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A propos de I'événement

Stella Musica souhaite présenter et encourager le talent des femmes dans la musique et les arts.
L'objectif principal du festival est de promouvoir la reconnaissance de la contribution et des
réalisations de remarquables femmes instrumentistes, compositrices, chef d’orchestres et membres
d’ensembles musicaux. Le festival offre une plateforme pour faire connaitre des femmes inspirantes
et soutient les musiciennes dans leur développement professionnel. L’objectif est de mettre au
premier plan des femmes du monde de la musique de tous genres et d’intégrer leurs
accomplissements au sein de I'histoire de la musique.

A plus grande échelle, Stella Musica veut développer I'intérét des jeunes envers la musique réalisée
par des femmes de diverses nationalités et genres musicaux.

About Stella Musica

The Stella Musica Festival seeks to expose and cultivate the talent of women in music and the arts.
The primary aim of the Festival is to promote awareness of the contributions and accomplishments
of outstanding women instrumentalists, composers, conductors and ensembles. The festival provides
a platform to introduce positive female role models as well as support musicians in their professional
development. The intent is to focus attention on women in music across all genres and to integrate
their achievements into music history.

On a larger scale, Stella Musica seeks to generate greater interest among young people with regard
to music produced by females of diverse nationalities and musical styles.

La Présidente d'Honneur du Festival

IN MEMORY OF THE HONORABLE ANNE-MARIE TRAHAN, c.r.
A LA MEMOIRE DE L’HONORABLE ANNE-MARIE TRAHAN, Q.C.

Madame Trahan a exercé le droit a Montréal de 1968 a 1979, au
sein du cabinet maintenant connu sous le nom de Lavery, puis
elle a poursuivi sa carriere comme juriste au service du droit
commercial international du Bureau des affaires juridiques des
Nations-Unies; elle travaillait a Vienne. Nommée par la suite
commissaire a la Commission canadienne des transports (1981-
1986), elle a été sous-ministre déléguée, droit civil et services
|égislatifs, au Ministere fédéral de la Justice de 1986 a 1994. Elle
a été juge de la Cour supérieure du Québec de 1994 a 2010.

Ms. Trahan practised law in Montreal with the law firm now known
as Lavery, from 1968 to 1979, when she became a legal officer in
the International Trade Law Branch of the Office of Legal Affairs of the United Nations; she was based
in Vienna. Named a commissioner of the Canadian Transport Commission in 1981, she was appointed
Associate Deputy Minister, Civil Law and Legislative Services, in the federal Justice Department in
1986. She was a judge of the Quebec Superior Court from 1994 to 2010.
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Katarzyna Musial, directrice artistique / artistic director, pianiste / pianist

La pianiste canadienne d’origine polonaise Katarzyna
Musiat, considérée comme « une interprete de tres
haut calibre, douée d’une technique époustouflante
et d'un talent extraordinaire » selon le Chicago
Classical Review, s’est produite a titre de soliste et de
chambriste a travers I’Amérique du Nord, I’'Europe et
I'’Asie. Le New York Concert Review a décrit sa
prestation comme « un pur délice... merveilleusement
. évocatrice... vivement détaillée... des interprétations
Y qui cimentent la profondeur des émotions avec un
Q coloris harmonique. Le chef d’orchestre de la New

[ N

York Camerata, Richard Owen, la considere parmi les

pianistes les plus distingués qu’il a eu le privilege d’entendre.

En plus de recevoir le premier prix de la Bradshaw & Buono International Piano Competition de New
York, Madame Musiat a aussi été lauréate de la Krzysztof Penderecki International Competition of
Contemporary Chamber Music de Cracovie ainsi que de la Kay Meek Competition de Vancouver. Elle
a également regu le prix Alban Berg pour Mérite exceptionnel (Vienne) ainsi que le prix Philip Cohen
Award pour la qualité extraordinaire de son interprétation (Montréal).

Ses récentes prestations incluent ses débuts au Carnegie Hall a New York, sa participation a
I'International Beethoven Festival a Chicago, au Tempietto Festival Musicale della Nazioni a Rome et
au Music in the Mountains Festival en Californie, ainsi qu’une tournée de sept villes en Chine. Elle a
joué en tant que soliste avec la New York Camerata, le Chicago Prometheus Chamber Orchestra, la
Toronto Sinfonietta, I'Orchestre de chambre McGill et le Bielsko Chamber Orchestra lors de
I'ouverture de I'International Bach Festival en Pologne.

Son tout dernier enregistrement, « Come Dance with Me », réalisé par Meridian Records, a regu des
critiques particulierement élogieuses et a été diffusé sur plus d’une centaine de stations
radiophoniques, dont la BBC (Royaume-Uni), CBC (Canada), WQXR, WFMT (E-U). L’album a été
sélectionné « Disque de la Semaine » a la station WGBH (Boston) et « Téléchargement de la
Semaine » a la station KDFC (San Francisco).

Madame Musiat, honorée du titre « Steinway Artist », est titulaire d’une maitrise avec haute distinction
de I’Académie de musique de Cracovie. Elle détient également un diplodhe d'artiste de I'Acadejnie de
musique aVancouver, et de I'UniversiteyConcordia dans la classe de piano des professeurs Anna
Szpilberg et Philip Cohen, ce dernier demeurant son mentor durant plusieurs années.

Polish-Canadian pianist Katarzyna Musial, regarded as “a major talent, blessed with an astounding
technique and an interpretive panache” by the Chicago Classical Review, has performed as a concerto
soloist, recitalist and chamber musician throughout North America, Europe and Asia. Her playing has
been described by the New York Concert Review as a pure delight... wonderfully evocative... vividly
detailed. Her interpretations plumbed emotional depths with harmonic coloring. Conductor of the New
York Camerata, Richard Owen, considers her “one of the finest pianists I’'ve ever had the privilege of
hearing.”

In addition to having won First Prize at the 2011 Bradshaw & Buono International Piano Competition
(New York), Ms. Musial was also a prize winner at the Krzysztof Penderecki International Competition
of Contemporary Chamber Music (Cracow), the Kay Meek Competition (Vancouver), as well as a
recipient of the Alban Berg Prize for outstanding merit (Vienna) and the Philip Cohen Award for
outstanding performance musicianship (Montreal).




Recent highlights include a Carnegie Hall debut, performances at the International Beethoven Festival
(Chicago), and Tempietto Festival Musicale della Nazioni (Rome). Other major engagements have
included a seven-city tour of China, as well as concerto performances with the New York Camerata,
Chicago Prometheus Chamber Orchestra, Toronto Sinfonietta, McGill Chamber Orchestra and Bielsko
Chamber Orchestra, with which she opened the International Bach Festival (Poland). Her new CD,
Come Dance with Me, recorded by Meridian Records has received rave reviews and has been played
on over 100 radio stations; including the BBC (UK), CBC (Canada), WQXR, WFMT (USA) to name a
few. The album was selected “CD of the Week” on WGBH in Boston and “Download of the Week” on
KDFC in San Francisco.

Ms. Musial, a Steinway Artist, holds a Master’s degree with high honours from the Academy of Music
in Cracow, as well as an Artist Diploma from Vancouver Academy of Music and Concordia University
under Professor Anna Szpilberg and Philip Cohen who was her mentor for many years.

France Bellemare, soprano

C’est avec le Concours Musical International de Montréal,
en 2015, que la soprano France Bellemare fut découverte
par le grand public. Par son timbre chaleureux, sa présence
scénique et sa sensibilité a fleur de peau, France a conquis
les juges du Concours et a obtenu la 3e place du classement
général et deux prix spéciaux. Ancienne artiste en résidence
a I'Atelier lyrique de I'Opéra de Montréal (2013 a 2016), elle
a aussi été boursiere de la prestigieuse Fondation
Jacqueline Desmarais (2013 a 2016). France a par la suite
donné de nombreux récitals a plusieurs endroits au Québec. Elle s’est aussi illustrée avec bien des
orchestres au pays tels que: I'Orchestre de chambre McGill, I'Orchestre de la Francophonie, le Regina
Symphony Orchestra, I'Orchestre Métropolitain et plusieurs autres. En mars 2017, France a eu la
chance d’étre de la premiére mondiale de I'opéra Another brick in the Wall, créé a I'Opéra de Montréal
et inspiré de I'oeuvre de Roger Waters, et dans lequel elle s’est vu confier I'inoubliable réle de Mother.
Elle a d’ailleurs eu la chance de retrouver ce réle en 2018, au Cincinnati Opera ainsi qu’a Toronto en
2019. En mai 2017, elle a chanté pour le grand public le réle de Mimi de La Bohéme de Puccini a
I’'Opéra de Montréal. Elle aura d’ailleurs I'occasion de reprendre a quelques reprises son role adoré
soit en 2018 avec le Saskatoon Opera ainsi qu’en 2019 avec le Vancouver Opera. A I'automne 2017,
en plus d'étre la doublure de Musetta dans La Bohéme pour la prestigieuse maison du Metropolitan
Opera de New York, France fait ses débuts sur la grande scéne ou elle a chanté le réle de Crobyle
dans Thais. En 2018 et 2019, elle ajoute a son répertoire plusieurs roles intenses tels que Marguerite
dans Faust de Gounod (SALR et Orchestre de Trois-Riviéres) ainsi que Micaéla dans Carmen de Bizet
(Opéra de Montréal). Cette production est d’ailleurs disponible en diffusion web sur le site de 'Opéra
de Montréal. Malgré la pandémie, elle a eu le privilége de participer a plusieurs diffusion Web telles
que I'opéra solo La voix humaine de Poulenc qui fut présenté par I'Opéra de Montréal en novembre
2020 ainsi que le gala de I'Opéra de Québec présenté en février 2021.

