica Latouche, 
Arminè Kassabian, Marcel Beaulieu

DM :	 Zofia Wislocka, Orchestre de l’Opéra 
de Rimouski et Chœur

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

Ciboulette (Hahn) – Opéra-Comique de Paris 
(2013)
23 juin, 19 h (Salle Jean-Papineau-Couture de 
l’Université de Montréal)

ORCHESTRE SYMPHONIQUE 
DE DRUMMONDVILLE
Téléphone : 819 477-1056
osdrummondville.com

�Concert Gala du Concours de musique du 
Canada – Canimex 2016
5 juillet, 19 h (Salle Léo-Paul-Therrien)
INT :	 Lauréats du Concours
DM :	 Julien Proulx, Orchestre symphonique 

de Drummondville

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

CONCERTS ÉTÉ 2016

�Danses du monde avec Quartetto Gelato
9 septembre, 20 h (Maison des Arts de Laval 
à l’extérieur)
INT :	 Peter De Sotto
INS :	 Peter De Sotto (violon, mandoline), 

Alexander Sevastian (accordéon, piano, 
bandonéon), Liza McLellan (violoncelle), 
Colin Maier (hautbois)

DM :	 Alain Trudel, Orchestre symphonique 
de Laval

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

LA VIRÉE CLASSIQUE OSM

�Prélude à la projection de La f lûte enchantée – 
Airs et thèmes d’opéra interprétés sur scène
12 août, 18 h 30 (Parterre du Quartier des 
spectacles)

�Musique et causerie – France Bellemare 
(soprano) et Marie-Ève Scarfone (piano)
12 août, 18 h 45 (Scène Stingray Brava, Place des 
Arts)
INT :	 France Bellemare
PIA :	 Marie-Ève Scarfone
AN :	 Katerine Verebely

�La flûte enchantée de Mozart en plein air – 
Production du Metropolitan Opera de New York 
projetée sur écran géant
12 août, 19 h (Parterre du Quartier des 
spectacles)

�La Neuvième symphonie de Beethoven
12 août, 20 h 45 ; 13 août, 14 h (Maison 
symphonique de Montréal)
INT :	 Sarah Wegener, Michèle Losier, Michael 

Schade, Alexander Tsymbalyuk
DM :	 Kent Nagano, Orchestre symphonique 

de Montréal et Chœur
CC :	 Andrew Megill

�Airs d’opéra & mélodies avec France Bellemare
13 août, 15 h (Piano Nobile, Place des Arts)
INT :	 France Bellemare
PIA :	 Marie-Ève Scarfone

�L’apogée du romantisme allemand
13 août, 18 h (Piano Nobile, Place des Arts)
INT :	 Sarah Wegener
INS :	 Olivier Thouin (violon), Jean-Sébastien 

Roy (violon), Natalie Racine (alto), Sylvain 
Murray (violoncelle)

�Quartom : un quatuor vocal pas comme les autres
13 août, 18 h 15 ; 13 août, 20 h 30 (Scène Stingray 
Brava, Place des Arts)
INT :	 Benoit LeBlanc, Philippe Martel, Julien 

Patenaude, Gaétan Sauvageau

�Un voyage avec Ravel
13 août, 19 h 45 (Maison symphonique de 
Montréal)
INT :	 Marianne Fiset
INS :	 Arabella Steinbacher (violon)
DM :	 Kent Nagano, Orchestre symphonique 

de Montréal

LES GRANDS CONCERTS

�Carmina Burana ouvre la saison !
7 septembre, 19 h ; 8, 10 septembre, 20 h ; 
10 septembre, 14 h 30 (Maison symphonique de 
Montréal)
INT :	 Aline Kutan, Frédéric Antoun, Russell 

Braun
DM :	 Kent Nagano, Orchestre symphonique de 

Montréal et Chœur
CC :	 Andrew Megill

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

PROJECTION D’OPÉRA

Mitridate, Re di Ponte (Mozart) – Film-opéra 
(1986)
4 août, 18 h 30 (Café d’art vocal)

