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Dans son premier numéro de septembre 2014, 
L’Opéra – Revue québécoise d’art lyrique 
affirmait vouloir être « une nouvelle voix 
pour l’opéra » au Québec. Après la publica-
tion de ses 10 premiers numéros, elle veut 
entendre la voix des opéraphiles que vous 
êtes. Nous voulons donc connaître votre opi-
nion au sujet de notre revue. Vos réponses 
resteront confidentielles et nous aideront à 
bien répondre aux attentes de nos lecteurs 
et lectrices.
Les répondants à ce cour t quest ion-
naire pourront gagner un des prix décrits 
ci-contre :

Forfait culturel d’une valeur de 450 $ comprenant :
1)	 une paire de billets pour le concert Verdi et les grands chœurs d’opéra de l’Orchestre symphonique 

de Montréal le 15 mars 2017 ;
2)	 une paire de billets pour Le barbier de Séville à l’Opéra de Québec le 16 mai 2017 ;
3)	 un CD de l’intégrale des Mélodies pour voix et piano de 

Francis Poulenc et un CD d’Étienne Dupuis, Love Blows 
as the Wind Blows (Atma Classique).

Voyez les détails en page 37. Le formulaire inséré dans le présent 
numéro peut nous être retourné rempli dans l’enveloppe pré-adressée 
ci-jointe ou vous pouvez répondre au sondage en ligne (www.revuelopera.
quebec/sondage). Ne tardez pas à nous faire connaître votre opinion !

Un grand merci !

La photographe !
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Éditorial

Lorsque naissait L’Opéra – Revue québécoise 
d’art lyrique à l’automne 2014, le musicologue 
Pascal Blanchet et moi-même cosignions un 
article intitulé « De l’effervescence de la vie 
lyrique au Québec ». Plus de deux ans se sont 
écoulés depuis, alors que nous présentions en 
couverture le « chef lyrique » Yannick Nézet-
Séguin, à qui le réputé Metropolitan Opera 
de New York a confié en 2016 sa direction 
musicale. Et c’est avec une fierté certaine que 
nous publions notre 10e numéro, convaincus que 
cette effervescence persiste, trois événements 
tendant à démontrer que l’art total a toujours le 
vent dans les voiles au Québec. 

Cherchant à s’enraciner davantage dans son 
milieu et mettant ainsi en œuvre le souhait de 
son nouveau directeur général Patrick Corrigan, 
l’Opéra de Montréal et l’organisme d’insertion 
sociale et économique Le Sac à dos ont annoncé 
à l’automne 2016 le projet « Opéra de rue ». 
L’entreprise consiste en un échange créatif 
entre personnes itinérantes et artistes par la 
voie d’ateliers d’initiation à l’opéra et de création 
d’une courte œuvre lyrique dont la musique 
sera composée par Éric Champagne et le livret, 
rédigé par José Acquelin. Le déroulement en 
trois phases permettra l’initiation d’itinérants 
à tous les aspects de l’opéra, leur collaboration 
à la réalisation de l’œuvre lyrique et enfin, 
la coopération avec l’équipe de scène (en 
tant que f igurants, choristes ou solistes), 
en vue de la représentation le 15 mai 2017 
à la Cinquième Salle de la Place des Arts. 
L’événement comprendra trois parties  : un 
récital de la soprano et porte-parole d’Opéra de 
rue, Marie-Josée Lord, la projection d’un court 
documentaire sur le projet et la création de 
l’œuvre par les artistes en résidence de l’Atelier 
lyrique de l’Opéra de Montréal.

Le nouveau « positionnement » du Concours 
musical international de Montréal (CMIM) à 
l’égard de ses futures éditions « Chant » est 
également digne de mention. Annoncée à la 
conférence de l’International Artists’ Managers 
Association le 10 novembre 2016, la nouvelle 

architecture du concours en deux volets « Aria 
et mélodie » devrait attirer des candidatures 
prestigieuses, d’autant que le CMIM remettra 
des prix et bourses d’une somme record de 
260 000 $. La prochaine édition Chant aura lieu 
du 27 mai au 7 juin 2018 et la programmation 
comptera 52 récitals et 18 prestations avec 
orchestre qui seront évalués par un jury des 
plus renommés : André Bourbeau (président), 
la grande basse québécoise Joseph Rousseau 
et Ben Heppner (Ca nada), Ha r tmut Höl l 
(Allemagne), Soile Isokoski (Finlande), Warren 
Jones (États-Unis), Francois Le Roux (France), 
Felicity Lott (Royaume-Uni) et Kiri Te Kanawa 
(Nouvelle-Zélande). 

La relève en chant est par ailleurs au rendez-
vous au Québec, comme l’a démontré le récent 
Gala international des Jeunes Ambassadeurs 
Lyriques que présentait le Théâtre Lyrichorégra 
20. Célébrant son quarantième anniversaire, 
la compagnie fondée par le ténor Alain Nonat, 
le directeur artistique, a révélé au public – 
ainsi qu’à un comité international de sélection 
composé d’intendants directeurs artistiques de 
plusieurs grandes maisons d’opéra d’Europe 
– trois jeunes artistes du Québec, la mezzo-
soprano et jeune espoir québécois de 2016 Marie-
Andrée Mathieu, la soprano Élisabeth Boudreau 
et le ténor Jean-Philippe Fortier-Lazure. 

Les deux dernières années ont par ailleurs mis 
en lumière – ce à quoi a notamment contribué 
notre rubrique « Nos artistes sur la route » –, 
le rayonnement exceptionnel des artistes du 
Québec dans le monde. Au moment d’écrire 
ces lignes, les mezzo-sopranos Marie-Nicole 
Lemieux et Julie Boulianne quittent Paris où 
elles ont incarné les rôles respectifs de Mrs 
Quickly dans Falstaff au Wiener Staastoper et 
de Donna Elvira dans Don Giovanni au Théâtre 
des Champs-Élysées. Le baryton Jean-François 
Lapointe chante dans Werther à Bologne, le 
« Gast Dirigent » québécois Jacques Lacombe 
du Theater Bonn dirige Lucia de Lammermoor, 
Robert Lepage met en scène L’Amour de loin 
au Metropolitan Opera de New York et les 

jeunes sopranos Marie-Ève Munger et Claire 
de Sévigné chantent à Barcelone et à Zurich. Et 
pour couronner le tout, le chef Bernard Labadie, 
Les Violons du Roy et la soprano Karina Gauvin 
présentent Le Messie de Haendel au Walt Disney 
Concert Hall à Los Angeles. Et cela continue, 
comme vous le lirez dans les prochaines pages 
de ce numéro.

J’espère qu’aux yeux de ses lecteurs et lectrices, 
L’Opéra – Revue québécoise d’art lyrique aura 
relevé à ce jour, et après la publication de ses 10 
premiers numéros, le défi d’être « une nouvelle 
voix pour l’opéra ». Grâce au remarquable travail 
de sa rédactrice en chef Lorraine Drolet et d’une 
équipe de collaborateurs et collaboratrices qui 
s’est constamment élargie, notre publication 
a cherché à rendre compte de la vie lyrique 
au Québec et à mettre en valeur ses artistes et 
mécènes par des entretiens, dossiers, portraits 
et des rubriques qui se sont multipliées et 
diversif iées. Pour savoir si nous sommes 
toujours sur la bonne voie, nous vous invitons 
d’ailleurs à répondre au sondage qu’ont préparé 
nos collaboratrices Florence Troncy et Claudine 
Jacques. Un formulaire est inséré dans le présent 
numéro et vous pouvez également y répondre en 
ligne (www.revuelopera.quebec/sondage). Vos 
commentaires et suggestions nous seront très 
utiles et devraient aussi nous guider dans le virage 
numérique que nous comptons prendre en 2017.

À nos fidèles abonnés et abonnées et à ceux et 
celles qui liront le numéro d'hiver, et profiteront 
du congé des Fêtes pour faire plus ample 
connaissance avec Étienne Dupuis et en savoir 
davantage sur « la beauté vocale », l’équipe 
de L’Opéra – Revue québécoise d’art lyrique 
vous dit merci et vous transmet ses vœux pour 
une année nouvelle faite de petits et grands 
bonheurs… lyriques !

L’EFFERVESCENCE DE L’OPÉRA SE POURSUIT AU QUÉBEC
par Daniel Turp
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Actualités

ÉVÉNEMENTS

LA CHAUVE-SOURIS ET LE FESTIVAL LISL WIRTH 
Après avoir entamé sa soixantième saison avec Alcina de Haendel, Opéra McGill présente La chauve-
souris (Die Fledermaus) de Johann Strauss II. Patrick Hansen, qui célèbre son dixième anniversaire 
à la tête de la compagnie, occupera la double fonction de metteur en scène et de directeur musical. 
Trois représentations sont prévues, les 26, 27 et 28 janvier à 19 h 30 à la salle Ludger-Duvernay du 
Monument-National à Montréal. Opéra McGill organise également le Festival Lisl Wirth boîte noire 
en folie, un festival unique dans la sphère lyrique, où sept opéras sont présentés dans cinq salles de 
concerts à travers la ville de Montréal et à l’intérieur d’un délai de vingt-quatre heures. Des œuvres 
lyriques en un acte de Purcell, Mozart, Fox, Massenet, Ravel, Bartók et Garner seront présentées à 
la salle Redpath, au Studio Wirth Opera, à la salle Pollack, à la Chapelle historique du Bon-Pasteur 
et au Théâtre Paradoxe les 10 et 11 mars 2017.

DIALOGUES DES CARMÉLITES ET ANOTHER BRICK IN THE WALL 
Cet hiver, l’Opéra de Montréal puise dans le répertoire français en présentant Dialogues des 
Carmélites de Poulenc. La distribution, entièrement canadienne, réunit Marianne Fiset, Marie-
Josée Lord, Aidan Ferguson, Mia Lennox, Magali Simard-Galdès, Gino Quilico et Antoine Bélanger. 
L’Orchestre symphonique de Montréal sera sous la direction de Jean-François Rivest et la mise en 
scène sera confiée à Serge Denoncourt. Quatre représentations sont prévues, soit les 28 et 31 janvier, 
2 et 4 février à 19 h 30 à la salle Wilfrid-Pelletier. Dans le cadre des festivités du 375e anniversaire de 
la ville de Montréal, l’Opéra de Montréal présentera la création mondiale de Another Brick In The 
Wall de Julien Bilodeau, basée sur The Wall de Roger Waters. Le baryton Étienne Dupuis incarnera le 
protagoniste Pink, Dominic Champagne signera la mise en scène et Alain Trudel dirigera l’Orchestre 
Métropolitain. Sept représentations et déjà deux supplémentaires rassembleront les mélomanes pour 
cet événement à saveur rock et lyrique, les 11, 13, 14, 16, 18, 20, 22, 24 et 26 mars à 19 h 30 à la salle 
Wilfrid-Pelletier de la Place des Arts à Montréal.

MARIE-NICOLE LEMIEUX À QUÉBEC
Entamant la nouvelle année à Paris, Marie-Nicole Lemieux donnera un concert avec l’Orchestre 
symphonique de Québec avant d’entreprendre une tournée mondiale dans le cadre du lancement de 
son album consacré à Rossini. Le concert « Marie-Nicole Lemieux au Palais », s’inscrivant dans la série 
Les classiques du Palais, réunira le prélude à l’Acte III de Tristan et Isolde de Wagner, « Blumine » de 
la Symphonie nº 1 de Mahler et la Symphonie nº 8, ou « Inachevée » de Schubert. Ces œuvres seront 
complétées par le cycle des Wesendonck Lieder de Wagner et celui des Rückert Lieder de Mahler, 
interprétés par la célébrissime contralto. Sous la direction de Fabien Gabel, le concert aura lieu le 
15 février à 19 h 30 à la salle Raoul-Jobin du Palais Montcalm.

GLUCK ET PAISIELLO AU CONSERVATOIRE DE MUSIQUE DE MONTRÉAL
Sous la direction d’Olivier Godin, l’Atelier d’opéra du Conservatoire de musique de Montréal présente 
un programme double consacré à Gluck et Paisiello. La soirée débutera avec l’opéra-comique en un 
acte de Gluck, L’ivrogne corrigé, dont la première remonte à 1760, alors que Gluck était directeur du 
Théâtre Français de Vienne. En seconde partie sera présenté Nina ou la folie par amour (Nina, o sia 
la pazza per amore) de Paisiello dont la première remonte à 1789 au Belvédère de San Leucio à Caserte. 
Les chanteurs seront accompagnés d’un ensemble instrumental composé d’élèves du conservatoire et 
la mise en scène sera signée François Racine. Trois représentations auront lieu, soit les 17 et 18 février 
à 19 h 30 et le 19 février à 14 h 30 au Théâtre Rouge du Conservatoire de musique de Montréal.

CARMEN À LA SOCIÉTÉ D’ART LYRIQUE DU ROYAUME
La Société d’art lyrique du Royaume, qui se donne comme mission de diffuser l’art lyrique dans la 
région du Saguenay–Lac-Saint-Jean, présente pour sa production annuelle Carmen de Bizet. Le rôle-
titre est confié à Gianna Corbisiero, qui sera accompagnée des chanteurs Antonio Figueroa, Hugo 
Laporte, Stéphanie Lessard, Dion Mazerolle, Jacques-Olivier Chartier, Sabrina Ferland, Elisabeth 
Boudreault, Robert Huard, Nathalya Thibault et Tania Côté. La direction sera confiée à Jean-Philippe 
Tremblay et la mise en scène à Guylaine Rivard. Trois représentations sont prévues : les 17 et 18 février 
à 19 h et le 19 février à 14 h au Théâtre Banque Nationale de Chicoutimi.

GOUNOD AU THÉÂTRE D’ART LYRIQUE DE LAVAL
L’opéra-comique en trois actes de Gounod, Le médecin malgré lui, basé sur la pièce éponyme de 
Molière, sera présenté cet hiver au Théâtre d’art lyrique de Laval. La distribution réunit les chanteurs 
Jonathan Vaillancourt (qui occupera également le poste de metteur en scène), Millie Thivierge, 
Martine Gagnon, Luc Major, Jean-Claude Boudreau, Émilie Roy et Jean-Pierre Dubois. Les musiciens 
seront sous la direction de Sylvain Cooke. Deux représentations sont prévues : le 17 février à 20 h et 
le 19 février à 14 h au Théâtre Marcellin-Champagnat de Laval.

Marie-Josée Lord
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Actualités

ÉVÉNEMENTS

FRANCE BELLEMARE EN RÉCITAL À LA SAVM
Dans le cadre de sa dix-neuvième saison ayant pour thème les « Mots en musique », la Société d’art 
vocal de Montréal (SAVM) réunit cinq interprètes canadiens présentant un récital tout au long de la 
saison. Après Andréanne Brisson Paquin et Jean-François Lapointe présentés cet automne, c’est à la 
soprano France Bellemare que revient l’honneur d’être l’invitée du prochain récital « Airs et mélodies »; 
elle sera accompagnée au piano par Marie-Ève Scarfone. Le programme comprend des mélodies 
françaises de Ravel, des extraits du cycle Les nuits d’été de Berlioz et des airs d’opéra. L’événement 
aura lieu le 5 mars à 15 h à la salle de concert du Conservatoire de musique de Montréal. Cette série 
d’activités est complétée par des récitals de jeunes interprètes au Café d’art vocal. Cet hiver, les 
sopranos Sarah Halmarson et Chelsea Rus chanteront respectivement les 22 janvier et 19 février à 
11 h 30 lors des brunchs musicaux du Café d’art vocal.

L’ENFANT ET LES SORTILÈGES À L’UNIVERSITÉ DE MONTRÉAL
L’Atelier d’opéra de l’Université de Montréal met la musique de Ravel à l’honneur dans un programme 
triple où s’amalgameront musique symphonique et répertoire lyrique. Après avoir présenté la suite 
symphonique Schéhérazade de Rimski-Korsakov en décembre, l’Orchestre de l’Université de Montréal 
s’imprègne à nouveau d’une touche orientale en présentant Shéhérazade de Ravel, œuvre constituée de 
trois poèmes pour voix et orchestre sur des vers de Tristan Klingsor. La valse, poème chorégraphique 
pour orchestre, précèdera la fantaisie lyrique en deux parties L’enfant et les sortilèges. François 
Racine se chargera de la mise en scène et Alain Trudel de la direction pour trois représentations les 
23, 24 et 25 février à 19 h 30 à la salle Claude-Champagne.

« VIENNOISERIES MUSICALES » AVEC TEMPÊTES ET PASSIONS
Célébrant son quinzième anniversaire, Tempêtes et Passions participe à la diffusion de concerts lyriques 
consacrés à la musique romantique, postromantique et actuelle, tout en développant et favorisant diverses 
opportunités pour les chanteurs lyriques émergents. Seront du prochain événement Audrey Larose-
Zicat, Jessica Latouche, Carole-Anne Roussel et Marie-Michelle Roberge, sopranos, Nathalie Dumont, 
mezzo-soprano, Dominic Veilleux, baryton-basse et un ténor (à venir). Le concert « Viennoiseries 
musicales » réunit un siècle de musique d’opérette viennoise dans un programme consacré à Lehár, 
Strauss II et Kálmán. De quoi ravir les friands de sucreries, l’événement, doté d’un volet gourmand, offrira 
une dégustation de desserts autrichiens, tels que les Sachertorte, Linzertorte et Milchrahmstrudel. Le 
concert aura lieu le 25 février à 14 h à la Chapelle du Musée de l’Amérique francophone à Québec.

HYESANG PARK EN RÉCITAL À LA SALLE BOURGIE
Dans la série Dominica, Pro Musica présente la soprano colorature d’origine sud-coréenne Hyesang 
Park dans un programme consacré à Bellini, Donizetti, Schumann et Rimski-Korsakov. La chanteuse 
s’était fait connaître au public québécois en 2015 lors du Concours musical international de Montréal, 
alors qu’elle s’était vue attribuer la deuxième place et le Prix de public. Diplômée de la Juilliard School, 
Hyesang Park a également été lauréate du Concours Opera Index de New York et du Concours musical 
international Reine Élisabeth de Belgique. Cet hiver, peu avant son arrivée à Montréal, elle fera ses 
débuts au Metropolitan Opera de New York, dans la nouvelle production de Mary Zimmerman de 
Rusalka (Dvořák). Elle sera ensuite dans la métropole québécoise pour son récital du 5 mars à 15 h 
30 à la salle Bourgie, Musée des Beaux-Arts de Montréal.

LES GRANDS CHŒURS D’OPÉRA AVEC L’OSM
À la suite de la popularité du Festival Tchaïkovski de l’année dernière, l’Orchestre symphonique de 
Montréal (OSM) met cette année la musique italienne à l’honneur avec le Festival italien, qui aura lieu 
du 14 au 16 mars 2017. Le concert « Verdi et les grands chœurs d’opéra » ravira les lyricomanes avec 
un programme réunissant des extraits des grandes œuvres vocales italiennes. En première partie, la 
soprano Marianne Fiset, accompagnée de la pianiste Marie-Ève Scarfone, interprétera des airs d’opéra 
de Bellini, Boito, Donizetti, Puccini et Verdi. La seconde partie, qui réunira des œuvres chorales de 
Verdi et de Boito, mettra en vedette la basse Alexander Tsymbalyuk. L’Orchestre symphonique de 
Montréal et le chœur de l’OSM seront sous la direction du chef italien Carlo Rizzi. L’événement aura 
lieu le 15 mars à 19 h 30 à la Maison symphonique.

« BEL CANTO » À L’ORCHESTRE SYMPHONIQUE DE DRUMMONDVILLE
Dans le cadre de son vingt-cinquième anniversaire, l’Orchestre symphonique de Drummondville 
plonge dans le répertoire lyrique pour un concert intitulé « Bel canto ». S’inscrivant dans la série 
Les Grands Concerts, l’événement sera consacré à Mozart et aux compositeurs du bel canto avec 
un programme réunissant l’ouverture de Il signor Bruschino de Rossini, la Symphonie nº 40 de 
Mozart, l’ouverture de Alcina de Haendel, ainsi que des airs de Mozart, Bellini et Donizetti. La soliste 
invitée est la jeune soprano colorature Marianne Lambert et la direction sera confiée à Julien Proulx. 
L’événement aura lieu le 16 mars à 19 h 30 à la salle Léo-Paul Therrien.

Carole-Anne Roussel
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ARTISTE D’ICI, AILLEURS

MARIE-NICOLE LEMIEUX
Applaudie pour l’ampleur et l’agilité de sa voix, la contralto Marie-
Nicole Lemieux brille sur la scène lyrique mondiale et représente l’une 
des chanteuses les plus en vogue du monde opératique. Recueillant les 
éloges, elle ravit le public par l’amplitude de ses qualités vocales et par sa 
personnalité rayonnante et chaleureuse.

Sollicitée aux quatre coins du monde, la chanteuse entamera une année 
2017 riche en collaborations prometteuses. Après avoir incarné Mrs 
Quickly aux côtés de Zubin Mehta dans la production de Falstaff de 
Verdi au Wiener Staatsoper en décembre, elle entamera la nouvelle année 
en France, où elle incarnera Bertarido aux côtés de Karina Gauvin dans 
Rodelinda de Haendel avec l’ensemble Il Pomo d’Oro à l’Opéra royal de 
Versailles et au Théâtre des Champs-Élysées de Paris. C’est aussi dans 
ce dernier théâtre qu’elle incarnera par la suite Carmen dans l’opéra 
éponyme de Bizet avec l’Orchestre national de France. Elle ravira les 
mélomanes québécois lors d’un bref passage à Québec le 15 février 
2017 dans un concert où elle plongera dans le romantisme allemand en 
interprétant le cycle des Wesendonck Lieder de Wagner et des Rückert 
Lieder de Mahler avec l’Orchestre symphonique de Québec. Elle 
consacrera son mois de mars à une tournée européenne s’inscrivant dans 
le cadre de la sortie de son disque d’airs d’opéra de Rossini. L’album, qui 
s’ajoutera en début 2017 à sa discographie riche et variée, constituera le 
premier enregistrement d’une collaboration exclusive entre la contralto 
et le label Erato. Marie-Nicole Lemieux s’associera alors à Jean-Marie 
Zeitouni pour donner un concert Rossini à Moscou, Metz, Avignon, Albi 
et Paris. Au printemps, elle sera à Strasbourg pour incarner Cassandre 
dans une version concertante des Troyens de Berlioz, avant de mettre 
le cap sur Zurich pour chanter Ulrica dans le drame lyrique de Verdi, Un 
ballo in maschera.

La carrière internationale de la chanteuse remonte à l’an 2000, alors qu’elle 
remportait le Prix de la Reine Fabiola et le Prix du Lied au Concours 
musical international Reine Élisabeth de Belgique. Depuis, elle a foulé les 
planches des scènes les plus prestigieuses du monde telles que la Scala de 
Milan, le Royal Opera House de Londres, l’Opéra National de Paris et le 
Staatsoper de Vienne. Marie-Nicole Lemieux prévoit faire ses débuts au 
Metropolitan Opera de New York au cours de la saison 2017-2018.

Gabrielle Prud’homme

ARTISTE D’AILLEURS, ICI

ALEXANDER TSYMBALYUK
Après avoir séduit le public québécois cet été par sa présence au Festival de 
Lanaudière dans le Requiem de Mozart, et participé à la Virée classique de 
l’Orchestre symphonique de Montréal (OSM) dans la Neuvième symphonie 
de Beethoven, Alexander Tsymbalyuk, basse, sera de retour à la Maison 
symphonique dans un concert consacré aux grandes œuvres lyriques italiennes.

D’origine ukrainienne, Alexander Tsymbalyuk a fait ses études au 
Conservatoire d’Odessa et s’est distingué notamment au Concours 
international Tchaïkovski, duquel il a été lauréat en 2007. Reconnu 
pour sa voix riche et volumineuse, Alexander Tsymbalyuk excelle dans 
l’interprétation du répertoire russe. Il est actuellement le plus jeune chanteur 
à avoir incarné le rôle-titre de Boris Godounov de Moussorgski au sein d’une 
production d’envergure – celle de Calixto Bieito au Bayerische Staatsoper 
de Munich. Jouissant à ce jour d’une carrière internationale en plein essor, 
la basse est invitée par les maisons d’opéra les plus prestigieuses, telles 
que le Metropolitan Opera de New York, la Scala de Milan, l’Opéra Royal de 
Copenhague, le Staatsoper de Berlin et le Royal Opera House de Londres. 

Parmi ses nombreuses collaborations, notons qu’il amorçait la saison à 
l’Opéra national de Paris où il incarnait Cesare Angelotti dans Tosca de 
Puccini, avant de participer aux productions de Lucia di Lammermoor de 
Donizetti, Le nozze di Figaro de Mozart et Lady Macbeth du district de 
Mtsensk de Chostakovitch au Bayerische Staatsoper de Munich. Il entamera 
l’année 2017 à Londres, où il incarnera Ferrando dans Il trovatore de Verdi 
au Royal Opera House. Après sa présence à Montréal, il chantera de nouveau 
Cesare Angelotti au Festspielhaus Baden-Baden et retournera à Paris pour 
terminer la saison dans une production d’Eugène Onéguine de Tchaïkovski.

Le public montréalais aura l’opportunité d’entendre la voix puissante 
et timbrée d’Alexander Tsymbalyuk au concert « Verdi et les grands 
chœurs d’opéra », présenté dans le cadre du Festival italien de l’Orchestre 
symphonique de Montréal. Le programme réunit en première partie la 
soprano Marianne Fiset et la pianiste Marie-Ève Scarfone dans des airs 
de Bellini, Boito, Donizetti, Puccini et Verdi. La seconde partie sera 
consacrée aux grandes œuvres vocales de Verdi et Boito, où Alexander 
Tsymbalyuk chantera avec l’OSM, sous la direction du chef italien Carlo 
Rizzi. L’événement aura lieu le 15 mars 2017 à la Maison symphonique.

Gabrielle Prud’homme
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Actualités

ARTISTE À DOMICILE

JULIEN BILODEAU
Impliqué dans l’un des projets les plus ambitieux de sa carrière, le compositeur Julien Bilodeau se voit 
confier la tâche de faire migrer The Wall de Roger Waters vers l’univers lyrique. L’opéra Another Brick 
In The Wall, qui sera présenté en première mondiale à l’Opéra de Montréal en mars prochain, s’inscrit 
dans le cadre des festivités du 375e anniversaire de la métropole. Comme le souligne le compositeur, 
cet événement est « le fruit d’une rencontre et d’un dialogue ouvert sur le monde qui est à l’image de 
Montréal et de sa population ».

Julien Bilodeau nous explique les exigences que requiert la transposition de la musique de Waters en 
version lyrique : « J’ai été approché par l’Opéra de Montréal en mai 2014 pour prendre part à ce projet. 
D’emblée, il était clair pour moi qu’il ne pouvait être question de simplement réaliser un arrangement 
de l’œuvre rock originale en adaptant le contenu musical de l’album The Wall aux moyens vocaux et 
instrumentaux de l’opéra. Le genre lyrique est extrêmement complexe et l’équilibre est fragile. En 
revanche, connaissant déjà très bien l’œuvre de Roger Waters tant sur disque qu’à l’écran, je savais qu’il 
y avait, sur le plan de la dramaturgie, une trame opératique latente que je pouvais très bien exploiter. »

Alors que la composition de l’œuvre est achevée et que l’orchestre s’apprête à livrer une première 
lecture de la partition, Julien Bilodeau relate l’émergence de l’idée : « Nous sommes entrés en contact 
avec Waters, qui a eu la courtoisie d’accepter une rencontre au cours de laquelle je lui ai présenté 
mon travail, appuyé sur deux esquisses sonores qui illustraient le mieux ma vision de l’opéra. Cette 
rencontre a été déterminante pour la suite des choses. Enchanté par la proposition qu’il avait devant 
lui, Waters, sans aucune réserve, nous a donné carte blanche pour la poursuite de l’aventure. »

À la suite de l’approbation de Waters, le projet est officiellement lancé et Julien Bilodeau est chargé 
de concocter une œuvre lyrique de deux heures. Il décrit sa démarche et la conception sonore qu’il a 
voulu créer pour Another Brick In The Wall : « La version lyrique que j’ai composée respecte beaucoup 
la structure de l’album The Wall et puise abondamment dans son répertoire mélodique et rythmique. 
Toutefois, ces références servent un travail de composition totalement original qui se réfère à mon 
propre langage musical, c’est-à-dire un langage symphonique riche, varié et résolument néo-tonal. »

Bien qu’il ait donné feu vert à l’équipe, Roger Waters a souhaité être informé des avancées de l’entreprise 
en y collaborant, notamment dans l’élaboration du livret : « Le livret reprenant presque intégralement 
les paroles de l’album The Wall, nous avons mis en relief les éléments qui nous permettaient d’inscrire 
l’œuvre dans l’ère post-septembre 2001. Pour la distribution vocale, le texte a aussi fait l’objet d’une 
sérieuse analyse afin de donner à l’opéra une “écologie” vocale diversifiée sans altérer le sens et la portée 
des mots de Waters. Ce dernier s’est avéré être une ressource inestimable pour asseoir les orientations 
artistiques que nous prenions sans jamais qu’elles ne soient fondamentalement remises en question. »

Julien Bilodeau collabore maintenant avec 
l’équipe de production pour la mise en place 
de ce drame lyrique et témoigne de la diligence 
que requiert cette tâche : « Je travaille déjà avec 
Dominic Champagne et l’équipe de production 
pour assurer la coordination entre la musique et 
tous les éléments de la mise en scène. Il y a là un 
véritable travail d’orfèvre qui demande un grand 
effort de visualisation, considérant notamment 
que tout se mettra en place seulement deux 
semaines avant la première. »

Figurant parmi les grands projets culturels du 
375e anniversaire de Montréal, Another Brick 
In The Wall sera donné en première mondiale 
le 11 mars 2017 et comptera un total de sept 
représentations, auxquelles on vient d’ajouter 
deux supplémentaires les 13 et 26 mars, ce qui 
constituera un record pour l’Opéra de Montréal. 
Plusieurs membres de la production souhaitent 
que l’œuvre soit appelée à voyager, ce qui laisserait 
présager des plans de production à l’international.

Gabrielle Prud’homme

OPÉRA McGILL CÉLÈBRE 
SES 60 ANS (PARTIE I)
Fondé en 1956 par Édith et Luciano Della 
Pergola, Opéra McGill offre l’un des programmes 
lyriques les plus prestigieux en Amérique du 
Nord. Il rassemble maintenant plus de 100 élèves, 
dont plus d’une trentaine aux cycles supérieurs. 
L’actuel directeur d’Opéra McGill, Patrick 
Hansen, souligne que ses élèves proviennent du 
Québec, du Canada et de plusieurs autres pays, 
en particulier des États-Unis. Opéra McGill est 
fier de pouvoir offrir un Comprehensive Operatic 
Repertoire Experience (C.O.R.E.) à ses élèves 
et de leur fournir des occasions multiples de 
déployer leurs talents… lyriques.

Parmi les productions iconiques de cet atelier 
universitaire, il importe de mentionner Die 
Fledermaus de Johann Strauss II présenté lors du 
trentième anniversaire en 1986, mais également la 
production plus récente de La bohème de Puccini 
qui a permis au public de découvrir en 2011 les 
voix de deux diplômés qui font aujourd’hui leur 
marque sur la scène nationale et internationale : 
Philippe Sly et Gordon Bintner.

Lorsque que le directeur Hansen est d’ailleurs invité 
à identifier d’autres interprètes qui se distinguent 
sur les scènes lyriques du monde et qu’Opéra 
McGill a contribué à former, les noms du ténor 
Joseph Kayser et des barytons Joshua Hopkins 
et Étienne Dupuis lui viennent immédiatement 
à l’esprit. Il y a également lieu de mentionner les 
sopranos Jacqueline Woodley et Lara Ciekiewicz 
ainsi que l’étoile montante Claire de Sévigné (voir 
notre portrait de celle-ci, page 21). M. Hansen tient 
à rappeler que l’organisme a également formé des 
pianistes et des instructeurs vocaux de renom, tel 
que Michael McMahon, des chefs comme Jordan de 
Souza et des artistes qui se destinent à la mise en 
scène comme Aria Umezawa.

