
Tours. Grand Théâtre, le 12
janvier  2013.  Roussel,
Tomasi, Franck (Symphonie en
ré).  Orchestre  Symphonique
Région  Centre  Tours.  Jean-
Yves Ossonce, direction
Franckisme exalté exaltant à Tours…
Le cœur de la Symphonie demeure ici l’harmonie rayonnante des
bois et des vents qui abordent chacune des reprises des motifs
avec un goût sûr : flûte, hautbois (et cor anglais pour le
second  mouvement),  clarinette  auxquels  il  convient  de
souligner  l’accent  particulier  du  cor  et  de  la  harpe…

Compte-rendu: Tours,Jean-Yves
Ossonce, OSRCT, le 12 janvier
2013
Compte rendu, concert à Tours. Superbe programme de musique
française  où  Jean-Yves  Ossonce  et  l’Orchestre  Symphonique
Région Centre Tours captivent dans la Symphonie en ré de César
Franck…

Superbe programme de musique française pour débuter l’an neuf
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à Tours: inspiré et porté par de précédents accomplissements
dédiés aux œuvres hexagonales, Jean-Yves Ossonce poursuit son
exploration inspirée du symphonisme français. On lui connaît
d’irrésistibles apports chez Magnard, mais aussi Séverac ou
Ropartz… ces derniers opportunément enregistrés en studio (et
tous  unanimement  célébrés  pour  leur  indéniable  force
convaincante).  Ce  soir,  pour  le  plus  grand  plaisir  des
auditeurs, le chef et son orchestre jouent Roussel, Tomasi,
surtout Franck dont avouons-le, la Symphonie en ré, massif
mythique  du  symphonisme  français  à  la  fin  du  XIXè  (1889)
incarne pour nous cet élégance épique, ce souffle magistral et
poétique, vraie alternative au wagnérisme dominant.

Franckisme exaltant
La Suite en fa de Roussel (créée à Boston en 1927 sous la
direction de son commanditaire le chef Serge Koussevitzky)
enchante par son allant rythmique, sa vitalité printanière
dont les multiples raffinements de l’orchestration (admirables
couleurs  des  vents  très  exposés  et  subtilement  combinés)
égalent et Debussy et Ravel. L’éclat et l’engagement dont font
preuve  les  interprètes  offrent  une  excellente  entrée  en
matière dans un concert tripartite qui brille autant par sa
diversité que sa profonde cohérence : les trois œuvres du
programmes se répondent par leur fini instrumental comme le
soin frappant apporté à leur construction dramatique.

Le Concerto pour trompette (1948) du Marseillais d’origine
corse, Henri Tomasi (décédé en 1971), chef-d’œuvre absolu de
finesse allusive laisse s’accomplir une nouvelle entente :
celle  du  trompettiste  Romain  Leleu  et  des  musiciens
tourangeaux.  Les  qualités  de  la  partition  sont  surtout
atmosphériques, avec point culminant de l’œuvre, le nocturne
central  (Andantino),  à  la  fois  grave,  solennel,  d’une
subtilité bellinienne éblouissante, serti de joyaux suggestifs
et  d’une  pudeur  secrète,  et  ce  travail  spécifique  sur  le



timbre (sourdine  » Bol » à la douceur enfantine primitive));
le soliste sait ainsi ciseler les registres poétiques alternés
quand il passe d’un timbre l’autre grâce à son instrument
polymorphe dont il change avec maestrià l’identité sonore,
comme aussi avec la sourdine (dite « Robinson » au timbre
feutré,  finement  cotonneux)  dans  le  premier  mouvement.
L’accord  soliste  et  chef  est  admirable,  porteur  d’un
accomplissement  sonore  d’une  rare  vérité.  Chef  et
instrumentiste savent exprimer chez Tomasi, les visions du
poète wanderer, ses contours vaporeux, sa langue évanescente,
fluide, somptueusement pudique. La musicalité du trompettiste,
la direction suggestive du maestro éblouissent.

Après la pause, voici la Symphonie en ré de César Franck. A
son époque, le monument fut incompris voire écarté par le
milieu parisien alors tendu par les aspirations germanophobes
:  trop  dogmatique,  trop  allemande,  trop  wagnérienne…  la
Symphonie  de  Franck  suscita  nombre  de  critiques  des
compositeurs qui souhaitaient en vérité régler leur compte
avec celui qui était jugé comme un traître par les tenants
d’un  nationalisme  étriqué.  De  fait,  en  dehors  des
instrumentalisations inévitables liées au contexte, l’ouvrage
est un chef d’œuvre, un jalon essentiel dans l’histoire de la
symphonique romantique à la française.