Renowned for her warm, velvet sound, strong stage presence and extreme artistic sensibility, the
soprano France Bellemare won the public’s heart in 2015 when she received 3rd place and two special
prizes during the Concours Musical international de Montréal. Alumni of the young artist program of
I’Atelier lyrique of Opéra de Montréal (2013 to 2016), she was also recipient of the prestigious
Jacqueline Desmarais Foundation (2013 to 2016). The following years, she performed in several
recitals in the province of Québec and concerts across the country. She worked with several
orchestras including: I"Orchestre de chambre McGill, I'Orchestre de la Francophonie, Regina
Symphony Orchestra, I’Orchestre Métropolitain and many more. In March 2017, France took part in
the World premiere of Another brick in the Wall the Opera that was created by the Opéra de Montréal
and inspired by Roger Waters masterpiece. For the production, she was cast in the unforgettable role
of Mother. She also had the great pleasure to sing this production again in 2018 with the Cincinnati
Opera as well as in Toronto in 2019. In May 2017, she sang her first leading role as Mimi in Puccini’s
La boheme with Opéra de Montréal. In the following years, she had the chance to sing the beloved




Mimi again with Saskatoon Opera (2018) and Vancouver Opera (2019). In fall of 2017, not only was
she the cover of Musetta in La bohéme at the very prestigious Metropolitan Opera house of New York,
but she also made her debut on the main stage singing Crobyle in Thais. In 2018 and 2019, France
added in her repertoire a few intense French roles like Marguerite in Gounod'’s Faust (Société d’art
lyrique du Royaume and Orchestre de Trois-Rivieres) and Micaéla in Bizet’'s Carmen (Opéra de
Montréal). This production is currently available for streaming on the Opéra de Montréal’s website.
Despite the ongoing pandemic, she had the privilege to take part in several web streams including
Poulenc’s solo opera La voix humaine presented by the Opéra de Montréal in November 2020 and the
Gala of the Opéra de Québec in February 2021.

Dominic Boulianne, pianist / pianist

Le charismatique pianiste canadien Dominic Boulianne est
reconnu pour son jeu polyvalent et distingué autant dans le
répertoire de la mélodie, de I'opéra que de la musique de
chambre. Tres actif sur la scéne nationale et internationale,
il s’est rapidement démarqué comme un pianiste doté d’une
grande écoute et d’une musicalité hors du commun.

Dominic Boulianne a eu le privilege d’étre guidé durant ses
études dans les différents conservatoires de la province du
Québec par des musiciens d’exception qui ont fagonnés sa forte personnalité artistique. En 2004 il
remporte le prix au Conservatoire de musique de Montréal sous I’enseignement de madame Suzanne
Goyette. Par la suite, il a bénéficié des conseils d’André Laplante, d’Angela Hewitt, et de Pascal
Roger. Remarqué dés ses jeunes années, il se distingue rapidement lors de différents concours
régionaux, provinciaux et nationaux et il se produit @ maintes reprises avec différents orchestres
symphoniques.

Il a été invité dans plusieurs festivals internationaux en italie, en France, aux Etats- Unis, en Tunisie,
en Algérie et au Canada. Dominic Boulianne a accompagné plusieurs artistes de renoms au cours de
sa carriere tels que : Barbara Hendricks, Jean-Frangois Lapointe ainsi que Marie-Nicole Lemieux.
Pianiste éclectique, il travaille étroitement avec les sopranos Marie-Josée Lord et Nathalie Choquette
ainsi gqu’avec le baryton Gino Quilico dont il a signé les arrangements pour ses deux plus récents
albums sous étiquette Analekta : Serata d’Amore et Secret de Noél, tous deux nominés a I’ADISQ.

De plus, il a travaillé comme répétiteur a I’'Orchestre symphonique de Montréal avec Maestro Kent
Nagano pendant 3 années. Il a été invité comme pianiste accompagnateur au Festival da camera di
Musica de Tocco da Casauria (ltalie). Il a été le pianiste attitré des Jeunesses Musicales Canada pour
les productions d’opéras entre 2007 a 2009. Parallélement a sa carriere de pianiste, il est
présentement directeur général et artistique de I’Opéra du Royaume.

The charismatic Canadian pianist Dominic Boulianne is known for his versatile and distinguished
playing in the repertoire of melody, opera and chamber music. Very active on the national and
international scene, he has quickly made a name for himself as a pianist with great listening skills and
outstanding musicality.

Dominic Boulianne had the privilege of being guided during his studies in the various conservatories
of the province of Quebec by exceptional musicians who shaped his strong artistic personality. In 2004
he won the prize at the Conservatoire de musique de Montréal under the teaching of Mrs. Suzanne
Goyette. Afterwards, he benefited from the advice of André Laplante, Angela Hewitt and Pascal Roger.
Noticed from his early years, he quickly distinguished himself in various regional, provincial and
national competitions and performed on many occasions with various symphony orchestras.

He has been invited to several international festivals in Italy, France, the United States, Tunisia, Algeria
and Canada. Dominic Boulianne has accompanied many renowned artists during his career such as:
Barbara Hendricks, Jean-Frangois Lapointe, Marie-Nicole Lemieux. An eclectic pianist, he works




closely with sopranos Marie-Josée Lord and Nathalie Choquette as well as with baritone Gino Quilico,
whose arrangements he signed for his two most recent albums on the Analekta label: Serata d'Amore
and Secret de Noél, both of which were nominated for ADISQ awards.

He also worked as a coach for the Montreal Symphony Orchestra with Maestro Kent Nagano for three
years. He was invited as a pianist accompanist at the Festival da camera di Musica in Tocco da
Casauria (ltaly). He was the pianist for the Jeunesses Musicales Canada for opera productions from
2007 to 2009. In addition to his career as a pianist, he is currently the general and artistic director of
the Opéra du Royaume.

Natalie Choquette, soprano

Natalie Choquette est une soprano multilingue pas comme

1Y les autres. Depuis plus de vingt ans, elle allie a merveille
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‘8 | (@ magnifique, elle se glisse dans la peau de divas comiques
{ et excessives, réunissant avec brio le rire et I’émotion. Elle
- o donne au mot « diva » un tout autre sens, contribuant a

rendre I'art lyrique plus accessible sans lui faire perdre de

son lustre.

Formée principalement a Moscou et a Montréal, Natalie Choquette méne une prestigieuse carriére ou
se succedent de nombreux concerts, spectacles et tournées internationales. Elle parcourt
régulierement les scénes d'’ici et d’ailleurs ou elle a déja enchanté plus de deux millions de spectateurs
a travers le monde avec ses fantaisies et sa maitrise exceptionnelle du chant.

Parmi ses plus récents spectacles, mentionnons Diva by Night, interprété a I'opéra de Nice en 2013,
et La Diva Malbouffa, présenté plus de 500 fois a de jeunes publics du Canada, de la France et de la
Russie. Depuis 2014, Natalie Choquette et son excentrique Mimi poursuivent leur croisade pour
développer de saines habitudes de vie chez les enfants avec le retour de la Diva Malbouffa —
Kakophonia.

Outre une discographie comptant plus de douze albums et DVD, Natalie Choquette se distingue
également comme auteure de littérature jeunesse. Elle propose aux jeunes lecteurs des voyages
imaginaires ou le plaisir et I'apprentissage valsent avec les mots et la musique. En paralléle, Natalie
Choquette poursuit la création d’autres projets artistiques tout aussi colorés les uns les autres.

Natalie Choquette is a Canadian soprano. She was born in Tokyo. She grew up in Lima, Peru, Boston,
Rome, Montreal, and Moscow. Choquette studied at the Institut Saint-Dominique. She graduated from
the Collége International Marie de France, and from the Université de Montréal, where she studied
with Roland Richard. She has received an honorary doctorate from the University of Ottawa.

She won four Félix Awards, in classical music and has sold over 100,000 albums covering the following
styles: opera, classical, sacred music, new age as well as popular. She has three daughters. She has
performed all over the world and has recorded in over a dozen languages including Chinese, Arabic,
Russian, Yiddish, Portuguese, Japanese and Greek; she also speaks several languages fluently
including French, English, Spanish, Italian as well as functional German, Arabic and Russian;

Since 2011 Natalie Choquette has performed as Mimi in La Diva Malbouffa, a children’s show which
has toured in several hundred schools across Canada. The show was also presented in St Petersburg
in Russian.




Katelyn Clark, claveciniste / harpsichordist

La claveciniste Katelyn Clark poursuit une vibrante carriere
dans les domaines de la musique ancienne et de la musique
expérimentale. En tant que soliste et musicienne d'ensemble,
Katelyn s'est présentée en concert partout au Canada et en
Europe. Elle fut artiste résidente au Banff Centre, au Artscape
de Toronto, au SPAR en Russie, a NES en Islande, et a OMI
au Etats-Unis. Katelyn détient un doctorat en interprétation
de I'Université McGill et a étudié avec Bob van Aspegren et
Annelie de Man au Conservatorium van Amsterdam. Son
cheminement et sa pratique artistiques ont été généreusement soutenus par le Conseil des arts du
Canada, Le Conseil des arts et des lettres du Québec, et The Banff Centre.

Harpsichordist Katelyn Clark enjoys a vibrant career in early music and experimental performance. As
a soloist and ensemble musician, she has performed across Canada and Europe. Katelyn has been an
artist in residence at The Banff Centre, Artscape on Toronto Islands, NES in Iceland, SPAR in Russia,
and was a fellow at OMI in the USA. She holds a doctorate in early music performance from McGill
University, and studied with Bob van Asperen and Annelie de Man at the Conservatorium van
Amsterdam in The Netherlands. Her artistic study and practice have been generously supported by
the Canada Council for the Arts, the Conseil des arts et des lettres du Québec, and The Banff Centre.

Ryan Gallager, viole de gambe / viola da gamba (Les Barocudas)

Musicien aux multiples facettes, Ryan Gallagher est tout
aussi a I'aise a la viole de gambe et au violoncelle baroque
qu’a I'interprétation de douces mélopées au bouzouki sur la
terrasse d’un restaurant grec, ou a I'expression orageuse
d’un Thor comme bassiste métal. Au sein du groupe Les
Barocudas, M. Gallagher fait également preuve de
polyvalence, puisqu’il s’associe tantét au violon pour offrir
une deuxiéme voix, tantét au clavecin, pour renforcer,
soutenir ou enrichir 'expression des textures harmoniques
qui jouxtent la voix du violon. Combiné a ses antécédents éclectiques, le rle que joue Ryan Gallagher
au sein de I'ensemble I'a amené & développer un son trés personnel qui allie le raffinement, la
délicatesse et une grande précision a une expression plus instinctive. Au printemps de 2019, M.
Gallagher a complété son doctorat en musique ancienne a I’'Universit¢é McGill en qualité de
récipiendaire de la Graduate Excellence Fellowship. Sa thése de doctorat portait sur I'histoire de la
basse de violon - I’ancétre du violoncelle moderne — ainsi que sur la fagon de fabriquer cet instrument
et d’en jouer.