La Belle Hélène (Offenbach) – Opéra de Zurich 
(1997)
11 août, 18 h 30 (Café d’art vocal)

Fidelio (Beethoven) – Opéra de Zurich (2004)
18 août, 18 h 30 (Café d’art vocal)

Le nozze di Figaro (Mozart) – Festival 
de Salzbourg (2006)
25 août, 18 h 30 (Café d’art vocal)

Rodelinda (Hændel) – Theater an der Wien (2011)
1er septembre, 18 h 30 (Café d’art vocal)

Cavalleria rusticana (Mascagni) / Pagliacci 
(Leoncavallo) – Festival de Salzbourg (2015)
10 septembre, 12 h 30 ; 15 septembre, 18 h 30 (Café 
d’art vocal)

Turandot (Puccini) – Opéra d’État de Vienne (1983)
17 septembre, 12 h 30 (Café d’art vocal)

ABRÉVIATIONS :
AN :	 Animation
CC :	 Chef de chœur
DM :	 Direction musicale
INS :	 Instrumentiste
INT :	 Interprète
LIV :	 Livret
MEE :	Mise en espace
MES :	Mise en scène
ORG :	Organiste
PIA :	 Pianiste
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CALENDRIER 
CINÉMATOGRAPHIQUE
Projections dans les cinémas et sous-titrées en français

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

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

ROYAL OPERA HOUSE DE LONDRES –  
operaaucinema.ca/operadelondres

Cinéma

Werther (Massenet)
INT :	 Vittorio Grigolo, Joyce DiDonato, 

David Bizic, Heather Engebretson, 
Jonathan Summers, Yuriy Yurchuk, 
François Piolino, Rick Zwart, 
Emily Edmonds

DM :	 Antonio Pappano
MES :	Benoît Jacquot

Beaubien Montréal 31 juillet, 13 h ; 4 août, 19 h

Cinéma 8 Saint-Hyacinthe 31 juillet, 13 h

Le Clap Québec 31 juillet, 15 h ; 4 août, 13 h

Lido Lévis 6 septembre, 19 h 30 ; 10 septembre, 15 h

Méga-Plex – Guzzo * 31 juillet, 13 h ; 4 août, 19 h

Musée de la civilisation Québec 31 juillet, 13 h

* Deux-Montagnes, Marché central Montréal, Pont-Viau, Taschereau, Terrebonne
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La référence lyrique au Québec
ENTRETIENS PORTRAITS CONFIDENCES

Voyez l’offre avantageuse
d’abonnement, d’offre cadeau ou 
de renouvellement en page 43.

www.revuelopera.quebec

Des CDs d’Atma Classique dont 
Pierrot Lunaire, Divine Karina (voir p.32), 

d’Étienne Dupuis, etc.,  
voilà la prime cadeau ! 

Ne tardez pas !

Vittorio Grigolo, Joyce DiDonato
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Pamphlet

DE L’HOMOSEXUALITÉ À L’OPÉRA
par Éric Champagne

Créée à l’Opéra de Montréal, l’œuvre de Kevin 
March, Les Feluettes, sur un livret de Michel 
Marc Bouchard, aborde de front une histoire 
d’amour entre deux hommes. Si les su jets 
homosexuels nous semblent communs dans 
la littérature, le théâtre et le cinéma, il faut 
se rendre à l’évidence qu’ils sont, du moins 
jusqu’à tout récemment, peu présents dans le 
monde de la musique, tous styles confondus. On 
entend beaucoup dire ces jours-ci que le genre 
de l’opéra, au public réputé conservateur, ne 
s’intéresse à cette thématique que depuis peu. 
Il s’agit en fait d’une demi-vérité, car s’il est vrai 
que l’homosexualité comme sujet principal n’est 
présent explicitement que dans des créations 
récentes, il se retrouve occasionnellement, 
caché ou crypté, dans diverses œuvres qui 
traversent son histoire vieille de plus de 400 ans. 