Or si Franck emprunte certes aux  » étrangers « : Beethoven
pour  le  souci  de  la  construction  formelle;  Liszt  pour
l’architecte d’abord sombre puis tournée de plus en plus vers
la lumière ; Wagner certes pour ces audaces harmoniques et ce
chromatisme souvent vénéneux… l’éloquence resserrée, cet idéal
d’équilibre,  de  mesure,  de  correspondance,  cet  art  de  la
litote, du condensé et du synthétique, demeurent résolument
français  comme  le  principe  du  motif  cyclique  dont  les
réitérations multiples et changeantes assurent l’extrême unité
organique d’une partition parmi les mieux écrites qui soient.

Dans ce parcours de défis permanents, Jean-Yves Ossonce fait
un florilège de superbes résolutions: le chef impose d’emblée



une homogénéité coulante et simple d’une admirable évidence,
ce  dès  le  début.  La  lisibilité,  la  clarté  et  l’équilibre
soulignent  une  aisance  manifeste  qui  soigne  toujours
l’éloquence du geste… et préserve l’enchaînement des sections,
leurs réponses successives, l’allant du flux dramatique, le
génie de la totalité organique.

Le cœur de la symphonie demeure ici l’harmonie rayonnante des
bois et des vents qui abordent chacune des reprises des motifs
avec un goût sûr : flûte, hautbois (et cor anglais pour le
second  mouvement),  clarinette  auxquels  il  convient  de
souligner l’accent particulier du cor et de la harpe… L’ombre
n’étant jamais absente dans une symphonie en clair obscur, le
formidable paysage du second mouvement (et ses pizzicati des
cordes  accompagnant  la  harpe  mystérieuse)  s’élève  tel  une
incantation  au  mystère,  une  porte  vers  les  étoiles,  une
antichambre dont le flux constellé de scintillements des plus
raffinés prépare au dévoilement du 3ème mouvement: Franck n’y
fait pas que réexposer les thèmes antérieurs du I et du II
déjà  entendus:  il  les  réassemble,  les  superpose  en  une
nouvelle  construction  qui  résout  toutes  les  tensions
préalables. Ce jeu formel fait aussi entendre la résonance des
cimes ou les brumes flottantes d’une conscience désormais en
lévitation: graves profonds des contrebasses au diapason d’une
harpe de mieux en mieux chantante, chef et musiciens font
surgir  le  bruissement  des  éléments  premiers,  la  vibration
primordiale (écho des premiers accords du Ring?) d’une sorte
de transe éveillée, point culminant de la symphonie et qui
exprime  de  la  part  de  son  auteur,  une  indéniable  pensée
mystique. Sans démonstration vaine, au diapason d’une justesse
intérieure qui s’accomplit peu à peu, Jean-Yves Ossonce et son
orchestre  donnent  là  encore  une  leçon  de  symphonisme
transparent,  fin,  intelligent.  Superbe  programme.

Tours. Grand Théâtre, le 12 janvier 2013. Roussel, Tomasi,
Franck (Symphonie en ré). Orchestre Symphonique Région Centre
Tours. Jean-Yves Ossonce, direction.



Illustration: Romain Leleu, Jean-Yves Ossonce © G.Proust 2013

Orquesta  Sinfonica
Brasileira,  » OSB Opera &
Repertorio  «  .  Reportage
vidéoMarcos  Portugal:  L’Oro
non compra amore, 1804 (Bruno
Procopio, direction)
Rio de Janeiro, décembre 2012.

Pour les 250 ans de sa naissance, l’Orchestre Symphonique du
Brésil (Orquesta Sinfonica Brasileira) célèbre le génie du
compositeur portugais, Marcos Portugal (1762-1830). Le jeune
chef français d’origine brésilienne Bruno Procopio dirige les
musiciens dans une partition créée d’abord à Lisbonne en 1804
puis reprise en 1811 à Rio : L’oro non compra amore.