Ryan Gallagher is a multi-facetted musician, equally at home playing the viola da gamba and the
Baroque cello; making sweet sounds on the bouzouki on the terrasse of a Greek taverna; or, as a heavy
metal bass player, channeling a thunderous Thor. Mr. Gallagher continues to showcase his versatility
with Les Barocudas: by turns contributing a second melodic voice to complement the violin; at times
reinforcing, supporting, or otherwise enriching the harmonic textures of the harpsichord’s
accompaniment. Building on his past performance experience, Ryan’s eclectic role within the
ensemble has helped him develop a distinctive voice that allows refinement, delicacy, and great
precision to coalesce with an instinctive expressivity. After winning a Graduate Excellence Fellowship,
Ryan Gallagher completed his Doctorate in Early Music at McGill University in the spring of 2019. The
subject of his doctoral thesis was the bass violin— the ancestor of the modern cello — detailing its
history, modes of construction and playing technique.




Hanser Santos Gomez, percussionniste / percussionist

Hanser Santos est un percussioniste originaire de La Havane.
Il étudie au conservatoire Amadeo Roldan d’abord le piano
deés les 6 ans, puis la percussion classique et afro-cubaine
deés les 14 ans. Il se produit comme timbalier de I'orchestre
symphonique du conservatoire dans une multitude de
concerts et festivals, et obtient son dipléme en 2007.

En 2008, Il rejoint la compagnie Opera de la Calle
(ensemble fusionnant les traditions classiques européenne et
afro-cubaine) avec qui il se produit dans une multitude de concerts, festivals, et tournées. En paralléle,
il joue régulierement dans les cérémonies religieuses afro-cubaines, et collabore avec plusieurs
artistes dont Lisa Nordtstrom, la Fura dels Baus et les étudiants de la Berklee School of Music. En
2012, il remporte le premier prix de tambour batg au festival international du tambour de Cuba. En
2014, il effectue une tournée avec la Opera de la Calle en Colombie et au Canada.

Hanser s’installe a Montréal en 2014. Il se produit dans divers festivals (dont FIUM, Pop
Mtl, Nuits d’Afrique, Juste pour rire, Flamenco) et effectue des tournées au Canada et en Chine au
sein de divers ensembles dont Mateo, Boogat, El Son Sond, Ramén Chicharrén, Timba MM, Afilao,
Yoel Diaz, Montalvo Flamenko Jazz, Fin de Fiesta et Farnaz Ohadi.

Born in Havana, Cuba, Hanser began his musical studies at the age of six. By the age of sixteen, he
played professionally as a timpanist for the Sinfénica Juvenil of Amadeo Roldan Conservatory,
performing in the most prestigious theatres and festivals of classical music in Cuba. After graduating
from Amadeo Roldan Music Conservatory in 2007, he began to explore differents styles of music,
leading to collaborations with various Cuban artists and students from the Berklee College of Music.
International collaborations include Lisa Nordstrdm (Sweden) and La Fura dels Baus (Spain) to name
a few. During the same year, he began touring throughout Cuba, Colombia and Canada with the
Opera de La Calle. While participating in the Festival Internacional del Tambor (Cuba) in 2012, he won
first place in the bata drums category. Since 2014, he resides in Montreal, Canada, performing with
various flamenco, latin music and jazz artists. In recent years, he had the pleasure to perform in the
Montreal International Jazz Festival, Just for Laughs, Pop Montreal, Nuits d’Afrique and the Festival
de Flamenco de Montreal.

Chantal Lambert, directrice de I’Atelier lyrique de I’'Opéra de Montréal

La soprano Chantal Lambert est récipiendaire d’un Premier
prix a I'unanimité du Conservatoire de musique du Québec a
Montréal. A la suite d’'un stage de perfectionnement a
I’Atelier lyrique de I’'Opéra de Montréal, elle prend des 1990
la reléve a la téte du programme et lui reste fidéle depuis
trente ans. Parallelement, Chantal Lambert a continué de se
produire sur scéne a I'opéra, I'opérette, la mélodie et la
chanson. Les répertoires qu’elle aborde sont aussi variés
que vastes, allant de la musique ancienne a la création
contemporaine. Se définissant comme actrice et musicienne, Chantal Lambert a participé notamment
a 16 productions de I'Opéra de Montréal, plusieurs tournées avec I'Orchestre Métropolitain, elle a
collaboré avec | Musici, I'Orchestre baroque de Montréal, et le récital émaille principalement sa
carriere depuis le tournant du siécle.

Elle a fait de la transmission de I'art lyrique I'un des piliers de son cheminement professionnel. Sa
vocation pédagogique est fondée sur un réel engagement au développement du potentiel humain. En
mai 2016, elle était intronisée au Panthéon canadien de I'art lyrique.




Ambassadrice de I'opéra, Chantal Lambert participe a son développement et a sa pérennité. Elle a été
présidente du Conseil québécois de la musique de 2008 a 2011 et siége au conseil d’administration
de AOC (Association for Opera in Canada). Elle est présentatrice et hétesse lors de concerts, offre
des classes de maitre dans les domaines de Iinterprétation, de la diction lyrique et du développement
de carriére et elle est I'auteure d’un ouvrage linguistique : Petit lexique de I'opéra (frangais, anglais,
italien et allemand) publié aux Presses universitaires européennes.

Soprano Chantal Lambert was awarded First Prize for interpretation upon completion of her musical
studies at the Conservatoire de musique du Québec in Montréal, under the direction of tenor Andre
Turp, and vocal coach, Janine Lachance. She went on to become a member of the Atelier lyrique de
I’'Opéra de Montréal for three seasons. She then pursued an active career as a singer until recently,
while directing the Atelier lyrique program, a position she has held since 1990. Ms. Lambert has sung
in 16 productions with Opéra de Montreal, in multiple performances with the Orchestre Métropolitain,
the Orchestre baroque de Montréal, and | Musici de Montréal. In more recent years, Ms. Lambert has
enjoyed collaborating in recital. A regular guest speaker at conferences, round tables, and lectures,
she is the co-author of lexicons (French, English, Italian and German) for opera singers and often gives
master classes on career development, interpretation as well as coaching in French and Italian lyric
diction. Chantal Lambert was the Chairman of the Conseil québécois de la musique from 2008 a 2011.
She is a board member of the Association for Opera in Canada since 2018. In May 2016, she was
inducted in the « Panthéon canadien de I'art lyrique » (Canadian Opera Hall of Fame).

Kirsten LeBlanc, soprano

Originaire  du Nouveau-Brunswick, la soprano Kirsten
LeBlanc est acutellement membre de I'Atelier lyrique de
I'Opéra de Montréal. Saluée pour sa « présence scénique
habitée » (Opera Now) et sa « voix ample, autant dans les
registres que dans le pouvoir » (Ludwig van Montréal), elle a
obtenu sa maitrise en chant et interprétation d'opéra de
I'Université McGill et, cette année, terminera son doctorat en
interprétation a I'Université de Montréal, ou elle a été
récipiendaire des bourses Abbé Charles-Emile Gadbois et George-Cedric Ferguson.

Forte d’un riche bagage musical, Kirsten se démarque par un savoir-faire raffiné Iui permettant
d’amorcer une carriére florissante. Elle travaille notamment aupres de I'Opéra de Montréal, I’Orchestre
métropolitain, I'Orchestre de I’Agora, et s’est perfectionnée au Highlands Opera Studio, a I'lCAV-CVAI
ainsi gu’au Halifax Summer Opera Festival. Ses crédits récents incluent les doublures de Tatyana
dans Eugéne Onégine et La femme dans La voix humaine (Opéra de Montréal), Fiordiligi dans Cosi
fan tutte et Helena dans A Midsummer Night's Dream (Université de Montréal), et Nella dans Gianni
Schicchi (Institut canadien d’art vocal).

New Brunswick soprano Kirsten LeBlanc is currently a member of the Atelier lyrique de I’'Opéra de
Montréal. Praised for her “engaging stage presence” (Opera Now) and her “ample voice, as much in
register as in power” (Ludwig van Montréal), she received her Masters in Voice and Opera Performance
from McGill University and this spring will complete her doctorate in Performance at Université de
Montréal, where she has been the recipient of the Abbé Charles-Emile Gadbois et George-Cedric
Ferguson scholarships.

With her rich musical background, Kirsten distinguishes herself with a refined knowledge that has
allowed her to embark on a flourishing career. She works notably with the Opéra de Montréal, the
Orchestre Métropolitain, I'Orchestre de I'Agora, and has participated in the Highlands Opera Studio,
the ICAV-CVAI as well as at the Halifax Summer Opera Festival. Recent credits include covers of
Tayana in Eugene Onegin and La femme in La voix humaine (Opéra de Montréal), Fiordiligi in Cosi fan
tutte and Helena in A Midsummer Night’s Dreamn (Université de Montréal), and Nella in Gianni Schicchi
(Canadian Vocal Arts Institute).




Daniéle LeBlanc, directrice générale et artistique des Jeunesses Musicales Canada

Gestionnaire ceuvrant dans le domaine de la musique
classique ainsi que du milieu culturel depuis plus de 25 ans,
Daniéle LeBlanc est reconnue pour sa capacité a diriger des
événements d'envergure nationale. Directrice générale et
artistique des Jeunesses Musicales Canada, elle a également
été Chef de I’éducation pour I'Orchestre symphonique de
Montréal. Elle y a coordonné les activités intérieures et
4 / extérieures lors de [l'ouverture officielle de la Maison
symphonique de Montréal, tout en supervisant les projets éducatifs de ’'OSM et le Concours OSM
pendant 4 ans. Elle a également été coordonnatrice générale de I'Institut canadien d’art vocal. Son
intérét pour les activités dédiées au jeune public ainsi que le développement de carriére de jeunes
artistes professionnels a jalonné son parcours professionnel.

Avant son virage vers la gestion d’organisme, elle menait une carriére internationale de premier plan
comme mezzo invitée auprés de maisons d’opéra, diffuseurs et producteurs nord-américains,
européens et mexicains. Elle est récipiendaire d'une dizaine de prix et bourses de concours vocaux
nationaux et internationaux.

