
FESTIVAL 
EROICA O TIRANNICA? LA MUSICA ALL’EPOCA DI NAPOLEONE BONAPARTE (1795-1815)
25 SETTEMBRE – 12 NOVEMBRE 2021

Vittoria!

Judith van Wanroij, soprano
QUATUOR CAMBINI-PARIS
Julien Chauvin, Karine Crocquenoy, violini
Pierre-Éric Nimylowycz, viola
Atsushi Sakaï, violoncello 

Scuola Grande San Giovanni Evangelista
sabato 25 settembre, ore 19.30



Contributi musicologici
Palazzetto Bru Zane

Traduzioni
Arianna Ghilardotti (contenuti della stagione), Paolo Vettore

Media partner

Il Palazzetto Bru Zane ringrazia 

Le Palazzetto Bru Zane remercie  



3 

Tra la fine del Terrore e la caduta dell’Impero, la vita musicale 
parigina conosce due decenni cruciali, sia dal punto di 
vista dell’organizzazione sia da quello dell’orientamento 
estetico. Tuttavia, nella storia della musica europea questo 
periodo cardine è poco conosciuto, in quanto oscurato 
dall’imponente ombra di Beethoven; ma è necessario 
prenderlo in considerazione, se si vuole comprendere l’origine 
dell’ideale romantico francese e il modo in cui viene liquidato 
il lascito della Rivoluzione. Politicamente scandita in tre 
tempi – Direttorio (1795-1799), Consolato (1799-1804), Impero 
(1804-1815) –, quest’epoca è caratterizzata dal progressivo 
ritorno a un regime autoritario, gravido di conseguenze 
per la produzione artistica dell’epoca. La musica è tenuta 
sotto controllo, ma al tempo stesso è protagonista di nuove 
opportunità, con la fondazione del Conservatorio e con la 
rivalorizzazione delle scene liriche, il ripristino della Cappella 
del sovrano e l’istituzione della “Musique particulière” 
dell’Imperatore. Peraltro, man mano che la difesa della 
Patria in pericolo si trasforma in desiderio di conquista 
universale, all’ambiente artistico viene affidata una duplice 
missione: assimilare i bottini di guerra nei territori occupati 
e diffondersi in tutta Europa. Un florilegio di opere composte 
durante questo periodo movimentato verranno suonate in 
occasione del festival a Venezia.

Presentazione del festival 
Un mot sur le festival

Depuis la fin de la Terreur jusqu’à la chute de l’Empire, la vie 
musicale parisienne connaît deux décennies cruciales, tant sur 
le point de son organisation que sur celui de son orientation 
esthétique. Dans l’histoire de la musique européenne, cette 
période charnière reste pourtant méconnue, placée à l’ombre 
de la carrière imposante de Beethoven. Il faut néanmoins s’y 
pencher pour saisir à la fois la source de l’idéal romantique 
français et la manière dont on solde l’héritage de la Révolution. 
Scandée en trois temps politiques – le Directoire (1795-1799), 
le Consulat (1799-1804) et l’Empire (1804-1815) –, l’époque se 
caractérise par le retour progressif à un régime autoritaire, 
lourd de conséquences pour une production contemporaine 
surveillée, mais également porteur d’opportunités avec la 
fondation du Conservatoire puis la revalorisation des scènes 
lyriques et le rétablissement d’une Chapelle et d’une Musique 
particulière. Par ailleurs, à mesure que la défense de la Patrie 
en danger se transforme en désir de conquête universelle, le 
milieu artistique se voit confier une double mission : assimiler 
les prises de guerre dans les territoires occupés et rayonner sur 
l’ensemble de l’Europe. Un florilège d’œuvres composées au 
cours de cette période mouvementée seront interprétées lors 
du festival à Venise.



Jean-Baptiste Lemoyne
1. Phèdre : Air de Phèdre « Il va venir »

Luigi Cherubini
2. Les Abencérages : Air de Noraïme 

« Épaissis tes ombres funèbres »

Hyacinthe Jadin
3. Quatuor op. 3 no 3 en la mineur : 

IV. Finale. Agitato

Luigi Cherubini
4. Anacréon : Air de Corinne « Jeunes filles »

Pierre Baillot
5. Quatuor op. 34 no 1 en si mineur : 

III. Larghetto

Georges Granges de Fontenelle
6. Médée et Jason : Air de Médée 

« Bannissons, mes chers fils »

Jean-François Le Sueur
7. La Mort d’Adam : Air de Sélime 

« Il lira dans mon cœur »

~ Intervallo / Entracte ~

Il concerto sarà filmato e verrà reso disponibile su
Le concert sera filmé puis mis en ligne sur  

Bru Zane Replay
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Durata del concerto / Durée du concert : 1h30 ca. intervallo incluso / 1h30 environ, entracte inclus

Edizioni musicali del / Éditions musicales du Palazzetto Bru Zane 

Trascrizioni di / Transcriptions d’Alexandre Dratwicki

Étienne-Nicolas Méhul
8. Valentine de Milan : 

Romance de Valentine « Vaillant guerrier » 

Christoph Willibald Gluck
9. Iphigénie en Aulide : Air d’Iphigénie 

« L’ai-je bien entendu ? »

Giuseppe Maria Cambini
10. Quatuor op. 18 no 2 en sol mineur : 

I. Allegro affettuoso

Antonio Salieri
11. Les Danaïdes : Air d’Hypermnestre

« Par les larmes dont votre fille »

Antonio Sacchini
12. Œdipe à Colone : Air d’Ériphile 

« Dieux ! ce n’est pas pour moi »

George Onslow
13. Quatuor op. 8 no 3 en la majeur : 

I. Allegro

Gaspare Spontini
14. La Vestale : Air de Julia 

« Toi que je laisse sur la terre »

Niccolò Piccinni
15. Didon : Air de Didon 

« Non, ce n’est plus pour moi »
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Napoléon, comme Louis XIV, comprit la force de l’Art pour 
éduquer et instruire. L’opéra fut un des rouages de cette 
politique habile. Guerrier mais magnanime, héroïque mais 
touchant, telle fut l’image que l’empereur voulut qu’on porte à 
la scène à travers des ouvrages le glorifiant : Fernand Cortez de 
Spontini, Les Abencérages de Cherubini, Les Bayadères de Catel, 
etc. La détermination napoléonienne se concrétise grâce à une 
armée de compositeurs regroupée au sein du Conservatoire, 
ouvert en 1795 : les noms de Catel, Le Sueur, Méhul, Fontenelle 
– entre autres – ne méritent pas l’oubli qui les enveloppe 
aujourd’hui. Leur musique, à la fois énergique et sensible, 
séduit chaque fois qu’elle peut être entendue. L’ambition 
expansionniste de Napoléon ne s’arrête pas au seul talent 
français : sa conquête de l’Italie lui permet de découvrir des 
artistes tels Paisiello dont il apprécie la faconde mélodique et 
les accompagnements délicats. Cette rencontre décisive ouvre 
toutes grandes les portes de l’Opéra de Paris aux compositeurs 
comme Spontini et Cherubini qui, dans la lignée de Sacchini, 
Piccinni et Salieri, inventeront le romantisme monumental 
dont Wagner et Verdi se nourriront plus tard. C’est l’ébullition 
de ce laboratoire lyrique que le programme servi par Judith van 
Wanroij et le Quatuor Cambini-Paris, et conçu par le Palazzetto 
Bru Zane, veut illustrer. Pour qu’elle porte au cœur du public 
tout son charme envoûtant, il fallait que cette musique riche 
et innovante s’incarne dans des artistes de premier plan. C’est 
indiscutablement la soprano Caroline Branchu – chanteuse de 
l’Opéra entre 1800 et 1830 – qui marquera le plus les esprits. 

Vittoria!
Victoires !

Napoleone, alla stregua di Luigi XIV, aveva ben compreso il 
potere educativo e didattico dell’Arte. L’opera lirica fu uno degli 
ingranaggi di questa abile politica. Guerriero ma magnanimo, 
eroico ma commovente: questa era l’immagine che l’imperatore 
volle che fosse portata sulle scene nei lavori che lo glorificavano, 
quali Fernand Cortez di Spontini, Les Abencérages di 
Cherubini, Les Bayadères di Catel. La volontà di Napoleone si 
concretizza grazie a un esercito di compositori riuniti in seno al 
Conservatorio, aperto nel 1795: i nomi di Catel, Le Sueur, Méhul, 
Fontenelle – tra gli altri – non meritano l’oblio in cui oggi sono 
caduti. La loro musica, energica e insieme sensibile, affascina 
ogni volta che la si può ascoltare. Ma l’ambizione espansionistica 
di Napoleone non si ferma al solo talento francese: la conquista 
dell’Italia gli permette di scoprire artisti come Paisiello, di cui 
apprezza l’ampio e sciolto melodismo e la delicatezza degli 
accompagnamenti. Questo incontro decisivo spalanca le porte 
dell’Opéra di Parigi a compositori come Spontini e Cherubini che, 
lungo la linea di Sacchini, Piccinni e Salieri, inventeranno quel 
romanticismo monumentale di cui, più tardi, si sarebbero nutriti 
Wagner e Verdi. Il programma presentato da Judith van Wanroij 
e dal Quatuor Cambini-Paris e ideato dal Palazzetto Bru Zane 
vuole illustrare proprio l’effervescenza di questo laboratorio 
operistico. Affinché il suo fascino seducente giungesse al cuore 
degli ascoltatori, occorreva che questa musica così ricca e 
innovativa fosse interpretata da artisti di primo piano. A lasciare 
un’impressione più duratura sul pubblico è indiscutibilmente 
il soprano Caroline Branchu, attiva all’Opéra tra il 1800 e il 
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Incroyable Julia de La Vestale, phénoménale Laméa des 
Bayadères, inoubliable Amazily de Fernand Cortez, elle acquiert 
une notoriété internationale en étendant son empire jusqu’à 
Berlioz : lorsqu’il la découvre en arrivant à Paris vers 1820, le 
jeune compositeur se dit transporté d’émotions et la couvre 
d’éloges. Elle sera le modèle avoué de la Didon des Troyens,  
40 ans plus tard, après avoir été l’égérie de Spontini et – dit-on – 
la maîtresse de Napoléon. Chantant ses conquêtes, elle fit la 
sienne. 

1830. Incredibile Julia nella Vestale, fenomenale Laméa nelle 
Bayadères, indimenticabile Amazily in Fernand Cortez, la 
cantante acquisisce fama internazionale, estendendo il proprio 
primato fino a Berlioz: quando la scopre arrivando a Parigi 
intorno al 1820, il giovane compositore si dice sommerso dalle 
emozioni e la copre di elogi. Sarà lei il modello dichiarato della 
Didone dei Troyens, quarant’anni più tardi, dopo essere stata 
musa di Spontini e – si dice – amante di Napoleone. Cantando le 
sue conquiste, Caroline lo conquistò.
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I testi
Les textes

Jean-Baptiste Lemoyne
1. Phèdre : Air de Phèdre « Il va venir »

Verrà... Fedra lo aspetta.
Sottomessa, vedrò il superbo ribelle;
non oserò affrontarlo senza tremare;
il mio volto si coprirà di un rossore mortale,
per la mia vergogna tutto mi tradirà.
Sposa, madre criminale che sono,
la vista della virtù mi farà rabbrividire.
Verrà... io tremo, io fremo;
o Dio, nascondigli il mio sgomento, il mio terrore;
e tu che mi hai perduta, caro principe, perdonami;
vedi i miei tormenti, vengono tutti da te.
Miserevole vittima di un folle amore,
persino sperare mi fa orrore;
me sventurata! È nel delitto
che cercherò la mia felicità.
Verrà, ecc.
Verrà... le forze mi abbandonano.
No, non posso. Fuggiamo lontano da questi luoghi,
nascondiamoci... eccolo! Grandi Dèi, aiutatemi!

