




 siècle 
 
 
Dans la deuxième moitié du XIXe siècle, l’industrie musicale et théâtrale 

parisienne s’est beaucoup élargie pour offrir au public de nouveaux genres, de 
nouveaux lieux et de nouveaux loisirs. Les cafés-concerts, héritiers des anciens 
cafés-chantants et des goguettes, sont devenus une institution-clé de cette 
période, où l’on pouvait entendre un répertoire varié allant de la chanson à 
l’opérette; d’opulents music-halls établis dans les années 1870 et 1880 
présentaient des spectacles à grand déploiement mettant en vedette revues et 
ballets-pantomime; et dans les deux dernières décennies du siècle, Montmartre a 
vu fleurir des cabarets artistiques où se côtoyaient chansons réalistes, récitations 
de poésie, expérimentations théâtrales et théâtre d’ombre créés par des artistes et 
écrivains d’avant-garde. En cette fin de siècle, l’industrie du divertissement 
populaire ne se contentait pas d’encourager la création de nouveaux genres 
musicaux et théâtraux : elle soutenait également les échanges artistiques entre les 
différents lieux, interprètes et créateurs, s’opposant de facto au discours de plus en 
plus rigide qui, à la même époque, cherchait à séparer l’« art » du « commerce ». 
Par ailleurs, les genres populaires de cette époque étaient profondément ancrés 
dans la vie contemporaine, répondant très rapidement – et souvent avec beaucoup 
d’imagination – aux nouvelles tendances, aux événements politiques et aux 
changements sociaux d’une période riche en bouleversements. 

 
Cette journée d’étude vise à explorer les genres et les lieux de la musique et du 

théâtre populaires au XIXe siècle en France, ainsi qu’à s’interroger sur les 
nombreux points d’intersection entre les domaines du populaire et du savant. Les 
présentations qui composent le programme de cet après-midi étudient des genres 
et des répertoires populaires qui ont jusqu’à maintenant reçu très peu d’attention 
de la part des musicologues, et qui soulèvent des enjeux centraux comme la 
question de la définition de l’œuvre d’art, les réseaux culturels et artistiques, les 
liens entre musique et changement social ou l’autorité de l’interprète. À travers 
cette journée, nous espérons contribuer à une réflexion qui en est encore à ses 
premiers balbutiements, et qui annonce des développements particulièrement 
riches et intéressants. 

 
 

Kimberly White et Marie-Hélène Benoit-Otis 
  



VENDREDI 1er DÉCEMBRE 2017 
FACULTÉ DE MUSIQUE, SALLE B-420 

PROGRAMME 
 

13:00 Mot de bienvenue (Kimberly White et Marie-Hélène Benoit-Otis) 

Tendances, transformations, tensions Présidente de séance : Kimberly White 

13:05  Sarah Gutsche-Miller :  
Réseaux chorégraphiques et transmission de tendances populaires dans 
le ballet parisien de la fin du XIXe siècle 

13:35 Tommaso Sabbatini  
 La féerie, non-œuvre-d’art totale :  
La musique de La biche au bois au fil des reprises (1845-1896) 

14:05 Federico Lazzaro :  
Chanter l’athlète français (1870–1930), entre ridiculisation et glorification 

14:35 Discussion et questions 
15:00 Pause 

Montmartre en ce temps-là              Présidente de séance : Marie-Hélène Benoit-Otis 

15:15 Jacqueline Waeber  
L’invention d’Yvette Guilbert, « diseuse fin-de-siècle » 

15:45 Michela Niccolai  
La musique à Montmartre sous la Troisième République :  
Chansons, interprètes, lieux 

16:15 Discussion et questions 
16:35 Pause 

Récital commenté  

17:00 Kimberly White, avec Catherine Harrison-Boisvert (voix) et 
Monique Han (piano) 
 La chanson patriotique au caf’-conc’ autour des années 1870 



 

 
 
 
 

Sarah GUTSCHE-MILLER (University of Toronto) 
 