Saintes.  De  Caelis:
Polyphonies  du  XIIè.  Le  9
mars 2013
Saintes. De Caelis: Polyphonies du XIIè. Le 9 mars 2013
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De Caelis

Polyphonies d’Aquitaine au
XIIème siècle

Répertoire aquitain du XIIème siècle
Samedi 9 mars 2013,20h30
Sainte, Abbaye aux Dames

 
Après leur précédent programme dédié aux chants florentins du
XIVème, l’ensemble de voix de femmes De Caelis poursuit sa
résidence à Saintes.
Début mars 2013, les 5 chanteuses explorent le répertoire
aquitain du XIIème siècle, cependant que la Saintonge, ainsi
que  l’Angoumois,  le  Poitou,  le  Limousin,  appartenaient  au
duché d’Aquitaine.
Ce répertoire extraordinaire à plus d’un titre, trop peu connu
et trop peu chanté, (re)trouve ainsi sa place légitime dans
l’Abbaye aux Dames de Saintes.
Cinq  voix  de  femmes  a  cappella.  Créé  en  1998,  sous  la
direction artistique de Laurence Brisset, l’ensemble De Caelis
est spécialisé dans l’interprétation du répertoire médiéval a
cappella. Passionné par ce répertoire peu connu, il effectue
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un travail d’interprétation reposant sur la connaissance des
sources, des notations, du contexte des œuvres. En préservant
la  notion  de  geste  vocal,  l’ensemble  féminin  souligne
l’interaction  mobile  entre  articulation,  projection  et
intonation des textes chantés avec l’espace dans lequel la
matière sonore et vocale rayonne… De Caelis est un clin d’œil
au traité d’Aristote De Cælo et Mundo, étudié et commenté
durant tout le moyen âge. Voilà qui rappelle aussi ce qui est
au cœur d’une approche vivante et critique des répertoires.
Florence Limon, Léna Orye, Caroline Tarrit et Estelle Nadau,
chant
Laurence Brisset, chant et direction

Toutes les infos et les modalités pratiques pour réserver et
venir à l’Abbaye aux Dames à Saintes, sur le site de l’Abbaye
aux Dames…

Réservations
À l’Abboutique, la boutique de l’Abbaye, tous les jours de 10
à 18 h. L’Abboutique est ouverte les soirs de concerts. Par
Internet : www.abbayeauxdames.org. Par téléphone: au 05 46 97
48 48 (règlement uniquement par carte bancaire). Abbaye aux
dames: 11 Place Abbaye 17100 Saintes – 05 46 97 48 48
Illustration: © G.Vivien

Titus de Mozart. Discographie

La Clemenza di Tito,
bibliographie & discographie
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Bibliographie

Plutôt, contre Titus
Rémy  Stricker,  opéras  de  Mozart.,  résolument  voire
farouchement hostile à une partition décorative qui ne révèle
pas le Mozart de la Flûte. Le lecteur lira avec intérêt les
lettres et l’analyse du travail sur Idoménée.

Plutôt, pour Titus
Jean et Brigitte Massin, Mozart. Fayard, 1970 puis 1990 ; et,

J.V. Hocquart, Mozart, l’amour, la mort. Seguier-Archimbaud
1987.

Programme  de  l’opéra  national  de  Paris,  production  saison
1998/1999

Notice de Nikolaus Harnoncourt accompagnant son enregistrement
CD de Titus (Teldec, Zurich mars 1993)

Livret du Titus dont un texte remarquablement argumenté et
annoté par René Jacobs, accompagnant l’enregistrement du chef
flamand qui vient de paraître chez Harmonia mundi.

Discographie :
Nos 5 versions de référence

Istvan Kertesz, 1967

http://www.classiquenews.com/titus-de-mozart-discographie/mozart1790/


La plus ancienne version discographique continue de convaincre
grâce à sa conception dramatique d’une rare énergie. Pour
l’éternité, le Sesto de Berganza place la barre très haute.
Point  faible  :  le  continuo  accompagnant  les  recitatifs
simples: délaissé au profit des seuls airs avec orchestre (2
cds Decca).

John Eliot Gardiner, 1990
Enregistré sur le vif au Queen elizabeth Hall de Londres en
1990,  le  Titus  du  chef  britannique  affirme  une  très  sûre
assise poétique, parfois distanciée, qui rigidifie le cadre et
souvent atténue le tragique des caractères. Conforme au visuel
de couverture (un décor pompéien), la peinture des passions
humaines respecte presque trop à la lettre l’esprit du seria,
quitte à contredire le coup de fouet que lui réserve un Mozart
sur-occupé mais impliqué, soucieux d’en faire « un véritable
opéra ». C’est à peine si malgré la noblesse du style, on
croit que Vitellia (Julia Varady) éprouve cette métamorphose
capitale dans son grand air : « Non più di fiori ». Bien peu
d’effroi et de culpabilité. Trop lisse bien que dans la fosse
parfaitement animée, (comme les chœurs du Monteverdi Choir et
le Titus de Anthony Rolfe Johnson), la lecture même « en
live  »  a  du  mal  à  soutenir  la  comparaison  avec
l’expressionnisme  nourri  d’audaces  et  d’âpreté  de  Nikolaus
Harnoncourt (Teldec 1993). 2 cds 431-806 2 Archiv produktion.