Il va venir... c’est Phèdre qui l’attend.
Soumise, je verrai ce superbe rebelle ;
Je n’oserai l’aborder qu’en tremblant ;
Mon front va se couvrir d’une rougeur mortelle,
Ma honte, tout va me trahir.
Épouse, mère criminelle,
L’aspect de la vertu va me faire frémir.
Il va venir... je tremble, je frissonne,
Dieu, cachez-lui mon trouble et mon effroi ;
Toi qui me perds ; ah ! cher prince, pardonne ;
Vois mes tourments, ils viennent tous de toi.
D’un fol amour déplorable victime,
L’espoir même me fait horreur ;
Malheureuse ! c’est dans le crime
Que je vais chercher le bonheur.
Il va venir, etc.
Il va venir... ma force m’abandonne.
Non, je ne puis. Fuyons loin de ces lieux ;
Cachons-nous... le voici ! soutenez-moi grands dieux !
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Addensa le tue funebri ombre,
o notte propizia al mio successo.
Errando tra le tenebre,
da questi luoghi fuggo per sempre.

O notte propizia...

Hyacinthe Jadin
3. Quatuor op. 3 no 3 en la mineur : IV. Finale. Agitato

Luigi Cherubini
4. Anacréon : Air de Corinne « Jeunes filles »

O fanciulle dal dolce sguardo,
non abbiate paura della mia vecchiaia,
venite qui tutte intorno a me,
io non canto che la tenerezza.

Insegno a trovare la felicità,
insegno come farne buon uso:
il segreto sta nei vostri cuori
e la fonte nella primavera della vita.

Épaissis tes ombres funèbres,
Nuit favorable à mes succès.
Errante au milieu des ténèbres,
De ces lieux je fuis pour jamais.

Nuit favorable...

Jeunes filles aux regards doux
N’ayez pas peur de ma vieillesse,
Autour de moi rassemblez-vous, 
Je ne chante que la tendresse.

J’apprends à trouver le bonheur,
J’enseigne l’art d’en faire usage ; 
Le secret est dans votre cœur
Et la source au printemps de l’âge.

Luigi Cherubini
2. Les Abencérages : Air de Noraïme « Épaissis tes ombres funèbres »
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Circondate di fiori e d’incenso
il breve ciclo della vostra vita;
se non potete fissare il tempo,
fate in modo che vi dimentichi.

Offrite la vostra bella età agli amori
e a Bacco un’ora d’ebbrezza,
offrite ogni giorno al piacere
e solo pochi istanti alla saggezza.

O fanciulle dal dolce sguardo, ecc.

Pierre Baillot
5. Quatuor op. 34 no 1 en si mineur : III. Larghetto

Georges Granges de Fontenelle
6. Médée et Jason : Air de Médée « Bannissons, mes chers fils »

Lasciamo, figli miei, ogni vana speranza.
Invano cercate asilo tra le mie braccia;
la debole e sofferente madre vostra,
in preda al dolore come voi, non può ordinare
alla sventura di risparmiare le vostre teste innocenti.
Avvicinatevi, bimbi miei,
datemi le vostre mani a me sì care

Entourez de fleurs et d’encens
Le cercle étroit de votre vie,
Vous ne pouvez fixer le temps,
Tâchez alors qu’il vous oublie.

Donnez le bel âge aux amours
À Bacchus une heure d’ivresse,
Donnez au plaisir tous les jours,
Et peu d’instants à la sagesse.

Jeunes filles aux regards doux, etc.

Bannissons, mes chers fils, un espoir inutile. 
Vainement dans mes bras vous cherchez un asile, 
Ainsi que vous en proie à la douleur, votre mère,
Faible et souffrante ne peut commander au malheur
D’épargner aujourd’hui votre tête innocente.
Approchez-vous, ô mes enfants,
Donnez-moi votre main si chère
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Et recevez dans ces instants
Les derniers baisers d’une mère.
Ah ! je sens battre votre cœur,
Vous me souriez avec grâce,
Chacun de vos traits me retrace
L’ingrat que j’aime avec fureur. 
Non, non, dans la nature entière
Il n’est plus de bonheur pour nous,
Bientôt vous n’aurez plus de mère
Et déjà je n’ai plus d’époux.
Tout est perdu pour moi,
Je veux, je dois mourir.
Ô mes enfants, qu’allez-vous devenir ?
Seuls avec le malheur, trahis par votre père.
Et moi, ô ciel ! je frémis...
Rage... transports jaloux, mourons.
Vous me fuyez... Pourquoi craindre mes coups ?
Je les destine à ma rivale.
Tu ne jouiras pas de sa beauté fatale.
Ingrat Jason ! cruel époux...
Quelle noire vapeur obscurcit la lumière ?
Un trouble affreux, subit, involontaire
Égare ma raison, s’empare de mon cœur.
Je ne me connais plus, 
À ma sombre fureur il faut enfin une victime. 
Dieux infernaux... Médée a soif du crime.

e ricevete in questi istanti
gli ultimi baci di una madre.
Ah! Sento battere i vostri cuori,
mi sorridete con grazia,
ogni vostro tratto mi ricorda
l’ingrato che amo alla follia.
No, no, nella natura intera
per noi non c’è più felicità;
presto non avrete più una madre
e io non ho già più uno sposo.
Tutto per me è perduto,
io voglio, devo morire.
O figli miei, che ne sarà di voi?
Soli nella disgrazia, traditi dal vostro padre.
E io, o cielo! io fremo...
Ira... slanci di gelosia... morremo.
Voi mi fuggite... Temete i mei colpi?
Li riservo alla mia rivale.
Tu non godrai della sua bellezza fatale.
Ingrato Giasone! Sposo crudele...
Quale nuvola nera oscura la luce?
Un tormento terribile, improvviso, ineludibile
fa smarrire la mia ragione, s’impossessa del mio cuore.
Non so più chi sono,
una vittima chiede il mio cupo furore.
O dèi infernali... Medea di delitto è assetata.
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Il lira dans mon cœur le plus tendre retour,
Je lui présenterai ces deux roses naissantes,
Je presserai ses mains de mes mains caressantes,
J’attacherai sur lui des regards pleins d’amour.

Je le prierai de vaincre sa tristesse ;
Je le connais, son cœur s’attendrira ;
Vous verrez qu’il me sourira ;
Oui, son bonheur sera le prix de ma tendresse. 

Il lira dans mon cœur le plus tendre retour, etc.

Vaillant guerrier, chère et noble victime,
Avec ivresse, hélas ! tu m’apportais
Myrte d’amour, doux olivier de paix,
Et tu péris sous les efforts du crime.

Ô Dieu d’Amour ! non jamais ton délire
Ne fut suivi d’un plus cruel tourment :
Nous n’avons pu nous aimer qu’un moment ;
Et nous mourons sans pouvoir nous le dire.

Jean-François Le Sueur
7. La Mort d’Adam : Air de Sélime « Il lira dans mon cœur »

Leggerà nel mio cuore il più dolce contraccambio,
gli presenterò queste due rose in boccio,
gli stringerò le mani con le mie mani carezzevoli,
fisserò su di lui sguardi pieni d’amore.

Lo pregherò di vincere la sua tristezza;
lo conosco, il suo cuore s’intenerirà;
vedrete che mi sorriderà;
sì, la sua gioia sarà il premio della mia tenerezza.

Leggerà nel mio cuore il più dolce contraccambio, ecc.

~ Intervallo / Entracte ~

Étienne-Nicolas Méhul
8. Valentine de Milan : Romance de Valentine « Vaillant guerrier » 

Valoroso guerriero, cara e nobile vittima,
con quale ebbrezza, ahimè! tu mi portavi
mirti d’amore, dolci olivi di pace,
e ora perisci per colpa di un delitto.

O Dio d’Amore! Mai il tuo delirio
fu seguito da più crudele tormento:
abbiamo potuto amarci solo per un momento;
e moriamo senza potercelo dire.
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Que notre hymen eût embelli ma vie !
Mais le destin s’appesantit sur nous...
Emporte au moins le nom de mon époux...
Et qu’à ta main la mienne soit unie !

L’ai-je bien entendu ? grands dieux ! le puis-je croire,
Qu’oubliant ses engagements,
Achille au mépris de sa gloire,
Au mépris de l’amour, trahisse ses serments ?

Hélas ! mon cœur sensible et tendre
De ce jeune héros s’était laissé charmer,
La gloire et le devoir m’ordonnaient de l’aimer,
Et d’accord avec eux l’amour vint me surprendre.

Parjure ! tu m’oses trahir,
Un autre objet a su te plaire :
Je te dois toute ma colère,
Je forcerai mon cœur à te haïr !

Que sa tendresse avait pour moi de charmes,
Qu’il est cruel d’y renoncer !
De mes yeux, malgré moi, je sens couler des larmes ;
Est-ce pour un ingrat qu’ils en devraient verser ?

Parjure ! tu m’oses trahir, etc.

Le nostre nozze avrebbero reso più bella la mia vita!
Ma il destino si accanisce su di noi...
Porta con te almeno il nome di mio sposo...
e che alla tua mano la mia sia unita!

Christoph Willibald Gluck
9. Iphigénie en Aulide : Air d’Iphigénie « L’ai-je bien entendu ? »

Ho ben inteso? Grandi Dèi! Credere devo
che, dimenticando i suoi impegni,
Achille, della sua gloria in spregio
e dell’amore, tradisca i suoi giuramenti?

Ahimè! Il mio cuore sensibile e tenero
di questo giovane eroe si era innamorato;
la gloria e il dovere mi ordinavano di amarlo,
e d’accordo con loro l’amore mi ha sorpreso.

Spergiuro! Osi tradirmi,
un’altra ha saputo piacerti:
ti meriti tutta la mia collera,
costringerò il mio cuore a odiarti!

La sua tenerezza mi incantava,
quanto è crudele rinunciarvi!
Dai miei occhi, mio malgrado, colano lacrime;
è per un ingrato che dovrebbero versarne?

Spergiuro! Osi tradirmi, ecc.
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Pardonnez au trouble qui m’égare...

Par les larmes dont votre fille
Arrose en tremblant votre sein,
Mon père de votre famille
Ne devenez pas l’assassin !

Craignez des dieux, la justice suprême,
Et ne voyez qu’avec horreur
Un forfait que l’enfer lui-même
N’aurait pas conçu sans terreur.

Par les larmes dont votre fille, etc.

Giuseppe Maria Cambini
10. Quatuor op. 18 no 2 en sol mineur : I. Allegro affettuoso

Perdonate l’angoscia che mi turba...

Per le lacrime di cui vostra figlia
bagna tremando il vostro petto,
o padre mio, della vostra famiglia
non diventate l’assassino!

