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ce a slăbit circa 36 de kilograme, arătând mai degrabă ca
o balerină decât ca o artistă lirică, dacă ne gândim la
dimensiunile generoase ale multora dintre cântăreţele
acelor vremuri. În ultima parte a perioadei în care a cântat
a renunţat la producţiile scenice în favoarea apariţiilor
concertante (de multe ori în compania tenorului Giuseppe
di Stefano), ulterior retrăgându-se total din lumina
reflectoarelor. Cenuşa ei s-a contopit cu apele Mării Egee,
care mângâie Elada părintească, după ce, o vreme, urna a
poposit la cimitirul parizian Père Lachaise, gazda
eternităţii lui George Enescu. Spre norocul generaţiilor
prezentului, a lăsat în urmă aproximativ 135 de discuri
(câte are fabulosul pachet Callas lansat anul acesta de
Warner Music), modele de studiu pentru toţi cântăreţii
care visează să-i calce pe urme. 

Mihai COSMA

Editorial
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Centenar Maria Callas
Timpul este, probabil, judecătorul cel mai drept al

valorii artistice, iar din acest punct de vedere, după 100
de ani de la naştere, imaginea, vocea, filmările şi discurile
ne-o păstrează vie în memorie pe Diva care a dominat, ca
nimeni alta, lumea spectacolului muzical în secolul XX.
Faima ei a depăşit chiar şi imaginaţia celor mai fervenţi
admiratori, Callas ajungând subiect pentru filme realizate
la Hollywood, portretizarea celei supranumită ”La
Divina” revenind unor staruri ale ecranului la rândul lor
divinizate de către fani. Frumoasă, elegantă, ambiţioasă,
mereu gata să pozeze şi să acorde interviuri, Callas a
înţeles că, dincolo de scenă, celebritatea se amplifică în
viaţa reală, în viaţa mondenă, în apariţiile publice, în
contactele cu vedetele timpului: cântăreţi, dirijori, regizori,
actori, scriitori, politicieni, jurnalişti etc.

Dar, desigur, farmecul cântului său primează, încă
din anii ei de tinereţe cunoscutul muzicolog René
Leibowitz folosind sintagma ”revoluţia Callas”, cu referire
la impactul ei asupra spectacolelor de operă. Se pare că
sinceritatea şi dăruirea totală, intensitatea emoţiei, laolaltă
cu linia belcanto-ului, cu agilitatea vocală, cu timbralitatea
atât de specifică a glasului şi cu trăirea totală a fiecărui rol
au determinat imensul ei succes, manifestat în temple ale
operei din Italia, Franţa, Anglia, dar şi în uriaşele săli
moderne din Lumea Nouă ori din Extremul Orient.

Din păcate aplauzele transformate aproape
întotdeauna în infinite şi entuziaste urale nu au fost de
ajuns pentru liniştea ei sufletească, suferinţele din
dragoste şi deziluziile brutale conducând spre o retragere
prea timpurie şi în cele din urmă chiar spre moartea
artistei, la doar 53 de ani, în camera unui hotel de lux din
Paris.

Cu toate că mulţi dintre colegii ei de generaţie şi
dintre partenerii de scenă au ajuns să cânte în România,
melomanii din ţara noastră nu au avut ocazia să o vadă
”pe viu” pe soprana numărul 1 a anilor `50, `60 şi a
începutului anilor `70. Ne putem doar imagina impactul
asupra celor din sală al magnetismului cu care marea
artistă monopoliza atenţia şi inima spectatorilor. Sau
putem asculta înregistrările ei (cele oficiale, autorizate,
desigur), pentru a ne încărca sufletul de frumos, de
adevăr, de artă.

A fost unică, inimitabilă, inegalabilă. A încerca să
cânţi ca ea nu are rost, deoarece nu ar ieşi decât o palidă
şi ridicolă copie lipsită de substanţă şi tocmai de adevărul
trăit şi redat de întreaga ei fiinţă. A încerca să joci rolurile
ca ea s-a dovedit a fi o provocare pe care doar actriţe de
talia lui Meryl Streep şi Angelina Jolie s-au încumetat să o
accepte, pentru a o portretiza pe marele ecran pe cea care
aduna sute de fani la intrările teatrelor şi sălilor de
concerte, dacă nu pentru un autograf (aproape imposibil
de obţinut) măcar pentru a o zări mai de aproape.

Callas a avut o carieră scurtă, de două decenii,
marcată de suişuri şi coborâşuri, în urma ei rămânând
spectacole de neuitat derulate pe toate marile scene ale
lumii, de la Scala la Palais Garnier, de la Covent Garden la
Metropolitan, de la Arena din Verona la Chicago Lyric
Opera. Avea un temperament ardent, era pătimaşă şi trăia
totul la maxim, pe scenă şi în viaţă, fiind asemănată cu o
Edith Piaf a Operei. A fost în pragul pierderii vocii după
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Meridian / PERSONA, 
5-12 Noiembrie 2023 – 

O săptămână cât un... veac de...
cultură şi spiritualitate

Genericul celei de-a XVIII-a ediţii a Festivalului
Internaţional „Meridian”, PERSONA,  a lărgit sfera
cunoaşterii lumii şi Universului, începută în 2019, cu o
incursiune în paradisul terestru (Grădini sonore), ca parte a
unui proiect original, de anvergură cultural-artistică, iniţiat
de către compozitoarea Diana Rotaru, noul Director artistic al
manifestării. Printr-un salt spectaculos, s-a ajuns în miezul
”muzicii sferelor” (Planetarium, 2021), şi, din nou spre
Pământ, printre priveliştile caleidoscopice ale Terrei (Atlas,
2022), dar şi printre... măştile PERSONEI (2023), în adâncul
psihicului uman. Şi, întrucât totul în macro- şi micro-Cosmos
se naşte şi evoluează ”în perechi” antinomice, nici conceptul

de PERSONA - mască/aparenţă/arhetip social - nu putea fi
separat de opusul său, OMBRA, ”zona obscură a Sinelui”, dar
care posedă - ca şi perechea anima/animus (”personificări ale
inconştientului”) – aspecte ambivalente, ”pozitive şi
negative”, ”dătătoare de viaţă sau de moarte” (Jung). Toate
aceste contrarii coincidente, s-au regăsit în tematicile
majorităţii lucrărilor din programul festivalier, iar unele
dintre ele au fost atinse, parţial, şi de câţiva dintre
participanţii la Simpozionul muzicologic (coordonat de Vlad
Văidean), cu care, organizatorii actualei ediţii - compozitorii
Irinel Anghel, Constantin Basica (Universitatea Stanford,
USA), Gabriel Mălăncioiu (Universitatea de Vest, Timişoara)
şi Alexandru Murariu (Academia de Muzică din Cluj-
Napoca), împreună cu Directorul artistic Diana Rotaru - au
decis să inaugureze Festivalul, în dimineaţa zilei de 5
Noiembrie. 

(un)Masked - ”(de)Mascat” 
prin puterea magică a

Ansamblului FLAUT POWER
”Salut, decor sau mască! Splendoarea ţi-o ador!”

(Baudelaire, Florile răului) 

Acest prim concert, desfăşurat sub egida Institutului
Cultural Român a fost prefaţat, la rându-i, de o inedită
„Expoziţie itinerantă de măşti 3D”, create în Studioul
„Ordoetchao” din Bucureşti, coordonată de Irina Perneş şi
vernisată de Angela Bontaş în Foyer-ul Studioului de Operă
al UNMB. Opt performeri ai grupului „The Mad
Hatterpillars” au defilat, cu frenezie ludică, pe podium şi
printre spectatori, într-o varietate de măşti şi costume multi-
colore, pe întregul parcurs al Festivalului.  

Desfăşurat sub egida Institutului Cultural Român,
concertul Ansamblului „Flaut Power” – creaţie a flautistului
Ion Bogdan Ştefănescu, în 2016, prin antrenarea discipolilor
săi într-un demers muzical-interpretativ pe cât de solicitant,
pe atât de ispititor – a oferit publicului patru prime audiţii
absolute, cu Ion Bogdan Ştefănescu în tripla calitate de dirijor,
solist şi povestitor/recitator: „Dancing Enneagram” pentru
flaut solo şi cvartet de flaute de Gabriel Mălăncioiu,
„Mopeteiana” pentru recitator şi cvintet de flaute de Mihai

Măniceanu, „Beyond the Masks” pentru cvintet de flaute şi
percuţie de Doina Rotaru, şi „Altă poveste” pentru cvartet de
flaute, povestitor, trombon şi percuţie de Adrian Iorgulescu.

Gabriel Mălăncioiu şi-a ales un subiect care i-a permis
să pătrundă în pliurile adânci ale interiorităţii umane:
Enneagrama, sau ”figura cu 9 laturi” (gr. ennea/gramos), ca tot
atâtea ”tendinţe principale ale psihicului”. De o puritate şi
frumuseţe ireale, sonorităţile unduitoare ale flautelor (solistă
Ştefana Ghinea) trec de la ritmuri accelerate la texturi
transfigurate de armonice naturale; de la volute ritmice
dansante şi armonii supraetajate, la sunetele onomatopeice
ale piccolei, în contrapunct imitativ, şi la superbe arpegieri în
care aparenţa şi esenţa sunt alchimizate. Proiecţia unor
imagini simbolice, cu forme spiralate, circulare, disipate în
petale de un alb imaculat, şi recompuse apoi într-un caliciu
asemănător cameliei, a întregit în mod ideal călătoria prin
cele 9 cicluri ale evoluţiei umane, vorbind despre devenirea
spirituală. Lucrarea este dedicată Ansamblului de flaute,
dirijorului Ion Bogdan Ştefănescu şi coregrafei Cristina
Lilienfeld, care s-au mulat simbiotic pe sensurile expresive
ale muzicii. 

Inspirat de lirica suprarealistă/patafizică a poetului
Mircea Ivănescu, marcată de personajul imaginar, urmuzian,
mopete, Mihai Măniceanu a rezonat cu ”Poem cu masca pe
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figură” (opus  posthum) - o ”faţă... acoperită de o mască de
sunete... în surdină...”; Mopete şi ipostazele (1970) - ”...care din
ei? El-celălalt? Celălalt?”, şi Mopete şi timpul pierdut (1970) –
unde, ”...mopete avea ochii pisicii şi îl privea pe mopete cu ochi
impasibili...”. Compozitorul asociază două sau mai multe
tipuri de tehnici şi limbaje muzicale, sugerând fie dihotomia
dintre Persona/Ombra, fie fuziunea celor două, până la
confundare, astfel încât fiecare devine propriul său contrariu:
polifonia şi contrapunctul ritmic pe fondul cărora două
dansatoare, în ipostaze vestimentare (UNARTE) şi gestuale
diferite, în excepţionala coregrafie a Vavei  Ştefănescu – una,
cu mişcări feline, cealaltă în picioare, autoritară, înveşt-
mântată în negru - îi întâmpină pe flautiştii care intră în
scenă, pe rând, formând un semicerc consensual cu arcuirile
ascendente ale frazelor muzicale; cantabilitatea cvintetului
de flaute, înnobilată de frazele splendid construite la flautul-
alto, de către Ion Bogdan Ştefănescu, în contrast cu gesturile
frânte ale dansatoarelor, şi ritmurile sincopate ale flautelor,
ori cvinte glissate sugerând mieunatul pisicii alternând cu
pasaje de pătrimi ce înaintează greoi, ca paşii ”plictisiţi” ai
lui mopete, şi însoţesc ieşirea din scenă a flautiştilor, în
ordinea de la început. 

Dincolo de măştile Doinei Rotaru s-au aflat „trei scene-
vis scurte, ale unui personaj imaginar”. Măştile ascund,
pentru a o proteja, o Ombra emoţională, latentă în paradisul
ingenuu al copilăriei. Ţipătul ascuţit al flautului lui Ion
Bogdan Ştefănescu e preluat de mişcările halucinante ale
dansatoarei şi coregrafei Smaranda Găbudeanu (dedicatarii
piesei), amintind de chipul feminin contorsionat de spaimă,
din Strigătul lui Edvard Munch. Paroxismul manifest al
Ombrei viscerale, e aplanat de Ombra emoţională, care atrage
personajul imaginar în magazinul cu păpuşi. Dansatoarea
chiar ţine în mâini o păpuşă... hidoasă, pe care o roteşte în
acompaniamentul cu efecte de flaşnetă al cvintetului de
flaute, flautului solist şi percuţiei, sub influenţa cărora, din
hidoasă, păpuşa se preschimbă  în prinţesă. Asistăm la un
experiment live de substituire a personalităţii, când ”măştile
(diferite) se transformă dintr-una în alta” (D. Rotaru). În
final, personajul din vis accede într-un ”spaţiu pur”, ca ”un
glob de cristal... dematerializat treptat”, odată cu
reminiscenţa de bocet din pasajele flautului solist. Se
profilează ”o altă, posibilă mască”(?). Poate, dar una
imaginară, dincolo de care nu mai există decât esenţa
neviciată a spiritului. 

”Alta”, şi ”mereu aceeaşi poveste”, a ”luptei imaginare
dintre Bine şi Rău”, reiterată de Adrian Iorgulescu într-un
”soi de feerie muzicală coregrafiată, pe un infratext [i.e.
subtext?] de Ion Bogdan Ştefănescu”, denotă ştiinţă
componistică, vigoare intelectuală şi măiestrie, capabile să
pună laolaltă, într-o unitate logică, pe lângă tehnici şi forme
muzicale, idei, concepte, caractere diferite, cu precizia
diagnosticelor psihologice, dar şi cu doza necesară de ironie
şi umor, pentru a evita alunecarea în patetisme gratuite.
Binele, din armoniile vaporoase ale flautelor, e sufocat de
haosul întreţinut de trombon, percuţie, şi de mişcările
acrobatice ale dansatorilor. Provocatoare, coregrafia Andreei
Tănăsescu, impecabil adecvată subiectului, e ancorată, voit,
într-o ”estetică a urâtului”, ceva ”între frumos şi comic”, pe
care o transformă însă într-o adevărată capodoperă. Personaje
luciferice groteşti, în costumaţii strălucitoare, stridente, îşi
suprapun trupurile lascive în crescendo-ul ritmurilor
sincopate, agresive ale flautelor, conturând imaginea unui
Venusberg incendiar. Recăpătându-şi subit candoarea,
flautele vin să deconspire latura luminoasă a Ombrei. 

Nobleţe stilistică, perfecţiune tehnică, rafinament
expresiv, comuniune spirituală desăvârşite.

Despina PETECEL THEODORU

Ansamblul HASHTAG - 
still in the middle of happening

Ansamblul HASHTAG desfăşoară multe activităţi
interesante (concerte în spaţii neconvenţionale, ateliere cu
tineri compozitori etc); remarc demersul din domeniul
educaţiei muzicale, pe care îl găsesc lăudabil şi atât de
necesar: ,,numai în 2017, grupul a susţinut 34 de concerte
pentru mai mult de 1000 de familii, prezentând lucrări de
Crumb, Andriessen, Schoenberg, Penderecki şi mulţi tineri
compozitori polonezi.’’

Unul din motivele pentru care am ales să scriu cronica
acestui concert, pe lângă faptul că ţara de obârşie a
ansamblului e Polonia, pentru care am o „slăbiciune” (căci
îndrăgesc creaţiile lor din mai multe domenii), este titlul still
in the middle of happening, care m-a intrigat prin multitudinea
de sensuri…: (aflat) încă în mijlocul întâmplării, nemişcat în
mijlocul activităţii, acţiune în desfăşurare etc. Aspectul
conceptual s-a reflectat şi în regia de scenă: călătoria sonoră
s-a ,,proiectat’’ într-un ambient prielnic, întunericul parţial,
în lumina unor reflectoare îndreptate spre… public! Astfel,
interpreţii au fost conturaţi de lumină, fiind în contre-jour. 

Programul, care a inclus trei compozitori polonezi şi
doi compozitori români, a dezvăluit piese care au sunat
proaspăt şi care ne-au captat atenţia prin energia şi detaliile
lor şi prin interpretarea vibrantă şi precisă a ansamblului,
aflat aici într-o formulă de 7: flaut, clarinet, vioară, violă,
violoncel, pian şi percuţie, sub bagheta dirijoarei Lilianna
Krych. Tematicile, directe sau indirecte, s-au legat de spaţiu,
timp, mecanic, organic, dualitatea din urmă întrupându-se şi
în planul redării muzicale, prin interpreţii grozavi care s-au
remarcat atât de mecanismele stăpânirii planului tehnic cât şi
prin organicitatea muzicalităţii, a expresiei.

Laud şi aplaud şi sunetul, căci instrumentele au fost –
discret – amplificate, ceea ce le-a oferit o dimensiune zoomed-
in, extra-reală, în proporţii magice şi nu bombastice (cum e
uneori cazul cu amplificarea). Am stat chiar pe rândul din
faţă şi s-a auzit excelent; nu a deranjat proximitatea
difuzoarelor. 

La început a fost respiraţia... Dance with my Breath, de
Agnieszka Stulgińska, începe cu o delicateţe marcată de
precizie, în care se zăreşte ce va apărea plenar îndată: un
caracter într-o perpetuă mişcare, încât şi atunci când ,,stă pe
loc’’ pare să clocotească un motor interior sub suprafaţă;
clocotirea e adusă de tremolo-uri şi de tremurări ale coardelor
şi ale clarinetului bas. Accente, linişte, zig-zagări:

Hashtag
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instrumentele, uneori adunate într-un buchet al unisonului
ritmic (accelerat sau nu), se grupează în diferite configuraţii
când materializează o plasă de tensiune elastică, peste care
dansează frenetic clarinetul în acut. Coda e suflul... organic-
industrial, uman-mecanic: călătorie (cu trenul?) în care apare
pulsaţia armoniilor luminoase în timbralităţi compactate: am
fost transportaţi într-un spaţiu expresiv nou. De reascultat,
ca toate piesele de aici.

Mecanismele lui Cristian Lolea au fost de mai multe
tipuri, desfăşurate în segmente contrastante: duioşia dilatată,
non-gravitaţională e tăiată de ferocitatea unui dans războinic-
simpatic (?!); visarea e înlocuită de ludic, topirile – de
bruscheţe; toate se coagulează într-o secţiune teribil de catchy,
un joc ritmat in care pocniri, străfulgerări, scurte gesturi
dialoghează întru un discurs dispersat în mai multe registre,
cu pregnante pizzicate bartokiene, unde instrumentele
participă cu intervenţii fugitive peste un ritm săltăreţ ostinat,
susţinut de violoncel şi de pian.

Espaces de Alexandru Ştefan Murariu, a invitat, de
asemenea, imaginaţia într-un loc sonic numai bun de
explorat, reuşind să creeze o atmosferă. Alternează două
configuraţii principale: aproape-leitmotivul tobei (la care
cântă clarinetistul!), în conglomerări ritmice uneori
neregulate, alteori susţinute şi graţia misterioasă, cu treceri
treptate sau directe. Un ritm ostinat se apropie... cinelul
amplifică suspansul. După scurte învolburări antagonice ne
găsim într-un spaţiu cu sclipiri nocturne transformate în
încărcătură dramatică: punctările suflătorilor, urmate de tobă.
Un tremollo pe cât de discret pe atât de captivant devine baza
pizzicatelor elastice care apar pentru scurt timp. Ecouri
timide se caută: suflătorii în linişte. Toba e înlocuită de
armonii visătoare, într-o feerie serioasă: o grădină în care
auzim cântecul ,,obiectiv’’ al unei păsări (clarinetul în mediu-
acut). Spre final vibrafonul conduce un motiv care se reia în
buclă, urmat de vocile celorlalte instrumente care se înfăşoară
în jurul acestuia ca un stol de grauri, singular, fluid.

still in the middle of happening, de Paweł Malinowski, a
impresionat prin efectele subtile, unde nu ne dădeam seama
dacă instrumentele sunt procesate electronic sau nu. O vrajă
captivantă. Pare să nu urmărească un discurs propriu-zis,
liniar; este o construcţie a evocărilor. Anumite gesturi sonore
au un efect comic-ludic: pizzicatele glisate şi sunetele înrudite
ale percuţiei, ceea ce subliniază fantasticul. Aceste mici şi
sclipitoare apariţii răsar dintr-o baie sonoră a unor ecouri care
se topesc unele în altele, într-un soi de iluzie – sunt imprecise,
intangibile, scapă printre degete. Totul se desfăşoară aparent
dincolo de tempo, într-o suspensie a fundaţiei lichide
menţionate, în care trianglul punctează ici-colo, printre
apariţiile spontane rarefiate ale celorlalte instrumente, al
căror caracter evocă un soi de gingăşie misterioasă.

Mechanofaktura de Artur Zagajewski, a încheiat în
forţă. Ca să redau pe scurt o imagine a cum a sunat: ca un
(dramatic) motiv vivaldian îmbibat de mecanisme şi
sonorităţi à la Steve Reich, într-o configurare personală.
Ascultând la faţa locului a fost, însă, pur şi simplu o
experienţă totală, complet captivantă, iar eu stând în primul
rând am luat din plin aceste valuri care se spărgeau peste noi
(dar care te lăsau să ,,respiri sub apă’’. Exhilarating fără
pericol). În mod neaşteptat, fortele aproape constant chiar...
funcţionează. E atât de convins încât convinge. Instrumentiştii
au folosit un metronom în cască întrucât piesa cerea nu doar
o mare precizie, ci o precizie sincron cu banda. Nucleul
constă în grupuri de 8 şaisprezecimi (sau 4 sau 12 sau...) cu
diferite note repetate, în unison ritmic cu toba. La o asemenea
muzică, într-un forte cu pulsaţie constantă, e delicat, cred, să
găseşti proporţia potrivită, durata potrivită a piesei, însă cred
că autorul a găsit echilibrul exact!.

O experienţă consistentă şi delicioasă care m-a lăsat
dorindu-mi să mai fi fost o piesă-două, să-i mai ascult pe
HASHTAG. Ba chiar aş fi reascultat tot concertul. La final mi-aş
fi dorit să fim... still in the middle of happening.