Nikolaus Harnoncourt, 1993
Cette  version  a  ses  inconditionnels  comme  ses  détracteurs
invétérés. Comme pour son Idomeneo, coulé dans l’acier le plus
dur,  Harnoncourt  jamais  à  court  d’une  invention  ou  d’un
risque, chauffe ses solistes mais avec un sens de la passion
et aussi de la tendresse, inouï. Les héros de la fable romaine
souffrent, palpitent, désespèrent et pardonnent. Intrigues et
manipulations mais aussi  grandeur de la Rome rêvée par un
Mozart  crépusculaire.  Avec  les  lectures  complémentaires  de
Jacobs et de Mackerras, celle-ci forme le trio des versions
récentes, incontournables.



Avec Philip Langridge (Titus), Lucia Popp (Vitellia), Ruth
Ziesak  (Servilia),  Ann  Murray  (Sesto),  Dolores  Ziegler
(Annio), Laszlo Polgar (Publio), Chœur et orchestre de l’Opéra
de Zurich, direction musicale : Nikolaus Harnoncourt. 2 cds
Teldec 4509-90857-2.

René Jacobs, 2006
Scrupuleux à restituer l’esprit cornélien du drame, le chef
flamand entend dépoussiérer la langue métastasienne selon le
souffle  palpitant  que  lui  a  prodigué  le  dernier  Mozart.
Incandescence  articulée  des  voix,  Titus  humain  et  tendre,
Vitellia éruptive, Sesto anthologique, direction imaginative,
fruitée,  nerveuse,  voici  la  première  des  deux  versions
incontournables publiées en 2006.
Distribution : Mark Padmore (Tito), Alexandrina Pendatchanska
(Vitellia),  Bernarda  Fink  (Sesto),   Marie-Claude  Chappuis
(Annio), Sunhae Im (Servilia), Sergio Foresti (Publio), RIAS
Kammerchor,  Freiburger  Barockorchester.  (2  cds  Harmonia
mundi). Lire notre critique.

Sir Charles Mackerras, 2006
Distanciée,  avec  une  patine  classicisante  qui  souligne
l’esprit  d’un  opéra  à  l’antique,  la  lecture  d’un  grand
mozartien, s’impose tout autant que celle de René Jacobs d’un
incomparable relief palpitant. Ici, la cohérence du plateau
vocal, la jubilation oxygénée du Scottish chamber orchestra
(tous les pupitres démonterent une évidente joie, un éclat
solaire), la direction exceptionnellement nuancée, détaillée
de Mackerras, offre une version indiscutable. Valeur sûre : le
Sesto  de  Magdalena  Kozena,  les  chœurs  véhéments  et
autoritaires.  Lire  notre  critique.
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Mozart:  le  chant  de  la
clarinette dans Titus

La clarinette, instrument majeur
La  clarinette  chante  en  les
transcendant  les  prières  des  deux
caractères  les  plus  passionnés  de
l’œuvre  :  Sesto  et  Vitellia.
L’instrument  accompagne  Sesto  dans
« Parto », (clarinette en si bémol,
Acte I, Air N°9) et l’imposant  rondo
de Vitellia : « Non più di fiori »
(cor de basset ou clarinette accordé
en fa, Acte II, Air N°23). Il est frappant de suivre avec
quelle ingéniosité Mozart exploite l’instrument. Chez Sesto,
la voix de l’instrument exprime la Vitellia rêvée par le jeune
homme. Il s’agit d’une vision idéale de Vitellia telle qu’il
aimerait la chérir et non la servir avec souffrance ; dans
l’air de Vitellia, le cor de basset exprime la métamorphose à
l’œuvre dans l’âme de la princesse. Les volutes du cheminement
intérieur qui la mènent, de ce qu’elle était vers ce qu’elle
devient.  Vipère  froide  et  haineuse,  calculatrice  et
manipulatrice,  Vitellia  ressent  comme  une  révélation  des
sentiments  que  nous  ne  lui  connaissions  pas  mais  que  ses
larmes  observées  déjà  avant  l’air  de  Servilia  laissaient
espérer : compassion, remord, solitude, terreur, renoncement
enfin.