Le ballet était l’un des genres les plus populaires à Paris à la fin du XIXe siècle. 
Le public pouvait assister à des spectacles de ballet dans plusieurs lieux à travers 
la ville, des théâtres lyriques subventionnés aux théâtres de boulevard en passant 
par le music-hall. On pourrait s’attendre à ce que des ballets réalisés sur des scènes 
aussi diverses présentent des caractéristiques bien distinctes, mais en réalité, les 
styles et les genres de danse se chevauchaient, certains se retrouvant sur 
différentes scènes au même moment, d’autres circulant d’une scène à l’autre à 
plusieurs années d’intervalle, et les mêmes tendances se retrouvaient aussi bien 
sur les scènes populaires que sur les grandes scènes nationales. La source de ces 
recoupements est très simple : les artistes de ballet se déplaçaient souvent et 
facilement d’une institution à l’autre, ce mouvement générant un réseau complexe 
d’influences et d’hybridation. Dans cette présentation, je suivrai les chemins 
parcourus par des chorégraphes connus à Paris à la fin du XIXe siècle afin 
d’explorer les déplacements des tendances chorégraphiques les plus populaires de 
la ville. 
 
 
 
 
 

Sarah Gutsche-Miller est professeure adjointe à l’Université de Toronto. Elle 
a obtenu en 2010 un doctorat de McGill University, soutenue par une bourse 
CRSH, et elle a effectué un stage de recherche postdoctorale à Columbia 
University/Barnard College, également avec le soutien du CRSH. Ses publications 
sur le ballet ont paru dans différentes revues et ouvrages collectifs; son premier 
livre, Parisian Music-Hall Ballet, 1871-1913, a été publié chez Rochester University 
Press en 2015. Elle travaille actuellement à deux projets : le premier concerne les 
ballets modernistes créés par Madame Mariquita pour la scène de l’Opéra-
Comique à Paris entre 1898 et 1918, et le deuxième se penche sur les ballets 
intégrés à des spectacles de théâtre de boulevard à Paris au XIXe siècle. 



 

 
 

 
Tommaso SABBATINI (University of Chicago) 

 
Genre résolument plurimédial, la féerie accorde une place centrale à la musique, 

intégrant au texte verbal et à un imposant dispositif visuel un accompagnement 
orchestral à la façon du mélodrame, ainsi que des morceaux de chant et des ballets. 
En même temps, rien n’est plus éloigné des œuvres d’art totales de Meyerbeer ou 
de Wagner que la féerie : ces pièces n’ont en effet ni texte stable, ni « état idéal », 
et aucun des collaborateurs ne peut s’y attribuer la responsabilité globale du 
spectacle. Je propose de suivre les transformations de la musique de féerie au 
cours de la seconde moitié du XIXe siècle à travers l’exemple de La biche au bois, 
pièce emblématique dont la longue carrière croise les chemins de Lola Montès, 
Hervé, Henri Justamant et Sarah Bernhardt, les précurseurs de la comédie 
musicale américaine et des débuts du cinéma. 
 
 
 
 
 
 
 
 
 

Tommaso Sabbatini est doctorant en musicologie historique à University of 
Chicago. Il s’intéresse à la musique lyrique française de Meyerbeer à Ravel; sa 
thèse s’intitule « Music, the Market, and the Marvelous : Parisian Féerie and the 
Emergence of Mass Culture, 1864-1900 ». Il a présenté des communications lors 
de colloques et congrès internationaux (American Musicological Society, Société 
de musique des universités canadiennes, International Musical Society, Modern 
Language Association). Ses recherches archivistiques ont bénéficié du soutien du 
gouvernement français et de l’AMS.



 

 
 
 

Federico LAZZARO (Université d’Ottawa) 
 

Cette communication s’inscrit dans un parcours de recherche qui vise à étudier 
les façons dont la musique interagit avec les différentes valeurs associées au sport 
(préparation militaire, divertissement de masse, compétition internationale, 
exaltation de l’homme-machine et de la vitesse, etc.) dans la France de la 
Troisième République. En nous basant sur une exploration préliminaire du corpus 
de musique chantée (chansons et hymnes) à sujet sportif publiée en France sous 
la Troisième République, nous présenterons deux manières opposées de chanter 
l’athlète : sa ridiculisation et sa glorification. La ridiculisation est typique du 
répertoire du café-concert, où le sport fait partie des cibles des caricatures 
musicales de la vie moderne. La glorification s’affirme après la Première Guerre 
mondiale, alors que l’idéal d’une paix durable entre les nations transpose dans le 
stade les batailles entre les nations. La musique sportive s’empare donc de la 
rhétorique militaire pour chanter les athlètes qui seraient l’adaptation pacifiste des 
héros-guerriers.  
 
