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Préface

Il y a plusieurs chemins vers le paradis d’Amadeus pourvu qu’on marche avec un cœur sincère et capable, au pire de l’épreuve, de se garder ouvert à plus d’amour et plus de joie.

Pour avoir lu les trois dialogues entretenus depuis 1998 par Fernando Ortega et Claire Coleman avec l’œuvre de Mozart, sans laquelle ils ne pourraient sans doute tout à fait respirer ; pour les avoir écoutés présenter avec rigueur et humilité La Voix cachée (2002), nous avons compris qu’ils étaient bien équipés pour le voyage.

Leur itinéraire à travers le massif mozartien, ici circonscrit aux sept chefs-d’œuvre lyriques qui, d’Idoménée à La Clémence de Titus, jalonnent, de 1781 à 1791, les dix dernières années de la vie du compositeur, est pour ce quatrième parcours guidé par un autre voyage initiatique. Celui de La Divine Comédie.

Qu’on ne s’y trompe pas. Nos deux auteurs sont assez lucides pour se garder de toute assimilation sommaire entre l’itinéraire de Mozart et celui de Dante. Les trois stations de La Comédie – l’Enfer, le Purgatoire, le Paradis – ne sont convoquées par eux qu’à titre de ferment pour lever les questions portées par les voix mozartiennes. Pour mieux entendre, à travers elles, les interpellations proposées à notre inertie. Pour mieux accepter les bouleversements susceptibles de dynamiser notre vie intérieure.

D’essence si évidemment dissemblable, les deux forêts de Dante et de Mozart offrent cependant des clairières où se nouent de riches accointances.

Première et évidente parenté entre les deux parcours : il y a en l’un et l’autre plus qu’une tension pour parvenir au-delà des bolges des ambitions, des passions et des menaces de mort spirituelle. Le Credo d’un sens à trouver dans leur nécessaire dépassement.

En exergue à sa traduction de La Divine Comédie, Jacqueline Risset a montré que le fondement même de la Quête de Dante était la prescience d’un Paradis qui en est à la fois la justification et l’issue. Du drame sacrificiel d’Idoménée à l’atteinte du Royaume, la divinisation de l’humain chantée par La Flûte enchantée et plus encore par l’ascèse musicale de La Clémence de Titus, s’accomplit un évident travail de purification. L’œuvre lyrique de Mozart est tout entière avancée vers la clarté de l’Enfance. Souveraine liberté à retrouver culminant dans les voix de Tamino, de Pamina et de Titus. Ce que Béatrice dit de Dieu, à la fin du Paradis:« le point qui est au monde le plus vivant » ne peut-il se dire de l’accomplissement chanté par la voix mozartienne? Dans les deux derniers opéras se célèbre, humblement, le plus vivant, le plus nu, le plus dépouillé. La part du divin dans l’homme enfin allégé de son armure et de ses masques.

Le second croisement entre le poète de La Vita Nuova et le musicien de la Lumière (plus encore que des Lumières qui, elles, l’engagent dans les conquêtes proprement humaines, sans l’exhausser jusqu’au divin) est le rôle éminent donné à la femme dans les deux Voyages.

Comme la beauté de Béatrice ouvre au Quêteur l’accès du Paradis, après qu’il eut enduré l’épreuve d’un rire et d’une musique trop parfaits l’un et l’autre pour être d’emblée supportés, la hauteur vocale d’une Comtesse Almaviva, d’une Donna Anna, d’une Fiordiligi ouvre la terre d’élection et de possible transcendance.

En sa puissance pneumatique, le Dove sono des Noces, et, surtout, la bénédiction du pardon accordé au mari infidèle par une phrase dans laquelle toute blessure est invitée à se soumettre, guident le cœur jusqu’à la résolution des déchirements et des conflits. En leurs héroïques écartèlements, les voix d’Anna et de Fiordiligi, distendent et soutiennent l’épreuve de l’abandon et du doute. En elles, les prouesses du soprano sont fulgurantes comme l’était le premier poème de La Vita Nuova qui faisait apparaître le dieu Amour dans une nuée de feu portant Béatrice nue dans un drap couleur de sang.