Irina VESA

De la lumină spre întuneric…
sau opt măşti ale violoncelului 

Ajuns la cea de-a XVIII-a ediţie, Festivalul
Internaţional „Meridian” ne-a propus şi în 2023 la mijloc de
toamnă întâlnirea cu muzica contemporană şi reprezentanţii
săi creativi şi inovatori, deopotrivă compozitori şi interpreţi
dedicaţi promovării genului. Ca de fiecare dată, începând cu
2019, festivalul a incitat printr-o temă aleasă ca un leitmotiv
al ediţiei, acum fiind vorba, sub titlul Persona, de explorarea
măştilor şi a simbolisticii acestora cu obiectivul invitării
publicului la renunţarea la masca prejudecăţilor şi la
aventurarea în teritorii sonore aparent dificil de înţeles ori de
asociat unele cu celelalte. 

De obicei, majoritatea evenimentelor de acest tip aduc
în faţa publicului diverse îmbinări timbrale ce evidenţiază
versatilitatea muzicii contemporane dar şi aliajele sonore ivite
din respectivele întrepătrunderi. Drept urmare, un recital de
muzică contemporană susţinut de un singur solist este o
adevărată provocare, căreia pe 6 noiembrie, în sala Silvestri a

UNMB i-a răspuns violoncelistul polonezo-austriac Tomasz
Skweres. 

Cu un titlul generic, Vers le Ciel Macabre paradoxal dar
evidenţiind cele două lucrări ce au mărginit recitalul,
programul propus de Tomasz Skweres a urmărit trei direcţii
culturale de manifestare a muzicii contemporane: cea
românească, cea poloneză şi cea austriacă. Aleasă ca lucrare
de debut a evenimentului dar şi ca punct de plecare în
călătoria de la lumină spre întuneric prin intermediul celor
opt veritabile măşti ale luminii ce în final abia se mai distinge,
Vers le Ciel semnată de Sabina Ulubeanu explorează resursele
tehnico-expresive ale violoncelului pe care le utilizează spre
evidenţierea binomului grav-acut, o variantă sonoră a
antinomiei lumină-întuneric; compozitoarea începe prin
spaţializarea acordului sub formă de arpegiu şi continuă cu
dezvoltări rafinat şi atent construite, prin intermediul cărora
ajunge la o diversitate a culorilor sonore şi la regăsirea
consonanţei iniţiale, Tomasz Skweres accentuând în
versiunea sa interpretativă coerenţa structurii componistice şi
ineditul unor efecte prin care violoncelul obţine culori sonore
surprinzătoare pentru calităţile acestui instrument. 
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Plasat spre finalul recitalului, al doilea opus ce a
reflectat direcţia românească a programului propus de
Tomasz Skweres, Cadenza de Adrian Pop, ce combină cele
mai reprezentative pasaje solo din Concertul pentru violoncel al
autorului, scris în 1975, ne-a ilustrat prin sonurile de sorginte
arhaică amurgul unei zile în mediul bucolic pastoral,
nostalgia încheierii zilei şi implicit a dispariţiei treptate a
luminii fiind brodată de incisive episoade cu aspect
improvizatoric virtuoz în care violoncelistul alternează
emisia sonoră naturală cu efecte clasicizate deja precum
flageoletele sau glissandi, puse însă în contextul unei muzici
moderne ancorate în etosul folcloric local.

Cele două opusuri din zona muzicii noi poloneze
incluse în recitalul susţinut de Tomasz Skweres au fost
poziţionate în program asemenea celor româneşti, una în
debut, iar cealaltă spre final, după modul în care reflectă mai
degrabă lumina sau din contră întunericul. Prima lucrare,
Hidden light aparţinând lui Mateusz Ryczek, ne-a invitat să
depăşim limitele cerului pământean şi să explorăm lumina
ascunsă în spaţiul cosmic într-o veritabilă simfonie de
semnale de sorginte extraterestră imperceptibile natural dar
imaginabile cu ajutor muzicii şi al unor efecte pe care
violoncelistul le-a redat entuziast, sonurile naturale alternând
cu efecte inedite obţinute prin bătăi în instrument ori
prin bătăi din picior dar şi prin momente pizzicato cu
totul surprinzătoare. A doua lucrare din grupul
polonez a fost The Thing scrisă de Adam Porębski, o
piesă strâns legată de filmul SF horror omonim
regizat de John Carpenter, în care muzica devine tot
mai întunecată iar violoncelul ajunge frecvent în
registrul grav, evidenţiind astfel caracterul dramatic
şi apăsător al sonorităţilor ce însoţesc pelicula
cinematografică. 

Deşi născut la Varşovia, Tomasz Skweres s-a
format ca muzician la Viena, astfel că este firesc să fie
legat mai degrabă de cultura contemporană austriacă,
din care pentru recitalul de la Bucureşti a selectat trei
opusuri cărora le-a alăturat propria sa lucrare,prima
piesă interpretată în cadrul recitalului fiind Al fresco,
de Gerald Resch, un opus în care muzica îşi simte
singură drumul şi în care autorul porneşte de la
sonorităţi apropiate de lumea extrem-orientală pentru
a explora apoi inclusiv procedee improvizatorice aflate în
sfera jazz-ului de avangardă, urmat imediat de Amaroncello
compusă de Manuela Kerer care a imaginat această lucrare
asemenea unei mici fresce sonore a unei întâlniri importante
pentru autoare pigmentate de savurarea unuia dintre
celebrele vinuri roşii italiene Amarone, din suprapunerea
celor două evenimente rezultând o muzică intensă, plină de
vervă cu o perspectivă aparte asupra finalului unei zile de
vară în care întunericul îşi face loc discret. A treia lucrare
aparţinând culturii austriece contemporane interpretată
succesiv de Tomasz Skweres a fost Broken Night a lui
Wolfgang Liebhart, care deşi debutează efervescent ajunge
brusc la intonaţiile melodiei populare poloneze cinema nacka
(„noapte întunecată), un veritabil cântec de leagăn, a cărui
linie melodică se aude sub forma de armonice în violoncel,
întrerupt repetat de fraze dinamice puternice menite a
tulbura liniştea ce stă să se instaleze şi se va instala în cele din
urmă.

Ultima lucrare prezentată în cadrul recitalului audiat
a aparţinut chiar lui Tomasz Skweres, Suite macabre ilustrând
capătul drumului parcurs de la lumină către întuneric, care
acum capătă chiar nuanţe macabre. Alcătuită din trei mişcări
intitulate “Ghilotina”, “Gibbert Song” şi “1000 de volţi”, Suite
macabre are caracterul unei piese tragicomice în care umorul
negru, cinic uneori, este utilizat în abordarea subiectului
morţii într-o cheie mai puţin dramatică, în acest scop

preferându-se o continuă alternare între gesturi teatrale
exagerate şi virtuozitatea instrumentală dusă la un înalt nivel
de complexitate. 

Încheiat în sonorităţile lucrării protagonistului însoţite
de proiecţiile vizuale realizate de Alexandru Claudiu Maxim,
recitalul ne-a ilustrat mai multe faţete ale violoncelului
contemporan şi ale repertoriului dedicat acestuia, dar şi o
serie de măşti ale luminii şi întunericului ce funcţionează ca
un tandem fără de care poate chiar viaţa însăşi nu ar putea
exista. 

Mădălin Alexandru STĂNESCU

Ansamblul „Profil”
într-un concert memorabil

Din programul Festivalului Internaţional „Meridian”
2023 nu putea lipsi ansamblul „Profil”, unul dintre cele mai
apreciate din ţara noastră în interpretarea muzicii noi. Fondat
în 2003 de Dan Dediu, care îi este director artistic, ansamblul
este conceput modular şi are o formulă instrumentală
adaptabilă, ceea ce îi permite interpretarea unui repertoriu
vast şi îi oferă posibilitatea de a se reinventa cu fiecare

apariţie scenică. Iată că se împlinesc 20 de ani de când a fost
înfiinţat şi îmi dau seama că am ascultat concerte cu acest
ansamblu încă din 2006, când păşeam pentru prima dată în
lumea muzicii noi ca proaspătă studentă în cadrul
Universităţii Naţionale de Muzică din Bucureşti. O ocazie de
a rememora curiozitatea cu care descopeream alături de
colegii mei teritorii sonore nebănuite până atunci, pe care am
bucuria să o remarc astăzi la tinerii studenţi de la cele două
facultăţi din cadrul UNMB pe care îi întâlnesc în sălile de
concerte.

Pe 6 noiembrie, în Sala „George Enescu” a instituţiei
amintite, ansamblul „Profil” a propus două lucrări din
ultimul deceniu al secolului 20, scrise de Anatol Vieru şi
Alfred Şnitke, precum şi o creaţie semnată în 2023 de Dan
Dediu. Protagonişti au fost violonistele Diana Moş şi Raluca
Stratulat, violistul Marian Movileanu, violoncelistul Mircea
Marian şi pianista Adriana Maier. 

În 15 octombrie s-au împlinit 15 ani de la trecerea în
eternitate a compozitorului, teoreticianului şi profesorului
Anatol Vieru, „cel mai mare geniu al României alături de
Enescu”, aşa cum îl numea Volker Tarnow în publicaţia
germană de muzică clasică Fono Forum în 2008, într-un
portret publicat la 10 ani de la moartea maestrului. Mai avem
multe de descoperit din creaţia lui Anatol Vieru, iar Festivalul
„Meridian” ne-a oferit ocazia de a asculta în acest sens
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Penthouse pentru cvintet cu pian, o lucrare compusă în 1992
care nu mai fusese interpretată de la prima audiţie din 1996
(la Bucureşti, cu Cvartetul Forum şi pianista Dolores
Chelariu). 

În Penthouse, Anatol Vieru ne oferă o privire
panoramică a unei colecţii de imagini sonore diferite,
utilizând cu ingeniozitatea sa caracteristică un limbaj modal
diatonic în manieră cromatică (prin suprapuneri, interpolări,
combinaţii şi variaţiuni, aşa cum menţiona Dan Dediu în
prezentarea din Programul de sală). Energia cinetică a primei
părţi, cu un anume aer ludic, este domolită în partea a doua,
cvasi stagnantă şi cvasi lirică. Aici, ecourile latente ale
pianului par ameninţătoare în cadrul acestui joc şi conduc
spre o creştere tensională ce culminează în partea a treia
printr-un adevărat vârtej sonor. Opoziţia dintre pian şi
coarde domină întregul parcurs, iar pentatoniile şi
pentacordiile sunt limbajul prin care cele cinci instrumente
comunică, evidenţiind un joc de cuvinte în jurul lui penta. 

Întâmplător sau nu, anul acesta s-au împlinit (în 8
august) şi 15 ani de la moartea compozitorului Alfred Şnitke.
Născut în 1934 şi influenţat în creaţia timpurie de Dmitri
Şostakovici, Şnitke şi-a găsit ulterior un drum şi un stil
propriu, pe care l-a teoretizat: polistilismul, în care valorifică
simultan tradiţia şi modernitatea, îmbinând astfel
trecutul şi prezentul. „Scopul vieţii mele este să
unific muzica serioasă şi cea mai uşoară, chiar dacă
îmi voi rupe gâtul făcând asta”, scria compozitorul.
Însă Cvintetul cu pian pe care l-am ascultat în
festivalul „Meridian”, scris în perioada 1972-76,
face parte dintr-o categorie de lucrări mai unitare
stilistic. De altfel, după 1980, compozitorul s-a axat
pe teme creştine, iar spre sfârşitul aceluiaşi deceniu,
Şnitke s-a apropiat de un stil mai sumbru şi mai
accesibil ascultătorilor profani. 

Cvintetul cu pian a fost început în 1972, în
urma morţii mamei compozitorului şi este dedicat
memoriei acesteia (în acelaşi an s-a stins din viaţă
Dmitri Şostakovici, modelul său timpuriu). În
schiţele lui Şnitke, lucrarea a fost concepută iniţial
ca un recviem instrumental, cu cinci mişcări ce
corespund părţilor missei funerare: Introitus, Kyrie
eleison, Dies irae, Benedictus şi Agnus Dei şi a fost
finalizată în 1976. O versiune orchestrală a avut
premiera în 1979, realizată de Şnitke la sugestia
dirijorului Ghenadi Rojdestvenski şi intitulată In memoriam. 

Ideea de recviem instrumental caracterizează această
creaţie considerată definitorie în creaţia lui Şnitke, iar
ansamblul „Profil” ne-a oferit o versiune de excepţie.
Coeziunea ideatică şi muzicală perfectă a interpreţilor s-a
simţit pe tot parcursul lucrării: de la introducerea pianului în
pp şi atmosfera glacială creată de coarde din prima parte,
trecând prin valsul transformat într-un adevărat dans
macabru în partea a doua, prin lamento-ul plin de durere
părţii a treia, ce revine la atmosfera glaciară a incipitului în
partea a patra şi ajungând la finalul contrastant, cu o
passacaglie constituită dintr-o temă ce apare de 14 ori la pian,
peste care se suprapun, ca nişte flash-uri ale unor fotografii,
idei din celelalte părţi. Ansamblul „Profil” a reuşit să creeze
sonorităţi aproape orchestrale, iar seninătatea finalului, cu o
angelică lumină tonală şi un ecou al pianului, a rămas în
memoria mea auditivă ca un ecou al vieţii. 

De la passacaglia la chaconna, în finalul concertului,
pentru că lucrarea scrisă de Dan Dediu în 2023, Cristal foam,
are ca structură profundă şase acorduri transpuse pe fiecare
sunet al gamei cromatice, alternând cu o dispunere diferită
cu fiecare apariţie şi reprezentând, aşa cum menţionează
compozitorul, un studiu de polimetrii. Imaginea sonoră a

„spumei cristaline” este creată printr-o melodie unduită,
jovială, cu caracter folcloric (un adevărat vierme de ureche,
aşa cum îmi amintesc de la cursurile lui Dan Dediu că numea
o temă pe care o fredonezi la finalul concertului), în apariţia
căreia se remarcă procedeul componistic al fragmentării,
secondată de rapide figuraţii ale coardelor. Construcţia
sonoră este în ansamblu ritmică, energică, şi conduce spre un
final fulger. Ascultasem deja această lucrare în finalul
Săptămânii Internaţionale a Muzicii Noi în luna mai (cu o
componenţă parţial diferită a ansamblului) şi a fost o
adevărată plăcere să o aud acum într-o interpretare excelentă. 

Felicitări se cuvin muzicienilor pentru acest concert şi
organizatorilor Festivalului „Meridian” pentru această ediţie
în care a explorat ingenios, cu titlul PERSONA, bogata
simbolistică asociată măştilor. 

Andreea KISELEFF

Strings IN ConnectiON
Duo-ul Strings IN ConnectiON s-a impus rapid în

pesajul muzicii contemporane româneşti drept unul dintre
ansamblurile inedite care redau cu o mare putere de
abstractizare şi, în acelaşi timp, forţă emoţională, creaţiile

dedicate viorii si mediului electronic sau digital, în
numeroasele sale înfăţişări. În după amiaza zilei de 7
noiembrie 2023, la Universitatea Naţională de Muzică din
Bucureşti, violonistul Ladislau Csendes şi artistul multimedia
Cătălin Creţu au propus publicului aflat în sala „Constantin
Silvestri” patru lucrări elaborate în decursul a patru decenii
de căutări în domeniul muzicii camerale cu partener
electronic - de la 1963 în 1999. 

Violostries de Bernard Parmigiani şi Devy Erlih, rezolvă
ingenios un traseu ce porneşte de la expunerea materialului pe
banda, preluat apoi de vioară, înteinderi punctforme, sunete
cu funcşie gonguri, note care se scurg ca o clepsidră,
intervenşia viorii live, toate setează o stare de aşteptare şi
surpriză, mai ales prin spaţializarea sunetului complex emanat
de boxele plasate în colţurile încăperii. Dezvoltările succesive
ale materialului expus se unifică în partea finală, o secţiune de
un dramatism puternic, din ce în ce mai dureros, în care forţa
emoţională a lui Ladislau Csesdes este valorificată pe deplin.

A doua lucrare din program ne-a propus o incursiune în
creaţiei recent dispărutei Kaija Saariaho, un fragment din
baletul Maa (1991) ... de la Terre“ o imagine naturalistă pe
“bandă”, (aluzii la păsări, vânt, foşnete) alternată cu
intervenţiile viorii (tratată ca un ecou), minimaliste, dar dense,
cu scopul de a servi drept nucleu al întregii lucrări ample. 
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Surpriza concertului a constituit-o apariţia entuziastă a
grupului de măşti itinerante purtate de membrii ansamblului
Mad Hatterpillars, care au propus o intervenţie pe tema
Timpului (conceptul Sofiei de la Hoz), secondaţi de Cătălin
Creţu care a asigurat transmiterea fundalului electronic,
alegere în concordanţă cu tematica recitalului. Măştile create
de artista Angela Bontaş au prins viaţă în redarea ideeii de
timp metric, circular, întrerupt, subiectiv sau obiectiv, creând
în spaţiul sălii de concert un moment dual, cu polii situaţi de
la energia ludică la spaţiul multelor întrebări.

În continuare, ca o continuare logică, am putut
reasculta Sonata pentru vioară şi bandă de Tiberiu Olah, o
creaţie care a “aproape” explicat conceptul timpurilor
suprapuse, polifonice, încă de la premiera sa, realizată de
acelaşi L. Csendes în 1999, împreună cu bandă imprimată de
Călin Ioachimescu, în prezenţa compozitorului. De această
dată, banda preînregistrată a fost prelucrată de Cătălin Creţu
în maniera sa proprie, superpoziţiile de pentatonii, mai întâi
expuse la vioară, intervenţiile multistratificate care vorbesc
despre densificarea şi rarefiera timpului, spaţiul sugerat prin
poziţia violonistului în spatele sălii, creând iluzia timpului
dezmembrat, golit de carnalitate, esenţializat la stadiul de
idee. 

Ultima lucrare a recitalului a fost Metabizantirikon
(1984) de Octavian Nemescu, de asemenea o meditaţie
profundă asupra timpului şi a suprapunerilor sale, interioare
şi exterioare. Anii ’80 au fost, pentru compozitorii români,
unii foarte fertili în explorarea unor tematici adânci, care nu
se demodează, precum şi anii care au adus în atenţia
publicului metastilismul, recuperarea arhetipală, variaţiunile
pe teme existente în memoria culturală şi
esenţializarea discursului muzical la nivel
conceptual, indiferent de complexitatea
limbajului folosit.

O astfel de explicaţie a fenomenului ne-
a oferit duo-ul Strings IN ConnectiON prin re-
darea plină de miez şi expresivitate dramatică
a lucrării lui Octavian Nemescu. Stratul de
noutate propus, peste bandă şi vioara live, a
fost cel vizual, Cătălin Creţu imaginând dintr-
o scoică primordială, modificată în raport cu
stratul auditiv, tulburări, distorsionări, fra-
mântări, pulverizări şi disipări, pentru ca în
final totul să se reunască în epitomul perfec-
ţiunii, sfera. Cercul este imaginea cea mai sim-
plă pe care o percepe ochiul uman, simplitatea
fiind explicată de formula sa geometrică con-
cisă, se defineşte prin măsurarea razei. Toto-
dată, cercul conţine totul în cosmogonia
universală, la fel cum lucrarea lui Octavian
Nemescu operează cu straturile conştiinţei de
la nivelul primar, instinctiv, la cel al expresiei naturii conve-
rite în conpetualizare- cel cultural, terminând cu cel spiritual,
al transcendenţei. De remarcat că din punct de vedere audi-
tiv, receptorul nu este ghidat simplist, printr-un simplu joc
de registre, prin aceste straturi ale existenţei, ci se preferă mo-
tivele clare, asumate, o limpezire a discursului la nivelul idei-
lor şi timbrului pur, pentru o veritabilă înălţare înspre
interior.

Efortul celor doi muzicieni a fost răsplătit călduros de
publicul aflat în sală, pe bună dreptate. Am putut asista la un
recital profund, plin de miez, căruia nu i-a lipsit nici măcar un
atribut poate mai rar de obţinut: un sentiment al gingăşiei, o
dragoste făţişă faţă de muzica interpretată, o supunere a
teribilei maşinării Max Msp prin sufletul instilat acesteia,
realizare imposibilă fără o comunicare magistrală a celor doi
interpreţi cu adevărat creatori.

Sabina ULUBEANU

Opening Theory –
ipostaze ale Deschiderii 

Pentru George Păiş, Ştefan Stoianovici şi Alex Muşat
sau, mai pe scurt, OPENING THEORY, fuziunea dintre jazz
şi rock reprezintă mai mult decât un simplu modus vivendi
sonor. Autodefinindu-se ca un „trio-ul de rockeri deghizaţi
într-o formaţie de jazz”, talentaţii muzicieni investesc, în
fiecare apariţie scenică, un munte de energie şi dăruire
sensibilă. 

Una dintre accepţiunile „Teoriei Deschiderii” este,
după cum ne-a mărturisit George Păiş, însăşi comuniunea
dintre interpreţi şi spectatori, aşa că trioul „Opening Theory”
a ales să-şi apropie auditoriul într-o ambianţă relativ
neconvenţională pentru publicul uzual al unui festival
„clasic” de muzică nouă, precum „Meridian”. „Botezat”, cu
umor neaoş, „I-auzi una”, barul de la etajul 1 al clădirii din
Strada Bărăţiei 33 are toate atributele unui spaţiu
multifuncţional atractiv pentru orice vârstă şi tipologie de
preocupări, un ambient familiar, amprentat de patina
timpului, numai bun pentru a construi punţi între forme de
artă, expozeuri literare şi reflecţii cvasi filozofice asupra
existenţei cotidiene; aşa că, în seara de 7 noiembrie, în cadrul
seriei SPLASH!avangardă – organizată de CIMRO & I-AUZI
UNA, componenţii trioului au oferit, aici, publicului o suită
de naraţiuni muzicale de inspiraţie jazz-rock. 