 
 
 
 
 

Federico Lazzaro est titulaire de deux doctorats en musicologie portant sur la 
musique en France dans la première moitié du XXe siècle (Università di Pavia, 
2011; Université de Montréal, 2015). Dans le cadre d’un stage postdoctoral à 
McGill University (bourse OICRM), il a co-organisé avec Steven Huebner le 
colloque interdisciplinaire international Migration artistique et identité. Paris, 1870-
1940 (2017). Il est stagiaire postdoctoral à l’Université d’Ottawa (bourse FRQ-
SC), chargé de cours à l’Université de Sherbrooke et coordonnateur du projet de 
recherche Esthétique musicale en France, 1900-1950 dirigé par Michel Duchesneau. 
Son livre Écoles de Paris en musique. Identités, nationalisme, cosmopolitisme est en cours 
de publication chez Vrin (Paris). 



  
 
 
 

 
Jacqueline WAEBER (Duke University) 

 

Comment Emma Guilbert est-elle devenue Yvette Guilbert, l’icône « fin-de-
siècle », silhouette verte, noire et rousse stylisée à l’extrême, défaisant les normes 
artistiques de la diseuse telles que représentées depuis le Second Empire ? 

 
Circonscrite aux décennies 1880-1890, ma communication propose de mettre 

en lumière ce que j’appelle le « making of » de Guilbert. Il s’agira de montrer 
comment cette artiste a contribué, à une époque où la compétition entre les 
diseuses est féroce, mais révèle aussi des signes d’essoufflement, au 
renouvellement du répertoire de la chanson; comment Guilbert a réussi à se 
distancer de modèles de diseuse bien établis tels que Thérésa, ou contemporains, 
telle la diseuse « réaliste » Eugénie Buffet; comment Guilbert a opéré un 
rapprochement inédit avec des artistes a priori aux antipodes de l’univers du café-
concert, telles que Sarah Bernhardt ou Emma Calvé; comment son art vocal et 
théâtral intègre une grammaire que l’on peut qualifier de « moderniste ». 
 
 
 
 
 

Jacqueline Waeber est, depuis 2007, Associate Professor à Duke University. 
Une part essentielle de ses recherches concerne Jean-Jacques Rousseau et son 
rapport à la musique; ces travaux l’ont menée à travailler sur le mélodrame, et par 
extension les intersections entre musique, pratiques théâtrales et cultures visuelles 
du XVIIIe siècle à aujourd’hui. Elle a notamment publié la première édition 
critique du mélodrame Pygmalion de Rousseau (1997), le volume d’essais Musique 
et geste en France de Lully à la Révolution (2009), et l’article « Yvette Guilbert and the 
Revaluation of the “chanson populaire” and “chanson ancienne” during the Third 
Republic, 1889-1914 » (The Oxford Handbook to the New Cultural History of Music). 
Elle a récemment achevé l’édition critique du Devin du village et de la Lettre à M. 
Grimm de Rousseau. La version anglaise de sa monographie En musique dans le 
texte : Le mélodrame, de Rousseau à Schoenberg sera publiée fin 2018 à University of 
Rochester Press.  



 
 
 

 
Michela NICCOLAI  

(Laboratoire de Musicologie, Université Libre de Bruxelles) 
 

L’image du Montmartre fin de siècle est indissociable de sa vie musicale. C’est 
ici que de nombreux genres spectaculaires (chanson réaliste, pantomime 
régionale, théâtres d’ombres) trouvent leur sublimation d’abord dans les cafés-
concerts et les cabarets avant de contaminer la musique « savante » (opéra et 
mélodie notamment). Dans cette circulation sonore, l’aspect visuel joue un rôle 
de premier plan et la capacité de l’interprète se mesure tant par la qualité de la 
voix que par ses capacités actoriales. Dans cette présentation, nous montrerons 
plusieurs exemples tirés de la production du cabaret montmartrois, puis, parmi 
les divers sous-genres de la chanson montmartroise, nous analyserons l’exemple 
du genre de la tyrolienne.    
 
