


Alleluia! 
Missa Papae Marcelli 

Église St-Matthias, Westmount 
Le 12 décembre 2015 / December 12, 2015 

I. Missa Papae Marcelli 
  Kyrie 
  Gloria 

Giovanni Pierluigi da Palestrina  
(c. 1525 –  1594) 

II.  Aysor Tzaynen 
 Ov Zarmanali 
 Krisdos i metch 

Komitas 
(1869 – 1935) 

III. Missa Papae Marcelli 
  Credo 

Giovanni Pierluigi da Palestrina  

IV. Hayr Mer 
 Sourp 
 Alleluia Lerínk 

Komitas 

 

Entracte / Intermission 

 

V. Elohim Hashivenu 
 Psalm 75: O Seigneur 

Salamone Rossi (c. 1570 – 1630) 
Jan Pieterszoon Sweelinck  (1562 – 1621) 

VI. Missa Papae Marcelli 
  Sanctus 
  Agnus Dei 

Giovanni Pierluigi da Palestrina  

Octet: Farah Mohammed,  Evgenia Bakulina, Shayna Palevsky, Eve Krakow, 
Michel Cantin, Martin Hirschkorn, Sten Thomson, Keith Wace  

VII. Alleluia Randall Thompson (1899 – 1984) 

VIII. Il est né 
 Deck the Hall 
 Carol of the Bells 

Trad. / arr. Robert Wetzler 
Trad. 

Mykola Leontovych / arr. Peter Wilhousky  



Les Chanteurs d’Orphée 

Les Chanteurs d'Orphée forment un chœur de chambre accompli et se consa-

crent à un répertoire d’œuvres complexes et peu connues qui embrasse toute 

la période du quinzième au vingtième siècle. Depuis sa fondation il y a trente 

ans, le chœur a participé à plusieurs concours où il s'est particulièrement dis-

tingué. Sous la direction de Peter Schubert, l’ensemble a en effet été finaliste à 

cinq reprises au Concours pour chorales d’amateurs de la Société Radio-

Canada; il a été lauréat en 1996 et a remporté le second prix en avril 2004. 

 

Soucieux d’innover dans le domaine des œuvres chorales, les Chanteurs d'Or-

phée ont créé des pièces de plusieurs compositeurs contemporains dont Anne 

Lauber, Jacques Faubert, Bengt Hambraeus, Bob Beart et David Scott Lytle. 

L'ensemble a également participé à l'enregistrement des compositions de Frie-

drich Nietzsche. 

  

The Orpheus Singers 

The Orpheus Singers is an accomplished chamber choir dedicated to the per-

formance of complex and less familiar works spanning the past six centuries. In 

the thirty years since its founding, the group has distinguished itself in several 

competitions. Under the baton of Peter Schubert, the ensemble has been a 

finalist five times in the CBC National Radio Competition for Amateur Choirs, 

winning first prize in 1996, and second prize in 2004. 

 

As part of The Orpheus Singers' mandate to promote deserving but lesser 

known music, the ensemble has premiered works by such composers as Anne 

Lauber, Jacques Faubert, Bengt Hambraeus, Bob Beart and David Scott Lytle, 

and has participated in the production of a CD of the musical works of Frie-

drich Nietzsche. 



Peter Schubert 
 

Peter Schubert est directeur artistique 

des Chanteurs d’Orphée depuis 1991. Il 

dirige également VivaVoce, un en-

semble vocal professionnel qu’il a fon-

dé à Montréal en 1998. En 2007, Viva-

Voce a produit un coffret de deux 

disques compacts comprenant tous les 

Magnificats et trois Salve Reginas de 

Pierre de la Rue.  

 

Peter Schubert a étudié la direction 

d'orchestre avec Nadia Boulanger, Hel-

muth Rilling, Jacques-Louis Monod et 

David Gilbert et a été l'assistant de 

Gregg Smith et d'Agnès Grossman. Il a 

publié une édition de noëls de la Re-

naissance ainsi que cinq arrangements 

personnels de chants traditionnels de Noël (aux éditions C.F. Peters).  

 

Détenteur d’un doctorat en musicologie de l’Université Columbia, Peter Schubert est 

professeur dans le département de théorie à l’École de musique Schulich de l’Univer-

sité McGill. Il a publié deux manuels scolaires : Modal Counterpoint, Renaissance 

Style et Baroque Counterpoint.  