Commentatrice invitée a diverses émissions radio, elle a été chroniqueuse culturelle a la Premiére
chaine de la radio de la Société Radio-Canada, pour I'’émission du matin. Conférenciére, Dani¢le
LeBlanc est également animatrice et interpréte, dans le cadre de concerts symphoniques pour le
jeune public.

Evolving in the field of classical music and cultural events for more than 25 years, Daniéle LeBlanc is
recognized for her ability to lead national events. Executive and Artistic Director of Jeunesses
Musicales Canada, she was also Head of Education for the Orchestre symphonique de Montréal. She
coordinated both indoor and outdoor activities during the official opening of the Maison symphonique
de Montréal, while supervising the educational projects of the OSM, including the OSM Competition
for 4 years. She has also been General Coordinator of the Canadian Vocal Arts Institute. Her interest
in activities dedicated to young audiences as well as the development of young professional artists
has marked her career.

Prior to her move to management, she led a prominent international career as a mezzo-soprano, invited
by North American, European and Mexican opera houses, broadcasters and producers. She is the
recipient of a dozen vocal national and international prizes and scholarships.

A guest panelist for a variety of radio programs, she was a cultural reporter for the radio morning show
on the Premiére Chaine of the French-Canadian Broadcasting Corporation. Conference speaker,
Daniéle LeBlanc is also a host and a performer to young audiences, for symphonic concert projects.

Nathalie Maillé, directrice générale du Conseil des arts de Montréal

Nathalie Maillé est la directrice générale du Conseil des arts
de Montréal depuis juillet 2013. Fondée en 1956, cette
institution repére, accompagne, soutient et reconnait
I’excellence et I'innovation dans la création, la production et
la diffusion artistiques professionnelles de prés de 500
organismes artistiques montréalais. Elle détient une solide
connaissance des politiques culturelles et des enjeux des arts

: et de la culture. Aprés avoir procédé a une importante
restructuration orgamsatlonnelle misant sur le décloisonnement et I'assouplissement des regles de
fonctionnement, Nathalie Maillé a mis a I'avant plan les valeurs organisationnelles d’excellence,
d’audace, de créativité, de proximité et de transparence. Elle a également contribué a I’'avancement




de I’équité en ce qui a trait a la reconnaissance de la contribution de la diversité culturelle dans les
arts et de la reléve artistique.

Nathalie Maillé est détentrice d’un baccalauréat de 'UQAM en danse ainsi que d’un dipléme d’études
supérieures en gestion des organismes culturels de HEC Montréal. Membre du conseil
d’administration de Tourisme Montréal, alumna du CSCLeaders, membre de I'International Women
Forum (IWF), présidente du conseil d’administration de I’'Université du Québec a Montréal de 2015 a
2020, et lauréate d’un Prix Femmes d’affaires du Québec, édition 2015.

Nathalie Maillé was named the Executive Director of the Conseil des arts de Montréal in July 2013.
Founded in 1956, this institution identifies, supports and recognizes excellence and innovation in
professional artistic creation, production and presentation, assisting nearly 500 arts organizations in
Montreal. Nathalie Maillé has a solid understanding of cultural policies and issues in culture and the
arts. After carrying out a major restructuring aimed at decompartmentalizing the organization’s
activities and relaxing its operating rules, she focused on upholding its values of excellence, boldness,
creativity, transparency and close relations with the community. She has also helped advance the
cause of equity by ensuring that contributions from culturally diverse and emerging artists are fully
recognized.

Nathalie Maillé holds a B.A. in Dance from Université du Québec a Montréal (UQAM) as well as a
graduate degree in Management of Cultural Organizations from HEC Montréal. A member of the Board
of Directors of Tourisme Montréal, a CSC Leaders Alumnus and a member of the International
Women’s Forum (IWF), she was also President of the Université du Québec a Montréal Executive
Committee from 2015 to 2020. In 2015, she was awarded the Prix Femmes d’affaires du Québec.

Clio Montrey, compositrice / composer

Clio Montrey (Clio Em) est une compositrice, écrivaine,
chanteuse d'opéra et multi-instrumentiste qui tisse des
mondes imaginaires a partir de mots et du son. Ses ceuvres
défient les genres et brouillent les frontiéres entre le folk, la
musique classique, I'électronique et la science-fiction.

Clio chante au Theater an der Wien a Vienne, en Autriche
avec le Arnold Schoenberg Chor, en plus de son travail de
soliste contemporaine. Au cours des trois derniéres saisons,
elle a chanté dans un nombre d'opéras sous des metteurs en scene comme Andrea Breth, Peter
Konwitschny, Lotte de Beer, Calixto Bieito et Christoph Waltz.

Clio a regu de nombreux prix pour ses travaux, y compris cing bourses de composition compétitives
du gouvernement autrichien, ainsi que la bourse Alice et Betty Schultz pour son projet AIRSHIPS du
Banff Centre.

Clio a étudié a I'Université McGill (composition B.Mus. - Jean Lesage, Jonathan Wild / piano - Tom
Plaunt), la MUK (Conservatoire de Vienne - MA composition - Christian Minkowitsch / dipléme
d'opérette classique - Wolfgang Dosch), et la MDW (Université de musique et d’arts de la scene de
Vienne - études de troisiéme cycle en composition travaillant avec la voix et des éléments
électroacoustiques avec Karlheinz Essl; plus tard, recherche sur la construction du monde de
science-fiction de la musique vocale dans la classe de Harald Huber). Clio faisait partie de I'équipe
de recherche du projet TransCoding / What if? de Barbara Liineburg, basée au Kunstuni Graz, ainsi
que de I’équipe de préparation musicale de World of Hans Zimmer. Elle compléte son travail par la
photographie et la conception de jeux vidéo.

Clio a présenté son cycle Gravity Wing autour du monde, notamment aux Comiccons de Montréal et
d’Ottawa (Canada), ainsi qu'au 2High Vital Signs Festival (Australie). Ses compositions ont été




diffusées sur quatre continents et sur les stations de radio nationales du Canada, de I'Autriche et de
I'Allemagne.

Clio Montrey (Clio Em) is a composer, writer, opera singer and multi-instrumentalist who weaves
imaginary worlds out of words and sound. Her genre-defying works blur the borders between folk,
classical, electronica, and science fiction.

Clio sings at Theater an der Wien in Vienna, Austria with the award-winning Arnold Schoenberg Chor
in addition to her work as a contemporary soloist. Over the past three seasons she has sung in a
number of staged operas under such directors as Andrea Breth, Peter Konwitschny, Lotte de Beer,
Calixto Bieito and Christoph Waltz.

Clio has received numerous awards for her creative work, including five competitive composition
grants from the Austrian Ministry of Arts and Culture, as well as the Alice and Betty Schultz Scholarship
for her AIRSHIPS project from The Banff Centre.

Clio is an alumna of McGill University (B.Mus. composition — Jean Lesage, Jonathan Wild — and piano
— Tom Plaunt), MUK (the Vienna Conservatory — MA composition with Christian Minkowitsch and
diploma in classical operetta with Wolfgang Dosch), and MDW (the University of Music and Performing
Arts Vienna - postgraduate studies in composition working with voice and electroacoustic elements
with Karlheinz Essl; later, research on vocal music science fiction worldbuilding in the class of Harald
Huber). Clio was on the research team of Barbara Liineburg’s project TransCoding/What if?, based at
the Kunstuni Graz, as well as on the music preparation team for World of Hans Zimmer. She
complements her work through photography and game design.

Clio has performed her Gravity Wing cycle around the world, including appearances at Comiccons
Montréal and Ottawa (Canada), as well as the 2High Vital Signs Festival (Australia). She has had her
compositions performed on four continents and on the national radio stations of Canada, Austria, and
Germany.

Halina Montrey, artiste visuelle / visual artist

Halina Montrey est une artiste visuelle, travaillant a la fois
dans les médias traditionnels et numériques, et ingénieure
professionnelle. Elle a étudié le génie mécanique en Pologne
et au Canada, et plus tard la biomécanique et |'anatomie
humaine dans les facultés de génie et de médecine de
I'Université de Calgary. Ce sont des recherches impliquant la
modélisation mathématique du corps humain qui ont éveillé
son intérét pour le dessin d’aprés nature qui, a son tour, I'ont
conduite a des études de peinture au Alberta College of Art and Design de Calgary et au Visual Arts
Centre de Montréal, et de gravure a I'Atelier Graff a Montréal.

Halina crée dans des divers médias artistiques traditionnels: plume et encre, aquarelles, acryliques,
huiles, en plus de la gravure, principalement en taille-douce avec du chine-collé. Elle s'intéresse
profondément aux derniers développements de la science et de la technologie, en particulier a leur
relation avec |'existence humaine. Ses ceuvres se rapportent souvent a des questions philosophiques
et se lisent comme inattendues, inquiétantes ou paradoxales. Elle a participé a de nombreuses
expositions en Amérique du Nord et en Europe, notament « Painting on the Edge » (Vancouver, juin
2020) et « Annual International Representational Exhibition » (Vancouver, aolt 2020).

Dans le monde des médias numériques, Halina Montrey - sous le pseudonyme de Hali Rey - collabore
avec des compositeurs contemporains sur des projets multimédias et crée des courts métrages
autonomes. Elle a participé a des performances multimédias en Amérique du Nord, en Europe et en
Australie et son travail comprend une série de 8 films pour le cycle musical / narratif de Clio Em Gravity
Wing, sous la forme d’un performance multimédia au 2015 Vital Signs Festival a Brisbane.




ENCHANTED FOREST

Imaginez-vous en pleine nuit dans une forét mystérieuse sorti d’'un conte de fées, ou les branches
craquent et les feuilles bruissent, et vous voyez de minuscules lumiéres a travers les arbres ... tout a
coup vous vous rendez compte qu'il y a de petits esprits joyeux qui vous entourent! Enchanted Forest
est un paysage sonore qui illustre la magie du quotidien.

SPIELZEUG

Inspiré de Pinocchio, le piano jouet est réveur qui veut devenir un vrai piano. Il ouvre son petit coeur
et joue en contrepoint avec I'écho électronique du piano qu'il entend. Le « vrai » piano n'est entendu
que dans la bande sonore, laissant ainsi I'auditeur réfléchir a une dichotomie intéressante. La
réprésentation réelle se déroule sur un jouet - ce petit instrument de musique est 100% vrai, car il qui
occupe la scene. L'auditeur doit décider : le piano jouet a-t-il atteint son objectif de devenir un vrai
piano?