Comme l’École de musique Schulich, Opéra 
McGill a pu compter sur le généreux soutien 
de plusieurs mécènes et aujourd’hui sur celui 
d’Elizabeth Wirth (voir également son portrait 
dans le présent numéro, p. 23). Celle-ci a 
d’ailleurs institué en 2016 le Prix Wirth, d’une 
valeur de 25 000 $. Ce prix vient d’être attribué 
à l’une des élèves fort prometteuses, la mezzo-
soprano Simone McIntosh.

Le directeur Patrick Hansen célèbre quant à lui 
son dixième anniversaire à la tête d’Opéra McGill 
et il a des idées pour l’avenir de sa « troupe » 
universitaire que L’Opéra – Revue québécoise 
d’art lyrique voudra partager avec ses lecteurs et 
lectrices dans la deuxième partie de cet article. À 
suivre dans le numéro du printemps 2017…

Daniel Turp
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Actualités

NOS ARTISTES SUR LA ROUTE

Jean-François Lapointe sera Albert dans 
Werther de Massenet au Teatro Comunale de 
Bologne : 21, 22 et 23 décembre 2016. Il incarnera 
Wolfram dans Tannhäuser de Wagner à l’Opéra 
de Monte-Carlo : 19, 22, 25 et 28 février 2017.

L’opérette Die Fledermaus (La chauve-souris) 
de Johann Strauss II sera dirigée par Jacques 
Lacombe à l’Opéra Municipal de Marseille : 29 et 
31 décembre 2016 et 3, 5 et 8 janvier 2017. Il sera 
également au pupitre de La juive de Halévy à 
l’Opéra de Strasbourg : 2, 6, 9, 12 et 14 février 
2017. Sous sa direction, le Deutsche Oper Berlin 
présentera Faust de Gounod : 24 février et 2, 5 
et 10 mars 2017.

Le ténor Antonio Figueroa chantera le rôle 
d’Ernesto dans Don Pasquale de Donizetti au 
Théâtre Orchestre Biel en Allemagne : 31 
décembre 2016.

Le ténor Luc Robert incarnera Don José dans 
Carmen de Bizet à l’Opéra National de Tallin en 
Estonie : 6 et 8 janvier et 18 mars 2017. Il tiendra 
ce même rôle à l’Opéra de Nice Côte-d’Azur : 19, 
21, 23, 25 mars 2017.

La soprano Karina Gauvin représentera « L’âge 
d’or » dans l’opéra La Senna Festeggiante (La 
Seine en fête) de Vivaldi à l’Opéra de Rouen-
Normandie : 11, 13 et 14 janvier 2017. Elle sera 
au Wigmore Hall de Londres pour chanter 
des extraits de Hændel avec Le Concert de 
la Loge : 28 janvier 2017. Elle sera également 
l’invitée du Toronto Symphony Orchestra pour 
la présentation du Requiem de Fauré : 31 janvier, 
1er et 2 févier 2017. Elle donnera un concert d’airs 
de Mozart au Muzikverein de Vienne : 22 février 
2017.

Le chef Yannick Nézet - Ségu in  et son 
Philadelphia Orchestra recevront la mezzo-
soprano Susan Graham : 12, 13 et 14 janvier 
2017. Au Grosses Festspielhaus-Mozartwoche de 
Salzbourg, il dirigera le Wiener Philharmoniker 
et le ténor Rolando Villazón dans un programme 
Mozart : 1er février 2017. De retour à Philadelphie, 
il présentera des extraits de l’opéra Le château de 
Barbe-bleue de Bartók en faisant appel à la mezzo-
soprano Michelle DeYoung et au baryton-basse 
John Relyea.

Le contre-ténor Daniel Taylor offrira un récital 
au Arts and Letter Club de Toronto le 16 janvier 
2017. Avec son Théâtre de musique ancienne, 
il présentera à Oakville en Ontario le concert 
« Four Thousand Winter » sous l’égide du St. 
Judes Celebration of the Arts : 21 janvier 2017. 
Il sera en récital avec le Symphony Nova Scotia 

pour interpréter des « Great Haendel Love 
Duets » à Halifax : 4 et 5 février 2017.

Notre contra lto nat ionale Marie-Nicole 
Lemieux  sera Bertar ido dans Rodelinda 
de Hændel : 17 janvier 2017 (Opéra Royal de 
Versailles) et 23 janvier 2017 (Théâtre des 
Champs-Élysées de Paris). Ce théâtre lui a 
également confié le rôle-titre dans une version 
de concert de Carmen de Bizet : 31 janvier et 2 
février 2017.

La soprano Florie Valiquette incarnera le 
rôle de Nérine dans Médée de Marc-Anoine 
Charpentier à l’Opéra de Zurich : 22, 26, et 28 
janvier et les 5, 8, 12 et 18 février 2017.

Trois artistes lyriques du Québec seront au 
Palais-Garnier pour la production de Così fan 
tutte de Mozart par l’Opéra national de Paris, 
la mezzo-soprano Michèle Losier (Dorabella), 
le ténor Frédéric Antoun (Ferrando) et le 
baryton-basse Philippe Sly (Guglielmo) : 23 
janvier au 19 février 2017.

Trois maisons lyriques françaises feront appel à 
la mezzo-soprano Mireille Lebel pour chanter 
le personnage de Charlotte dans Werther de 
Massenet : 2, 5 et 7 février 2017 (Théâtre de 
Metz) ; 24 et 26 février 2017 (Opéra de Massy) ; 
19 et 21 mars 2017 (Opéra de Reims).

Dans le cadre des London Chamber Music 
Sundays, Philippe Sly créera avec le Dante 
Quartet la pièce Who Wrote the Book of Love? 
de Jonathan Dove : 12 février 2017.

En sa qualité de chanteuse associée de La 
Nouvelle Troupe Favart, Marie-Ève Munger 
incarnera le rôle de Princesse Elsbeth dans 
l’opérette Fantasio de Jacques Offenbach au 
Théâtre National de l’Opéra-Comique : 12, 14, 16, 
18, 20, 22, 24, 26 et 27 février 2017. Elle participera 
également au même théâtre au spectacle lyrique 
« Porte 8 – Cabaret » : 17 et 18 mars 2017.

Dans la production d’Orest de Manfred Trojahn 
à l’Opéra de Zurich, la soprano Claire de 
Sévigné chantera Hermione : 26 février et 2, 7, 
10, 12, 19 et 24 mars 2017.

Hélène Guilmette tiendra le rôle de Suzanne 
dans Le nozze di Figaro de Mozart au Théâtre 
Graslin de Nantes : 6, 8, 10, 12 et 14 mars 2017.

Bonne route…avec « Nos artistes sur la route » 
du 21 décembre au 24 mars 2017 !

Catalina Dragomir et Daniel TurpPrésenté par

SALLEBOURGIE.CA
514-285-2000

GIDON KREMER et la 
KREMERATA BALTICA
Mardi 7 février – 19 h 30

Another Russia

Œuvres de ARVO PÄRT, 
MOUSSORGSKI et  
TCHAÏKOVSKI

L’exceptionnel violoniste 
Gidon Kremer et son 
orchestre interprétent  
des œuvres marquantes  
de leur répertoire.

LA FONDATION ARTE MUSICA 
PRÉSENTE

SALLE 
BOURGIE

POÈTES ET  
POÉTESSES  
D’AL-ANDALUS
Mercredi 8 février – 19 h 30

Amel Brahim-Djelloul, 
soprano
Ensemble Amedyez

Musique traditionnelle andalouse
Découvrez le timbre riche et ensoleillé de la 
soprano Amel Brahim-Djelloul dans un portrait 
coloré du monde musical traditionnel et 
populaire méditerranéen.

LES IDÉES  
HEUREUSES
Dimanche 29 janvier – 14 h

Florian Heyerick, chef
Marie Magistry, soprano
Claudine Ledoux, mezzo-soprano
François-Olivier Jean, ténor
Philippe Martel, baryton-basse

J. S. BACH Cantates BWV 13, 14 et 116

LE BANQUET CÉLESTE  
(France)
Dimanche 26 mars – 14 h

Damien Guillon, contreténor et direction
Maude Gratton, orgue

J. S. BACH Cantates pour alto  
et orgue obligé BWV 35, 54 et 170 C
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Chronique

Chapitre 4 :

Le chanteur malade, ou les sept étapes du deuil 

On ne le dira jamais assez: nous, chanteurs, 
sommes de petites bêtes fragiles. Un simple 
rhume, banal chez le commun des mortels, peut 
s’avérer fatal pour notre instrument, et un chan
teur qui annule un engagement est un chanteur 
qui ne sera pas payé. Même quand il est possible 
de chanter sans endommager nos cordes 
vocales, le plaisir et la confiance sont rarement 
au rendez-vous parce que le niveau d’angoisse 
et de doute augmente dramatiquement. Ne 
vous étonnez donc pas de me voir porter une 
écharpe en pleine canicule en me plaignant de 
la climatisation excessive ou de me voir changer 
de wagon dans le métro parce que mon voisin 
s’est mouché. 

Le processus qui s’enclenche à la triste consta
tation qu’une infection virale a envahi mon 
vulnérable organisme s’apparente aux sept 
étapes du deuil. Voyons de quoi il retourne. 

Le choc 

Aux premiers picotements, je fais une recherche 
sur WebMD1. Stupéfaite, je constate que, selon 
mes symptômes, j’ai 76 % de chances de souffrir 
du cancer de la prostate. Remise de ma surprise 
et revenant sur mes pas, je me rends compte 
que j’ai cliqué sur « mâle » et confondu « haut du 
corps » et « bas du corps » dans le questionnaire. 
Je fais une nouvelle recherche, cette fois-ci pour 
« sénilité précoce ». 

1	 Site web médical. Hypocondriaques s’abstenir.

Le déni 

« Je ne peux pas être malade, j’ai eu le rhume il 
y a trois semaines ! Je n’aurais pas fait un peu 
de reflux2, la nuit dernière ? Je sais qu’il neige 
dehors, mais avec le réchauffement climatique, 
les allergies saisonnières peuvent se manifester 
plus tôt, en plein mois de février. » Je consulte 
une énième fois WebMD ; la médecine évolue 
tellement vite, j’aurai sûrement un résultat plus 
précis qu’il y a cinq minutes. 

La colère et le marchandage 

Mon ire est généralement dirigée vers la per
sonne qui, la veille dans le métro, m’a toussé 
dessus. Peu importe si ladite personne était un 
mignon bambin de deux ans très affectueux: 
même les enfants-sacs-à-microbes devraient 
savoir que je dois absolument rester en santé si je 
veux être à la hauteur pour mon public adoré ! Et 
puis, qu’ai-je fait pour mériter ça ? Comment mon 
système immunitaire peut-il me trahir à la veille 
d’un concert important ? Je fais un bilan de mon 
hygiène de vie, me promettant de manger moins 
de sucreries, plus de légumes, de me coucher 
plus tôt, de bouger, de méditer, d’allumer un 
cierge à sainte Cécile3 et de sacrifier un taureau 
à l’autel du temple de Cybèle4. 

2	 Ref lux œsophagien. Autre terreur des chanteurs qui, pour 
l’éviter, ne mangent pas après 15 h et dorment avec quatre 
oreillers pour surélever le torse et la tête. 

3	 Patronne des musiciens.

4	 Déesse antique de la musique. Si vous faites une recherche sur 
l’emplacement du temple le plus proche dans Google Maps, vous 
risquez de vous retrouver dans une grotte en Bretagne. 

La tristesse 
Découragée, je pense au concert qui s’en vient. 
Je pense avec regret au public qui a payé cher 
pour vivre un beau moment de musique et qui va 
passer la soirée à m’entendre tousser. Je pense 
à mes collègues qui comptent sur ma bonne 
humeur et mon énergie pour les soutenir mais qui 
devront me rassurer et me dorloter, de loin, pour 
éviter de subir le même sort que moi. Je pense 
au producteur qui m’a fait confiance parce qu’il 
croyait que j’étais la meilleure chanteuse pour le 
rôle, et que je vais assurément décevoir par ma 
contre-performance et qui ne m’engagera jamais 
plus. Le mot va circuler dans le milieu que je ne 
suis pas fiable ; ma carrière est finie. Toute seule 
dans ma cuisine, je verse une larme amère (une 
seule, petite, parce que je dois rester hydratée), 
certaine que je fais mes adieux à la scène. 

La résignation 

Jusqu’ici, j’ai naïvement cru que je pouvais me 
guérir par la pensée positive, l’auto-massage 
lymphatique, la consommation de quantités 
dangereuses de vitamine C, de zinc, d’échinacée 
et d’huiles essentielles de toutes sortes. Épuisée, 
découragée et congestionnée, je rends les armes 
et je me traîne les pieds vers mon lit, en laissant 
dans mon sillage une forte odeur de camphre. 

L’acceptation 

À force de rinçages de sinus, de traitements à 
la vapeur, de pastilles pour la gorge et de repos 
forcé, je ne suis pas complètement dévastée 
quand je tente quelques vocalises l’après-midi du 
concert. J’explique au chef que je chante comme 
dans du coton à cause de la congestion et que 
mes moyens seront un peu limités, mais au lieu 
de s’arracher les cheveux, il me répond: «T’es 
une pro ! Je ne m’en fais pas du tout pour toi. » Je 
me répète donc cette phrase comme un mantra 
jusqu’au moment d’entrer sur scène: « T’es une 
pro ! T’es une pro ! T’es une pro ! » mais ça sonne 
plutôt comme « Des ude bro ! Des ude bro ! Des 
ude bro ! ». Pour la diction on repassera, mais ce 
soir, c’est le dernier de mes soucis. 

La reconstruction 

Ça y est, c’est fini. Personne ne m’a huée, on ne 
m’a pas lancé de tomates, et j’ai même réussi 
à oublier un bref moment que j’avais prévu me 
faire porter malade. Une amie chanteuse qui 
assistait au concert me dit gentiment « Tu es 
malade ? Ça ne s’entendait même pas ! » Dans un 
élan d’affection, je la prends dans mes bras. Elle 
se raidit: « C’est que j’ai un concert important 
dans quelques jours... » 

Atchoum !
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Souvent, tout ce qu’il y a à faire, c’est se coucher avec une bouillotte (ou un chat).

 LA VIE D’ARTISTE… LYRIQUE
par Pascale Beaudin
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Étienne Dupuis (Johnny Rockfort) et Raphaëlle Paquette (Cristal) dans Starmania opéra, (Berger/Plamondon), Festival d'opéra de Québec, 2016 Lo
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Quels ont été vos rapports avec la musique, et le chant en particulier, durant votre petite enfance, votre 
enfance et votre adolescence ?

L’anecdote que raconte ma mère est qu’elle voulait absolument un musicien ! Elle passait donc du 
temps à faire jouer des vinyles, branchait les écouteurs et les mettait sur son ventre ! Je suis chanceux 
de ne pas être sourd ! Mais ensuite, à trois ans, j’allais pianoter, à un doigt, des mélodies que j’entendais 
à la télé ou à la radio. Alors, à l’âge de quatre ans, on m’a inscrit à des cours de piano. À l’adolescence, 
j’ai joué dans les Big Bands (piano), dans des orchestres (trombone à pistons) et au sein de groupes de 
musique populaire (chanteurs). J’ai même été membre de deux formations qui faisaient des reprises : 
Les Taulards (au secondaire) et le groupe Eugène (à l’université).

ENTRETIEN AVEC ÉTIENNE DUPUIS
… ou faire naître l’émotion !

Le baryton Étienne Dupuis est aujourd’hui l’un des artistes lyriques les plus recherchés au Québec 
et ailleurs dans le monde. À la suite de ses études au cégep de Saint-Laurent et à l’Université 
McGill, deux institutions dont il vante les mérites, et un passage à l’Atelier lyrique de l’Opéra 
de Montréal, l’interprète a entrepris une carrière qui l’a déjà mené sur les plus grandes scènes. 
Après avoir tenu des rôles à l’Opéra de Montréal et à l’Opéra de Québec, il a été l’invité de plusieurs 
maisons lyriques de France et, au moment où ces lignes sont écrites, il interprète le rôle d’Oreste 
dans Iphégnie en Tauride (Gluck) à l’Opéra national de Paris. Le Deusche Oper Berlin en a fait 
l’un de ses chanteurs de prédilection et le public du Festival de Glyndebourne et de La Monnaie à 
Bruxelles ont pu récemment apprécier son talent, comme le feront les lyricomanes de l’Opéra de 
Sydney durant l’été 2017. Il fera très bientôt ses débuts au Metropolitan Opera de New York (Met) et 
a transmis à L’Opéra – Revue québécoise d’art lyrique une primeur en annonçant que sa conjointe, 
la soprano australienne Nicole Car, s’est fait offrir de chanter dans cette même production du 
Met. Et il n’était pas peu fier de nous confier que son plus beau projet sera la naissance en mars 
2017 d’un petit bébé. Le baryton dit avoir bien d’autres défis à relever et nous rappelle qu’à l’opéra, 
chaque note, chaque silence a une signification et qu’en arrivant à les enchaîner, à bien les lier, 
on fait naître l’émotion !

Étienne Dupuis (Figaro) dans Le barbier de Séville, (Rossini), Opéra de Montréal, 2014
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Entretien

Vous avez fait des études au département de 
musique du cégep de Saint-Laurent où le chant 
populaire, davantage que l’art lyrique, était à 
l’ordre du jour. D’abord, que retenir de votre 
passage dans cette institution ? Puis, vous avez 
étudié à la Faculté de musique de l’Université 
McGill. Pourquoi ce choix et qui était responsable 
de votre formation vocale ? Enfin, quels rôles que 
vous avez tenus dans les productions d’Opéra 
McGill vous ont-ils marqué ?

Au cégep de Saint-Laurent, j’ai commencé des 
études en piano jazz avec Lorraine Desmarais. 
Toutefois, ne me sentant pas à ma place 
en deuxième année, j’ai opté pour le chant 
classique, avec Cécile Gendron. Ce changement 
a coïncidé avec le tout premier opéra de ma vie 
auquel j’ai participé : Les mamelles de Tiresias 
(Poulenc). J’y chantais le Mari et j’ai eu l’occasion 
d’y rencontrer la metteure en scène Nathalie 
Deschamps, et c’est elle qui m’a donné la piqûre 
du jeu théâtral. Par la suite, j’ai poursuivi mes 
études à McGill, à cause de sa réputation en 
opéra et parce que je voulais étudier avec un 
baryton, comme moi. À l’université, j’étais jeune 
encore et dans l’ombre d’autres chanteurs, mais 
j’ai eu beaucoup de plaisir à chanter de petits 
rôles, dans Euridice (Peri) ou même Les contes 
d’Hoffman (Offenbach). J’y ai aussi chanté deux 
rôles que j’ai adorés : Mercurio dans La Calisto 
de Cavalli et Belcore dans L’elisir d’amore de 
Donizetti. J’ai beaucoup aimé mon professeur 
Winston Purdy. Et aujourd’hui, je suis toujours 
touché quand je le vois en coulisse après un 
spectacle et qu’il est accompagné... de Cécile ! 
Mes deux professeurs de chant présents, c’est 
merveilleux, non ? Je ne peux non plus passer 
sous silence le cours fantastique que donnaient 
Jan Simons et Michael McMahon conjointement 
et qui s’appelait « Song Interpretation ». On y 
jumelait un chanteur et un pianiste qui ne se 
connaissaient pas dans le but de monter un 
cycle de mélodies. Michael est resté jusqu’à 
aujourd’hui l’un de mes professeurs préférés, 
beaucoup à cause de sa personnalité.

Vous avez été résident à l’Atelier lyrique de l’Opéra 
de Montréal dirigé par Chantal Lambert, de 2002 
à 2005. Que vous a apporté cette formation et 
quel est le plus beau souvenir de votre passage 
à l’Atelier ?

Je me plais toujours à dire qu’à l’université, j’ai 
appris beaucoup ce qu’il ne fallait pas faire, et 
qu’à l’Atelier, j’ai appris ce qu’il fallait faire ! Il 
faut admettre que ce fut un moment-clé pour 
moi. À l’époque, l’Atelier faisait des tournées 
d’opéra dans l’Est du Canada en collaboration 
avec les Jeunesses Musicales du Canada. Dès 
ma première année, nous avons fait quelque 50 
représentations de Carmen (Bizet). Vocalement, 
c’était difficile pour le jeune chanteur que j’étais. 
Un jour, Claude Webster (pianiste-chef de chant 
à l’Atelier lyrique) a voulu m’aider à trouver le bon 
placement sonore et m’a dit simplement : « Si je 
te dis, pense à du métal quand tu chantes… ». 
Cette analogie ne voulait rien dire pour moi 

jusqu’à ce que je trouve un genre de « buzz » sur 
certaines notes. C’est alors qu’un premier déclic 
s’est produit. Pendant des mois, j’ai travaillé 
pour que tous mes sons aient ce « buzz », ce qui 
m’a permis de chanter plus sainement par la 
suite. Puis a eu lieu mon tout premier voyage en 
Europe avec l’Atelier, en France exactement. Lors 
d’une classe de maître avec Jeanette Aster, nous 
travaillions les personnages et l’interprétation, 
et je répétais l’air de Valentin, « Avant de quitter 
ces lieux ». Et l’autre grand déclic s’est produit : 
je découvrais que chaque note, chaque silence, 
chaque répétition, tout avait une signification. Et 
en arrivant à les enchaîner, à bien les lier, on fait 
naître l’émotion ! Et c’est ce jour-là que j’ai trouvé 
ma voix. Mon plus beau souvenir de l’Atelier ? 
Chantal Lambert et toute l’équipe sont des gens 
qui, encore aujourd’hui, mettent tout en œuvre 
pour aider chaque chanteur à trouver sa voix. Je 
leur dois beaucoup !

Parlez-nous du démarrage de votre carrière et 
de vos premiers pas à l’Opéra de Montréal et à 
l’Opéra de Québec.

À titre d’artiste en résidence à l’Atelier lyrique, 
des petits rôles nous sont souvent confiés 
sur la scène de l’Opéra de Montréal. J’y ai fait 
mes débuts et c’est ainsi que j’ai été remarqué 
par David Shefsiek, qui travaillait à l’époque 
pour l’Opéra de Vancouver. Grâce à lui, j’ai 
rechanté le Mandarin dans Turandot (Puc-
cini). Mais le premier rôle d’importance pour 
lequel j’a i signé un contrat de façon auto-
nome était à Tel Aviv ! Mon professeur de chant 
de l’époque, César Ulloa, m’avait recommandé 
de suivre le programme IVAI (International 
Vocal Arts Institute) en Israël. Et le directeur 
de l’Opéra de Tel Aviv, qui m’avait entendu dans 

quelques concerts, m’a offert le rôle de Lescaut 
dans Manon Lescaut de Puccini. J’étais très 
jeune pour aborder ce rôle, mais comme je fai-
sais partie de la deuxième distribution, le risque 
était moins grand. Ceci dit, je dois avouer que je 
suis naturellement audacieux et que j’aime les 
défis. J’accepte souvent des rôles qui me sortent 
de ma zone de confort ! Bref, peu de temps 
après, j’auditionnais un peu partout en France, 
et j’y ai obtenu quelques rôles, par exemple à 
l’Opéra de Marseille (mon premier Barbier de 
Séville de Rossini) et à l’Opéra de Paris (un ser-
viteur dans Capriccio de R. Strauss). Ces rôles 
ont été le point de départ de plusieurs enga-
gements en France. Quand on est un collègue 
obligeant et qu’on arrive bien préparé, les mai-
sons d’opéra se font une joie de vous engager 
de nouveau ! C’est un peu la clé d’une carrière 
f lorissante. De plus, comme personne n’est 
irremplaçable, il faut être capable de bien faire 

valoir ses qualités professionnelles et person-
nelles. Les lèche-culs sont autant détestés que 
les divas. Il faut être soi-même, savoir mettre 
en avant ce qui nous rend unique, et le réussir 
sur scène aussi. C’est pour cette raison que je 
répète souvent qu’il faut tout de même posséder 
un certain ego, c’est-à-dire qu’il faut arriver à 
bien se connaître soi-même, avec ses qualités 
et ses défauts, et les accepter. Sinon, le moindre 
commentaire sur son travail peut faire mal et 
même, dans le pire des cas, vous enlever com-
plètement l’envie de continuer dans cette voie.

Vous avez créé le rôle de Johnny Rockfort dans 
la version symphonique et lyrique de Starmania 
opéra et l’avez repris cet été au Festival d’opéra 
de Québec. Quelle place occupe cette œuvre dans 
votre carrière ?

Bande des Étoiles noires, Starmania opéra, (Berger/Plamondon), Festival d'opéra de Québec, 2016
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Ce rôle s’est avéré l’un des plus beaux défis que j’aie 
eu à relever. La musique populaire est généralement 
écrite très haut dans la voix, surtout les refrains : 
on est souvent proche du cri ! Il est très difficile 
d’émettre un son qui va pouvoir traverser le mur 
sonore d’un orchestre, alors, s’il faut le faire 
en plus dans le registre le plus aigu de la voix... 
Heureusement, il y avait Simon Leclerc ! C’est lui 
qui a tout ré-orchestré et qui a travaillé avec les 
chanteurs pour les mettre à l’aise dans l’adaptation 
classique de Starmania. Très professionnel, il a 
également tout fait pour respecter le plus possible 
la musique de Michel Berger. Le résultat a été 
extraordinaire puisqu’on reconnaissait les airs, 
bien entendu, mais dans un cadre orchestral qui 
pourrait se rapprocher de la musique de film. Il 
y a certains moments dans le film Moulin Rouge 
qui me font aussi penser à ce genre de musique. 
L’émotion ressentie est simplement différente. 
Et les textes en ressortent magnifiés, parce que 
l’instrumentation classique laisse entendre la voix 
chantée, sans la fondre dans l’enveloppe sonore. 
Il fallait voir les gens s’extasier de comprendre 
l’histoire de Starmania pour la première fois ! Et 
Johnny, c’est l’amoureux, le rêveur rebelle... C’est un 
rôle qui change de celui du meilleur ami ou du rival 
du héros. Cette œuvre mérite d’être entendue aux 
quatre coins du globe, si les ayants-droit pouvaient 
laisser tomber leur ego et parvenir à s’entendre... 
Les dernières reprises à l’Opéra de Québec étaient 
fabuleuses et même huit ans après sa création, 
TOUS les artistes impliqués étaient de retour ! 
Considérant les agendas de tous, leur présence en 
dit long sur l’envie qu’ils avaient de replonger dans 
cette œuvre magnifique ! (Personnellement, j’ai pris 
l’avion de Sydney une semaine avant la première...)

À quel moment votre carrière internationale 
a-t‑elle démarré et quelles sont les villes du monde 
où vous aimez chanter ? Et peut-on affirmer que 
vous avez été adopté par le Deutsche Oper de 
Berlin ? Enfin, qu’est-ce qui caractérise, selon vous, 
la vie lyrique allemande et la distingue de ce qui se 

passe dans les maisons d’opéra ailleurs en Europe, 
en France ou en Italie par exemple ?

À vingt-six ans, après avoir fait mes débuts 
internationaux à Tel Aviv, j’ai commencé à 
chanter en France et au Canada. Un jour, je suis 
tombé sur une production du Barbier de Séville 
en provenance du Deutsche Oper de Berlin 
(DOB). Nous étions à Montpellier et je chantais 
Figaro. La metteure en scène est retournée à 
Berlin pour leur dire de m’engager à tout prix ! 
Il faut dire que le DOB fonctionne différemment 
des autres institutions. Les grandes maisons 
d’opéra du monde (New-York, Paris, Londres, 
Munich...) préparent deux sortes de produc
tions : les nouvelles et les reprises. Une nouvelle 
production prend des mois à mettre en place 
tandis que les reprises d’anciennes productions 
s’insèrent un peu partout dans la saison. Ce qui 
veut dire que, pour certaines productions, il y 
a un grand roulement de chanteurs. Quand 
j’ai chanté le Barbier à Berlin, j’étais déjà 
le sixième Figaro ! Mais ma prestation m’a 
ouvert une porte incroyable, m’associant à une 
maison d’opéra qui aime ses chanteurs et sait 
créer une atmosphère familiale autour d’eux, 
malgré la quantité d’artistes qui y évoluent. 
Toutefois, cette affiliation ne m’a pas empêché 
de chanter au Canada... Avec Grégoire Legendre 
à la tête de l’Opéra de Québec, du Festival 
d’opéra de Québec et Michel Beaulac à la 
direction artistique de l’Opéra de Montréal, 
nous sommes choyés au Québec ! Ces deux 
directeurs donnent volontiers leur chance aux 
jeunes Québécois et Canadiens, dès qu’une 
occasion se présente. Grâce à eux, il y a de la 
place pour les talents d’ici, et d’ailleurs, sur 
nos scènes. Il ne faut pas se leurrer : si on a la 
chance de chanter ailleurs dans le monde, c’est 
qu’il y aura forcément des chanteurs étrangers 
qui viendront faire de même au Québec ! La 
conciliation de ces deux orientations confère 
une grande force artistique à l’institution qui y 

parvient. D’ailleurs, j’y vois un lien direct avec 
les succès qu’ont les chanteurs québécois et 
canadiens dans d’autres pays... L’ouverture sur 
le monde, c’est la clé aussi bien artistique que 
personnelle.

Votre carrière internationale semble en pleine 
ascension et vous avez confirmé que vous chan
terez bientôt au Metropolitan Opera de New York. 
Comment allez-vous vous préparer à une première 
présence sur cette grande scène lyrique ?

Le Metropolitan est certes l’une des plus grandes 
maisons d’opéra au monde ! Mais je ne crois pas 
que je doive changer quoi que ce soit. Si on s’y 
rend par ses propres moyens, c’est que sa recette 
est déjà bonne ! Je chante professionnellement 
depuis déjà douze ans... C’est une préparation 
qui ne date donc pas d’hier. J’ai pu acquérir une 
expérience appréciable. En fait, c’est plutôt 
dans un autre sens que la question se pose : j’ai 
très hâte d’ajouter à mon bagage l’expérience 
de chanter à New York. Et, petit scoop, tout 
récemment, ma conjointe s’est fait offrir de 
chanter dans la même production que moi : la 
vie fait quelquefois bien les choses...

Vous avez récemment incarné à l’Opéra de 
Montréal le personnage de Simon Doucet dans 
Les Feluettes de Michel Marc Bouchard et Kevin 
March. Que retenir de cette création et de votre 
interprétation du rôle de Simon le jeune ?

Il y a parfois de ces cadeaux qui vous tombent 
du ciel, ce qui a été le cas pour cette production. 
J’ai discuté plusieurs fois avec Michel Beaulac 
de la création de nouvelles œuvres lyriques. 
J’applaudis au renouvellement de l’opéra et je 
trouve formidable quand ces œuvres ne sont pas 
simplistes ou du pur bonbon pour le grand public. 

Étienne Dupuis (Simon Doucet) dans Les Feluettes 
(March/Bouchard), Opéra de Montréal, 2016
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Étienne Dupuis (Claudio) et Anne-Catherine Gillet (Héro) dans Béatrice et Benedict (Berlioz)  
Théâtre La Monnaie, Bruxelles, 2016
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Il me semble toutefois qu’on va souvent trop loin 
dans l’exploration d’un langage musical qui est 
non seulement difficile à apprendre, mais encore 
plus à entendre ! Le choix de l’histoire, du texte 
revêt aussi une grande importance. Il faut que 
ce soit inspirant ! J’ai vu des compositeurs écrire 
des mélodies magnifiques sur un texte médiocre. 
Je crois qu’on travaille à l’envers. Quand je 
chante une œuvre, je trouve invraisemblable que 
le compositeur ait imaginé une scène soutenue 
par de l’excellente musique, mais parfois à 
l’antipode du texte chanté par les personnages. 
Il manque ce travail de composition d’une 
véritable musique théâtrale, telle que Mozart ou 
Puccini l’ont parfaitement illustrée. Jake Heggie 
a composé des œuvres qui, sans être parfaites 
(y en a-t-il ?), s’en rapprochent beaucoup. Et j’ai 
été agréablement surpris par le travail de Kevin 
March sur Les Feluettes. Il nous a fourni de 
bons ingrédients pour faire passer une émotion, 
un sous-texte. Et il s’agit d’un premier opéra en 
plus ! Le rôle de Simon m’a étonné à quelques 
reprises. Et aussi intimidé, comme lorsque j’ai 
dû travailler devant l’auteur formidable qu’est 
Michel Marc Bouchard, ou trouver comment 
incarner un personnage aussi fort avec Serge 
Denoncourt comme metteur en scène. Après, 
la magie s’installe comme chaque fois que l’on 
est en présence d’un véritable créateur : chacun 
travaille en vue du résultat final, et non pour sa 
petite personne. Starmania avait eu un impact 
similaire, mais les airs étaient déjà connus du 
grand public. Dans Les Feluettes, il fallait faire 
passer la musique dans le cadre d’un drame 
connu. Encore une fois, la réaction du public m’a 
beaucoup frappé. Je n’avais jamais vu autant de 
gens se ruer à l’arrière-scène pour venir nous 
rencontrer. Il y avait de l’amour et de l’émotion 
partout dans et autour de cette œuvre...