 

 

Artistic Director Peter Schubert has conducted The Orpheus Singers since 1991. He 

also directs VivaVoce, a professional vocal ensemble he founded in 1998. Their two-

CD set of the complete Magnificats and three Salve Reginas of Pierre de la Rue came 

out in 2007. Peter Schubert studied conducting with Nadia Boulanger, Helmuth 

Rilling, Jacques-Louis Monod, and David Gilbert and has been assistant to Gregg 

Smith and Agnes Grossman. He has published an edition of Renaissance Noëls as well 

as his own innovative arrangements of five popular Christmas carols with C.F. Peters.  

 

A native of New York, Schubert holds a Ph.D. in musicology from Columbia Universi-

ty. He is a Professor in the Department of Music Research of the Schulich School of 

Music of McGill University, and is the author of two textbooks: Modal Counterpoint, 

Renaissance Style (Oxford University Press, 1999) and Baroque Counterpoint 

(Pearson Prentice Hall, 2006). 



Notes de programme 

La messe de Palestrina pour le pape 
Marcel (publiée en 1567) est peut-
être la pièce de musique la plus cé-
lèbre de la Renaissance – probable-
ment à cause du mythe autour de sa 
création qui commença au début du 
XVIIe siècle.  Selon ce mythe, des 
membres de l’Église catholique com-
mencèrent à s’inquiéter de l’état de 
la musique d’église, sujet faisant par-
tie des discussions du concile de 
Trente tenu en réponse à la Réforme 
protestante qui se répandait alors en 
Europe du Nord. Ils avaient le senti-
ment que les mots de la messe arran-
gés en voix multiples (polyphonie) 
étaient trop difficiles à comprendre et 
considéraient exclure cette musique 
de la liturgie catholique pour y accep-
ter seulement le chant grégorien. Ils 
firent donc venir Palestrina et le 
chœur papal pour présenter une 
messe polyphonique;  la messe Papae 
Marcelli fut présentée devant le cler-
gé assemblé.  Cette messe contient 
de longues sections où toutes les voix 
chantent le même texte en même 
temps, ce qui en rend les mots faciles 
à comprendre.  Elle est aussi très 
belle. Le clergé en place l’aimèrent 
tant qu’ils décidèrent de ne pas ex-
clure la polyphonie de la musique 
d’église – ainsi, Palestrina fut reconnu 
comme le rédempteur de la musique 
polyphonique dans l’Église catho-
lique.  

Certains éléments de cette histoire 
sont corrects : il y eut une discussion 
au sujet de la musique sacrée durant 
le concile (1562); les membres du 
concile publièrent un document re-

commandant que les mots soient 
rendus compréhensibles et qu’il n’y 
ait pas d’éléments « impurs » ou 
laïques inclus dans la messe. Cepen-
dant, il n’y a pas de preuves que Pa-
lestrina fut intimé par l’Église et que 
la messe Papae Marcelli fut compo-
sée pour le concile ou même en ré-
ponse au concile. Palestrina n’était 
pas à la chapelle papale en 1562 (il y 
avait été renvoyé car il était marié!); 
le pape Marcel fut au pouvoir pour 
seulement trois semaines en 1555 et 
ne fut pas engagé dans les discussions 
du concile de Trente.  Longtemps 
après le concile, Palestrina, ainsi que 
la plupart des autres compositeurs 
catholiques, continuèrent à écrire de 
la musique polyphonique complexe 
dans laquelle les mots sont difficiles à 
entendre. Cependant, la légende éta-
blit la célébrité de Palestrina et se 
solda dans l’étude et la présentation 
continue de sa musique depuis le XVIe 
siècle.  

La musique de Palestrina devint aussi 
le modèle pédagogique du contre-
point ingénieux et correct; ce qui en 
fait un succès mitigé de nos jours 
puisqu’il est associé par plusieurs 
musiciens à de douloureux exercices 
de contrepoint…  Cependant, la maî-
trise du contrepoint par Palestrina lui 
permit de créer de la musique pro-
fondément expressive avec un sens 
clair de la forme et de la direction.  

Les messes polyphoniques du XVe au 
XIXe siècles sont des arrangements de 
textes qui sont chantés à la messe 
(contrairement aux textes qui chan-
gent à chaque célébration hebdoma-
daire) et qui sont faits de cinq sec-
tions : Kyrie, Gloria, Credo, Sanctus et 



Agnus Dei.  Quand ces sections sont 
chantées dans le cadre d’une vraie 
messe, elles alternent différentes 
musiques et actions liturgiques; nous 
les avons donc divisées de façon simi-
laire pour le concert.  La messe est à 
six voix : deux sopranos, deux ténors 
et deux basses. Ceci signifie que Pa-
lestrina peut varier la texture avec 
des groupes de deux, trois ou quatre 
parties, qui font souvent office de 
mini-chœurs qui s’alternent et se 
réassemblent.  