Mozart favorise certainement l’instrument grâce à son amitié
avec le clarinettiste Anton Stadler pour lequel il composera
en octobre 1791, le mois qui suit la création de Titus, le
concerto pour clarinette K 622. D’ailleurs les témoignages de
l’époque indiquent clairement que le clarinettiste au moment
des  représentations  de  Titus,  fut  autant  acclamé  que  les
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chanteurs.
Comme nous l’avons dit, non seulement Mozart ne fut jamais
contraint dans la composition de la Clémence et même selon
toute vraisemblance il cherchait depuis longtemps à aborder le
sujet pour l’avoir proposé avec remaniements à Mazzola dès
1789.  Voilà  qui  redessine  les  perspectives  vis-à-vis  d’un
ouvrage qu’on tient pour « étrange », faisant tâche dans la
pure et funèbre conclusion constellée de chefs-d’œuvre et qui
mène au désenchantement poétique de Cosi, à l’éblouissante
féérie initiatique de la Flûte, à l’apothéose glorieuse du
Requiem. Désormais, il faudra compter avec Titus, qu’on le
veuille ou non, et reconsidérer la valeur de ce dernier opéra
seria, en l’intégrant dans le catalogue des œuvres majeures de
Mozart.

Illustration : l’arc de Titus. Rome, Forums impériaux.

Mozart: les enchaînements de
Titus

Enchaînements de génie
A  l’acte  I  par  exemple,  tout
s’enchaîne  magnifiquement  dans  sa
phase conclusive du N° 9 au N° 12 :
servitude aveugle de Sesto, hystérie
désemparée  de  Vitellia  (trio
«  Vengo  »  N°10),  remord  de  Sesto
(recitativo  accompagnato  N°11)  et
chœur  de  l’incendie  du  Capitole,
marche  funèbre  révélant  la  mort
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supposée de Titus (finale en quintette N°12). On n’a guère
entendu de pages aussi sublimes que les trois dernières scènes
de l’acte I. Mozart y mêle en génial dramaturge, la solitude
des  coupables  (Sesto/Vitellia),  le  tableau  de  la  Rome
incendiée, et le chœur de déploration pleurant la mort de
l’Empereur.  Cette  double  lecture  annonce  déjà  le  XIXème
siècle : intimité des héros souffrant, clameur du chœur qui
restitue le souffle de l’épopée et du mythe antique.
A  l’acte  II,  même  parfaite  gestion  du  renversement  dans
l’évolution du personnage de Vitellia par exemple et que nous
avons  précédemment  évoqué.  Jusque-là  insensible,  froide
manipulatrice,  intéressée  et  politique.  Il  faut  qu’elle
entende l’air « S’altro che lagrime » de Servillia qui tout en
prenant la défense fervente de son frère Sextus, reproche à
Vitellia sa « cruauté » ;
C’est la prière d’une sœur (Servilia est la sœur de Sesto),
exhortant celle qui maltraite son frère à le défendre qui est
la clé dramatique de l’Acte II. Après avoir entendu Servillia,
Vitellia n’est plus la même : dans le grand air qui suit (sans
ici l’artifice du secco), la transformation s’opère dans son
cœur. Renversement et transformation. Voyant la mort, elle
éprouve  enfin  compassion  et  culpabilité  accompagné  par
l’instrument obligé, un sombre et grave cor de basset. Elle
avouera tout à Titus : son désir de vengeance et le complot
qui devait tuer l’Empereur.
Avant cette confrontation avec Servillia qui lui renvoie sa
propre image, elle était une autre. L’on serait tenté de dire,
étrangère à elle-même. Et cette transformation est d’autant
plus profonde que l’air qui l’a suscité (S’altro che lagrime
déjà cité) est court. Autre fulgurance.
Et plus encore : Mozart fait succéder à cette transformation
miraculeuse,  l’entrée  de  l’Empereur  dont  chacun  attend  la
sentence  quant  au  sort  de  Sesto.  Marche  d’une  grandeur
solennelle, là encore d’une sublime romanité, l’apparition de
l’autorité  impériale  fait  contraste  avec  le  monologue  de
Vitellia où l’on pénétrait dans l’intimité, jusqu’au tréfonds,
de son âme coupable et compatissante.