Halina Montrey is a visual artist, working both in traditional and digital media, and professional
engineer. She studied mechanical engineering in Poland and Canada, then, biomechanics and human
anatomy in the faculties of Engineering and Medicine at the University of Calgary. It was research
involving mathematical modeling of the human body that ignited her interest in life drawing which, in
turn, lead to her studies of painting at the Alberta College of Art and Design in Calgary and the Visual
Arts Centre in Montreal, and printmaking at the Graff Atelier in Montreal.

Halina creates in various traditional media: pen and ink, watercolors, acrylics, oils, and she does
printmaking, mainly intaglio with chine-collé. She is deeply interested in the newest developments in
science and technology, especially in how they relate to human existence. Her works often relate to
philosophical questions, and read as unexpected, disquieting or paradoxical. She has participated in
numerous exhibitions in North America and Europe and her recent juried international exhibitions
include: “Painting on the Edge” (Vancouver, June, 2020) and “Annual International Representational
Exhibition” (Vancouver, August 2020).

In digital media, Halina Montrey — under the alias of Hali Rey - works in partnership with contemporary
composers on multimedia projects and she creates self-standing short films. She participated in
multimedia performances in North America, Europe and Australia and her work include a series of 8
films for Clio Em’s musical/narrative cycle Gravity Wing, premiered as a multimedia performance at
the 2015 Vital Signs Festival in Brisbane.

Marie Nadeau-Tremblay, violon baroque / baroque violin (Les Barocudas)

Au cours de sa derniére session de baccalauréat en
interprétation au violon a I'Université McGill, Marie Nadeau-
Tremblay décide d’explorer le monde de la musique
baroque en se joignant a I'Orchestre baroque de cette
université. C’est le coup de foudre ! Elle décide de se
plonger corps et ame dans cet univers musical qui la
transporte par sa beauté et qui lui offre un mode
d’expression accordé a sa sensibilité. Elle obtient d’abord
une licence, puis une maitrise en musique ancienne sous la
direction de Hank Knox, de Lena Weman et d’Olivier Brault. Récipiendaire de nombreux prix et
bourses de I’'Université McGill, dont le prestigieux prix Mary McLaughlin qu’elle obtient quatre années
de suite, Marie Nadeau-Tremblay se voit attribuer une bourse de I'organisation Early Music America
en 2017. Plus récemment, en 2019, elle figure quatre fois au tableau d’honneur du Concours
international de musique ancienne Mathieu Duguay: premier prix, prix du public, prix Festival Montréal
Baroque et prix Eté musical de Barachois.




During the final session of her undergraduate degree in violin performance at McGill University, Marie
Nadeau-Tremblay decided to try her hand at Baroque music. She joined the university’s Baroque
orchestra and fell head over heels in love! Transported by the beauty of this music— and finding
resonance with its mode of expression— she decided to plunge headfirst into the Baroque world. After
obtaining a Licentiate Degree, she pursued further studies under the tutelage of Hank Knox, Lena
Weman, and Olivier Brault, receiving a Master’s Degree in Early Music Performance. After being
awarded numerous prizes and scholarships at McGill — including the prestigious Mary McLaughlin
prize, which she won four years in a row — Marie Nadeau-Tremblay received an Early Music America
grant in 2017. More recently, in 2019, she swept the honor roll of the Concours de musique ancienne
Mathieu Duguay with an unprecedented four awards: First Prize, the People’s Choice Award, the
Festival Montréal Baroque Prize, and the Eté musical de Barachois Prize.

Mariola NykKiel, artiste peintre / painter

Artiste  d’origine  polonaise, Mariola Nykiel réside
présentement a Montréal. Diplomée en 1984 du Lycée des
Beaux-Arts de Lodz en Pologne, elle est diplomée en 1993
du College Lasalle de Montréal en design de mode. Elle a
participé a des expositions de peinture en Pologne, en Italie
et au Canada. Ses peintures a I'huile se trouvent dans
plusieurs collections privées d'Europe, du Canada et des
Etats-Unis.

Polish-born artist Mariola Nykiel currently lives in Montreal. Graduated from the Fine Arts Lyceum in
Lodz, Poland in 1984, she obtained in 1994 her diploma in fashion design from Lasalle College in
Montreal. She has participated in painting exhibitions in Poland, Italy and Canada. Her oil paintings
are present in many private collections throughout Europe, Canada and the United States.

Andrea van Pelt, pianiste / pianist

La pianiste canadienne Andrea Van Pelt se consacre a la
création et a la mise en valeur de la beauté par la musique, la
narration et la poésie. Elle est une ancienne éléve du
programme des jeunes artistes Yulanda M. Faris a I'Opéra de
Vancouver et détient une maitrise de I’'Université McGill et de
I’'Université de Toronto en interprétation et piano collaboratif.

Son attitude enthousiaste et industrieuse Iui a permis
d'explorer plusieurs couches de l'industrie musicale,
inspirant I'excellence dans chaque entreprise. Pour la saison 2020-2021, elle est la pianiste de
répétition des Riders to the Sea et Le Flambeau de la nuit (| Musici et Opéra de Montréal). En 2019-
2020, elle a travaillé comme assistante répétitrice sur des productions de La Traviata, Il Barbiere di
Siviglia, et comme directrice musicale et pianiste pour The Garden of Alice (Vancouver Opera).

Au cours des six derniéres années, Andrea travaille a la pige en tant que coach et enseignante, a la
fois en privé et a I'Université de Toronto. Elle a développé une passion pour la curiosité musicale
lorsqu'elle était directrice du département de musique de I'Oak Hill Academy a Hamilton. La
conception de programmes de musique lui a permis d'intégrer sa philosophie artistique a la pratique
musicale, suscitant I'intérét et favorisant une relation durable entre les étudiants et les arts.

Son amour de la musique vocale a été cultivé et développé durant son séjour au Franz-Schubert-
Institut en Autriche. L'opportunité de plonger profondément dans la poésie et le paysage autrichien
continue d'avoir un impact sur sa capacité a raconter des histoires significatives. Elle a poursuivi sa
formation au Banff Centre for the Arts, au Toronto Summer Music Festival, au Hawaii Performing Arts
Festival, a I'Accademia Europea dell’Opera et a Opera NUOVA.




Canadian pianist Andrea Van Pelt is dedicated to creating and honouring beauty through music,
storytelling, and poetry. She is an alumnus of the Yulanda M. Faris young artist program at Vancouver
Opera, and holds master’s degrees from McGill University and the University of Toronto in
performance and collaborative piano.

Her enthusiastic and industrious attitude has allowed her to explore several layers of the musical
industry, inspiring excellence in every endeavour. For the 2020-2021 season, she is the rehearsal
pianist for Riders fo the Sea and Le Flambeau de /a nuit (I Musici and Opéra de Montréal). In 2019-
2020, she worked as assistant répétiteur on productions of La Traviata, // Barbiere di Sivigha, and as
the music director and pianist for The Garden of Alice (Vancouver Opera).

For the past six years, Andrea has been freelancing as a coach and teacher, both privately and at the
University of Toronto. She discovered a passion for curating musical curiosity during her time as the
director of the music department at Oak Hill Academy in Hamilton. Designing music curriculums
allowed her to weave her artistic philosophy into joyful music making, sparking interest and fostering
a lasting relationship between students and the arts.

Her own love for vocal music was cultivated and furthered during her time at the Franz-Schubert-
Institut in Austria. The opportunity to dive deeply into poetry and the Austrian landscape continues to
impact her ability to tell meaningful stories. She furthered her training at the Banff Centre for the Arts,
the Toronto Summer Music Festival, the Hawaii Performing Arts Festival, the Accademia Europea
dell’Opera, and Opera NUOVA.

Dali Wu, artiste, plasticien, et illustratrice /

Doctorante en Etude et Pratique des Arts & l@niversité du
Québec a Montréal. Elle est titulaire du DNSEP (Dipléme
National Supérieur d’Expression Plastique) dipldme
européen grade de Master a la prestigieuse Haute Ecole
des Arts du Rhin en France. Elle a également obtenu
auparavant un DNAP (Diplédme National d’Arts Plastiques)
en art & I’Ecole Nationale Supérieure d’Art a Limoges, avec
les Félicitations du jury. Elle a congu les ceuvres d’art public
«le Pays de la Grande lllusion », « Paradis interrompu ' Le
Réve dans le Pavillon Rouge » et « Cao Xuegin et Littérature » pour les trois stations
Wutangguangchang, Kazimen et Jimingsi du métro de Nanjing a la ligne 3 et 4, en Chine, et ses
ceuvres sont affichées dans I’'espace public en permanence.

Dali WU a regu plusieurs prix internationaux et son travail est diffusé dans différentes expositions,
festivals d’art et espaces publics. Elle a également publié dans divers périodiques d’art importants.
Dali Wu a travaillé avec les institutions suivantes : la maison d’édition des beaux-arts du Hunan, la
presse universitaire de Tsinghua, Springer, Hiiibrand, Tencent, Guokr, Métro de Nanjing, leewiART,
Disney, ICCEAAC de France, Campus de France, Consulat Général de France a Chengdu, Outremont
Theatre de Canada, MTL en arts, Maison de la culture de Longueuil, Artotheque de Montréal, etc. Son
travail a été largement conservé par des personnes et inclus dans des publications du monde entier.
Elle a aussi une chronique introduisant les institutions artistiques internationales dans le mensuel
académique « Fine Arts in China ». Elle édite un volume intitulé « On Art and Science : Tango of an
eternally inseparable duo », qui parait dans Springer *  The frontiers collection en 2019, afin d’étudier
les relations réciproques entre art et science.

She is currently doing her doctoral study in the “Study and practice of the Arts” at UQAM in Canada.
She completed her master degree in fine arts at the prestigious Haute école des arts du Rhin in France,
and DNAP (Dipléme National d’Arts Plastiques) in art at Ecole Nationale Supérieure d’Art of Limoges
and she won the Prize of Congratulation of jury. She designed public artworks named “the Land of the
Great lllusion”, “Interrupted Paradise — Dream of the Red Chamber” and “Cao Xuegqin and Literature”
which are permanently displayed in public space, for three stations (Wutangguangchang, Kazimen




and Jimingsi) of Nanjing metro line 3 and 4 in China.