Le caractère de chaque mouvement 
est déterminé par son texte. Les 
textes des Kyrie, Sanctus et Agnus Dei 
étant courts, Palestrina utilise des 
mélismes avec plusieurs notes sur la 
même syllabe, ainsi que du contre-
point imitatif, dans lequel les voix 
entrent une à la fois (comme dans 
une fugue de Bach). L’ouverture du 
Kyrie est un exemple typique; après 
l’entrée de chaque voix, la texture 
devient plus riche, résultant en un 
crescendo naturel. Les Gloria et Cre-
do sont de longs textes en prose, 
pour la plupart arrangés sur des syl-
labes homorythmiques, où des 
groupes de voix chantent le même 
texte en même temps. Le Gloria est 
une joyeuse célébration, commen-
çant avec les paroles des anges aux 
bergers à la naissance de Jésus. Le 
Credo est une déclaration des 
dogmes de base de l’Église catho-
lique, qui incluent la mort et la cruci-
fixion, reflétés pas des sections con-
trastantes de deuil (la  crucifixion) et 
de joie (la résurrection) et finissant 
avec le Amen triomphant. Le Sanctus 
est un texte d’Isaïe chanté par les 
séraphins autour du trône de Dieu; il 

commence avec une texture minima-
liste quasi tourbillonnante et se ter-
mine avec un brillant Hosanna.  Le 
début de l’Agnus Dei nous rappelle 
l’ouverture du Kyrie; il se termine par 
une prière pour la paix à sept voix.  

Komitas Vartabed (1869-1935) est 
largement considéré comme la figure 
la plus importante de l’histoire de la 
musique arménienne. Affectueuse-
ment appelé simplement Komitas, ses 
transcriptions d’anciens chants ont 
laissé une marque indélébile sur la 
culture arménienne, tout particulière-
ment et de façon continue avec la 
diaspora. Incontestablement reconnu 
comme le père de la musique armé-
nienne, Komitas faisait partie d’une 
rare catégorie de gens, par la combi-
naison remarquable de ses talents de 
compositeur, ethnomusicologue, chef 
de chœur et pédagogue. Son plus 
grand accomplissement fut probable-
ment réalisé au centre même de l’Ar-
ménie, où il fit des recherches sur le 
terrain (comme Bartók), recueillant 
plus de 3000 mélodies qui aurait pu 
autrement disparaître définitivement 
du répertoire. Certaines de ces mélo-
dies apparaissent plus tard dans des 
compositions de Komitas ainsi que 
dans leur forme originale. Malheu-
reusement, ce travail fut interrompu 
le 24 avril 1915, alors que Komitas fit 
partie des 300 intellectuels armé-
niens arrêtés et déportés durant la 
phase initiale du Génocide. Bien qu’il 
y survécut, Komitas fut incapable de 
se remettre du choc mental et phy-
sique dont il avait souffert durant 
cette période; en effet, il ne put ja-
mais retourner à la composition après 
les atrocités.  



Les chants de ce soir sont tirés de la 
Sourp Badarak [la Sainte Messe]. Ko-
mitas écrivit la dernière version offi-
cielle de la Badarak. Il arrangea et 
harmonisa la messe en style contra-
puntique à 4 voix. Elle fut publiée à 
Paris en 1933 par le comité Komitas, 
longtemps après sa composition, sous 
le titre Chants de la Liturgie Sacrée de 
l’Église Apostolique Arménienne.  

Salamon Rossi (ca. 1570-1630), ins-
trumentiste et compositeur juif ita-
lien attaché à la cour des ducs de 
Mantoue, écrivit surtout de la mu-
sique de chambre instrumentale. Bien 
qu'il ait été contemporain de Monte-
verdi et de Grandi, il a subi l'influence 
de Palestrina en se servant du stile 
antico pour mettre en musique le 
psaume 80, Elohim Hashivenu, chanté 
en hébreu. 