Quels sont les défis lyriques qu’il vous reste à 
relever ou que vous aimeriez relever durant les 
prochaines années ?

J’ai de nombreuses aspirations qui tournent 
autour du monde lyrique. Par exemple, j’ai 
toujours voulu chanter au Royal Opera House 
de Londres. J’y étais à titre de doublure l’hiver 
dernier quand cet établissement a dû faire face à 
certains problèmes concernant un chanteur, mais 
sans plus. Et je dois avouer que, de plus en plus, 
la mise en scène m’attire énormément. Les idées 
fusent pendant que je suis sur scène... Et puis, 
mes rêves sortent aussi du cadre opératique ! J’ai 
composé des chansons populaires que j’aimerais 
bien graver sur disque, plus pour me faire plaisir 
qu’autre chose. Aussi, après avoir joué dans un 
film, je dois dire que le jeu devant une caméra 
m’inspire beaucoup. J’ai bien hâte d’en refaire un 
jour... Mais tout ça arrive en seconde place parce 
que mon plus beau projet sera là en mars : un petit 
bébé viendra nous rejoindre, mon amoureuse et 

moi ! Je suis déjà tellement choyé avec Nicole 
(Nicole Car, la meilleure soprano au monde, 
en toute objectivité !) que je n’ose même pas 
imaginer ce que ce sera d’être papa... Je crois que 
mon cœur va se rompre.

Et que pensez-vous de l’état de l’opéra et de l’art 
lyrique au Québec et dans le monde, dans le 
contexte de la mondialisation et en particulier à 
l’ère numérique ?

Le monde évolue tellement vite ! Mais la place 
de la culture en général ne change pas. Ce 
qui diffère, c’est la façon dont cette culture 
s’incarne. Les gouvernements en place à 
l’échelle de la planète sont surtout préoccupés 
par l’aspect financier, alors que les retombées 
économiques culturelles sont en fait beaucoup 
plus importantes qu’on ne le croit . À vrai 
dire, l’art joue dans des sphères éphémères, 
impossibles à comptabiliser !

Il faudrait aussi parler de « l’angle Youtube » 
de l’art : le maintenant et le gratuitement. Je 
ne suis pas nécessairement pour ou contre les 
nouveaux modes de diffusion qui rendent plus 
accessibles toutes les formes d’expression artis-
tique, y compris l’opéra. Néanmoins, entendre 
de la musique ou voir une pièce de théâtre, sans 
le filtre de la technologie, demeure une expé-
rience inoubliable. L’Art de demain aura-t-il 
moins d’impact à cause de cette accessibilité qui 
le banalise ? Perdra-t-il beaucoup de son âme ? 
Quant à moi, je préfère demeurer optimiste. Une 
solution pourrait être un partage équitable des 
revenus tirés des nouveaux supports technolo-
giques. Il faut aussi être convaincu du carac-
tère irremplaçable d’un opéra ou d’un concert 
en direct, sur scène, tout en espérant que les 
futures générations y souscriront !

Propos recueillis par Daniel Turp  
et Lorraine Drolet

Discographie d’Étienne Dupuis

2015
Love Blows as the wind Blows,  
Quatuor Claudel-Canimex,  
ATMA Classique ACD2 2701

2016
L’Aiglon d’Arthur Honegger et Jacques 
Ibert, Orchestre symphonique 
de Montréal, Decca 0289 478 9502 2

2016
Dinorah de Giacomo Meyerbeer, 
Chœur et Orchestre du Deutsche Oper 
Berlin, Enrique Mazzola CPO 555014-2

Étienne Dupuis (Joseph De Rocher) dans Dead Man 
Walking (Heggie), Opéra de Montréal, 2013
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« La voix humaine est le plus bel instrument, mais 
c’est celui dont il est le plus difficile de jouer. » 
(Richard Strauss)

Pour quelle raison de nombreux instruments 
cherchent-ils à imiter le caractère et les qualités 
spécifiques de la voix humaine pour améliorer 
leur sonorité et devenir plus expressifs ? Dans 
sa déclaration, Richard Strauss fait allusion à 
deux vérités irréfutables : 1) la voix humaine 
recèle, plus que n’importe quel instrument, 
le formidable potentiel de produire de beaux 
sons ; 2) pour qu’un chanteur parvienne à créer 
et à générer de tels sons de façon constante, il 
doit invariablement beaucoup étudier, travailler 
assidument et se montrer patient. La plupart 
des chanteurs qui ont étudié le chant classique, 
dont les exigences vocales paraissent parfois 
irréalistes, peuvent attester de la véracité des 
deux éléments de cette observation : oui, la voix 
peut être tellement belle, mais aussi tellement 
imprévisible et frustrante ! La « beauté » ne 
devrait-elle pas survenir facilement et naturel
lement ? Mais qu’est-ce que la beauté vocale ? 
Comment peut-on la définir et la réaliser systé
matiquement ? Pouvons-nous décortiquer et 
explorer les aspects et les propriétés de la voix 
qui pousseront des auditeurs à s’exclamer : « Ça, 
c’est une belle voix » ? En guise de réponse à ces 
questions en apparence insolubles, examinons 
les pr incipes pédagogiques défendus par 
certains des grands maîtres du bel canto.

L’art et la science du bel canto

Les principes vocaux du bel canto ont très 
longtemps servi à définir et à produire le « beau 
chant ». Pourtant, le terme de bel canto peut 
créer beaucoup de confusion, car il renvoie au fil 
du temps à nombre de caractéristiques variées 
selon le sujet ou les présupposés musicologiques. 
Aux fins du présent exposé toutefois, nous 
définirons le bel canto comme une façon de 
chanter courante en Italie aux xviiie et xixe 
siècles et après, comportant des principes de 
production vocale très spécifiques qui visaient 
à augmenter l’énergie et la liberté vocales tout 
en rehaussant la beauté sonore de la voix et la 
justesse de l’intonation, de même qu’à élever 
l’art du chant à un sommet inégalé. 

Dans ce cas, il faut savoir que la poule a précédé 
l’œuf. Cela signifie que le but premier des 
maîtres du bel canto était de faire en sorte que 
le son soit beau. Ils se sont rendus compte qu’en 
recherchant sans relâche la beauté du son, une 
foule d’améliorations d’éléments vocaux divers se 
mettaient à ressortir naturellement. Plus le son 
était beau, plus il était juste ; il gagnait également 
en richesse et en équilibre. De plus, un nouveau 
type de liberté et d’agilité vocales s’installait. 
Alors, qu’est-ce que la beauté vocale et comment 
peut-on l’atteindre afin de retirer les avantages 
qui lui sont associés ? Attardons-nous à quelques 
éléments techniques qui servaient d’outils à 
ces grands pédagogues et chanteurs, de même 
qu’aux façons dont ils les conjuguaient en vue de 
façonner une voix véritablement belle.

Il respiro

Essentiellement, pour produire un beau son, 
i l faut créer un contexte physiologique et 
acoustique favorable à son existence. Cela se 
fait grâce au respiro, c’est-à-dire la technique 
d’inspirat ion du bel canto. En pédagogie 
vocale, on affirme souvent l’importance de la 
« respiration » et du « contrôle du souffle » de 
façon générale, mais il est indubitable que l’acte 
même d’inspirer joue un rôle de premier plan 
dans le chant raffiné. Nous avons besoin d’air 
pour chanter, les cordes vocales ne peuvent 
absolument pas vibrer sans son aide. Cependant, 
inspirer représente bien plus que le simple fait 
de prendre le bon volume d’air pour chanter une 
phrase musicale. Le respiro vise plutôt à établir 
un environnement dans le corps qui soit propice 
aux besoins physiologiques et acoustiques 
du chant raffiné. Nous pourrions aller jusqu’à 
dire que, pendant l’inspiration, nous créons 
l’instrument vocal. Au lieu de remplir la gorge et 
la poitrine de tension musculaire et de pression 
respiratoire excessive en inspirant trop d’air, 
bruyamment et avec énormément de pression, 
il est préférable de penser au vide qui s’épanouit 
dans ces cavités qui s’ouvrent pendant que l’air 
descend dans la partie inférieure des poumons. 
L’air ne doit pas être contraint ni comprimé dans 
les poumons. Il lui sied mieux de descendre 
calmement et sans pression dans le corps, 
grâce à l’espace vacant et ouvert, ce vide créé 
pour lui dans les poumons par l’abaissement 
naturel du diaphragme et l’écartement latéral 

des côtes. Les muscles de la gorge et la zone 
claviculaire ne participent aucunement à l’action 
d’inspirer. En effet, la gorge est simplement un 
vaisseau ouvert, un partenaire passif tandis 
que l’air s’engouffre silencieusement et sans 
effort dans le vide préparé plus bas. Francesco 
Lamperti affirme que « la reprise silencieuse 
d’air se fait dans la quiétude de la posture »1. 
Son fils, Giovanni Battista Lamperti, renchérit : 
« Satisfa ire les poumons sans dissiper la 
sensation de creux constitue le secret du 
chant »2. Cette conception et cette physiologie 
de l’inspiration assurent que le contexte de vide 
et d’ouverture dans le torse prépare le corps à 
« accepter » la voix et à collaborer avec elle de 
façon holistique. Cela confirme également que le 
conduit vocal et les cordes vocales ne sont pas 
asséchés et qu’ils sont efficacement préparés 
pour favoriser les deux « amis » de la voix, soit 
la vibration optimale et la résonance équilibrée, 
tout en esquivant ses deux « ennemis », c’est-
à-dire une pression ou un débit respiratoires 
surabondants, et une tension muscula ire 
excessive ou déséquilibrée. La section suivante 
définit plus avant ces deux amis.

Le noyau de vibration3

Dans la pédagogie du bel canto, la qualité de la 
vibration initiale des cordes vocales a un effet 
primordial sur la beauté, l’énergie et l’exactitude 
de l’intonation de la voix de tout chanteur. Bien 
qu’il constitue la source ultime de la puissance 
vocale, ce noyau précis représente l’efficacité 
ultime de la vibration des cordes vocales où 
chaque molécule d’air est transformée en énergie 
acoustique. Il s’agit de la genèse de tout ce qui 
est beau dans la voix chantée, ce point idéal de 
convergence qui seul peut allumer le potentiel 

1	 Francesco Lamperti, A Treatise on the Art of Singing, Revised 
edition (New York: Edward Schuberth, 1890), 4.

2	 William Earl Brown, Vocal Wisdom ; Maxims of G.B. Lamperti, 
(New York : W.E. Brown, 1931), 41.

3	 Il est à noter que dans cette section, nous ne parlons pas de 
vibrato, mais de vibration, c’est-à-dire de l’efficacité avec 
laquelle la valve des cordes vocales transforme chaque molécule 
d’air en énergie acoustique. Nous pouvons le mettre en parallèle 
avec l’archet du violoniste dont la tension est parfaitement 
ajustée pour que la convergence des crins fasse bien vibrer la 
corde. Le point de contact de l’archet avec la corde et la relation 
intime de mouvement sur un point exact de la corde constituent 
le noyau de vibration qui se différencie du vibrato qui est ajouté 
avec l’aide de la main gauche (ou de l’autre main).

La beauté           vocale
par Laurier Fagnan U
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des résonateurs au-dessus. Comme un rayon de 
lumière concentrée se décompose en un spectre 
entier de couleurs en traversant un prisme, un 
noyau concentré de vibration vocale précise 
est nécessaire à la source (les cordes vocales) 
si nous souhaitons que toutes les couleurs 
harmoniques potentielles de la résonance 
de la voix se manifestent. C’est précisément 
le surgissement de ces couleurs voca les 
supplémentaires, obtenues par l’amplification 
de nombreuses harmoniques, qui ajoute beauté, 
équilibre et ampleur à la voix du chanteur.

Selon G. B. Lamperti, « vous ne pouvez pas 
exploiter la sonorité complète de votre voix tant 
que vous n’avez pas senti la permanence de sa 
vibration. […] La vibration régulière procure à la 
voix justesse, résonance et richesse. Lorsqu’elle 
imprègne la voix, elle rééduque complètement la 
façon de chanter, car elle devient maître. C’est 
grâce à elle que la voix semble appartenir à un 
seul registre, être dotée du même mécanisme du 
grave à l’aigu. […] Le souvenir de cette sensation 
constitue votre unique méthode. »4

Voilà toute une déclaration ! Il semble que, si on 
peut « éprouver la sensation d’une vibration bien 
définie et principale » et faire de cette sensation 
le cœur de sa technique, la majeure partie du 
potentiel vocal auparavant inexploité sera à la 
disposition du chanteur. Une vibration précise 
nécessite une respiration précise et c’est le juste 
mélange ou mariage d’une colonne d’air focalisée 
et d’une résistance efficace et lyrique de la glotte 
qui fournit ce point idéal de vibration, ce sweet 
spot auquel la voix se conforme, comme un 
train s’emboîte parfaitement et sans effort sur 
les rails. Le noyau qui en résulte procure une 
source d’énergie vocale qui se perpétue, tout en 
produisant une couleur vocale élaborée grâce 
à la résonance complète. C’est cette efficacité 
enracinée de la relation respiration-vibration qui 
permettait à de nombreux castrats réputés de 
chanter pendant plus d’une minute sur le même 
souffle.5 

4	 William Earl Brown, Vocal Wisdom ; Maxims of G.B. Lamperti, 
(New York : W.E. Brown, 1931), 50.

5	 Charles Burney, An Eighteenth-Century Musical Tour in 
France and Italy, éd. par Percy A. Scholes, (Londres, Oxford 
University Press, 1959), 153.

Le chiaroscuro (clair-obscur) et la 
résonance équilibrée
S’il est vrai que la résonance n’est rien sans 
vibration, il est tout aussi vrai que la vibration 
n’est rien sans résonance. Pour bien chanter, une 
vibration convergente et précise de même qu’une 
résonance généreuse et équilibrée doivent agir 
en synergie pour ne former qu’un système. Tout 
comme le souffle et le noyau de vibration, le par-
tenariat entre la vibration et la résonance doit 
constituer un ensemble intime, complexe et équi-
libré. Et c’est ici que réside l’un des grands para-
doxes du domaine vocal : une vibration fermée 
(concentrée, convergente) est nécessaire pour 
faire vivre une résonance ouverte et complète. 
Ces propriétés apparemment contradictoires se 
nourrissent mutuellement et contribuent à pro-
duire un son beau, équilibré et dynamique.

La notion d’équilibre a toujours été extrêmement 
importante en chant raffiné. Le principe du 
chiaroscuro correspond au yin et au yang 
acoustiques du chant. L’origine de ce terme 
remonte à la Renaissance italienne, alors que 
de grands artistes, comme Léonard de Vinci 
et Raphaël, combinaient audacieusement la 
clarté et l’obscurité, ou l’ombre, pour rendre 
l’atmosphère de leurs tableaux plus réaliste 
et pour en traduire la tridimensionnalité. De 
la même façon, les maîtres du bel canto ont 
amalgamé les pôles opposés des couleurs de 
résonance claire et sombre (ou brillante et 
riche) afin d’amener la voix à produire un son 
tr idimensionnel plus équilibré, complet et 
expressif. Ainsi, celui-ci devenait plus agréable 
à l’oreille et émotionnellement captivant.

Ces grands pédagogues reconnaissaient que, 
par nature, certaines voyelles étaient indiscuta
blement plus chiaro (p. ex. [i], [e], [y]), et 
d’autres, davantage oscuro (p. ex. [o] et [u])6. 
Le principe du chiaroscuro cherche à atténuer 
ces divergences en égalisant la proportion 
de brillance et de richesse de la couleur de 
la voix chantée dans le spectre entier de 
l’ensemble des voyelles, quelles que soient les 
caractéristiques intrinsèques de chacune d’elles. 
Ainsi, le chanteur produit un son à la fois plus 
complet et homogène et assure une répartition 
mieux équilibrée de l’énergie spectrale (les 
harmoniques) entre l’aigu et le grave. Comme il 
ne serait pas intéressant de limiter les arcs-en-
ciel à deux ou trois couleurs seulement, viser 
le juste milieu, quelque part entre le clair et 
l’obscur, n’est pas l’objectif dans ce cas. Il s’agit 
plutôt d’émettre un son qui possède totalement 
à la fois clarté et brillance, ainsi que chaleur 
et richesse. Il faut donc maintenir la qualité 
naturellement brillante du [i] dans le [o] tout en 
conservant la richesse et la rondeur du [o] dans 
le [i]. Le fait de faire vivre la totalité verticale 
du spectre de résonance comporte plusieurs 
avantages pour la voix du chanteur, notamment 

6	 Ces symboles proviennent de l’Alphabet phonétique inter
national. Le symbole [u] représente la voyelle dans le mot ’nous’, 
[y] = ’tu’ et [e] = ’j’ai’. 

ceux d’amél iorer le t imbre, de favor iser 
l’homogénéité (plusieurs voyelles, mais une 
seule qualité chiaroscuro) et, curieusement, 
d’accroître la justesse. 

L’accent mis sur l’équilibre et la totalité acous
tique de la voyelle incite les articulateurs et les 
résonateurs à adopter la posture idéale pour 
embellir et amplifier la vibration de la source 
émise par les cordes vocales. Cet accord acous-
tique entre noyau de vibration et résonance chia-
roscuro conduit à une production maximale avec 
un effort minimal. La sensation de cet accord 
acoustique et sa sonorité peuvent être qualifiées 
de « tonus vocal ». Celui-ci devient l’impression, 
la forme et le son qu’un chanteur compétent 
mémorise comme étant « sa voix ». Il s’agit d’une 
sensation et d’une sonorité associées à la beauté 
et à l’énergie qui s’autorenouvellent et qui défi-
nissent l’expérience vocale du chanteur et dont il 
ne saurait se départir. Avec l’entraînement vocal 
régulier et consciencieux, cette sensation de 
tonus vocal que le chanteur apprivoise de plus 
en plus sert de guide pédagogique et, comme 
Lamperti dit, « constitue votre unique méthode ».

Les harmoniques et le formant 
du chanteur
Quand on chante, la voix produit non seulement 
la « note » voulue (la fréquence fondamentale), 
mais aussi plusieurs « petites notes » au-dessus 
de ce son fondamental. Il s’agit des harmoniques 
qui contribuent beaucoup au caractère et à la 
couleur de la sonorité d’une voix. Lorsque le 
chanteur emploie une vibration très efficace et 
une résonance chiaroscuro complète, une grande 
partie de ces notes secondaires est amplifiée 
par les résonateurs de la trachée vocale. Le son 
résultant acquiert alors en complexité et en 
richesse, presque comme un accord, procurant à 
la voix individuelle la sensation d’une harmonie 
interne ou d’une couleur et d’une richesse 
accrues. Si un nombre suffisant de ces hautes 
fréquences (harmoniques supérieures) est activé, 
une caractéristique très particulière de la voix se 
manifeste : le « formant du chanteur ». Comme le 
cadre du présent article ne permet pas de fournir 
des explications acoustiques détaillées de ce 
phénomène complexe, contentons-nous de signaler 

Joyce Didonato, Carnegie Hall, New York
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que la propriété acoustique du formant donne à une 
voix classique et expérimentée l’élan acoustique 
naturel dont elle a besoin pour se faire entendre 
clairement et sans effort par-dessus un grand 
orchestre. Lors d’une émission vocale efficace, les 
harmoniques de 2,5 à 3,2 kilohertz (correspondant 
à l’octave supérieure du piano) reçoivent une forte 
impulsion acoustique – ceci représente une zone 
très faible chez la plupart des instruments de 
l’orchestre – et la voix arrive à s’imposer facilement. 
Cette impulsion dans la résonance supérieure 
permet également aux auditeurs de mieux entendre 
l’étendue complète des harmoniques inférieures 
et, par conséquent, de mieux apprécier la palette 
entière des couleurs d’une voix. Cette fréquence 
du formant du chanteur représente étrangement la 
même fréquence de résonance que celle du canal 
auditif. Lorsqu’une voix comporte ces fréquences 
aiguës, cela donne en quelque sorte l’impression 
d’un appel d’accouplement où l’oreille pourrait dire 
de la voix : « Ah, celle-là m’appartient ».

Les deux graphiques ci-dessus montrent la 
quantité d’énergie dans la zone du formant du 
chanteur tel que produit par de jeunes choristes 
masculins pendant leur exécution de la phrase 
culminante d’une pièce du répertoire. Le 
graphique supérieur est l’analyse effectuée avant 
que les chanteurs n’aient travaillé le tonus vocal, 
dont il a été question précédemment, tandis que 
le graphique inférieur représente l’énergie du 
formant après que les chanteurs ont appliqué 
et stabilisé les principes en question. Le bleu et 
le vert indiquent une énergie faible dans la zone 
du formant, alors que les couleurs orange et 
rouge signalent une énergie plus importante. Le 
graphique inférieur révèle clairement une forte 

augmentation du niveau d’énergie dans cette plage 
de fréquences. Cela témoigne du fait que le son 
du chœur bénéficiera, après le travail sur le tonus 
vocal, d’une puissance accrue, d’un son plus riche 
et coloré et, en outre, d’une meilleure intonation.

Autres facteurs de production de 
la beauté vocale
Sostenuto 
Nous devons prendre en considération une autre 
pierre angulaire du bel canto, soit le chant legato 
ou sostenuto. Claude Debussy, même s’il ne 
s’inscrit pas dans la lignée du bel canto, a donné 
une des meilleures descriptions qui soit de ce 
concept lorsqu’il a exprimé que « la plus belle 
musique se passe entre les notes ». Il ne suffit 
pas de chanter de superbes syllabes. En fait, 
chanter de manière syllabique, que le chanteur 
le veuille ou le reconnaisse ou non, figure parmi 
les pires ennemis du chant expressif : la syllabe 
est l’ennemie de la phrase musicale. Lorsqu’on 
s’habitue à l’énergie autonome de la vibration 
précise et de la résonance chiaroscuro, ainsi qu’à 
la sensation de vide et d’acceptation dans le corps 
qui soutient cette énergie (c’est-à-dire l’appoggio), 
la voix refuse de se soustraire à cette production 
sonore facile et dynamique. Chanter de longues 
phrases expressives avec cette sensation constante 
de tonus vocal devient une norme agréable plutôt 
qu’une lutte de tous les instants. Le passage d’une 
syllabe à l’autre et d’une note à l’autre semble aller 
de soi, alors que la voix vogue sur ce courant 
perpétuel de beauté et d’énergie vocales.

Les consonnes, lorsqu’elles sont produites sans 
respecter le tonus vocal inhérent à la résonance 

des voyelles, peuvent devenir des ciseaux pour 
la voix. En effet, elles brisent alors la ligne et 
dissèquent sa beauté en sons syllabiques bien 
reconnaissables, mais non musicaux. Cela est 
analogue aux changements abrupts de direction 
d’archet d’un jeune violoniste de cinq ans, qui 
cassent la ligne et font perdre toute musicalité 
aux phrases. La façon dont les consonnes et les 
mouvements des articulateurs interrompent 
brutalement le tonus d’un chanteur, en suscitant 
une production très syllabique, est tout aussi non 
musicale. Julius Stockhausen, le célèbre élève du 
baryton espagnol, Manuel Garcia, a écrit à ce sujet 
que « l’émission de consonnes agit sur les cordes 
vocales presque comme le clignement à l’égard de 
l’œil […] Les organes de la prononciation devraient 
rester indépendants des organes vocaux »7. Au 
lieu de prononcer les consonnes avec zèle et 
de façon saccadée, l’artiste devrait articuler de 
manière à « raviver le tonus plutôt qu’à lui nuire ». 
Ainsi, l’énergie davantage implosive (qu’explosive) 
des consonnes fortifie, renforce le noyau de la 
vibration et donne une homogénéité au tonus 
vocal en évitant de le fragmenter. L’objectif ultime 
de l’articulation n’est pas simplement d’assurer une 
bonne compréhension du texte, mais de le faire 
sans pour autant perturber la relation magique qui 
existe entre elle et la constance du tonus, lequel 
agit en harmonie avec la tranquillité et l’acceptation 
de l’instrument vide et ouvert en dessous. Il ne faut 
pas laisser les mouvements de la bouche détourner 
l’attention de la beauté de la voix, ou, dit autrement, 
ne laissez pas votre voix cesser de chanter pour 
laisser parler votre bouche.

Messa di voce

Dans la pédagogie vocale du bel canto, on a 
toujours tenu pour acquis qu’une voix produite 
librement et qui maîtrise le son et la respiration 
pourra exécuter un crescendo graduel, du plus 
doux au plus fort, et inversement jusqu’au 
pianissimo, en soutenant le même son lisse 
sans altérer la qualité vocale ou la justesse : 
voilà le messa di voce. 

Il s’agit sans doute d’une des habiletés les 
plus difficiles à acquérir pour un chanteur 
classique. Cependant, réussir à bien exécuter 
le messa di voce entraîne une foule d’avantages 
techniques et artistiques. Il est capital qu’en 
faisant un diminuendo, le chanteur s’appuie 
sur la sensation de tonus vocal qu’il maintient, 
tout en évitant que l’énergie du son et le contrôle 
du souffle ne s’amollissent et s’éteignent. Une 
respiration contrôlée et focalisée doit continuer 
d’alimenter une vibration contrôlée et focalisée. 
Lorsque la dynamique décroît, la vibration tend 
naturellement à relâcher, le noyau perd sa 
convergence et l’ouverture de la glotte laisse 

7	 Julius Stockhausen, « A Method of Singing, » The Voice, vol. X, 
nº 5, (janvier 1888) : 72.
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le souffle s’échapper librement entre ce nouveau ramollissement des 
cordes vocales. Pour contrer cette tendance, le sostenuto du tonus, dont 
l’avantage décrit précédemment est de relier les syllabes de façon agréable 
et dynamique, sert ici à tisser les diverses gradations de dynamiques entre 
elles, sans perte d’énergie ni de couleur. Le chanteur doit faire un avec le 
noyau de même qu’avec le vibrato de sa voix (s’il en possède un) et s’écouter 
pour veiller à ce que toutes les couleurs des voyelles soient conservées, 
même dans les dynamiques très douces. Après en avoir acquis la maîtrise, 
au bout de nombreuses répétitions, il se rendra compte qu’il peut chanter 
beaucoup plus doucement qu’avant, avec un meilleur contrôle et un plus 
grand lyrisme, et ce, beaucoup plus facilement. En raison de l’augmentation 
de l’énergie acoustique (maintenir le tonus = maintenir l’intensité de 
l’ensemble du spectre vocal), les sons doux porteront au loin et seront 
plus facilement compris. Cela devient un enjeu important dans un contexte 
orchestral piano, alors que les instruments ne doivent pas masquer la voix 
et que les auditeurs doivent comprendre le texte. Chanter forte représente 
100 % de volume et 100 % de tonus. Chanter piano correspond à 20 % de 
volume et à 100 % de tonus. Quand la voix chante doucement, seule la 
quantité de volume, et non la qualité ou l’énergie du son, diminue. Étant 
donné que l’activité musculaire nécessaire à l’émission du messa di voce 
est la même que celle requise dans les transitions de registre, la voix des 
personnes qui passent beaucoup de temps à perfectionner cette technique 
effectue généralement ces transitions très souplement et facilement.

Les spectrogrammes ci-haut illustrent l’énergie spectrale (l’ensemble de la 
fréquence fondamentale et les harmoniques) des parties forte et piano d’un 
exercice de messa di voce effectué par un chœur universitaire. La figure 
1 représente l’analyse du son avant d’avoir travaillé la technique de messa 
di voce et la 2, au bout d’environ une heure de travail sur la technique. Les 
portions centrales des dynamiques mf et mp ont été retirées avant l’analyse 
afin de mieux mettre en relief les différences ou les similitudes entre le 
chant fort et le chant doux. La figure 1 indique un affaiblissement de la 
structure harmonique dans la partie douce, à partir de 1,75 seconde. Dans 
la figure 2 (après le travail), l’énergie de la zone du formant du chanteur (la 
plus haute des deux larges bandes d’harmoniques) est clairement accrue 

dans la partie douce et montre un meilleur équilibre avec les harmoniques 
graves. Cet équilibre est la représentation visuelle du caractère chiaroscuro 
du son qui doit se maintenir pendant le chant piano, ce qui aidera le son à 
conserver sa richesse et sa puissance dans les dynamiques douces.

Conclusion

Dans la méthode du bel canto, il est manifeste que la relation intime 
et complexe qui existe entre la maîtrise de la respiration, la vibration 
focalisée et la résonance équilibrée constitue le but suprême de la 
technique vocale. Les méthodes de chant qui se fondent sur la mécanique 
du mouvement et sur l’activation des muscles – par exemple, « chanter à 
partir du diaphragme », « ouvrir la gorge » ou « soulever le palais mou » – 
ne vaudront jamais celles qui s’appuient sur le son vocal beau, équilibré 
et dynamique, le tonus. Le tonus vocal devient le maître, tandis que les 
muscles et la respiration demeurent ses serviteurs. 

Le « soutien », terme nébuleux qui confond tant de chanteurs depuis toujours, 
ne doit pas être considéré comme un élément distinct qu’il faut ajouter au 
son ou retirer de celui-ci. Il s’agit plutôt d’un accord d’ensemble regroupant 
la vibration, la résonance et le contrôle du souffle, que les maîtres du bel 
canto nommaient appoggio. Grâce à cette conception de partenariat inter-
dépendant, le corps devient le serviteur et le vaisseau de la beauté vocale, et 
cette beauté vocale est à la fois source et véhicule de l’expressivité de l’ar-
tiste. Un chanteur qui est constamment « branché » sur la sensation et le son 
du tonus vocal qu’il a développés se trouve libéré de penser à la technique 
mécanique de son chant pour transcender son art. Sa «belle» voix complexe 
et tridimensionnelle communique son émotion et son humanité à l’auditoire ; 
chanteur et auditeurs partagent alors des moments sublimes. La citation 
de Strauss placée au début de notre périple pourrait alors être légèrement 
modifiée pour se lire ainsi :

« La voix humaine est le plus bel instrument, et aussi celui dont il est le plus 
gratifiant de jouer et d’écouter. » (R. Strauss/Fagnan)

Figure 2. Juxtaposition du forte et du piano d’un exercice de messa di voce après le 
travail de la technique.

Spectrogram from univ_mdv_aft_fp-me.aiff/var/tmp
hertz
10 000

7 500

5 000

2 500

0

0,25 0,75 1,25 1,75 2,25 2,750,50 1,00 1,50 2,00 2,50 3,00 secondes

partie forte partie piano

Figure 1. Juxtaposition du forte et du piano d’un exercice de messa di voce, avant le 
travail de la technique.
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Elle est habituée aux notes aiguës, mais 
elle a aussi joué de la clarinette basse et du 
saxophone baryton. Elle se passionne depuis 
peu pour les bains turcs et rêve de chanter le 
rôle de Lulu, dans l’opéra éponyme de Berg. 
Nous vous présentons la soprano Claire de 
Sévigné.

Claire, votre découverte de l’opéra s’est 
réalisée assez tard, non ?

En effet, cela s’est produit alors que j’avais 
seize ou dix-sept ans. Ceci dit, quand j’étais 
toute petite, je chantais tout le temps. Et je 
m’inscrivais à des concours de talents, à l’école, 
sans même le dire à mes parents ! 

Au niveau secondaire, j’ai joué de la clarinette 
basse et du saxophone baryton dans l’orchestre 
à vents de l’école. Pendant un certain temps, 
j’ai rêvé de jouer dans ce genre de formation ! 
C’est très drôle, car, si je suis avec une de mes 
amies et que nous écoutons des chansons 
populaires à la radio, je passe mon temps à 
doubler les lignes basses. Et je suis pourtant 
soprano colorature !

Mais une fois exposée au chant lyrique, je suis 
tombée immédiatement amoureuse de cet art. 
Mieux vaut tard que jamais !

Votre coup de cœur vous a même poussée à 
vous inscrire à l’Université McGill.