Wu approaches art from an academic and intellectual standpoint. Apart from the various international
awards that she has received, she presented her art work in various exhibitions, art festivals and public
spaces and have published papers in various influential art academic journals. The institutions that she
has worked with include: Hunan Fine Arts Publishing House, Tsinghua University Press, Springer,
hiiibrand, Tencent, Guokr, Nanjing Metro, leewiART, Disney, France ICCEAAC, Consulate General of
the Republic of France in Chengdu, Campus France, France Alumni, Kunsthalle de Mulhouse, Canada
Outremont Theatre, mtl en arts, Maison de la culture de Longueuil, Artothéque of Montréal, etc. Her
work has been widely collected by people and included in the publications from all over the world.
She writes a column introducing international art institutions in academic monthly “Fine Arts in China”.
She edits a volume entitled “On Art and Science: Tango of an eternally inseparable duo", published in
Springer, The frontiers collection, 2019, to study the interrelationship between art and science.
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Katelyn Clark

Anonyme
Estampie
from the Roberstsbridge Codex, British Museum Add MS 288550 (c.1360)
[untitled]
from the F. Munich Staatsbibliothek, Codex lat. 7755 (14 th century)
Clio Montrey
Enchanted Forest for Toy Piano
Commandeé par Xenia Pestova
Spielzeug for toy piano and electronics

Composed, performed, and all electronics work by Clio Montrey

Katarzyna Musial

Grazyna Bacewicz
Valse
Frédéric Chopin (1810-1849)
Prélude en mi mineur no 4
Vitézslava Kapralova (1915-1940)
Préludes d’avril op. 13
Enrique Granados (1867-1916)

« Andaluza » - Danses espagnoles




Kirsten LeBlanc et Andrea Van Pelt

Wolfgang Amadeus Mozart (1756-1791)
« Dove sono i bei momenti » - Le nozze di Figaro
Pauline Viardot (1821-1910)

« Fleur desséchée »

Cécile Chaminade (1857-1944)

« Si j’étais jardinier »

Johann Strauss fils (1825-1899)

« Kldnge der Heimat» - Die Fledermaus
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France Bellemare et Dominic Boulianne
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Antonin Dvofak (1841-1904)
« Mesicku na nebi hlubokém » (Chanson a la lune) - Rusalka
Harold Arlen (1905-1986)
« Over the Rainbow » - Le Magicien d’Oz
Ernest Chausson (1855-1899)

Chanson perpétuelle, op. 37 posth

Marie Nadeau-Tremblay / Ryan Gallagher Les Barocudas

Giovanni Battista Fontana (1589-1630)
Sonata Quarta a violono solo
Dario Castello (1602-1631)
Sonata seconda a sopran solo
Carlo Farina (v. 1600-1639)

Sonata detta la desperate

Katarzyna Musial

Joaquin Turina
Sacro Monte
Ernesto Lecuona (1895-1963)
La Comparsa
Manuel de Falla
Danza del Molinero
Manuel de Falla
Danza del Fuego
Ernesto Lecuona (1895-1963)
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Anonyme

Estampie

from the Roberstsbridge Codex, British Museum Add MS 288550 (c.1360)
[untitled]

from the F. Munich Staatsbibliothek, Codex lat. 7755 (14 th century),

Le Robertsbridge Codex contient la plus ancienne musique écrite spécifiquement pour le clavier. Ce
manuscrit anglais comprend trois estampies, un type de danse italienne du trecento. Le Codex
allemand lat. 7755, datant de la fin du XlVe siécle, est une mise en musique pour clavier d'une chanson
sans nom. Comme une grande partie du répertoire pour clavier d'avant le XVle siécle, ces ceuvres
n'ont pas de compositeurs nommés. Malgré I'absence de noms d'auteur, on suppose souvent que
des artistes masculins inconnus ont écrit ces pieces anonymes. Cependant, il est tout aussi probable
que des artistes féminines anonymes - anonyma - aient créé un grand nombre de ces premiéres
ceuvres pour clavier, avec une riche variété d'objectifs expressifs représentés. Reconsidérez |'artiste
et sa création musicale dans le cadre du répertoire ancien pour clavier permet de réévaluer le
développement musical européen et constitue un processus général important pour les ceuvres
artistiques non nommées.

The Robertsbridge Codex holds the earliest surviving music written specifically for keyboard. This
English manuscript includes three estampie, as a type of trecento ltalian dance. The German Codex
lat. 7755, dating from the late 14th-Ccentury, is a keyboard setting of an unnamed song. Like a
substantial portion of pre-sixteenth-century keyboard repertoire, these works have no named
composer. Despite the lack of named authors, one often assumes that unknown male artists wrote
these anonymous pieces. However, it is just as likely that unnamed female artists—anonyma— created
many of these early keyboard work, with a rich variety of expressive goals represented. Reconsidering
the artist and her musical creation as part of early keyboard repertoire allows a re-evaluation of
European musical development, and is an important general process for unnamed artistic work.

Clio Montrey
Spielzeug for toy piano and electronics

Composed, performed, and all electronics work by Clio Montrey

Spielzeug, terme allemand signifiant « jouet », est une piéce écrite spécifiquement pour un piano jouet.
Un piano jouet est un petit instrument mécanique destiné a I'origine aux enfants. Au cours des
derniéres décennies, il a acquis une certaine importance en tant qu'instrument de musique Iégitime
et des compositeurs tels que John Cage et Karlheinz Essl ont écrit pour cet instrument des ceuvres
exigeantes et musicalement engageantes.

La piéce est congue comme un duo entre le piano jouet et I'électronique. Inspiré par I'histoire de
Pinocchio, le « toy piano » représente un jouet qui aspire a devenir réel, jouant de tout son cceur en
compétition avec le piano a queue qu'il entend. L'électronique présente une mélodie proéminente et
claire qui a été enregistrée sur le piano a queue et qui est ensuite déconstruit et manipulé. Finalement,
les deux jouent en harmonie, mais a la fin, le piano jouet se désynchronise, permettant au vrai piano,
transformé électroniquement sur la piste du CD, de prendre le relais et de terminer la coda. Il est
intéressant de noter que le « vrai » piano a queue n'est jamais joué en direct pendant toute la durée
du morceau et qu'il n'est entendu que dans I'électronique, laissant ainsi I'auditeur réfléchir a une
dichotomie intéressante. Bien que le vrai piano ait une présence physique sur scéne, il n'est jamais
entendu en direct. En revanche, la performance en direct se déroule sur un jouet, qui se trouve étre




un instrument de musique physiquement présent et mécaniquement fonctionnel. L'auditeur doit alors
décider : en jouant ce morceau, le piano jouet a-t-il atteint son objectif de devenir un vrai piano ?

Spielzeug, German for “toy” or “plaything,” is a piece that was written specifically for a toy piano. A
toy piano is a small mechanical instrument originally intended for children. In recent decades, however,
it has acquired prominence as a legitimate musical instrument, with composers such as John Cage
and Karlheinz Essl writing demanding and musically engaging works for it.

The piece is conceived as a duet between the toy piano and electronics. Inspired by the story of
Pinocchio, the toy piano is a toy that wants to be real, playing its little heart out in competition with the
grand piano it hears. The electronics feature a prominent and clear melody that has been recorded on
grand piano, which later gets deconstructed and manipulated. Finally, both play in harmony, but at the
end the toy piano becomes desynchronized, allowing the real piano, transformed electronically on the
CD track, to take over and finish the coda. Interestingly, the “real” grand piano is never actually played
live for the entire duration of the piece and is only heard in the electronics, thus leaving the listener to
ponder an interesting dichotomy. Though the real piano has a physical presence onstage, it is never
once heard live. However, the actual live performance happens on a toy, which happens to be a
physically present and mechanically functional musical instrument. The listener must decide: by
playing this piece, has the toy piano achieved its goal of becoming a real piano?

Enchanted Forest for Toy Piano
Commandé par Xenia Pestova

Imaginez que vous vous retrouvez la nuit dans une mystérieuse forét digne de celles des contes de
fées, ou les branches craquent et les feuilles bruissent, et ou vous voyez de petites lumiéres a travers
les ouvertures des arbres... vous réalisez soudain qu'il y a de petits esprits joyeux partout ! Enchanted
Forest est un paysage sonore illustrant la magie qui se retrouve dans le quotidien.

Imagine finding yourself at night in a mysterious fairytale forest, where the branches creak and the
leaves rustle, and you see tiny lights through the openings of the trees... suddenly you realize there are
gleeful little spirits all about! Enchanted Forest is an aural soundscape illustrating the magical in the
everyday.

Grazyna Bacewicz

Valse

Karol Szymanowski, un professeur au Conservatoire de Varsovie, conseillait a tous les étudiants en
composition d'aller a Paris pour étudier avec Nadia Boulanger. Bacewicz se joint au groupe de jeunes
polonais qui étudient a Paris dans les années 1930. Elle étudie le violon avec André Touret et la
composition avec Nadia Boulanger.

A la fin de ses études, elle participe a d'innombrables concerts et festivals comme interpréte,
compositrice et membre du jury. Elle est la premiére compositrice polonaise a étre reconnue au
Pologne et sur la scéne internationale et elle a ouvert la voie pour les compositrices en Pologne.

Karol Szymanowski, who was a professor at the Warsaw Conservatoire, advised all young composition
students to go to Paris to study with Nadia Boulanger. Taking his advice to heart, Bacewicz joined a
group of Poles in Paris in the 1930s. While in Paris during 1932 and 1933, she studied the violin with
André Touret and composition with Nadia Boulanger.

Bacewicz became the first Polish woman composer to achieve national and international stature. After
the completion of her studies she proceeded to participate in countless concerts and festivals as
performer, composer and jury member. In the 1930s she was the principal violinist for the Polish Radio




Orchestra, organized by the famous conductor, Grzegorz Fitelberg. This orchestra gave her a chance
to hear her own music performed, including Violin Concerto no.1 and Three Songs for tenor and
orchestra.