Degli Dèi temete la giustizia suprema,
e considerate con orrore
un delitto che l’inferno stesso
non avrebbe concepito senza terrore.

Per le lacrime di cui vostra figlia, ecc.

Antonio Salieri
11. Les Danaïdes : Air d’Hypermnestre « Par les larmes dont votre fille »
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Dieux ! ce n’est pas pour moi que ma voix vous implore,
Œdipe a besoin de mes jours,
Daignez en prolonger le cours ;
Conservez-moi pour lui, que je le serve encore !

Les feux d’un ciel brûlant, la rigueur des frimas,
L’insulte, le mépris, l’opprobre, la misère,
Je supporterai tout ; je ne me plaindrai pas,
Si je puis adoucir les peines de mon père.

O Dèi! Non è per me che vi imploro:
Edipo ha bisogno dei miei giorni.
Degnatevi di prolungarne il corso,
conservatemi per lui, che possa ancora aiutarlo!

I fuochi del cielo ardente, il rigore del gelo,
l’offesa, il disprezzo, l’obbrobrio, la miseria:
tutto sopporterò e non me ne lamenterò,
se potrò alleviare le pene di mio padre.

George Onslow
13. Quatuor op. 8 no 3 en la majeur : I. Allegro

Antonio Sacchini
12. Œdipe à Colone : Air d’Ériphile « Dieux ! ce n’est pas pour moi »
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Toi que je laisse sur la terre,
Mortel, que je n’ose nommer,
Tout mon crime fut de t’aimer,
Et la mort ne peut m’y soustraire.

Hélas ! dans ces moments d’horreur 
Autour de mon tombeau, quand mon âme est errante
De mon fatal amour la flamme dévorante
Brûle encore au fond de mon cœur.

Des dieux la justice offensée
En vain s’élève contre moi ;
Je t’adresse en mourant ma dernière pensée,
Et mon dernier soupir s’exhale encore vers toi.

Gaspare Spontini
14. La Vestale : Air de Julia « Toi que je laisse sur la terre »

O tu ch’io lascio sulla terra,
o mortale che non oso nominare,
il solo mio delitto fu di amarti,
e la morte non me ne può liberare.

Ahimè! In questi momenti d’orrore
in cui l’anima mia vaga intorno al mio sepolcro,
la fiamma divorante del mio fatale amore 
arde ancora nel profondo del mio cuore.

La giustizia divina, oltraggiata,
invano si erge contro di me;
morendo a te rivolgo il mio ultimo pensiero,
e verso di te esalo il mio ultimo sospiro.
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Niccolò Piccinni
15. Didon : Air de Didon « Non, ce n’est plus pour moi »

No, non è per me, è per lui che ho paura.
Elisa, è sensibile; mi sarà fedele.
Lo spergiuro è troppo vile per un’anima così bella
e i nostri cuori sono avvinti da un sacro legame.
Forse gli Dèi hanno voluto sottrarlo alle mie lacrime;
li piegherò: avranno pietà di due amanti.
Non hanno ricevuto i nostri giuramenti?
Non hanno visto i segni dell’amore?
I miei pianti li commuoveranno;
e io e il mio impero, protetti dalle sue braccia,
dimenticheremo tutte le nostre disgrazie.

Ahimè, per noi si espone;
e sono io la causa 
dei pericoli che correrà.
Dèi, se la mano di un barbaro...
Sono turbata, mi smarrisco,
mi sento morire di paura.
Ah, ch’egli viva, e che la gloria
lo renda ai voti del mio cuore!
Non voglio altro, dalla vittoria,
che il ritorno del vincitore.

Non, ce n’est plus pour moi, c’est pour lui que je crains.
Élise, il est sensible ; il me sera fidèle.
Le parjure est trop vil pour une âme si belle ;
Et nos cœurs sont liés par les nœuds les plus saints.
Les dieux ont pu vouloir le ravir à mes larmes ;
Je fléchirai les dieux : ils plaindront deux amants.
N’ont-ils pas reçu nos serments ?
N’ont-ils pas de l’amour ressenti les alarmes ?
Ils seront touchés de mes pleurs ;
Et mon empire et moi, protégés par ses armes,
Nous oublierons tous nos malheurs.

Hélas ! pour nous il s’expose ;
Et c’est moi qui suis la cause 
Des dangers qu’il va courir.
Dieux ! si la main d’un barbare !...
Je me trouble, je m’égare,
D’effroi je me sens mourir.
Ah ! qu’il vive, et que la gloire
Le rende aux vœux de mon cœur
Je ne veux de la victoire
Que le retour du vainqueur.
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Pierre Baillot (1771-1842) 
Né en 1771, Pierre Baillot fut pendant un demi-siècle l’un des plus 
grands représentants de l’école française de violon. Disciple de 
Viotti (1755-1824), Baillot commence sa carrière au Conservatoire 
de Paris comme remplaçant de Rode (1744-1830), en 1795. Il y 
est nommé professeur quatre ans plus tard, et entreprend alors 
de compléter sa formation dans les classes de Reicha, Catel et 
Cherubini. Pédagogue consciencieux, il eut de nombreux disciples 
parmi lesquels Habeneck, l’altiste Chrétien Urhan ou encore 
Ingres. Membre de la musique du Premier Consul et de la Chapelle 
impériale, violoniste à l’Opéra, Baillot effectue aussi des tournées 
dans le monde entier (Russie, Belgique, Hollande, Angleterre, 
Savoie, Piémont, Lombardie, Suisse...). De 1814 à 1840, il organise 
dans divers lieux des séances de quatuor et de quintette par 
souscription qui inaugurent une pratique plus professionnalisée de 
la musique de chambre. Ne se contentant pas de jouer ses propres 
œuvres en concert, Baillot participe aussi à la création parisienne 
d’œuvres de Beethoven et d’autres compositeurs. En accord avec 
son jeu – touchant et dénué de toute virtuosité ostentatoire – et 
avec son œuvre – d’une large variété de coloris et d’une grande 
délicatesse –, ses écrits théoriques et pédagogiques (Méthode de 
violon, 1803 ; Méthode de violoncelle, 1804 ; L’Art du violon, 1834) 
exhortent les interprètes à se référer au chant de la voix humaine 
– considérée par Baillot comme le vecteur absolu de l’émotion – et 
prônent l’expression de « toutes les affections de l’âme et tous les 
élans de l’imagination ». 

Pierre Baillot (1771-1842) 
Nato nel 1771, Pierre Baillot fu per mezzo secolo uno dei maggiori 
rappresentanti della scuola francese del violino. Allievo di 
Giovanni Battista Viotti (1755-1824), Baillot iniziò la propria 
carriera al Conservatorio di Parigi nel 1795, quale sostituto di 
Pierre Rode (1744-1830). Quattro anni dopo venne nominato 
professore, e completò la sua formazione seguendo le lezioni 
di Reicha, Catel e Cherubini. Fu un pedagogo coscienzioso ed 
ebbe parecchi allievi, tra cui François-Antoine Habeneck, il 
violista Chrétien Urhan e anche Ingres. Membro della Cappella 
del Primo Console e poi della Cappella imperiale, nonché 
violinista all’Opéra, Baillot si esibì inoltre in tournée in tutta 
Europa (Russia, Belgio, Olanda, Inghilterra, Savoia, Piemonte, 
Lombardia, Svizzera...). Dal 1814 al 1840 organizzò in varie sedi 
numerosi concerti di quartetti e quintetti in abbonamento, che 
instaurarono una pratica più professionale della musica da 
camera. Non accontentandosi di eseguire in concerto i propri 
lavori, Baillot partecipò anche alle prime esecuzioni parigine di 
opere di Beethoven e di altri compositori. I suoi scritti teorici e 
pedagogici (Méthode de violon, 1803; Méthode de violoncelle, 
1804; L’Art du violon, 1834), coerentemente con il suo stile 
interpretativo commovente e privo di qualunque ostentazione 
virtuosistica e con la sua musica, caratterizzata da una grande 
delicatezza e varietà di colori, esortano gli interpreti a fare 
riferimento al canto della voce umana – che Baillot considerava 
il supremo veicolo dell’emozione – e raccomandano di esprimere 
“tutti gli affetti dell’anima e tutti gli slanci dell’immaginazione”.

I compositori
Les compositeurs
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Giuseppe Maria Cambini (1746 ?-1825 ?)
Malgré une indéniable renommée dans la seconde moitié du XVIIIe 

siècle, une grande partie de la vie de Cambini nous est aujourd’hui 
totalement inconnue, voire déformée par de multiples légendes 
encore tenaces. Vraisemblablement originaire de Livourne, il 
étudia le violon avec Filippo Manfredi et la composition avec un 
maître non identifié. Avant son établissement à Paris en 1770, on le 
sait à Naples vers 1765, faisant représenter un opéra sans obtenir 
le succès escompté. Fort heureusement, sa carrière en France est 
mieux documentée. En 1773, il se produit au Concert spirituel 
pour ce qui sera sa seule apparition en soliste ; parallèlement, 
il fait publier son premier opus, bientôt suivi d’un nombre 
impressionnant d’ouvrages, principalement instrumentaux, dont 
plus de quatre-vingts symphonies concertantes et presque cent-
cinquante quatuors à cordes. Signe de l’extraordinaire succès qu’il 
rencontre alors, son catalogue compte déjà plusieurs centaines de 
partitions éditées à l’aube des années 1790. Outre quelques pages 
de musique religieuse exécutées au Concert spirituel jusqu’en 
1780, on lui doit également une quinzaine d’ouvrages lyriques 
représentés sans grand succès dans les années 1790, ainsi que des 
hymnes et odes patriotiques. Bien que chef d’orchestre du théâtre 
des Beaujolais (1787 et 1788-1791) puis du théâtre Louvois (1791-
1794), il disparut peu à peu de la vie publique, son art, peut-être 
plus galant et brillant que novateur, tombant alors en désuétude. 
Son décès, en France ou en Hollande selon les sources, reste 
aujourd’hui encore aussi mystérieux que sa naissance.