Il faut qu’advienne l’immersion dolente pour que la Beauté de l’Élue soit supportable au poète à la fin de La Commedia. De même, il faut que l’enfer de Sextus : l’asservissement de la passion et de la trahison de l’ami ; il faut que l’enfer de Vitellia, l’instigatrice du crime contre Titus, soient traversés et contemplés jusqu’à ce que le regard de l’âme puisse en soutenir  toute l’horreur. Pour que s’ouvrent, en la voix du soprano, l’acceptation de la mort et la transfiguration de la faute en cette grâce dessinée par les lignes idéalement pures de l’aria : Non più di fiori.

Parlera-t-on ici seulement d’entrée dans la paix d’un humain absolument accompli? Ou de plus encore : de cette félicité née du consentement à pénétrer dans l’orbe du sacré?

Guidés par leur espérance, leurs amitiés mozartiennes (en particulier, le travail tutélaire de Jean-Victor Hocquard) et la sincérité de leur écoute, Fernando Ortega et Claire Coleman poussent avec humilité la seconde porte interprétative.

La Vitellia de Mozart leur fait entendre l’écho sonore de la Béatrice Christophore de Dante. Dès lors, loin de percevoir une rupture qui trouble certains mozartiens entre l’ultime opéra et le Requiem, les auteurs de cet essai reçoivent les dernières œuvres de Mozart comme les expressions stylistiquement différentes mais indissociables de la transfiguration du périssable. La nécessité de mourir à soi et de renaître pour accéder à une autre existence unit ainsi l’expérience intérieure des deux protagonistes de La Clémence : Titus, « Le Prince, la source même de l’amour » (selon Isabelle Moindrot) et celle qui voulait l’assassiner : Vitellia. L’air quasi franciscain de la dernière héroïne mozartienne que nous venons de citer (Non più di fiori) atteste la filiation entre La Clémence de Titus et la Messe des défunts. L’enfer de la faute puis le consentement à la mort rédemptrice, surgi de la déréliction de Vitellia, libère le Mozart christique du Requiem qui souffre toute agonie.

Nous ne pouvons évoquer ici tous les éclairages portés par Fernando Ortega et Claire Coleman sur les stations du Voyage mozartien et la nécessité de leur filiation. Même s’il nous est parfois difficile de suivre nos deux auteurs dans la dimension théologique de leur approche des opéras de Mozart, leur travail nous est précieux puisqu’il ne laisse d’interroger les pouvoirs spirituels propres à la musique.

« Vous qui entrez laissez toute espérance », lit-on sur la porte de la cité dolente au Chant III de L’Enfer. Mais il appartient à la nature même de la voix de ne jamais faire perdre à l’humain le fil d’un possible salut. Les Lettres de Westerbork d’Olivier Greif, écrites sur les textes d’Etty Hillesum et des Psaumes de l’Ancien Testament pour mezzo-soprano et deux violons, témoignent de la permanence de la Lumière au cœur de la Nuit ; de cet espoir de rédemption au plus épais de l’ombre dont l’essence même de la voix féminine semble porteuse. Que serait l’Enfer de Don Giovanni sans la promesse de paix maternante tracée par le soprano de la Comtesse Almaviva et réfractée dans les voix des protagonistes de la Folle Journée, unies dans la tiédeur nocturne du finale des Noces ?

Soulignons enfin l’un des mérites singuliers de cet essai : celui de nous inviter à la vigilance dans notre plaisir à Mozart. Deux voix amies semblent vouloir nous dire :Vous qui touchez, par le génie de Mozart, au paradis de l’amour humain, entrevu, comme celui de Dante, dès le début du Voyage ; vous qui apercevez, dans l’étrange purgatoire philosophique peint par Cosi fan tutte, de brèves mais inoubliables trouées d’infini, n’entendez-vous pas ce que nous soufflent les voix de  La Clémence de Titus, si belles d’être si peu glorieuses? Ne serait-il souhaitable de s’éloigner un peu, sans trop de nostalgie, de cette irrésistible délectation offerte par Mozart dans ses premiers chefs-d’œuvre lyriques? La fin ne serait-elle un vrai commencement?

Les clefs du Paradis tendues par les fioretti d’Amadeus, défiant les troubles humains et le temps qui les rythme : La Fantaisie en fa mineur écrite pour « un orgue enfermé dans la caisse d’une horloge », l’Adagio pour harmonica de verre, surtout l’Ave Verum Corpus, sublime prière d’action de grâce composée pour les quelques orants d’une modeste église de campagne n’invitent-elles à mourir à toute vanité? À regarder le point lumineux désigné par Béatrice : le plus vrai, le plus vivant. À percevoir le silence fraternel que font vibrer les voix du dernier opéra mozartien.