Ignoré, caché, mais parfois 
évoqué
Le thème de l’homosexualité est pratiquement 
inexistant à l’opéra jusqu’au début du xxe siècle. 
Le répertoire lyrique baroque et classique carbure 
aux drames historiques et aux adaptations de 
mythes anciens. Or, si le synopsis d’origine 
pouvait inclure des personnages gays, les livrets 
de l’époque évacuent totalement cette réalité. 
Ainsi, de nombreux opéras baroques mettant en 
scène la figure de l’empereur romain Hadrien 
effacent systémat iquement l’ex istence – 
histor iquement vér idique – de son amant 
Antinoüs. Il en va de même pour les tragédies 
grecques ou les mythes antiques qui sont 
revisités pour présenter un livret plus acceptable 
au public d’alors. C’est le cas d’Apollo und 
Hyacinthus (1767), tout premier opéra de 
Mozart (écrit alors qu’il n’avait que 11 ans !), dont 
le livret de Rufinus Widl est inspiré d’un épisode 
des Métamorphoses d’Ovide. Le mythe original 
est un triangle amoureux clairement homo
sexuel. Or Widl, qui était prêtre, modifia le 
scénario pour y inclure un personnage féminin 
et transformer le tout en une histoire mora
lement fréquentable.

Néanmoins, quelques œuvres comportent des 
personnages ou des situations dramatiques où 
règne une certaine ambiguïté. C’est le cas de 
David et Jonathas de Marc-Antoine Charpentier 
(1688), où l’amitié qui unit les rôles-titres est 
d’une fusion peut-être un peu trop profonde. 
Le livret de François de Paule Bretonneau (un 
père jésuite) use d’un champ lexical parfois très 
explicite quant à la nature des sentiments qui 
animent les protagonistes. « Malgré la rigueur 
de mon sort, Du moins je puis vous dire encore 
que je vous aime » chante Jonathas agonisant 
dans les bras de David. En matière d’amitiés 
mascul ines, la front ière est mince entre 
fraternité et amours interdits.

Le xixe siècle n’est pas non plus encl in à 
s’intéresser au sujet. Néanmoins, quelques 
personnages secondaires d’opéras aujourd’hui 
consacrés semblent avoir une part d’ombre en 
eux... L’académicien Dominique Fernandez s’est 
intéressé à la représentation de l’homosexualité 
dans les arts et dans son essai Amants d’Apollon 
(Grasset, 2015), il se penche sur deux opéras 
de Verdi qui mettent en scène des amitiés 
profondes entre deux hommes. Carlo et Alvaro 
entretiennent une relation amour/haine qui 
laisse présager une attirance interdite dans La 
forza del destino (1862), alors que dans Don 
Carlos (1867), c’est l’amitié entre Carlos et 
Rodrigo qui est étonnamment fusionnelle. Si 
Carlos est clairement hétérosexuel (et qui plus 
est amoureux de sa belle-mère !), l’analyse de 
Fernandez offre une interprétation plausible des 
véritables sentiments qui animent Rodrigo dans 
une intrigue parallèle, discrète mais relativement 
claire, surtout au regard du traitement musical 
que Verdi a réalisé pour ce personnage.

Du comique au tragique

À la fin du xixe siècle et au début du xxe, des 
personnages efféminés se glissent ici et là dans 
le vaste répertoire des opérettes et comédies 
lyriques légères, puisant dans le monde du 
vaudeville, des variétés et du burlesque pour 
introduire des scènes comiques secondaires à 
des actions portant sur un tout autre sujet (on 
pense par exemple au personnage de Mirabelle 
dans Les Aventures du Roi Pausole (1930) 
d’Arthur Honegger, rare personnage de lesbienne 
épanouie et heureuse de son sort). Le même 
processus se retrouve dans la représentation 
de l’homosexualité au cinéma, tel que démontré 
dans le documentaire The Celluloid Closet 
(1995) de Rob Epstein et Jeffrey Friedman : 
l’homosexuel est un personnage secondaire 
essentiellement comique, autrement il devient un 
protagoniste tragique à la morale douteuse, voire 
dépravée et donc condamnable par la société.