Giuseppe Maria Cambini (1746 ?-1825 ?)
Nonostante l’innegabile fama di cui godeva nella seconda metà 
del Settecento, una gran parte della vita di Cambini ci è oggi 
totalmente ignota, quando non è alterata da leggende dure a 
morire. Verosimilmente originario di Livorno, studiò violino con 
Filippo Manfredi e composizione con un maestro non identificato. 
Si sa che, prima di stabilirsi a Parigi nel 1770, era a Napoli verso 
il 1765, dove fece rappresentare un’opera senza ottenere il successo 
previsto. Fortunatamente la sua carriera in Francia è molto meglio 
documentata. Nel 1773 si esibisce al Concert spirituel in quella che 
sarà la sua unica apparizione come solista; in parallelo fa pubblicare 
il suo primo lavoro, seguito da un impressionante numero di 
opere, prevalentemente strumentali, tra cui oltre ottanta sinfonie 
concertanti e circa centocinquanta quartetti per archi. Segno dello 
straordinario successo che ottiene all’epoca, il suo catalogo conta 
parecchie centinaia di partiture edite già agli albori degli anni 
Novanta del Settecento. Oltre ad alcune pagine di musica sacra 
eseguite al Concert spirituel fino al 1780, a lui si devono anche una 
quindicina di opere liriche rappresentate senza molto successo 
negli anni Novanta del Settecento, nonché inni e odi patriottici. Pur 
essendo stato direttore d’orchestra del Théâtre des Beaujolais (1787 
e 1788-1791), poi del Théâtre Louvois (1791-1794), a poco a poco 
scomparve dalla vita pubblica, mentre la sua arte, forse più galante 
e brillante che innovativa, cadeva nell’oblio. La sua morte, avvenuta 
in Francia o in Olanda a seconda delle fonti, rimane ancora oggi 
misteriosa come la sua nascita.
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Luigi Cherubini (1760-1842)
Benché nato a Firenze, Cherubini rimane un’eminente figura della 
scuola francese nella prima metà dell’Ottocento. Le inimicizie che 
si attirò come direttore del Conservatorio di Parigi (1822-1842) 
nocquero molto alla sua reputazione di compositore. Ciò nonostante 
egli è l’autore irrinunciabile di oltre trenta opere, nonché di numerosi 
lavori cameristici, sacri e sinfonici. Figlio di un musicista teatrale 
che lo inizia al contrappunto, Cherubini esordisce piuttosto giovane 
a Firenze, poi a Londra e a Torino. A Parigi nel 1785 conosce Maria 
Antonietta per il tramite del violinista Viotti e diventa membro 
della Société olympique, un’istituzione concertistica vicina alla 
massoneria e frequentata dall’alta aristocrazia. Tuttavia la sua 
prima composizione per l’Académie royale de musique, Démophon 
(1788), non ottiene il successo sperato. Nel 1789 Cherubini diventa 
condirettore del Théâtre de Monsieur, futuro Théâtre Feydeau. È per 
quel teatro  che crea i suoi principali capolavori, Lodoïska (1791), 
Élisa (1794), Médée (1797), L’Hôtellerie portugaise (1797) e Les 
Deux Journées (1800). Benché l’opéra-ballet Anacréon ou L’Amour 
fugitif (1803) attesti la sua perfetta padronanza artistica agli albori 
dell’Impero, Cherubini si trova nondimeno messo in disparte dalle 
scene parigine a causa della sua reputazione di controrivoluzionario 
e dei suoi difficili rapporti con Napoleone. In realtà, la sua carriera 
istituzionale prende l’abbrivio soltanto sotto la Restaurazione, in 
particolare con la nomina alla sovrintendenza della Chapelle royale 
(1814) e l’elezione all’Institut de France (1815).

Luigi Cherubini (1760-1842)
Bien que né à Florence, Cherubini reste une figure éminente 
de l’école française dans la première moitié du XIXe siècle. 
Les inimitiés qu’il suscita comme directeur du Conservatoire 
de Paris (1822-1842) firent beaucoup contre sa réputation 
de compositeur. Mais il n’en demeure pas moins l’auteur 
incontournable de plus de trente opéras, ainsi que de nombreuses 
œuvres de musique de chambre, religieuse et symphonique. Fils 
d’un musicien de théâtre qui l’initie au contrepoint, il fait assez 
rapidement ses débuts, à Florence puis à Londres et à Turin. 
À Paris, en 1785, il approche Marie-Antoinette par l’intermédiaire 
du violoniste Viotti et devient membre de la Société olympique, 
institution de concert proche de la franc-maçonnerie et 
fréquentée par la haute aristocratie. Pour autant, sa première 
composition pour l’Académie royale de musique, Démophon 
(1788), n’est pas un franc succès. En 1789, il devient codirecteur 
du théâtre de Monsieur, futur théâtre Feydeau. C’est là qu’il crée 
ses principaux chefs-d’œuvre, Lodoïska (1791), Élisa (1794), Médée 
(1797), L’Hôtellerie portugaise (1797) et Les Deux Journées (1800). 
Si son opéra-ballet Anacréon ou L’Amour fugitif (1803) témoigne 
d’un art parfaitement maîtrisé à l’aube de l’Empire, Cherubini 
ne s’en trouva pas moins écarté des scènes parisiennes du fait 
de sa réputation de contre-révolutionnaire et de ses relations 
difficiles avec Napoléon. En réalité, sa carrière institutionnelle 
ne prit son essor que sous la Restauration, notamment par une 
nomination à la surintendance de la Chapelle royale (1814) et 
une élection à l’Institut (1815).
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Christoph Willibald Gluck (1714-1787) 
Nato in Baviera, Gluck comincia a formarsi musicalmente a Praga 
e poi a Vienna e a Milano, ove studia presso Sammartini (1736). Nel 
corso degli anni Quaranta del Settecento le sue prime opere, composte 
nel rispetto della tradizione italiana, riscuotono grande successo. 
Nel decennio successivo Gluck si stabilisce a Vienna, ove è nominato 
maestro di cappella di corte a soli trent’anni, e continua a produrre 
opere italiane, ma adatta anche alla scena austriaca opere francesi 
alla moda. Con il balletto Don Juan (1761) e soprattutto con l’opera 
Orfeo ed Euridice (1762), dà inizio a un periodo riformatore che avrà 
conseguenze durature sull’intera produzione musicale europea. 
Gluck si collocherà così al primi posti tra i compositori classici e 
costituirà un riferimento essenziale per i primi romantici, tra cui 
Hector Berlioz. Attenendosi al suo credo di naturalezza e semplicità, 
trionfa a Parigi nel 1774 con Iphigénie en Aulide e con la traduzione 
francese dell’Orphée. Quei successi provocano una reazione violenta 
da parte dei difensori dell’opera italiana in Francia, sostenitori 
di Niccolò Piccinni, scatenando un conflitto artistico che durerà 
parecchi anni. Per quanto riguarda Gluck, tale querelle è segnata 
da vari successi (Alceste e Armide nel 1776, Iphigénie en Tauride nel 
1779) e da un fiasco clamoroso (Écho et Narcisse nel 1779), a seguito 
del quale il compositore abbandona definitivamente Parigi. Autore 
di 107 lavori tra opere serie, opéras-comiques, ballets-pantomimes, 
Gluck ha anche composto brani di musica strumentale e opere sacre 
(in particolare un De profundis). 

Christoph Willibald Gluck (1714-1787)
Né en Bavière, Gluck débute sa formation musicale à Prague, 
puis la poursuit à Vienne et à Milan où il reçoit l’enseignement 
de Sammartini (1736). Ses premiers opéras, qui respectent la 
tradition italienne, rencontrent un réel succès au cours des années 
1740. Durant la décennie suivante, il se fixe à Vienne où il est 
nommé maître de chapelle de la cour à l’âge de seulement 30 ans. 
Il continue alors sa production d’opéras italiens tout en adaptant 
des opéras français à la mode pour la scène autrichienne. Avec 
le ballet Don Juan (1761) et surtout l’opéra Orfeo ed Euridice 
(1762) débute pour lui une période réformatrice qui aura un 
retentissement durable sur la production musicale en Europe. Elle 
le placera aux premiers rangs des compositeurs classiques tout 
en l’établissant en référence essentielle des premiers romantiques, 
dont Hector Berlioz. Gardant pour mots d’ordre le naturel et la 
simplicité, il triomphe à Paris en 1774 avec Iphigénie en Aulide et la 
traduction française d’Orphée. Ces succès entraînent une réaction 
virulente des défenseurs de l’opéra italien en France, partisans 
de Niccolò Piccinni, et engagent un conflit artistique qui durera 
plusieurs années. Cette querelle est jalonnée par de nombreux 
succès : Alceste (1776), Armide (1776), Iphigénie en Tauride (1779) ; 
et par l’échec retentissant d’Écho et Narcisse (1779) à la suite duquel 
le compositeur quitte définitivement Paris. Auteur de 107 opéras, 
d’opéras-comiques, de ballets-pantomimes, Gluck a également 
produit des pièces de musique instrumentale et des œuvres sacrées 
(notamment un De profundis).
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Georges Granges de Fontenelle (1769-1819)
Nato a Villeneuve d’Agen, Georges Granges de Fontenelle vi riceve 
le prime lezioni di musica prima di partire alla volta di Parigi. Il 
giovane segue l’insegnamento del suo maestro, Jean-Baptiste Rey 
(allora direttore d’orchestra dell’Opéra), per l’armonia, quindi quello 
di Antonio Sacchini per la composizione. Le prime cantate composte 
in quel periodo – tra cui Circé su testo di Rousseau e Priam aux 
pieds d’Achille su parole di Coupigny – tradiscono anche l’influsso 
della musica di Le Sueur. La produzione di Fontenelle si orienta 
in seguito verso la scena: sul finire del secolo egli presenta una 
prima opera – Hécube – su libretto di Milcent. L’opera in tre atti 
rivela il suo talento per la scrittura dei recitativi e dei cori. Benché 
l’opera rimanga in scena all’Opéra per otto anni, Hécube subisce 
nondimeno violente critiche che accusano il suo autore di essersi 
ispirato troppo ai grandi compositori contemporanei (tra cui Gluck, 
Piccinni e Sacchini) – attacchi che possono essere riassunti in una 
battuta dell’epoca: le parole dell’opera sono di Milcent e la musica di 
Cent mille [in francese Milcent è omofono di mille cent, millecento, 
mentre cent mille significa centomila]. Nel 1802 Médée è accettata 
all’Opéra ma non viene rappresentata. La giustificazione fornita nel 
1809 dall’amministrazione del teatro è che il soggetto del dramma 
è troppo serio perché se ne possa fare “un’opera per il carnevale o il 
capodanno”. L’opera viene alla fine eseguita nell’agosto 1813 senza 
grande successo. Nel frattempo, Fontenelle si era distinto nell’ambito 
della musica da camera: i suoi quartetti per violini vengono eseguiti 
in casa di Davaux nel 1810.