In Poland, Grazyna paved and facilitated the way for women composers.
Frédéric Chopin (1810-1849)
Prélude en mi mineur no 4

Assurément un des plus grands compositeurs romantiques du XlIXe siécle, Chopin et son ceuvre
incarnent a la fois la fierté nationale polonaise et I'excellence du romantisme pianistique dans ce qu’il
a de plus pur. Né a Varsovie d’un pére francais et d’'une mére polonaise, il se batit trés jeune une
réputation de pianiste prodige. Ses premiéres ceuvres, des « Polonaises », loin d’étre enfantines,
traduisaient un haut niveau d’expression musicale folklorique ou s’entremélaient accords violents et
mélodie inspirée des lignes belcantistes. Apres avoir étudié a Varsovie et assis sa réputation de
pianiste a Vienne, c’est finalement a Paris qu'il s’établira définitivement, cétoyant des sommités de
I’époque tel Franz Liszt et Félix Mendelssohn. Lorsqu’il a entendu Chopin interpréter une piece de
Mozart, Schumann s’exclama : « Chapeau bas messieurs. Un génie. »

Les vingt-quatre préludes sont parmi les ceuvres phares de Chopin. Le quatriéme prélude en mi
mineur a notamment été exécuté a I'orgue lors des funérailles de celui-ci. Il est empreint d’'un
caractere a la fois mélancolique et serein.

Certainly, one of the greatest Romantic composers of the 19th century, Chopin and his work embody
both Polish national pride and the purest excellence of Romanticism in piano playing. Born in Warsaw
to a French father and a Polish mother, he built a reputation as a prodigious pianist at an early age.
His first works, the “Polonaises,” far from being childish, translated a high level of folkloric musical
expression where violent chords and melodies inspired by bel canto lines intermingled. After studying
in Warsaw and establishing his reputation as a pianist in Vienna, he finally settled in Paris, where he
rubbed shoulders with such luminaries of the time as Franz Liszt and Felix Mendelssohn. When he
heard Chopin interpret a piece by Mozart, Schumann exclaimed: “Hats off, gentlemen. A genius.”

The twenty-four preludes are among Chopin’s seminal works. The fourth prelude in E minor was
performed on the organ at his funeral. It is imbued with a character that is both melancholy and serene.

Vitézslava Kapralova (1915-1940)

Préludes d’avril op. 13

Vitézslava Kapralova est considérée comme étant une des plus importantes compositrices tcheques
du XXe siécle. Issue d’une famille de musicien, sa mere Vitézslava Uhlirova était professeure de chant
et son pere Vaclav était pianiste et compositeur, éleve de Janacek et d’Alfred Cortot. Enfant prodige,
elle commence a composer a I’age de neuf ans pour intégrer six ans plus tard le Conservatoire de
Brno. Elle poursuit par la suite ses études a Prague ou elle se forme également a la direction
d’orchestre en plus de parfaire ses connaissances en compostion a Paris aupres de Charles Munch
et Bohuslav Martin duquel elle retient une écriture précise et rythmée, teintée a la fois d’'un grand
dynamisme et d’'un sens de ligne mélodique. En 1938, elle dirigea I'orchestre de la BBC pour la
création de sa Military Sinfonietta qui recu de la part des critiques des éloges enthousiastes. Alors
qu’elle était déja destinée a une carrieére prometteuse, elle déceéde prématurément en 1940 laissant
derriére elle un corpus enviable d’ceuvres diverses.

Les Préludes d’Avril sont parmi les piéces pour piano les plus connus de Kaprélova et comprennent
quatre mouvements contrastants. Le premier est bourré d’étonnante dissonance accompagnée d’un
rythme vif, tout en contraste avec le ton réveur et parfois tendu d’inspiration post-impressionniste du




second. Le troisieme prélude désarme par sa simplicité monothématique agrémentée de lignes
chromatiques évoluant dans une atmosphére mystérieuse. Le prélude final, en forme de toccate, fait
cohabiter deux idées musicales mordantes, mais contrastantes au rythme sautillant.

Vitézslava Kapralova is considered one of the most important Czech composers of the 20th-century.
Born into a musical family, her mother Vitézslava Uhlirova was a voice teacher and her father Véclav
was a pianist and composer, student of JandCek and Alfred Cortot. A child prodigy, she began
composing at the age of nine and six years later entered the Brno Conservatory. She continued her
studies in Prague where she also trained as a conductor and perfected her knowledge of composition
in Paris with Charles Munch and Bohuslav Martindi, from whom she retained a precise and rhythmic
writing style tinged with both great dynamism and a sense of melodic lines. In 1938, she conducted
the BBC Orchestra for the premiere of her Military Sinfonietta, which received enthusiastic praise from
the critics. While she was already destined for a promising career, she died prematurely in 1940 leaving
behind an enviable body of diverse works.

The April Preludes are among Kapralovd’s best-known piano pieces and is comprised of four
contrasting movements. The first is full of astonishing dissonance accompanied by a lively rhythm, in
stark contrast to the dreamy and sometimes tense post-impressionist tone of the second. The third
prelude is disarming in its monothematic simplicity with chromatic lines evolving in a mysterious
atmosphere. The final prelude, in the form of a toccata, brings together two biting but contrasting
musical ideas with a playful rhythm.

Enrique Granados (1867-1916)

« Andaluza » - Danses espagnoles

Catalan d’origine, Enrique Granados s’inscrit avec ses confreres Isaac Albéniz, Manuel de Falla,
Joaquin Turina et Joaquin Rodrigo dans le mouvement de la musique espagnole du XIXe siécle. A la
différence de certains d’entre eux, il n'embrasse cependant pas le courant hispaniste, dont il ne
conserve que les idiomes et rythmes essentiels préférant se rapprocher du style de I'Espagne galante,
influencé par les compositeurs comme Chopin, Grieg et Schumann. Moins novateur qu’Albéniz, il
séduit cependant par sa grande virtuosité pianistique, sa sensibilité, ses phrases mélodiques
ornementées et par la diversité des tons qu’il introduit dans ses pieces.

La suite de douze piéces bréves Danses espagnoles évoque a peu prés toutes les provinces de la
péninsule ibérique. Sans utiliser des emprunts directs, Granados traduit dans chacune de ses pieces
des représentations musicales contrastantes et expressives. Cinquiéme de cette série, I'« Andaluza
», avec sa mélodie intensément nostalgique et dansante, demeure la plus célébre du répertoire.

Enrique Granados, a Catalan by birth, was one of the most important figures in the Spanish music
movement of the 19th-century, along with his colleagues Isaac Albéniz, Manuel de Falla, Joaquin
Turina and Joaquin Rodrigo. Unlike some of them, however, he did not embrace the Hispanic trend,
of which he only retained the essential idioms and rhythms, preferring to get closer to the style of
Galante Spain, influenced by composers like Chopin, Grieg and Schumann. Less innovative than
Albéniz, he seduces, however, by his great pianistic virtuosity, his sensitivity, his ornamented melodic
phrases and by the diversity of the tones he introduces in his pieces.

The suite of twelve short pieces Danses espagnoles (Spanish Dances) evokes almost all the provinces
of the Iberian Peninsula. Without using typical borrowings, Granados translates contrasting and
expressive musical representations into each of his pieces. The fifth in this series, “Andaluza”, with its
intensely nostalgic and dance-like melody, remains the most famous of the repertoire.




Wolfgang Amadeus Mozart (1756-1791)

« Dove sono i bei momenti » - Le nozze di Figaro

La réputation de Mozart n’est plus a faire. Enfant prodige aux dons musicaux presque inégalés, son
ceuvre a marqué I'Europe du XVllle siécle avec des mélodies immortelles et des ceuvres lyriques
célebres et sans pareil. Adapté de la piéce de théatre de Beaumarchais La Folle Journée ou le Mariage
de Figaro, 'opéra éponyme est créé deux ans presque jour pour jour apres la premiére représentation
de la piece de théatre. La comédie de Beaumarchais, mettant une scéne un comte qui se pose en
rival face a son valet et perd la partie, fit scandale en France pour sa teneur libertine et sa parodie de
I’aristocratie. L’empereur Joseph Il en interdit les représentations sous formes théatrales, mais
autorisa tout de méme la création d’un opéra basé sur son texte (non traduit en allemand). Est-ce
parce que, comme I’a dit un critique « ce qu’il n’est pas permis de dire de nos jours, on le chante »
ou est-ce que I’empereur voulait faire passer un message a la noblesse avec qui les relations étaient
tendues? Difficile a dire. L’opéra rencontra un succés modéré a sa premiére viennoise, mais triompha
a Prague ou I'aspect subversif de I'ceuvre, ses propos et son génie musical furent compris. Le nozze
di Figaro marqua également le début d'une longue collaboration fructueuse entre Mozart et le
librettiste Lorenzo Da Ponte.

L’air de la comtesse « Dove sono i bei momenti » intervient a I'acte lIl. Alors qu’elle se sent délaissée,
elle contemple sur sa situation, esseulée, trahie et humiliée par les incartades de son mari. Mozart
représente en musique les questionnements intérieurs du personnage, la colére exprimée dans le
récitatif s’estompant dés le début de I'aria pour faire place a une mélodie noble, pleine de sérénité
alors que la comtesse se remémore le bonheur des jours passés et I’espoir que ceux-ci reviendront.

Mozart’s reputation is a well established one. A child prodigy with almost unparalleled musical gifts,
his work has marked 18th-Ccentury Europe with immortal melodies and famous and unparalleled
operatic works. Adapted from Beaumarchais’s play La Folle Journée ou le Mariage de Figaro, the
eponymous opera was created two years almost to the day after the first performance of the play.
Beaumarchais’s comedy, featuring a count who poses as a rival to his valet and loses the game,
caused a scandal in France for its libertine content and its parody of the aristocracy. Emperor Joseph
Il forbade theatrical performances, but allowed the creation of an opera based on the text (not
translated into German). Was it because, as one critic put it, “what is not allowed to be said nowadays,
is sung” or did the emperor wanted to send a message to the nobility with whom relations were
strained? It is difficult to say. The opera met with moderate success at its Viennese premiere, but
triumphed in Prague where the subversive aspect of the work, its words and its musical genius were
understood. Le nozze di Figaro also marked the beginning of a long and fruitful collaboration between
Mozart and librettist Lorenzo Da Ponte.

The countess’s aria "Dove sono i bei momenti" occurs in Act lll. While she feels neglected, she reflects
on her situation, lonely, betrayed and humiliated by her husband’s misdeeds. Mozart represents in
music the inner questionings of the character, the anger expressed in the recitative fading from the
beginning of the aria to a noble melody, full of serenity as the Countess recalls the happiness of the
past days and the hope that they will return.