C’est exactement dans cet esprit qu’apparaissent 
les premiers personnages clairement gays 
à l’opéra de la première moitié du xxe siècle, 
dont la comtesse Geschwitz dans Lulu (1937) 
d’Alban Berg est l’exemple le plus célèbre. 
Dans l’esthétique de ce drame basé sur des 
œuvres de Wedekind, le lesbianisme n’est 
qu’un élément parmi tant d’autres qui décrit la 
déchéance sociale de l’époque. En contrepartie, 
le traitement musical qu’en fait Berg laisse croire 
que de tous les prétendants amoureux de Lulu, 
la comtesse est celle dont l’amour est le plus pur 
et le plus altruiste. Berg était-il gay friendly 
(homophile) ? Qui sait !

Au milieu du xxe siècle, deux compositeurs 
britanniques, Benjamin Britten et Michael 

Tippett – tous deux ouvertement homosexuels 
– vont faire preuve d’audace en abordant ce sujet 
de manière explicite. Cependant, tout comme au 
cinéma de l’époque, ces personnages sont rejetés 
et mal compris par la société, quand ils ne sont 
pas carrément les « méchants » de l’histoire. À de 
rares exceptions, être homosexuel ne peut pas 
être une chose saine et normale, le personnage 
doit être puni pour sa nature déviante. C’est le 
cas chez Britten, où le sujet est abordé avec une 
certaine ambiguïté (créant un malaise d’ailleurs, 
car associé à une potentielle pédophilie) dans 
Peter Grimes (1945) et The Turn of the Screw 
(1954). Dans Billy Budd (1951), la tension 
homoérotique est forte entre Claggart et Billy, 
et ce dernier va payer de sa vie pour sa beauté et 
son innocence. Britten aborde le sujet avec une 
certaine sérénité dans Death in Venice (1973), 
où il y met en scène un Aschenbach en pâmoison 
devant la beauté de l’éphèbe Tadzio, dans une 
adaptation brillante de la célèbre nouvelle 
de Thomas Mann. Quant à Michael Tippett, il 
expose une relation très intime entre Achille 
et Patrocle dans King Priam (1962) avant 
de pousser l’audace jusqu’à mettre en scène 
un couple gay mixte (un écrivain noir et un 
musicien blanc) dans The Knot Garden (1970).

Liberté sexuelle et opéra 
contemporain 
Puisque la culture est le reflet de la société, il 
était inévitable que la libération sexuelle de la 
seconde moitié du xxe siècle se répercute dans 
les créations de tous genres. La sexualité dans 
une approche toute contemporaine, décomplexée 
et libre, apparaît donc peu à peu dans les opéras 
des années 60 et 70, non sans heurter le public. 
Il n’y a qu’à songer au scandale de la création 
de La Passion selon Sade de Sylvano Bussotti 
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lors du festival de Palerme en 1965, alors que 
les divers sévices sexuels du Divin Marquis 
étaient mis en scène dans une production 
quelque peu scabreuse. Mais le succès peut 
aussi être au rendez-vous, comme le démontre 
Le Grand Macabre (1978) de György Ligeti, 
une farce grotesque où on retrouve, parmi une 
galerie de personnages tous plus déjantés les 
uns que les autres, Spermando et Clitoria, un 
couple personnifié par deux voix féminines 
(sans oublier celui de l’astrologue qui aime 
se travestir en femme tandis que son épouse 
manie adéquatement le fouet !). Les multiples 
facettes de la sexualité humaine prennent place 
à l’opéra, brisant ici et là les derniers tabous du 
genre. Dès lors, il n’est pas exclu de revisiter 
les tragédies classiques en y incorporant des 
personnages gays. Ainsi, dans Medea (1995) de 
Rolf Liebermann, Jason abandonne Médée non 
pas pour une autre femme mais bien pour un 
homme !