Georges Granges de Fontenelle (1769-1819)
Né à Villeneuve d’Agen, Georges Granges de Fontenelle y reçoit 
ses premières leçons de musique avant de partir pour Paris. Le 
jeune garçon suit l’enseignement de son maître Jean-Baptiste 
Rey (alors chef d’orchestre de l’Opéra) pour l’harmonie puis celui  
d’Antonio Sacchini pour la composition. Les premières cantates 
composées à cette époque – dont Circé sur un texte de Rousseau et 
Priam aux pieds d’Achille sur des paroles de Coupigny – trahissent 
également l’influence de la musique de Le Sueur. La production 
de Fontenelle s’oriente par la suite vers la scène : il présente au 
tournant du siècle un premier opéra – Hécube – sur un livret de 
Milcent. L’œuvre en trois actes révèle son talent pour l’écriture 
des récitatifs et des chœurs. Bien que l’ouvrage se maintienne sur 
la scène de l’Opéra pendant huit ans, Hécube essuie néanmoins 
des critiques virulentes qui reprochent à son auteur de s’être trop 
inspiré des grands compositeurs contemporains (dont Gluck, 
Piccinni et Sacchini) – attaques qui peuvent être résumées par un 
bon mot de l’époque : les paroles de l’opéra sont de Milcent et la 
musique de Cent mille. En 1802, Médée est reçu à l’Opéra mais n’est 
pas joué. La justification est donnée en 1809 par l’administration 
de l’institution : le sujet de la pièce est trop sérieux pour faire 
d’elle « un opéra de carnaval ou de premier de l’an ». L’œuvre est 
finalement créée en août 1813 sans grand succès. Entretemps, 
Fontenelle s’était illustré dans le domaine de la musique de 
chambre : ses quatuors de violon sont exécutés chez Davaux en 
1810.
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Hyacinthe Jadin (1776-1800)
Membre d’une grande famille de musiciens, Hyacinthe Jadin était 
le fils d’un bassoniste ordinaire de la Musique du roi sous Louis XV, 
et le frère cadet de Louis-Emmanuel Jadin, pianiste et compositeur, 
auteur prolifique d’opéras-comiques (1768-1853). Baigné dès sa 
plus tendre enfance dans le milieu artistique, il reçut ses premières 
leçons de son père avant de suivre l’enseignement d’un élève de 
Carl Philipp Emanuel Bach, Nicolas-Joseph Hüllmandel. À l’instar 
de son frère aîné, Hyacinthe s’initia très tôt au piano, instrument 
appelé à devenir son médium de prédilection. En 1789, il interprète 
l’un de ses premiers concertos pour piano au Concert spirituel, 
débutant une double carrière de concertiste et de compositeur. 
Deux ans plus tard, on le retrouve second accompagnateur du 
théâtre de Monsieur, rebaptisé théâtre Feydeau en 1791. C’est 
là qu’il accède peu à peu à la notoriété, ses talents suscitant 
l’admiration générale, notamment lors de la saison 1796-1797. Au 
faîte de sa gloire, il achève alors un important corpus de sonates, 
de concertos, de trios et quatuors à cordes. Nommé professeur de 
piano au Conservatoire de Paris dès la création de l’institution 
en 1795, il conserva ce poste jusqu’à sa mort prématurée,  
à 24 ans. Hyacinthe Jadin est incontestablement l’une des figures 
les plus originales et les plus visionnaires de la musique française 
à l’heure du premier romantisme, auteur d’une œuvre qui, tout en 
rappelant à la fois Mozart, Beethoven voire Schubert, incarne par 
son style une sensibilité typiquement française.

Hyacinthe Jadin (1776-1800) 
Appartenente a un’importante famiglia di musicisti, Hyacinthe 
Jadin era figlio di un fagottista al servizio della Musique du roi 
sotto Luigi XV e fratello minore di Louis-Emmanuel (1768-1853), 
pianista e compositore, prolifico autore di opéras-comiques. 
Immerso sin dalla più tenera età in tale ambiente artistico, 
ricevette i primi insegnamenti dal padre, per poi seguire quelli 
di Nicolas-Joseph Hüllmandel, un allievo di Carl Philipp Emanuel 
Bach. Seguendo l’esempio del fratello maggiore, Hyacinthe iniziò 
assai presto lo studio del pianoforte, destinato a divenire il suo 
strumento d’elezione. Nel 1789 interpretò uno dei suoi primi 
Concerti per pianoforte al Concert spirituel, dando inizio a una 
duplice carriera di concertista e di compositore. Due anni dopo 
lo ritroviamo secondo accompagnatore al teatro di Monsieur, 
ribattezzato nel 1791 Théâtre Feydeau. Qui conquistò a poco a 
poco la fama grazie al suo talento, che suscita l’ammirazione 
generale, soprattutto nella stagione 1796-97. Al culmine della 
gloria, compose un importante corpus di sonate, concerti, 
trii e quartetti per archi. Nominato professore di pianoforte al 
Conservatorio di Parigi sin dal momento della sua fondazione 
(1795), conserverà tale incarico fino alla sua prematura 
scomparsa, a soli 24 anni. Hyacinthe Jadin è senza dubbio una 
delle figure più originali e più visionarie della musica francese 
del primo Romanticismo, autore di lavori che, pur ricordando 
Mozart, Beethoven o Schubert, incarnano per il loro stile una 
sensibilità tipicamente francese.  
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Jean-Baptiste Lemoyne (1751-1796)
Jean-Baptiste Lemoyne riceve la propria educazione musicale 
da uno zio maestro di cappella nella cattedrale di Périgueux. 
Intraprende una carriera di direttore d’orchestra in Francia 
e nel 1770 approfitta della tournée di una compagnia teatrale 
per partire alla volta di Berlino, dove prosegue gli studi di 
composizione sotto la guida di Graun, Kirnberger e Schulz. 
Qui fa rappresentare la sua prima opera, Toinon et Toinette, 
che riceve un’accoglienza favorevole. Proseguendo il proprio 
viaggio in direzione della Polonia, nel 1775 Lemoyne scrive  
Le Bouquet de Colette, rappresentato a Varsavia. La sua allieva 
Antoinette Clavel (detta Mme Saint-Huberty) v’interpreta il ruolo 
della protagonista e i crescenti successi europei della giovane 
facilitano a Lemoyne, nel 1780, l’accesso alla scena lirica 
francese. Presentandosi come discepolo di Gluck, il compositore 
fa rappresentare Électre a Parigi nel 1782. Proposta nel pieno 
della polemica tra gluckiani e piccinniani, quest’opera dedicata 
a Maria Antonietta riceve una cattiva accoglienza che induce 
Gluck a non riconoscere questo presunto allievo. Profondamente 
deluso da tale reazione, Lemoyne sceglie Piccinni come nuovo 
modello. Phèdre, composta nel 1786 nello stile italiano, ottiene 
un brillante successo. Lemoyne si trasferisce allora per qualche 
tempo in Italia per approfondire la propria conoscenza dell’opera 
transalpina e fa ritorno in Francia nel 1788. Orientandosi 
infine verso lo stile francese (in particolare con Nephté e  
Les Prétendus, presentati nel 1789), Lemoyne scrive opere per 
l’Opéra e per il théâtre Favart sino alla fine della vita: le prove  
dell’Île des femmes (1796) saranno interrotte dalla sua morte.

Jean-Baptiste Lemoyne (1751-1796)
Jean-Baptiste Lemoyne a reçu son éduction musicale d’un oncle 
maître de chapelle à la cathédrale de Périgueux. Il débute une 
carrière de chef d’orchestre en France et profite, en 1770, de la 
tournée d’une troupe de théâtre pour partir à Berlin continuer 
ses études en composition auprès de Graun, Kirnberger et Schulz.  
Il y fait représenter son premier opéra, Toinon et Toinette, qui reçoit 
un accueil favorable. Poursuivant son voyage vers la Pologne, 
il écrit en 1775 Le Bouquet de Colette, créé à Varsovie. Son élève,  
Antoinette Clavel (dite Mme Saint-Huberty) y tient le rôle-titre, et 
les succès européens grandissants de la jeune femme facilitent en 
1780 à Lemoyne l’accès à la scène lyrique française. Se présentant 
comme un disciple de Gluck, il fait jouer Électre à Paris en 1782. 
Proposé en plein conflit entre gluckistes et piccinnistes, cet opéra 
dédié à Marie-Antoinette reçoit un mauvais accueil qui pousse 
Gluck à ne pas reconnaître ce prétendu élève. Profondément déçu 
par cette réaction, Lemoyne choisit Piccinni comme nouveau 
modèle. Phèdre, composée en 1786 dans le style italien, obtient 
un brillant succès. Lemoyne part alors un temps en Italie pour 
approfondir sa connaissance de l’opéra transalpin et revient 
en France en 1788. Se tournant enfin vers le style français (avec 
notamment Nephté et Les Prétendus, présentés en 1789), il écrit des 
œuvres pour l’Opéra et le théâtre Favart jusqu’à la fin de sa vie : 
les répétitions de L’Île des femmes (1796) seront interrompues par 
sa mort.
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Jean-François Le Sueur (1760-1837)
Nato in una famiglia di contadini della Piccardia, Jean-François 
Le Sueur impara la propria arte nelle corali di Abbeville e di 
Amiens e intraprende poi la carriera di maestro di cappella, 
che lo porta a Sées, a Parigi (ove apprende l’armonia e il 
contrappunto presso l’abate Nicolas Roze), a Digione, Le Mans e 
Tours. Torna a Parigi nel 1784 per succedere al suo maestro nella 
chiesa dei Saints-Innocents, poi diventa maestro di cappella di 
Notre-Dame (1786). La Rivoluzione sconvolge questo percorso, 
fino ad allora dedicato esclusivamente alla musica sacra: egli 
partecipa alla composizione di inni in gloria del nuovo regime 
e segue il movimento che porta alla creazione del Conservatorio 
di Parigi, di cui nel 1795 è nominato ispettore. A questo periodo 
risale anche il suo nuovo interesse per la lirica (drammi o opéras 
comiques), che trova espressione sulle scene del teatro Feydeau: 
La Caverne (1793), Paul et Virginie (1794) e Télémaque (1796). Un 
conflitto interno – dove è professore di composizione a partire dal 
1801 – lo spinge nel 1802 a lasciare il Conservatorio. La protezione 
accordatagli da Napoleone gli permette tuttavia di brillare sotto 
l’Impero: maestro di cappella alle Tuileries, fa grande impressione 
all’Opéra con Ossian ou Les Bardes (1804), Le Triomphe de Trajan 
(1807) e La Mort d’Adam (1809). Al ritorno dei Borboni, non deve 
pagare alcuno scotto per la sua vicinanza all’imperatore; ritrova 
anzi il suo posto di insegnante di composizione al Conservatorio, 
ove formerà la futura generazione romantica, in particolare 
Hector Berlioz, Ambroise Thomas e Charles Gounod.

Jean-François Le Sueur (1760-1837)
Issu d’une famille de paysans picards, Jean-François Le Sueur 
apprend son art dans les maîtrises d’Abbeville et Amiens puis 
entame une carrière de maître de chapelle qui le fait voyager à Sées, 
Paris (où il apprend l’harmonie et le contrepoint auprès de l’abbé 
Nicolas Roze), Dijon, Le Mans et Tours. Il revient à Paris en 1784 pour 
prendre la succession de son maître à l’église des Saints-Innocents, 
puis devient maître de chapelle de Notre-Dame de Paris (1786). La 
Révolution bouleverse ce parcours jusqu’alors uniquement dédié 
à la musique sacrée : il participe à la composition d’hymnes à 
la gloire du nouveau régime et suit le mouvement qui mène à la 
création du Conservatoire de Paris, dont il est nommé inspecteur 
en 1795. De cette période date également son intérêt nouveau pour 
la scène lyrique (drames ou opéras-comiques), qui s’exprime sur les 
planches du théâtre Feydeau : La Caverne (1793), Paul et Virginie 
(1794) et Télémaque (1796). Un conflit interne au Conservatoire – 
où il devient professeur de composition à partir de 1801 – le pousse 
vers la sortie en 1802. La protection que lui accorde Napoléon 
lui permet cependant de rayonner sous l’Empire : maître de 
chapelle des Tuileries, il marque les esprits sur la scène de l’Opéra 
avec Ossian ou Les Bardes (1804), Le Triomphe de Trajan (1807) et  
La Mort d’Adam (1809). Cette proximité avec l’empereur ne lui est 
nullement reprochée au retour des Bourbons. Il retrouve même sa 
place de professeur de composition au Conservatoire, où il forme 
la future génération romantique, notamment Hector Berlioz, 
Ambroise Thomas et Charles Gounod.
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Étienne-Nicolas Méhul (1763-1817)
Nato a Givet, Méhul riceve i primi rudimenti musicali  
dall’organista tedesco Hanser. Munito di una lettera di 
raccomandazione per Gluck, giunge a Parigi nel 1779 e 
approfondisce la propria formazione con il clavicembalista 
alsaziano Jean-Frédéric Edelmann, il quale verosimilmente 
lo inizia a Mozart e a Carl Philipp Emanuel Bach; sotto il loro 
influsso Méhul compone le sue due prime sonate per tastiera. 
Il ritardo dell’Académie royale de musique nell’allestimento 
della sua prima opera, Cora, nel 1789, lo spinge verso l’Opéra-
Comique, dove conoscerà i suoi maggiori successi. Euphrosine 
è il primo esempio di un nuovo genere di opéra-comique 
contraddistinto dallo stile eroico, quella “musica di ferro” che 
così bene corrisponde alle nuove aspettative del pubblico sotto la 
Rivoluzione. Stratonice, Mélidore, Ariodant sono altrettante opere 
che fanno esplodere l’angusta cornice della vecchia commedia 
inframmezzata di ariette e trasformano l’opéra-comique nel 
crogiolo della futura opera romantica. La ricerca in direzione 
di una sempre maggiore espressività drammatica fa di Méhul 
un virtuoso dell’orchestra, come dimostra, sotto l’Impero, Uthal, 
dramma ossianico composto senza violini. È in quel periodo, tra 
il 1808 e il 1810, che Méhul elabora le sue cinque sinfonie. Ma 
sarà il dramma biblico Joseph, ad assicurargli nell’Ottocento la 
gloria in Europa. Al pari di quello del pittore David, lo stile di 
Méhul evolve al ritmo dei rivolgimenti politici in Francia; sotto 
la Restaurazione egli compone La Journée aux aventures, opéra-
comique dagli accenti “Ancien régime” degni di un Beaumarchais. 
Méhul soccombe alla tubercolosi nel 1817.