Oui, mais j’ai dû redoubler d’ardeur, car je 
n’étais pas au même niveau que mes collègues 
en arrivant au programme de chant. J’ai été 
obligée de travailler deux fois plus fort pour 
compenser le retard que j’avais accumulé. Cela 
dit, le programme de McGill est très bien fait et 
très formateur.

Les Européens remarquent-ils votre prove
nance canadienne à travers votre formation ? 
Si oui, de quelle manière ?

Eh bien, certains me font remarquer que nous 
sommes très précis dans l’articulation et la 
prononciation. Je me suis demandé pourquoi, et 
je pense que j’ai peut-être mis le doigt sur une 
explication. En Europe, les gens parlent déjà 
plusieurs langues, ce qui est un avantage à plus 
d’un égard. Mais cela peut également faire en 
sorte que les jeunes chanteurs ressentent moins 
qu’ici le besoin de perfectionner ces détails, 
pensant les maîtriser déjà. En Amérique du 
Nord, nous sentons le besoin de travailler très 
dur pour nous assurer de bien prononcer des 
langues que nous côtoyons peu, avec le résultat 
qu’au bout du compte, l’attention soutenue 
portée à ces détails apporte des résultats 
audibles aux oreilles étrangères. Du moins, c’est 
mon hypothèse sur la question.

Une autre chose me vient à l’esprit. Je ne sais pas 
si c’est généralisé, mais récemment, une pianiste 
qui m’accompagnait m’a d’emblée demandé si 
j’étais Canadienne ou Américaine, avant même 
de m’entendre ! Je lui ai demandé pourquoi, et 
elle m’a répondu « Vos partitions sont si bien 
organisées ! » J’ai trouvé cela très amusant.

Vous aimez la v ie trépidante (et peu 
reposante) de l’opéra ?

Oui, j’adore cela. Je m’y sens très à l’aise. Je 
rencontre des tonnes de personnes brillantes, 
intelligentes, impressionnantes, talentueuses, 
etc. Je suis encore en période d’apprentissage 
et comme j’aime découvrir, je suis heureuse. 
Chaque jour, j’apprends du nouveau. Tout ça est 
incroyablement enrichissant.

Êtes-vous aussi intéressée par le lied, la 
mélodie ?

Oui. Mais il y a deux facteurs qui m’en éloignent 
en ce moment : je fais partie d’un programme 

de jeunes artistes en opéra, ce qui m’oblige à 
concentrer tous mes efforts sur cette discipline. 
Puis, comme je suis soprano colorature, le 
répertoire du récital est bien moins étoffé pour 
ce type de voix. Il est en réalité dominé par les 
sopranos et les mezzos.

Le public européen est plus exigeant, 
j’imagine. Est-ce donc plus intimidant de 
chanter pour lui ?

Oh la la, j’étais si nerveuse la première fois que 
j’ai chanté en allemand ! Le public canadien est 
très chaleureux, très encourageant. En Europe, 
il y a très peu d’ovations à la fin d’un concert ou 
d’un opéra. Cela dit, c’est aussi une bonne chose. 
Ça nous oblige à travailler davantage.

Ce qui est demandé à une soprano colorature 
relève parfois de la performance olympique, 
comme pour un athlète qui se prépare à la 
course de sa vie. Ressentez-vous un surcroît 
d’angoisse avant un passage particulièrement 
difficile et exigeant ?

Oh mon Dieu, oui. Pour y arr iver, je dois 
absolument faire le vide, complètement, et 
me dire GO ! une fois le moment venu. Bien 
entendu, il y a des semaines de préparation 
avant, mais une fois rendu à quelques minutes 
du grand moment, il faut faire confiance à 
son entraînement, à ses réflexes maintes fois 
aiguisés et oublier tout doute. Il faut faire 
comme l’oisillon qui saute et qui doit se fier à 
ses ailes.

Un modèle vocal ?

Diana Damrau ! Sans hésitation.

Vous avez dit ailleurs qu’il est important 
d’avoir une vie en dehors de l’opéra. Quelle 
est cette vie pour vous ?

Récemment, j’ai découvert les bains turcs. Ils 
redeviennent très populaires un peu partout 
en Europe en ce moment, après quelques 
décennies d’éclipse (il y en avait beaucoup 
au début du xxe siècle). Et puis j’aime aussi 
faire du vélo, ainsi que profiter du plein air en 
général. Comme je suis à Zurich, en Suisse, la 
nature et la beauté des paysages ne manquent 
pas !

C’est avec joie que nous vous proposons cette rencontre avec une jeune artiste lyrique en début de carrière et nous y ajoutons, pour une première, le portrait d’une 
passionnée d’opéra insoupçonnée. Enfin, nous vous présentons également une mécène bercée depuis toujours par la musique et la voix ! Bonne lecture !

Propos recueillis par Frédéric Cardin

CLAIRE de SÉVIGNÉ
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El le a fait des études grecques (comme 
dans « Grèce antique ») avant d’arriver au 
journalisme judiciaire, et elle se demande 
parfois comment elle a pu être presque la 
seule à échapper au « don familial » pour 
la musique. Découvrez la passion lyrique 
d’Isabelle Richer.

Le public connaît bien votre passion pour le 
vélo, mais vous cultivez également un jardin 
secret, c’est-à-dire l’amour de l’opéra. D’où 
vous vient cet intérêt ?

I l me v ient de ma mère. Celle -ci chantait 
l it téra lement comme un oiseau, car el le 
maîtrisait la technique colorature. Maman 
aurait très bien pu faire carrière, ce qui ne 
fut malheureusement pas le cas. El le me 
disait souvent : « Ma fille, dans mon temps, tu 
choisissais : ou bien tu avais des enfants, ou bien 
tu faisais carrière. »

Elle avait une voix spectaculaire ! Toute jeune, 
elle a suivi des cours avec Anna Malenfant, une 
importante mezzo-soprano de cette époque et 
qui a été membre du Trio lyrique avec Lionel 
Daunais. D’ailleurs, elle prend encore des leçons, 
de temps en temps, afin de garder la forme. Elle 
dit que ça lui fait du bien. Mais elle a perdu son 
colorature. Comme elle me dit parfois : « Tu sais, 
à mon âge, on est mezzo, c’est normal ! »

Ce sont donc de beaux souvenirs ?

Très beaux, oui. Je me rappelle très bien qu’elle 
me chantait tout le temps des airs d’opéra à la 
maison. Les autres enfants pouvaient entendre 
des berceuses le soir venu, moi, c’étaient des 
airs de Mozart ! Mes souvenirs sont bercés de 
ces moments où je m’endormais, baignée dans 
cette musique qui me touchait et me rassurait 
tellement grâce à la voix de ma mère.

Pour plusieurs de mes amis, l’opéra ressemblait 
à une sorte de « criage ». Mais pour moi, c’était 
du réconfort.

D’ailleurs, le talent lyrique ne s’arrête pas à ma 
mère dans cette famille. Sa sœur (Pierrette 
Lachance) a fait carrière. Elle a chanté dans des 
opérettes, des opéras bouffes, etc.

Et j’ai également une cousine, Isabelle Desrochers, 
qui a fait carrière en Europe, notamment avec 

l’ensemble Les Arts Florissants, dirigé par Wil-
liam Christie (elle a aussi chanté à Montréal avec 
l’ensemble Arion). J’ai découvert l’opéra baroque 
grâce à elle.

Qu’aimez-vous le plus dans l’opéra ?

À vrai dire, ce sont surtout les airs qui me 
touchent. J’écoute peu d’opéras complets. Je 
trouve certaines œuvres « pompières » lorsqu’on 
les écoute pendant deux ou trois heures. Du 
moins, pour ma sensibilité !

Les « Voi che sapete » de ce monde et tous les 
grands titres intarissables, je ne m’en lasse pas.

Y a-t-il des artistes qui vous touchent plus 
que d’autres ?

Je suis consciente que ça n’a rien de très original, 
mais j’ai une grande admiration pour Cecilia 
Bartoli. J’aime sa personnalité plus grande 
que nature. Voici une femme qui fonce, elle est 
impétueuse, fougueuse, énergique. Ça me plaît.

Il y a Maria Callas, une évidence ! Son « Casta 
Diva » (extra it de Norma, de Bel l ini) me 
bouleverse régulièrement. Ça fait mouche 
presque à tout coup ! Il suffit que je sois dans 
un état d’esprit un tant soit peu mélancolique 
pendant que cet air joue, et voilà que les larmes 
ne sont pas loin !

E t  pu i s ,  r é c e m me nt ,  j ’a i  d é c ou ve r t  l a 
Québécoise Julie Boulianne*, que je trouve 
très bonne, et cela grâce à ma mère. Eh oui, 
encore maman ! Celle-ci continue d’acheter des 
disques, parfois en quantité industrielle ! Elle 
ramène des piles à la maison, puis en donne 
à ses amies (et à sa fille !) en disant « Il faut 
que tu écoutes ça, c’est bon ! » Il ne se passe 
probablement pas un mois sans qu’elle ne m’en 
donne un. Vous voyez que je n’ai pas beaucoup 
d’efforts à faire pour bâtir ma discothèque 
lyrique !

Quels sont vos moments privilégiés pour 
écouter de la musique ? En vélo ?

Je ne porte jamais d’écouteurs en vélo, ça non. 
C’est plutôt en voiture que cela m’arrive de 
pousser le volume assez haut ! Je fais jouer des 
airs « glougloutants », très virtuoses, chantés par 
Cecilia Bartoli, dont nous parlions à l’instant. 

J’imagine que certains passants trouvent cela 
plutôt « bizarre ». 

C’est aussi très pratique lors de visites chez le 
dentiste ! Je me rappelle que, plus jeune, j’avais 
apporté mon baladeur et mes écouteurs et j’avais 
demandé au dentiste en question si je pouvais 
écouter de la musique pendant l’intervention. 
Il m’avait répondu oui, mais qu’il n’aimait pas 
l’opéra. Je lui ai dit que ce n’était pas grave, car 
j’allais être la seule à l’entendre. Mais, en fin de 
compte, mes écouteurs étaient tellement bon 
marché et peu isolés, et j’avais mis le volume 
tellement fort, qu’il en a finalement entendu pas 
mal ! Au moins, ça couvrait drôlement bien le 
bruit de la fraise mécanique !

Avez-vous un rêve à réaliser concernant 
l’opéra ? Une œuvre à voir ? Un lieu ?

J’aimerais beaucoup aller voir des opéras dans 
des lieux historiques forts. Il y a quelques 
années, j’ai vu un opéra baroque dans les jardins 
de Versailles ! C’était magnifique. J’imagine 
maintenant un opéra dans le théâtre d’Épidaure, 
en Grèce, par exemple. J’ai envie de m’imprégner 
de cette histoire riche, qui plus est avec de la 
belle musique.

*NDLR : Surveillez le numéro 11 – Printemps 2017 qui présentera un 
entretien avec Julie Boulianne !

ISABELLE RICHER
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ELIZABETH WIRTH

ISABELLE RICHER El l e  se  d é f ini t  e l l e - m ê m e comm e un e 
« opera-groupie ». Elle adore rencontrer les 
familles des étudiants en chant classique. 
Son enthousiasme est tel qu’elle a donné des 
millions de dollars pour assurer un avenir 
prometteur à la Faculté de musique de McGill 
et à ses étudiants. Voici une femme brillante, 
pétillante et souriante comme personne, la 
mécène Elizabeth Wirth (accompagnée du 
directeur d’Opéra McGill et professeur associé 
à l’Université, Patrick Hansen).

Mme Wirth, vous êtes née en Autriche, mais 
vous avez déménagé au Canada à un jeune 
âge, n’est-ce pas ?

Oui, c’est exact. Je suis arrivée à Sault-Sainte-
Marie alors que j’avais sept ans.

Il vous reste des souvenirs liés à votre 
prime jeunesse en Autriche ?

Je me souviens de mes deux grand-mères, 
l’une que j’appelais ma grand-mère blonde et 
l’autre, ma grand-mère noire (en référence à ses 
cheveux). Elles m’ont amenée à l’opéra et, je ne 
sais plus si je l’invente, j’ai le souvenir d’une 
représentation d’Aida où il y avait un bébé 
éléphant sur scène !

Il faut dire que ma grand-mère blonde (la mère 
de ma mère) était chanteuse. En se mariant, 
elle n’a pas poursuivi dans cette voie, ce qui 
était attendu à l’époque, mais elle chantait tout 
le temps à la maison ! Ma mère aussi le faisait. 

Ce sont des souvenirs précieux, associés 
étroitement à l’opéra.

Vous avez fait plusieurs dons à l’Université 
McGill qui totalisent environ 12 millions de 
dollars. Parmi ceux-ci, l'un d’eux a frappé 
l’imagination de par son importance, celui 
de 7,5 millions effectué en 2015. Comment 
vous est venue l’idée de ce don important ?

L’idée m’est venue il y a environ deux ans. Je me 
suis levée un matin et j’hésitais entre donner 
cinq ou dix millions. J’ai coupé la poire en deux : 
sept millions et demi !

Et c’est ainsi que l’édifice de la Faculté 
de musique est devenu l’édifice Elizabeth 
Wirth, le premier ainsi baptisé en l’honneur 
d’une femme et en son nom propre (et non 
celui de son mari) ! Qu’est-ce que cela vous 
fait ?

Au début, je ressentais un peu de gêne, comme 
plusieurs femmes dans ce genre de situation, 
je crois. Mais le doyen de l’Université a été 
persuasif. Les hommes ne refusent jamais, ou 
presque, ce genre d’honneur. C’est donc une 
bonne chose que ce soit une femme qui le reçoive 
maintenant. J’y suis maintenant habituée.

Cela dit, je préfère toujours demeurer derrière 
la scène plutôt que devant !

Y avait-il des exigences rattachées à ce 
don ?

Oui. J’ai exigé que l’argent reste à la Faculté de 
musique, peu importe ce qui arrive. Vous savez, 
souvent, quand des universités reçoivent des 
dons importants, elles insèrent une clause dans 
le contrat signé spécifiant que si jamais l’objectif 
du don (un programme particulier, disons) 
devait disparaître, l’argent pourrait être utilisé 
par l’organisation à d’autres fins. Cela n’arrivera 
pas dans ce cas.

Ensuite, j’ai demandé à ce que la majeure partie 
de l’argent soit attribuée aux étudiants, sous 
forme de bourses, de financement de voyages, de 
participation à des compétitions internationales, 
de tournées avec orchestre symphonique, etc.

Maintenant, qu’est-ce que le grand public 
peut s’attendre à voir et à entendre et qui 

témoignera de l’incidence positive de ce 
don ?

Patrick Hansen : Oh, cet argent servira à telle-
ment d’affectations ! Le studio d’enregistrement 
avait besoin d’être terminé (il y avait certains 
manques encore dans l’équipement, malgré le 
fait qu’il existe depuis plusieurs années). Nous 
pouvons maintenant le qualifier d’Abbey Road 
d’Amérique du Nord ! C’est immense !

Au printemps prochain, nous organiserons en 
mars un Binge Opera Festival, dans le sens 
du mot « binge », qui veut dire quelque chose 
comme se plonger totalement et sans retenue 
dans un sujet. Vous savez, quand on écoute des 
séries télévisées en « binge », cela veut dire 
qu’on les écoute en rafale, on ne fait que ça 
pendant des jours ! Eh bien, ce festival, premier 
du genre ici, nous permettra de présenter sept 
opéras en vingt-quatre heures dans divers lieux 
de Montréal !

Et puis, il y a maintenant le prix vocal Elizabeth 
Wirth, qui en est à sa deuxième année en 2016. 
Le don nous permet d’étoffer le tout et d’assurer 
une pérennité. Il s’agit d’un prix très prestigieux 
et généreux. Imaginez un peu : 25 000 $ remis à 
un étudiant de McGill. Un tel don est tout à fait 

exceptionnel et unique au Canada à ce degré 
d’importance.

À terme, nous aimerions aussi encourager la 
création de nouveaux opéras et exercer ainsi 
un maillage plus étroit entre le programme de 
composition de l’Université et le programme 
d’opéra . Nous a imer ions aussi ouv r i r le 
programme à l’extérieur. Il y a tellement de 
bons compositeurs à Montréal, comme Luna 
Pearl Woolf et Ana Sokolović. Oui, l’avenir est 
excitant !

À votre avis, que manque-t-il à Montréal 
pour devenir une véritable métropole 
lyrique internationale ?

Elizabeth et Patrick : Une salle consacrée à 
l’opéra. Conçue et construite pour cela. Il n’est 
pas nécessaire de la faire immense. Il y a des 
salles fabuleuses de 1500 places en Europe et qui 
offrent une expérience époustouflante (comme 
l’Opéra de Reims), et très intimiste. Et comme 
Montréal est une ville très européenne…
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PHILIPPE SLY
JOHN CHARLES BRITTON

Schubert Sessions : Lieder avec guitare

« De sa voix exceptionnelle, Philippe Sly chante avec une 
expressivité et un sens musical dignes des grands interprètes. 
Une réussite. »                   1/2  - La Presse

EN VENTE MAINTENANT !

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

19 $ à 40 $

514 397-0068
www.artvocal.ca

Société d’art vocal
de

Montréal

5 mars 2017, 15 h

France BELLEMARE
soprano

Marie-Ève SCARFONE
piano

AIRS E T MÉLODIES

BERLIOZ • RACHMANINOV • RAVEL

2016-2017
19e saison

2 avril 2017, 15 h

Michèle LOSIER
mezzo-soprano

Olivier GODIN
piano

MÉLODIES FRANÇAISES

BIZET • GOUNOD • MASSENET

CARMEN
GEORGES BIZET

THÉÂTRE BANQUE NATIONALE 2
0

17FÉVRIER
19 h 3017 FÉVRIER

19 h 3018 FÉVRIER
14 h 0019

Billet: diffusionsaguenay.ca  -  418-698-4080 Info: salr.ca  -  418-545-2787

20e Prix Opus

L’excellence  
de la musique 
PrixOpus.qc.ca

GALA
5 février 2017, 15 h
Salle de concert Bourgie  
du Musée des beaux-arts de Montréal



Profil

Au Royaume de la Voix

LA SOCIÉTÉ D’ART LYRIQUE DU ROYAUME

Quelle est la doyenne des compagnies lyriques au 
Québec ? La Société d’Art lyrique du Royaume ! 
En février 2017, la Société (communément 
appelée SALR) célébrera ses quarante-cinq ans 
de tradition lyrique en français dans la région 
du Saguenay–Lac-Saint-Jean. Pour l’occasion, 
la compagnie offrira aux mélomanes un grand 
spectacle-événement : Carmen de Georges Bizet, 
avec une distribution toute québécoise. Vouée 
depuis quarante-quatre ans au répertoire léger, 
la SALR terminera, pour la première fois de son 
histoire, chacune de ses représentations par 
un meurtre (sur scène, bien sûr). Une nouvelle 
orientation pour la Société ? 

Lorsqu’on dessine une carte de l’art lyrique 
au Québec, le Saguenay–Lac-Saint-Jean se 
détache nettement. Ce territoire de 300 000 habi-
tants a produit un nombre considérable d’ar-
tistes lyriques, d’une envergure égale à celle 
de ses grands espaces : Marie-Nicole Lemieux, 
Jean-François Lapointe, Jul ie Boulianne, 

Marie-Ève Munger, Manon Feubel... Tous sont 
originaires de ce coin de pays. Aucun de ces 
talents, en revanche, n’aurait pu se développer 
sans l’existence de structures éducatives et ins-
titutionnelles bien implantées. Le Saguenay–Lac-
Saint-Jean bénéficie à lui seul de son Conserva-
toire de musique, à Saguenay, d’un programme 
avec option musicale au cégep, à Alma, d’un 
camp musical d’importance, à Métabetchouan et 
enfin, d’un orchestre symphonique bien établi à 
Saguenay depuis 1978.

La Société d’Art Lyrique du Royaume contribue 
à sa manière à susciter et à encourager les 
vocations musicales. En accord avec sa mission 
principale (« promouvoir et diffuser l’art lyrique 
au Saguenay–Lac-Saint-Jean »), la Société pré
sente chaque année, depuis 1971, une produc
tion majeure au Théâtre Banque Nationale à 
Saguenay. Chaque fois, c’est le prétexte à une 
expérience communautaire privilégiée. Toutes 
les productions mobilisent les forces de 12 à 

15 créateurs (mise en scène, scénographie, 
costumes, etc.), de l’Orchestre symphonique du 
Saguenay–Lac-Saint-Jean et d’un chœur amateur 
recruté et formé localement. Pour le maestro 
Jean-Philippe Tremblay, directeur artistique de 
la SALR, « la participation de musiciens vivants, 
professionnels, signifie certes un nombre réduit 
de représentations, mais assure en contrepartie 
des spectacles de la plus haute qualité ». Ce 
dernier n’hésite pas à comparer, en termes 
d’ampleur et d’exécution, les productions de la 
SALR à celles qu’il a dirigées en Europe et aux 
États-Unis. 

Au-delà de Saguenay, la Société rayonne jusqu’au 
Lac-Saint-Jean par le biais de récitals, mettant en 
vedette divers « ambassadeurs lyriques », têtes 
d’affiche ou chanteurs de la relève (Marie-Josée 
Lord ou Rachèle Tremblay, par exemple). Selon 
Martin Boucher, ancien directeur artistique, « on 
ne saurait sous-estimer l’importance vitale d’une 
organisation comme la SALR pour le dynamisme 
de la musique classique en région ». Les défis 
restent nombreux : renouveler et fidéliser le 
public ; initier et impliquer les jeunes ; augmenter 
la visibilité médiatique et numérique et stabiliser 
le financement. C’est le mandat de la nouvelle 
directrice générale, Sabrina Ruiz Bourassa, 
qui estime que la pérennité de la SALR passe 
par un mouvement d’ouverture générale : « Il 
ne faut pas confiner l’art lyrique à la salle de 
spectacle ou au concert. Nous voulons élargir 
nos horizons, apporter la musique dans tous 
les milieux, que ce soit les écoles, les hôpitaux, 
voire les CHSLD* ou les centres jeunesse ». 
Déterminée et enthousiaste, elle entrevoit déjà 
des collaborations tous azimuts, des projets 
pour enfants, par exemple avec l’Opéra/Théâtre 
Vox populi, ou encore une coproduction avec le 
Festival International des arts de la marionnette, 
en pleine effervescence à Saguenay. 

Est-ce que le mouvement d’ouverture s’étend 
aussi au répertoire ? Depuis ses origines, la 
SALR a toujours privilégié le domaine du rire, 
de l’opérette et d’Offenbach. Cependant, depuis 
la création originale en 2011 de Bungalopolis, 
« opéra-cabaret » inspiré de l’univers de la 
bande dessinée, on assiste à une diversification 
progressive du répertoire, confirmée en 2016 
par la présentation d’un véritable opéra bouffe 
italien, Le barbier de Séville. Dans la foulée, 
le choix d’une authentique tragédie lyrique, 
Carmen, pour souligner le quarante-cinquième 
anniversaire, ouvre de nouvelles perspectives. 
Présentée dans sa version opéra-comique, avec 
les dialogues originaux (et non les récitatifs 
de Guiraud), cette œuvre rejoint pour Jean-
Philippe Tremblay l’esprit même de la Société 
d’Art Lyrique du Royaume : une grande tradition 
théâtrale et lyrique, en langue française de 
surcroît ! Déjà, au Royaume de la voix, l’avenir 
pointe vers le demi-siècle. 

Antoine Gervais

*Centre d’hébergement et de soins de longue durée

L’opérette La fille du tambour-major, un opéra-comique de Jacques Offenbach, Société d’art lyrique du Royaume, 
Chicoutimi, 2014
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Chronologie
1971 Première opérette, L’auberge du Cheval Blanc (Benatzky), présentée dans le cadre du Carnaval 

Souvenir de Chicoutimi

1987 Création de la Société d’Art Lyrique du Royaume (SALR)

1988-2002 Association avec le baryton Jean-François Lapointe, chef d’orchestre, directeur artistique 
et général

2007 Première association avec le chef d’orchestre Jean-Philippe Tremblay

2008-2009 Marie-Ève Munger, directrice artistique

2011 Création de l’opéra-cabaret Bungalopolis, d’après la bande dessinée Les aventures de Jérôme Bigras

2012-2014 Martin Boucher, directeur artistique

2016 Première incursion dans le domaine de l’opéra : Le barbier de Séville, de Rossini

2016 Nomination de Sabrina Ruiz Bourassa, directrice générale 
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L’Opéra français de Montréal (1893-1896)

UNE EXPÉRIENCE MAJEURE
par Mireille Barrière

Le 11 février 1896, l’Opéra français de Montréal 
met à l’affiche Le barbier de Séville de Rossini. 
Mais le temps passe, le rideau tarde à se lever 
et le public s’impatiente jusqu’à ce que le ténor 
Adrien Barbe, interprète d’Almaviva, vienne 
annoncer que les chanteurs font grève parce 
qu’i ls n’ont pas été payés depuis quarante 

jours. Stupeur dans la salle et dans l’opinion 
publique le lendemain quand les journaux 
rapportent l’incident. « Le barbier de Séville rasé 
à son tour », ironise La Patrie. Finies, les belles 
soirées au Théâtre français. La troisième saison 
semblait bien engagée, pourtant…

Notre opéra français, nous l’aurons !

L’histoire commence au parc Sohmer* en jan-
vier 1893. Ernest Lavigne et Louis-Joseph 
Lajoie, copropriétaires de ce lieu de culture 
populaire, publient une circulaire dans laquelle 
ils annoncent leur intention d’y implanter une 
troupe de grand opéra français. Selon eux, le 
parc possède les infrastructures nécessaires : 
un pavillon chauffé pouvant accueillir entre 
3 000 et 7 000 spectateurs, équipé d’une scène, 
d’une fosse d’orchestre et d’un balcon à l’ar-
rière. Une visite à la French Opera House de La 
Nouvelle-Orléans les convainc de la faisabilité 
du projet. En mars 1893, ils reçoivent aussi les 
encouragements des chanteurs Émile Butat et 
Maurice Robineau Sallard qui remplissent un 

engagement au Sohmer après avoir terminé un 
contrat justement à La Nouvelle-Orléans. Dans 
une lettre ouverte à La Patrie, Sallard fait valoir 
les nombreuses retombées d’une troupe d’opéra 
sur le commerce de détail. Séduit par ce dis-
cours, un groupe de citoyens composé majoritai-
rement d’hommes d’affaires s’emploie à réunir les 

fonds nécessaires au lancement de la première 
saison. Sallard se rend à Paris à leur demande 
pour recruter des artistes.

Cependant, le site du Sohmer pose problème. 
C’est encore la campagne là-bas et ses rues 
avoisinantes non pavées se transforment en 
champ de boue à la moindre pluie. Imaginez-
vous les élégantes obligées de retrousser leurs 
jupons pour éviter de salir leurs belles toilettes ? 
Et les messieurs affublés de bottes crottées ? En 
juillet, les investisseurs louent plutôt le théâtre 
Empire situé à l’angle des rues Sainte-Catherine 
et Saint-Dominique, à la charnière entre l’Est 
francophone et l’Ouest anglophone. Rebaptisée 
Théâtre français, cette salle jouxte les quartiers 
Saint-Louis et Saint-Jacques où résident la 
bonne bourgeoisie canadienne-française et les 
étudiants de l’Université Laval de Montréal, 
réservoirs d’une clientèle nombreuse et fidèle.

Les astres semblent favorables, car l’opinion 
publique plaide depuis longtemps pour la 
création d’une scène française à Montréal. En 
effet, du théâtre français de qualité contribuera 

à épurer la langue du peuple et à l’éloigner des 
« exhibitions de jambes » et des « vulgarités 
des spectacles yankees » qui encombrent nos 
théâtres. Pendant que Sallard s’affaire à Paris, 
les actionnaires obtiennent des lettres patentes, 
le 15 août 1893, sous la raison sociale de La 
Société de l’Opéra français de Montréal. 

Première saison (1893-1894). 
Le chant du départ

Le 2 octobre 1893, La fille du tambour-major 
de Jacques Offenbach ouvre la première saison. 
Le chef d’orchestre Gabriel Dorel dirige 18 
instrumentistes, un chœur de 20 membres 
et une trenta ine de chanteurs. On joue à 
guichets fermés. Le public applaudit à tout 
rompre et lance des bouquets aux interprètes. 
Toutefois, certains critiques émettent des 
réserves : premier acte languissant, chanteurs 
tardant à se réchauffer, chœurs jouant mal et 
costumes laissant à désirer. Mais, soutiennent 
d’autres, laissons les artistes se remettre d’un 
long voyage, du trac d’une première et de 
l’enrouement imposé par le climat canadien, et 
il y aura sûrement amélioration.

Chaque semaine, opérette, drame et comédie 
a lternent au programme, mais le théâtre 
lyrique prédomine, avec Offenbach, Edmond 
Audran et Charles Lecocq en tête. Or, Sallard 
décide d’attaquer Carmen ; il s’attribue le rôle *	 Voir « Le parc Sohmer de Montréal : l’art lyrique à l’air libre » 

publié dans le numéro 4 – Été 2015 de la revue, pp 26-27

Théâtre français – rue Sainte-Catherine. Emplacement occupé aujourd’hui par le Métropolis
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d’Escamillo et confie Don José à Butat. C’est 
franchement mauvais, reconnaissent la plupart 
des journaux, car peu de chanteurs possèdent 
une formation pour l’opéra ; mais la distribution 
« a fait son possible », donc soyons indulgents. Ah 
non ! tonne Henri Roullaud dans Canada Revue, 
pas de pitié. Si la direction n’a pas l’effectif voulu, 
écrit-il, qu’elle s’abstienne de monter des œuvres 
trop fortes pour ses moyens, sinon, ce ne sont 
pas des corbeilles de fleurs, mais des trognons 
de choux que nous lancerons sur la scène ! 

La saison se termine le 29 avril 1894. Un opti-
misme prudent règne quant à la destinée de la 
troupe, car, rappelle Roullaud, l’encouragement 
en dents de scie des amateurs menace toujours 
son existence.

Deuxième saison (1894-1895). 
Au secours !
Le 1er mars 1894, Edmond Hardy succède à 
Sallard à la direction artistique. Une bonne 
partie de l’effectif de la saison précédente 
reprend du service, mais de nouvelles voix se 
font entendre. Quatre viennent de France et 
quatre autres de La Nouvelle-Orléans. Pour 
la première fois, l’Opéra français engage une 
chanteuse canadienne-française, la choriste et 
soprano légère Germaine Duvernay.

Hardy mise davantage sur l’opéra. À Carmen 
et à La fille du régiment présentées la saison 
précédente, il ajoute Rigoletto, La traviata et 
Le trouvère de Verdi, Lucie de Lammermoor 
et La favorite de Donizetti, Faust de Gounod 
et Mignon d’Ambroise Thomas. Parmi les 
nouveaux artistes, Virginia Bouit se distingue 
par la beauté de sa voix et ses talents drama
tiques. Son interprétation de Mignon conquiert 
les amateurs, si bien que la direction doit porter 
à 16 le nombre de représentations, de loin le plus 
grand succès de la saison.

Et la censure, cette vieille ennemie ? Bien sûr, 
l’archevêque de Montréal, Mgr Édouard-Charles 
Fabre, qualifie l’Opéra français, – mais sans le 
nommer –, de théâtre malsain : le fréquenter, 
« c’est vouloir s’amuser avec le démon ». Le prélat 
trouve une alliée dans une feuille conservatrice 
comme La Minerve par exemple qui demande 
la disparition des scènes osées, des répliques 
risquées et à double sens. L’Opéra français pratique 
une censure préventive en scrutant chaque pièce 
à la loupe et en effectuant caviardages et ratures. 

Hélas, la situation financière de la compagnie 
se détériore : fréquentation fluctuante, donc 
recettes à vau-l’eau. Tandis que le pauvre Hardy, 
conscient du problème, s’épuise à trouver des 
solutions, le conseil d’administration délègue 
à La Nouvelle-Orléans – sans en informer son 
directeur artistique – deux de ses membres, 
Joseph-Émi le Va n ier et Tref f lé Ba st ien, 
accompagnés du critique de La Patrie Horace 
St-Louis. Leur mission ? Trouver des artistes 

capables de chanter du « grand opéra » pour 
revitaliser le répertoire et attirer de nouveau le 
public. Ils ramènent à Montréal six chanteurs de 
premier ordre, dit-on. Mais ce n’est pas tout. 
Quelques jours plus tard, Arthur Durieu débarque 
dans la métropole comme nouveau directeur 
artistique de l’Opéra français ! Or, il venait de 
gérer deux saisons d’opéra catastrophiques 
à la French Opera House ! On en débattait à 
La Nouvelle-Orléans au moment même où les 
délégués montréalais y séjournaient. Et c’est à ce 
personnage contesté qu’on demande de redresser 
la situation à Montréal ! Un Hardy dégoûté 
démissionne le 24 mars et son successeur se met 
à l’œuvre dès le lendemain. 