Lumea sonoră a compozitorului George Păiş,
conturată într-un permanent schimb de replici cu pianistul
Ştefan Stoianovici şi percuţionistul Alex Muşat ni s-a

dezvăluit treptat, sub forma unui scenariu dinamic în
continuă transformare, în care ponderea sporită a
elementului improvizatoric a conferit performance-ului o aură
creativă incitantă. Cele cinci piese din program – Science
Fiction, Sweet like you, Mozaic, Opening Theory şi Adverse
Reaction – la care s-a adăugat mult aşteptata „recompensă”
sonoră dăruită auditoriului, Fixation, au creionat un complex
de stări contrastante, sonorităţile agresiv explozive
contrabalansând secvenţele cu nuanţe psihedelice. 

Compozitor-interpret şi, totodată, liderul formaţiei
„Opening Theory”, plurivalentul „purtător de măşti” al
„Teoriei Deschiderii”, George Păiş, a modelat suportul
armonic prin intermediul instrumentarului electronic, cei doi
colegi ai săi construind paradigme complementare,
dezvoltate personalizat în ipostaza protagonistului meditativ
– Ştefan Stoianovici – şi a celui expansiv, tumultuos – Alex
Muşat. 
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Îmbinând sensibilitatea reflexivă a intro-urilor
pianistice cu debuşeurile ritmice specifice rock-ului progresiv
înveşmântate într-un sound electronic omogen, evoluţia
ansamblului a impresionat prin naturaleţea exprimării
artistice, prin aliajul inedit al formulărilor improvizatorice,
prin ideea incursiunii în trecutul de „metalist” al lui George
Păiş pentru a proiecţa anterioritatea – sub forma opţiunii
stilistice – în creuzetul de oferte nelimitate ale actualităţii,
tuturor acestora adăugându-li-se plăcerea vizibilă, absolut
contagioasă, cu care cei trei muzicieni sunt capabili să se
implice în actul interpretativ! 

Şi da, într-adevăr, acum mai mult decât oricând, un
asemenea open space metaforic, ca eliberare de masca oricăror
prejudecăţi şi aventurare prin diverse teritorii sonore, ar
putea fi generic salutar pentru umanitate, facilitând contactul
viu cu faţetele multiple ale fenomenului artistic contemporan,
cu muzica acestui timp preschimbată firesc, pentru noi toţi, în
emoţie curativă. În „Meridian”, începutul a fost făcut…

Loredana BALTAZAR

SAXONICS – o călătorie prin
lumea acusmatică a sunetului

Lucrările conţinute în programul concertului de
muzică electroacustică live, susţinut în după-amiaza zilei de
8 noiembrie 2023, în Sala „Silvestri” a UNMB, de către
saxofonistul clujean Zoltán Réman, au readus, cred, în
memoria colectivă faptul că, cele mai sofisticate programe
computerizate ale momentului - cum este şi cazul celui ”de
sinteză şi compoziţie electroacustică
generativă”, Random Walk/Mers aleatoriu al
sunetelor, dezvoltat şi utilizat de către
Adrian Borza, compozitor şi artist
multimedia - îşi au rădăcinile în primele
experimente de muzică electroacustică,
”concretă”, sau ”obiect muzical”, de la
mijlocul secolului XX, datorate muzico-
logului-acustician francez Pierre Schaeffer.
- ”Obiectul Muzical nu e decât un Obiect
Sonor, iar cine vede Obiectul, vede
Structura”. Dar, pentru a o înţelege, e
necesară ”Cultivarea Câmpului Perceptiv”,
recomanda Schaeffer.

Concertul a debutat cu o primă piesă
de Adrian Borza, Steps to Unknown/Paşi spre
necunoscut pentru live electronics, care,
conform precizării autorului, încheie seria
compoziţiilor dedicate Centenarului
„Xenakis” aniversat în 2022. Aşezat în faţa
dispozitivului electronic, compozitorul
”articulează”, modelează atât durata şi
traiectoria, cât şi intensitatea, frecvenţa,
ritmul şi înălţimea sunetelor etc. În ”devenirea lor continuă”,
sunetele evoluează de la zgomote şi ritmuri ivite în ”câmpul
perceptiv” al auditoriului dintr-un abis liniar, ca o stare de
fapt, imuabilă, la acumulări asimetrice de timbruri – corzi şi
suflători – atingând climaxul trezirii la viaţă printr-un strigăt
accentuat de timbrul ascuţit, ”abraziv” al saxofonului şi al
loviturilor repetitive de tobe. Apoi, toată această fierbere a
materiei sonore dispare în abisul din care a descins.

Liquid II pentru saxofon alto şi live electronics (2023) de
Áron Török-Gyurkó este, aşa cum mărturiseşte şi
compozitorul, o ”regândire a piesei cu acelaşi nume pentru
clarinet şi pian amplificat”, interpretată în ediţia din Mai
2023, a SIMN, de către clujenii Aurelian Băcan (clarinet) şi
Eva Butean (pian). Dacă în Liquid I, autorul experimenta

măsura în care ”fluiditatea” sonoră se păstrează, chiar şi
atunci când materia e polarizată între forma concretă a
sunetului, şi proiecţia lui fantomatică, în Liquid II, mediul
electronic ”dilată universul sonor conceput iniţial”, evitând
dihotomiile şi asigurând continuitatea devenirii. Conectat la
softul dispozitivului Random Walk , saxofonul unifică fluxul
sonor, prin sunete lungi şi ascensiuni virtuoze, în spirală, cu
efecte de jazz, sau în formule ritmice granulate, dispuse în
forme circulare ce se pierd în registrul acut, continuând
infinita curgere...

Odată cu lucrarea lui Cătălin Creţu, Xsenax (2023),
se schimbă şi paradigma muzicii aşa-zis concrete, pe care
Schaeffer o compara, în „Tratatul Obiectelor Muzicale”
(1966), cu ”pictura non-figurativă, abstractă” - propunând ca,
”în loc să notezi ideile muzicale prin simbolurile solfegiului”,
de ce să nu ”captezi concretul sonor, de acolo de unde vine”,
adică din ”sunete naturale”, sau ”din zgomote” etc. Pentru a
schiţa un portret, în relief, al lui Xenakis, Cătălin Creţu
apelează la tehnica de colaj aş spune. Combinând cele două
procedee de compoziţie – mediul electroacustic, bazat pe
”relaţiile dintre numere prime” (inspirat de preocupările
matematice xenakiene), şi sursa naturală de inspiraţie (râul
Sena, în ambianţa căruia şi-a conceput lucrarea),
compozitorul proiectează, în punctul lor de convergenţă,
portretul virtual al lui Xenakis-omul, pe care compozitorul
şi-l închipuie flanând pe malurile Senei, savurând
cantabilitatea saxofonului-tenor şi melancolia şansonetelor,
în timp ce priveşte, nostalgic, unduirile apei redate prin
suprapunerea sonorităţilor saxofonului fizic, cu ale
instrumentului din mediul electronic. Interferenţa astfel
creată, între presupusa stare de spirit a lui Xenakis, şi

propriile impresii şi emoţii produse de contemplarea
aceluiaşi peisaj acvatic, amplifică lirismul pasajelor
saxofonului solitar, live, urmat ca o umbră de cel din mediul
electronic – să fi fost umbra lui Xenakis?! Pe fondul
consonanţelor, cu ecouri multiple, reflectate de multifonicele
saxofonului, ca în nişte oglinzi temporale paralele, monologul
său îşi ramifică arborescent armoniile, pentru ca, apoi, să se
piardă în foşnetul apei din mediul electronic. Ce lucrare
frumoasă!

Programul concertului din 8 noiembrie s-a încheiat,
ciclic, cu lucrarea ”acusmatică” semnată de Adrian Broza,
Gesturi şi texturi pentru saxofon tenor augmentat (2023). Piesa
”explorează perimetrul muzicii interactive”, şi a fost
”concepută în cadrul proiectului SAXONICS: Sunet
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augmentat”, iniţiat de către autor în 2022. Dacă muzica
concretă îl avea ca precursor pe Pierre Schaeffer, muzica
acusmatică (sunete care ”se aud, dar nu se văd”), are ca sursă
de inspiraţie, pe de o parte termenul grecesc akousma (ceva
auzit) aplicat de Pitagora discipolilor săi (akousmatikoi/cei
care ascultă, ascultători), cărora le cerea doar să-i asculte
prelegerile, fără să-l vadă, el vorbindu-le din spatele unui
văl/ecran, pentru a nu le distrage atenţia prin contactul vizual
direct; pe de altă parte, tot Schaeffer este cel care a folosit
primul sintagma muzică acusmatică – scrisă special pentru a
fi redată de difuzoare, procedeu care favorizează ”audiţia
pură, disociată de instrumente...”. 

Sunetele percusive ale saxofonului – frullato, siflate,
multifonice etc. – sunt preluate de mediul electronic
”augmentând”/extinzând astfel limitele interpretative ale
saxofonului fizic. Această tehnică generează fenomene, să le
numim optice, percepute ca alternări dintre imagine şi
proiecţia ei în spaţiu, dintre realitate şi virtualitate, lumini şi
umbre, şi, de asemenea, apariţia unor secvenţe ritmice
minimalist-imitative, ce estompează substanţial diferenţele
dintre live şi electronics. 

Performanţele virtuoze ale celor doi actanţi - Andrei
Borza şi Zoltán Réman – au redat, fie şi numai parţial, sensul
oarecum iniţiatic al experienţei acusmatice, dacă ţinem
seama de semnificaţia pitagoreică a termenului. Este vorba,
afirmă Schaeffer, despre o experienţă ce presupune ”să te
consacri integral şi exclusiv ascultării” - cu alte cuvinte, să
descinzi în propria interioritate, ce favorizează introspecţia. 

Despina PETECEL THEODORU

Proiectul Encore 
al Adrianei Toacsen

Pe când încă era în faşă şi auzisem şi eu pentru prima
oară de ea, iniţiativa pianistei Adriana Toacsen, de a lansa un
concurs de compoziţie pe baza căruia să alcătuiască un recital
cuprinzând exclusiv bisuri, mi s-a părut o
năstruşnicie într-adevăr incitantă, dar şi
întrucâtva artificial sucită. Căci, în mintea mea,
miza şi impactul prezentării unei piese
muzicale ca bis depind în mod esenţial de
programul concertului cu care piesa respectivă
se asortează cumva, de felul în care ea
prelungeşte poetic ori, dimpotrivă, subminează
surprinzător o anume atmosferă spectaculară,
în prealabil instaurată. Altfel spus, am avut
impresia că desprinderea din acest context şi
înşiruirea mai multor piese scurte de mare efect
într-un recital de sine stătător elimină, de fapt,
situaţia specifică ce legitimează folosirea
termenului „bis”; acesta nu desemnează un gen
muzical cu substanţialitate şi cu reguli proprii,
ci doar o calitate conjuncturală, o înrămare
temporală specială ce, în definitiv, poate să ia
în primire orice tip de muzică – cu condiţia
respectării, totuşi, a unei singure „reguli”:
bucata muzicală propusă drept bis trebuie să
aibă virtuţi aforistice, ceea ce nu înseamnă doar
dimensiuni miniaturale, ci şi capacitatea de a
rosti ceva frapant şi esenţial în foarte puţine minute. Atâta
vreme cât e împlinit dezideratul conciziei memorabile, stilul,
ideea sau emoţia urmărită poate fi de absolut orice factură.
Un imens bazin al aforismelor muzicale se află, aşadar, la
dispoziţia soliştilor, iar ele pot foarte bine să constituie
suplimente răzleţe menite să concretizeze prilejul deosebit al
bisului, sau să fie asamblate în cadrul unor recitaluri dedicate

numai lor. 
Desigur, iată nişte observaţii cam pedante şi lipsite de

haz! Căci, asistând în 8 noiembrie, în sala mică a Ateneului
Român, la ultima prezentare a recitalului ticluit de Adriana
Toacsen (după alte patru prezentări ale aceluiaşi program la
Braşov, Cluj, Timişoara şi Iaşi, unde a stârnit ecouri foarte
favorabile), mi-am dat seama, până la urmă, de futilitatea
micilor mele rezerve şi am înţeles mai bine rostul întregului
proiect Encore. Adriana Toacsen şi-a propus, de fapt, să
contribuie la lărgirea bazinului de potenţiale bisuri, adică să
demonstreze că şi muzica contemporană poate constitui
obiectul legăturii privilegiate pe care orice bis o urzeşte între
solistul virtuoz şi ascultătorii săi. Genul miniaturii solistice
oferă, de altfel, un vehicol dintre cele mai potrivite pentru a
prilejui împrietenirea publicului nespecializat cu muzica
nouă, din mai multe motive: se livrează homeopatic, sub
forma pilulei puternic aromate, necontrariind actuala
obişnuinţă generalizată de a recepta muzica după standardul
suveran al song-ului pop, în doze temporale comprimate, de
până în sau puţin peste cinci minute; satisface cel mai bine
dorinţa oricărui interpret de a-şi etala îndemânările;
esenţializează inconfundabil semnătura unui compozitor şi,
în această calitate, poate fi „aperitivul” ce îmbie irezistibil la
aprofundare. 

Adriana Toacsen a reuşit să coaguleze în jurul ideii
sale energii componistice de vârste şi amprente stilistice
foarte variate, recitalul său oferind de fapt o elocventă
perspectivă panoramică asupra stadiului actual al muzicii
contemporane româneşti. Astfel, am putut (re)asculta piese
reprezentative aparţinând unor compozitori consacraţi, cum
ar fi: Le Vent de Transylvanie din suita Lévantiques a lui Dan
Dediu, furtunoasă şi totodată vaporoasă răsfoire a clapelor,
având acelaşi efect primenitor al rafalei ce ia pe sus, ca şi al
adierii ce vine să mângâie de departe; Debumesquisse, cuib
cald şi pufos, perfect rotunjit de Diana Rotaru pentru oricine
e îndrăgostit, la fel de iremediabil ca şi dânsa, de farmecul
debussyst; Pendulum de Cătălin Creţu, şuie procesare

timbrală (bazată, ca şi ciclul Clopote şi mecanisme din care face
parte piesa, pe interacţiunea cu senzori electronici) a unei
melodioare oscilante, cantonate între două clape, şi cu
potenţial de vierme de ureche; Mirror Spiders a lui Şerban
Marcu, în care mâinile pianistului sunt puse să tropăie cu
agilitate arahnoidă pe claviatură, ba încrucişându-se şi
urmărindu-se reciproc, ba punându-se la pândă, până ce, în
final, mâna dreaptă cade în afara claviaturii şi ciocăneşte,
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înzestrată cu trei degetare, câteva semnale misterioase în
lemnul de la marginea pianului.

Altor patru compozitori români cunoscuţi Adriana
Toacsen le-a comandat piese special concepute pentru
proiectul său, iar acestea au adus recitalului un spor de
directeţe lirică şi interiorizare elegiacă (lip of fate de Sebastian
Androne-Nakanishi), de motricitate jovială, fantezist dilatată
sau comprimată în spiritul unei toccate împiedicate (Sturm
und Drang de Sabina Ulubeanu), dar şi de sugestivitate
ludică, pusă fie pe făgaşul lejerităţii simpatice (cum a
procedat Gabriel Mălăncioiu în Typoncello, în care pianul
capătă apucături de maşină de scris), fie pe cel al panicii
caricaturizate (cazul piesei Schizophrenia a lui Cristian Bence-
Muk, în care goanele şi rătăcirile cromatice ale degetelor pe
clape sunt tot mai des punctate de suspine, interjecţii, în cele
din urmă urlete ale pianistului).

În fine, tabloul s-a completat cu alte patru lucrări
selecţionate în urma concursului de compoziţie organizat în
cadrul aceluiaşi proiect Encore, lucrări aparţinând unor tineri
creatori de până în 30 de ani, ce justifică din plin aşteptările
cele mai optimiste cu privire la viitorul muzicii româneşti.
Andrei Petrache a reuşit, în Vertij, ceea ce constituie deja
amprenta identităţii sale componistice – un dozaj
echilibrat între structura perfect arcuită (motorică
şi cu alură de perpetuum mobile ligetian, în cazul
piesei de faţă) şi dezinvoltura jazzistică (practicată
cu consecvenţă de tânărul muzician multiplu
înzestrat); Andrei Virgil Popescu a înscenat, în
Allemande à la Chopin, o jonglerie tipic
postmodernă, creând fuziuni virtuoze, dar şi
poznaşe subminări reciproce între patosul
despletit al figuraţiilor de sorginte romantică şi
rafinamentul ordonat al polifoniilor baroce; Rubin
Szabó Básza Lovász a realizat, în Malneirophrenia,
o absorbantă imer-siune onirică, nelipsită la
rândul ei de unele fantaste irizaţii lisztiene sau
skriabiniene; iar Irina Perneş, inspirată de o schiţă
absurdă a lui Daniil Harms, a regizat, în Old
Women Falling Out, întortocheri şi prăvăliri
năstruşnice, pulsaţii sfredelitoare şi legatouri în
cascade, menite să capteze sonor imaginea
bătrânelelor băgăcioase ce cad una după alta de la
balcon. 

Adriana Toacsen a fost la înălţime: a
dovedit perfor-manţe tehnice de natură
acrobatică şi resurse inepuizabile în planul acordajului
temperamental, vitale, de altfel, pentru trecerea rapidă între
miniaturi cu caractere atât de diferite. Plasat în cadrul
Festivalului „Meridian”, recitalul ei de bisuri s-a impus drept
unul dintre cele mai plăcute şi palpitante, nu doar datorită
conceptului poznaş după care a fost croit, ci mai ales graţie
bucuriei contaminante şi afecţiunii depline cu care pianista a
oferit publicului piesele, ca pe nişte nestemate cu drag
şlefuite. Încăpută pe mâinile unor asemenea interpreţi
pasionaţi şi carismatici, muzica contemporană românească se
poate considera norocoasă. 

Vlad VĂIDEAN

„György Ligeti: De la grăuntele de
sunet la particula lui Dumnezeu”

Continuând printr-o a doua ediţie de conferinţă
internaţională orientată spre Avangarda Radicală,
evenimentul de omagiere a lui György Ligeti la centenarul
naşterii sale − găzduit de „Meridian” − şi-a păstrat menirea
exprimată de prima ediţie (Xenakis, 2022, Braşov), aceea de a

dezţepeni ochiul alb fixat pe perceperea Avangardei ca
unealtă a sabotajului faţă de schema vecinic rezonantă a
formulărilor de gând şi sunet cu obârşie autohtonă. Spre a
reuşi să sugerez conturul unui spaţiu de viziune specific
pentru acest deziderat, al altor alianţe, am invitat şi în 2023,
în România, de la importante universităţi din Europa,
conferenţiari de primă ligă. 

În plus, am găsit de cuviinţă – cunoscând ansamblul
minunat de acţiuni pe care atât de distinsa şi regretata noastră
colegă, muzicologul Bianca Ţiplea Temeş l-a agregat la Cluj-
Napoca prin impresionantele conferinţe internaţionale
dedicate lui Ligeti încă din anul 2016 (şi până în 2023) − să
bornez diferenţiat tematica conferinţei de la Bucureşti; să pot
de-suplimenta atenţia auditoriului vis-à-vis de ostensiva
preocupare asupra filiaţiei muzicii ligetiene ca reîntoarcere
la moştenirea folcloristă (Bartók, Kodály, Lajtha Lászlo) şi  la
alte influenţe ca cea a muzicii gamelane ori poliritmiei
africane (concentrate şi ele pe ideea de păstrare „a zestrei”...
− cunoaştem astfel de clişee). 

În Sala Auditorium a Universităţii de Muzică, în
parcursul unei zile, participanţii la conferinţa „György Ligeti:
De la grăuntele de sunet la particula lui Dumnezeu” au fost

invitaţi să asiste la două componente de consistenţă: o parte
ştiinţifică şi una artistică. Partea ştiinţifică a impresionat prin
generarea unui discurs suculent, viu, interactiv între
conferenţiari şi public, interpenetrând ori construind prin
disjuncţie (dincolo de vreo imbricaţie) interesante puncte de
vedere ce lăsau adesea spaţiu de identificare pentru un NOU
Ligeti. După frazele de deschidere a evenimentulu Dan Buciu
a expus succint idei cu privire la importanţa lui Ligeti, a
muzicii sale ca sinteză a mai multor tensiuni experienţiale,
punând apoi audienţa în priză prin prezentarea unui material
inedit, respectiv a unui schimb de scrisori între Ligeti şi Ştefan
Niculescu aparţinând anilor 1989’93 (traduse de D. Buciu în
limba engleză) din care respiră respectul lor profesional
reciproc şi faptul că Ligeti aprecia mult lucrările lui Niculescu
(Simfoniile a II-a, a III-a, Cantos, Ison II). De interes în cuprinsul
materialului oferit participanţilor rămâne şi captarea
fotografică a momentului întâlnirii celor doi compozitori la
Viena, în cadrul Festivalului „Wien Modern” (1992), când, în
cadrul unei mese rotunde, în bine cunoscuta Casă de
Concerte (Konzerthaus) − sala „Schönberg” − aceştia au purtat
un dialog antrenant, amplu, moderat de Karsten Witt.

Reluând de la un alt capăt firul de ghidaj în
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descoperirea semnificatului ligetian, muzicologul Peter
Nelson, docent al Universităţii din Edinburg şi director al
publicaţiei „Contemporary Music Review”, prin tema
„György Ligeti: Fricţiune şi imagine incertă” a abordat câteva
categorii de amprente stilistice prezente în muzica
compozitorului, dintre care fractura, escala în punctul
alternativelor situate la marginea graniţelor reflecţiei,
decolorarea şi re-colorarea gradată (în Concertul pentru
violoncel −, putând fi adăugate aici şi alte lucrări pentru
orchestră), testarea şi încălcarea (subiectivizarea)

constrângerii, evitarea jargonului serial; este de reţinut, –
menţiona Nelson – că prin genetica ei, muzica lui Ligeti
crează o continuă plauzibilitate prin tocmai acea umplere (re-
compunere) a golului între memoria istorică (influenţele
iniţiale) şi cea dominată de nevoia de eliberare − chiar dacă
aceasta, ultima, a implicat şi acţiuni riscante precum cea a
emigrării sale.