Étienne-Nicolas Méhul (1763-1817)
Né à Givet, Méhul reçoit ses premiers rudiments musicaux de 
l’organiste allemand Hanser. Muni d’une lettre de recommandation 
pour Gluck, il arrive à Paris en 1779 et approfondit sa formation 
auprès du claveciniste alsacien Jean-Frédéric Edelmann, qui l’initie 
vraisemblablement à Mozart et à Carl Philipp Emanuel Bach ; il 
compose sous cette influence ses deux premiers opus de sonates 
pour le clavier. Le retard que met l’Académie royale de musique 
à monter son premier opéra, Cora, en 1789, pousse Méhul vers  
l’Opéra-Comique, où il connaîtra ses plus grands succès. Euphrosine 
est le premier exemplaire d’un nouveau genre d’opéra-comique 
marqué par le style héroïque, cette « musique de fer » qui répond si 
bien aux nouvelles attentes du public sous la Révolution. Stratonice, 
Mélidore, Ariodant, sont autant d’œuvres qui font exploser le cadre 
étroit de l’ancienne comédie mêlée d’ariettes et transforment 
l’opéra-comique en creuset du futur opéra romantique. La 
recherche de Méhul vers une expressivité dramatique toujours plus 
grande fait de lui un virtuose de l’orchestre, comme le prouve, sous 
l’Empire, Uthal, drame ossianique composé sans violons. C’est 
alors qu’il élabore, entre 1808 et 1810, ses cinq symphonies. Mais 
c’est Joseph, drame biblique, qui assurera sa gloire en Europe au 
XIXe siècle. À l’instar de celui du peintre David, le style de Méhul 
a évolué au rythme des bouleversements politiques en France ; 
sous la Restauration, il compose La Journée aux aventures,  
opéra-comique aux accents « Ancien régime » dignes d’un 
Beaumarchais. Méhul succombe à la tuberculose en 1817.
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George Onslow (1784-1853)
Maestro di musica da camera, considerato in vita il “Beethoven 
francese”, George Onslow è una delle grandi figure del 
romanticismo francese. Nato a Clermont-Ferrand, compie i 
propri studi musicali ad Amburgo, ove segue i corsi di pianoforte 
di Dussek. L’ascolto dell’ouverture della Stratonice di Méhul, 
nel 1801, fa nascere in lui una vocazione di compositore che lo 
conduce a Parigi, dove pubblica i suoi primi lavori (presso Pleyel), 
segue i corsi di Reicha al Conservatorio e dimostra interesse per 
gli strumenti ad arco, iniziando lo studio del violoncello. Grazie 
alle esecuzioni di sue opere da parte di Baillot e dei fratelli Dancla 
nei loro concerti di musica da camera, i quartetti e i quintetti 
d’archi di Onslow acquisiscono in breve tempo una certa fama 
nella capitale francese e poi in tutta Europa. Viene sottolineata 
l’originalità delle sue composizioni, difficili da eseguire; Berlioz 
lo considera uno dei “più grandi armonisti dell’epoca”. Alla sua 
vastissima produzione per strumenti ad arco si aggiungono trii 
e sonate per pianoforte, tre opere liriche e quattro sinfonie; il 
Quintetto “de la balle” (op. 38), scritto durante la convalescenza 
da un incidente di caccia, è sicuramente la sua opera più 
nota, in virtù della sua struttura programmatica. Che questo 
compositore di levatura europea non si sia mai definitivamente 
stabilito a Parigi è un tratto inconsueto, che merita di essere 
segnalato. Onslow si divise infatti tra la capitale e la sua città 
natale, prodigandosi per vivacizzarne l’attività musicale: 
membro dell’Accademia musicale  di Clermont-Ferrand, egli fu 
inoltre presidente della  Società filarmonica cittadina. 

George Onslow (1784-1853)
Maître de la musique de chambre, considéré de son vivant comme 
le « Beethoven français », George Onslow est l’une des grandes 
figures du romantisme français. Né à Clermont-Ferrand, il 
effectue ses études musicales à Hambourg où il suit les cours de 
piano de Dussek. L’écoute de l’ouverture de Stratonice de Méhul 
(1801) aurait fait naître en lui une vocation de compositeur qui 
le ramène à Paris. Il y publie ses premiers opus (chez Pleyel), suit 
l’enseignement de Reicha au Conservatoire et, témoignant de 
l’intérêt envers la musique pour cordes, apprend le violoncelle. 
Grâce à la promotion qu’en font Baillot et les frères Dancla durant 
leurs séances de musique de chambre, les quatuors et quintettes à 
cordes d’Onslow rencontrent rapidement une certaine renommée 
dans la capitale puis dans toute l’Europe. On souligne l’originalité 
de compositions difficiles à exécuter, et Berlioz considère l’artiste 
comme l’un des « plus grands harmonistes de l’époque ». À sa 
production pléthorique pour cordes s’ajoutent plusieurs trios 
et sonates pour piano, trois opéras et quatre symphonies ; le 
Quintette « de la balle » (op. 38), écrit pendant la convalescence d’un 
accident de chasse, est sans doute la plus connue de ses œuvres. 
Que ce compositeur d’envergure européenne ne se soit jamais fixé 
à Paris est suffisamment rare pour être relevé. Onslow partagea 
en effet son existence entre la capitale et sa ville natale, dont il se 
chargea de dynamiser l’activité musicale : membre de l’Académie 
de musique de Clermont-Ferrand, il y sera également président de 
la Société philharmonique.
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Niccolò Piccinni (1728-1800)
Nato a Bari, Piccinni studia al conservatorio di Napoli con Leo 
e Durante. La sua prima opera, Le donne dispettose, viene 
rappresentata nel 1754. Seguiranno una cinquantina di opere 
lungo l’intero arco della sua carriera, soprattutto buffe, ma 
anche serie, nonché più brevi intermezzi. Nel 1758 Piccinni 
si trasferisce a Roma, dove ottiene grande successo con 
La buona figliola (1760). La rivalità con Anfossi lo induce tuttavia 
a ripartire per Napoli. Nel 1776 la regina Maria Antonietta lo 
richiede come maestro: si reca dunque a Parigi, dove diventa 
anche direttore del Théâtre-Italien. Comporrà una dozzina di 
opere in francese, tra cui cinque tragédies lyriques; la prima 
di esse, Roland, viene rappresentata all’Opéra nel 1778. Come 
riformatore dell’opera, Gluck vi ha fatto da poco allestire Armide. 
Una querelle contrappone allora i due compositori, querelle detta 
“dei gluckiani e dei piccinniani”. Le loro rispettive Iphigénie en 
Tauride offrono abbondante materiale ai teorici e ai letterati, 
nella tradizione della “Querelle des bouffons” divampata un 
quarto di secolo prima. Piccinni viene poi contrapposto a 
Sacchini, sul quale trionfa con Didon (1783). In seguito alla 
Rivoluzione, verso il 1790 le difficoltà si accumulano. Il musicista 
fa ritorno a Napoli, quindi si reca a Venezia, dove rappresenta 
La Griselda (1793). Tornato a Parigi nel 1798, viene nominato 
ispettore dell’insegnamento del Conservatorio. Oltre alle opere, 
il catalogo di Piccinni include partiture per clavicembalo e 
composizioni religiose con coro.

Niccolò Piccinni (1728-1800)
Né à Bari en Italie, Piccinni étudie au Conservatoire de Naples avec 
Leo et Durante. Son premier opéra, Le Donne dispettose, est donné 
en 1754. Une cinquantaine d’ouvrages suivront tout au long de 
sa carrière, des opere buffe surtout, des opere serie également, 
ainsi que de plus brefs intermezzi. En 1758, Piccinni s’installe à 
Rome, où il connaît un grand succès avec La Buona figliola (1760). 
Sa rivalité avec Anfossi le conduit toutefois à partir pour Naples. 
En 1776, la reine Marie-Antoinette le demande pour professeur. Il 
se rend donc à Paris, où il devient également directeur du Théâtre-
Italien. Il composera une douzaine d’ouvrages en français, dont 
cinq tragédies lyriques ; la première d’entre elles, Roland, est 
donnée à l’Opéra en 1778. En réformateur de l’opéra, Gluck vient 
d’y faire représenter Armide. Une querelle oppose alors les deux 
compositeurs, querelle dite « des gluckistes et des piccinnistes ». 
Leurs Iphigénie en Tauride respectives donnent du grain à moudre 
aux théoriciens et littérateurs, dans le sillage de la « Querelle des 
bouffons », survenue un quart de siècle auparavant. Piccinni est 
ensuite opposé à Sacchini, dont il triomphe avec Didon (1783). 
Suite à la Révolution, les difficultés s’accumulent vers 1790. Le 
musicien retourne à Naples puis se rend à Venise, où il donne  
La Griselda (1793). Revenu à Paris en 1798, il y est nommé inspecteur 
de l’enseignement du Conservatoire. Outre ses opéras, le catalogue 
de Piccinni comprend quelques partitions pour clavecin et des 
pièces religieuses avec chœur.
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Antonio Sacchini (1730-1786) 
Nato a Firenze, Sacchini studia a Napoli con Francesco 
Durante. Dopo qualche opera comica, debutta al San Carlo con 
Andromaca (1761), la sua prima opera seria. Ma è il trionfo di 
Olimpiade, rappresentata a Padova nel 1763, ad attirare su 
di lui gli sguardi dell’Italia intera. Fino ai primi anni Settanta 
del XVIII secolo compone per diversi teatri, facendosi un nome 
sia nell’ambito serio che in quello comico. Nel 1768 si stabilisce 
a Venezia per dirigere il Conservatorio dell’Ospedaletto e 
insegnare canto (forma Nancy Storace, futura prima interprete 
di Susanna nelle Nozze di Figaro di Mozart). La sua reputazione 
si estende al di là dei confini, poiché nel 1770 viene chiamato 
a Monaco di Baviera (dove scrive Scipione in Cartagena e 
L’eroe cinese) e a Ludwigsburg (Calliroe). Nel 1772 ha inizio 
suo decennio londinese, che vede la composizione di dieci 
opere per il King’s Theatre, essenzialmente serie. La prima, Il 
Cid, è un adattamento del dramma di Corneille che gli aveva 
già ispirato Il Cidde nel 1769, e che riprenderà una terza volta 
nel 1783. Dopo Mitridate (1781), poiché rischia la prigione 
per debiti ed è criticato per il suo comportamento dissoluto, 
si reca a Parigi. Scrive tre tragédies lyriques per l’Académie 
royale de musique: Renaud (1783), Chimène (1783), Dardanus 
(1784). Ma oscuri intrighi gli inimicano Piccinni ed ostacolano 
la sua carriera, nonostante il sostegno di Maria Antonietta.  
Œdipe à Colone, rappresentato nel gennaio del 1786, non avrà 
successo che alla ripresa postuma, un anno dopo. L’ultima 
opera di Sacchini, Arvire et Évelina, rimasta incompiuta, verrà 
terminata da Jean-Baptiste Rey. 