Tout ce chambardement n’empêche pas l’Opéra 
français de faire face à une crise financière 
majeure qui l’oblige à suspendre ses paiements. 
La Société d’opéra français de Montréal est 
dissoute et mise en liquidation. Aussitôt, 10 
actionnaires (dont Vanier et Bastien) forment 
un syndicat pour sauver le reste de la saison et 
préparer la prochaine.

Troisième saison (1895-1896). 
Un répertoire relevé
Le 3 octobre 1895, Le songe d’une nuit d’été 
d’Ambroise Thomas inaugure la saison sous 
le signe de la prudence. En effet, le calendrier 
passe de sept à cinq mois, le nombre de 
représentations hebdomadaires, de sept à cinq, 
et les matinées sont réduites et limitées aux 
seuls jours fériés. Enfin, le théâtre dramatique 
disparaît, à une exception près. 

Dur ieu renouvel le entièrement la troupe, 
écartant même les six recrues néo-orléanaises 
du printemps. Or, du nouveau tableau des 
artistes ressort le nom de Julia Bennati (née 
Julie Benoit), que Montréal se rappelle pour 
l’avoir entendue à l’Academy of Music en 1887.

Côté répertoire, le directeur artistique maintient 
les valeurs sûres tout en misant sur la nouveauté. 
Plusieurs titres connaissent leur première 
canadienne : les opéras La juive, Le prophète, 
Jérusalem, Les pêcheurs de perles, Mireille, 
et, dans le répertoire plus léger, Si j’étais roi, 
Fleur-de-thé, Zampa ou La fiancée de marbre 
et Haydée ou Le secret. Guillaume Tell et Les 
huguenots entrent pour la première fois au 
Théâtre français. Les spectateurs affluent quand 
Roméo et Juliette et La juive occupent la scène. 
Rarement en trois ans la critique n’avait affiché 
une si belle unanimité. Avec une distribution 
adéquate, une mise en scène bien réglée, de 
riches costumes et un orchestre d’une vingtaine 
de musiciens seulement, mais très bien préparés, 
la troupe atteint un niveau supérieur de qualité.

Fin janvier 1896, Roullaud vante la gérance de 
Durieu : son tact, son expérience et son habileté 
nous ont valu une saison exceptionnelle. Nul 
doute que la prochaine sera aussi vibrante.

Et pourtant, le 11 février 1896

Échec ? Oui, mais c’est la débâcle, malgré 
la supériorité incontestable de la nouvelle 
troupe. Étrangement, l’équipe de direction 
affirmait, à l’assemblée des actionnaires du 
12 janvier, que les affaires avaient été bonnes 
en décembre et qu’un surplus d’exercice était 
possible. Hum ! Mais c’est la faillite un mois 
plus tard ! Que s’est-il passé ? En premier lieu, 
l’offre était trop grande pour un public captif 
de 4 000 personnes par semaine. En second 
lieu, le financement n’a jamais suivi. Comme 
les actionnaires pouvaient payer leurs parts en 
trois versements, plusieurs se sont désengagés 
en cours de route en constatant que leur 
placement ne rapportait aucun bénéfice.

Cependant, cet échec comporte des aspects 
positifs. La création de l’Opéra français repré
sente l’effort le plus considérable au Canada 
pour secouer la tutelle de l’industrie américaine 
du spectacle. De plus, une petite masse critique 
se forme, qui inf luencera la scène lyrique 
montréalaise jusqu’au milieu du xxe siècle. Nul 
doute qu’elle fut un instrument indispensable 
de la francisation du théâtre, notamment en 
inspirant l’essor de plusieurs troupes locales à 
partir de 1898. Et la légitimité du théâtre comme 
forme de loisir n’est plus mise en doute, sauf 
par l’Église et les ultraconservateurs. Enfin, 
l’expérience prouvait qu’il était possible de mettre 
sur pied un théâtre dont les Canadiens français 
contrôlaient pleinement la maîtrise d’œuvre.
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Roméo et Juliette dans le tombeau des Capulets
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Critiques

Opéra de Montréal

AU-DELÀ DES DORURES ET DES PAILLETTES

Pour qui aime soutenir les analogies sportives, 
on aurait pu dire que cette production d’Aida 
de Verdi, offerte en septembre à l’Opéra de 
Montréal, avait quelques prises contre elle. Non 
pas que l’affiche fut mauvaise ou l’œuvre dénuée 
d’intérêt, bien au contraire. Pourquoi alors tant 
de scepticisme chez cette spectatrice ? Peut-
être était-ce le souvenir de ces productions 
extravagantes où animaux sauvages côtoient 
moult choristes ? Trop souvent hélas, il semble 
que cette œuvre plus que toute autre expose un 
nombre incalculable de clichés opératiques : 
grandiloquence, décors décevants, intrigue 
surannée… 

Mais résistons à la tentation de juger trop 
rapidement et, avant toute chose, contex
tualisons ! Il faut d’abord se rappeler que ce 
qui paraît aujourd’hui décalé est issu d’une 
période artistique où l’orientalisme était très 
prisé et ce, autant en littérature, en peinture 
qu’à l’opéra. Pensons un instant aux Pêcheurs 
de perles de Bizet, à l’Hérodiade de Massenet 
ou même à Mozart, qui déjà s’y adonnait avec 
son Enlèvement au sérail. De tout temps, ces 
œuvres étaient offertes aux spectateurs comme 
du rêve et une échappatoire vers le différent, 
l’exotique. C’était en quelque sorte la science-
fiction de l’époque ! Bénéficiant encore de 
moyens financiers abondants, elles exhibaient 
souvent scénographies, costumes et accessoires 
des plus démesurés. C’est ainsi que paraît Aida, 
créée la veille de Noël 1871, une commande du 
vice-roi égyptien pour souligner l’inauguration 
de l’Opéra Khédival du Caire. Tous les moyens 
sont mis en œuvre pour souligner l’importance 
de l’événement, mais aussi son authenticité 
grâce à la col laboration de l’égyptologue 
français Auguste Mariette. Un travail sérieux 
donc, et un succès instantané pour cet opéra 
qui se veut le plus fidèle aux connaissances de 
l’époque sur l’Égypte ancienne.

Mais revenons à Montréal où ces moyens 
gigantesques sont absents. Comment traduire en 
2016 une œuvre pensée pour de l’extravagance, 
mais sans celle-ci ? Et pourtant l’Opéra de 
Montréal gagne le pari de sa « céleste Aida ». La 
production est somme toute convaincante, grâce 

principalement à la vision du metteur en scène 
François Racine et à sa lecture classique de 
l’œuvre. Enfin, nous nous réjouissons de pouvoir 
aller à l’essentiel : une esclave torturée par sa 
condition avilissante, mais aussi par l’amour 
qu’elle porte à son amant, son père et sa patrie. 
Ainsi, le prélude s’écoute rideau fermé, les 
personnages sont scéniquement bien typés et les 
numéros de danse habilement chorégraphiés par 
Noëlle-Émilie Desbiens. Les décors du tandem 
Bernard Uzan-Claude Girard et les costumes 
de ce même Claude Girard sont magnifiques et 
forcent les « oh ! » et les « ah ! » des spectateurs 
en leur for intérieur. 

La distribution est intéressante, mais déséqui
librée. Malgré de belles couleurs vocales, Anna 
Markarova en Aida ne passe pas. De nombreux 
problèmes d’intonation et de crispation à l’aigu 
font rapidement leur apparition. Le jeu de la 
chanteuse russe manque d’authenticité, surtout 
en comparaison de sa compatriote, la contralto 
Olesya Petrova en Amneris, excellente dans 
ce rôle d’amoureuse déçue. Après un départ 
chancelant, le Radames du Bulgare Kamen 
Chanev se tire bien d’affaire malgré un jeu peu 
expansif. Et voilà où le bât blesse : le couple 
principal semble coincé dans des automatismes 
qui n’aident en rien à la crédibilité de leur amour. 
L’un des rares moments où la soprano se détend 
enfin est lorsqu’elle partage la scène avec 
son père, Amonasro. De fait, les personnages 
secondaires semblent mieux incarnés. Ainsi, 
Gregory Dahl en roi des Éthiopiens et Myriam 
Leblanc, la Grande prêtresse, brillent autant 
vocalement que scéniquement . Comment 
expliquer alors que notre Aida puisse être 
si en retrait ? Mauvaise soirée ? Mauvaise 

distribution ? Toujours est-il que cette specta
trice restera sur sa faim, en attendant que la 
véritable artiste soit dévoilée. 

L’Orchestre Métropolitain sous la direction de 
Paul Nadler fait généralement bonne figure 
dans cette musique hyperconnue. Par contre, 
de nombreuses notes graves des chanteurs 
sont perdues, dominées par un orchestre trop 
présent.

Et pour laisser le mot final au commentateur 
sportif qui sommeille en chacun de nous, 
disons que sans être un tour du chapeau, cette 
production est certainement bien menée et 
qu’avec ses moyens modestes, elle nous fait 
passer un agréable moment au cœur de l’Égypte 
antique.

Françoise Henri

Olesya Petrova	 Gregory Dahl 
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Aida, opéra en quatre actes de Giuseppe Verdi, livret 
d’Antonio Ghislanzoni
Production : Opéra de Montréal
Salle Wilfrid-Pelletier, Montréal
22 septembre 2016

INT :	 Anna Markarova (Aida) ; Kamen Chanev (Ramades) ; 
Olesya Petrova (Amneris) ; Gregory Dahl (Amonasro) ; 
Phillip Ens (Ramphis) ; Anatoli Sivko (Roi d’Égypte) ; 
Myriam Leblanc (Grande prêtresse) ; Keven Geddes 
(Messager)

DM :	 Paul Nadler, Orchestre Métropolitain
MES :	 François Racine 
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On ne se lasse pas de Don Giovanni, opéra 
complexe dont l’intérêt dramatique et musical 
ne se relâche pas une seconde au cours des 
trois heures (et plus) que durent ses deux 
actes. Qui est exactement Don Giovanni, 
ce séducteur-agresseur qui défie toutes les 
frontières et tous les codes sociaux ? Que faire 
des contradictions de Donna Elvira, séduite 
et abandonnée par Don Giovanni avant le 
début de l’opéra, et qui pourtant aime le Don 
autant qu’elle le déteste, tout en souhaitant 
sincèrement sa rédemption malgré tout le 
mal qu’il lui a fait ? Que se passe-t-il vraiment 
entre Donna Anna et Don Giovanni juste avant 
la première scène ? Et plus généralement  : 
comment saisir cette histoire aux accents 
tragiques, mais qui n’en reste pas moins 
solidement ancrée dans le genre comique ? 
Toutes ces incertitudes contribuent à faire de 
Don Giovanni un opéra d’une grande richesse, 
bien au-delà de l’incroyable succession de hits 
musicaux qui le composent.

De ces fascinantes ambiguïtés, plus rien ne 
demeure dans la mise en scène de David 
Lefkowich présentée en novembre à l’Opéra 
de Montréal. Tirant parti de la grossesse réelle 
(bien qu’encore assez discrète) de Layla Claire, 

Lefkowich a choisi de montrer Donna Elvira 
enceinte de Don Giovanni, la transformant 
ainsi en un stéréotype de mère célibataire 
désespérément à la recherche d’un père pour son 
enfant. Présente sur scène dès le début de l’opéra, 
Donna Anna adopte à l’égard de son agresseur 
une attitude aguicheuse particulièrement 
déplacée dans le contexte des discussions 
actuelles sur la culture du viol. Et Don Giovanni 
est non seulement un goujat répugnant, mais 
aussi un traître qui, au début de l’opéra, s’attaque 
lâchement au Commandeur avec un pistolet que 
lui remet Leporello (alors qu’il aurait facilement 
pu vaincre son adversaire à armes égales). On se 
demande ce que lui trouvent toutes les femmes 
qui cèdent à ses avances. Bref, au diable les 
subtilités : dans cette mise en scène, tout est 
aplati, et les personnages si riches de Mozart 
perdent une grande partie de leur substance.

Le moment le plus frustrant est sans contredit la 
dernière scène, qui accumule les contresens de 
façon assez impressionnante. David Lefkowich 
a préféré supprimer l’ensemble final, renouant 
ainsi avec la tradition du xixe siècle de terminer 
sur la damnation de Don Giovanni. Ce choix 
est loin d’être innocent, car il a pour effet de 
déplacer l’opéra vers le genre tragique, gommant 

de la sorte son côté « comédie grinçante ». Il s’ac-
compagne donc d’une grande responsabilité : 
rendre la disparition de Don Giovanni aussi per-
cutante que possible. Or, que voit-on sur scène ? 
Plutôt que de serrer la main du Commandeur, 
Don Giovanni le tire avec le même pistolet qu’il 
avait auparavant utilisé pour le tuer au début 
du premier acte ; voyant (quelle surprise !) que 
ses coups de feu n’ont aucun effet sur l’homme 
(qui est, on s’en souvient, déjà mort), il s’enfuit 
en courant vers une porte éclairée sans doute 
censée figurer les enfers. Difficile de ne pas 
rire devant un dénouement aussi lamentable ; et 
après une telle absence de punch, on ne rêve que 
d’entendre le sextuor final.

Heureusement pour les spectateurs, cette mise 
en scène exaspérante (dont je n’ai souligné que 
quelques-unes des absurdités) est portée par des 
chanteurs de très haut calibre, qui, contre vents 
et marées, gardent le cap avec une constance 
admirable. Layla Claire est une formidable Donna 
Elvira, au timbre d’une grande pureté ; Emily 
Dorn incarne une Donna Anna très convaincante, 
et Hélène Guilmette est par ticulièrement 
séduisante en Zerlina. Gordon Bintner maîtrise 
à merveille les demi-teintes vocales de Don 
Giovanni ; à ses côtés, Daniel Okulitch est un 
hilarant Leporello. On regrette de ne pas entendre 
Jean-Michel Richer chanter « Dalla sua pace », 
le grand air de Don Ottavio dans la version de 
Vienne (de façon générale, c’est celle de Prague 
qui a été privilégiée pour cette mise en scène, 
avec quelques récitatifs supplémentaires coupés). 
Alain Coulombe pourrait être plus impres
sionnant en Commandeur, par contre Stephen 
Hegedus campe un excellent Masetto. Le tout 
est soutenu par un orchestre irréprochable, où 
seule la présence d’un piano moderne dans les 
récitatifs exige une certaine habituation. 

Bref, ce sont les musiciens qui sauvent la mise ; 
et le public de l’Opéra de Montréal peut être 
extrêmement reconnaissant à cette excep
tionnelle distribution d’avoir tout de même mis 
son art au service de Mozart. Ce spectacle, en 
définitive, est à écouter les yeux fermés.

Marie-Hélène Benoit-Otis

Hélène Guilmette et Stephen Hegedus ; Jean-Michel Richer et Emily Dorn ; Layla Claire et Gordon Bintner
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Don Giovanni, dramma giocoso en deux actes, livret de Lorenzo da Ponte, musique de Wolfgang Amadeus Mozart
Production : Opéra de Montréal. 
Salle Wilfrid-Pelletier, Place des Arts, Montréal
12 novembre 2016

INT :	 Gordon Bintner (Don Giovanni) ; Alain Coulombe (le Commandeur) ; Emily Dorn (Donna Anna) ; Jean-Michel Richer (Don 
Ottavio) ; Layla Claire (Donna Elvira) ; Daniel Okulitch (Leporello) ; Stephen Hegedus (Masetto) ; Hélène Guilmette (Zerlina) 

DM :	 Jordan de Souza, Orchestre Métropolitain, Chœur de l’Opéra de Montréal
MES :	 David Lefkowich

Gordon Bintner et Alain Coulombe
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DON GIOVANNI  
SAUVÉ PAR LA MUSIQUE
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Opéra de Québec

LA MORT EN MIROIR

En ouverture de sa saison 2016-2017, en octobre, l’Opéra de Québec 
présentait deux des trois volets du Tryptique de Puccini, soit Suor Angelica 
et Gianni Schicchi.

À première vue, le programme mettant à l’affiche un drame tout en 
délicatesse retenue (Suor Angelica) et une grosse farce menée à train 
d’enfer (Gianni Schicchi) semble annoncer une soirée complètement 
décousue… Et pourtant, ces deux derniers volets du Trittico de Puccini 
ont comme thème commun la mort, les deux se répondant en miroir ; l’un 
tendant inexorablement vers la mort qui en ponctue la fin, l’autre s’ouvrant 
sur une mort dont on s’éloigne à toute vitesse dans un grand éclat de rire.

Ce fil conducteur est d’ailleurs renforcé par les décors d’Eric Renschler 
(pour le Chautauqua Opera). Bien qu’ils soient hyperréalistes et un peu 
convenus, ces décors se transforment d’un opéra à l’autre à partir de la 
même base. En effet, l’austère cour du cloître s’épanouit en un appartement 
florentin on ne peut plus kitsch et qui a l’air d’être directement sorti d’un 
film comique italien d’après-guerre.

Soutenu par des chœurs d’une belle pureté et une distribution pourtant 
solide, et cela, même pour les rôles secondaires, tels que sœur Genovieffa 
(Judith Bouchard) et sœur Osmina (Marie-Andrée Mathieu), Suor Angelica 
n’arrive cependant jamais à nous faire vivre de réels grands moments 
d’émotion sur le plan vocal. Pour cette troisième représentation, par 
exemple, la voix de Sonia Racine semble fatiguée et, malgré un « Senza 
mamma » réussi et poignant, Gianna Corbisiero est parfois trahie par un 
manque de dynamique, entre autres dans le pianissimo, et le drame de son 
personnage ne se révèle pas aussi déchirant qu’il devrait l’être.

Dans Gianni Schicchi, en revanche, tout le monde est au poste, et deux 
fois plutôt qu’une, même si l’opéra bouffe ne commande évidemment pas la 
même qualité vocale qu’exige un opéra dramatique. Le toujours excellent 
Gregory Dahl, en plus de sa voix magnifique et de son impeccable diction, 
nous y dévoile un instinct comique sûr et d’une précision sans faille. Il faut 
le voir jouer la fausse modestie taquine quand Nella, Zita et La Ciesca le 
prennent littéralement en main pour le déshabiller et lui passer la chemise 
de nuit du mort (« Spogliati, bambolino »). Steeve Michaud, lui, utilise à 

plein rendement sa très belle voix de lyrico-spinto, ronde, souple, aux 
aigus claironnants, et propose un Rinuccio florissant et poussant la note, 
très « chanteur napolitain »… même si l’action se déroule à Florence. On 
est loin de lui en vouloir. C’est charmant. Enfin, l’air « O mio babbino caro » 
de la jeune Audrey Larose Zicat aurait pu avoir un peu plus de caractère, 
mais la force et la qualité du reste de cette distribution d’ensemble fait 
qu’on l’oublie presque… 

En ce qui concerne la mise en scène, Michael Cavanagh nous fait passer 
de très beaux moments dans Suor Angelica qu’il a voulu moins solennel et 
guindé qu’on peut parfois le voir représenté, préférant un « sage » désordre, 
plus vivant et ponctué ici et là de petites touches d’humanité d’une grande 
sensibilité. Mais c’est dans Gianni Schicchi qu’il donne sa pleine mesure 
dans une mise en scène soigneusement chorégraphiée, vraiment réglée 
au quart de tour et ponctuée de clins d’œil absurdes très modernes. Fort 
heureusement, l’Orchestre symphonique de Québec, qui, sous la direction 
de Joseph Rescigno, était tout en énergie contenue dans Suor Angelica, 
parvient à suivre le rythme d’enfer de ce dérapage contrôlé, prenant soin 
de ne pas escamoter ni de trop souligner les effets comiques de la partition 
au détriment de l’impeccable « sens du timing comique » dont Puccini fait 
preuve ici.

Anne Denise Carette

Suor Angelica : Gianna Corbisiero
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Gianni Schicchi, de gauche à droite : Dominic Veilleux, Geneviève Lévesque, Carole Cyr, 
Marie-Michèle Roberge, Steeve Michaud et Gregory Dahl

Lo
ui

se
 L

eb
la

nc

Suor Angelica et Gianni Schicchi
Opéras en un acte de Giacomo Puccini, livrets de Giovacchino Forzano
Production : Opéra de Québec
Grand Théâtre de Québec, Québec
27 octobre 2016 

INT (SUOR ANGELICA) : �Gianna Corbisiero (Sœur Angelica) ; Sonia Racine (La princesse) ; Andrée-
Anne Laprise (L’abbesse) ; Geneviève Lévesque (La sœur zélatrice) ; Priscilla‑Ann Tremblay 
(La maîtresse des novices) ; Judith Bouchard (Sœur Genovieffa) ; Marie‑Andrée Mathieu 
(Sœur Osmina) ; Claire Pascot (1re sœur tourière) ; Élaine Rioux (2e sœur tourière) ; Evelyne 
Larochelle (1re sœur converse) ; Véronik Carrier (2e sœur converse) ; Carole-Anne Roussel 
(Une novice)

INT (GIANNI SCHICCHI) : �Gregory Dhal (Gianni Schicchi) ; Audrey Larose Zicat (Lauretta) ; 
Steeve Michaud (Rinuccio) ; Geneviève Lévesque (Zita) ; Eric Thériault (Gherardo) ; 
Marie‑Michèle Roberge (Nella) ; Marie-Louise Duguay (Gherardino) ; Marcel Beaulieu 
(Betto) ; Robert Huard (Simone) ; Dominic Veilleux (Marco) ; Carole Cyr (La Ciesca) ; 
Marc‑André Caron (Le notaire) ; Manuel Provençal (Le docteur) ; Michel Cervant 
(Le cordonnier) ; Patrick Brown (Le cordonnier)

DM :	 Joseph Rescigno, Orchestre symphonique de Québec, Chœur de l’Opéra de Québec
MES :	 Michael Cavanagh
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Opéra bouffe du Québec

CHARMANTE VÉRONIQUE
Faut-il rappeler que, en plus de se ranger parmi les grands chefs d’orchestre 
de sa génération, André Messager a composé plusieurs œuvres lyriques d’un 
raffinement absolu, comme sa délicieuse Véronique, créée aux Bouffes-
Parisiens en 1898 ? Donc, injustement négligé, cet opéra-comique se distingue 
par son orchestration délicate et une science merveilleuse de la prosodie 
musicale, qui compensent une veine mélodique quelque peu inégale. Les treize 
musiciens dirigés par Simon Fournier sonnent avec une belle cohérence et 
servent au mieux une partition qui recèle d’innombrables trésors. Pour les fins de ces représentations, l’Opéra bouffe du Québec a réuni une 

équipe solide. Dans le rôle-titre, Frédérique Drolet est tout simplement 
exquise ; son côté primesautier, sa bonne humeur contagieuse et la sûreté de 
ses aigus font oublier un certain manque d’homogénéité entre les registres. 
C’est avec un plaisir manifeste qu’elle troque son identité de femme du monde 
contre celui de simple fleuriste afin de berner son fiancé. Dotée d’un opulent 
et sensuel timbre de mezzo-soprano, Aminè Kassabian est une Ermerance de 
Champ d’Azur de grande classe. Pierre Rancourt possède l’élégance scénique 
et vocale pour le personnage du viveur Florestan de Valaincourt, tout comme 
le Loustot racé du ténor Isabeau Proulx-Lemire. Au nombre des autres 
membres de la distribution, notons le Séraphin coloré de Sébastien Comtois, 
les pétulants époux Coquenard de Jessica Lessard et Martin Fortier et la 
jeune Denise de Marie-Ève Pineau, seulement âgée de quinze ans et pleine 
de promesses. Les trente-quatre choristes font preuve d’un enthousiasme 
indéfectible tout au long des trois actes. Pour sa première mise en scène 
d’opérette, Yvon Bilodeau a bien compris l’essence de l’œuvre et atteint un 
équilibre parfait entre scènes déjantées et moments de tendresse, comme en 
fait foi le célèbre duo de l’âne et de l’escarpolette. Souhaitons qu’il revienne 
bientôt collaborer avec cette troupe extrêmement talentueuse. 

Louis Bilodeau

Frédérique Drolet et Pierre Rancourt
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Véronique, opéra-comique en trois actes d’André Messager, livret d’Albert Vanloo et Georges Duval
Production : Opéra bouffe du Québec
Maison des Arts de Laval, 6 novembre 2016

INT :	 Frédérique Drolet (Hélène de Solanges/Véronique) ; Pierre Rancourt (Florestan de 
Valaincourt) ; Martin Fortier (Évariste Coquenard) ; Jessica Lessard (Agathe Coquenard) ; 
Arminè Kassabian (Ermerance de Champ d’Azur) ; Sébastien Comtois (Séraphin) ; 
Marie‑Ève Pineau (Denise) ; Isabeau Proulx-Lemire (Loustot)

DM :	 Simon Fournier
MES :	 Yvon Bilodeau

Productions Belle Lurette

BRANLE-BAS À GÉROLSTEIN

Après son impayable Gabrielle de La Vie parisienne présentée au 
printemps 2016, voici qu’Étienne Cousineau revêt les atours de la truculente 
Grande-Duchesse de Gérolstein. Grâce à son incarnation absolument 
flamboyante de ce personnage d’Offenbach, et sans jamais céder à la 
vulgarité trop souvent associée aux spectacles de travestis, il offre le 
démenti le plus éclatant à ceux qui pourraient juger incongrue l’idée de 
confier le rôle à un interprète masculin. Sa superbe voix de sopraniste, 
son abattage scénique exceptionnel et son sens inné du comique confèrent 
en effet beaucoup de relief à cette souveraine au caractère fantasque qui 
proclame à qui veut l’entendre son amour immodéré pour la gent militaire. 
Il faut voir cette Grande-Duchesse déployer tout son arsenal de séduction 
afin de chercher à émoustiller le soldat Fritz ou le précepteur Grog pour 
comprendre véritablement l’incroyable charge érotique dont le compositeur 
et ses deux librettistes ont investi leur héroïne. 

Non content de brûler les planches, Étienne Cousineau est le grand ordon-
nateur de la soirée, puisqu’il règle également la mise en scène enlevée et 
les chorégraphies très amusantes. Avec sa modeste équipe de sept solistes 
et neuf choristes endiablés, il réussit à traduire la folle agitation qui s’em-
pare des habitants du Grand-Duché et à animer le plateau d’une énergie 

débordante. Avouons cependant qu’il éclipse le reste de la distribution, 
dont le plaisir manifeste à jouer la comédie ne saurait occulter certaines 
insuffisances vocales. Ainsi aurait-on souhaité un général Boum possédant 
un vrai timbre de basse, un Fritz et une Wanda au chant plus châtié et une 
baronne Puck (qui se substitue ici au baron habituel) à la voix plus affermie. 
En revanche, le ténor Serge Turcotte se révèle d’une grande justesse dans 
le rôle du timoré Prince Paul, éternel fiancé puis, finalement, époux de la 
Grande-Duchesse. Au piano, Pierre McLean prouve une nouvelle fois à quel 
point il est un merveilleux accompagnateur : attentif aux chanteurs, il sait 
constamment trouver le tempo adéquat et participe pleinement à la réus-
site d’une soirée qui, malgré nos quelques réserves, s’est révélée le meilleur 
antidote à la déprime automnale. 

Louis Bilodeau

La Grande-Duchesse de Gérolstein, opéra bouffe en trois actes, de Jacques Offenbach, 
livret d’Henry Meilhac et Ludovic Halévy
Productions Belle Lurette
Maison des Arts de Laval, 11 novembre 2016
INT :	 Étienne Cousineau (la Grande-Duchesse) ; Sylvain Paré (Fritz) ; Eugénie Préfontaine 

(Wanda) ; Benoît Godard (Général Boum) ; Serge Turcotte (Prince Paul) ; Michaël Beaulieu 
(Grog) ; Tristan Roy (Népomuc) ; Jocelyne Cousineau (Puck)

PIA :	 Pierre McLean
MES :	 Étienne Cousineau
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De gauche à droite: Eugénie Préfontaine, Sylvain Paré ; au centre, Étienne Cousineau 
(la Grande-Duchesse) entouré des choristes
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Opéra McGill

 UNE EXCELLENTE ALCINA !

Il s’agit d’une excellente production de l’Opéra 
McGill qui célèbre son soixantième anniversaire 
cette saison. Force est de constater que tout est 
mis en œuvre pour que ces spectacles univer
sitaires puissent être des plus enrichissants 
pour le parcours des chanteurs et des musiciens, 
mais aussi pour celui des divers techniciens 
qui, depuis peu, s’appliquent à sa diffusion sur 
Internet. Le tout est admirable et donne des 
fruits d’une grande qualité !

Une très bonne distribution vocale défilait 
sur la petite scène de la salle Pollack. Dans le 

rôle-titre, Paula Berry était plus crédible dans 
la part de faiblesse et d’humanité de la sorcière 
amoureuse que dans ses incarnations malé-
fiques. Ses deux airs de l’acte II (« Ah, mio cor ! » 
et « Ombre pallide ») étaient à proprement parler 
magnifiques. Megan Miceli campait une Morgana 
plutôt comique, ce qui lui a permis de compenser 
un timbre encore un peu jeune, quoique promet-
teur. Le coup de cœur va assurément aux mezzos 
Simone McIntosh et Veronica Algie : toutes deux 
sont d’une grande musicalité et d’une redoutable 
agilité. Leurs timbres complémentaires nous font 
regretter qu’Haendel n’ait pas composé de duos 
pour ces deux personnages ! Les rôles secon-
daires, dans un contexte étudiant, ont honora-
blement livré la marchandise. Dans la fosse, la 
direction d’Hank Knox était tout en élégance, 
réussissant à conserver de façon soutenue le style 
et la tension dramatiques (surtout à la fin des pre-
mier et deuxième actes, où le besoin d’un accord 
se faisait quelque peu ressentir. La maîtrise des 
instruments anciens n’est pas chose facile...).

La mise en scène laissait un peu perplexe. 
L’île de l’enchanteresse était campée dans 
un Orient imaginaire où une scénographie 
d’inspiration chinoise côtoyait des costumes 

et des accessoires japonais. Transposition peu 
convaincante, par conséquent, bien qu’il y ait 
quelques très bonnes idées (les amants d’Alcina 
transformés en arbres avaient un excellent 
potentiel qui aurait pu être exploité un peu plus).

Agréable soirée où la vitalité de ces jeunes 
musiciens et chanteurs a offert de nombreux 
moments de grand bonheur !

Éric Champagne

Jeunesses musicales du Canada

LA TRAVIATA FAIT SALLE COMBLE !

Le public était au rendez-vous pour la première 
de la nouvel le product ion  2016 -2017 des 
Jeunesses musicales du Canada (JMC) qui 
préludait à une tournée de 30 concerts dans 
différentes provinces canadiennes.

Bien qu’elle fût présentée en version écourtée, 
La traviata conservait sa cohérence. Des 
décors sobres, ingénieux, et une mise en scène 
créative ont révélé leur efficacité tout au long 
du spectacle. La jeunesse et le dynamisme 
des chanteurs insuff laient à l’œuvre de la 
fraîcheur, de la spontanéité, voire un soupçon 
d’insouciance, donnant au début de la repré
sentation toute sa saveur. 

Grâce à un intérêt bien soutenu au premier acte, 
l’ensemble revêtait un caractère enjoué et pétillant. 
Un bon équilibre existait entre des chanteurs très 
motivés et un pianiste qui les épaulait habilement. 
L’expressivité était au rendez-vous dans le duo 
d’Alfredo et de Violetta, cette dernière ayant, par 
la suite, honnêtement tiré son épingle du jeu dans 
l’air de bravoure « Sempre libera ». Pour sa part, le 
deuxième acte a fait montre d’une dramatisation 
sans excès, les émotions étant bien dosées dans 
les échanges entre Germont et Violetta dont le 
« Non sapete quale affetto » a été interprété avec 
sincérité et sensibilité.