Belle invite à considérer dans la paix l’espace intérieur d’un humain arrivé à la pointe extrême de son Désir : le Pauvre devenu musique… Le Voyageur sans bagages, digne enfin d’entrer dans l’ineffable. Sans comédie. Sans théâtre. Sans mémoire. Sans séduction. Voix assurée, reliée à l’Autre, puisqu’elle n’a plus à craindre ni ombres, ni monstres ni fantômes.

Marie-Françoise Vieuille




Avant-propos

« Ce qui fait l’actualité d’un auteur classique,
c’est le fait que sa pensée est toujours en acte,
qu’elle nous donne à penser […] la profondeur du
sujet dans ce qu’il a d’inobjectivable et d’irréductible »

Éric Mangin,

Maître Eckhart et l’expérience du détachement



Cet ouvrage s’appuie sur plusieurs décennies d’écoute, de lectures, de dialogues et de réflexion. Trois essais le précèdent : Beauté et Révélation en Mozart, La Voix cachée, Mozart. La fin de sa vie.

En 1998, Beauté et révélation en Mozart étudiait l’œuvre à la lumière des intuitions de deux grands théologiens, Karl Barth et Hans Urs von Balthasar, qui ont eu sur Mozart des paroles inoubliables.

L’ouvrage se présentait en deux parties. “Le Dieu de Mozart” consistait en l’analyse des signes musicaux objectifs qui jalonnent l’œuvre entière. Ce chemin ascendant cherchait à saisir dans l’humain – c’est-à-dire dans la musique – les traces du divin. Il s’agit là du niveau explicite de l’interprétation. Le second volet de ce diptyque, “Le Mozart de Dieu”, chemin descendant, cherchait à saisir – dans la musique – la métamorphose de l’homme sous l’action de l’Esprit. C’est là le niveau implicite de l’interprétation.

Pour Barth, la musique de Mozart laisse entrevoir la bonté de la Création sortie des mains de Dieu. Et il prononce ces paroles impressionnantes : “Mozart avait entendu quelque chose […] et nous fait entendre ce que nous verrons à la fin des temps : la synthèse des choses dans leur ordonnance finale”. Quant à Balthasar, il suggère que non seulement “Mozart rend audible le chant de la Création avant la Chute”, mais aussi “le chant de la Création déjà ressuscitée”. On voit donc que ces deux théologiens se rejoignent dans une même idée. Oui, toute l’œuvre de Mozart ne fait, en définitive, que témoigner de l’Amour, de la Beauté de Dieu dans sa création.

Nous savons que cela peut surprendre. Nous voulons dire que la musique de Mozart n’est pas religieuse, comme celle de Bach, mais qu’elle est théologale. En d’autres termes cette œuvre immense, dont on célèbre toujours – et à juste titre – l’universalité, est un véhicule de la descente de Dieu vers l’homme, un reflet bouleversant de la Beauté de Dieu et de sa Miséricorde. Dire que cette musique est théologale, c’est dire de Mozart qu’il est – à son insu – messager, médiateur, interprète de la Beauté et de l’Amour.
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En 2002, nous avons écrit La voix cachée. Dans ces “Dialogues sur Mozart”, nous avons tenté de témoigner d’une expérience : celle de notre écoute de la musique de Mozart. Ce que nous avons souhaité transmettre est ce que cette musique évoque pour chacun de nous, ce qu’elle nous apporte et nous suggère. Sans chercher à convaincre ni à démontrer quoi que ce soit, nous avons cherché à dégager et à préciser quelle est pour nous la nature du grand bonheur mozartien.

Parler de grand bonheur à propos de Mozart ne signifie pas se laisser charmer par la beauté, car cette musique va bien au-delà et du charme et de la beauté. C’est reconnaître qu’en dépit de l’âpreté et de l’angoisse souvent présentes, il existe chez Mozart un fond de bonheur telle une nappe phréatique, plus profond, plus constant que tout le reste. Nous savons avec quelle lucidité extrême le musicien a traité les sujets les plus graves tels que le mal, l’amour ou la mort. Mais il nous semble que le bonheur qui habite sa musique suscite des interrogations également troublantes.