Tânăra cercetătoare Martyna Kopeč de la Universitatea
„Nicolaus Copernicus” din Toruń (Polonia) a găsit unele
răspunsuri privind simbioza între fotografia distorsiunii
cinematice sonore şi estetica fabulosului la Ligeti; avansând
ideea descătuşării din chingile culturii de altar, a evadării din
tirania ultra-conformismului intelectualist (Paul Johnson) şi
de aderare la «Pop Culture», „Odiseea sonoră ligetiană (Sonic
Odyssey) − o poartă de intrare în Necunoscut în Odiseea spaţială
(2001)” a documentat atât asupra laitmotivelor imagistice
prezente în producţia lui S. Kubrick cât şi despre încapsularea
lor în quadrupla rădăcină sonoră «Richard Strauss, Johann
Strauss, Aram Haciaturian, György Ligeti (Atmospheres,
Aventures, Lux Aeterna şi Requiem (Kyrie). D-ra Kopeč a
surprins perfect corespondenţele caleidoscopice dintre
exerciţiul fanteziei regizorului american şi emancipatele
„anticipări ale lumilor viitoare” exprimate de potenţa axială
a muzicii lui Ligeti.  

Opţiunea lui Christoph von Blumröder de a ne vorbi
de „Ligeti la Cologne” nu este întâmplătoare. Ca teoretician
specializat în analiza muzicii lui Stockhausen, profesor la
Institutul de muzicologie din Köln, Blumröder cunoaşte în
detaliu biografia unuia dintre primele institute de muzică
electroacustică din Europa, – WDR. Aici a fost concepută
lucrarea sa Artikulation (1958) relevând vocea unui
continuum fracturat prin mărunţirea particulelor sonore;

ingenios structurată ea conţine atât sunete sinus cât şi
dispoziţiuni permeabile, eterogene (zgomot). 

Pe marginea „Corespondenţei dintre Ligeti şi Adorno”
comentariul lui Jörn Peter Hieckel (titular al catedrelor de
muzicologie la universităţile de muzică din Dresda şi Zürich)
a pus în evidenţă faptul că teoria critică şi profilul gândirii
„negative” Adorniene a joncţionat adânc, departe de orice
formalism, cu modalitatea estetică Ligetiană de a examina
critic obiectele, conceptele, formulele de strategie
componistică “la modă”, a le măsura capacitatea de adecvare

la propria-i ideaţie spre a nu se lăsa
împăienjenit de veleităţile acade-
mizarde post-weberniene. Nu
întâmplător muzica sa, Negativa (cum
o prinde în definindum M. Finnissy)
confruntă − adesea prin deriziune şi
grotesc − un exces printr-alt exces; din
acest unghi privim la Aventures,
Nouvelles Aventures, la Le Grand
Macabre, la Nonsense Madrigals ori la
Désordre (primul étude pentru pian),
la Simfonia celor 100 de metronoame la
ritornela, comică 0’00” ce persiflează
piesa lui Cage 4’33”.  Se pare, – după
spusele lui Hickel – că schimbul de
scrisori între cei doi nu a fost dictat de
un context quasi-rutinar cu iz antitetic
(vezi spre pildă „Corespondenţa John
Cage – Pierre Boulez”), ci s-a fondat
pe o rezonanţă noetică de excepţie. 

Transgresarea spre alt unghi
de receptare a muzicii lui Ligeti s-a
făcut simţită când, Malgorzata
Lisecka, docent al Universităţii
„Nicolaus Copernicus”, a eliminat din
scenă variabilele asamblajului

hermeneutic oferit de muzicologia „absolută” (vezi şi titlul
ales: ”Le Grand Macabre and the Aesthetics of Camp”). Linia
euristică urmată de Dr. Lisecka a fost de reconstituire a
textului dramatic şi a fizionimiei personajelor operei „Le
Grand Macabre” dimensionându-şi observaţiile pe aserţiunea
lui Richard Toop ce considera această operă ca „bine
înşurubată în <pop art> ”, dar şi pe filonul participativ al (mai
puţin absorbitei în România) „Camp Theory” (miezul
referenţial al acesteia se află în Notes on Camp (1964) al eseistei
Susan Sontag). Precum se menţionase şi în concluziile
prelegerii „Camp transformă comportamentul inacceptabil
într-o exagerare a lui, bizareria − privită iniţial ca test pentru
prostul gust (de exemplu) – într-o valoare estetică pozitivă.”

Ultima participare ştiinţifică – şi aceasta remarcabilă,
– a fost a compozitorului şi profesorului Manfred Stahnke,
discipol al lui Ligeti la universitatea de muzică din Hamburg.
Domnia sa a supus atenţiei o temă ce probează faptul că l-a
cunoscut pe acel Ligeti din faţa planşetei, consolei de
comandă a unei nave (catedră). Aşadar, „Conexiuni posibile
între gândirea lui Claude Vivier şi György Ligeti în al său
Hamburg Concerto” a stabilit din capul locului insistenţa pe
analiza unor răscruci morfologice prezente în acest ópus.
Chiar dacă mai puţin cunoscut datorită dispariţiei sale
timpurii, compozitorul canadian Claude Vivier (1948-83) a
fost considerat de Ligeti un ambiţios în grupul spectraliştilor,
dar nu fiindcă citea universul muzical printr-o cheie spectrală
ce introducea radicala separaţie de tehnica post-serială, ci
prin faptul că angaja în discursul său mase armonice al căror
curent purta nucleul unor influenţe dinspre alte culturi
(exotism sonor) raliindu-se bunăoară trendului ce promova
(şi) muzicile gamelanului Balinez. Stahnke a decodat în
partitura Concertului Hamburghez unele dintre amintitele
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răscruci arătându-ni-le în mod riguros, punctul focal fiind
marcat de divergenţele de intonaţie strecurate printre
progresiile microtonale.

Primul care a apăsat pedala intrării în muzica lui Ligeti
a fost duo-ul violoniştilor Ladislau Csendeş - Daria Zaharia.
Perfect acordat ca ethos acesta a redestăinuit publicului
cunoscutele Baladă şi Joc într-o atentă, dar şi naturală
expunere. I-a urmat Daniel Dascălu cu Studiile pentru pian nr.
4 - Fanfares, nr. 5 - Arc-en-ciel (volumul 1), nr. 11 - En suspens
(volumul 2). Fanfares a antrenat vivacitatea tipizată prin
titulatura Allegro barbaro bartókiană abundând de transpoziţii
modale; al doilea studiu, în tempo lent, a evidenţiat o narativă
prin oglindire cu tuşa celei de-a cincea dintre cele Şase Piese
pentru pian (Klavierstücke) op. 118 de Brahms − servindu-se
însă de o armonie complexă, modală; În En suspens cu a sa
polifonie de omofonii, compozitorul a apelat o soluţie de
expresie prin suprapunerea a două grile de metrizare: mâna
dreaptă care narează în măsura de 6/4, în timp ce stânga în
12/8; pianistul a etajat inedit prin dinamică cele două funcţii
metrice, a găsit echilibrul între schemele de evoluţie ale
vocilor, a plăsmuit cu inteligenţă şi inspiraţie acest grup de
gânduri sonore. În continuarea programului, în Sonata pentru
violoncel solo Ştefan Cazacu a oferit o versiune performativă în
care contra-forţele tensionale au încordat în chip vizibil arcul
aleanului (era foarte bine captat aici şi stilul ceremonialităţii
lui Kodály) atât în prima mişcare – Dialog − cât şi pentru
următoarea, Capriciu. Evident că
am putut distinge sensibilitatea şi
solidaritatea artistului faţă de
această piesă deosebită. Concertul
s-a încheiat cu celebrul Trio pentru
corn, vioară şi pian (în patru
mişcări) care a pus pe traiectorie –
începând cu anul 1982 – stilul de
maturitate ultimă al compozi-
torului. Au interpretat această atât
de dificilă lucrare Cosmin Elisei
(corn), Ladislau Csendeş (violină),
Daniel Dascălu (pian). 

Conjugarea de forţe intelec-
tuale şi volitive, pornind cu
directoratul Festivalului „Meridian”
şi cu alte foruri − cărora le displace
ipoteza abandonului −, a favorizat
turnarea formei acestui eveniment
special, dedicat lui Ligeti, de care
cei aflaţi în sala Auditorium îşi vor
aminti de-acum încolo cu bucurie.
În ordinea lucrurilor pe viitor, poate că ar trebui să se mai
înlesnească reîntâlniri la „temperaturi înalte”, cu o astfel de
omagiere şi cu astfel de invitaţi. 

Laurenţiu BELDEAN

Sunetul primordial al universului
Aşa părea că se simt efectele speciale utilizate în

recitalul Corului de cameră „Preludiu-Voicu Enăchescu” din
9 noiembrie 2023 de la Sala Dalles. Un sunet care creează
deopotrivă un vid ce absoarbe totul înăuntrul lui, dar şi o
materie care se expandează şi se alipeşte peste fiecare fir de
praf, peste fiecare particulă din încăpere. Întregul concept a
stat sub semnul misticismului, al simbolurilor, mai ales că
evenimentul a fost înscris în agenda Festivalului Internaţional
„Meridian” din acest an a cărui temă centrală a fost Persona. 

Spectacolul în sine s-a vrut a fi o antiteză organică a
unor măşti personificate în binomurile ultraconsacrate bine-
rău, viaţă-moarte, război-pace, care din punctul meu de

vedere au fost puse în evidenţă adecvat. La realizarea
conceptului regizoral gândit de Mihai Lungeanu au
contribuit elemente de recuzită precum măşti albe, lumânări,
piese de mobilier versatile, dar şi un ghid alături de care am
cutreierat universul sonor prezentat – este vorba despre
dansatorul Robert Vlădescu. Am regăsit în el un fel de alter
ego al dirijorului Andrei Stănculescu, sugerat prin măştile pe
care amândoi le purtau. 

Am asistat la un arc peste timp realizat între „Kyrie”
din Missa „L’homme armé super voces musicales”, lucrare din
secolul al XV-lea a compozitorului Josquin des Prez, şi
omonima L’homme armé a compozitorului Ioan Dobrinescu,
o replică din zilele noastre ce valorifică aceeaşi temă
renascentistă. La acest moment şi-au adus contribuţia şi
flautistul Mihai Vaida şi percuţionistul Alexandru Stroe. 

Programul a fost foarte solicitant, însă Corul de cameră
„Preludiu-Voicu Enăchescu” dirijat de Andrei Stănculescu a
reuşit, cum era de aşteptat, să redea în profunzime toate
particularităţile partiturilor. În acest sens, dansatorul Robert
Vlădescu a creat o tranziţie foarte uşor de urmărit, a creat o
poveste, o interfaţă prietenoasă prin care chiar şi cei mai
puţin familiarizaţi cu această muzică elevată îi pot pătrunde
totuşi esenţa. Cu toate acestea, personal aş fi renunţat la
momentul de coregrafie ce a însoţit integrala Suitei „Flăcări şi
roţi” de Corneliu Cezar (o premieră în acest format, pentru
că întotdeauna s-au cântat doar selecţiuni), pentru că muzica

este atât de pură, de înălţătoare, de complexă, iar versurile
sunt deosebit de frumoase, au tâlc, încât simţeam că nu mai
e nevoie de absolut nimic altceva care să îmbrace actul
artistic. Pe lângă ansamblul care a sunat foarte bine, am
apreciat intervenţiile solistice ale Cristinei Fieraru (voce plină
şi expresivă, foarte bine calibrată în registrul grav), Daniel
Ghirvu (un tenor cu timbru plăcut, stabil şi semnificativ mai
evoluat decât în concertele anterioare în care l-am ascultat),
Marius Nine (care a făcut un adevărat regal actoricesc din
interpretarea sa), Cosmin Melinte şi Cristian Constantinescu. 

M-am bucurat să reascult piesa Plângeri de nepace de
Alexandru Semeniuc care, deşi interpretată de acelaşi ansamblu
acum câteva luni (a fost lucrarea câştigătoare din cadrul
Concursului Naţional de Creaţie Corală – Coraliada 2023 ce a
avut loc în aprilie), a căpătat pentru mine valenţe cu totul şi cu
totul noi, sonorităţi pe care mi s-a părut că le aud pentru prima
dată, dar şi câţiva piloni care aminteau de piesa cunoscută. Îmi
plac lucrările versatile, surprinzătoare, iar în contextul actual,
audiţia acestei partituri poate fi de-a dreptul tulburătoare.
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Programul a mai cuprins o primă audiţie românească
– Love de Juta Pranulytė, o lucrare deosebit de complexă, pe
16 voci, un exerciţiu de acrobaţie vocală săvârşit cum se
cuvine de Corul de cameră „Preludiu-Voicu Enăchescu”, dar
şi Song of Cherubim de Krzysztof Penderecki. Cu toate că sala
nu era cea mai adecvată unor astfel de manifestări a capella,
măiestria dirijorului şi experienţa membrilor ansamblului au
reuşit să obţină potenţialul maxim în ceea ce priveşte
conducerea vocilor şi sonoritatea generală.

Pe parcursul tuturor acestor lucrări au fost jocuri de
măşti, baloane de săpun care pluteau ca într-o plasmă sonoră,
cu o traiectorie sigură la început, dar care deveneau din ce în
ce mai şovăitoare în adierile de aer care le atingeau,
interacţiuni între dansator şi membrii corului, mişcări
studiate şi mişcări formate în inerţia impulsului muzical,
precizie şi farmec în gesturile dirijorale, sunet sublim şi
elemente surpriză. Şi apoi iar linişte, dar o linişte sonoră, vie,
o mişcare browniană în eter, cum aş descrie eu sunetul care
cred că se aude în univers, dincolo de liniştea eternă. 

Teodora CONSTANTINESCU

Noul Nō: 
tradiţie şi avangardă muzicală

Unul dintre momentele insolite ale celei de-a XVIII-a
ediţii a Festivalului „Meridian” a constitui-o concertul
susţinut sub acest generic, în Sala Studio a Teatrului Odeon,
Joi, 9 noiembrie, organizat de Asociaţia „Art&Co”, la care a
participat artistă japoneză unică în lume, Ryoko Aoki, căreia
i se datorează revigorarea şi încorporarea cântării tradiţio-
nale Noh (”utai”) în contextul muzicii
contemporane. Noh derivă din adjectivul
nō care semnifică ”talent” sau ”abilitate”,
de unde sintagma ”teatrul nō”. Asociat mai
degrabă recitării, cântul propriu-zis era
fluctuant în privinţa formei, în lipsa unor
indicaţii precise de înălţimi şi durate ale
liniei muzicale. Or, Ryoko Aoki s-a
specializat, în cadrul Universităţii de Arte
Frumoase şi Muzică din Tokio,
aprofundând, cu precădere, principiile
seculare ale ”Şcolii Kanze”, renumită
pentru cultivarea ”frumuseţii şi eleganţei”
expresiei. Printre compozitorii
contemporani care i-au dedicat lucrări se
numără Noriko Baba, Mikel Urquiza,
Diana Rotaru, ale căror piese le-a
interpretat în concertul recenzat aici, în
compania cvartetului de coarde alcătuit din
Andreea Greluş - vioara I, Mădălin
Pandelescu - vioara a II-a, Iulia Goiană -
violă şi Mircea Marian – violoncel.

Titlul Suitei, ”Hagoromo”/Mantia cu pene celeste pentru
voce nō şi cvartet de coarde (2018, p.a.r.), a compozitoarei
Noriko Baba (n. 1972), provine de la numele personajului
legendar, cunoscut ca ”înţeleptul celor şase căi”, simbol al
sacrificiului de sine. Textul vorbeşte despre tăria unei nimfe
de a renunţa la mantia ei fermecată, în schimbul unui ”dans
celest”, dăruit pescarului care o descoperise într-un pin, la
rugămintea acestuia. Glissando-urile vaporoase ale
violoncelului, şi ritmurile imateriale ale viorilor, sunt
încercuite de sunete imaginare, mimate aerian de arcuşurile
celorlalţi instrumentişti. Dansul ei oniric e întrerupt de glasul
cu rezonanţe grave, ancestrale, nepământeşti, al cântăreţei -
un fel de lovituri de glotă, ce seamănă izbitor cu ”nodurile”
tipice horei lungi sau ”horea-n gât” maramureşene! Corzile

îşi încrucişează formulele ritmice percusive, sfârşind într-un
lamento general. 

Compozitorul de origine spaniolă, Mikel Urkizo (n.
1988) e cunoscut datorită interesului acordat vocii şi
cuvintelor, dar şi ca un pasionat al jocului cu măşti ideatice
pe care le combină în asocieri stranii, conferindu-le sensuri
contrare celor obişnuite. Chiisana Tsubame/Mica rândunică
pentru voce nō şi violoncel (2021, p.a.r.), are drept paratext,
povestea lui Oscar Wilde, Prinţul fericit. În povestire, statuia
prinţului îi cere rândunicii să-i elimine de pe soclu
”bijuteriile şi frunzele de aur”, în favoarea celor nevoiaşi.
Asperitatea pasajelor ritmice e atenuată de incantaţiile cu iz
exotic, rostite de cântăreaţă, şi de puritatea clinchetelor de
clopoţei sau trianglu, obţinute prin lovirea unui instrument
de percuţie, cu o baghetă metalică. În mod neaşteptat,
incantaţiile se metamorfozează într-o procesiune de ritmuri
repetitiv-liniare, imnice, de coloratură arhaic-grecească.
Întrucât, pe lângă rolul rândunicii, şi-a asumat şi rolul
masculin, al prinţului statuar, Ryoko Aoki a folosit
evantaiul, ca simbol al aripii, iar pentru întruchiparea
prinţului a utilizat o mască albă, care să-i ascundă identitatea
feminină, conform canoanelor impuse de tradiţie.
Dramatismul iniţial atinge paroxismul, producând vortex-uri
ameţitoare încheiate cu un threni, ce deplânge moartea
rândunicii. 

Deşi fără legătură cu tradiţiile culturii japoneze,
Cvartetul de coarde nr. 2 de Călin Ioachimescu, s-a integrat totuşi
firesc în contextul celorlalte piese datorită deopotrivă
transparenţei spectrale a ţesăturilor sonore, cu aparenţă
”statică, incantatorie”, inserturilor modal-contrapunctice
sincopate şi ”emanaţiilor violente” ale ritmurilor cu efecte
percusive, apropiate de trăsăturile ”şocante” ale teatrului

kabuki. Complexificat, prin acumulări succesive de armonice
naturale, ce trec de la maxima concentrare, la maxima rarefiere,
demersul componistic sfârşeşte în sonorităţile unui coral de
extremă spiritualizare.

Cea mai spectaculoasă rămâne piesa Dianei Rotaru,
Hannya pentru voce Noh şi cvartet de coarde (2020, p.a.r.). Noua
incursiune în cultura şi spiritualitatea niponă – în 2015 termina
piesa Aud pentru voce Noh, recorder şi flaut bas, interpretată în
p.a.a. la Tokio, cu aceeaşi Ryoko Aoki – a surprins prin felul
superlativ în care compozitoarea a asimilat caracteristicile
teatrului şi cântării tradiţionale (utai): de la alegerea măştii, la
ritualul desfăşurării poveştii, şi la particularităţile timbrale şi
tehnice ale vocii. În virtutea predilecţiei pentru misterul şi
fascinaţia lumilor onirice şi pre-onirice, pentru personaje
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fantaste şi făpturi mitice, cu semnificaţii simbolice plurivalente,
Diana Rotaru şi-a ales ca subiect denumirea unei măşti cu
semnificaţii multiple şi contradictorii. Pe lângă expresia
”femeii geloase şi răzbunătoare”, dar şi ”tristă şi chinuită” –
variantă pentru care a optat autoarea - Hannya se revendică de
la Hannya-bō, numele călugărului care a perfecţionat-o -
semnificând totodată ”înţelepciunea lui Buddha”!, iar vocea ei
respingătoare are drept scop ”alungarea spiritelor rele”!
Interesant mi s-a părut faptul că autoarea face o rocadă a
sentimentelor inversând cursul naraţiunii, adică debutând cu
sfârşitul, cu acel ”act ritualic de purificare” al personajului
demonic, redat de flageoletele
eterice ale corzilor, de abundenţa
glissando-urilor, ca şi de
pentatoniile unei melodii
ancestrale cântată-rostită/
murmurată de Ryoko Aoki, ca o
penitenţă, sau un ”bocet de
esenţă românească”. Abia apoi,
ca într-o rememorare a propriului
trecut întunecat, monstrul
feminin revine la tiparul cântării
Noh, cu aceleaşi lovituri de glotă,
strigăte şi rostiri silabisite
(recitări) specifice, cu timbru
cavernos, atemporal susţinut de
loviturile percusive ale corzilor.
Hannya e salvată din episodul
coşmaresc al luptei cu sine, cu
propria Ombra, de aceeaşi
melodie simplă, candidă de la
început, asemenea unui cântec de
leagăn brodat pe fondul
sacerdotal al corzilor.

Niciun elogiu nu mi se
pare de prisos în cazul acestui concert. 

Despina PETECEL THEODORU

VEDE(M)² -  
odiseea interpretativă a unui

ansamblu-mandarin 
Vasta panoplie de măşti componistic-interpretative

din arsenalul celei mai proaspete ediţii a Festivalului
„Meridian” a inclus, alături de solişti şi ansambluri
experimentate, provenind din două continente – Europa şi
Asia, şi apariţii scenice foarte tinere, a căror evoluţie s-a situat
la un nivel artistic relevant. 