Devant  tant  de  maestria  dramaturgique,  comment  ne  pas
reconnaître le travail ultime de Mozart ; surtout louer le
dosage et le contrôle des options retenues ? A ceux qui ne
s’expliquent toujours pas pourquoi, après une ouverture pleine
de noblesse, de dignité et de grandeur antique, Mozart nous
« assène » pour la scène d’exposition un recitativo secco des
plus  conventionnels,  quand  ailleurs,  pour  Idoménée  ou  Don
Giovanni, il sollicitait de l’ouverture à la première scène,
tout l’orchestre, on répondra que respectueux des usages, il
exploite la signification des formes musicales et retrouve
fidèle au seria, la forme habituelle du cadre : un secco de
pure et parfaite convention, probablement  écrit sans plus
d’inventivité, comme tous les autres récitatifs de l’ouvrage,
par son élève Susmaÿr, comme nous l’avons déjà dit.
De même pour la forme da capo, emblématique du seria et qu’il
utilise  pour  le  personnage  le  plus  digne  de  l’œuvre  :
l’empereur  Titus naturellement (« Del piu sublime soglio »,
N°6). On pourrait y voir la reprise maladroite d’une  forme
obsolète.  C’est  tout  l’inverse,  le  da  capo  est  bien
l’expression la plus correcte pour un souverain, étant la
forme générique du goût musical le plus aristocratique, le
langage  habituel  et  célébré  des  dieux,  demi-dieux  et  des
héros.   En  utilisant  la  forme  da  capo,  Mozart  insiste
davantage sur l’impuissance répétée et l’isolement inéluctable
d’un être qui comme la forme expressive qui est la sienne,
comme  dépassé  par  la  situation  présente,  aculé  à  une
impuissante inertie. Une forme propre à son rang social et qui
l’étouffe en l’empêchant d’exprimer les attentes véritables de
l’homme.

On voit bien que chaque option n’est pas l’effet malheureux
d’une maladresse  mais le fruit médité d’une véritable vision
dramaturgique.



Mozart:  Titus,  opéra
politique ou humaniste ?

D’un sujet politique, Mozart élabore un
opéra humaniste

Plus que Titus qui en est le prétexte officiel, Vitellia est
la véritable héroïne de la partition : c’est par elle que
s’accomplit le miracle de la métamorphose.

Au début de l’opéra, être vil et maudit, corrompu par l’esprit
de la vengeance (vis-à-vis de Titus qui a pris le pouvoir en
renversant son père l’Empereur Vitellius), par celui de la
cruauté la plus sadique (vis-à-vis de Sesto qui l’aime mais
pour  lequel  elle  n’éprouve  aucun  sentiment),  elle  ressent
enfin compassion, culpabilité et renoncement. Son air  « non
piu di fiori », sommet dramatique de l’opéra, avec cor de
basset, dévoile en un ample « rondo » cet accomplissement
inespéré.
En définitive, elle se montre digne de cet amour total que lui
voue Sesto, jeune adolescent qui est le favori de Titus et qui
découvre dans l’opéra le gouffre amoureux sous l’emprise d’une
femme-monstre.  Mozart se montre l’égal de Métastase, l’auteur
du livret orginal et sérieusement réduit dans l’opéra de 1791.
Le compositeur toujours exigent quant à la qualité de ses
textes se révèle surtout un continuateur idéal connaisseur
sensible et fin du théâtre de Racine et de Corneille dont son
Titus est inspiré. Il a d’ailleurs eu l’occasion d’aborder des
sujets Français depuis son Idoménée, qui reprend le thème
traité par le musicien Campra, d’après un livret de Danchet.
N’omettons pas non plus, son choix de mettre en musique l’un
des ouvrages les plus séditieux de son temps, les Noces de
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Figaro de Beaumarchais.

Autant d’approfondissement  de la psychologie, plus explicite
dans le raffinement de la musique que dans le texte, montre le
génie de Mozart à concevoir un ouvrage supérieur qui n’est en
rien une œuvre de circonstance. Pourtant le contexte politique
et  les  intentions  du  Souverain  se  seraient  volontiers
accommodés  d’une  simple  reprise  du  livret  in  extenso  de
Métastase, comme l’avait réalisé avant Mozart la colonie des
compositeurs en vue : Caldara (1738), Gluck (1752), Jommelli
(1753), entre autres.
L’intention de Mozart on l’a vu était toute autre et sous des
apparences  de parfait exécutant, accomplit une réforme en
profondeur du seria. La succession systématique des arias da
capo  en  est  l’offrande  la  plus  sacrifiée  sur  cet  autel
moderniste.  Mozart  préféra  nous  l’avons  dit  favoriser  les
ensembles.