 
 
 
 
 
 
 

Docteur en musique et musicologie, Michela Niccolai travaille actuellement 
au catalogue du Fonds Bornemann (cabarets, café-concert, music-hall) pour le 
Palazzetto Bru Zane. Auteur de trois monographies (La dramaturgie de Gustave 
Charpentier, Madame Butterfly à Paris et Pelléas et Mélisande : The Staging of Albert Carré), 
elle a produit de nombreux articles sur l’opéra, la mise en scène et la musique des 
cabarets en France et en Italie aux XIXe et XXe siècles. Elle a terminé le nouveau 
catalogue des mises en scène lyriques conservées à la Bibliothèque historique de 
la Ville de Paris et prépare, avec Charlotte Ginot, l’ouvrage Musique et Fascisme.  
  



Récital commenté 

 
 

Kimberly WHITE (Université de Montréal/OICRM)  
Interprètes : Catherine HARRISON-BOISVERT, voix; Monique HAN, piano  

 

Après la défaite de la France dans la guerre Franco-prussienne et le 
déclenchement de la Commune, deux chanteuses de café-concert ont connu un 
essor remarquable : Rosa Bordas (1840-1901) et Amiati (1851-1889). Par leurs 
interprétations de chansons patriotiques, Bordas et Amiati ont donné lieu à une 
catharsis collective pour une population humiliée et traumatisée par la guerre. Les 
circonstances politiques dans les années suivant les conflits ont profondément 
influencé leur image publique, leurs choix de répertoire et le déroulement de leur 
carrière. Dans ce récital commenté, nous examinerons les activités et surtout les 
chansons de Bordas et d’Amiati pendant et après « l’année terrible ».  

 
 
 
 
 
 
 
 

Kimberly White est stagiaire postdoctorale à l’Université de Montréal, avec le 
soutien du Conseil de recherches en sciences humaines du Canada. Ses recherches 
sur les interprètes et l’économie de l’industrie théâtrale au XIXe siècle à Paris 
interrogent le discours culturel entourant les chanteurs dans différents médias, de 
la presse musicale aux œuvres scéniques. Ses publications sont parues dans 
Women & Music, la Revue de Musicologie, la Revue de l’ACBM et le Oxford Handbook of 
the Operatic Canon, et elle coédite avec Hilary Poriss un numéro spécial du Cambridge 
Opera Journal. Sa monographie Female Singers on the French Stage, 1830-1848, paraîtra 
sous peu chez Cambridge University Press.   



Interprètes 

 

D’abord chanteuse, Catherine Harrison-Boisvert a obtenu en 2015 une 
maîtrise en ethnomusicologie à l’Université de Montréal sous la direction de 
Monique Desroches, sa recherche portant sur l’apprentissage des musiques et 
danses cubaines en contexte touristique. Elle s’est dirigée par la suite vers la 
gestion de projets en art social et en médiation culturelle, ce qui l’a amenée en 
2015 à rejoindre l’équipe du Carrefour Musical Laval, un organisme d’intervention 
sociale par la musique en milieu HLM, dont elle est devenue la directrice générale 
en 2017. L’interprétation vocale et la recherche ont toujours continué à faire partie 
de ses intérêts, ce qui l’a amenée à offrir sa voix à différents projets, dont un 
portant sur l’opérette-revue Le Verfügbar aux Enfers de Germaine Tillion (Marie-
Hélène Benoit-Otis/Philippe Despoix, CRSH, 2013-2016).  

  

Monique Han est une pianiste d’origine coréenne, reconnue dans le monde 
entier aussi bien en tant que soliste que chambriste. Elle a remporté de nombreux 
prix lors de concours internationaux, dont « Bradshaw et Buono » à New York, 
« Osaka Piano Competition » et « Second Australian Chopin Competition » à 
Canberra. Elle poursuit actuellement des études de doctorat à l’Université de 
Montréal avec le pianiste Dang Thai Son, et rédige son travail de synthèse sur le 
sujet suivant : « Une technique saine pour éviter les blessures physiques ». Elle est 
titulaire d’un baccalauréat en musique de Mannes College The New School à New 
York City et d’une maîtrise de l’Université de la Colombie-Britannique. 
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