Înfiinţat abia anul trecut, ansamblul universitar
VEDE(M)² – alcătuit din clarinetistul Emanuel Rupa,
violoniştii Mădălin Pandelescu şi Emanuela Benec, violista
Valeria Răducanu, violoncelista Mădălina Radu şi pianistul
Daniel Dumitraşcu – a fost ghidat în „aventura” cunoaşterii
şi asimilării pertinente a ofertantului repertoriu cameral
contemporan de către pianista şi profesoara Adriana Maier.
Exuberanţa vârstei le-a deschis fără ezitare drumul către
muzica secolului XXI – muzica vremii lor, prin intermediul
cărora şi-au testat disponibilităţile expresive şi potenţialul
emoţional, şi-au calibrat omogenitatea şi şi-au argumentat
statutul valoric. 

Pentru după-amiaza zilei de 10 noiembrie, sextetul a
ales să interpreteze, în Sala Auditorium a Universităţii
Naţionale de Muzică, câteva partituri româneşti captivante
aparţinând lui Bogdan Vodă – Searching 2.0, Dan Dediu –
Essai sur le Globe pirate şi Emanuel Rupa – Rhapsody in

Mandarin Form, trei instantanee senzitive ale căutărilor
creatoare, proprii fiecărui compozitor în parte, şi tot atâtea
reflecţii asupra realităţii înconjurătoare, reproiectate fonic. 

În primă audiţie absolută, Searching 2.0 a iniţiat –
într-un limbaj modal predominant omofon, cu reflexii lirice,
şi o arhitecturare liberă – procesul unei căutări continue în
plan microstructural, a cărui ascensiune tensională a fost
reliefată marcant de către cei şase tineri interpreţi. În
continuare, Eseul lui Dan Dediu – datat 2010/11 – a propus o
schimbare bruscă de decor, încercând să surprindă muzical,
cu umorul caracteristic compozitorului, fenomenul pirateriei

– un experiment sonor extrem de reuşit ai cărui protagonişti
metaforici, originari din veacurile precedente („navele”
stilistice şi „piraţii” destructivi) au fost conturaţi detaliat, cu
precizia unui ceas elveţian, de către componenţii ansamblului
VEDE(M)². 

În fine, lucrarea compusă în 2022 de Emanuel Rupa,
de altfel cea mai lungă din program, a provocat publicul să-
şi testeze imaginaţia fonică în termenii unei analogii sugestive
dintre viaţa unui mandarin / arbore şi cea a unui om /
mandarin. Parcurgând paşii unui veritabil scenariu
cinematografic şi beneficiind de atuurile unui reper
componistic articulat coerent fără cusur, Rapsodia
mandarinului a întrupat muzical odiseea impresionantă a
unei vieţi – viaţa unui copac, a unui om sau, de ce nu, chiar a
unui ansamblu ca VEDE(M)², al cărui simbol este însuşi
fructul mandarinului. Semnificaţia scării pentatonice s-a
regăsit în originea asiatică a arborelui ale cărui structuri
motivice s-au întrepătruns dinamic în punctul culminant,
plasticitatea pasajelor cu iz improvizatoric a evocat diverse
fenomene ale naturii şi, pentru ca finalul să ipostazieze
concluziv circularitatea lucrării, „germenii” sonori ai noilor
plante au substituit treptat mandarinul dispărut, consfinţind
firescul legilor imuabile ale existenţei. 

Loredana BALTAZAR

Piano duo
Duo-ul format din Diana Dava-Barb şi Cipriana

Gavrişiu a prezentat un programul ce a conţinut piese de
compozitori români (prioritar clujeni) şi care a cuprins două
segmente: unul al contemporaneităţii (cu lucrări unite de
numitorul comun al caracterului ludic ce reiese chiar din titlul
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fiecăreia), iar celălalt – privind spre trecut. Ambele segmente
au aşezat piesele în ordine cronologică.

Cele două interprete mi-au părut simpatice, aşa că mă
aflu într-o poziţie cu atât mai neplăcută, fiind nevoită să
menţionez minusurile prestaţiei – de la cele referitoare la
interpretare, care din punctul meu de vedere ar fi putut beneficia
de mai multă culoare (mi s-a părut cam dură şi directă, în alb şi
negru) până la cele tehnice: pe alocuri partitura nu părea tocmai
stăpânită. Îmi imaginez că există justificări extra-muzicale,
motive obiective din cauza cărora poate repetiţiile să fi fost mai
puţin numeroase decât ar fi fost necesar... dar îmi fac datoria de
a raporta impresiile de la concert.

Marriage, de Răzvan Metea, ,,denotă o simbioză totală
între cele două piane (...) într-un limbaj neo-tonal cu elemente
cromatice’’. E o piesă lejeră şi melodioasă ce foloseşte diferite
trimiteri muzicale extrem de familiare. Are secţiuni scurte în
caractere diferite, inclusiv una în still tango café-concert. La un
moment dat apare şi un Dies Irae variat, într-o ipostază ritmică
şi armonică cu accente jazz. Mi-a părut puţin pe repede-înainte,
parcă aş fi simţit nevoia ca materialul muzical să fie dezvoltat
mai departe. Cred că s-ar fi potrivit şi o interpretare mai
expresivă.

A urmat A few musical horror scenes, de Cristian Bence-
Muk. O lucrare simpatică – în pofida ,,durităţilor’’ expuse - care,
precum cea anterioară, ne trece prin câteva secţiuni clar
delimitate, cu teme nostime precum left-handed serial piano (care
ar fi un criminal în serie); dezastrul hexatonic, marşul terifiant al
clusterelor, chaconna schizofrenică; acestea vorbesc de la sine. Pianul

devine temporar preparat: ,,coralul spart’’, sună pufos datorită
zbârnăielii corzilor pianului peste care au fost aşezate hârtii.

Şerban Marcu ne-a trimis Trei piese mici în do(i), un
exerciţiu de colorare a unui studiu à la Czerny. Mi-a plăcut
expresia din prezenatare, cum că vocile se împart, deschizându-se
ca o deltă (...unde ,,fluxul bifurcat câştigă în culoare prin
politonalitate’’). La mijloc este un Adagio ,,într-un limbaj
neobaroc şi neoromantic’’. Apoi studiul suprapune arpegiilor
agile, în forte, o voce care apare şi dispare, mereu în altă
tonalitate, îndreptând spre acest material binecunoscut o altă
lumină, care îi oferă un dinamism misterios şi dramatic, ce-l
făce să sune mai atrăgător.

Ionică Pop aduce contraste în lucrarea Aventura celor 8
osutădouzecişioptimi. Porneşte cu mici lansări şi bolboroseli
pianistice, cu aterizare stop-cadru îngheţată de pedală, ca o
fotografie a imaginii sonore (tehnică pentru care compozitorul

avea o preocupare aparte în perioada scrierii piesei, 2013);
ulterior gravitatea se înseninează în linii melodice şi armonii
somptuase, postromantice, cu înfloriri mai cromatice. Suflul
romantic (şi Romantic) e evidenţiat de interpretarea visătoare.
Apoi ritmul aksak al clapelor şi al efectului percusiv obţinut
prin bătăile în corpul pianului prezintă un scurt ,,dans’’, ce se
întoarce succint spre materialul precedent pentru un final cam
abrupt şi incert.

În finalul segmentului contemporan a fost Cartoon
Toccata, de Ciprian Gabriel Pop. ,,Un perpetuum mobile (...).
Elementul jucăuş al goanei personajelor aduce elementul de
surpriză şi imprevizibil’’. Secţiunea contrastantă, lentă, a folosit
hexatonia. Atât pianul toccat cât şi trimiterea spre desenele
animate cereau zvelteţe şi precizie în cântare, însă a sunat, pe
alocuri, cam greoi în execuţie.

George Enescu a deschis cel de-al doilea segment al
programului, cu Variaţiuni pentru două piane, din 1898. Limbajul
postromantic al lucrării în care Enescu e ,,continuator al lui
Schumann şi al lui Debussy’’ prezintă o anumită simplitate şi
familiaritate în care se întrezăreşte totuşi personalitatea
muzicală a compozitorului şi parcă răsar ecouri din viitor.
Limbajul mai tradiţional, structura, cer o interpretare foarte
atentă şi fină, care să aducă muzica la viaţă, căci riscă să devină
puţin fadă. În plus, se simte nevoia ca variaţiunile să fie cântate
cu o sesizabilă diferenţă de caracter. Din păcate şi aici a fost
vorba de o execuţie greoaie şi ne-nuanţată care, sincer, mi-a
sunat nemuzical. Dacă în ceea ce priveşte receptarea
interpretării poate fi vorba de subiectivitate, nu acelaşi lucru

poate fi ,,acuzat’’ dacă observăm
că nu era bine stăpânită partitura
(ceea ce cred eu că e sursa
interpretării, în opinia mea,
deficitare).

Danse Roumaine I,
de Dinu Lipatti, a fost cea de-a
doua lucrare; o prelucrare
deopotrivă lejeră, cromatizată şi
jucăuşă a unor motive şi ritmuri
folclorice. Cântatul ne-fluid a pus
muzica într-o lumină cam
nefavorabilă... (măcar a avut o
durată scurtă).

În încheiere a fost Semitic
Suite, de Alexander U. Boskovich,
bine ,,asortată’’ cu piesa
precedentă, prin inspiraţia de
sursă folclorică , într-o prelucrare
conservatoare ce foloseşte un
limbaj modal. Am găsit informaţii
interesante, o prezentare a scrisă
de Miriam Boskovich, din care am
tradus fragmente: ,,Este una din

lucrările originale ale stilului est-mediteraneean în muzica de
artă israeliană. Piesele suitei sunt: 1. Preludiu-Toccată (în stil
taqsim - o piesă improvizată, preludiu sau interludiu în muzica
arabă), 2. Meditaţie (cu un caracter liric, această mişcare e
inclusă doar în versiunea orchestrală şi în cea pentru pian solo),
3. Amamiyah (un dans folcloric), 4. Nofiyah (pastorală), 5.
Toccatina, 6. Hodaya, Laudă (un rondo festiv). (...) Peisajul
sonor al lucrării, aşa cum e definit de compozitor, permite
utilizarea copioasă a pedalei. El simţea că muzica Orientului
Mijlociu are o calitate spaţioasă, ce evocă vastele întinderi ale
deşertului. Acest caracter out-of-doors, comparabil cu sonorităţile
orchestrei de gamelan indonezian, «inspiră ascultătorul cu un
sentiment cosmic de transparenţă iluminată, infuzată cu
optimism»’’.

Irina VESA
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Proiectul „Arcade”

S-au tot înmulţit, de câţiva ani, concursurile şi
proiectele de tot felul prin care principalele instituţii,
organizaţii şi festivaluri de profil ale breslei muzicale
româneşti caută să îi încurajeze din toate punctele de vedere
(creator, financiar) şi să îi propulseze în luminile rampei pe
tinerii compozitori români. 

Un episod din cadrul unui astfel de proiect, intitulat
„Arcade” (iniţiativă demarată de Uniunea de Creaţie
Interpretativă a Muzicienilor din România şi de Uniunea
Compozitorilor şi Muzicologilor din România), s-a consumat
pe parcursul ediţiei din 2023 a Festivalului „Meridian”, într-
un concert desfăşurat în 10 noiembrie, la Studioul de Operă
şi Multimedia al Universităţii Naţionale de Muzică din
Bucureşti. A fost a doua ieşire în public de care au beneficiat
câţiva tineri compozitori (Andrei Petrache, Ariadna Ene
Iliescu, Mihnea Dragne, Vlad Ghinea, Irina Perneş, George
Ioan Păiş) şi dirijori (Andrei Petrache, Ghia Saouma, Antonel
Temistocli), toţi studenţi şi masteranzi ai instituţiei ce a
găzduit concertul respectiv, după ce, în
luna februarie, juriul proiectului îi
selecţionase pentru a participa la ateliere
susţinute de interpreţii lucrărilor (membrii
ansamblului Icon Arts) şi de dirijorul
Tiberiu Soare, iar în 2 august avusese loc
premiera aceluiaşi program, la Filarmonica
de Stat din Sibiu, în timpul Festivalului
Icon Arts.     

Dincolo de simplul fapt că a existat
– fapt ce merită în sine aprecieri, ştiută fiind
reticenţa din oficiu a multor interpreţi
români faţă de repertoriile de ultimă oră –,
prestaţia interpreţilor s-a păstrat totuşi
cantonată între limitele unei redări cam
prudente, pe alocuri chiar terne, la care nu
mă aşteptam. Iar dintre dirijori, doar
Antonel Temistocli mi s-a părut o prezenţă
însemnată şi pentru public, adică s-a
dovedit capabil să depăşească întrucâtva
stricta eficienţă a conformităţii cu partitura.
Dar chiar şi în aceste condiţii, a contat mult
ceea ce au prilejuit muzicienii de pe scenă, şi anume
creionarea unei imagini reprezentative a nivelului la care se
află în momentul de faţă şcoala componistică de la Bucureşti.
Este un nivel performant, la a cărui substanţialitate
contribuie, ca principale atuuri, buna stăpânire a mijloacelor
tehnice şi atitudinea stilistică dezinvoltă, complet lipsită de
patos progresist (orientarea preponderentă vizează mistuirea
şi remodelarea continuă a tiparelor verificate), ca şi de
poziţionări exclusiviste (soluţiile eclectice cât mai savuroase
şi cuprinzătoare sunt cultivate cu aplomb, părând a constitui
de fapt dezideratul estetic guvernator).   

Cea din urmă trăsătură pomenită este în parte
explicabilă, în ceea ce-i priveşte pe compozitorii ale căror
lucrări au înrămat concertul, chiar prin tipul lor de formare şi
de activitate muzicală curentă. Mă refer în primul rând la
calitatea de jazzman a lui Andrei Petrache, cu succes afirmată
de ceva vreme, şi parţial reflectată în planul fanteziei
variaţionale debordante şi al vivacităţii ritmice puse la lucru
în Colindomania, pentru a ipostazia degradarea unei purităţi
cantabile iniţiale, totul fiind însă condus cu mână sigură, pe
traseul unei riguroase şi eficiente dezvoltări motivice. La fel,
fertilizarea cross-over e sesizabilă şi în cazul lui George Păiş,
a cărui calitate de licenţiat al UNMB la specializarea Jazz-Pop
apare deopotrivă prefigurată (de faptul că în liceu a făcut
parte dintr-o trupă de heavy metal) şi prelungită până în

prezent (prin trioul de jazz şi rock progresiv Opening Theory,
recent format de George alături de alţi doi talentaţi colegi de
generaţie, Alex Muşat şi Ştefan Stoianovici). Pe seama acestei
laturi muzicale „ne-academice” s-ar putea pune ostinatourile
antrenante, pulsaţiile explozive şi asperităţile percusive ce
populează câteva din cele „7 ilustrate” îngemănate în
Cartographie, lucrarea ce a încheiat concertul. Totuşi, în acest
album de haiku-uri sonore predomină mai degrabă cizelarea
timbrală cu valenţe picturale, probând ambiţia
compozitorului, febril desfăşurată, de a rotunji micro-
universuri pregnante, cvasi-autonome, prin trasări de tuşe
cât mai sugestive.

Voinţă de caracterizare pastelată a sonorităţilor s-a
simţit şi în cazul pieselor semnate de Irina Perneş (The Fauna
of Mirrors) şi Vlad Ghinea (The Strength of Ignorance), acestea
arcuind în plus şi o dramaturgie circulară bine gândită,
justificată de sursele literare de inspiraţie de la care s-au
revendicat – povestirea fantastică omonimă a lui Jorge Luis
Borges, respectiv romanul 1984 al lui George Orwell. Pe de o
parte, cuibul de vibraţii melodice cristaline, ce sclipeşte
incantatoriu la izvoarele îndepărtate ale microcosmosului

făurit de Irina Perneş, îşi găseşte oglindirea anamorfotică,
după consumarea bătăliilor, într-un epilog ce trage spre
pământ levitaţia iniţială, răsucindu-i cantilenele, lichefiindu-
le sub forma bocetelor. Pe de altă parte, ineluctabila placare
ostinată pe fundalul căreia Vlad Ghinea începe prin a proiecta
– cu mijloace simple, dar de o eficienţă cvasi-cinematografică
– expansiunea pustietăţii distopice, revine cu rol pecetluitor,
reverberată în final ca o prezenţă copleşitoare pe toate
registrele, aplatizând astfel ecourile frământărilor pe care le
înrămează.    

În fine, în Predawn Elegy, Ariadna Ene Iliescu a propus
imersiunea sensibilă în esenţa unui sâmbure de lamento,
parcă încercând să-l contemple din toate unghiurile timbrale
şi armonice posibile. În schimb, în Matryoshka Dolls, cu totul
altele au fost dezideratele asumate de mezinul din program,
Mihnea Dragne: varietatea şi schimbările de macaz palpitante
au dictat mai întâi portretizarea cât mai sugestivă a celor şase
emoţii de bază, apoi alternarea lor tot mai derutantă, până la
colapsul schizofrenic. 

Per total, am rămas cu impresia plăcută că toate aceste
tinere voci componistice s-au făcut auzite în moduri
convingătoare sau măcar promiţătoare. Căutarea şi reglarea
tonurilor vor continua, neîndoielnic. Nu-mi rămâne decât să
aştept cu bucurie roadele viitoare.  

Vlad VĂIDEAN

ICon Arts 
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Cel mai recent CD 
al lui Daniel Kientzy

Revenirea saxofonistului Daniel Kientzy în România,
după câţiva ani de pauză, a fost unul din evenimentele
majore ale Festivalului „Meridian”, chiar dacă audiţia
ultimului său disc, Viole de Saxe et Sax d’amour – pe 11
noiembrie 2023 – a înlocuit un concert live. Unul dintre marii
saxofonişti ai lumii, Daniel Kientzy este şi un promotor
dedicat al muzicii româneşti. Încerc să redau dimensiunile
repertoriului său imens înşirând în ordine alfabetică o parte
din compozitorii români pe care i-a cântat: Sebastian
Androne-Nakanishi, Irinel Anghel, Ana Maria Avram,
George Balint, Adrian Borza, Nicolae Brânduş, Mihnea
Brumariu, Dan Buciu, Carmen Cârneci, Costin Cazaban,
Maia Ciobanu, Cătălin Creţu, Liviu Dănceanu, Dan Dediu,
Violeta Dinescu, Adina Dumitrescu, Iancu Dumitrescu, Irina
Hasnaş, Călin Ioachimescu, Sorin Lerescu, Laura Manolache,
Laura Mânzat, Myriam Marbe, Costin Miereanu, Mihai

Mitrea-Celarianu, Viorel Munteanu, Octav Nemescu , Şerban
Nichifor, Ştefan Niculescu, Tiberiu Olah, Christian
Alexandru Petrescu, Adrian Pop, Fred Popovici, Dana
Cristina Probst, Horaţiu Rădulescu, Adrian Raţiu, Doina
Rotaru, Diana Rotaru, Aurel Stroe, Horia Şurianu, Cornel
Ţăranu, Nicolae Teodoreanu, Mihail Vârtosu, Anatol Vieru,
Bogdan Vodă, Mihaela Vosganian, Sorin Vulcu, Eugen
Wendel şi lista nu e epuizată.

Aproape toţi i-au dedicat lucrări şi Daniel Kientzy
le-a interpretat şi le-a înregistrat cu o implicare greu de găsit
la alt interpret de talie internaţională. După o scurtă şi
inspirată prezentare a lui Kientzy făcută de Doina Rotaru,
care a exprimat şi recunoştinţa întregii bresle componistice
din România, Laura Manolache a vorbit despre fiecare piesă
de pe disc, pe măsură ce audiţia a avansat, cu Călin
Ioachimescu la claviatura computerului. Compozitorul
francez Marc Tallet (n.1951) a scris piesa Viole de Saxe et Sax
d’amour la comanda lui Daniel Kientzy şi a violistei Cornelia
Petroiu. Celor două instrumente – violei delicate ca

porţelanul de Saxa şi saxofonului alto în Mi bemol – li se
adaugă percuţii, mânuite de Didier Plisson, în discursul
capricios, presărat cu pauze, în care nu se pierde nicio clipă
pulsaţia ritmică şi stăruie un soi de pedală virtuală pe sunetul
do. Trisonul lui do major apare la sfârşit, ca o însumare.
Compozitorul a numit piesa Phonostück, în analogie cu
Konzertstück–ul clasic, pentru că lucrarea nu poate fi
interpretată ca atare, ci necesită înregistrare. Piesa MC 07
pentru violă şi saxofon, compusă în 2013 de Michel Decoust, (n.
1936), la aniversarea celor 70 de ani ai lui Costin Miereanu,
lentă, meditativă, consonantă, e construită pe arpegii de do
major şi la minor. MC sunt iniţialele compozitorului Costin
Miereanu, cu care Decoust a colaborat. The Running (2015) de
Ludmila Samodaieva (n. 1951), pentru violă solo, pe care
Cornelia Petroiu a mai cântat-o în Festivalul „Meridian” din
noiembrie 2015, în concertul ansamblului Traiect, solicită, pe
lângă provocări tehnice, şi intervenţii vocale ale instrumen-
tistei – sunete care seamănă uneori cu timbrul corzilor ciupite
şi alte efecte sonore (ciocănitul lemnului violei, flajolete,
glissandi etc). Philippe Di Betta, saxofonist şi compozitor
francez, născut în 1962, fost discipol al lui Daniel Kientzy,
activ şi în domeniul plastic (conduce o întreprindere de
serigrafie), a compus în 2014 piesa Frôlements de fusains pentru
violă, saxofon şi bandă; timbrele instrumentelor aduc conotaţii
auditiv-tactile – fâşâitul specific al cărbunelui pentru desen
pe hârtia rugoasă, ostinato-ul pe un sol diez imprecis, efectele
produse prin vibraţia aerului, izoritmia celor două
instrumente conduc la imaginea unei procesiuni lente într-o
atmosferă gravă, apăsătoare. Lamento-ul violei peste sunetele
lungi în registrul grav la saxofon şi efectul de percuţie de la
sfârşitul piesei sună ca o pecete a destinului. The Yellow Sound
(1993) pentru saxofon solo, lucrarea compozitorului italian
Valerio Rossi, născut în 1959, stabilit în Elveţia, este un
discurs cu sugestii onirice, cu tresăriri de spaimă, un fel de
dialog cu Sinele, în care întrebările rămân fără răspuns. La
finalul audiţiei, publicul a ascultat poemul simfonic
Nedespărţiţi de George Balint, cu Cornelia Petroiu la violă şi
Daniel Kientzy la saxofoane şi cu Orchestra Naţională Radio
dirijată de Cristian Brâncuşi. Scriitura orchestrală complexă
transmite o succesiune de stări, de momente tensionate, de
avânturi şi dialoguri în care instrumentele protagoniste
evoluează când paralel, când în opoziţie, când în
convergenţă, ca elanurile şi plutirile unor păsări exotice într-
un decor sonor ce sugerează luxurianţa junglelor pictorului
Henri „Le Douanier” Rousseau, dar în mişcare şi cu respiraţie
vie. Imitaţiile saxofoanelor şi un fel de coral, mai degrabă un
organum cu sugestii arhitecturale au trimis imaginaţia spre
peisaje urbane peste care planează un soi de dor de ducă, o
nostalgie a mişcării libere care i-a fost interzisă minunatului
om şi compozitor George Balint în ultimii lui ani de viaţă. 