L’artiste épouse les idéaux les plus
modernes et retrouve même l’insolence
de  Figaro.  Dix  jours  avant  la
création  de  l  ‘œuvre,  le  27  août
1791, Leopold II signe avec le Roi de
Prusse,  la  «  déclaration  de
Pillnitz  »  qui  est  un  engagement
d’intervention militaire immédiate en
cas d’action inspirée par l’esprit de la Révolution et par le
jacobinisme ambiant. Dans ce contexte où les souverains de
l’Europe désirent renforcer leur autorité et donner une image
positive de la monarchie, l’opera seria Titus apporte une
illustration  plus  qu’opportune.  La  preuve  éloquente  de  la
dignité  du  prince,  magnanime  et  clément.  Une  sorte  de
manifeste a contrario de la Révolution, qui atteste de la
grandeur  et  des  vertus  du  pouvoir  monarchique.   Toute  la
poésie de Métastase sert cet idéal politique.
Or Mozart donne sa propre vision de la grandeur politique. La
romanité sublime de son opéra, en particulier le final des
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deux  actes  (l’incendie  du  Capitole  au  I  ;  l’arrivée  de
l’Empereur après le rondo de Vitellia au II), ne laisse en
vérité aucun doute sur la fragilité des êtres, qu’il soit
prince ou simple individu. Il a fait éclater le carcan d’un
art  de  servitude,  seulement  attaché  à  la  propagande
monarchique. C’est pourquoi sa dramaturgie transcende le seul
cadre  politique.  Son  propos  est  plus  universel,  il  est
humaniste. En chaque personnage, il voit son double : son
frère, en proie aux doutes, terrifié par la mort, soumis aux
lois de la Vérité pour laquelle tout homme libre est celui qui
pardonne,  et  finalement  renonce.  Il  fait  des  hommes,  les
proies  d’un  jeu  d’équilibre  précaire  où  la  folie  menace
toujours la raison. Rien avant lui n’avait été dit avec autant
de clarté : il peint l’homme et la femme tels qu’en eux-
mêmes  :  immatures,  impulsifs,  contradictoires,  solitaires.
Tout ce que leurs rôles héroïques, leur stature, leur rang
empêcheraient de voir. Le paradoxe et la grandeur de l’opéra
seria tiennent à cela, avec ce que Mozart apporte de génie :
des êtres qui se désireraient divins et sages mais qui ne sont
que faibles et pulsionnels.

Ce  qui  nous  paraît  éloquent  à
l’écoute  et  l’analyse  de  l’œuvre
c’est  tout  en  servant  la  même
inspiration  moderne  qu’Idoménée,  à
l’inverse de ce dernier opus seria,
plutôt  foisonnant  et  libre,  Titus
incarne  un  aspect  nouveau  de  la
sensibilité  du  dernier  Mozart  :
concision,  mesure,  surtout  économie
des moyens qui dans leur dosage et
leur  enchaînement  confinent  à
l’épure. Titus accomplirait justement
ce en quoi Idoménée était quelque peu
maladroit voire déséquilibré. Hier, la surenchère d’un génie
précoce et inventif. A présent, la pleine maturité d’une œuvre
aussi suggestive que méditée. Mozart brosse à la manière de
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Fragonard (le vœu à l’amour), par des touches rapides d’une
profondeur virtuose, qui ne sont jamais superficielles tant
elles sont justes dans leur forme : plusieurs airs portent à
un très haut degré cette éloquence de la forme rapide et
serrée  :  torna  di  Tito  ou  surtout  S’altro  che  lagrime
(Servilia) dont on continue de regretter, tradition de la
critique  musicale  oblige,  l’aspect  «  inabouti  »,  à  peine
développé, ébauché, « maladroit ».

Illustrations  :

Portrait de Leopold II.
Jean-Honoré Fragonard, le voeu à l’amour (Paris, Musée du
Louvre)