Il reste cependant un bémol à ajouter à l’acte final 
qui manquait assurément de relief et d’intensité. 
On percevait alors plus crûment les limites de 
la réduction pour piano, l’instrument ne pouvant 
rivaliser avec la variété et la profondeur des 
couleurs orchestrales pour insuffler à l’ensemble 
la dimension dramatique attendue. Le choix, 
par ailleurs justifiable, dans la conception de 
l’opéra, de privilégier le côté frivole et brillant de 
l’œuvre, au détriment de l’aspect tragique, a joué 
en défaveur de la progression dramatique et n’a 
pas accordé toute la gravité qui seyait à cet acte. 

Cette production réunit néanmoins bon nombre 
de qualités, fruits d’un travail solide et sérieux 

de l’ensemble des intervenants, ce qu’un public 
très réceptif a su apprécier. On ne peut que souli
gner et encourager de telles initiatives favorisant 
l’accès à la musique classique, tout en offrant 
à de jeunes artistes un réel tremplin vers la 
professionnalisation.

Florence Leyssieux

Simone McIntosh et Paula Berry
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De gauche à droite : Eden Tremayne, Adrian Rodriguez, 
Cristina Pisani et Christopher Dunham.  
Derrière : Marcel d’Entremont
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Alcina
Opéra en un prologue et trois actes de Georg Friedrich 
Haendel, livret de Riccardo Broschi (de son propre opéra 
L’isola di Alcina)
Production : Opéra McGill
Salle Pollack, Montréal
5 novembre 2016

INT :	 Paula Berry (Alcina) ; Megan Miceli (Morgana) ; 
Simone McIntosh (Ruggiero) ; Veronica Algie 
(Bradamante) ; Haitham Hadar (Oronte) ; Igor 
Mostovoi (Melisso) ; Hannah De Priest (Oberto)

DM :	 Hank Knox, Orchestre Baroque de McGill
MES:	 Patrick Hansen

La traviata (version abrégée)
Opéra en trois actes de Giuseppe Verdi, livret de Francesco 
Maria Piave
Production : Jeunesses musicales du Canada
Maison de la culture Frontenac, Montréal
27 octobre 2016
INT :	 Eden Tremayne (Violetta Valery) ; Cristina Pisani 

(Flora) ; Marcel d’Entremont (Alfredo Germont) ; 
Adrian Rodriguez (Gastone) ; Christopher Dunham 
(Giorgio Germont)

DM :	 Louise-Andrée Baril
PIA :	 Richard Coburn
MES :	 Oriol Tomas
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Théâtre d’art lyrique de Laval

DE LA DIFFICULTÉ D’ÉMOUVOIR

On dit souvent qu’au théâtre, il est plus difficile 
de faire rire que de faire pleurer. Pourtant, il 
semble que l’inverse s’avère aussi, notamment 
dans le cas de troupes amateurs qui montent 
un opéra sérieux. Si, dans une opérette ou un 
opéra-comique, les défauts et les imperfections 
de chanteurs inexpérimentés peuvent toujours 
être récupérés dans le sens de la comédie, ces 
mêmes maladresses, dans un drame, nuisent à 
l’émotion. 

Cela s’est produit avec l’opéra Lakmé que pro-
posait le Théâtre d’art lyrique de Laval (TALL) 
pour inaugurer sa trente-sixième saison. Le 

chef-d’œuvre de Léo Delibes s’est, en effet, 
révélé une montagne difficile à gravir pour 
l’équipe lavalloise. Dans des décors d’une sim-
plicité non dénuée d’élégance, la mise en scène 
d’Émile Beaudry ne comporte pas d’erreurs 
graves, si ce n’est qu’elle pèche à cause d’un 
statisme beaucoup trop important. Quant aux 
solistes, les personnages de la partie légère de 
l’opéra (Rose, Ellen, Mistress Benson et Fré-
déric) sont assez bien campés. Mais, l’inter-
prète de Nilakantha, Luc Major, n’a pas la car-
rure vocale nécessaire, malgré sa belle énergie. 
Dans le rôle de Gérald, l’un des plus difficiles du 
répertoire, le tout jeune Feng Xiong démontre 
du potentiel, mais le défi à relever dépasse ses 
capacités actuelles en matière de jeu et de chant. 

Seule Marie-Claire Fafard-Blais tire son épingle 
du jeu. Timbre clair bien projeté, aigus aisés, dic-
tion impeccable, elle a tout pour incarner plei-
nement Lakmé. Elle triomphe des difficultés de 
l’air des clochettes et parvient même à émouvoir 
dans ses deux autres solos. Sylvain Cooke dirige 
avec beaucoup de soin cette partition plus com-
plexe qu’il n’y paraît. Nicole Pontbriand, direc-
trice du TALL, fait montre d’une bonne expé-
rience au piano (on lui souhaite tout de même 
un meilleur instrument dans l’avenir), et se voit 

accompagnée fort agréablement d’une flûtiste et 
d’un percussionniste aguerris. 

Aussi mettons-nous nos espoirs dans les futures 
productions du TALL  : au mois de févr ier 
prochain, le rare Médecin malgré lui, de Charles 
Gounod ; au mois d’avril suivant, La périchole, 
de Jacques Offenbach. Comme on le sait, il s’agit 
de deux opéras-comiques au cours desquels la 
troupe pourra sans aucun doute se reprendre. 

Pascal Blanchet

Lakmé, opéra en trois actes de Léo Delibes, livret d’Edmond 
Gondinet et Philippe Gilles
Production : Théâtre d’art lyrique de Laval
Théâtre Marcellin-Champagnat, Laval, 25 novembre 2016

INT :	 Marie-Claire Fafard-Blais (Lakmé) ; Feng Xiong 
(Gérald) ; Luc Major (Nilakantha) ; Élysée Daniel 
(Mallika) ; Nadia Neiazy (Mistress Benson) ; Jean-
Claude Boudreau (Frédéric) ; Frédérique Girard 
(Rose) ; Sarah Gosselin (Ellen) ; Charlie Mballa (Hadji)

DM :	 Sylvain Cooke
PIA :	 Nicole Pontbriand
INS :	 Andrée Lebrun (flûte),Daniel Fortier (percussions)
MES :	 Émile Beaudry

OPÉRAS CONCERTS RÉCITALS CD FILM

Tempêtes et Passions

 BEAUCOUP DE TALENT À TEMPÊTES ET PASSIONS !
D’un événement à l’autre, Tempêtes et Passions 
attire toujours un public fidèle et enthousiaste. 
Le premier concert de sa quinzième saison, 
consacré au vérisme, n’a pas fait exception. Guy 
Lessard et Luce Vachon, piliers de cet organisme, 
se sont entourés de cinq jeunes chanteurs 
particulièrement prometteurs, qu’on a eu l’occasion 
d’entendre à Québec au cours de diverses activités 
du Festival d’opéra et de Tempêtes et Passions.

Les seize airs et ensembles qui constituaient 
le programme étaient présentés avec esprit et 
habilement mis en scène par François Racine, 
un fidèle complice de Tempêtes et Passions. La 
pianiste Claude Soucy n’a pas chômé, tandis que 
s’animait sous ses doigts une suite de réductions 
orchestrales colorées et parfois périlleuses. 

La soirée fut riche en émotions contrastées et 
servie de façon remarquable par tous les chan-
teurs. Le velours, la générosité vocale et le sens 
du phrasé de Luce Vachon ont fait ressortir le 
lyrisme de « Voce di donna » (La Gioconda, de 
Ponchielli) et de« Era un giorno di festa » (L’Arle-
siana, de Cilea). De même, les trois sopranos 
invitées ont révélé des timbres et des personna-
lités dramatiques différentes, et ont fait preuve 
de beaucoup d’aisance sur scène. Appréciables 
ont été le raffinement et la sensibilité de Jessica 
Latouche, émouvante en Cio-Cio-San ; la grada-
tion des nuances et la plénitude vocale d’Evelyne 
Larochelle dans « Ebben ! Ne andrò lontana » (La 
Wally, Catalani) ; la haute voltige, la puissance et 
la pureté de la colorature de Carole-Anne Roussel 
dans la « Chanson de l’edelweiss » (La Wally).

Du côté des interprètes masculins, Guy Lessard, 
le ténor wagnérien, a donné le maximum dans 
« Vesti la giubba » (Pagliacci, Leoncavallo), tandis 
que Guillaume Boulay, au timbre nettement plus 
léger, était très à l’aise dans les bouffonneries 
d’Arlequin (Pagliacci) et a su concilier jeu 
scénique et finesse vocale dans L’amico Fritz 
(de Mascagni). Le baryton-basse Marc-André 
Caron semble fait pour l’opéra : il a la puissance, 
l’éloquence et le style requis, ce qu’il a démontré 
dans le prologue de Pagliacci et dans le duo 
d’un opéra de Catalani à découvrir (Loreley). On 
aimerait toutefois qu’il ose tirer davantage parti 
de sa stature imposante pour servir encore mieux 
les personnages qu’il incarne. 

Irène Brisson

Guillaume Boulay et Evelyne Larochelle
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« Verismo ! »
Production : Tempêtes et Passions
Œuvres de Leoncavallo, Mascagni, Ponchielli, Catalani et Cilea
Musée de l’Amérique francophone, Québec
5 novembre 2016

INT :	 Evelyne Larochelle, Jessica Latouche, 
Carole Anne Roussel, sopranos ; Luce Vachon, mezzo-
soprano ; Guillaume Boulay, Guy Lessard, ténors ; 
Marc‑André Caron, baryton-basse

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

 MAGNIFIQUE PANORAMA RUSSE

C’est à un fascinant voyage dans la Russie 
impériale que Yannick Nézet-Séguin a convié 
son public avec trois œuvres créées entre 1879 et 
1913 et qui présentent autant d’aspects fortement 
contrastés de l’âme russe. Dans une forme 
superlative, le chef, son orchestre et le Chœur 
Métropolitain ont montré d’évidentes affinités 
avec un répertoire d’une richesse luxuriante.

D’entrée de jeu, les « Danses polovtsiennes » 
de Borodine donnent le ton à un concer t 
éblouissant qui met en valeur la virtuosité des 
différents pupitres. Non seulement l’extrait du 
Prince Igor est, comme il se doit, rutilant, mais 
encore il se déchaîne avec toute la sauvagerie 
souhaitée et, grâce à la participation d’un 
chœur d’une belle homogénéité, il culmine en 
moments de pure ardeur dionysiaque. Après un 

tel déferlement sonore, Petrouchka, donné dans 
la version de 1947, brille par une interprétation 
d’une extrême précision qui traduit à merveille 
l’atmosphère survoltée de la fête foraine et le 
drame du pantin éconduit par la ballerine au 
profit du Maure aux instincts cruels. 

La deuxième partie du concert est consacrée à 
Rachmaninov, plus précisément à la cantate pour 
trois solistes, chœur et orchestre Les cloches. 
Sur des poèmes d’Edgar Allan Poe, traduits 
et adaptés en russe par Constantin Balmont, 
l’œuvre, d’une orchestration somptueuse mais à 
la veine mélodique inégale, évoque quatre sons 
de cloches associés aux différents âges de la vie. 
Les premier, deuxième et quatrième mouvements 
font appel à une voix de soliste. Associé d’abord 
et avant tout aux rôles de Donizetti, Verdi et 
Puccini, le ténor américain Dimitri Pittas semble 
plus ou moins dans son élément et doit quelque 
peu lutter contre la masse orchestrale. Dotée 
d’une meilleure projection vocale, la soprano 
Nicola Beller Carbone, inoubliable Salomé 
en 2011 à l’Opéra de Montréal, se révèle très 
touchante dans sa description des cloches d’or 
du mariage. Quant au baryton Hugh Russell, il 
réussit à parer sa voix de couleurs envoûtantes 

et d’une rare éloquence pour traduire le glas 
funèbre, puis enfin, le silence de la tombe. Fort 
bien préparé par Pierre Tourville et François 
A. Ouimet, le Chœur Métropolitain, composé, 
pour la circonstance de 128 membres, répond 
merveilleusement à la direction ductile de 
Yannick Nézet-Séguin et contribue grandement 
au triomphe final.

Louis Bilodeau
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« Yannick Nézet-Séguin et l’âme russe »
Œuvres de Borodine, Stravinsky et Rachmaninov
Production : Orchestre Métropolitain
Maison symphonique, Montréal, 27 novembre 2016

INT :	 Nicola Beller Carbone, Dimitri Pittas, Hugh Russel
DM :	 Yannick Nézet-Séguin, Orchestre et Chœur 

Métropolitain

OSM et Festival Bach de Montréal

UNE PASSION POUR NOTRE TEMPS
Pour clore en beauté la dixième édition du 
Festival Bach de Montréal, nous avons eu droit à 
une Passion selon saint Matthieu qui sortait de 
l’ordinaire, dans une mise en espace s’inspirant 
de ce qui se fait depuis quelques années en 
Europe. La tâche avait été confiée au metteur en 
scène Alain Gauthier et ce fut à tous les points 
de vue une réussite absolue. 

Le double choeur était disposé derrière et l’or-
chestre, séparé en deux parties de part et d’autre 
d’un praticable en forme de croix blanche, sur 

lequel les solistes chantaient de mémoire en incar-
nant leur rôle comme on peut difficilement y par-
venir quand on s’exécute partition en main après 
avoir attendu son tour de longs moments assis sur 
le devant de la scène. Ici, les solistes se relayaient 
sur cette croix blanche depuis les coulisses dans 
un va-et-vient que Gauthier aura su coordonner 
sur la musique avec une minutie sans faille, 
chaque geste, chaque regard ajoutant à cette tra-
gédie dont on pouvait d’autant mieux suivre les 
péripéties et la manière géniale dont Bach a mis 
chacune d’elle en musique que des surtitres nous 
offraient la traduction simultanée du texte. 

Pour l’occasion, on avait réuni parmi les meilleurs 
interprètes actuels du Cantor de Leipzig, en 
commençant par cet évangéliste d’exception 
qu’est le ténor allemand Julian Prégardien. À ses 
côtés, le jeune baryton canadien Gordon Bintner 
s’est montré tout aussi impressionnant dans 
le rôle de Jésus que, deux semaines plus tôt à 
l’Opéra de Montréal, dans celui de Don Giovanni. 
Sur le plan choral et orchestral, ce Bach fut à la 
fois le plus émouvant et stylistiquement le plus 
juste qu’il nous ait été donné d’entendre de la 
part des musiciens de l’OSM et de leur directeur 
artistique Kent Nagano. 

Il faut aussi souhaiter que le Festival Bach et 
l’Orchestre symphonique de Montréal n’hésitent 
pas à nous redonner régulièrement ce genre de 
Passion faite pour notre temps.

Guy Marchand

La Passion selon saint Matthieu de Jean-Sébastien Bach
Production : Orchestre symphonique de Montréal (OSM), 
Festival Bach de Montréal
Maison symphonique, 30 novembre 2016

INT :	 Julian Prégardien, ténor (Évangéliste) ; Gordon 
Bintner, baryton (Jésus) ; Geoffroy Salvas, baryton 
(Pilate) ; Sarah Wegener, soprano ; Ann Hallenberg, 
alto ; Michael Schade, ténor ; Christian Immler, basse

DM :	 Kent Nagano, Orchestre et Chœur de l’OSM, 
Petits Chanteurs du Mont-Royal

CC :	 Andrew Megill, Andrew Gray
MEE :	Alain Gauthier

De bas en haut, le chef, Kent Nagano, Julian Prégardien et Gordon Bintner
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I Musici de Montréal

 DES TRANSCRIPTIONS INSPIRÉES

I Musici ont ouvert leur série « I grandi concerti » 
de cette année avec du Beethoven augmenté et 
du Mahler réduit. Le dernier quatuor du maître 
de Bonn a en effet été transformé par Jean-Marie 
Zeitouni – le directeur artistique de la formation 
– en partition pour orchestre à cordes, tandis 
que l’effectif majestueux de la dernière œuvre 
vocale de Mahler (Le chant de la terre, 1909) se 
trouve condensé à neuf instruments soli, cordes 
et percussions dans un arrangement récent 
(2006) de Glen Cortese.

Il arrive parfois que la pratique de la trans
cription cache un aveu d’impuissance : dans le 
cas présent, ceci se traduirait en « J’aimerais 
jouer un quatuor de Beethoven, mais je suis un 
chef d’orchestre… », accompagné par « J’aimerais 
jouer du Mahler, mais je n’ai pas d’orchestre 
symphonique… ». Les transcriptions proposées 

da n s ce concer t  ont , 
a u  cont r a i r e ,  l ’a t out 
de révéler des d imen
sions nouvelles. Il serait 
notamment impossible 
de produ i re ,  avec u n 
quat uor,  l ’ef fet  enve
loppant de respiration 
palpitante du troisième 
mouvement de l’op. 135, 
a insi que la puissance 

héroïque du motif « Es muss sein ! » martelé 
du début à la fin du dernier. Et l’arrangement 
du Chant de la terre exploite superbement le 
potentiel de chambre de la partition originale, 
sans perdre pour autant la puissance du premier 
mouvement, le ténor Richard Cox ayant presque 
eu du mal à ne pas être submergé par les 
instruments. Le calme du deuxième mouvement, 
« Le solitaire en automne », offre à la mezzo-
soprano montréalaise Michèle Losier l’ambiance 
idéale pour conquérir le public avec son timbre 
d’une richesse impressionnante, qui s’est révélé 
au fur et à mesure que l’œuvre se déployait : des 
graves dignes d’une contralto peuvent alterner 
avec des passages d’une légèreté enfantine, qui 
donnent notamment au quatrième mouvement, 
« De la beauté », le caractère populaire qu’il 
demande. Si Cox nous fait sourire dans sa 

personnification de l’ivrogne au cinquième 
mouvement, Losier nous magnétise tout au 
long du dernier. Son interprétation à couper le 
souffle de ce long chant crépusculaire « L’adieu » 
transporte l’auditoire dans l’éternité invoquée 
par Mahler. Une éternité de presque une demi-
heure, que nous voudrions prolonger encore plus 
longtemps avec comme guides extraordinaires 
cette chanteuse et cet orchestre. 

Federico Lazzaro

Le chant de la terre (Das Lied von der Erde), arr. Cortese, 
Gustav Mahler
Ludwig van Beethoven: Quatuor à cordes nº 16 en fa majeur, 
op. 135 (arr. Zeitouni) 
Production : I Musici de Montréal
Salle Bourgie, 12 octobre 2016

INT :	 Richard Cox, ténor ; Michèle Losier, mezzo-soprano
DM :	 Jean-Marie Zeitouni, I Musici

Jean-Marie Zeitouni
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Ensemble Siegfried

DE LA MUSIQUE DE CHAMBRE SYMPHONIQUE !
L’ensemble Siegfried cherche à présenter au 
spectateur un répertoire symphonique adapté 
à la musique de chambre. C’est donc un groupe 
à géométrie variable (au maximum 12 solistes-
chambristes pour ce concert) qui s’attaque 
au répertoire symphonique (transcrit par le 
directeur artistique, Olivier Hébert-Bouchard), 
et ce, sans chef d’orchestre, dans le dessein de 
conserver cette communion entre musiciens 
qui forme cette magie typique à la musique de 
chambre. Un objectif audacieux qui apporte en 
terre québécoise une tradition bien implantée en 
Europe. Un vent de fraîcheur tout à fait apprécié !

Pour ce concert inaugural, l’ensemble proposait 
le « Siegfried Idyll » de Wagner, qui donne son 
nom au groupe. La suite du programme était 
construite autour du répertoire de musique 
américaine classique. El le s’ouvrait avec 
Knoxville : Summer of 1915 de Samuel Barber. 
Quoiqu’elle soit d’une admirable conception et 
d’une tendresse sentimentale fort touchante, 
cette scène pour soprano et orchestre, origi-
nellement écrite pour Eleanor Steber, est une 
œuvre un peu négligée par le public. L’artiste 
Magali Simard-Galdès en a proposé une inter-
prétation douce et mélancolique, rêveuse et nos-
talgique. Sa grande maîtrise vocale lui a permis 

de moduler son jeu, offrant ici un passage clair 
et lumineux, et là, une teinte feutrée et intime. 
Seul bémol au tableau : l’acoustique de l’Église 
anglicane Saint George favorisant les instru-
mentistes plutôt que la voix, certains problèmes 
d’équilibre irrémédiables dans le contexte ont 
légèrement gâché le plaisir d’écouter cette exé-
cution sentie et maîtrisée.

Le reste du programme, strictement instru-
mental, faisait découvrir le grand talent et la 
grande musicalité des musiciens de l’ensemble. 
L’écoute et l’interaction entre ses membres sont 
admirables, ce qui leur permet d’atteindre une 
interprétation vive et alerte, tout en conservant 
un sens musical sûr et solide. Appalachian 
Spring (dans sa version ballet, et non pas la 
suite pour concert) de Copland a été rendu avec 
toute la poésie et la tendresse bucolique de cette 
délectable partition. Quant au Concerto Dum-
barton Oaks de Stravinsky, l’énergie et l’espiè-
glerie de la partition ont trouvé écho dans le 
plaisir communicatif des interprètes.

Un nouvel ensemble est né et il gagne à être 
entendu !

Éric Champagne

« Americana »
Œuvres de Barber, Copland, Stravinsky et Wagner
Production : Ensemble Siegfried
Église anglicane Saint George, Montréal
28 octobre 2016

INT :	 Magali Simard-Galdès, soprano
INS :	 Ensemble Siegfried

Magali Simard-Galdès
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SONDAGE – SONDAGE – SONDAGE

vous remercie de nous aider 
en remplissant notre sondage, 
d’ici le 15 février 2017. 

À GAGNER
4 PAIRES DE BILLETS

Orchestre symphonique de Montréal  
(Concert Verdi et les grands chœurs d’opéra le 15 mars 2017)

Opéra de Québec (Le Barbier de Séville le 16 mai 2017)

DISQUES COMPACTS ATMA CLASSIQUE 

Coffret de 5 CDs de l’intégrale des Mélodies françaises  
pour voix et piano de Francis Poulenc 

Un CD d’Étienne Dupuis/Quatuor Claudel-Canimex – Love Blows 
as the Wind Blows, mélodies anglaises et québécoises

Une valeur totale de plus de 450 $

Une version imprimée de ce sondage est insérée 
dans ce numéro (avec enveloppe de retour). 

Ce sondage est également disponible  
en ligne au : www.revuelopera.quebec/sondage

15 ANS

AU CINÉMA BEAUBIEN – AVEC SOUS-TITRES FRANÇAIS AU CINÉMA DU PARC – AVEC SOUS-TITRES ANGLAIS

NOUVEAU ! E N  D I R E C T
E T  E N  D I F F É R É

Le Lac des cygnes – Noureev
En direct le 8 décembre 2016  
En différé les 15, 19 et 20 janvier 2017
En direct le 8 décembre 2016  
En différé les 15 et 19 janvier 2017

Les Contes d’Hoffmann – Offenbach
En différé les 18, 22 et 23 décembre 2016

En différé les 18 et 22 décembre 2016

calendrier et horaires cinespectacle.com
SAISON

3575, avenue du Parc, Montréal 
cinemaduparc.com – 514.281.1900

STATIONNEMENT 2 $ POUR 3 H

Économisez en vous abonnant. Cartes en vente à la billetterie.

2396, rue Beaubien Est, Montréal  
514.721.6060 – cinemabeaubien.com

The Tempest – Shakespeare
En direct le 11 janvier 2017

En différé les 8, 12 et 13 janvier 2017

En différé les 8 et 12 janvier 2017

Casse-Noisette – Tchaïkovski

PROGRAMMATION ET HORAIRE sur

Présenté avecsous-titres français

Présenté avecsous-titres anglais

S A I S O N

NOUVEAU ! E N  D I R E C T  E T  E N  D I F F É R É

CINESPECTACLE.COM

carte-opera-Beaubien-2016-v.indd   1
2016-09-07   13:45
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À tout seigneur, tout honneur. Comme ce 
concert d’ouverture de l’An 3 avait été confié 
à l’Ensemble Ar ion, on ava it choisi t rois 
cantates dont les airs centraux présentaient 
tous de v ir tuoses l ignes de f lûte obl igée, 
ce qui permit de mettre en valeur le talent 
exceptionnel de Cla ire Guimond, f lût iste 
et directrice artistique de l’ensemble. Mais 
c’est en très petite formation de chambre 
que s’est présenté Arion sous la direction du 
chef invité Alexander Weimann : un quatuor 
vocal qui faisait aussi les chœurs concertants 
d ’ou ve r t u r e  e t  le s  c hor a l s  c o nc lu s i f s , 
accompagné par un quintette de cordes, deux 
f lûtes et deux hautbois. Les quatre solistes 
vocaux se sont tous montrés solides et, même 
si les deux voix masculines avaient la part 
la plus belle avec chacun trois airs, les deux 
voix féminines ont tout aussi bien chanté ce 
qui leur revenait. Ce ne fut cependant pas le 
meilleur jour de l’ensemble instrumental qui 
les accompagnait. Manque d’entrain, justesse 
fluctuante, les musiciens avaient l’air d’avoir 
la tête ail leurs (au concert d’ouverture de 
leur propre saison à venir quatre jours plus 
ta rd ?). Quoi qu’i l en soit , i l  y eut quand 
même de beaux moments, comme le chœur 
d’ouverture de la dernière cantate (BWV 96), 
dans lequel la deuxième flûtiste, Alexa Raine-
Wright, troqua son traverso pour une f lûte à 
bec sopranino et exécuta avec brio une ligne 
virevoltante, filant à toute allure au-dessus 
de la mêlée, en lumineuses arabesques qui 
avaient manifestement pour but d’évoquer le 
scintillement de l’étoile du matin dont il était 
question dans le texte.

Le deuxième concert de l’An 3 (dixième de la 
série) était la deuxième participation des Violons 
du Roy à cette intégrale des cantates de Bach, 
mais la première sous la direction de leur chef-
fondateur, Bernard Labadie. Pour l’occasion, 
on avait choisi des cantates pour solistes. Les 
deux pour soprano (BWV 52 et BWV 58) furent 
divinement rendues par l’Allemande Lydia 
Teuscher. De la cantate pour basse (BWV 82), le 
Canadien Tyler Duncan, chantant de mémoire, a 
donné une interprétation des plus senties. Quant 
à la dernière, pour soprano et basse (BWV 58), 
elle commence par un duo où les deux chanteurs 
surent bien harmoniser leurs voix. Notables 
contrastes avec le concert précédent, l’orchestre 
jouait sur instruments modernes et comprenait 
une phalange d’une douzaine de cordes, à laquelle 
se sont joints, selon les œuvres, jusqu’à deux cors 
et trois hautbois. Une mention spéciale revient 
au premier hautbois Marjorie Tremblay qui, dans 
chaque cantate, sut admirablement dialoguer 
avec l’une et l’autre voix dans des obligati 
d’une grande virtuosité et expressivité. De 
plus, tout l’orchestre fit preuve d’un dynamisme 
remarquable, répondant avec précision à toutes 
les demandes de Labadie, un chef qui ne cesse 
d’étonner par sa capacité à faire ressortir chaque 
subtil ité du discours musical sans jamais 
perdre la vue d’ensemble. Sachant que, moins 
d’un an plus tôt, une virulente leucémie faillit 
nous l’enlever prématurément, il y eut quelque 
chose de particulièrement émouvant à le voir 
diriger Ich habe genug, pour plusieurs la plus 
bouleversante mise en musique d’une méditation 
sur l’acceptation de la mort comme délivrance 
quand l’on est rendu au bout de ses souffrances.

Un encore plus grand contraste nous attendait 
au troisième concert : il y avait pas moins de 
75 personnes sur scène ! Pour leur première 
participation à cette intégrale des cantates de 
Bach, l’ensemble de musique de chambre Les 
Boréades s’était associé au Chœur Saint-Laurent. 
Comme ce chœur comprend plus de 50 voix, 
pour bien les soutenir, le directeur-fondateur 
des Boréades, Francis Colpron, avait réuni plus 
d’une vingtaine de musiciens de divers ensembles 
baroques montréalais autour des siens placés aux 
postes stratégiques, dont le dynamique Olivier 
Brault au premier violon et la très expressive 
violoncelliste Mélisande Corriveau au continuo. 
Le tout était sous la direction du chef du chœur, 
Philippe Bourque, Colpron assumant au besoin 
les parties de flûte traversière, dont quelques 
obligati particulièrement déliés dans certains 
airs. Des quatre solistes vocaux, trois étaient bien 
connus des amateurs de musique baroque : Hélène 
Brunet, Maude Brunet et Philippe Gagné se sont 
tous présentés dans une belle forme et ce fut 
encore un plaisir de les entendre, non seulement 
dans les airs, mais aussi dans de superbes duos où 
ils ont fait preuve d’une belle complicité. Quant au 
quatrième, le baryton François-Nicolas Guertin, 
il s’agissait d’un nouveau venu dont les qualités 
vocales et la solide performance sont pleines 
de promesses pour l’avenir. Dans ce substantiel 
programme de quatre cantates, dont la dernière 
en deux parties comprenait onze mouvements, 
il y avait plusieurs chœurs concertants et le 
chef sut en faire ressortir la plupart des beautés, 
en particulier de saisissantes modulations et 
dissonances au milieu du chœur d’ouverture de 
la cantate BWV 125. 

Guy Marchand

Fondation Arte Musica – L’intégrale des cantates de J. S. Bach à la salle Bourgie du MBAM – An 3

 DE CONTRASTES EN CONTRASTES
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Philippe Gagné

An 3 – Neuvième concert, 25 septembre 2016

Es ist dir gesagt, Mensch, was gut ist, BWV 45
Herr Jesu Christ, du höchtest Gut, BWV 113
Herr Christ, der einge Gottessohn, BWV 96
Hélène Brunet, soprano ; Laura Pudwell, alto ;
Philippe Gagné, ténor ; Jesse Blumberg, baryton

DM :	 Alexander Weimann, Ensemble Arion

An 3 – Dixième concert, 30 octobre 2016

Falsche Welt, dir trau ich nicht, BWV 52 
Ich habe genug, BWV 82
Ich bin vergnügt mit meinem Glücke, BWV 84
Ach Gott, wie manches Herzeleid, BWV 58
Lydia Teuscher, mezzo-soprano ; Tyler Duncan, baryton
Avec la participation pour les chorals conclusifs de 
Maude Brunet, mezzo-soprano ; Jacques-Olivier Chartier, ténor

DM :	 Bernard Labadie, Les Violons du Roy

An 3 – Onzième concert, 27 novembre 2016

Nun komm, der Heiden Heiland, BWV 61
Mit Fried und Freud ich fahr dahin, BWV 125
Was Gott tut, das ist wohlgetan, BWV 99
Ärgre dich, o Seele, nicht, BWV 186
Hélène Brunet, soprano ; Maude Brunet, mezzo-soprano ; 
Philippe Gagné, ténor ; François-Nicolas Guertin, baryton

DM :	 Philippe Bourque, Les Boréades de Montréal  
et le Chœur Saint-Laurent

Laura Pudwell
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Société d’art vocal de Montréal

 QUAND LE PIANISTE EST AUSSI UN INTERPRÈTE…

Premier concert de la saison pour la Société d’art 
vocal de Montréal et première présence pour 
Andréanne Brisson Paquin. La jeune soprano 
québécoise, accompagnée au piano par Michel-
Alexandre Broekaert, donnait un récital de mélo
dies rarement entendues : trois pièces de Haydn, 
trois cycles composés respectivement par Grieg, 
Gougeon et Quilter, deux « poèmes » de Turina 
et un air méconnu de Rossini. S’exprimer en 
cinq langues au cours d’un même récital est 
certes une prouesse, mais ce n’est rien comparé 
à la manière dont la chanteuse a interprété ces 
mélodies. On sent chez elle une très grande 
compréhension du texte, qu’il soit en français, en 
anglais, en allemand, en espagnol ou en italien. 

Chaque mot important est pesé. Il y a derrière le 
chant une véritable intention de communiquer 
une émotion. Au fond, Andréanne Brisson 
Paquin n’a fait que confirmer ce que nous avions 
déjà observé à son sujet : une grande maturité, 
et surtout, une intelligence dans l’interprétation.

En ouverture de concert, les trois mélodies de 
Haydn, sur des poèmes anglais, ont mis en valeur 
les grandes qualités du pianiste Broekaert. Il doit 
être considéré comme un interprète au même 
titre que la soprano, compte tenu de l’écriture 
plus fouillée de l’accompagnement (au point 
où ces pièces pourraient avoir été écrites pour 
piano solo avant que la voix n’y soit ajoutée). Il a 
fait preuve à la fois d’une excellente écoute – ce 
qui le place déjà parmi les accompagnateurs de 
haut rang – et d’un toucher remarquable. Sous 
ses doigts, la musique respire et s’épanouit.