Antonio Sacchini (1730-1786) 
Né à Florence, Sacchini étudie à Naples avec Francesco Durante. 
Après quelques ouvrages bouffes, il débute au San Carlo avec 
Andromaca (1761), son premier opera seria. Mais c’est le triomphe 
d’Olimpiade, créé à Padoue en 1763, qui attire sur lui les regards 
de l’Italie entière. Jusqu’au début des années 1770, il compose 
pour divers théâtres, s’illustrant tant dans le registre sérieux 
que dans celui de la comédie. En 1768, il s’installe à Venise pour 
diriger le Conservatoire dell’Ospedaletto et enseigner le chant  
(il forme Nancy Storace, future créatrice du rôle de Susanna dans  
Les Noces de Figaro de Mozart). Sa réputation franchit les frontières 
puisqu’en 1770 il est appelé à Munich (Scipione in Cartagena,  
L’eroe cinese) et Ludwigsburg (Calliroe). En 1772 débute sa décennie 
londonienne, qui voit la composition de dix opéras pour le King’s 
Theatre, essentiellement seria. Le premier, Il Cid, adapte la pièce de 
Corneille qui lui avait déjà inspiré Il Cidde en 1769, et à laquelle 
Sacchini reviendra une troisième fois en 1783. Après Mitridate 
(1781), menacé d’emprisonnement à cause de ses dettes et blâmé 
pour ses mœurs relâchées, il se rend à Paris. Il écrit trois tragédies 
lyriques pour l’Académie royale de musique : Renaud (1783), 
Chimène (1783), Dardanus (1784). Mais de sombres intrigues le 
brouillent avec Piccinni et entravent sa carrière, en dépit du soutien 
de Marie-Antoinette. Œdipe à Colone, créé en janvier 1786, n’obtient 
du succès qu’à sa reprise posthume, un an après. Le dernier opéra 
de Sacchini, Arvire et Évelina, laissé inachevé, est complété par 
Jean-Baptiste Rey.  
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Antonio Salieri (1750-1825)
Nato nei pressi di Verona, Antonio Salieri riceve i primi rudimenti 
musicali dal fratello e da un organista del luogo. A Venezia studia 
canto con Pacini e composizione con Pescetti, che lo spronano a 
perfezionarsi con Gassmann a Vienna. Qui Salieri dirige prove 
d’opera e nel 1770 esordisce egli stesso in ambito teatrale. Alla morte 
de Gassmann nel 1774 gli succede nell’incarico di compositore della 
corte di Vienna, il che non gli impedirà di far eseguire negli anni 
successivi le proprie opere in Italia o a Parigi. Nominato maestro 
della cappella imperiale nel 1788, dal 1790 in poi Salieri intensifica 
l’attività didattica: tra i suoi allievi, di canto o di composizione, 
figurano nientemeno che Beethoven, Schubert, Moscheles, Hummel, 
Liszt e Meyerbeer. Attivo su tutti i fronti, il musicista partecipa 
pure alla fondazione del Conservatorio di Vienna, di cui diventa 
direttore nel 1817. In occasione del cinquantenario della sua attività, 
in città vengono organizzati grandi festeggiamenti, a riprova 
dell'autorevolezza della sua figura. Nel suo ampio catalogo figurano 
una quarantina di opere liriche nella tradizione di Gluck, riccamente 
orchestrate, ma anche partiture sacre, musica corale, un buon 
numero di lavori strumentali tra cui concerti, sinfonie e musica 
da camera per strumenti a fiato. È opportuno ricordare che Salieri 
non ha assolutamente fatto avvelenare Mozart, contrariamente 
a quanto sostiene la leggenda propagata dal dramma di Puskin 
Mozart e Salieri, a cui si è ispirato Forman nel film Amadeus.

Antonio Salieri (1750-1825)
Né près de Vérone, Antonio Salieri reçoit ses premiers rudiments 
musicaux de son frère et d’un organiste local. À Venise, il travaille 
le chant avec Pacini et la composition avec Pescetti, qui l’incitent 
à se perfectionner avec Gassmann à Vienne. Salieri y dirige des 
répétitions d’opéras et y débute lui-même dans le domaine 
théâtral en 1770. À la mort de Gassmann en 1774, il reprend son 
poste de compositeur de la cour de Vienne, ce qui ne l’empêchera 
pas de faire jouer ses opéras en Italie ou à Paris dans les années 
suivantes. Nommé maître de la Chapelle impériale en 1788, Salieri 
intensifie son activité pédagogique à partir de 1790 : parmi ses 
élèves, en chant ou en composition, comptent rien moins que 
Beethoven, Schubert, Moscheles, Hummel, Liszt et Meyerbeer. Actif 
sur tous les fronts, le musicien participe d’ailleurs à la création 
du Conservatoire de Vienne, dont il devient directeur en 1817. 
À l’occasion des cinquante ans de son activité, des fêtes sont 
organisées dans la ville, qui témoignent de sa grande autorité. 
Parmi son vaste catalogue figurent une quarantaine d’ouvrages 
lyriques, dans l’héritage de Gluck, richement orchestrés, mais aussi 
des partitions sacrées, de la musique pour chœur, un bon nombre 
de pièces instrumentales dont des concertos, des symphonies et de 
la musique de chambre pour vents. Il n’est pas inutile de rappeler 
que Salieri n’a nullement fait empoisonner Mozart, contrairement 
à la légende répandue par la nouvelle de Pouchkine Mozart et 
Salieri, dont s’inspira Forman dans son film Amadeus.
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Gaspare Spontini (1774-1851)
Nato in Italia da una modesta famiglia intenzionata ad 
avviarlo alla carriera ecclesiastica, Spontini compie gli studi 
al Conservatorio di Napoli. Di carattere difficile, si rivela un 
cattivo allievo e abbandona l’istituto prima di completare la 
propria formazione, circostanza che influisce negativamente 
sulle sue prime prove, al di là del suo innegabile temperamento 
artistico. Attratto dall’effervescenza che regna a Parigi, vi si 
traferisce nel 1803 e presto riceve la commissione di varie 
opéras-comiques, La Petite Maison e Milton (1804), quindi  
Julie ou Le Pot de fleurs (1805). Protetto dell’Imperatrice, ne 
diventa nel 1805 il compositore ufficiale. Ma, da uomo di teatro, 
ambisce soprattutto a cimentarsi nella tragédie lyrique. Nei 
suoi tre capolavori – La Vestale (1807), Fernand Cortez ou La 
Conquête du Mexique (1809) e Olympie (1819) – Spontini riesce a 
rivivificare il linguaggio di Gluck con diversi apporti della musica 
rivoluzionaria. A questo titolo Spontini può essere considerato 
l’iniziatore del grand opéra romantico. Forte della sua notorietà, 
compone tuttavia soltanto poche opere in Francia, tra cui 
Pélage ou Le Roi de la Paix (1814) e Les Dieux rivaux (1816). 
A questo corpus si aggiungono parecchi pezzi vocali, alcuni 
lavori sacri e numerosi scritti. Di fronte all’accoglienza ostile 
riservata a Olympie, e nonostante la naturalizzazione ottenuta 
nel 1817, Spontini lascia Parigi nel 1820 per trasferirsi a Berlino, 
dove scrive le sue ultime quattro opere, tra cui Lalla Rookh 
(1821) e Agnes von Hohenstaufen (1829). Dopo un ultimo 
soggiorno in Francia, tra il 1842 e il 1847, si spegne nel paese 
natale di Maiolati.

Gaspare Spontini (1774-1851)
Né en Italie, issu d’une famille modeste qui le destinait à la 
carrière ecclésiastique, Spontini fit ses études au conservatoire 
de Naples. D’un caractère difficile, il s’y montre mauvais élève, 
et quitte l’établissement avant l’achèvement de sa formation, 
ce dont ses premiers essais souffrirent, au-delà d’un indéniable 
tempérament artistique. Attiré par l’effervescence régnant à 
Paris, il s’y installe en 1803, et obtient rapidement la commande 
de plusieurs opéras-comiques, La Petite Maison et Milton (1804), 
puis Julie ou Le Pot de fleurs (1805). Protégé de l’impératrice, il en 
devient en 1805 le compositeur attitré. Mais, homme de théâtre, 
il ambitionne surtout de se mesurer à la tragédie lyrique. Dans 
ses trois chefs-d’œuvre que sont La Vestale (1807), Fernand Cortez 
ou La Conquête du Mexique (1809) et Olympie (1819), il parvient 
à revivifier le langage de Gluck par différents apports de la 
musique révolutionnaire. À ce titre, il peut être regardé comme 
l’initiateur du grand opéra romantique. Fort de sa notoriété, il ne 
produisit toutefois que peu d’ouvrages en France, parmi lesquels  
Pélage ou Le Roi de la Paix (1814) et Les Dieux rivaux (1816). 
S’ajoutent à ce corpus plusieurs pièces vocales, quelques œuvres 
sacrées et de nombreux écrits. Face à l’accueil hostile réservé à 
Olympie, et malgré une naturalisation en 1817, il quitte Paris en 
1820 pour s’installer à Berlin, où il compose ses quatre derniers 
opéras, dont Lalla Rookh (1821) et Agnes von Hohenstaufen (1829). 
Après un ultime séjour en France, entre 1842 et 1847, il s’éteint 
dans son village natal de Maiolati.
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Gli interpreti
Les interprètes

Judith van Wanroij, soprano

Dopo aver studiato canto al Conservatorio di Amsterdam e alla 
Dutch National Opera Academy all’Aja e ad Amsterdam, ha 
vinto il primo premio al Concorso Erna Spoorenberg Vocalisten 
Presentatie. Ha debuttato nella Périchole all’Opéra di Lione, 
dove ha cantato anche La bohème e L’Enfant et les sortilèges. 
Ha interpretato Dido and Aeneas a Vienna e a Aix-en-Provence, 
Ariadne auf Naxos a Madrid, Castor et Pollux ad Amsterdam 
e Armide a New York e a Washington. In concerto si esibisce 
con direttori del calibro di Christophe Rousset, René Jacobs, 
Hervé Niquet, William Christie, Guy van Waas, Laurence 
Equilbey, Leonardo García Alarcón e Marc Minkowski. Di 
recente ha interpretato Le Tribut de Zamora di Gounod con 
la Münchner Rundfunkorchester in versione da concerto (di 
cui nel 2018 il Palazzetto Bru Zane ha pubblicato il CD con 
libro), Phèdre di Lemoyne a Limoges, a Metz e a Budapest 
ancora con il Palazzetto Bru Zane, Sémiramis di Destouches 
al Festival di Ambronay con Les Ombres, Achante et Céphise 
di Rameau (Zirphile) con Les Ambassadeurs, Idomeneo e Die 
Zauberflöte con Les Talens Lyriques a Würzburg e a Gstaad. 
I suoi progetti comprendono Die Zauberflöte a Basilea e al 
Théâtre des Champs-Élysées. In concerto canterà Didon con  
Le Concert Spirituel, Hulda di César Franck con l’Orchestre 
Philharmonique Royal di Liegi in collaborazione con il 
Palazzetto Bru Zane, Iphigénie en Tauride al Théâtre des 
Champs-Élysées e Castor et Pollux a Budapest. Ha preso parte 
alla registrazione della Princesse Jaune di Saint-Saëns con 
l’Orchestre National du Capitole di Tolosa (Bru Zane, agosto 
2021).