Ce n’est pas parce qu’elle est humaine et incarnée que cette musique est éminemment consolatrice, sinon celle de Beethoven le serait plus encore ! Ce qui nous saisit, à l’écoute de Mozart, c’est une voix qui, au-delà des sons et pourtant à travers eux, nous communique un avant-goût du bonheur final auquel aspire tout homme. Et ce qui distingue Mozart des autres compositeurs chez qui la profondeur va presque toujours de pair avec la tristesse, c’est que, chez Mozart, profondeur et bonheur ont partie liée.
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Quatre ans plus tard, en 2006, avec Mozart. La fin de sa vie, nous avons choisi cette fois de nous concentrer sur les deux dernières années du musicien. En effet, les années 1790 et 1791 marquent un profond changement dans sa musique comme dans sa biographie. Notre recherche ne sépare pas la musique et la vie : nous puisons en chacune ce qui peut éclairer l’autre – et cela quand bien même Mozart n’a jamais écrit une musique autobiographique comme le feront après lui les romantiques.

La première remarque qui s’impose quand on étudie les deux dernières années est d’ordre quantitatif : on est frappé par le petit nombre de partitions écrites en 1790. Or Mozart était extrêmement prolifique : en une trentaine d’années (il commença à composer vers cinq ans), il a écrit environ six cent trente œuvres. Pourquoi l’année 1790 se distingue-telle par une chute brutale de la production? Parmi quelques ébauches, seules émergent quatre partitions achevées : deux quatuors à cordes, une fantaisie pour orgue, un quintette à cordes. C’est au moins un fait sur lequel tout le monde s’accorde : pas un seul ouvrage sur Mozart n’omet de signaler cette année 1790 comme celle du silence créateur. Cette chute de la production représente donc à elle seule une énigme. Mais il y a plus.

À cette époque, on trouve dans la correspondance de Mozart deux lettres à sa femme dans lesquelles le musicien fait l’aveu d’un profond marasme. Les deux passages se ressemblent : le premier fait état d’un “vide glacial”. Le second, un an plus tard, évoque “un vide qui fait très mal, ainsi qu’un désir (ou une soif) qui ne cesse jamais et même croît de jour en jour”. Ayant observé que la seconde lettre, la plus douloureuse, se situe au cœur de l’année la plus féconde (la dernière année, qui compte une trentaine d’œuvres), nous avons décidé de nous concentrer sur ces deux ans pour tenter de saisir le sens des confidences faites à Constance et comprendre l’improductivité de 1790. Cette question occupe la première partie de cet essai et s’intitule “L’énigme de 1790 : l’épreuve et le silence”.

La seconde partie traite de la dernière année sous le titre : “Le mystère de 1791 : l’homme réveillé”. Nous constatons que Mozart, en bien meilleure santé, plein de commandes et de projets, recommence à composer et écrit une trentaine de partitions qui presque toutes sont des chefs-d’œuvre, cependant qu’il se trouve plongé dans un grand et profond vide intérieur. Et là nous nous interrogeons : comment ce vide “qui fait très mal” et cette soif “qui croît de jour en jour” ont-ils pu coexister avec un tel regain de vie? Comment ont-ils pu engendrer une musique où règne un tel sentiment de plénitude? En effet, 1791 ne marque pas un retour à la musique d’avant l’épreuve. C’est une musique nouvelle, liée à l’épreuve qui va durer jusqu’au bout. Dépouillée de toute révolte, de toute passion, elle est la manifestation de la nuit radieuse où s’accomplit la naissance de Mozart à sa véritable humanité.
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Et nous revoilà, cette année encore, assis à la table mozartienne, pour savourer une fois de plus ce que nous offre ce festin dont jamais ne s’épuisent l’abondance et la bonté. Oui, le goût unique de la musique de Mozart peut nourrir toute une vie. C’est une porte ouverte sur l’infini, qui ne se referme pas. Grâce à ce savoir nescient qu’est le génie, Mozart a pénétré si loin dans le cœur de l’homme, que recevoir en nous sa musique est moins un don qu’une découverte bouleversante de l’humain en nous.

Avec ce nouvel essai, nous déplaçons quelque peu notre angle de vue. Ce n’est pas la recherche des intentions du compositeur qui nous occupe, mais ce que nous donne à penser sa musique, aujourd’hui, à ce moment de nos vies, dans les circonstances culturelles qui sont celles de l’Occident, à une période de l’histoire où s’opère dans le monde une mutation sans précèdent.