Lena VIERU CONTA

Menestrelii „devotioModerna”
În a şaptea zi a Festivalului Meridian 2023, pe 11

noiembrie, în sala „Enescu” a UNMB, ansamblul
„devotioModerna” condus de Carmen Cârneci a bucurat
publicul cu un program divers şi totodată unitar prin
excelenţa interpretării şi prin afinităţile mai puţin evidente
dintre unele piese. În deschidere, Aron Cavassi a cântat Aer
marin pentru vioară solo, scris în 1997 de Sorin Lerescu.
Tremolo-urile în registrul grav, aidoma văluririi apei verzui
a mării, au creat contrast cu desfăşurarea lentă, cu ton de
baladă, a monodiei viorii în registrul mai înalt. Aron Cavassi
a reuşit să transmită imaginea unor spaţii largi prin respiraţia
calmă, generoasă a frazelor muzicale şi să redea impecabil
construcţia lucrării. Piesa pentru flaut şi vioară Brâul
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cerului/Rainbow, compusă în 2023 de Ulpiu Vlad, a împletit
timbrul viorii cu cel al flautului astfel încât ascultătorul a
putut fi surprins când de convergenţe, preluări, contopiri
timbrale, când de disparităţi coloristice sau gestuale fin
evidenţiate. Pe parcursul celor şapte secţiuni distincte, flautul
în do, piccolo şi flautul alto ale Carlei-Maria Stoleru şi vioara
Nataliei Pancec, admirabil mânuite, au variat atitudini şi
situaţii: de la contrastul pasajelor jucăuşe ale flautului cu
lirismul viorii,  trecând prin molipsirea viorii cu sprinteneală,
la armonizare în ton meditativ. Metaforele ploii, înseninării şi
a curcubeului, făcute de compozitor în programul de sală, au
însoţit evoluţia şi relaţia în permanentă schimbare a celor
două instrumente-personaje. Cele Trei cântece pentru voce şi
pian de Andrei Tănăsescu pe versuri de Ana Tănăsescu au
schimbat ambianţa sonoră: după limpezimea monodiilor care

se întrepătrund în Brâul cerului, atmosfera fantască a
armoniilor din Mă rog, pasajele rapide, capricioase ale
pianului, estompate de laviu-urile pedalei şi timbrul cald al
mezzo-sopranei Claudia Caia au sugerat culori bogate de
toamnă. Liedul Tu crezi că eşti tu, cu staccato-urile ironice ale
pianului şi schimbările bruşte de ton şi de atitudine ale
Claudiei Caia, a adus un moment intens: talentul dramatic al
mezzo-sopranei s-a întâlnit în mod fericit cu extravaganţa
pianistului-compozitor şi cu contondenţa textului.
Excentricitatea lui Andrei Tănăsescu nu a avut niciodată
nimic căutat; fiind naturală, înnăscută, ea nu are nevoie de
aderări forţate la vreo pretinsă sau autoimpusă avangardă.
Excelent pianist, Andrei Tănăsescu scrie partituri dificile
pentru pian iar imaginaţia de tip romantic pune în opoziţie
elanuri generoase cu izbucniri sarcastice, reveria - cu trăiri
intense, fulgurante. Binecuvântat fii omule a trezit asociaţii cu
scriitura lui Liszt, cu pasaje de virtuozitate condimentate cu
disonanţe. Vocea amplă şi caldă a Claudiei Caia a evoluat fără
efort într-un context sonor complex. Andrei Tănăsescu a
acompaniat-o apoi pe soprana Olga Caia în liedul
Metamorfoză de Roman Vlad, compus în 2023. Partea vocală,
foarte dificilă, fără cuvinte – toată în vocale, silabe şi vocalize
– a sugerat cântec de privighetoare, susţinut cu dibăcie la
pian. Discursul spectaculos, agitat se linişteşte în finalul cu
sonorităţi doinite în depărtări. Piesa Aure pentru vioară şi
violă de Kaija Saariaho, omagiu adus lui Henri Dutilleux în
2011, e sugestivă, rafinată, construită pe eterofonii subtile
între cele două instrumente cu coarde. Aron Cavassi la vioară
şi Daniel Vots la violă au excelat în precizie şi rafinament;
gradaţia intensităţilor s-a făcut cu nonşalanţă, ca discretele
treceri de la o nuanţă de gri la alta sub pensula unui maestru.

Aparenta simplitate şi ambianţa timbrală au făcut rapel la
piesa Aer marin de Sorin Lerescu, unde dialogul este interior
– dus de acelaşi solist cu el însuşi. Piesa … que des mots pentru
soprană şi trio de coarde, compusă în 1995 de Carmen Cârneci
este inspirată de poemul în proză al lui Annie Cohen, care
foloseşte un minim de verbe, fragmentând textul în propoziţii
eliptice de predicat sau de subiect. Muzica lui Carmen
Cârneci transmite extrem de convingător tensiunea dintre
continuitate şi intermitenţă, dintre cuvânt şi conotaţie, dintre
text şi nota de subsol. Poemul combină sugestia vizuală
(„cuvinte ascunse sub foaie”, „negru pe alb”, „de-a lungul
paginii”, „strâmb”) cu cea auditivă („zgomot al unei limbi
scrise”, „trăsătura tăcerii la fel cu zgomotul cernelii”) şi cu
cea gestuală, kinetică („tăcerea/necesitatea gestului”) în
schiţarea problematicii efortului scriitoricesc – crearea

ficţiunii operând cu simboluri şi sensuri.
Propoziţiile eliptice de predicat nu sunt neapărat
statice; ele transmit ideea straturilor semantice şi
fac referiri la sunete – în contrapondere, muzica
are permanent o direcţie şi evocă polisemia
textului, tensiunea dintre idee şi trecerea ei în
materialitate. Partea vocală, interpretată cu
intensitate excepţională de Olga Caia, are
întreruperi, sacadări, pauze, iar corzile sugerează
foşnetul uscat al hârtiei, culoarea cernelii, gestul
grafic. Asociaţia cu teza lui Edward T. Cone din
The Composer’s Voice e inevitabilă: vocea e
discursul personajului cu care ne identificăm, în
timp ce partea instrumentală e glasul naratorului
care creează şi decorul în care se desfăşoară
povestirea. Natalia Pancec la vioară, Daniel Vots
la violă şi Eugen-Bogdan Popa au interpretat fără
cusur acest setting stratificat. Ultima piesă,
Menestrel, din 2013, de Nicolae Brânduş, le-a adus
pe scenă pe surorile Olga şi Claudia Caia,
împreună cu harpista Maria Bîldea şi cu

violoncelistul Eugen-Bogdan Popa, dirijaţi cu mare precizie
de Carmen Cârneci. Piesa instalează de la bun început o
atmosferă magică, gama hexatonală şi pasajele harpei
amintind de Pelléas et Mélisande de Debussy. Scrisă pe texte
din Codexul Montepellier (secolul XIII), în franceza veche
combinată cu latina, integrând şi un cântec folcloric în limba
română, Menestrel se percepe ca un motet transfigurat cu har.
Contrastul de temperament dintre cele două surori – Olga
Caia pasională, frământată, Claudia – eficientă în calm şi
reţinere –, sugestia vocii umane la violoncel şi sonorităţile
splendide ale harpei au transpus publicul într-un univers
medieval stilizat, văzut de Nicolae Brânduş cu nostalgia
apropierii asfinţitului.  

Lena VIERU CONTA

Machinations, 
o meditaţie sonoră urbană

Penultima seară a Festivalului „Meridian” 2023/
PERSONA (11 noiembrie) a găzduit, în Studioul de Operă şi
Multimedia al Universităţii Naţionale de Muzică din
Bucureşti, concertul ansamblului-navă „soyuz21”. Instru-
mentiştii elveţieni se dedică, începând cu anul 2011,  misiunii
lor de a pătrunde spaţiul creaţiei contemporane interna-
ţionale şi de a promova lucrări deja „clasicizate” (Iannis
Xenakis, Giacinto Scelsi, Bernard Parmegiani, Kaija Saariaho,
Magnus Lindberg) sau altele abia ieşite din cuptorul creativ.
Sunt interesaţi, în special, de fuziunea dintre sonoritatea
acustică şi cea electronică. Ei propun, la Bucureşti, într-un
cadru ce adesea este întrebuinţat mai „convenţional” în
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producţii de operă, un eveniment-experiment: un recital
cameral-electronic, în centrul căruia se află Sascha Armbuster
(saxofon), Mats Scheidegger (chitară), Philipp Meier
(claviaturi), Joao Pacheco (percuţie) şi Isaï Angst (electronics). 

Programul intitulat Machinations – după titlul primei
lucrări din repertoriu – promite auditoriului, din punct de
vedere conceptual, o călătorie prin Secolul Vitezei, un univers
guvernat de maşinării şi mecanisme, dar şi de maşinaţie,
mişculaţie, intrigă, uneltire. Pe scurt, un traseu cu patru
opriri. Prima dintre acestea este lucrarea lui Liviu Marinescu,
„o lume imaginară în care oameni şi mecanisme se stânjenesc
reciproc”, urmată apoi de harta-teritoriu sau teritoriul-hartă
fără o formă definit(iv)ă a lui André Meier (map/territory), un
microcosmos sonor al chitarei creat de Horaţiu Rădulescu
(Subconscious Wave op. 58) şi „o capcană folosită pentru
prinderea animalelor” potenţată de Victor Colţea prin
sunetul tobei mici (SNARE). Deşi lucrările lui Marinescu,
Meier şi Colţea sunt comandate de „soyuz21” (ascultate, deci,
în primă audiţie absolută), doar elveţianul se află la o a doua
colaborare cu ansamblul: în urmă cu doi ani a mai compus
pentru aceştia, atunci când se afla în rezidenţă artistică la
Institutul de Tehnologie Informatică şi Sunet (ICST) de la
Universitatea de Arte din Zürich.

Avem prilejul de a asista la un concert atractiv,
datorită câtorva considerente de natură componistic-
conceptual-timbrală. Este, în primul rând, o bună ocazie de a
urmări parcursul a trei compozitori din generaţii diferite

formaţi în contextul şcolii româneşti – printre ei, Rădulescu ce
a „adulmecat” îndeaproape fiorul didactic-componistic al
unui Niculescu, Olah sau Stroe –, plecaţi apoi în diaspora (în
Statele Unite, Franţa, respectiv Elveţia) din dorinţa de a-şi
extinde orizonturile academic-creative. Este, totodată, o
împrejurare sonoră cuceritoare: un agregat de sound-uri
aparte, speciale şi eterogene, ce trimite, mai degrabă, la o
identitate acustică cu rezonanţe americane, cu nuanţe de
(free) jazz/ (progressive) rock. 

Acest peisaj instrumental ce aminteşte, la nivel
simbolic, de particularitatea sonoră a saxofonului unui John
Coltrane sau Ornette Coleman, a chitarei electrice a unui
Frank Zappa sau a (englezului) Robert Fripp ori de limbajul
percusiv al unui Billy Cobham, Dennis Chambers sau al
(englezului) Bill Bruford, reprezintă pentru compozitori o
sursă inepuizabilă de inspiraţie. În timp ce Marinescu
utilizează saxofonul tenor, percuţia şi sampler-ul – o
combinaţie „incitantă, care l-a scos din zona de confort a
muzicii de cameră” –, iar Rădulescu porneşte într-o cercetare
sonoră a chitarei acompaniată de sunete preînregistrate,
Meier şi Colţea fructifică componistic întreg ansamblul.
Pentru elveţian „culoarea lui îi aminteşte de începutul aşa-
numitei electric period a lui Miles Davis, o perioadă de
răsturnare artistică, în care accentul cade pe căutare şi nu

neapărat pe găsire creativă”, iar pentru român configuraţia
instrumentală dată reprezintă o „îndepărtare de formaţiile
mai convenţionale precum cvartetul de coarde”, un izvor de
inovaţie şi de explorare timbrală, acolo unde „sunetul/
timbrul/efectul în sine poate fi un declanşator al unei noi
forme sau al unui nou proces componistic”.

Captivant este, aşadar, şi modul prin care cei patru
compozitori aleg să se joace cu asocierile coloristice în
înveşmântări de procese creatoare şi formale diferite, într-un
cadru instrumental cvasi-prestabilit. Marinescu îmbină un
sistem deja tradiţional (dodecafonismul) în partea acustică cu
o mai liberă construcţie a sound-ului electronic (sunete
înregistrate în hale industriale şi depozite părăsite, provenite
de la piese metalice ruginite şi parţial dezmembrate). La
Maier regăsim „4 voci individuale + electronice, o matrice
bidimensională tăiată şi reasamblată în diferite fraze sau
secţiuni de către algoritmi”, în timp ce la Rădulescu întâlnim
un discurs muzical (pornind de la scordatura chitarei)
formulat pe baza seriei de armonice a unui Do virtual sau la
Colţea o exacerbare a elementului ritmic, de o „importanţă
crucială – [îndeosebi] decalarea, permutarea şi întrepă-
trunderea dintre diferite pulsaţii sau formule ritmice”.

Noi – cei câţiva neînfricoşaţi de fenomenele naturale
tomnatice avântate peste Bucureştiul dintr-o sâmbătă seară
sau de fenomenele acustice ale unei muzici noi mai mult
decât ofertante –, ascultăm un concert intim, aproape ca o
meditaţie sonoră urban-industrială, înflorit abia spre final cu

un boom de vitalitate. Primele trei lucrări,
oarecum unitare prin atmosfera reflexiv-
domoală, ne plasează în trei tablouri
omogene şi distincte totodată: un soi de
maşinărie acustică sacadată ce trimite la
lumea intelectualistă a dialogurilor
newyorkeze din filmele lui Woody Allen,
o muzică grafică, aerată, punctualistă
(neo-weberniană) şi o meditaţie jungiană
asupra fluxului subconştientului (suge-
rată printr-o atmosferă electronică
marină, ca un cânt perpetuu al unor
păsări cu ciripit lichid), atent brodată cu
exploarea subtilă a lumii sonore extinse a
chitarei. Concertul se încheie cu un climax
instrumental, o lucrare aflată la graniţa
genurilor (având elemente de noise, jazz

sau rock progresiv), în care solo-ul toboşarului îngânat de
freamătul celorlalte instrumente aminteşte de zbaterea unui
animal feroce prins în cuşcă sau, de ce nu, de un diabolic
Hannibal Lecter personificat de Anthony Hopkins în “Tăcerea
mieilor”, întemniţat şi însetat de o violenţă atroce.

A fost un concert poate mai degrabă desăvârşit
interpretativ decât componistic, dar care a avut puterea, în
decursul unei ore, de a trimite auditoriul într-o „pastorală
americană” cu răsunet în Manhattan-ul lui Allen sau în
muzica eliberată de încadraturi formal(ist)e ale muzicienilor
de culoare şi nu numai. Această muzică opacă – în mod
paradoxal de-personificată timbral (instrumentele sunt
folosite, mai degrabă, non-ierarhic), în care, după cum susţine
şi André Meier, s-a încercat „o căutare a unui sunet de
ansamblu care să fie suficient de omogen şi de eterogen
pentru a crea o unitate compactă” – poate fi înţeleasă, însă, şi
ca un oarecare statement. Ea demonstrează, pentru a nu ştiu
câta oară, că circumscrierea artei sonore în diverse cutiuţe
limitative ale genului nu mai foloseşte nimănui, ci
dimpotrivă, doar certifică îngustimea viziunii celor care se
încăpâţânează să rămână împământeniţi între zidurile
definiţiilor.  

Cristina GÂRBEA

soyuz21
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Brave Aventuri şi Snoave Muzicale
În ultima seară a Festivalului „Meridian” 2023, pe 12

noiembrie, în Studioul de Operă şi Multimedia al UNMB a
avut loc concertul de teatru instrumental B.A.S.M. – Brave
Aventuri şi Snoave Muzicale. Prima piesă, Reverberations de
Mihaela Vosganian, pentru trombon, percuţie, dans şi live
electronics, compusă şi dedicată în 1996 trombonistului
britanic Barrie Webb şi percuţionistului Alexandru Matei a
fost pusă tot atunci în coregrafie de Liliana Iorgulescu şi
interpretată acum de trombonistul Florin Pane, percuţionista
Irina Rădulescu şi dansatoarea Sofia Sitaru. Monodia
trombonului excelentului Florin Pane şi intervenţiile percuţiei
s-au perceput ca monologul unui personaj într-un ambient
imaginar; percuţia, în mâinile experte ale Irinei Rădulescu, a
intervenit şi ca personaj care dialoghează cu trombonul.
Coregrafia Lilianei Iorgulescu are un mesaj clar, evidenţiat şi
de costumul dansatoarei – un fel de rochie-husă din plastic,
în formă de T, cu chipul coregrafei multiplicat pe plăci de
mărimi egale. La început, dansatoarea poartă pe cap şi un
paralelipiped dreptunghic – o prelungire a costumului, cu
efect vizual puternic: mişcările laterale ale capului fac vizibile
când chipul fotografiat, când o faţetă anodină, într-un fel de
joc „cucu-bau”,  cu sensul explicit de „cu chip sau fără chip”;
apucându-se cu mâinile de cap, mesajul întrebărilor „cine
sunt eu de fapt?”, „cum să scap de această mască?” e transmis
foarte direct. Eliberându-se cu greu de
veşmânt (cuierul alb face contrapondere
vizuală cu costumul alb-gri şi pare un
quasi-personaj static, cu efect de
repoussoir, direcţionând atenţia spre
personajul în mişcare), protagonista
intră într-un joc de descompunere a
costumului în faţetele lui, le etalează pe
podea, le contemplă, rupe una, într-o
evidentă dezaprobare a rolului pe care îl
joacă această componentă a fiinţei sale.
Tema este în deplin acord cu titlul
Persona al festivalului; totodată, e mai
greu să consideri teatru instrumental un
trio – de fapt, un cvartet de interpreţi (al
patrulea fiind live electronics cu
Alexandru Zaharencu) – când
dansatoarea concentrează atenţia
publicului asupra sa prin mişcarea permanentă; publicul e
înclinat să perceapă muzica doar ca suport pentru coregrafie.
Vizualul tinde să domine auditivul dacă muzicienii stau
discret în spatele dansatorului. Momentul culminant – în plan
vizual – al piesei Reverberations e cel în care dansatoarea-
protagonistă, exasperată de autoanaliză, intră într-o rotaţie
de derviş turnant. Poate că interpretarea piesei ar câştiga în
forţă dramatică, dacă, în timp, Sofia Sitaru îşi va cizela
expresia gestuală într-o materializare mai precisă, mai
ascuţită a mişcării şi, poate, dacă instrumentiştilor li se va da
un rol mai dinamic în plan vizual. Dar şi aşa, piesa e foarte
reuşită şi stimulează imaginaţia spectatorului. Concertul
pentru pian şi mediu electronic de Maia Ciobanu, compus în
1990, a fost interpretat cu mult brio şi virtuozitate de Andrei
Tănăsescu, pe un pian puternic amplificat pentru a putea ţine
piept sonorităţii electronice. Timbral, pianul s-a detaşat cu
forţa unui personaj; romantismul acestuia s-a auzit în
configuraţiile muzicale din partitură, nu şi în sunetul devenit
prea dur din cauza amplificării. Astfel, nuanţele au fost
sacrificate ieşirii în prim plan a protagonistului, aflat în
opoziţie cu lumea ostilă înconjurătoare. În prezentarea orală
din concert, Maia Ciobanu a vorbit despre patetismul
personajului, dar amplificarea excesivă nu a arătat faţeta

înduioşătoare a acestuia: totul s-a perceput ca o luptă
disperată a unui personaj dur cu o lume duşmănoasă. Pe plan
vizual, pianistul puternic iluminat pe scena întunecată, într-
un efect de contrast clar-obscur puternic, cu lumini roşii
deasupra a avut un impact de necontestat asupra publicului.
Cum efectul de clar–obscur într-un spaţiu ambiguu e specific
picturii baroce, cunoscătorii au putut aprecia şi mai plastic
atât fascicolul de atenţie dat pianului-personaj cât şi
monumentalitatea arhitecturii lucrării Maiei Ciobanu. Andrei
Tănăsescu cântând la pian e un spectacol în sine; ideea
teatrului instrumental a fost satisfăcută prin forţa persona-
jului şi a decorului real şi imaginar. Sonatei pentru nai şi pian,
admirabil interpretate de Denis Gagiu (nai) şi Manuela Giosa
(pian), compozitorul Christian Alexandru Petrescu i-a
adăugat, pentru a o integra ideii de teatru instrumental,
propria prezenţă, în costum „de epocă”, în rol de autor, critic,
pedagog. Talentul său actoricesc e ieşit din comun şi a creat
momente amuzante, dar, în sine, Sonata e atât de izbutită,
încât nu cred că are nevoie de o punere în ghilimelele hazului.
Dacă în partea I-a pianul a ieşit prea în prim plan faţă de nai,
timbrele celor două instrumente rămânând prea distincte,
prea disparate, în partea a II-a, care aminteşte, ca atmosferă,
de partea a II-a din Sonata a III-a pentru pian şi vioară de
Enescu, fuzionalitatea timbrală s-a produs şi momentul a fost
de o mare frumuseţe, pusă însă în derizoriu de jocul
personajului. Dar şi această „înrămare” poate stimula mintea
spectatorului. Din acest punct de vedere, interpretarea

regizată a piesei a susţinut întru totul teza framing-ului pe
care o dezvoltă Philip Auslander în studiul său Musical
personae, din 2006. Singura piesă concepută ca teatru
instrumental propriu-zis a fost ultima din concert,
Prolegomene III: „Dănilă Prepeleac” din 1995 de Nicolae
Brânduş, pentru clarinet, trombon şi voce. La începutul anilor
1980, am ascultat o primă variantă a piesei la Sala Dalles.
Dacă atunci mişcarea scenică a fost mai amplă, interpretarea
Prolegomene III în concertul B.A.S.M. mi s-a părut mai
compactă, cu efect sonor mai pregnant, poate şi datorită noii
variante făurite de compozitor. Ştefan Voinic la clarinet bas şi
Florin Pane la trombon au făcut un trio remarcabil cu
Christian Alexandru Petrescu, a cărui voce se poate desfăşura
cu uşurinţă pe mai multe registre. Şi-a jucat rolul cu accent
moldovenesc, cu subtilităţi şi influenţe din stilul lui Horaţiu
Mălăele, adăugându-i calităţile sale vocale şi ştiinţa muzicală.
Dincolo de realizarea tehnică de înalt nivel, interpretarea
celor trei muzicieni a avut haz, iar muzica lui Nicolae
Brânduş a evocat una din multiplele faţete ale personalităţii
atât de frapante a compozitorului plecat dintre noi anul
acesta.