Judith van Wanroij, soprano

Après des études de chant au Conservatoire d’Amsterdam 
puis à la Dutch National Opera Academy à Amsterdam et 
La Hague, Judith van Wanroij remporte le Premier Prix de la 
compétition Erna Spoorenberg Vocalisten Presentatie. Elle fait 
ses débuts à l’Opéra de Lyon dans La Périchole, La Bohème, puis  
L’Enfant et les sortilèges. Elle s’est notamment produite dans 
Didon et Énée à Vienne et Aix-en-Provence, Ariadne auf Naxos à 
Madrid, Castor et Pollux à Amsterdam ainsi que dans Armide à 
New York et Washington. En concert, elle chante sous la direction 
de chefs tels que Christophe Rousset, René Jacobs, Hervé Niquet, 
William Christie, Guy van Waas, Laurence Equilbey, Leonardo 
García Alarcón ou encore Marc Minkowski. On l’a récemment 
entendue dans Le Tribut de Zamora de Gounod avec l’Orchestre 
de la radio de Munich en version concert avant une parution 
en livre-disque (2018, Bru Zane), Phèdre de Lemoyne à Limoges, 
Metz et Budapest avec le Palazzetto Bru Zane, Sémiramis de 
Destouches au Festival d’Ambronay avec Les Ombres, Achante et 
Céphise de Rameau (Zirphile) avec Les Ambassadeurs, Idomeneo 
et La Flûte enchantée avec les Talens Lyriques à Würzburg et 
Gstaad. Parmi ses projets, citons La Flûte enchantée à Bâle 
et au Théâtre des Champs-Élysées. En concert, on pourra 
l’entendre dans Didon avec Le Concert Spirituel, Hulda de  
César Franck avec l’Orchestre Philharmonique Royal de Liège en 
collaboration avec le Palazzetto Bru Zane, Iphigénie en Tauride 
au Théâtre des Champs-Élysées ou encore Castor et Pollux à 
Budapest. Elle a participé à l’enregistrement de La Princesse Jaune 
de Saint-Saëns avec l’Orchestre National du Capitole de Toulouse  
(Bru Zane, août 2021).
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QUATUOR CAMBINI-PARIS
Julien Chauvin, Karine Crocquenoy, violons
Pierre-Éric Nimylowycz, alto
Atsushi Sakaï, violoncelle

Le Quatuor Cambini-Paris présente la particularité de jouer sur 
instruments d’époque et se consacre à  l’interprétation des œuvres 
reconnues de Haydn, Mozart, Beethoven ou Mendelssohn mais aussi 
à la redécouverte de compositeurs français oubliés tels Jadin, David 
ou Gouvy. Le choix du nom de Giuseppe Maria Cambini (1746-1825), 
violoniste et compositeur de 155 quatuors à cordes, témoigne de 
l’envie des musiciens d’explorer les évolutions stylistiques des époques 
classique et romantique. Le Quatuor Cambini-Paris se produit dans 
des salles et des festivals en France et à l’international : Frick Collection 
à New York, Salle Bourgie à Montréal, Palais de Marbre à Saint-
Pétersbourg, Auditorium du Musée du Louvre et du Musée d’Orsay, 
Château de Versailles, Arsenal de Metz, Concertgebouw de Bruges, 
festival de Deauville, le Festival Radio France Occitanie Montpellier, 
Newbury Spring Festival, Festival de Saintes. Parmi les enregistrements 
discographiques du Quatuor Cambini-Paris récompensés par la 
critique (Choc de Classica, ƒƒƒƒ de Télérama, Diapason découverte) 
se trouvent notamment l’intégrale des quatuors de Charles Gounod 
(Aparté), les six quatuors de Mozart dédiés à Haydn (Ambroisie-
Naïve), le livre-disque consacré à Théodore Gouvy (Bru Zane, 2014), 
un album autour de Félicien David (Ambroisie-Naïve) et un autre 
consacré à Hyacinthe Jadin (Timpani). En musique de chambre, le 
quatuor se produit aux côtés d’artistes tels que Nicolas Baldeyrou,  
Kristian Bezuidenhout, Christophe Coin, Jean-François Heisser, David 
Lively ou Alain Planès. Depuis plusieurs années, le Quatuor Cambini-
Paris mène en concert l’intégrale des 68 quatuors de Haydn au 
Théâtre de Caen, un projet qui durera 8 ans.

QUATUOR CAMBINI-PARIS
Julien Chauvin, Karine Crocquenoy, violini
Pierre-Éric Nimylowycz, viola
Atsushi Sakaï, violoncello 

Le Quatuor Cambini-Paris ha la particolarità di suonare su 
strumenti d’epoca e si dedica all’interpretazione di opere note di 
Haydn, Mozart, Beethoven e Mendelssohn, ma anche alla riscoperta 
di compositori francesi dimenticati come Jadin, David o Gouvy.  
La scelta del nome di Giuseppe Maria Cambini (1746-1825), violinista 
e compositore di 155 quartetti per archi, attesta il desiderio dei 
musicisti di esplorare le evoluzioni stilistiche dell’epoca classica e di 
quella romantica. Il Quartetto si esibisce in sale da concerto e festival 
in Francia e all’estero: la Frick Collection a New York, la Salle Bourgie 
a Montreal, il Palazzo di marmo a San Pietroburgo, l’Auditorium del 
Museo del Louvre e quello del Museo d’Orsay, la reggia di Versailles, 
l’Arsenal di Metz, il Concertgebouw a Bruges, il Festival di Deauville 
e quello di Radio France Occitanie Montpellier, il Newbury Spring 
Festival, il Festival di Saintes. Tra le registrazioni acclamate 
dalla critica del Quatuor Cambini-Paris (Choc di Classica, ƒƒƒƒ di 
Télérama, Diapason découverte) ci sono l’integrale dei quartetti 
di Charles Gounod (Aparté), i sei quartetti di Mozart dedicati a 
Haydn (Ambroisie-Naïve), il CD con libro dedicato a Théodore Gouvy  
(Bru Zane, 2014), un album su Félicien David (Ambroisie-Naïve) e un 
altro dedicato a Hyacinthe Jadin (Timpani). Nella musica da camera, 
il quartetto si esibisce con artisti quali Nicolas Baldeyrou, Kristian 
Bezuidenhout, Christophe Coin, Jean-François Heisser, David Lively 
e Alain Planès. Attualmente è impegnato in un progetto che durerà 
otto anni: l’esecuzione integrale in concerto dei 68 quartetti di 
Haydn al Teatro di Caen.
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Selezione di pubblicazioni
Sélection de publications

CD CON LIBRO LIBR0

Gaspare Spontini
Olimpie (1826)
FLEMISH RADIO CHOIR 
LE CERCLE DE 
L’HARMONIE
Jérémie Rhorer, direzione
Collana “Opéra français”
vol. 20
BRU ZANE – 2019

Jean-Baptiste Lemoyne
Phèdre (1786)
ORFEO ORCHESTRA
PURCELL CHOIR
György Vashegyi, direzione
Collana “Opéra français”
vol. 24
BRU ZANE – 2020

Charles Lecocq
La Fille de Madame Angot 
(1872)
ORCHESTRE DE CHAMBRE
DE PARIS
CHŒUR DU 
CONCERT SPIRITUEL
Sébastien Rouland, direzione
Collana “Opéra français”
vol. 30
BRU ZANE
Uscita: 22 ottobre 2021
Disponibile in anteprima
al bookshop del  
Palazzetto Bru Zane

Libro in francese,  
inglese e italiano
Luigi Cherubini
A Multifaceted Composer
at the Turn of the
19th Century
a cura di
Massimiliano Sala
Collana “Studies on Italian
Music History” – vol. 14
BREPOLS – 2021
con il sostegno del
PALAZZETTO BRU ZANE

Hyacinthe Jadin 
Quatuors op. 1 no 1,  
op. 3 no 1 et no 3
QUATUOR CAMBINI-PARIS
TIMPANI – 2010
con il sostegno del
PALAZZETTO BRU ZANE

NOVITÀ

CD

PER APPROFONDIRE 
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LIBR0

Prossimi eventi al Palazzetto Bru Zane 
Prochains événements au Palazzetto Bru Zane

CONCERTI

Domenica 26 settembre, ore 17
All’alba di Chopin

Opere per pianoforte di ADAM, JADIN, MÉHUL, HÉROLD, ecc.

Philippe Hattat, pianoforte

Venerdì 8 ottobre, ore 19.30
La marchesa del pianoforte

Studi per pianoforte di MONTGEROULT

Clare Hammond, pianoforte

Martedì 19 ottobre, ore 19.30
Chitarre eroiche

Opere per duo di chitarre di MÉHUL, SOR, DOISY, ecc.

DUO TARENTELLE

Giovedì 4 novembre, ore 19.30
Trii imperiali

Trii per archi di JADIN e BOËLY 

TRIO ARNOLD

Venerdì 12 novembre, ore 19.30
Quartetti sfavillanti

Quartetti per archi di BAILLOT, HÉROLD e JADIN

QUATUOR ELMIRE

CONFERENZE

Giovedì 30 settembre, ore 18
Pollo alla Marengo, Napoleone e la ricetta della vittoria

Anna Alberati, relatrice
accompagnata al pianoforte da Gabriele Bagnati

Martedì 12 ottobre, ore 18
Napoleone Bonaparte, l’imperatore che amava la musica

Giulia Perni, relatrice

Martedì 26 ottobre, ore 18
Attorno al Napoleone di Abel Gance: un itinerario tra cinema e musica

Marco Bellano, relatore
accompagnato al pianoforte da Gabriele Dal Santo

Martedì 9 novembre, ore 18
Non solo un “cuculo corso”: Napoleone a Venezia

Salvatore Alongi, Monica Del Rio, Andrea Erboso 
(Archivio di Stato di Venezia), relatori
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