L’œuvre de Mozart, si riche, peut donner lieu à une infinité d’interprétations. Il en est ainsi pour les grands chefs : le Mozart de Karajan n’est pas celui de Krips, de Jacobs ou d’Abbado. Chacun de ces interprètes, par son travail et sa propre vision intérieure, éclaire la musique d’une lumière singulière. Ces divers éclairages, loin de nous éloigner de la vérité de Mozart, nous en révèle au contraire l’étonnante complexité, cependant qu’ils creusent encore son mystère.

Nous avons donc, à notre tour, questionné la musique à partir d’une lecture interprétative des sept grands opéras, puisque c’est dans ce genre musical que se manifeste pleinement le génie de Mozart. Son innocent génie, dans sa splendide inconscience, s’est mêlé au labeur de la composition mais, comme l’a dit Bertold Brecht, le génie n’a pas besoin de penser et de construire. C’est à nous spectateurs que revient, après coup, le travail de la pensée et de la construction.

Parmi son immense production, Mozart a écrit une vingtaine d’opéras. Dès l’âge de huit ans, il compose Apollo et Hyacinthus. D’autres suivront, jusqu’en 1781 lorsque, avec Idoménée, s’ouvre la série des sept derniers. La question que pose notre essai peut donc se formuler ainsi : que nous donne à penser la musique de Mozart à travers ses sept grands opéras?
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Mozart et le théâtre ! Deux mots presque synonymes. Toute sa musique est sur la scène, dans une transposition ardente de la vie. Très tôt il manifeste un goût vif, irrésistible, pour la comédie. À trois ans, premier contact avec le spectacle : sur la scène d’une salle paroissiale de Salzbourg, il exécute quelques danses avec d’autres enfants.

Devenu adulte, il a exprimé son attrait pour l’art lyrique en une formule lapidaire : “Pour moi, c’est l’opéra !”. Par ces mots il voulait dire que tout son génie, toute sa science de compositeur, sa divination du cœur humain et ses fabuleuses intuitions de dramaturge trouvaient dans le genre opéra un exutoire de choix. Il n’a pas négligé pour autant les autres genres musicaux : immense est sa production aussi bien en musique de chambre qu’en concertos, symphonies ou œuvres pour l’église. Mais ce qui le passionnait par-dessus tout, c’était l’être humain. L’être humain en musique sur la scène du monde, la voix humaine, le chant de l’âme. Car la musique de Mozart est toujours un chant. Même en l’absence de personnages, le violon, la clarinette, le piano ou l’orchestre deviennent la voix de l’âme humaine. C’est pourquoi lorsqu’on veut étudier profondément la musique de Mozart, quoi de plus naturel que de se tourner vers l’opéra?

Considérons-les, ces sept chefs-d’œuvre, dans leur chronologie. On voit qu’ils occupent les onze dernières années de la vie de Mozart et correspondent à trois genres distincts : l’opera seria (tragédie antique), le Singspiel (opéra allemand), et l’opera buffa (comédie italienne).


Idoménée, roi de Crète, opera seria, 1781
L’Enlèvement au sérail, Singspiel, 1782
Les Noces de Figaro, opera buffa, 1786
Don Giovanni, opera buffa, 1787
Così fan tutte, opera buffa, 1790
La Flûte enchantée, Singspiel, 1791
La Clémence de Titus, opera seria, 1791



En étudiant ces sept chefs-d’œuvre, nous nous sommes aperçus qu’ils pouvaient être rangés en trois groupes : les trois premiers opéras, puis les trois suivants, enfin La Clémence de Titus qui occupe une place à part.

Cette répartition ne bouscule pas la chronologie : elle ne fait que souligner le mouvement interne qui régit les trois premiers opéras et qui se répétera à l’intérieur des trois suivants.
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Le plus connu des mélomanes, et par conséquent le plus aimé, est certainement les Noces de Figaro. Préférence explicable par le fait qu’il s’agit là du plus heureux, du plus concret, en un mot du plus abordable des sept opéras. Pour beaucoup aussi, la Flûte enchantée, mystérieuse, recueillie, est un sommet qui transporte l’auditeur-spectateur dans la grande lumière de la dernière année de Mozart.

Qu’exprime la conclusion des Noces, dont le propos est d’apporter une coloration finale à l’issue de cette “folle journée”? La grande et bouleversante scène du pardon accordé par la Comtesse Almaviva à son époux infidèle est l’occasion pour Mozart d’écrire une mélodie qui exhale un bonheur sans précédent dans l’histoire de la musique et qui jamais plus ne sera atteint. Si dans les Noces de Figaro se concentre toute la plénitude du bonheur humain, la face plus qu’humaine de ce bonheur n’apparaît-elle pas dans la Flûte enchantée ?