Lena VIERU CONTA
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Irinel Anghel – magister ludi
Cea de-a XVIII-a ediţie a Festivalului Internaţional

”Meridian” s-a încheiat cu brio, duminică 12 Noiembrie 2023,
cu un Bal Mascat, marca Irinel Anghel & friends conceput,
coordonat şi animat de către amfitrioană în spaţiul cultural ART
HUB, cu sediul în Strada General Constantin Budişteanu 10.
Printre ”mascaţii” trupei de teatru - invitată, în buna tradiţie
pariziană/vieneză de a organiza baluri mascate, importată şi la
noi pe la începutul secolului al XIX-lea – s-au aflat, dincolo de
măşti: Juan Negretti (percuţie), Călin Torsan (saxofon),
Emanuel Rupa (clarinet), Cătălin Medoia (chitară), Cristina
Lilienfeld (dans), Smaranda Găbudeanu (dans) şi Alexandru
Claudiu Maxim (performance) - numit ”Regele”, şi comparat
de către Irinel cu Micul Prinţ, deşi, personal, l-aş asemăna mai
degrabă cu ”nebunul inocent” nelipsit de la Curţile Imperiale!
Ascuns sub masa pe care tronau cele 8 jucării mobile, din pluş
roz, cu forme de cactuşi (aluzie la cactuşii cu rol de
instrumente, din unele partituri ale lui Cage?!), şi nume de
cabaret (Dolly, Holly, Jolly, Lolly, Molly, Polly, Yolli, Zolly),
”prinţul neîncoronat” se distra, distrându-i şi pe spectatori, cu
baloane de săpun, pelicule de filme, sau diverse obiecte
confecţionate din paginile unei partituri de Irinel Anghel... Lor
li s-au alăturat Vlad Ciocoiu, Mihnea Dragne şi Sofia de la Hoz
(performance), Ana Creangă (voce, performance) şi Irina Perneş
(vioară, performance), din grupul „The Mad Hatterpillars”. Şi,
tot ca în buna tradiţie a Balurilor aristocratice, publicul a fost
întâmpinat pe fondul sonor al unor ”dansuri de curte” de Lully,
care, pe la 1700, trebuie să fi încântat şi urechile Regelui Franţei
pasionat de dans, Ludovic al XIV-lea! 

Spectacolul şi-a dovedit ambiguitatea încă din primele
momente. Judecând după contrastul dintre muzica de

întâmpinare şi forfota pestriţă din interior, cu fiinţe mascate şi
mişcări entropice; costume, instrumente, obiecte stranii, cu
identitate incertă, chiar inexistentă, precum uapiţii din romanul
„Iarba roşie” al lui Boris Vian (autor ”convocat” la Bal,
împreună cu Arhimede, datorită unei analogii sui generis
stabilite între ”plonjarea în inconştient” a personajelor şi
”mecanica fluidelor”!), toate puse laolaltă simultan, haotic,
respectând însă o anume ordine ce guvernează până şi Haosul,
ca şi legile atractorilor stranii, cu ”traiectorii nepredictibile”
influenţate de elemente minuscule (vezi uapitiul) - aşa cum
aveam să aflu, post factum – se năştea o întrebare firească: urma
să participăm la un Bal mascat clasic, sau eram chemaţi să
asistăm la o manifestare muzicală cu scop nedeterminat, din
specia celor imaginate de Cage?! Abia la sfârşit, după
consultarea sinopticului minuţios întocmit şi pus la dispoziţie

de maestra jocului, s-a dovedit că ”prezenţa” catalizatoare a
lui Cage în crearea spectacolului, alături de cea a lui Vian, era
reală. Acele suprapuneri aleatorii de evenimente şi activităţi
eterogene, derulate sub ochii şi în auzul nostru aveau, în fundal,
modelul celebrei compoziţii a lui Cage, Musicircus, dar şi
regulile experimentului propus de personajul lui Herman
Hesse, Josef Knecht, din „Jocul cu mărgele de sticlă”, care
prevedea ca ”două, trei sau mai multe teme adverse”, pornind
de la ”o fugă de Bach, o frază din Leibniz, o configuraţie
astronomică, ori din Upanishade”, să fie completate ”conform
intenţiei şi talentului jucătorului”, din care să rezulte un
palimpsest de ”combinaţii nelimitate”.

”Improvizaţiile [controlate] de jazz, muzica clasică,
rockul, romanţa, percuţia în stil latino, vocalizele, colindul,
dansul, unduirile statuilor vivante, un joc cu mingea”, s-au
suprapus pe parcursul Balului,  ”fiecare artist fiind pe cont
propriu...”. Numai că, libertatea lor de mişcare şi acţiune s-a
dovedit a fi iluzorie. Costumată într-o mantie aurie, franjurată,
ca toţi ceilalţi participanţi la bal de altfel, cu deosebirea că şi
părul îi era acoperit cu o perucă, tot aurie (aluzie probabil la
legendara lână de aur, simbol al căutării adevărului, şi al
purităţii spirituale, dar şi al autorităţii regale), amfitrioana
decidea, printr-o simplă atingere a umărului interpreţilor, sau
a căpşoarelor vietăţilor de pluş roz automatizate, când să
”pornească sau să se oprească”, dacă să râdă ori să tacă, dacă au
permisiunea să se deplaseze în poziţie verticală ori, în ”snop”,
cu capetele plecate, chiar dacă pretextul era căutarea uapitiului.
Între timp, nerăbdarea publicului de a se bucura de armoniile
valsului, inerent oricărui Bal, creştea. Apariţia lui fusese
temporizată de cele 4 episoade animate ale spectacolului, dar şi
de intercalarea bruscă a unui vals, mimat de câteva perechi de
dansatori, un vals fantomatic, tăcut asemeni ”muzicii tăcute” a

lui Cage (4:33). Melodia tristă a clarinetului - semn al
comuniunii cu snopul capetelor plecate - a avut
totodată darul de a dezlănţui, la fel de brusc, Valsul
propriu-zis, eliberator, cu profil compozit, derivat
din ”suprapunerea/intersecţia/ întâlnirea” a trei
valsuri straussiene, dominate de iureşul frenetic, nu
lipsit de tragism, al celebrului Vals din Suita nr. 2, de
jazz a lui Şostakovici. 

Irinel Anghel a păstrat, aşadar, suspansul
până la sfârşit, consecventă principiului de a
construi orice performance, de la faza de o imprecizie
derutantă, la complexitatea de dinaintea ieşirii din
scenă, când, din pragul uşii, decide să deconspire
adevărata esenţă a proiectului, până atunci
deghizată în vâltoarea discordanţelor: Frumuseţea
şi Armonia Lumii nu pot fi obstrucţionate nicicând,
de nicio oprelişte.  

Dincolo de frenezia tumultuoasă a Valsului
transformat într-un adevărat ”carnaval”, cu
”strigăte, declamaţii de bâlci” şi bufonerii plăsmuite
de Juan Negretti, Balul mascat la care am fost invitaţi

a avut şi caracterul unei radiografii lucide a... vremurilor din
urmă. Căci, ”jocurile minţii”, puse în act de vocaţia ludică a lui
Irinel Anghel s-au sprijinit, şi de data aceasta, pe reguli şi
strategii regizorale precise, pe idei, acţiuni şi personaje
simbolice selectate din cele mai diverse sfere ale cunoaşterii. Şi,
ca de fiecare dată, identităţile lor au fost abil disimulate sub
masca unor construcţii aparent fragile, lipsite de o structură de
rezistenţă capabilă să suporte greutatea fiinţei telurice, întrucât
ele erau gândite, paradoxal, pentru a susţine, cum ar spune
Kundera, tocmai ”imposibila uşurătate a fiinţei”, cea care
aspiră, visând, la lumi imaginare, intuite a fi mai reale decât cea
mai concretă realitate. 

Dinapoia măştilor înlăturate în final, au apărut chipurile
reale, transfigurate ale interpreţilor. 

Despina PETECEL THEODORU
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Cum e să te întâlneşti cu Moartea
în lift: expoziţia itinerantă de măşti

Melomanul bucureştean care a colindat prin meandrele
Festivalului Internaţional „Meridian” în perioada 5-12
noiembrie 2023 a avut parte, aşa cum îi şade bine unui
aventurier, de surprize zilnice. Una dintre ele a fost expoziţia
itinerantă de măşti. Ce înseamnă asta: 6 măşti, 6 personae
polisemantice care au bântuit publicul bucureştean timp de 7
zile – şi în a 7-a s-au odihnit în „Balul Mascat” organizat de
Irinel Anghel la Art Hub. Cele 6 arhetipuri alese – Timpul
(automaton sinistru-haios cu un ceas deşteptător lipit de
tâmplă), Moartea (liane sălbatice ţâşnind dintr-un hău
întunecat), Şahul (figura umană ca tablă de joc strategic),
Seducţia (catifea roz senzuală şi trandafiri înţepători), Fiesta
(craniu bizar năpădit de pene şi paiete) şi Poezia (cu o pană
şăgalnic ţinută între dinţi şi obrajii plini de cuvinte) – au fost
imaginate de Angela Bontaş, un artist extraordinar de creativ,
şugubăţ-profund, cu dublă specializare în sculptură şi
scenografie şi cu o afinitate specială pentru ce numeşte ea „artă
pentru copii”, dar de fapt se adresează nouă, tuturor celor care
şi-au păstrat măcar parţial gustul pentru „joacă serioasă”. Aflate
la graniţa dintre ludic şi grotesc, dintre delicateţe şi visceral,
măştile Angelei Bontaş, parcă desprinse dintr-un film
suprarealist sau din „Ţara Minunilor”, au prins viaţă cu ajutorul
grupului de performeri The Mad Hatterpillars (dacă tot l-am
menţionat pe Lewis Carroll). Înfăşuraţi în pelerine negre,
felliniene, „mascaţii” – aşa cum au fost botezaţi de echipa
tehnică a festivalului – au realizat micro-flash-mob-uri zilnice la
ore şi în spaţii neanunţate, de 2-3 minute, de obicei înaintea
unor anumite concerte; toate peformance-urile au avut o
pronunţată componentă sonoră, de la şoaptă la cânt la
instrumente de percuţie la sunet electronic mascat în boxe
plimbăreţe, căci The Mad Hatterpillars sunt toţi studenţi sau
foşti studenţi ai UNMB, fie ei tineri compozitori (Vlad Ciocoiu,
Ana Creangă, Irina Perneş şi Mihnea Dragne) sau nu (Sofia De
La Hoz – pian, Dana Mihordea – muzicologie şi canto). Un grup
foarte proaspăt format, în urma unui atelier de improvizaţie
vocală şi de mişcare susţinut spontan şi benevol de Irinel
Anghel în vara anului 2023, concretizat apoi într-un concert-
spectacol de debut la „I-auzi una”, The Mad Hatterpillars au
demonstrat în cadrul Festivalului „Meridian” nu numai o
afinitate comună pentru performance, pentru un demers
„interdisciplinar” non-convenţional, pentru umorul absurd, dar
inteligent, pentru sunetul altfel, pentru statement-ul artistic
declamat cu zâmbetul pe buze (în spatele măştii), deloc agresiv,
cu o afecţiune nedisimulată pentru public – dar, cel mai
important, o plăcere şi o dedicaţie absolut admirabile. Micul
sediu CIMRO (Centrul de Informare Muzicală din România –
voilà!) de la subsolul UNMB a devenit pentru o săptămână,
după spusele lor, camera magică în care Clark Kent devenea
Superman şi Bruce Wayne, Batman, spaţiul de transformare în
alter-ego-ul ales pentru festival, identitate pe care şi-au asumat-
o cu entuziasm şi fantezie. Intervenţiile performative ale
grupului The Mad Hatterpillars au fost cu siguranţă nu numai
nucleul ediţiei „Meridian”, firul roşu care a condus toate
evenimentele din cadrul festivalului, dar şi o demonstraţie că
încrederea (mea şi a multor altora) în tânăra generaţie de
creatori-interpreţi are nişte baze foarte solide. 

Vernisajul din foyer-ul Studioului de Operă al UNMB a
avut loc în ziua de deschidere a festivalului, sub privirile unui
public din ce în ce mai numeros, în mare parte confuz, dar şi
vrăjit. Ariadna Ene Iliescu, a 7-a membră a grupului (care nu a
putut participa decât la deschidere) şi-a asumat rolul de Mare
Preoteasă îmbrăcată sobru în alb, dar cu şlapi de plajă înfloraţi
în picioare (un prim indiciu de „joacă serioasă”) care a activat

pe rând performerii punându-le măştile. Fiecare a început să
îşi ruleze mantra personei asumate: Timpul (Sofia de la Hoz) –
cu bătăi din picioare şi anunţări aleatorii ale unor ore imaginare,
Poezia (Vlad Ciocoiu) – cu mişcări de erou romantic alintat şi
rotiri de pelerină, Şahul (Dana Mihordea) – deplasându-se
numai în linii drepte şi gângurind, Seducţia (Mihnea Dragne)
– cu gemete şi oftături adorabile, Moartea (Ana Creangă) –
verbalizând cumplit de prietenos îndemnuri pacifiste („nu-ţi
fie frică”) iar Fiesta (Irina Perneş), prin dans energic cu clopoţei.
După o acumulare organică şi interacţiuni doi-câte-doi, cele 6
măşti s-au coagulat într-un corp comun şi... a început festivalul.
În zilele care au urmat, fiecare performer a preluat pe rând
„regia” intervenţiei colective, intervenţie care a fost mereu
anticipată de indicii împărţite publicului cu o seară în prealabil:
răvaşe cu simboluri, flori parfumate, mesaje şi desene de o

creativitate şi meticulozitate impresionantă; când i-a venit
rândul (pun intended), Moartea şi-a dat chiar şi numărul de
telefon (ceea ce i-a provocat Anei Creangă nişte conversaţii
minunat de absurde câteva seri la rând după terminarea
expoziţiei itinerante).

A fost simpatic să observ reacţiile diverse pe care le-a
stârnit expoziţia itinerantă de măşti în timpul festivalului. Dacă
pentru mulţi apariţiile The Mad Hatterpillars deveniseră rapid
o obişnuinţă aşteptată cu interes, sau cel puţin, cu amuzament,
pentru unii – mult mai puţini, din fericire, intervenţiile erau
suferite cu stoicism, până la începerea „concertelor adevărate”.
Cred că aici se decantează de fapt publicul, prin două atitudini
care nu se subscriu în niciun caz binomului corect/greşit, dar
care relevă de fapt reacţia la altfel, la non-convenţional – şi sper
că în cel mai fericit caz, aceste mini flash-mob-uri au provocat
măcar introspecţie, autoanaliză, în rândul publicului Meridian,
vechi şi nou. În ceea ce mă priveşte, experienţa a fost o bucurie
de la un cap la altul, mai ales că, în afară de declanşarea iniţială
a ideii, mi-am păstrat până la festival surpriza descoperirii atât
a măştilor propriu-zise (felicitari încă o dată minunatei Angela
Bontaş!), cât şi a creativităţii membrilor The Mad Hatterpillars
– a căror coagulare legată strâns nu numai de prietenie sinceră,
dar şi de un drum estetic clar la care aderează toţi, fără rezerve,
o invidiez, o admir şi o iubesc. Bravo!

Diana ROTARU
Director Artistic „Meridian” 2023 PERSONA
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Simpozionul de muzicologie
Persona

Cea de-a XVIII-a ediţie a Festivalului Internaţional
„Meridian”, programat în perioada 5-12 noiembrie 2023, a
lansat invitaţia de a pătrunde în lumea măştilor, unde o
suprafaţă ascunde sfera lăuntrică a fiinţei umane. Acest plan
exterior a preocupat gândirea omului încă din Antichitate,
ediţia din acest an a festivalului adoptând termenul provenit
din limba latină: Persona. Acţionând ca un preambul al
festivalului, simpozionul muzicologic Persona a explorat
diversitatea inerentă tematicii prin comunicări prezentate
publicului reunit în sala de vizionări a Universităţii Naţionale
de Muzică Bucureşti, în data de 5 noiembrie.

Pianista Lena Vieru Conta a deschis evenimentul printr-
o incursiune în teoria creată în jurul conceptului de persona,
detaliind totodată şi alţi termeni formulaţi de Carl Gustav Jung
în Tipuri psihologice (1921), precum anima (suflet, interior), sine
sau ego. În cercetarea sa, autoarea a dezbătut diferite cercetări
din secolul XX despre relaţia persona-anima regăsită în arte şi a
concluzionat că acest subiect încă nu a beneficiat de o analiză
mai detaliată în domeniul muzicii. Oferind o aplicare practică
a acestui binom în zona artei sonore, Lena Vieru Conta a adus
ca exemple cazurile pianiştilor Fazıl Say şi Yuja Wang, unde a
discutat maniera în care cei doi îşi dirijează gestica pentru a-şi
completa vizual interpretarea muzicală.

În propria mea analiză asupra creaţiei lui Leonard
Bernstein, am urmărit maniera în care tipurile psihologice
propuse de Jung sunt imaginate literar de Whystan Hugh
Auden în poemul The Age of Anxiety, respectiv muzical de
Bernstein în cea de-a doua sa Simfonie, bazată pe poemul lui
Auden, concentrându-mă pe cea de-a cincea secţiune a lucrării:
Masca. Relaţia dintre muzică şi literatură l-a preocupat şi pe
muzicologul Ştefan Firca, care a discutat maniera compo-
zitorului italian Luciano Berio de a îmbina citatul muzical şi
sursele literare (romanul Nenumitul al lui Samuel Beckett sau

sloganurile circulate de mişcările studenţeşti de la sfârşitul
anilor ’60 în Europa) în partea a III-a a Sinfoniei, opus
reprezentativ pentru stilul postmodern.

Simpozionul Persona a constituit cadrul propice pentru
omagierea unor personalităţi muzicale marcante, care ne-au
părăsit în 2023. Cristina Gârbea a identificat în prezentarea sa
un element comun creaţiei regizorului suedez Ingmar Bergman
şi celei a compozitoarei finlandeze Kaija Saariaho. Lumina a
jucat un rol fundamental atât în universul cinematografic
imaginat de Bergman, cât şi în lumea sonoră a lui Saariaho, în

ambele cazuri această senzaţie vizuală căpătând profunde
sensuri filosofice. Elena Boancă a contribuit cu un omagiu
dedicat compozitorului clujean Cornel Ţăranu, schiţând un
portret al omului de cultură, în ipostazele de compozitor,
profesor şi conducător al ansamblului Ars Nova. Elena Boancă
a vorbit şi despre tema timpului, care traversează creaţia
compozitorului, şi pe care o putem întâlni în opusuri precum

Cântece nomade. Vlad Văidean, coordonatorul simpozionului, a
expus diferitele maniere de finalizare a lucrărilor lăsate
neterminate de compozitori, urmărind în special categoria
„completărilor speculative”, în care se încadrează refacerea
opusului enescian Caprice roumain de către Cornel Ţăranu. La
rândul său, violonista Diana Moş (rectorul UNMB) a prezentat

într-o manieră fascinantă perspectiva interpretului în
două lucrări de Nicolae Brânduş, care îşi au obârşia în
opera Strigoii a aceluiaşi compozitor: Bowstring pentru
vioară solo şi Glosă pentru vioară şi pian.

Alte două comunicări au vizat diferite cazuri de
mascare şi de demascare. Olguţa Lupu a desluşit
asemenea unui veritabil detectiv diversele citate
muzicale inserate (evident sau învăluite subtil) de Dan
Dediu în lucrările Peisaggio con cacciatori, op. 119 şi
Simfonia nr. 5, Die Seele. Pe de altă parte, Ana Diaconu a
prezentat o parte din munca sa de cercetare la Consiliul
Naţional pentru Studierea Arhivelor Securităţii, unde a
parcurs cu atenţie filele din dosarul compozitorului
Costin Miereanu. După prezentarea dovezilor existente
până în prezent, tânăra muzicologă a concluzionat că
Miereanu a evitat să ofere informaţii relevante organelor
de securitate comuniste, inclusiv după stabilirea sa în
Franţa la finalul anilor ’60.