Mozart: enjeux de Titus

Contraintes et défis du seria
Il était tout à fait naturel que dans
cette  voie  réformatrice,  il  traite
avec  régularité  la  «  grande
machine  »,  le  genre  noble  et
officiel,  parfaitement  structuré,
trop peut-être. Et quand lui échoit
la commande impériale de surcroît sur
le registre seria, la tentation est
trop forte. L’esprit de la revanche
aussi  car  la  Cour  et  l’Empereur,
c’est-à-dire  le  goût  viennois
d’alors,  n’a  guère  applaudi  son
talent  depuis  l’Enlèvement  au  Sérail  (1782).  Et  c’est
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essentiellement Prague qui a célébré à juste titre la réussite
de ses derniers opéras, Les Noces et Don Giovanni…  En ne se
maintenant  qu’à  peine  quinze  soirées,  Cosi,  créée  au
Burgteater  de  Vienne,  est  un  échec  amer.
Tout indique contre ce que l’on pense et ce que l’on ne cesse
d’écrire, que le genre seria l’intéressait depuis toujours et
ce au plus haut point. Avec Titus, Mozart tout en abordant une
forme « difficile », retrouve un thème qui lui est cher :
celui  de  la  clémence,  de  la  générosité,  du  pardon  et  du
renoncement. Certes il y redéfinit la structure, adapte sa
propre dramaturgie tissée dans l’étoffe de la vérité humaine.
Il offre à nouveau une réforme du seria, déjà abordée dans
Idoménée ; une reconsidération personnelle qui romperait avec
conventions et contraintes pour rétablir le naturel.
D’ailleurs,  le  public  d’opéra  depuis  le  XVII  ème  siècle,
applaudit sans faiblir les drames vivants mêlant comique et
héroïque, passion amoureuse et tragédie selon la formule déjà
révolutionnaire en son temps qu’a élaboré le père de l’opéra,
Claudio  Monteverdi  dans  ses  ouvrages  vénitiens  (Ulisse  et
Poppea).  C’est l’une des raisons qui a fait le succès du
buffa dont les chefs-d’œuvre ne sont pas exempts de leçon
philosophique,  parfois  très  cynique  sur  le  genre  humain.
Doublant l’héroïsme souvent tragique des protagonistes, les
seconds plans commentent l’action principale avec une ironie
voire un cynisme décapant.
Un siècle plus tard, sur la voie tracée par Monteverdi, Mozart
incarne une exigence semblable. Il partage le même idéal,
alliant bouffon et sérieux, qui permet une alliance harmonique
entre  le  texte  et  la  musique,  entre  la  vraisemblance  et
l’expression  édifiante,  et  toujours  merveilleuse  des
caractères. Or dans Titus, il doit aborder un genre où toute
situation comique est bannie. Seul l’héroïsme édifiant des
caractères et des situations sont de mise. Paradoxe du propos,
la fin doit être selon la tradition du lieto finale, heureuse,
morale,  rassurante.  Le  seria  est  dont  un  défi  pour  le
compositeur.



Mozart: Titus, une modernité
faite seria

Titus, un seria résolument
moderne

Ajouter  à  sa  carrière  la  mention  «  compositeur  d’opera
seria », accrédite le prestige de ceux qui n’ont traité que le
genre buffa. Or rien ne comptait plus à Mozart que la défense
de son statut de compositeur.
Avec l’essor des Napolitains, le seria est devenu un tunnel
d’airs  de  solistes  où  la  performance  vocalistique  des
chanteurs, castrats et sopranos adulés, comptent davantage que
l’unité et la vraisemblance poétique du livret. Zeno puis
Métastase ont bien souhaité réformer le genre en accentuant la
dignité morale de la trame, en organisant et hiérarchisant les
rôles ainsi que la structure et la répartition des airs. Tout
cela  n’aura  fait  qu’accentuer  la  rigidité  d’une  forme
contrainte.
Et le chevalier Gluck impose de même grâce au soutien de
Marie-Antoinette,  sur  les  planches  parisiennes,  plusieurs
chefs d’œuvre lyriques qui, de 1774 à 1779, ont savamment
dépoussiéré le genre, en abolissant surtout pour reprendre les
mots de Wagner, « la fantaisie du chanteur ». Pourtant le
cadre  dramatique  que  le  compositeur  Gluck  élabore  tient
davantage de la fresque que de la suave esquisse peinte : ses
personnages sont bien raides et il semble que seul lui importe
la dignité morale des situations spectaculaires. La cohérence
ou  la  vraisemblance  psychologique  des  individus  passe  au
second plan.
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Pour un dramaturge aussi visionnaire
et moderne que Mozart, lequel a déjà
tenté  une  nouvelle  conception  du
seria avec Idoménée, dix ans avant
Titus (1781), la forme n’a rien de
très stimulant tant la tradition à
laquelle il s’attaque n’apporte que
contraintes  et  conventions  à  sa
liberté créatrice. Inclassable, Titus
l’est assurément au sein d’un corpus
apparemment  plus  cohérent  et  que
forment  les  œuvres  auxquelles  il
travaille  en  cette  année  1791,  la
dernière de sa vie et que le hasard ou la contingence de
l’histoire auront rendu des plus actives.
D’ailleurs,  c’est  la  force  réformatrice  du  compositeur,
explicite en maints endroits de ses œuvres, où il collabore
étroitement à l’élaboration des livrets, de façon croissante,
qui atteste de son apport majeur dans l’histoire stricto sensu
de l’opera seria. Le travail pour Idoménée est idéalement
renseigné, grâce aux lettres que Mozart échange avec son père.
Continuité de la tension dramatique, invention de nouveaux
personnages,  intégration  d’un  chœur  omniprésent,  tableaux
orchestraux qui tirent bénéfice de son expérience précoce de
symphoniste… tout cela a été longuement analysé.
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