Jan Pieterszoon Sweelinck (1562-
1621) était connu comme « l’Orphée 
d’Amsterdam » à cause de ses talents 
d’improvisateur à l’orgue. Les calvi-
nistes hollandais interdisaient de 
jouer de l’orgue durant les célébra-
tions, mais encourageaient le chant 
des psaumes à la maison en utilisant 
les simples mélodies monophoniques 
de Loys Bourgeois traduites en vers 
français par Marot et De Bèze; ces 
psaumes furent connus collective-
ment sous le nom de Psaultier de 
Genève, publié pour la première fois 
en 1547. Bien que Calvin préférait la 
simple interprétation monophonique, 
la classe moyenne désirait chanter de 
la musique plus avancée de style po-
lyphonique et plusieurs compositeurs 
écrivirent de tels arrangements en 
imitation de ces mélodies. Sweelinck 
travailla à l’arrangement complet des 

psaumes tout au long de sa vie. O 
Seigneur en est un du psaume 75 (74 
dans la bible latine) tiré du second 
livre des psaumes publié par Swee-
linck en 1614. Les phrases mélo-
diques sont traitées en imitation, 
avec chaque voix introduite à un mo-
ment différent – quelquefois juste 
après la première entrée, comme au 
début pour les sopranos et altos, 
quelquefois jetées d’une voix à 
l’autre. Palestrina et Sweelinck firent 
face aux difficultés marquées par les 
revendications de clarté et complexi-
té des arrangements de textes sacrés 
– finissant par choisir la complexité…  

Le compositeur américain Randall 
Thompson (1899-1984) résista à 
lʼatonalité et aux autres caractéris-
tiques de la musique classique du 
XXème siècle, préférant écrire de la 
musique tonale revenant sur le passé 
musical. Il enseigna à plusieurs des 
plus importantes universités des États
-Unis, incluant Wellesley, UC Berke-
ley, Curtis, lʼuniversité de Virginie, 
Harvard, et beaucoup de sa musique 
chorale fut commandée par les insti-
tutions pour lesquelles il a travaillé. 
Alleluia fut écrit à la demande du Dr. 
Serge Koussevitsky pour les exercices 
dʼouverture du Berkshire Music Cen-
ter (plus tard connu sous le nom 
Tanglewood) in 1940. Sa musique 
chorale est devenue la matière pre-
mière du répertoire nord-américain, 
et en 1968, Alleluia était lʼœuvre cho-
rale la plus vendue aux Etats-Unis. Le 
texte ne consiste que dans le mot 
latin Alleluia, faisant référence à un 
nombre sans fin de motets de la Re-
naissance.  



Program Notes 

Palestrina’s Mass for Pope Marcel-
lus (published in 1567) may be the 
most famous piece of music from 
the Renaissance – all because of a 
myth about its creation that began 
in the early 17th century.  Accord-
ing to the myth, members of the 
Catholic church started worrying 
about the current state of church 
music as part of the multi-year 
Council of Trent held to consider 
how to respond to the Protestant 
reformation sweeping across parts 
of northern Europe. They felt that 
the words of the Mass in settings 
for multiple voices (polyphony) 
were too hard to understand, and 
were considering eliminating po-
lyphony from the Catholic liturgy, 
and permitting only Gregorian 
chant.  They called in Palestrina and 
the papal choir to lead the perfor-
mance of a polyphonic Mass. Pale-
strina’s Missa Papae Marcelli was 
performed for the assembled cler-
ics.  This Mass has long sections 
where everybody sings the same 
text at the same time, making it 
quite easy to understand the text.  
It’s also very beautiful.  The assem-
bled clerics liked it so much that 
they decided NOT to eliminate po-
lyphony – so Palestrina became 
known as the saviour of polyphonic 
music in the Catholic Church.   

Some elements of this story are 
true.  There was a discussion of sa-
cred music at the Council of Trent 
(in 1562), and they did end up pub-

lishing a document recommending 
that the words should be compre-
hensible, and that there should be 
no “impure” or secular elements in 
the Mass. However, there is no evi-
dence that Palestrina was called in, 
or that the Missa Papae Marcelli 
was composed for the Council, or 
even in response to it. Palestrina 
was not in the Papal choir in 1562 
(he had been kicked out because he 
was married!). Pope Marcellus was 
pope for only three weeks in 1555, 
and had nothing to do with the 
council of Trent.  Long after the 
Council of Trent Palestrina, and 
most other Catholic composers, 
went on composing complex po-
lyphony in which the words are 
hard to hear. The myth has assured 
Palestrina’s fame, however, and 
resulted in continuous study and 
performance of his music since the 
sixteenth century. 