Avec l’Enlèvement au Sérail, la purification des sentiments et le thème de la fidélité mise à l’épreuve annoncent déjà Così fan tutte. Enfin Idoménée, première évocation d’un enfermement où sombrera le héros de Don Giovanni, achève de former cette double trilogie.

Grande fut alors notre surprise lorsque, de ces deux groupes, nous vîmes se dégager le parcours de la Divine Comédie ! L’Enfer. Le Purgatoire. Le Paradis. Cet itinéraire en trois temps que suit Dante aux côtés de Virgile apparaît en filigrane dans la structure et le contenu des six derniers opéras précédant la Clémence de Titus.

Cependant, les trois premiers, qui culminent avec les Noces de Figaro, correspondent à un premier moment de la pensée de Mozart. Un an plus tard, cet itinéraire enfer-purgatoire-paradis sera repris, repensé par Mozart à partir d’une réalité beaucoup plus grave. L’enfer de Don Giovanni dépassera en sérieux et en intensité celui d’Idoménée. Così fan tutte soulèvera des questions autrement complexes que celles posées dans l’Enlèvement. Enfin, la Flûte enchantée conduira le bonheur de la réconciliation atteint dans les Noces à un degré plus eschatologique.

Voilà pourquoi nous avons appelé “Humaine comédie” les trois premiers opéras, et avons réservé aux trois suivants le titre de “Comédie divine”. Quant à la Clémence de Titus – qui occupe une place à part avec le Requiem dont il est contemporain – cet opéra va nous plonger au cœur du message évangélique.
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En proposant cette nouvelle interprétation des opéras de Mozart, quel est notre but? D’abord nous éprouvons le besoin de partager avec d’autres mélomanes ce que Mozart nous a apporté sur le chemin de nos vies, en particulier par ses grands opéras. On pourrait dire, avec Bertrand Vergely, qu’ils nous aident à réveiller l’homme intérieur qui vit en chacun de nous. Ce réveil de l’homme intérieur, n’est-ce pas une tâche grave – urgente – à notre époque postmoderne qui a tellement besoin d’un profond regain d’humanité?

La musique de Mozart nous en offre l’occasion. Mais l’émotion musicale ne suffit pas à provoquer en nous ce réveil qui s’adresse autant à l’intelligence qu’aux sentiments. Nous savons, depuis la tragédie de la Shoah, qu’une authentique sensibilité musicale peut aller de pair avec la barbarie. Réalité troublante, qui pour beaucoup représente une énigme. Cela montre que l’émotion, qui est primordiale, n’est pas suffisante. Pour nous transformer et réveiller en nous l’homme intérieur, toute beauté exige une réponse plus complète incluant la pensée et la réflexion.

Car la beauté de la musique de Mozart est faite d’intuitions, d’intelligence, de lucidité. La beauté n’est-elle pas la splendeur de la vérité? C’est pourquoi, sans projeter sur elle des contenus extramusicaux, sans vouloir réduire à des concepts ce qui est proprement ineffable, nous avons laissé notre écoute s’épanouir en liberté pour rejoindre en nous ce qui est déjà là : notre histoire personnelle, notre expérience, notre culture. Et ainsi, dans cette union féconde, c’est nousmêmes qui nous transformons en interprètes et en cocréateurs de sens. Avec Mozart !
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Nous ne pensons pas un instant que le musicien ait eu l’intention de composer ses grands opéras selon l’itinéraire de la Comédie de Dante. C’est à nous – non à lui – que cette idée est venue. Mais nous croyons qu’il y a dans ses œuvres la manifestation d’un sens – et donc de sa pensée – dès lors que ce parcours initiatique se laisse deviner et saisir comme action intérieure.

À partir de là, bien des questions surgissent. Quelle peut être la raison de cette coïncidence, pour autant qu’on l’admette? Le parcours enfer-purgatoire-paradis renvoie-t-il à une structure psychique humaine – et plus qu’humaine – refoulée dans l’inconscient mais prête à se manifester quand le fond sans fond de l’âme s’ouvre dans l’acte créateur? Et pourquoi cet itinéraire est-il repris une seconde fois?

Que tous nous accompagnent dans la quête de ces réponses !
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