Pauline Viardot (1821-1910)

Fleur desséchée

Personnalité hors du commun, Pauline Viardot était a la fois mezzo-soprano a la carriére
internationale, pianiste hors pair et enseignante. Il faut dire qu’elle est née dans une famille musicale
illustre : son pere, Manuel Garcia, était le créateur du comte Almaviva dans Le Barbier de Séville de
Rossini, son fréere Manuel Garcia Junior a écrit I'un des plus importants traités d’art vocal du XIXe
siecle et sa sceur ainée, Maria Malibran était une des plus célébres et acclamées cantatrices de
I’époque. Son activité de compositrice, Pauline Viardot la destinait en premier lieu a un usage pratique,




ses compositions servant d’exercices vocaux pour ses étudiants. Ce n’est que plus tard, lorsqu’elle
prit sa retraite, qu’elle composa I'essentiel de son répertoire, qui compte notamment cing opéras de
salon, plusieurs ceuvres chorales et plus de cent mélodies. Sa connaissance et sa compréhension de
la ligne vocale et de 'accompagnement sont d’ailleurs perceptibles dans celles-ci.

Sur un poéme d’Alexandre Pouchkine, traduit par Louis Pomey Fleur desséchée évoque dans une
mélodie épurée et délicate la nostalgie et le caractére éphémeére des moments passés.

Pauline Viardot was a mezzo-soprano with an international career, an outstanding pianist and a
teacher. It must be said that she was born into an illustrious musical family: her father, Manuel Garcia,
was the creator of Count Almaviva in Rossini’s The Barber of Seville, her brother Manuel Garcia Jr.
wrote one of the most important treatises on vocal art of the 19th-century, and her older sister, Maria
Malibran, was one of the most famous and acclaimed singers of the time. Pauline Viardot’s activity as
a composer was primarily intended for practical use, her compositions serving as vocal exercises for
her students. It was only later, when she retired, that she composed the bulk of her repertoire, which
includes five salon operas, several choral works and more than one hundred melodies. Her knowledge
and understanding of vocal lines and accompaniment in these songs is evident.

Fleur desséchée (Withered flower), based on a poem by Alexander Pushkin, translated by Louis
Pomey, evokes in a refined and delicate melody the nostalgia and ephemeral nature of past moments.

Cécile Chaminade (1857-1944)
Si j’étais jardinier

Née dans une famille bourgeoise en banlieue de Paris, les dons pianistiques de Cécile Chaminade se
font remarquer trés t6t, notamment par Georges Bizet qui la qualifie de « petit Mozart » il encourage
ainsi les parents de la jeune Cécile a ce qu’elle soit inscrite au conservatoire dans une classe réservée
aux jeunes filles. Son pére refuse catégoriquement, mais accepte qu’elle prenne des cours de piano,
d’harmonie et de composition en privé aupres de Félix Le Couppey, Augustin Savard et Benjamin
Godard respectivement. Connu en premier lieu comme pianiste ayant fait des tournées en Europe,
aux Etats-Unis et au Canada, c’est surtout par ses mélodies et sa musique pour piano qu’elle s’illustre
en temps que compositrice, ses ceuvres plus sérieuses, comme son opéra La Sévillane et ses suites
orchestrales recevant un accueil mitigé de la part des critiques. Elle est une des premiéres
compositrices a obtenir une certaine audience musicale en France et en Grande-Bretagne et est
également la premiére compositrice a recevoir la Légion d’honneur en 1913. Le compositeur
Ambroise Thomas dira d’elle : « Ce n’est pas une femme qui compose, mais une compositrice qui est
une femme. »

Comme la plupart de ses mélodies caractérisées par des phrases amples et une expression
hyperbolique, Si j’étais jardinier est empreint d’une vitalité et d’'une élégance spontanée. Le texte,
excessivement romantique, évoque que c’est en plantant I’'amour et en récoltant ses fruits qu’on peut
le partager aux autres. Cet esprit est relayé par une ligne vocale légere et gaie avec un
accompagnement sautillant et 1éger.

Born into a bourgeois family in the suburbs of Paris, Cécile Chaminade’s pianistic gifts were noticed
very early on, notably by Georges Bizet who described her as “a little Mozart.” He encouraged Cécile’s
parents to enroll her in a class reserved for girls at the Conservatoire. Her father refused categorically,
but agreed that she should take private lessons in piano, harmony and composition with Félix Le
Couppey, Augustin Savard and Benjamin Godard respectively. Known primarily as a pianist who
toured Europe, the United States amd Canada, it is mainly through her melodies and piano music that
she became known as a composer, her more serious works, such as her opera La Sévillane and her
orchestral suites receiving a mixed reception from critics. She was one of the first female composers
to gain a certain musical audience in France and Great Britain and was also the first female composer
to receive the Legion of Honour in 1913. The composer Ambroise Thomas would say of her, “It is not
a woman who composes, but a composer who is a woman.”




Like most of her melodies, characterized by ample phrases and hyperbolic expression, Si j'étais
jardinier (Where is imbued with a spontaneous vitality and elegance. The excessively romantic text
evokes the idea that it is by planting love and harvesting its fruits that one can share it with others. This
spirit is relayed by a light and cheerful vocal line with a bouncy and light accompaniment.

Johann Strauss fils (1825-1899)

« Kldnge der Heimat» - Die Fledermaus

Destiné a une carriere de banquier, le nom de Johann Strauss fils éclipse aujourd’hui celui de son
paternel, également musicien et chef d’orchestre, en étant un des compositeurs les plus accessibles
du XIXe siécle, irrémédiablement associé a I'effervescence mondaine de sa ville natale de Vienne.

Modéle absolu de I'opérette viennoise Die Fledermaus (La Chauve-Souris) est I'ceuvre lyrique la plus
connu du compositeur comptant des airs mémorables comme « Mein Herr Marquis », « Im Feuerstorm
der Reben », et « Trinke Liebchen, trinke schnell ». Construite autour du couple de Rosalinde et son
mari Eisenstein, condamné a passer huit jours en prison pour avoir frappé un gendarme. Le notaire
Falke convainc Eisenstein de repousser le début de sa condamnation pour assister a un bal donné
par le prince Orlofsky. Ce stratagéme n’est en fait qu’une ruse de Falke, surnommé « Dr. Chauve-
Souris » qui cherche a se venger d’Eisenstein. « Klange der Heimat » est un air chanté par Rosalinde
a la féte donnée par Orlofsky. Déguisé en comtesse hongroise, alors qu’elle reconnait son mari,
supposé étre en prison et sa domestique Adéle, sensée étre en visite chez sa tante malade. Afin de
renforcer son image pour convaincre I’assistance de son « authenticité hongroise » elle entonne un
air patriotique. Celui-ci est construit sur le modéle de la csardas, danse traditionnelle hongroise a
I'introduction lente qui gagne progressivement en vitalité.

Destined for a career as a banker, the name of Johann Strauss Il eclipses that of his father, also a
musician and conductor, as one of the most accessible composers of the 19th-century, irrevocably
associated with the effervescent society of his native Vienna.

Die Fledermaus (The Bat) is the absolute model of the Viennese operetta and is the composer’s best
known operatic work, with such memorable arias as “Mein Herr Marquis,” “Im Feuerstorm der Reben,”
and “Trinke Liebchen, trinke schnell”. Built around the bourgeois couple Rosalinde and her husband
Eisenstein, sentenced to eight days in prison for hitting a gendarme. The notary Falke convinces
Eisenstein to postpone the beginning of his sentence in order to attend a ball given by Prince Orlofsky.
This ploy is in fact a ruse by Falke, nicknamed "Dr. Bat", to get back at Eisenstein. “Kldnge der Heimat”
is an aria sung by Rosalinde at the party given by Orlofsky. Disguised as a Hungarian countess, she
recognizes her husband, supposedly in prison, and her maid Adele, supposedly visiting her sick aunt.
In order to reinforce her image and convince her audience “Hungarian authenticity” she intones a
patriotic tune. It is built on the model of the csdrdds, a traditional Hungarian dance with a slow
introduction that gradually gains in vitality.

Giacomo Puccini (1858-1924)

« O mio babbino caro » - Gianni Schicchi

Compositeur italien le plus renommé apres Giuseppe Verdi, Puccini a fait sa marque musicale dans
le répertoire lyrique. Ses débuts a I'opéra furent toutefois timides. Chefs d’ceuvres aujourd’hui, ses
opéras Tosca, Madama Butterfly et La Boheme recurent a leur premiére des accueils tiedes de la part
des critiques qui qualifiérent notamment la musique de I’adaptation du livre d’Alexandre Dumas «
pleine de charme, mais qui n’a rien d’exceptionnel. » Le public en revanche lui réservera un accueil
triomphal, conquit par les histoires romantiques et épiques dont la sentimentalité vient tempérer le
caractere tragique et réaliste du vérisme, trés en vogue a I’époque.




Parmi les derniéres ceuvres de Puccini, 'opéra en un acte Gianni Schicchi est un des plus appréciés
et le plus connu d’ll Trittico, une juxtaposition de trois cours opéras indépendants (Il Tabarro et Suor
Angelica). Dans cette comédie centrée autour du partage d’un héritage, I'air célebre « O mio babbino
caro » est chanté par Lauretta alors que son pére, I’éponyme Gianni Schicchi, et les parents de son
amant, Rinuccio, s’opposent a leur union. La plainte lyrique et déterminée de Lauretta contraste avec
la tension de la scene, mais ne perd pas de son intensité dramatique, alors que Lauretta fait part a
Schicchi que si son amour avec Rinuccio est impossible, elle se jettera du Ponte Vecchio pour se
noyer dans le fleuve Arno.

Puccini, the most renowned Italian composer after Giuseppe Verdi, made his musical mark on the
operatic repertoire. His operatic debut, however, was a timid one. His operas Tosca, Madama
Butterfly, and La Bohéme, now considered masterpieces, received lukewarm reviews at their premiere,
with critics calling the music of the adaptation of Alexandre Dumas’s book “charming, but not
exceptional.” The public, on the other hand, gave them a triumphant welcome, conquered by the
romantic and epic stories whose sentimentality comes to temper the tragic and realistic character of
the verismo style, very fashionable at the time.

Among the last works of Puccini, the one-act opera Gianni Schicchi is one of the most appreciated