Dans ce contexte, des « opéras gays » prendront 
l’affiche avec une présence croissante à partir 
des années 80, et ce, plus particulièrement aux 
États-Unis. Leonard Bernstein ouvre le bal avec 
une œuvre ambitieuse à de nombreux égards, A 
Quiet Place (1983). Nous y découvrons Junior et 
sa sœur Dede qui ont quitté les États-Unis pour 
le Québec où ils vivent avec François, ce dernier 
ayant eu une liaison avec Junior avant d’épouser 
Dede. Le retour au pays des deux exilés a lieu 
après le décès de leur mère et les difficiles 
retrouvailles avec leur père sont le moteur 
dramatique de cette suite à l’opéra Trouble in 
Tahiti (1952). Aux antipodes de West Side Story, 
l’œuvre ne reçut pas un accueil chaleureux à sa 
création (le scénario y est certainement pour 
quelque chose), et elle commence à peine à être 
appréciée pour ses qualités propres. Mais la 
porte est désormais ouverte.

Une œuvre choc est créée le 21 janvier 1995 
au Houston Grand Opera, au Texas (un état 
américain qui n’est pas reconnu pour être sensible 
à la cause homosexuelle) : Harvey Milk, un opéra 
biographique de Stewart Wallace sur un livret de 
Michael Korie, racontant le destin tragique du 
premier élu américain ouvertement homosexuel. 
L’opéra est sans compromis, présentant sur 
scène les rencontres nocturnes d’hommes gays 
dans les buissons de Central Park, ou encore 
un numéro tragi-comique décrivant la réalité 
d’être « dans le placard ». L’astucieux livret fond 
en une seule trame plusieurs moments de la vie 
d’Harvey Milk et les grands événements qui ont 
marqué l’affirmation des droits des LGBT* en 
Amérique, la quête du héros rejoignant celle de 
la communauté homosexuelle. Ce procédé n’est 
pas rigoureusement historique mais s’avère 
terriblement efficace du point de vue dramatique.
Ainsi le jeune Harvey prend-il conscience de ce 
qu’il est durant les émeutes de Stonewall, et son 
élection à la mairie de San Francisco coïncide 
avec la première parade de la Gay Pride. Ajoutons 

une scène maîtresse : un duo d’amour comprenant 
un inévitable baiser ! Jamais auparavant la réalité 
gay n’avait été à ce point présente sur une scène 
lyrique.

Depuis, nombreux sont les opéras – majori
tairement américains, mais le su jet prend 
d’assaut le répertoire international – à aborder 
cette thématique dans des œuvres biographiques, 
comme Ainadamar, 2003, d’Osvaldo Golijov, 
portant sur la vie de Frederico Garcia Lorca ; 
Before Night Falls, 2010, de Jorge Martin, 
d’après l’autobiographie de Reinaldo Arenas et le 
mathématicien britannique Allan Turing. La vie 
de ce dernier a fait l’objet de quatre opéras, deux 
aux États-Unis, un en Écosse et un en Finlande, 
tous composés entre 2007 et 2015. Ou encore dans 
des œuvres de fiction (Patience and Sarah, 1998, 
de Paula M. Kimper ; Angels in America, 2004, 
de Péter Eötvös ; Two Boys, 2011, de Nico Muhly.

Deux œuvres récentes démontrent l’ouverture 
exceptionnelle du monde lyrique à ce sujet : 
Prince of Players (2016), musique et livret de 
Carlisle Floyd, jongle admirablement avec des 
questions d’identité, de genre et d’orientation 
sexuelle à travers la figure historique d’Edward 
Kynaston, acteur britannique du xviie siècle réputé 
pour ses personnifications de rôles féminins, 
jusqu’à ce qu’un décret du roi permette aux 
femmes de jouer sur scène, réduisant sa carrière à 
néant et remettant en cause son identité sexuelle 
et ses désirs. Quant au très médiatisé Brokeback 
Mountain (2014) de Charles Wuorinen, sur un 
livret original d’Annie Proulx, il est clair que le 
succès du film éponyme a contribué à l’intérêt 
porté envers cette version lyrique.