Palestrina’s music also became the 
pedagogical model for ingenious 
and correct counterpoint. This is a 
mixed blessing, because many mu-
sicians now associate him with 
painful counterpoint exercises. Pa-
lestrina’s mastery of counterpoint, 
however, allowed him to craft high-
ly expressive music with a clear 
sense of shape and direction. 

Polyphonic Masses from the 15th to 
the 19th century are settings of the 
texts that are sung at every Mass 
(as opposed to the texts that 
change each week).  There are five 
sections: Kyrie, Gloria, Credo, Sanc-
tus and Agnus.  When sung as part 



of a real Mass, other music and li-
turgical action is heard between the 
movements, so we have spaced the 
movements out.  The Missa Papae 
Marcelli is for 6 parts: 2 soprano, 2 
tenor, and 2 bass parts. This means 
that Palestrina can vary the texture 
with groups of two, three, or four 
parts, which often function as mini-
choirs that alternate and then come 
together.  

The character of each movement is 
determined by its text. The Kyrie, 
Sanctus, and Agnus texts are short, 
so Palestrina uses melismas, with 
many notes on each syllable, and 
imitative counterpoint, where the 
voices enter one at a time (as in a 
Bach fugue). The opening of the 
Kyrie is a perfect example; as each 
voice enters the texture gets thick-
er, resulting in a natural crescendo. 
The Gloria and Credo are long texts 
in prose, mostly set in syllabic ho-
morhythm, where groups of voices 
sing the same text at the same 
time. The Gloria is a joyous celebra-
tion, beginning with the words of 
the angels to the shepherds at the 
birth of Jesus. The Credo is a state-
ment of the basic beliefs of the 
Catholic Church, including the death 
and resurrection, so it has con-
trasting sections of grief (the cruci-
fixion) and joy (the resurrection), 
ending with a triumphant Amen. 
The Sanctus is a text from Isaiah 
sung by the seraphim around the 
throne of God; it begins with an 
almost minimalist swirling texture, 
and ends with a brilliant Hosanna.  

The beginning of the Agnus recalls 
the opening of the Kyrie; it ends 
with a seven-voice prayer for peace.   

Komitas Vartabed (1869 - 1935) is 
widely considered the most im-
portant figure in the history of Ar-
menian music. Affectionately re-
ferred to as Komitas, his transcrip-
tions of ancient songs and chants 
have left an indelible mark on the 
Armenian culture, with particular 
and continued resonance in the 
diaspora. Roundly recognized as the 
“Father” of Armenian music, Komi-
tas was a rare breed as he com-
bined his gifts as a composer, eth-
nomusicologist, choirmaster, and 
pedagogue to great effect. Arguably 
his greatest achievements took 
place in the Armenian heartland, as 
he engaged in fieldwork (à la 
Bartok), collecting upwards of 3000 
melodies that otherwise would 
have been lost to the human ear. 
Some of these melodies would later 
appear in original compositions of 
Komitas as well as in their original 
form. Unfortunately, this work was 
cut short. On April 24, 1915 Komitas 
was one of 300 Armenian intellec-
tuals that were arrested and de-
ported during the initial stages of 
the Genocide. Whilst surviving, 
Komitas was never able to recover 
from the mental and physical an-
guish that he suffered during this 
horrific period. Indeed, he never 
returned to composition following 
those atrocities. 

The songs on show tonight are tak-
en from the Sourp Badarak [The 



Holy Mass]. Komitas wrote the last 
official version of the Badarak. He 
arranged and harmonized the Mass 
in a four-voiced contrapuntal style. 
It was published long after its com-
position in 1933 in Paris, by the 
Komitas Committee under the title 
Chants of the Sacred Liturgy of the 
Armenian Apostolic Church. 

Salamon Rossi (1579 - 1630), an 
Italian Jewish compser and instru-
mentalist in the Court of the Dukes 
of Mantua, wrote mainly instru-
mental chamber music. Although a 
contemporary of Monteverdi and 
Grandi, he was influenced by Pale-
strina in applying stile antico to Elo-
him Hechivenu, a setting of Psalm 
80 in Hebrew. 