Trois mélodies de Debussy ont révélé la diction 
française limpide d'Andréanne Brisson Paquin 
– il est aussi bien rare d’entendre ces poèmes 
mis en musique –, tandis que les lieder de Grieg 
nous ont réservé plusieurs moments d’émotion. 

Les mettant en regard, la suite du programme 
paraissait plus pauvre. Retenons tout de même 
le Jeu des citations de Gougeon et La floraia 
fiorentina de Rossini, qui nous ont permis 
d’admirer le sens comique de la soprano. 

Si le public a pu être conquis par la beauté de 
certaines mélodies, c’est grâce aux compositeurs, 
bien sûr, mais surtout, à ces deux jeunes inter
prètes qui feraient ombrage à bien des musiciens 
plus confirmés.

Justin Bernard

Stéphanie Pothier

 UN MOMENT DE BEAUTÉ INOUBLIABLE…

À l’occasion d’un récital – celui-ci intitulé d’après un 
vers du poème Monde irrémédiable désert d’Hector 
de Saint-Denys Garneau – a été présenté un choix 
de textes mis en musique par trois générations de 
compositeurs séduits par les écrits de deux icônes 
de la poésie québécoise : Anne Hébert et son 
cousin. Pour souligner le centième anniversaire 
de la naissance d’Hébert (née en 1916) et le quatre-
vingtième anniversaire de la parution du recueil 
Regards et jeux dans l’espace (1937) de Saint-
Denys Garneau, les organisateurs de cette soirée 

ont, en effet, choisi un répertoire intime d’œuvres 
écrites pour voix et piano, présenté en trois volets.

Dès son ouverture, le spectateur est happé par 
une création de Dominique Lupien, Rivière de 
mes yeux, laquelle création génère une musique 
scintillante ; puis, une œuvre récente de Louis-
Dominique Roy, Arbres (2015), évoquant la nature 
si chère à Saint-Denys Garneau. Suivent quelques 
pièces plus anciennes d’Alain Gagnon, Que je 
t’accueille (1968) et de Serge Garant, Et je prierai 
ta grâce (1952), une musique bouleversante qui 
rappelle l’univers plus sombre du poète.

Nous voici maintenant invités dans l’espace 
d’Hébert grâce à la musique de Louis-Dominique 
Roy avec deux extraits d’un cycle de Cinq 
poèmes (2015), de Rachel Laurin avec Sous la 
pluie (2008) et Vie de château (1999), et de Jean 
Lesage avec Nuit (1994), autre laps de temps 
musical dramatique et mystérieux suggéré par 
les premiers accords.

Puis, c’est le retour à la poésie de Saint-Denys 
Garneau à travers le cycle de Quatre poèmes 
(1955) de Jean Vallerand.

Pour clore la soirée, nous sommes conviés à 
goûter une création d’Éric Champagne avec 
Quelques phrases d’un livre, un triptyque, 
dont Quand loin du cœur suivi de la tragique 
Angoisse et se terminant sur Baigneuse, un 
moment lyrique tout en vocalises qui nous 
ramène au thème de la nature évoqué au début.

Le concert, présenté devant un public manifes-
tement subjugué par la qualité de la musique, 
l’équilibre du programme entre moments dra-
matiques ou plus sereins et la présence des 
interprètes sur scène, a été pour tous un grand 
moment de bonheur, un instant d’éternité. Le 
plus surprenant peut-être est l’homogénéité des 
langages et des styles musicaux choisis par les 
compositeurs dont les œuvres s’étendent pour-
tant de 1952 à 2016, comme si chacun avait un 
peu mis de côté son propre cheminement pour 
mettre son talent au service du texte.

De merveilleux interprètes, enfin, ont ouvert 
devant nous cette musique qui enveloppait la 
poésie dans un écrin. Citons Stéphanie Pothier 
qui, outre sa voix chaleureuse et vibrante et sa 
diction impeccable, a su pénétrer le sens profond 
des œuvres ; elle était accompagnée au piano par 
Rosalie Asselin, constamment attentive au jeu de la 
chanteuse et Pascal Blanchet, dont la lecture d’un 
choix de textes intercalés entre chaque moment 
musical a donné à ce concert toute sa cohérence.

Marie-Thérèse Lefebvre

Michel-Alexandre Broekaert et Andréanne Brisson Paquin
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« L’onde et la flamme »
Œuvres de Haydn, Debussy, Grieg, Gougeon, Quilter, Turina 
et Rossini
Production : Société d’art vocal de Montréal
Salle de concert du Conservatoire de musique de Montréal 
16 octobre 2016

INT :	 Andréanne Brisson Paquin
PIA :	 Michel-Alexandre Broekaert

« Le bout cassé de tous les chemins »
Musique de Champagne, Fortier, Gagnon, Garant, Laurin, 
Lesage, Lupien et Roy, Vallerand, sur des poèmes de 
Saint‑Denys Garneau et d’Anne Hébert.
Production indépendante
Salle Joseph-Rouleau de la Maison des Jeunesses 
Musicales du Canada, Montréal
29 octobre 2016

INT :	 Stéphanie Pothier
PIA :	 Rosalie Asselin
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De gauche à droite : Pascal Blanchet, lecteur ; Louis Dominique Roy, compositeur ; Rosalie Asselin, pianiste ; 
compositeurs : Alain Gagnon, Jean Lesage, Éric Champagne, Dominique Lupien ; Stéphanie Pothier, mezzo-soprano
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Société d’art vocal de Montréal

JEAN-FRANÇOIS LAPOINTE,  
MAÎTRE DE CES LIEUX
C’était un événement très attendu. Le baryton Jean-François Lapointe, qui fait 
une grande carrière à l’étranger, donnait un récital exceptionnel au Québec. 
La Société d’art vocal de Montréal accueillait pour l’occasion de nombreux 
nouveaux visages parmi le public, mais aussi des artistes bien connus du 
monde de l’opéra : Joseph Rouleau, Frédéric Antoun ainsi que Nicole Lorange 
et Fernande Chiocchio. C’est dire si la circonstance était spéciale !

Le répertoire des mélodies françaises, en première partie, avait de quoi 
ravir les habitués de la Société d’art vocal. De grands airs d’opéra, en 
seconde partie, ont aussi comblé les fans du baryton québécois, très pré-
sents dans la salle.

Jean-François Lapointe est un grand interprète du répertoire français. Il nous l’a 
admirablement démontré par son phrasé, sa diction et son incarnation dans les 
Chansons gaillardes de Poulenc, Adieu de Fauré et Phidylé de Duparc. Tout 
n’était pas irréprochable, tant s’en faut. Ces mélodies perdaient quelquefois leur 
caractère intimiste. Le baryton faisait certes preuve d’une belle retenue dans 
les passages doux, mais il passait volontiers au triple forte dans les moments 
de tension. Une performance tout en muscles et, somme toute, à contre-emploi 
dans cette salle de 228 places. Le lyrisme des airs d’opéra justifiait davantage la 
vigueur de certains passages – souvent les plus aigus – dans « Avant de quitter 
ces lieux » de Gounod et « Di Provenza il mar » de Verdi. C’est en effet à l’opéra 
et dans le répertoire lyrique que la voix de Jean-François Lapointe semble 
s’épanouir le plus. On retrouvait chez lui cette clarté dans la prononciation et 
ce sens inné du jeu dramatique, notamment dans un extrait des Pêcheurs de 
perles (Bizet) et deux airs de Hamlet (Thomas). 

En rappel, Jean-François Lapointe a chanté La légende du petit navire 
d’Edmond Missa, nous faisant entendre de merveilleux pianissimos, et Les 
mots d’amour de Lionel Daunais. Au piano, Michael McMahon a été fidèle à 
sa réputation d’accompagnateur aguerri, et ce, malgré quelques accrochages 
un peu étonnants en deuxième partie. Les deux interprètes ont eu droit à 
des applaudissements nourris, et même à de vives ovations. 

Justin Bernard

« Mots en musique »
Œuvres de Fauré, Duparc, Poulenc, Rossini, Verdi, Bizet, Thomas et Gounod
Production : Société d’art vocal de Montréal
Salle de concert du Conservatoire de musique de Montréal, 6 novembre 2016

INT :	 Jean-François Lapointe
PIA :	 Michael McMahon

Michael McMahon et Jean-François Lapointe
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Les spectateurs font à peine leur 
entrée que Philippe Sly et John 
Charles Britton s’installent déjà sur 
la scène. En « manches de chemise », assis côte à côte, détendus, ils sont 
l’image même de la décontraction. À les voir ainsi, on comprend que l’on 
n’assistera pas à un récital de lieder conventionnel ; Philippe Sly le confirme 
d’emblée dans son mot de bienvenue lorsqu’il décrit son récital comme une 
invitation à passer un après-midi, sans façon, à écouter du Schubert et à 
parler du génial compositeur autrichien. « Un genre de Schubertiade de 
salon, quoi… » conclut-il en boutade.

« L’après-midi sans façon » s’ouvre sur Alinde, et on est immédiatement 
happé par la voix de Sly, lumineuse, brillante, toute de puissance contrôlée ; 
en second temps, c’est la communion totale entre cette voix et celle de la 
guitare de Britton qui vient nous chercher. Puis, c’est le Auf dem Wasser zu 
singen… La voix plane, sereine, réflexive tandis que la guitare de Britton 
fait miroiter les éclats de mille vaguelettes dans l’air autour de nous… 
et l’on oublie une bonne fois pour toutes que les lieder de Schubert sont 
habituellement accompagnés au piano.

Le récital se poursuit sur cette lancée… Entre chaque lied, dont un 
inoubliable Des Fischers Liebesglück, véritable moment de grâce entre 
le chanteur et le guitariste, Philippe Sly lit des extraits du journal ou de 
la correspondance de Schubert. Petit à petit, Franz Schubert, l’homme, 
nous apparaît : sa vive sensibilité, sa sérénité dans l’adversité et sa joie 
sans cesse renouvelée par la musique. Et l’on se dit qu’on aurait aimé le 
fréquenter, mais qu’à défaut de cette impossible rencontre, Sly et Britton 
nous ont offert ce qui s’en approchait le plus…

Anne Denise Carette

Philippe Sly et John Charles Britton, guitare

« Les sessions Schubert »
Lieder de Franz Schubert (arrangements 
de John Charles Britton)
Production : Fondation Arte Musica
Salle Bourgie, Musée des Beaux-Arts 
de Montréal
6 novembre 2016

INT :	 Philippe Sly, baryton
INS :	 John Charles Britton, guitare

Entrevue exclusive après le récital  
« Les sessions Schubert »
D’où est venue l’idée de chanter Schubert accompagné d’une guitare ?
Je travaillais avec le baryton Robert Holl, un spécialiste de Schubert. 
J’avais vu chez lui un tableau du compositeur avec une guitare. J’ai pensé 
qu’il serait fascinant d’explorer les possibilités de son œuvre avec cet 
instrument. Schubert est issu de la tradition médiévale des troubadours, 
caractérisée par une voix seule avec accompagnement de luth ou de harpe. 
Nous voulions souligner que nous sommes issus de cette tradition.

Chanter ces lieder avec guitare, est-ce bien différent ?
La guitare est un instrument intime. Afin de pouvoir s’entendre, il faut 
jouer très proche de l’autre physiquement. C’est moi qui tourne les pages 
du guitariste. Et puisque la guitare est plus douce que le piano, je dois 
trouver plus de couleurs et de variantes dans mon chant. Je peux tenter 
des nuances extrêmes, ce qui est plus difficile avec un piano.

Comment choisir parmi les quelque 600 lieder de Schubert ?
Il n’y a pas de thème en particulier ayant inspiré notre sélection. J’ai choisi 
les œuvres de Schubert que j’aimais le plus et qui convenaient à mon 
imagination. Quelques pièces, comme Des Fischers Liebesglück, possèdent 
une fragilité telle dans le texte qu’elles semblent convenir beaucoup mieux 
à la guitare. J’ai pu de surcroît découvrir des œuvres de Schubert que je 
ne connaissais pas, notamment Der Jüngling an der Quelle. Lors de mes 
recherches, j’ai réalisé à quel point ça fonctionnait bien.

Quelle œuvre désirez-vous absolument chanter au cours de votre carrière ?
Je travaille actuellement le Winterreise (Voyage d’hiver) de Schubert que je 
présenterai à Montréal à l’automne 2018. La plupart des chanteurs lyriques 
abordent cette œuvre plus tard dans leur carrière. Mais en fait, l’âge du 
personnage n’est pas spécifié. Je ressens le besoin de l’aborder maintenant, 
de vivre avec ce cycle tout au long de ma carrière. Et j’aimerais amorcer 
mes premières rencontres avec ces poèmes ici à Montréal.

Vous chanterez en janvier le rôle de Guglielmo dans Così fan tutte de Mozart 
à l’Opéra de Paris, avec notamment les chanteurs québécois Michèle Losier 
et Frédéric Antoun. Que diriez-vous de cette production ?
Cette production est une réelle communion entre la danse contemporaine 
et le chant. Frédéric, Michèle et moi sommes allés à Bruxelles pour tra-
vailler avec Anne Teresa De Keersmaeker, chorégraphe flamande très 

connue. C’est elle qui assure la mise en scène et la choré-
graphie : chaque personnage sera doublé par un danseur 
qui exprimera son inconscient. Nos mouvements sont en 
quelque sorte la source des mouvements des danseurs.

En quoi les rôles de Mozart vous conviennent-ils particu
lièrement bien ?
On peut resituer les opéras de Mozart à n’importe quelle 
époque, car il y a une vérité directe dans les œuvres 
de Mozart que l’on peut sans cesse explorer. Così est 
parfait pour cela à cause du jeu de l’inconscient et de la 
psychanalyse. Mais si l’on dit que Mozart me convient bien, 
c’est parce que j’adore ce compositeur. Sa curiosité est 
effervescente : on peut passer des années à étudier une 
partition de ce musicien et toujours découvrir quelque chose 
de nouveau. Avec Così, Figaro et Don Giovanni, il y a six 
rôles que je peux chanter. Je suis vraiment choyé !

Claudine Jacques

Fondation Arte Musica

 UN APRÈS-MIDI AVEC PHILIPPE ET FRANZ
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Quartom Acte III

PLAISIR ET (RE)DÉCOUVERTES
Le quatuor a cappella Quartom a depuis peu fait paraître son plus récent 
album sous l’étiquette ATMA classique. Ce troisième opus, Acte III, 
regroupe des airs d’opéra italien, allemand, américain ainsi que des chœurs 
harmonisés pour le quatuor. 

Solides et justes, les quatre voix que l’on entend 
chanter sont celles de Benoît Le Blanc (baryton), 
Julien Patenaude (baryton), Philippe Martel (baryton-basse) et Gaétan 
Sauvageau (ténor). Si aucune d’entre elles n’est exceptionnelle, leur 
mélange, leur balance et leur mariage sont uniques et impressionnants.

La plupart des harmonisations sont très bien construites et misent sur la 
force harmonique du quatuor, tout en ne dénaturant pas l’aspect originel 
des airs sélectionnés. S’ils ont fait appel à Gilbert Patenaude, Jean-François 
Daignerault, Vincent Hamel et Colin Doroschuk pour certains de ces 
arrangements, les quatre membres de Quartom, musiciens accomplis, sont 
à l’origine de la majorité d’entre eux. Une autre spécificité d’Acte III tient 
au fait que les pièces gardent en majorité leur authenticité. Un exemple 
éloquent en est la version de « O Isis und Osiris », l’air de Sarastro dans La 
flûte enchantée de Mozart qui conserve ici son caractère solennel. 

Au nombre des réussites, notons l’Hymne à la nuit de Rameau ainsi 
qu’« In our deep vaulted cell » tiré de Dido and Aeneas de Purcell qui sont 
interprétés avec musicalité et sensibilité. À l’inverse, des pièces comme 
« Votre toast, je peux vous le rendre » de Carmen et « Je crois entendre 
encore » des Pêcheurs de perles, toutes deux de Bizet, accentuent quelque 
peu les limites vocales des choristes. 

Somme toute, Acte III est un disque qui réussit tantôt à nous faire sourire, 
tantôt à nous émouvoir. Les puristes de l’art lyrique pourraient s’indigner de 
l’audace de certaines harmonisations. Ils sauront, en revanche, y trouver leur 
compte grâce à certains autres arrangements de haute qualité. 

Vincent et Daniel Turp

Quartom – Acte III
Étiquette : Atma Classique
Sortie : Octobre 2016
Code : ACD2 2735

BILLETS EN VENTE MAINTENANT

FORFAITS OFFERTS. 
OBTENEZ JUSQU’À 15 % DE RABAIS.

VISITEZ CINEPLEX.COM/EVENEMENTS/METOPERA

Diana Damrau dans le rôle de Juliette et Vittorio Grigolo dans le 
rôle de Roméo, dans l’opéra Roméo et Juliette de Gounod.

Photo : Kristian Schuller/Metropolitan Opera

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

MC/MD Cineplex Divertissement ou utilisation sous licence.

MÉLODIES EN FORME DE 
BONBONS POUR L’OREILLE
Atma Classique a sorti, en septembre dernier, un album au programme 
original : les Liebeslieder Walzer, op. 52 et 65, deux cycles de lieder pour 
quatuor vocal en forme de valses, de Johannes Brahms. La maison d’édi
tion a fait appel à de grands noms de la scène lyrique au Québec : Kimy 
McLaren, Michèle Losier, Pascal Charbonneau et Alexandre Sylvestre, 
accompagnés au piano à quatre mains par Myriam Farid et Olivier Godin.

Il s’agit de mélodies en forme de valses, composées toutes dans un rythme à 
trois temps. Les œuvres alternent chants à quatre voix, duos, quelques solos 
et parfois opposent une voix aux trois autres, l’occasion d’apprécier plus 
distinctement les qualités vocales de chacun. Parmi ces interprètes, le jeune 
ténor est de ceux qui produisent une vive impression, notamment dans « Ein 
kleiner, hübscher Vögel » et « Nicht wandle, mein Licht ». Il possède cette 
voix légère et ce timbre brillant tant recherchés. Michèle Losier reste, quant 
à elle, fidèle à sa réputation. Dans « Wohl schön bewandt war es », pièce pour 
alto solo, elle fait entendre sa voix tout en rondeur. Dans le duo « Sieh, wie 
ist die Welle klar », elle chante en osmose avec Kimy McLaren. Alexandre 
Sylvestre offre une bonne prestation, sans être percutante, car son timbre 
manque un peu d’éclat dans « Ihr schwarzen Augen ». Enfin, les quatre 
chanteurs démontrent à quel point ils sont aussi d’excellents chambristes, 
mentionnons, à titre d’exemple, la dernière pièce de l’album, « Zum Schluss ». 

Myriam Farid et Olivier Godin, au piano quatre mains, sont au même dia
pason. Leur entente musicienne se mesure dans l’accompagnement des 
deux cycles de mélodies et surtout dans leur interprétation des valses pour 
piano solo. Pour conclure, il faut courir acheter cet album ! 

Justin Bernard

« Johannes Brahms : Chants d’amour ». Liebeslieder-Walzer, 
op. 52; Neue Liebeslieder-Walzer, op. 65; Walzer für Pianoforte 
zu vier Händen, op. 39.
Étiquette : Atma Classique
Sortie : septembre 2016
Code : ACD22710

INT :	 Kimy McLaren, soprano ; Michèle Losier, 
mezzo-soprano ; Pascal Charbonneau, ténor ; 
Alexandre Sylvestre, baryton-basse

PIA :	 Myriam Farid et Olivier Godin
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ÉPHÉMÈRE MARGUERITE

Après le film du réalisateur Stephen Frears sur 
le phénomène Florence Foster Jenkins (FFJ), 
l’impatience nous guettait de voir la Marguerite 
de Xavier Giannoli – qui a valu à Catherine 
Frot le César 2016 de la meilleure actrice. Une 
consécration absolument méritée, au vu de 
la magistrale odyssée qu’elle nous fait vivre à 
travers le personnage de Marguerite Dumont, 
riche aristocrate éprise d’art lyrique, mais 
dépourvue de talent.

Mais c’est ici que doit s’arrêter la comparaison 
avec le film précédemment cité. Car, si l’itiné-
raire plutôt divertissant de la FFJ de Stephen 
Frears nous avait permis de rire de bon cœur, 
tout en nous laissant réfléchir aux limites de la 
complaisance et de l’hypocrisie, cette Margue-
rite, très librement inspirée de la diva new-yor-
kaise, nous transporte dans un univers où 
cruauté, raillerie et désillusion omniprésentes 

nous écorchent bien davantage que les sons 
affreux que produit la baronne Dumont. Car, 
si nous nous attendions à ce que nous soyons 
témoins de quelques douteuses envolées lyri
ques, rien ne nous préparait à l’insistance avec 
laquelle on caricature systématiquement la 
pauvre folle, soulignant à gros traits son délire 
de gloire et la plaçant avec une complaisance 
un peu sadique dans des situations qui ont peu 
à voir avec le fait vécu invoqué au début du 
film. 

Malgré la performance de haute voltige de la 
Frot, qui porte littéralement le film, et celles 
qui sont truculentes de Michel Fau et de Denis 
Mpunga, qui interprètent respectivement un 
professeur de chant et un majordome-ange 
gardien, et malgré la somptuosité des décors, 
des costumes et de l’impeccable direction photo, 
subsiste tout au long de ce film un malaise que 
nous ne parvenons pas à nommer, mais qui 
brouille résolument le récit. En vain cherchons-
nous à comprendre ceci  : où cette intrigue 
plurielle veut nous mener, et à quelle fin ?

Cette Marguerite, sourde à sa propre voix, et 
qu’on immole finalement sur scène, à l’instar 
des grandes héroïnes qu’elle n’incarnera jamais, 

devient le bouc émissaire sur lequel on s’acharne, 
victime sacrifiée à la méchanceté des uns et à 
la couardise des autres. La fin du film, comme 
une énième et inutile reprise dans une pièce 
musicale déjà trop longue, se prolonge en une 
descente aux enfers bien superf lue après la 
tombée du rideau, et nous sortons de la salle 
avec le sentiment d’avoir participé, malgré nous, 
à une tragique machination.

Monique Pagé

Image fournie par les Films Séville

Marguerite, film réalisé par Xavier Giannoli, scénario de 
Xavier Giannoli et Marcia Romano
Sortie octobre 2016

INT :	 Catherine Frot (Marguerite Dumont) ; André Marcon 
(Georges Dumont) ; Denis Mpunga (Madelbos) ; 
Michel Fau (Atos Pezzini / Divo) ; Christa Théret (Hazel)

OPÉRAS CONCERTS RÉCITALS CD FILM

BEL CANTO
Jeudi, 16 mars 2017 à 19 h 30
Maison des arts Desjardins Drummondville

Billets en vente au : artsdrummondville.com
ou au 819 477-5412

osdrummondville.com

avec Marianne Lambert

présente
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Calendrier

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

CALENDRIER  
CHRONOLOGIQUE

Le calendrier couvre la période  
du 22 décembre 2016 au 22 mars 2017.

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.

DÉCEMBRE 2016
DATE COMPAGNIE ÉVÉNEMENT
28, 29 Société d’art vocal de Montréal Concert du temps des Fêtes. Airs 

traditionnels, chants sacrés et profanes 
a cappella

JANVIER 2017
DATE COMPAGNIE ÉVÉNEMENT
12, 14 Orchestre symphonique 

de Longueuil
Passion lyrique

20 Théâtre Outremont Lewis Furey – Brahms Lieder 
22 Société d’art vocal de Montréal Sarah Halmarson. Duparc, Grieg, 

Strauss
25 Atelier lyrique de l’Opéra de 

Montréal
L’opéra et les femmes. Conférence-
concert

28 Choeur classique de Montréal Concert français (Gounod-Duruflé)
28, 31 Opéra de Montréal Dialogues des carmélites (Poulenc)
29 Fondation Arte Musica Les Idées heureuses
29 Rendez-vous baroque français Il y a longtemps que je t’aime 

FÉVRIER 2017
DATE COMPAGNIE ÉVÉNEMENT
1er Orchestre symphonique 

de Laval
Carte blanche. Alain Bouchard et 
Sandra Chartrand

2 Clavecin en concert Les charmes de la musique française
2 Théâtre Outremont Lewis Furey – Brahms Lieder 
2, 3, 7, 
8, 9

Opéra Voxpopuli Le chat botté (Mathieu). Concert lyrique 
jeune public

2, 4 Opéra de Montréal Dialogues des carmélites (Poulenc)
3 École de musique Schulich de 

l’Université McGill (MusMcGill)
Récital de maîtrise : Juliana Urban, 
soprano

7 MusMcGill Café concerts@Schulich : gagnants du 
Prix d’art vocal Wirth

9 Réseau Accès Culture (RAC) L’Atelier lyrique de l’Opéra de Montréal 
en concert 

12 RAC Ensemble Les Songes
12 La Maison d’Opéra et de 

Concerts de Sherbrooke
Concert de l’amour. Lully 
et Charpentier

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

Les écrivains et l’opéra. Conférence-
concert

14 Orchestre symphonique du 
Saguenay-Lac-Saint-Jean

Le Quatuor Alcan reçoit Suzie Leblanc

14, 24, 
25

Théâtre Outremont Quartom – Acte III 

15 Orchestre symphonique 
de Québec

Marie-Nicole Lemieux au Palais

17, 18, 
19

Société d’art lyrique 
du Royaume

Carmen (Bizet)

17, 19 Théâtre d’Art Lyrique de Laval Le médecin malgré lui (Gounod)
19 Société d’art vocal de Montréal 

(SAVM)
Chelsea Rus. Poulenc, Schubert

21 SAVM Requiem (Berlioz)
23 ALOdM Schubert : le grand voyage
23, 24, 
25

Atelier d’opéra de l’Université 
de Montréal

L’Enfant et les sortilèges (Ravel)

25 Tempêtes et Passions Viennoiseries musicales
26 RAC Société de musique ancienne de 

Drummondville. Grands succès vocaux 
de l’époque baroque

26 La Sinfonia de Lanaudière Les trois ténors
26 Fondation Arte Musica Ensemble Caprice

MARS 2017

DATE COMPAGNIE ÉVÉNEMENT

2 Réseau Accès Culture (RAC) D’Ombre et de Lumière. Musique de 
Kurt Weill 

4 Ensemble contemporain 
de Montréal

Twouiiit opéra #cabaretexcentrique

5 Orchestre de chambre McGill Poperetta

5 Société Pro Musica Hyesang Park, soprano colorature

5 Société d’art vocal de Montréal 
(SAVM)

France Bellemare. Airs et mélodies de 
Berlioz, Rachmaninov et Ravel

5 RAC Les vents impétueux. Infusion baroque

5, 16, 19 RAC Les Cantates de l’éther 
(Maurice-G. Du Berger)

8 École de musique Schulich 
de l’Université McGill

Jephte (Carissimi)

10 Atelier lyrique de l’Opéra de 
Montréal

Les Vêpres de Rachmaninov

10 Opéra McGill (OMcG) Dido and Aeneas (Purcell)

11 OMcG Le portrait de Manon (Massenet)  
–  L’Heure espagnole (Ravel)

11 OMcG Le château de Barbe-Bleue (Bartok) et 
East o’the Sun, West o’the Moon (Garner)

11 OMcG Sid The Serpent Who Wanted To Sing 
(Fox)

11 OMcG The Impresario (Mozart)

11, 14, 
16

Atelier d’opéra de l’Université 
Laval

 La Chauve-souris (Strauss II) 

11, 14, 
16, 18, 
20

Opéra de Montréal Another Brick In The Wall. L’opéra 
(Waters/Bilodeau)

12 Les Concerts Couperin L’incomparable sopraniste Fabrice Di 
Falco 

12, 16 Jeunesses Musicales du Canada Des femmes, une voix

15 Orchestre symphonique 
de Montréal

Verdi & les grands chœurs d’opéra 

16 Orchestre symphonique 
de Drummondville

Bel Canto

16 RAC Midi concert

17 RAC Viva Italia ! – Marie-Josée Lord 

18 Maison de la musique de 
Sorel‑Tracy

Voyage musical

18 Constantinople Dalla Porta D’oriente

19 RAC Schulich au Bon-Pasteur. Musique en 
Nouvelle-France

19 SAVM Monika Dongmo. Gershwin, Hogan

19 RAC Les amours du poète

➔
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CALENDRIER  
ÉVÉNEMENTIEL

ATELIER D’OPÉRA DE 
L’UNIVERSITÉ DE MONTRÉAL

L’Enfant et les sortilèges (Ravel)
23 au 25 février, 19 h 30 (Salle 
Claude-Champagne)
DM :	 Alain Trudel, Orchestre de l’Université 

de Montréal, Atelier d’Opéra de l’UdeM
MES :	 François Racine

ATELIER D’OPÉRA 
DE L’UNIVERSITÉ LAVAL
Téléphone : 418 656-7061
mus.ulaval.ca

La Chauve-souris (Strauss II) 
11, 14, 16 mars, 19 h 30 (Théâtre de la Cité 
universitaire)
LIV :	 François Racine, tiré de l’adaptation de 

la Société d’art lyrique du Royaume
INT :	 Marie-Chantal Lemieux, Roxanne 

Bédard, Jonathan Gagné, Duane Bell-
Bourassa, Keven Larouche, David 
Turcotte, Catherine Charron-Drolet, 
Émilie Tremblay

DM :	 Anne-Marie Bernard, Atelier d’opéra de 
l’Université Laval

PIA :	 Anne-Marie Bernard
MES :	 Michel-Maxime Legault

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

�L’opéra et les femmes. Conférence-concert
25 janvier, 19 h (Auditorium de la Grande 
Bibliothèque)
INT :	 Lauren Margison, Chelsea Rus, 

Caroline Gélinas, Katie Miller, Carol-
Ann Fraser

AN :	 Pierre Vachon

�Les écrivains et l’opéra. Conférence-concert
12 février, 14 h (Cabaret-Théatre 
Vieux-Saint-Jean)
INT :	 Solistes de l’Atelier lyrique
AN :	 Pierre Vachon

�Schubert : le grand voyage
23 février, 19 h 30 (Chapelle historique du 
Bon-Pasteur)
INT :	 Solistes de l’Atelier lyrique
PIA :	 Mathieu Gaudet

�Les Vêpres de Rachmaninov
10 mars, 19 h 30 (Église Saint-Pierre-Apôtre)
INT :	 Caroline Gélinas, Keven Geddes
CC :	 François A. Ouimet, Pierre Tourville, 

Yannick Nézet-Séguin, Choeur 
Métropolitain, Atelier lyrique de l’opéra 
de Montréal

CHOEUR CLASSIQUE 
DE MONTRÉAL
Téléphone : 514 956-9546

�Concert français (Gounod-Duruflé)
28 janvier, 20 h (Maison symphonique de 
Montréal)
INT :	 Julie Daoust, Pascale Spinney, Éric 

Thériault, Pierre Rancourt
DM :	 Louis Lavigueur, Ensemble Sinfonia de 

Montréal

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

�Les charmes de la musique française
2 février, 20 h (Notre-Dame-de-Bon-Secours)
INT :	 Pascale Beaudin
INS :	 Luc Beauséjour (clavecin)
DM :	 Luc Beauséjour, Clavecin en concert

CONSTANTINOPLE
Téléphone : 514 286-8008
constantinople.ca

�Dalla Porta D’oriente
18 mars, 20 h (Salle Bourgie du Musée des 
beaux-arts de Montréal)
INT :	 Marco Beasley, Kiya Tabassian
INS :	 Stefano Rocco (théorbe, guitare 

baroque), Fabio Accurso (luth), Didem 
Ba ar (kanun), Pierre-Yves Martel 
(viole de gambe), Tanya LaPerrière 
(violon baroque), Patrick Graham 
(percussion), Kiya Tabassian (sétar)

ÉCOLE DE MUSIQUE SCHULICH 
DE L’UNIVERSITÉ MCGILL
Téléphone : 514 398-4535
mcgill.ca/music

�Récital de maîtrise : Juliana Urban, soprano
3 février, 20 h (Salle Redpath)
INT :	 Juliana Urban

�Café concerts@Schulich : gagnants du Prix 
d’art vocal Wirth
7 février, 10 h (Pavillon de musique Elizabeth 
Wirth)