Plus près de nous

La création d’opéra demeure encore mince au 
Québec et au Canada. En ce sens, Les Feluettes 
est certainement le premier grand opéra d’ici à 
aborder l’homosexualité de front (quoique la 

nationalité de l’œuvre puisse paraître hybride, 
l’auteur du livret étant québécois et le compo
siteur, australo-américain). Il précède assurément 
deux créations d’ampleur à venir, commandées 
par la Canadian Opera Company de Toronto, qui 
comprendront des premiers rôles homosexuels, 
à savoir Christine, la Reine-Garçon d’Ana 
Sokolović (première prévue pour la saison 2019-
2020), œuvre aussi basée sur un livret de Michel 
Marc Bouchard, et Hadrien de Rufus Wainwright 
(annoncé pour la saison 2018-2019).

Cela dit, c’est dans les opéras de chambre – 
beaucoup plus foisonnants en raison des coûts de 
production moindres – que l’on peut trouver ici et 
là quelques personnages gays. Dans ce répertoire 
plus marginal, on notera Elia (2004) de Sylvio 
Palmieri, qui raconte le drame d’une mère – 
sorte de Médée des temps modernes – qui tue 
son enfant après que son mari l’ait abandonnée 
pour un homme. Quand à Trahisons liquides 
(2011) de Stacey Brown, sur un livret original de 
Sébastien Harrisson, une méprise amoureuse a 
lieu entre une scientifique et le fantôme d’une 
aviatrice dans une fantasmagorie qui se déroule 
au large d’une plate-forme pétrolière. 

Retour de balancier

Les sujets homosexuels sont de plus en plus 
présents dans les créations lyriques. Il ne s’agit 
peut-être que d’un retour de balancier, la chose 
ayant été si longtemps éclipsée durant les siècles 
précédents. Si le genre de l’opéra semble rattraper 
un certain retard par rapport au cinéma, au 
théâtre ou à la littérature, il démontre néanmoins 
une vigueur créatrice renouvelée depuis quelques 
décennies, n’ayant pas peur d’aborder des histoires 
– réelles ou fictives – qu’il n’avait auparavant 
jamais développées. L’opéra n’est pas mort, 
et la diversité de ses sujets dans les créations 
contemporaines prouve qu’il sait rejoindre l’intérêt 
de son public à travers des propositions modernes 
et essentiellement humaines.

* Lesbiennes, gays, bisexuels et transgenres

Tom Randle, ténor américain et Daniel Okulitch, baryon-basse canadien, Brokeback Mountain, 2014 (Wuorinen)
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Direction générale et artistique
Grégoire Legendre

24 juillet 
      au 6 août 2016         

festivaloperaquebec.com

Starmania opéra 
Plamondon - Berger 

30, 31 juillet, 1er, 3 et 4 août à 20 h
Salle Louis-Fréchette, Grand Théâtre de Québec

Les quatre ténors
24 juillet à 20 h, La cour du Vieux-Séminaire de Québec

Christophe Dumaux 
et Bernard Labadie

26 juillet à 20 h, Palais Montcalm

 Prima la musica, poi le parole Salieri
Le directeur de théâtre Mozart

 31 juillet, 2 et 5 août à 20 h, Théâtre La Bordée 

Gounod à l’apéro
25 au 29 juillet à 16 h 

Chapelle du Musée de l’Amérique francophone

La brigade lyrique
Mercredi au dimanche inclusivement, 2 représentations par jour

Divers lieux à travers la ville de Québec

Le serpent et le chat 
Opéra jeunesse

24 au 29 juillet, La Maison Jaune

Les Grands Feux Loto-Québec
6 août à 22h

billetech.com 
1 877 643-8131 

Le rendez-vous 
lyrique de l’été !        

pubFestival1pageDTurp-E.indd   1 2016-05-25   14:31
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