Jan Pieterszoon Sweelinck (1562 - 
1621) was known as the “Orpheus 
of Amsterdam” because he was 
such a brilliant improviser on the 
organ. The Dutch Calvinists banned 
organ playing during services, but 
encouraged the singing of the 
psalms in the home, using the sim-
ple monophonic melodies by Loys 
Bourgeois written for rhyming 
French translations by Marot and 
De Bèze. These psalm settings were 
known as the Genevan psalter, first 
published in 1547. Although Calvin 
preferred simple monophonic per-
formance, middle class households 
wanted to sing more challenging 
polyphonic music, and many com-
posers composed imitative poly-
phonic arrangements of these 
tunes. Sweelinck arranged the com-
plete psalter over the course of his 

life. O Seigneur is a setting of Psalm 
75 (74 in the Latin Bible) published 
in Sweelinck’s second book of 
psalms (1614). The melodic phrases 
of the psalm are treated in imita-
tion, with each voice coming in at a 
different time – sometimes just 
after the first entry, as in the sopra-
no and alto entries at the begin-
ning, sometimes tossed from voice 
to voice. Both Palestrina and Swee-
linck negotiated the conflicting 
claims of clarity and complexity for 
settings of sacred texts – and both 
ended up preferring complexity.   

Randall Thompson (1899 - 1984) 
resisted atonality and other fea-
tures of much 20th-century classical 
music, preferring to write primarily 
pleasing tonal music that looks back 
to the music of the past. He taught 
at many of the major American uni-
versities, including Wellesley, UC 
Berkeley, Curtis, the University of 
Virginia, and Harvard, and much of 
his choral music was commissioned 
by the institutions for whom he 
worked. The Alleluia “was written 
at the request of Dr. Serge Kous-
sevitsky for the opening exercises of 
the Berkshire Music Center” (later 
known as Tanglewood) in 1940. His 
choral music has become a staple of 
the North American repertory, and 
in 1968 the Alleluia was the best-
selling choral work in the U.S. The 
text consists only of the single Latin 
word “Alleluia,” making reference 
to countless Renaissance motets.  



Directeur artistique 

Peter Schubert 

 

 
 

Conseil d’administration 2014-2015 

Présidente : Farah Mohammed 

Vice-président : Martin Hirschkorn 

Secrétaire : Tracy Davidson 

Trésorier : Evgenia Bakulina 

Bibliothécaire : Keith Wace 

Membres : Arpi Meguerditchian, Claude Veilleux, Mike Vanier  

Notes de programme et textes: Julie Cumming,  

 Michael Turabian, Arpi Meguerditchian 

Traduction : Claude Veilleux, Catherine Campbell 

Affiche : Debra Hills, Farah Mohammed 

Programme : Martin Hirschkorn 

Prix de présence: Orpheus Singers, Farah Mohammed, VivaVoce 

Sopranos 

Evgenia Bakulina 

Catherine Campbell 

Tracy Davidson 

Joyce Laduke 

Arpi Meguerditchian 

Farah Mohammed 

Stephanie Moore 

Laura Prince 

 

Ténors 

Evan Campbell 

Michel Cantin 

Martin Hirschkorn 

Reiner Krämer 

Michael Turabian 

Keith Wace 

Altos 

Julie Cumming 

Lydia Huang 

Eve Krakow 

Shayna Palevsky 

Sherry Simon 

 

 

 

 

Basses 

Jacob Sagrans 

Sten Thomson 

Claude Veilleux 

Ayrton Zadra 



Si vous désirez faire un don ou mettre vos compétences au service des Chanteurs 
d’Orphée, veuillez communiquer avec nous par courriel à l’adresse ci-dessous. Un 
reçu pour fin d’impôt sera émis pour tout don de 10 $ ou plus. Si vous désirez rece-
voir de l’information sur nos futurs concerts par courriel, vous pouvez vous abonner 
à notre liste d’annonces à : 
 
 
If you have a talent and time to offer to our choir, or if you would like to make a do-
nation, please contact us by email. An income tax receipt will be issued for any dona-
tion of $10 or more. If you would like to be notified by email of upcoming concerts, 
please subscribe to our announcements list at: 

 

orpheusmontreal.org 
info@orpheusmontreal.org 

Orpheus Spring Concert: "Il divino Claudio”  

We celebrate Spring with an all-Monteverdi concert, from his delightful 
madrigals and to his beautiful sacred works. So join us for an evening of 

divine music by this Renaissance master.  

May 7, 2016  
St. John the Evangelist (New Location) 

at 7:30 pm. 
 

Le concert de printemps des chanteurs d'Orphée : Il divino Claudio. 

Nous célébrerons le printemps avec un concert tout Monteverdi, de ses 
charmants madrigaux à ses belles œuvres sacrées. Venez vous joindre à 

nous pour une soirée de musique divine par ce maître de la Renaissance. 

Le 7 mai 2016 
Église St. John the Evangelist (nouveau site) 

à 19 h 30. 

       

mailto:info@orpheusmontreal.org