Jephte (Carissimi)
8 mars, 19 h 30 (Salle Redpath)
DM :	 Valerie Kinslow, Orchestre baroque de 

McGill, Cappella Antica

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

�Twouiiit opéra #cabaretexcentrique
4 mars, 21 h (Agora Hydro-Québec du Cœur 
des sciences)
INT :	 Marie-Annick Béliveau, Michiel Schrey
INS :	 Chloé Dominguez (violoncelle), 

Philip Hornsey (percussions et 
échantillonneur), Pamela Reimer 
(piano)

DM :	 Véronique Lacroix
AN :	 Frédéric Lambert
MES :	 Marie-Annick Béliveau

FONDATION ARTE MUSICA
Téléphone : 514 285-2000

INTÉGRALE DES CANTATES DE BACH

�Les Idées heureuses
29 janvier, 14 h (Salle Bourgie du Musée des 
beaux-arts de Montréal)
INT :	 Marie Magistry, Claudine Leroux, 

François-Olivier Jean, Philippe Martel
INS :	 Nicolas Isabelle (cor)
DM :	 Florian Heyerick, Les Idées heureuses
ORG :	 Geneviève Soly

�Ensemble Caprice
26 février, 14 h (Salle Bourgie du Musée des 
beaux-arts de Montréal)
INT :	 Hélène Brunet, Maude Brunet, Philippe 

Gagné, Clayton Kennedy
DM :	 Matthias Maute, Ensemble Caprice

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

CONCERTS RELÈVE EN TOURNÉE

�Des femmes, une voix
12 mars, 14 h (Église Notre-Dame Granby)
16 mars, 19 h 30 (Cégep de Matane)
INT :	 Magali Simard-Galdès
PIA :	 Olivier Hébert-Bouchard

LA MAISON D’OPÉRA ET DE 
CONCERTS DE SHERBROOKE
maisondoperaconcerts.com

�Concert de l’amour. Lully et Charpentier
12 février, 15 h (Église Plymouth Trinity de 
Sherbrooke)
INT :	 Mary Magistry
INS :	 Sylvain Bergeron (luth)

LA SINFONIA DE LANAUDIÈRE
Téléphone : 450 589-5621 poste 202
sinfonia-lanaudiere.org

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

ABRÉVIATIONS :
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�Les trois ténors
26 février, 14 h (Théâtre Hector-Charland)
INT :	 Antoine Bélanger, Keven Geddes, 

Gaétan Sauvageau
DM :	 Stéphane Laforest, La Sinfonia de 

Lanaudière

LES CONCERTS COUPERIN
Téléphone : 418 692-5646
couperin.ca

�L’incomparable sopraniste Fabrice Di Falco
12 mars, 14 h 30 (Chapelle du Musée de 
l’Amérique francophone)
INT :	 Fabrice DiFalco
INS :	 Alfred Marin (violiste)
ORG :	 Sylvain Barrette (et clavecin)

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

�Voyage musical
18 mars, 20 h (Salon de musique Desjardins de 
la Maison de la musique de Sorel-Tracy)
INT :	 Gino Quilico
PIA :	 Dominic Boulianne

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

Dialogues des carmélites (Poulenc)
28, 31 janvier, 2, 4 février, 19 h 30 (Salle 
Wilfrid-Pelletier de la Place des Arts)
INT :	 Marianne Fiset, Marie-Josée Lord, 

Aidan Ferguson, Mia Lennox, Magali 
Simard Galdès, Gino Quilico, Antoine 
Bélanger

DM :	 Jean-François Rivest
MES :	 Serge Denoncourt

Another Brick In The Wall. L’opéra (Waters/
Bilodeau)
11, 14, 16, 18, 20 mars, 19 h 30 (Salle Wilfrid-
Pelletier de la Place des Arts)
INT :	 Étienne Dupuis, Jean-Michel Richer, 

France Bellemare, Caroline Bleau, 
Stéphanie Pothier, Dominic Lorange, 
Marcel Beaulieu, Cairan Ryan

DM :	 Alain Trudel
MES :	 Dominique Champagne

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

LE FESTIVAL BLACK BOX LISL WIRTH

Dido and Aeneas (Purcell)
10 mars, 19 h 30 (Salle Redpath)
INT :	 Solistes de l’Opéra McGill
DM :	 Stephen Hargreaves
MES :	 Jessica Derventzis

The Impresario (Mozart)
11 mars, 11 h (Studio d’opéra Wirth)
INT :	 Solistes de l’Opéra McGill
DM :	 Jack Olszewski
MES :	 Patrick Hasen

Sid The Serpent Who Wanted To Sing (Fox)
11 mars, 13 h (Salle Pollack de l’Université 
McGill)
INT :	 Solistes de l’Opéra McGill
DM :	 Patrick Hansen
MES :	 Patrick Hansen

Le portrait de Manon (Massenet) – L’heure 
espagnole (Ravel)
11 mars, 15 h 30 (Chapelle historique du 
Bon-Pasteur)
INT :	 Solistes de l’Opéra McGill
DM :	 Olivier Godin
MES :	 Jonathan Patterson

�Le Château de Barbe-Bleue (Bartok) et East 
o’the Sun, West o’the Moon (Garner)
11 mars, 20 h (Théâtre Paradoxe)
INT :	 Solistes de l’Opéra McGill
DM :	 Stephen Hargreaves
MES :	 Patrick Hansen

OPÉRA VOXPOPULI
Téléphone : 514 629-8784
operavoxpopuli.com

Le chat botté (Mathieu). Concert lyrique 
jeune public
2, 3 février, 10 h ; 2, 3 février, 13 h (Salle 
Le Cavelier-De LaSalle)
7 au 9 février, 13 h ; 8 février, 19 h (École Jean 
XXIII de Dorval)
INT :	 Claude Tremblay, Maude Côté-

Gendron, Véronique Gauthier, 
Dominique Côté

DM :	 Louise Andrée-Baril, Opéra Voxpopuli
PIA :	 Louise Andrée-Baril
MES :	 Patrick Mathieu

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

Poperetta
5 mars, 15 h (Salle Pollack)
INT :	 Lauren Margison, Chelsea Rus, Katie 

Miller, Keven Geddes, Max van Wyck, 
Nathan Keoughan

DM :	 Boris Brott, Orchestre de chambre de 
McGill

MES :	 Alain Gauthier

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

Bel Canto
16 mars, 19 h 30 (Maison des arts Desjardins 
Drummondville)
INT :	 Marianne Lambert
DM :	 Marc Bélanger, Orchestre symphonique 

de Drummondville

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

MUSIQUE MAESTRO MEMORIA

�Carte blanche. Alain Bouchard et Sandra 
Chartrand
1er février, 13 h 30 (Salle André-Mathieu)
INT :	 Caroline Gélinas
DM :	 Alain Trudel, Orchestre symphonique 

de Laval

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

CONCERTS INTIMES

�Passion lyrique
12 janvier, 20 h  ; 14 janvier, 19 h 30 (Église 
Sainte-Famille de Boucherville)
INT :	 Daniel Taylor, Suzie Leblanc
DM :	 Marc David, Orchestre symphonique 

de Longueuil

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

SÉRIE FESTIVAL ITALIEN

�Verdi & les grands chœurs d’opéra
15 mars, 19 h 30 (Maison symphonique de 
Montréal)
INT :	 Marianne Fiset, Alexander 

Tsymbalyuk
DM :	 Carlo Rizzi, Orchestre symphonique de 

Montréal
CC :	 Andrew Megill, Choeur de l’OSM
PIA :	 Marie-Ève Scarfone

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

LES CLASSIQUES DU PALAIS

�Marie-Nicole Lemieux au Palais
15 février, 19 h 30 (Palais Montcalm)
INT :	 Marie-Nicole Lemieux
DM :	 Fabien Gabel, Orchestre symphonique 

de Québec

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

�Le Quatuor Alcan reçoit Suzie Leblanc
14 février, 17 h  ; 14 février, 20 h (Conservatoire 
de musique de Saguenay)
INT :	 Suzie Leblanc
INS :	 Quatuor Alcan

RENDEZ-VOUS BAROQUE 
FRANÇAIS
rdvbaroquefrancais.com
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�Il y a longtemps que je t’aime 
29 janvier, 14 h 30 (Salle Saint-François-Xavier. 
Prévost)
INT :	 Andréanne Brisson-Paquin
INS :	 Grégoire Jeay (flûte baroque), Amanda 

Keesmaat (violoncelle baroque), 
Dominic Guilbault (violon baroque), 
Christophe Gauthier (clavecin)

RÉSEAU ACCÈS CULTURE
Téléphone : 311
accesculture.com

�L’Atelier lyrique de l’Opéra de Montréal en 
concert 
9 février, 13 h 30 (Auditorium Le Prévost)
INT :	 Chelsea Rus, Lauren Margison, 

Katie Miller, Keven Geddes, Nathan 
Keoughan

PIA :	 Maxime Dubé Malenfant

�Ensemble Les Songes
12 février, 15 h (Chapelle historique du 
Bon-Pasteur)
INT :	 Samantha Louis
INS :	 Vincent Lauzer (flûte à bec), Camille 

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

�Société de musique ancienne de 
Drummondville – Grands succès vocaux de 
l’époque baroque
26 février, 15 h (Église Saint-René-Goupil)
INT :	 France Caya
INS :	 Pascal-Frédéric St-Yves (flûtes et viole 

de gambe), Jean-Yves St-Pierre (flûte à 
bec et chalumeau), Jonathan Addleman 
(clavecin)

�D’Ombre et de Lumière. Musique de Kurt Weill 
2 mars, 19 h 30 (Centre communautaire Anjou)
INT :	 Jacinthe Thibault
PIA :	 David Bergeron

�Les vents impétueux. Infusion baroque
5 mars, 15 h (Chapelle historique du 
Bon-Pasteur)
INT :	 Avec Rebecca Dowd-Lekx
INS :	 Alexa Raine-Wright (flûte à bec et 

baroque), Sallynee Amawat (violon 
baroque), Andrea Stewart (violoncelle 
baroque), Rona Nadler (clavecin)

Les Cantates de l’éther (Maurice-G. Du 
Berger)
5 mars, 20 h (Maison de la culture 
Marie-Uguay)
16 mars, 19 h 30 (Maison de la culture 
Ahuntsic-Cartierville)
19 mars, 15 h (Maison de la culture Plateau 
Mont-royal)
INT :	 Andréanne Brisson-Paquin
INS :	 Marie-Laurence Primeau (viole 

de gambe), Francis Colpron (flûte 
baroque)

�Opéra McGill – Le portrait de Manon 
(Massenet) – L’Heure espagnole (Ravel)
11 mars, 15 h 30 (Chapelle historique du 
Bon-Pasteur)
DM :	 Olivier Godin
MES :	 Jonathan Patterson

�Midi concert
16 mars, 12 h (Chapelle historique du 
Bon-Pasteur)
INT :	 Jeunes solistes
CC :	 Canadian Opera Company Ensemble 

Studio, Atelier lyrique de l’Opéra de 
Montréal

Viva Italia ! – Marie-Josée Lord
17 mars, 20 h (Collège Reine-Marie)
INT :	 Marie-Josée Lord

�Les amours du poète
19 mars, 14 h (Maison de la culture 
Marie-Uguay)
INT :	 Pierre Rancourt
PIA :	 Michel Franck

�Schulich au Bon-Pasteur. Musique en 
Nouvelle-France
19 mars, 15 h (Chapelle historique du 
Bon-Pasteur)
INT :	 Dominique Labelle
INS :	 Lena Weman (flûte baroque), Betsy 

MacMillan (viole de gambe), Hank 
Knox (clavecin)

SOCIÉTÉ D’ART LYRIQUE 
DU ROYAUME
Téléphone : 418 545-2787
salr.ca

Carmen (Bizet)
17, 18 février, 19 h 30 ; 19 février, 14 h (Théâtre 
Banque Nationale de Chicoutimi)
INT :	 Gianna Corbisiero, Antonio Figueroa, 

Hugo Laporte, Stéphanie Lessard, 
Jacques-Olivier Chartier, Sabrina 
Ferland, Élisabeth Boudreault, Robert 
Huard, Nathalya Thibault, Dion 
Mazerolle

DM :	 Jean-Philippe Tremblay, Orchestre 
symphonique du Saguenay-Lac-Saint-
Jean

CC :	 Denise Cloutier
PIA :	 Dominic Boulianne
MES :	 Guylaine Rivard

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

AMICALE DE LA PHONOTHÈQUE

�Hector Berlioz (1803-1869) : Requiem
21 février, 18 h 30 (Café d’art vocal)

LES DÉCOUVERTES DU CAFÉ D’ART VOCAL

�Concert du temps des Fêtes. Airs 
traditionnels, chants sacrés et profanes a 
cappella
28, 29 décembre, 11 h 30 (Café d’art vocal)

�Sarah Halmarson. Duparc, Grieg, Strauss
22 janvier, 11 h 30 (Café d’art vocal)

�Chelsea Rus. Poulenc, Schubert
19 février, 11 h 30 (Café d’art vocal)

�Monika Dongmo. Gershwin, Hogan
19 mars, 11 h 30 (Café d’art vocal)

PROGRAMMATION ARTISTIQUE

�France Bellemare. Airs et mélodies de Berlioz, 
Rachmaninov et Ravel
5 mars, 15 h (Salle de concert du 
Conservatoire de musique de Montréal)

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

SÉRIE DOMINICA

�Hyesang Park, soprano colorature
5 mars, 15 h 30 (Salle Bourgie du Musée des 
beaux-arts de Montréal)
INT :	 Hyesang Park

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

Viennoiseries musicales
25 février, 14 h (Chapelle du Musée de 
l’Amérique francophone)
INT :	 Audrey Larose-Zicat, Jessica Latouche, 

Carole-Anne Roussel, Marie-Michelle 
Roberge, Nathalie Dumont, Dominic 
Veilleux

DM :	 Anne-Marie Bernard
PIA :	 Anne-Marie Bernard
MES :	 Bertrand Alain

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

Le médecin malgré lui (Gounod)
17 février, 20 h  ; 19 février, 14 h (Théâtre 
Marcellin-Champagnat)
INT :	 Charles Bocchiero, Millie Thivierge, 

Martine Gagnon, Olivier Delaire, 
Émilie Roy, Luc Major, Jean-Claude 
Boudreau, Jonathan Vaillancourt, 
Jean-Pierre Dubois

DM :	 Sylvain Cooke, Théâtre lyrique de 
Laval

MES :	 Jonathan Vaillancourt-Ouellette

THÉÂTRE OUTREMONT
Téléphone : 514 495-9944
theatreoutremont.ca

CHANSON ET MUSIQUE

�Lewis Furey – Brahms Lieder 
20 janvier, 20 h ; 2 février, 20 h (Petit Outremont)
INT :	 Lewis Furey
PIA :	 Lewis Furey

�Quartom – Acte III 
14, 24, 25 février, 20 h (Petit Outremont)
INT :	 Gaëtan Sauvageau, Julien Patenaude, 

Benoit Le Blanc, Philippe Martel
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CALENDRIER CINÉMATOGRAPHIQUE
Projections sous-titrées en français (S.-T.Fr.) et en anglais (S.-T.A.)

Le calendrier couvre la période du 22 décembre 2016 au 22 mars 2017.

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

ABRÉVIATIONS :

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

EN DIRECT S.-T. A.

Banque Scotia Montréal
Capitol St-Jean
Cineplex  

Forum 
Kirkland 
Laval

Cineplex Odeon 
Beauport 
Boucherville 
Brossard 
Mail Cavendish 
Place La Salle 
Quartier Latin 
Ste-Foy

Galaxy 
Sherbrooke 
Victoriaville

Starcité  
Gatineau 
Montréal

Nabucco (Verdi)
INT :	 Plácido Domingo
DM :	 James Levine
MES :	Elijah Moshinsky

Roméo et Juliette (Gounod)
INT :	 Diana Damrau, 

Vittorio Grigolo
DM :	 Gianandrea Noseda
MES :	Bartlett Sher

Rusalka (Dvorák)
INT :	 Kristine Opolais,  

Eric Owens
DM :	 Sir Mark Elder
MES :	Mary Zimmerman

La Traviata (Verdi)
INT :	 Sonya Yoncheva, 

Michael Fabiano, 
Thomas Hampson

DM :	 Nicola Luisotti
MES :	Willy Decker

7 janvier, 12 h 55 21 janvier, 12 h 55 25 février, 12 h 55 11 mars, 12 h 55

REDIFFUSIONS S.-T. FR.

L’Amour de loin (Saariaho)
INT :	 Susanna Phillips, Eric Owens
DM :	 Susanna Mälkki
MES :	Robert Lepage

Nabucco (Verdi)
INT :	 Plácido Domingo
DM :	 James Levine
MES :	Elijah Moshinsky

Roméo et Juliette (Gounod)
INT :	 Diana Damrau, Vittorio 

Grigolo
DM :	 Gianandrea Noseda
MES :	Bartlett Sher

Cineplex Laval 4 février, 12 h – 6 février, 18 h 30 – 
8 février, 12 h 55

11 février, 12 h – 13 février, 18 h 30 – 
15 février, 12 h 55

18 février, 12 h – 27 février, 18 h 30 – 
1er mars, 12 h 55

Cineplex Odeon Beauport 4 février, 12 h – 6 février, 18 h 30 11 février, 12 h – 13 février, 18 h 30

Cineplex Odeon Boucherville 4 février, 12 h 11 février, 12 h 18 février, 12 h

Cineplex Odeon Brossard 4 février, 12 h – 6 février, 18 h 30 11 février, 12 h – 13 février, 18 h 30 18 février, 12 h – 27 février, 18 h 30

Cineplex Odeon Quartier Latin 4 février, 12 h – 6 février, 18 h 30 – 
8 février, 12 h 55

11 février, 12 h – 13 février, 18 h 30 – 
15 février, 12 h 55

18 février, 12 h – 27 février, 18 h 30 – 
1er mars, 12 h 55

Cineplex Odeon Ste-Foy 4 février, 12 h 11 février, 12 h – 13 février, 18 h 30 – 
15 février, 12 h 55

18 février, 12 h – 27 février, 18 h 30 – 
1er mars, 12 h 55

Galaxy Sherbrooke 4 février, 12 h 11 février, 12 h

Starcité Gatineau 4 février, 12 h 11 février, 12 h 18 février, 12 h

Starcité Montréal 6 février, 18 h 30 – 8 février, 12 h 55 11 février, 12 h – 13 février, 18 h 30 – 
15 février, 12 h 55

18 février, 12 h – 27 février, 18 h 30 – 
1er mars, 12 h 55
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CINÉSPECTACLE
cinespectacle.com

GRAN TEATRE DE LICEU 
DE BARCELONE

Macbeth (Verdi)

INT :	 Ludovic Tézier, Vitalij Kowaljow, 
Martina Serafin, Anna Puche, Saimir 
Pirgu, Albert Casals, David Sánchez, 
Marc Canturri

DM :	 Giampaolo Bisanti
MES :	 Christof Loy

S.-T. Fr.

15 janvier, 15 h ; 18 janvier, 19 h  
– Cinéma Aylmer Gatineau

OPÉRA NATIONAL DE PARIS

Così fan tutte (Mozart)

INT :	 Jacquelyn Wagner, Michèle Losier, 
Frédéric Antoun, Philippe Sly, Paulo 
Szot, Ginger Costa-Jackson

DM :	 Philippe Jordan
MES :	 Anne Teresa De Keersmaeker

EN DIRECT S.-T. A.

16 février, 13 h 30 – Cinéma du Parc Montréal

EN DIRECT S.-T. Fr.

16 février, 13 h 30 – Cinéma Beaubien Montréal
16 février, 13 h 30 – Cinéma Le Clap Québec

REDIFFUSIONS S.-T. Fr.

19 février, 15 h – Cinéma Le Clap Québec

Les Contes d’Hoffmann (Offenbach)
INT :	 Sabine Devieilhe, Kate Aldrich, 

Ermonela Jaho, Stéphanie d’Oustrac, 
Doris Soffel, Jonas Kaufmann, 
Rodolphe Briand, Cyrille Lovighi, Paul 
Gay, Yann Beuron, Roberto Tagliavini, 
Laurent Laberdesque, François Lis

DM :	 Philippe Jordan
MES :	 Robert Carsen

REDIFFUSIONS S.-T. Fr.

22 décembre, 18 h 30 – La Maison du Cinéma 
Sherbrooke
22 décembre, 19 h – Cinéma Beaubien Montréal
22 décembre, 19 h – Princess Cowansville
Méga-Plex – Guzzo

22 décembre, 19 h – Deux-Montagnes
22 décembre, 19 h – Marché central Montréal
22 décembre, 19 h – Pont-Viau
22 décembre, 19 h – Taschereau
22 décembre, 19 h – Terrebonne

23 décembre, 10 h – Cinéma Beaubien Montréal
28 janvier, 15 h ; 31 janvier, 19 h 30 – Lido Lévis
12 février, 13 h – Capitol Val d’Or
12 février, 15 h ; 15 février, 19 h – Aylmer 
Gatineau
16 février, 19 h – Capitol Val d’Or
19 février, 13 h 30 – Princesse Rivière-du-Loup

ROYAL OPERA HOUSE DE LONDRES

Il trovatore (Verdi)
INT :	 Lianna Haroutounian, Gregory 

Kunde, Alexander Tsymbalyuk, Anita 
Rachvelishvili, Dmitri Hvorostovsky, 
Francesca Chiejina, Samuel Sakker

DM :	 Richard Farnes
MES :	 David Bösch

EN DIRECT S.-T. A.

31 janvier, 14 h 30 – Cinéma du Parc Montréal

EN DIRECT S.-T. Fr

31 janvier, 14 h 30 – Cinéma Beaubien Montréal
31 janvier, 14 h 30 – Cinéma Le Clap Québec

REDIFFUSIONS S.-T. Fr.

5 février, 15 h – Cinéma Le Clap Québec
19 février, 13 h – Complexe Alma
Méga-Plex – Guzzo

19 février, 13 h – Deux-Montagnes
19 février, 13 h – Marché central Montréal
19 février, 13 h – Pont-Viau
19 février, 13 h – Taschereau
19 février, 13 h – Terrebonne
23 février, 19 h – Deux-Montagnes
23 février, 19 h – Marché central Montréal
23 février, 19 h – Pont-Viau
23 février, 19 h – Taschereau
23 février, 19 h – Terrebonne

OPÉRAMANIA LONGUEUIL

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

Salle 16 du Campus de l’Université 

de Montréal à Longueuil

Dialogue des carmélites (Poulenc) – Opéra 
de Hambourg (2008)

10, 17 janvier, 13 h 30

Aureliano in Palmira (Rossini) – Festival 
d’opéra Rossini de Pesaro (2014)

24, 31 janvier, 13 h 30

L’Orfeo (Monteverdi) – Festival d’Aix-en-
Provence (1998) 

7 février, 13 h 30

I Puritani (Bellini) – Opéra néerlandais 
d’Amsterdam (2009) 

14, 21 février, 13 h 30

Eugène Onéguine (Tchaïkovski) – Opéra 
néerlandais d’Amsterdam (2011)

7, 14 mars, 13 h 30

Di Schöpfung (La Création) (Haydn) – 
Festival Haydn d’Eisenstadt (2009)

21 mars, 13 h 30

OPÉRAMANIA MONTRÉAL
AN :	 Michel Veilleux
Téléphone : 514 343-6427
calendrier.umontreal.ca
Salle Jean-Papineau-Couture  
de l’Université de Montréal

Nabucco (Verdi) – Royal Opera House de 
Londres (2013)
23 décembre, 19 h 30

�Soirée spéciale : La voix chez Rossini
6 janvier, 19 h 30

Roméo et Juliette (Gounod) – Arènes de 
Vérone (2011)
13 janvier, 19 h

Dialogues des Carmélites (Poulenc) – 
Théâtre des Champs-Élysées à Paris (2013)
20 janvier, 19 h

La fiancée du tsar (Rimski-Korsakov) – 
Staatsoper de Berlin (2013) 
10 février, 19 h 30

�Soirée spéciale : La voix chez Donizetti
17 février, 19 h 30

La traviata (Verdi) – Opéra national de Paris 
(2014)
3 mars, 19 h 30

Idomeneo, rè di Creta (Mozart) – Festival de 
Salzbourg (2006)
17 mars, 19 h

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

PROJECTION D’OPÉRA

La Veuve joyeuse (Lehár) – Metropolitan 
Opera de New York (2015)

22 décembre, 18 h 30

Il trovatore (Verdi) – Metropolitan Opera de 
New York (2011) 

21 janvier, 12 h 30 ; 26 janvier, 18 h 30

Andrea Chénier (Giordano) – Royal Opera 
House (2015)

28 janvier, 12 h 30 ; 2 février, 18 h 30

Norma (Bellini) – Gran teatre del Liceu (2016)

4 février, 12 h 30 ; 9 février, 18 h 30

Carmen (Bizet) – Metropolitan Opera de New 
York (2010)

11 février, 12 h 30 ; 16 février, 18 h 30

Die entführung aus dem serail (Mozart) – 
Deutsche Oper Berlin (1976)

18 février, 12 h 30 ; 23 février, 18 h 30

Demetrio e Polibio (Rossini) – Festival de 
Pesaro (2011) 

25 février, 12 h 30 ; 2 mars, 18 h 30
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C DA

 ET SI L’OPÉRA ET LE ROCK PARTAGEAIENT  
 PLUS DE SIMILITUDES QU’ON LE PENSE

par Danick Trottier

L’opéra et le rock sont-ils aussi éloignés que le 
laisse à penser une première impression ? Il n’y 
a rien d’incongru dans le fait d’écouter Selling 
England by the Pound (1973) de Genesis pour 
ensuite se lancer dans le Mahagonny (1930) du 
duo Weill/Brecht. Ces musiques attirent autant 
pour la grandeur de leur propos que pour leur 
qualité sonore et bien d’autres aspects encore qui 
obligent souvent à croiser ce qui appartient au 
domaine du classique et au domaine de la pop. 

On pourrait donc reprendre à son compte le 
plaidoyer qui ouvre l’essai d’Alex Ross Listen 
to This (2010) : les étiquettes que la tradition 
et les différents milieux accolent à la musique 
conduisent à masquer ce qui fait la spécificité 
des musiques, par exemple la dichotomie héritée 
du xixe siècle entre le majeur et le mineur et qui 
a été traduite par le highbrow et le lowbrow au 
xxe siècle. Pour reprendre l’argumentation de 
Ross, dire d’une musique qu’elle est classique 
revient à l’enfermer dans un passé valeureux. 
À l’inverse, dire d’une musique qu’elle est 
populaire revient à snober celle-ci à travers 
le prisme du divertissement. Si l’on adhère à 
de telles étiquettes, la possibilité de voir les 
passations qui s’opèrent entre l’opéra et le rock 
s’annulent bêtement, puisque ces deux genres 
appartiennent à des traditions qui font miroiter 
la dichotomie entre classique et populaire. 

Pourtant, autant l’opéra que le rock ne sont pas 
réductibles à ces seules étiquettes, surtout que 
les deux genres se décomposent en de multiples 
sous-genres, dont les rapports aux conventions 
propres au genre en question se déclinent à la 
faveur de plusieurs possibilités. Un sous-genre 
comme le rock progressif n’a jamais attiré les 
foules autant qu’un sous-genre comme l’opérette 
qui se veut populaire par essence. C’est pourquoi 
il faut se méfier des étiquettes et préciser de quoi 
l’on parle exactement.

Cette réflexion est justifiée dans un contexte où 
Montréal, dans le cadre de son 375e anniversaire, 
sera l’hôte d’une création peu commune, soit 
l’opéra Another Brick in the Wall de Julien 
Bilodeau, d’après les paroles et la musique de 
The Wall de Rogers Waters/Pink Floyd. Comme 
il l’a dévoilé lors du lancement de la saison 
de l’Opéra de Montréal le jeudi 3 mars 2016, 
Waters s’est toujours opposé à des productions 
commerciales découlant de l’album double 
sorti en novembre 1979. On peut en conclure 
qu’il fallait la persuasion et l’intelligence d’un 
Julien Bilodeau pour le convaincre de dire oui 
à un projet qui se doit d’apporter une réelle 
contribution à la postérité de The Wall. 

Mais le fait que Waters ait répondu positivement 
à cette proposition d’opéra tient aussi aux 
valeurs qui fondent le rock qu’i l pratique 
depuis sa jeunesse. Si les passations à l’œuvre 
entre l’opéra et le rock pouvaient certes faire 
à elles seules l’objet d’une thèse de doctorat, 
il y a lieu de souligner au moins deux aspects 
qui semblent essentiels pour comprendre la 
nature prometteuse de l’œuvre de Bilodeau 
et la destination logique de The Wall dans une 
mouture opératique.

L’un des premiers points de conjonction qu’il 
faille souligner à grand trait est le courant de 
l’art rock qui va essaimer dans le contexte du 
rock des années 1960. L’art rock, comme son nom 
l’indique, cherche à faire du rock un art officiel 
en mettant de l’avant l’expérimentation, la 
virtuosité et le sens du message. Ce type de rock 
se décline sous plusieurs facettes, par exemple 
la reprise d’œuvres du répertoire orchestral, 
et met en valeur la formation classique et 
artistique des musiciens qui le portent. Pour 
des raisons évidentes, Frank Zappa est la figure 
fondatrice de cette forme d’art avec ses Mothers 
of Invention. Et les jeunes Pink Floyd de The 
Piper at the Gates of Dawn (1967), avec Syd 
Barrett en tête, se rattachent à ce courant par 
leur attrait pour le psychédélique et le contexte 
d’expérimentation sonore auquel ils s’adonnent. 

Le second point de conjonction réside dans le 
fait que ce courant de l’art rock va conduire à la 
mise en place d’un genre nouveau, soit l’opéra-
rock. L’idée revient à inscrire le rock dans un 
art officiel en faisant valoir une esthétique plus 
sérieuse tout en s’attaquant à la longue durée. 
Mais ce qui réunit l’opéra et le rock au sein d’un 
même genre provient aussi du sens du spectacle 
propre aux deux genres : la théâtralisation de 
la musique et l’impact du récit justifient une 
œuvre où se joue un drame mis en musique. 
La dimension visuelle et le jeu des acteurs, en 
plus des interactions entre soliste et chœur, 
soutiennent en effet cette nouvelle approche du 
rock. L’œuvre qui a retenu l’attention à l’époque 
et qui reste un modèle du genre est bien sûr le 
Tommy (1969) de The Who. Elle devient une 
référence pour le milieu artistique et, d’une 
certaine façon, The Wall en est l’héritière. Sur le 
plan musical, The Wall fait aussi régulièrement 
alterner soliste et chœur, sans insister sur la 
trajectoire narrative des chansons, avec l’usage 
d’un orchestre, fruit d’un travail avec le chef et 
arrangeur Michael Kamen. Que l’album double 
de 1979 puisse fasciner un compositeur comme 
Bilodeau et pousser Roger Waters à accepter un 
projet opératique va dans la logique des choses ! 

Les relations entre opéra et rock pourraient se 
décliner sous bien d’autres aspects et exemples 
tant les relations esquissées ici ne révèlent 
qu’un segment de l’histoire qui va conduire à 
leur rencontre. Les sujets populaires s’infiltrent 
dans le domaine de la création opératique des 
dernières années et il faut s’en réjouir si l’on 
veut sortir de la dichotomie entre classique 
et populaire et de l’aveuglement dans lequel 
les étiquettes peuvent nous enfermer. L’opéra 
consacré au politicien Harvey Milk (1995) par le 
duo Wallace/Korie est un exemple, tout comme 
l’opéra consacré à Anna Nicole Smith (2011) par 
le duo Turnage/Thomas. 

Le rock peut-il nourrir la création opératique ? 
Si Another Brick in the Wall, l’opéra de Julien 
Bilodeau s’avère être un succès et que d’autres 
compositeurs veulent explorer cette avenue, les 
sujets ne manqueront pas et le rock québécois 
peut également inspirer plusieurs compositeurs 
avec ses Octobre et Harmonium.

« On a mis quelqu’un au monde / On devrait 
peut-être l’écouter » * n’est-ce pas ce que dit 
en substance La Musica qui ouvre l’Orfeo de 

Monteverdi ? 

Pink Floyd / Album The Wall, 1979
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* « Un musicien parmi tant d’autres », Harmonium, 1974

Roger Waters
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