Pe lângă simpozionul inaugural, Festivalul
„Merdian” a oferit publicului şi alte evenimente dedicate
muzicii noi, precum cele în care compozitori şi interpreţi

prezenţi pe scenele internaţionale au detaliat aspecte legate de
propriul laborator de creaţie. Mai întâi, Universitatea Naţională
de Muzică Bucureşti a găzduit în 6 noiembrie conferinţa
compozitoarei japoneze Noriko Baba, urmând în 8 noiembrie
cea susţinută de spaniolul Mikel Urquiza. De asemenea, cei
interesaţi de tradiţia şi transformările contemporane ale
teatrului Nō au putut asista la prelegerea lui Ryoko Aoki,
desfăşurată în 7 noiembrie la Universitatea Româno-Americană
din Bucureşti.

Vlad Cristian GHINEA
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„Meridian” la Cluj: 
Demascarea muzicii noi 

HASHTAG Ensemble
Limbajul cifrat al măştilor este universal răspândit în

fel şi chip, însă Diana Rotaru – directorul artistic al
Festivalului Internaţional „Meridian” – a reuşit să dezvăluie
identitatea muzicii noi în cea de-a XVIII-a ediţie a festivalului
într-un festin sonor eclectic intitulat PERSONA. Sub sloganul
#pickyouridentity, fiecare concert desfăşurat preponderent
în Bucureşti, dar extins şi spre trei centre universitare (Cluj-
Napoca, Timişoara, Iaşi), a surprins o expoziţie itinerantă de
muzici şi idei, de genuri şi artişti carismatici. Printre
ansamblurile de renume internaţional care au demascat
mecanismele muzicale în vederea atragerii şi stimulării
publicului spre zona imaginaţiei, a fost „cooperativa muzi-
cală” specializată în muzica contemporană,
„HASHTAG Ensemble”. Încă de la înfiinţarea
acestuia în anul 2013, ansamblul polonez
funcţionează prin abordarea multistra-tificată a
muzicii noi sub numeroase forme: intervenţii
culturale, concerte educative, albume, proiecte
improviza-torice, prezenţă constantă la festivaluri
internaţionale, dar şi prin sprijinirea construirii de
parteneriate în cadrul mediilor de muzică
contemporană – atât muzicale, cât şi instituţionale. 

Având un repertoriu polonez împletit cu unul
românesc, ansamblul a creat pentru publicul
bucureştean (duminică, 4 noiembrie 2023 – UNMB
Auditorium – ora 19:30) şi cel clujean (luni, 5
noiembrie 2023 – ANMGD Studioul de concerte – ora
20) printr-o despletire ingenioasă şi dezinvoltă a
straturilor sonore, un întreg mecanism viu care sufla
şi răsufla alături de lucrarea Dance with my Breath de
Agnieszka Stulgińska şi pe urmă ţopăia ca un copil
cu doar 8 coarde, 88 de clape şi două instrumente de
suflat (flaut şi piculină) pe lucrarea Mechanism de
Cristian Lolea. Acest corpus omogen ajunge să simtă
şi să resimtă emoţie cu ajutorul exploatării timbrale
şi spaţiale specifice stilului compozitorului Alexandru Ştefan
Murariu a cărui final suspendat din lucrarea Espaces VIII a
fost încâlcit cu atemporalitatea discursul muzical prin
utilizarea tehnicii Klangfarbenmelodie în ...still in the middle of
happening de Pawel Malinowski. Piesa Mechanofaktura de
Artur Zagajewski a adus sentimentul de eliberare a
prejudecăţilor prin demascarea unui adevărat vivalidian al
muzicii secolului XXI cu sonorităţi contrastante, explozive,
provenite din lumea rock-ului.

Tünde SUR

Ansamblului AdHOC şi Piano Duo 
După efervescentul eveniment susţinut de ansamblul

polonez HASHTAG în data de 5 noiembrie, publicul clujean
a fost invitat să participe la două concerte camerale de muzică
românească, în Studioul de concerte al Academiei Naţionale
de Muzică „Gheorghe Dima”, în care protagoniştii au fost
muzicienii clujeni ai Ansamblului AdHOC şi Piano Duo.

Fondat şi condus de compozitorul Adrian Pop,
AdHOC continuă, de peste un deceniu de la înfiinţare, să îşi
asume rolul de promotor al creaţiei contemporane româneşti,
cu un accent pus pe creaţia clujeană, fiind o prezenţă
constantă pe scenele festivalurilor de gen din ţară.

Concertul prezentat în cadrul Festivalului „Meridian”
2023, în data de 6 noiembrie, conceput şi prefaţat de
compozitorul Adrian Pop, ne-a purtat în universul a patru
generaţii de compozitori ai secolului XX. Evenimentul a

debutat cu lucrarea solo Unsent letter a compozitorului ceh
Jan Dušek, o piesă de virtuozitate, interpretată admirabil de
clarinetistul şi compozitorul Aurelian Băcan. Din generaţia
compozitorilor români ai anilor ’50 am putut asculta
Bindfalden pentru flaut, pian şi percuţie de Violeta Dinescu, o
„coregrafie a firelor sonore” în care flautul, în interpretarea
Ralucăi Ilovan, a susţinut cu măiestrie rolul principal; şi
Project pentru clarinet, violoncel şi percuţie de Maia Ciobanu,
în care compozitoarea a exploatat posibilităţile tehnice şi
timbrale ale fiecărui instrument într-un joc al alternanţelor şi
suprapunerilor.

Din creaţia compozitorilor români ai generaţiei ’70,
Toccata impaziente pentru vioară, clarinet şi pian de Şerban
Marcu, chiar dacă valorifică material muzical romantic, ne
transpune în perpetuum mobile al secolului XXI, în care agitaţia,
nerăbdarea, continuum-ul se întâlnesc la toţi parametrii vieţii
şi implicit ai sunetului. La polul opus, Ciprian Gabriel Pop, în
Gaia pentru pian solo, explorează într-o manieră impresionistă

multiplele măşti ale zeiţei Pământului, pornind din neant,
necreat şi pace absolută, spre transformare şi creaţie.

Generaţia ’80 a fost reprezentată de bucureşteanul
Roman Vlad cu Coincidenţe II pentru clarinet, vioară şi
violoncel – o lucrare cu un pronunţat ethos folcloric; şi de
Sebastian Ţună cu Destin II pentru flaut, clarinet, vioară,
violoncel şi percuţie – în care compozitorul a utilizat tehnicile
componistice spectraliste.

Gáspár Veress, reprezentant al generaţiei ’90 a apărut
în dublă ipostază, de interpret, alături de pianistul Ioan
Mihăilescu şi de compozitor al suitei Mozaik pentru două
piane – un ciclu de studii ce exploatează potenţialul tehnic al
instrumentelor într-un context impresionist.

Maratonul concertistic a fost susţinut de membrii
permanenţi ai ansamblului AdHOC, valoroşii interpreţi
Raluca Ilovan – flaut, Aurelian Băcan – clarinet, Melinda
Béres – vioară, Vlad Raţiu – violoncel, Eva Butean – pian şi
Emil Simion – percuţie, alături de Adrian Pop în postură de
dirijor.

Ciclul concertelor clujene din cadrul Festivalului
„Meridian” 2023 s-a încheiat în data de 7 noiembrie cu
recitalul duo-ului Diana Dava-Barb şi Cipriana Gavrişiu,
două pianiste care îmbină cu rafinament activitatea
pedagogică în cadrul Conservatorului clujean cu cea
interpretativă în ipostaze solo sau camerale. Ideea artistică a
recitalului, pornită în cadrul unui proiect de cercetare, a vizat
valorificarea „repertoriului preponderent clujean pentru
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două piane”. Astfel, prima parte a programului a readus în
scenă cinci piese pentru două piane, compuse în perioada
2010 – 2014 ca piese obligatorii în cadrul Concursului
Naţional „Duo Pianistic” de la Cluj-Napoca. Concepute ca
piese de virtuozitate, lucrările au explorat, într-o manieră
ludică, efectele de percuţie într-un stil jazzistic în Mariage de
Răzvan Metea; sonorităţile pianului preparat în A few musical
horror scenes de Cristian Bence-Muk; modelul miniaturilor
baroce în scriitură postmodernă în Trei piese mici în do(i) de
Şerban Marcu; ritmica corporală în Aventura celor 8
osutădouăzecişioptimi de Ionică Pop şi citatul muzical în
Cartoon Toccata de Ciprian Gabriel Pop. 

În cea de-a doua parte a recitalului, pianistele au cântat
cu măiestrie Variaţiuni pentru două piane de George Enescu şi
primul dans din suita Danses Roumaines de Dinu Lipatti,
varianta din 1943, pentru ca în încheierea programului să
interpreteze Semitic Suite a compozitorului israelian de
origine clujeană Alexander Boskovich. 

Ioana BAALBAKI

„Meridian” timişorean
Festivalul „Meridian” timişorean a găzduit două

evenimente: o Conferinţă susţinută de către doctoranzi ai
Facultăţii de Muzică şi Teatru din cadrul Universităţii de Vest
din Timişoara şi Concertul Ansamblului timişorean ATEM, al
cărui director artistic, compozitorul Gabriel Mălăncioiu, a fost
sufletul acestor manifestări.

Tematica festivalului fiind plasată sub semnul măştii,
aceasta a constituit o provocare pentru ambele evenimente.

Astfel, Simpozionul muzicologic cu tema „PERSONA”
(coordonat de Gabriel Mălăncioiu şi Ani-Rafaela
Carabenciov), le-a avut ca invitate pe trei merituoase
doctorande. Francisca Paidac a prezentat o subtilă analiză a
lucrării INVOCATIO Simfonie corală pentru 12 voci,
reliefând simbolistica ei ascunsă, modul în care compozitorul
a ştiut să încifreze mesajul său de credinţă, comunicarea fiind
intitulată Sinmasca eterofoniei – vehicul al sacralităţii în creaţia
compozitorului Ştefan Niculescu. Laura Tătulescu a făcut o
incursiune în lumea intimă a liedului, titlul propus fiind
Persona ca element dramatic în lied-ul modern, cu insistenţă pe
acea subcategorie a genului – liedul care implică personaje-,
acestea putând lua forme foarte variate, deoarece personajul
– persona – capătă expresie cu ajutorul timbrului. Interesante
au fost succintele analize a două lieduri româneşti din creaţia

compozitoarelor Livia Teodorescu-Ciocănea şi Carmen Petra-
Basacopol. La rândul ei, doctoranda Irina Rădulescu s-a
referit la Marimba - noua «persona» a muzicii româneşti pentru
percuţie. După prezentarea unui scurt traseu istoric al
instrumentului, insuficient exploatat în creaţia componistică
universală, ea a pledat pentru o implicare mai mare a
compozitorilor români în compunerea unor lucrări care să
pună în valoare toate posibilităţile tehnico-expresive ale
acestuia „pentru a participa la fenomenul muzical românesc”. 

Cu tema, inspirat aleasă, Under the mask - Mixed
feelings, desfăşurat în minunata sală „Mihai Perian” a Liceului
de Artă „Ion Vidu”, concertul ansamblului ATEM - în
formula Cristina Mălăncioiu (vioară), Victor Andrei Părău
(pian), Andreea Petrila (violoncel), avându-l ca invitat pe
actorul Costa Tovarnisky -, a avut (ca de fiecare dată!), un
program atractiv, din care nu a lipsit şi o primă audiţie
absolută.

Prima lucrare din program a fost o piesă scrisă de
finlandeza Kaija Saariaho, care s-a stins din viaţă chiar în
acest an. Privind de la fereastră „lumina şi culorile
schimbătoare ale parcului Morningside” din New York,
acestea i-au inspirat compozitoarei crearea lucrării „Light and
matter” pentru vioară, violoncel şi pian (2014), care se
bazează pe „trei elemente muzicale - textura cinetică, motive
tematice şi un material de tipul coralului care se mişcă încet
- în combinaţii şi orchestraţii în continuă schimbare”, fapt ce
a dat ocazia interpreţilor să exploreze intensităţi şi culori, într-
un joc de lumini şi umbre nu întotdeauna facil de realizat.

Piesa lui Cristian Bence-Muk – „Radio.zip retuned”
pentru vioară şi pian (2008 rev. 2019), are la bază „patru teme

diferite ca stil (muzică modernă, muzică populară
românească, muzică barocă şi jazz), ca şi cum un
ascultător ar schimba posturile la radio”, dar în final,
după o evoluţie în formă de sonată a acestora,
„ascultătorul îşi pierde interesul, schimbând posturile
tot mai repede”, pentru ca la sfârşit să distrugă
aparatul de radio aruncându-l pe jos. De un real
succes la public, interpretarea oferită de Cristina
Mălăncioiu şi Victor Părău a stârnit numeroase
aplauze!

Din creaţia uneia dintre cele mai distinse
compozitoare finlandeze din ultimele două decenii,
Lotta Wennäkoski (n. 1970), am audiat lucrarea
„Päärme” pentru vioară, violoncel şi pian (2014-2015)
în care am putut distinge explorarea unei palete
bogate de culori redate cu mult rafinament de cei trei
interpreţi, într-o expresie variind de la lirismul cel mai
sensibil la izbucniri temperamentale. 

Scrisă la comandă pentru ediţia a II-a a Japan
International Music Competition din 1983, „From Far
Beyond Chrysanthemums and November Fog”
pentru vioară şi pian este o lucrare în care Toru
Takemitsu se reîntoarce la tehnici componistice

occidentale. Cei doi interpreţi au reuşit să creeze o atmosferă
plină de farmec, păstrând în echilibru planurile sonore ale
instrumentelor. 

Gordun pentru violoncel solo (2005) de Adrian Pop a dat
ocazia solistei Andreea Petrila de a-şi arăta măiestria în cele
trei momente distincte ale lucrării, în care, după spusele
compozitorului, apare amintirea unui joc fecioresc,
virtuozitate instrumentală pe un ritm aksak - în cel de-al
doilea moment, şi o melodie de colind ardelenesc, „intonată
deasupra unei pedale grave, ce sugerează o amplă respiraţie
liniştită”.

Gabriel Almasi este un compozitor timişorean care
s-a afirmat în ultimii ani prin obţinerea unor premii
importante. Premiul pentru muzică simfonică al Uniunii
Compozitorilor şi Muzicologilor din România pentru

ATEM
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lucrarea Themes/Anthemes, iar în 2022 cu Premiul „George
Enescu” al Academiei Române. Special şi inspirat scrisă
pentru acest festival, lucrarea „Cartoon Rag” pentru vioară,
violoncel şi pian (2023) se alătură celorlalte piese scurte ale
ciclului „Cartoons Music” început în 2022. „Piesele au un
caracter comic (în Strobo Cartoon Rag), uneori ironic (în Three
Political Cartoons, sau în Maskarab) şi redau imaginea unei
lumi zgomotoase plină de informaţii fragmentate, eşecuri,
eşuări şi ezitări”, ne-a mărturisit autorul. 

Ultima lucrare din program a aparţinut compozitoarei
(şi curatoarei) de origine italiană Clara Iannota, stabilită la
Berlin. Cu o activitate bogată, aceasta este laureata multor
premii importante. Compoziţiile sale fiind comandate şi
interpretate de ansambluri renumite, printre care se numără
Arditti, Quatuor Diotima, Ensemble Intercontemporain,
JACK, Klangforum Wien, Neue Vocalsolisten, Münchener
Kammerorchester, Nikel, WDR, RSO Wien şi SWR Orchestra.
„l colore dell’ombra pentru vioară, violoncel, pian (2010)
interpretată de ansamblul ATEM a permis interpreţilor
experimentarea unor sonorităţi mai deosebite în registrele
extreme ale instrumentelor, efectele sonore rezultate creând,
pe alocuri, o atmosferă de o „strălucire acustică stranie” sau
„texturi şi vibraţii ieşite din comun”.

O surpriză în cadrul acestui concert a fost participarea
actorului Costa Tovarnisky, căruia audiţia programului ales
l-a inspirat în realizarea unor adevărate studii de pantomimă,
actorul propunând prin gest şi jocuri corporale, cu folosirea,
desigur, a măştii, câteva teme de explorare filosofică şi
poetică, cu intervenţii comice între secvenţele muzicale, cu
rolul de a acoperi anumite momente „tehnice”, de intrare sau
ieşire a interpreţilor de pe scenă. Întregul concert, cu inserţiile
sale spectaculare, s-a dovedit a fi o îmbinare armonioasă între
gestul corporal filosofic şi cel comic, suprapunerea scenică
dintre „muzica clasică modernă” şi pantomimă părând a fi
un melanj inspirat între două genuri artistice total diferite. .

Ani-Rafaela CARABENCIOV

Beyond Mask la Iaşi
Prima jumătate a lunii noiembrie a fost încărcată de

rezultatele muncii roditoare întreprinse de echipa de organizare
a Festivalului Meridian printr-o pleiadă de evenimente
desfăşurate pe axa Bucureşti – Timişoara – Cluj-Napoca – Iaşi,
în perioada 5-12 noiembrie 2023.

Evenimentul organizat la Iaşi pe data de 7 noiembrie
2023, de la ora 17.00, în sala „Eduard Caudella”, a invitat
publicul într-un periplu imaginar „Beyond Mask”, conform
titlului ales pentru concertul cameral organizat de Universitatea
Naţională de Arte „George Enescu”. Programul a inclus creaţii
recente (unele în primă audiţie absolută), semnate de tineri
compozitori români, aparţinând generaţiilor din anii ’80 şi ’90:
Andrei Virgil Popescu, Aurelian Băcan, Àron-Török Gyurkó,
Bogdan Pintilie, Izabela Vieriu, Alin Constantin Chelărescu.

Cele şase lucrări incluse în programul evenimentului de
la Iaşi au fost reunite sub cupola denumirii sugestive, oferind
auditoriului ocazia de a explora un întreg univers artistic
„Dincolo de mască”, intrând succesiv pe tărâmul mitologiei
antice cu intonaţii de aulos (Panix), apoi în lumea sonorităţilor
lirice enesciene integrate într-o mişcare viguroasă (Enestoccata),
urmând apoi fluiditatea unui discurs sonor similar apelor
curgătoare în zgomotul lumii contemporane (Liquid), trecând
printr-un complex de trăiri sufleteşti cu „forme” diverse şi liber
exprimate (Shapes of Feeling) spre o nouă lucrare ce transpune
sonor înflorirea interioară şi care semnalează, astfel, minunile
deseori neobservate ale naturii (Inflorescence), pentru ca, în
final, călătoria să dobândească încă patru ipostaze artistice prin
ritmicitatea jazz-ului, incongruenţa sonorităţilor dintr-un cântec

de leagăn, nostalgia delicată a unei melodii de vals şi frenezia
folclorului balcanic din componenţa ultimei lucrări (StilMania,
alcătuită din patru părţi).

Panix pentru flaut solo de Andrei Virgil Popescu,
compusă în decursul acestui an explorează universul mitologiei
antice prin intermediul sonorităţilor impresioniste, inspirate,
pe de o parte, de instrumentul de suflat specific culturii
străvechi eline, aulosul, iar pe de altă parte, de stilul lui Claude
Debussy, unde flautul deţine un rol special. Intenţia
componistică este complexă, orientată spre descriere şi sugestie,
integrând transpunerea sonoră a unor tablouri aparţinând
pictorului Ferdinand Knab şi dorind o altă perspectivă asupra
mitului zeului Pan prin întrepătrunderea cu momente din firul
narativ al poveştii nimfelor şi faunilor, însă cu roluri inversate.
Citarea motivului din debutul Preludiului la după-amiaza unui
faun are funcţia invocării faunilor de către nimfe, iar contextul
general este imaginat într-un tărâm legendar unde soarele este
veşnic la apus, răspândind o lumină caldă, nesfârşită.

Interpretarea flautistei Carla-Maria Stoleru a creat o atmosferă
solemnă, bogată în tehnici de emisie şi culori timbrale cu efect
imagistic, descriptiv, valorificând întregul registru al flautului
cu naturaleţe şi expresivitate, după cum şi-a dorit compozitorul.

Următoarea creaţie audiată ne-a arătat efectul neaşteptat
al asumării unei măşti componistice din alt secol, prin
valorificarea unor teme celebre în contexte antinomice care
determină dedublarea sinelui şi un contrast puternic între sursa
de inspiraţie şi propriile idei. Enestoccata pentru vioară şi pian de
Aurelian Băcan, compusă în 2017, reprezintă un omagiu adus
marelui compozitor român, valorificând motive enesciene
preluate din Sonata nr. 3 în la minor pentru pian şi vioară „în
caracter popular românesc”, într-o viziune contrastantă faţă de
expresia introvertită a acesteia. Cântecul lung, hăulitul sau
jocurile de dans folcloric sunt distorsionate prin conversia
caracterului original într-o mişcare trepidantă, uneori acerbă,
bazată pe ritmul motoric, specific genului toccata şi elemente de
scriitură de tip ostinato, cu numeroase pedale repetitive.
Lucrarea a adus cu sine o energie puternică în sala de concert,
generând un impuls al freneziei artistice care s-a resimţit în
interpretarea violonistului Daniel Gherasim şi a pianistului
Vlad Gheorghiu, întreaga desfăşurare sonoră emanând o forţă
vitală şi o voinţă interioară resimţite deopotrivă în spiritul
muzicii enesciene şi în viziunea „măştii” contemporane alese
de către compozitorul Aurelian Băcan.
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O altă faţetă a autodezvăluirii componistice în faţa

publicului auditor „dincolo de mască” este cea a fluidizării
gândurilor şi ideilor creatoare prin intermediul tehnicilor
timbrale extinse, aşa cum a procedat Àron-Török Gyurkó în
lucrarea Liquid pentru clarinet şi pian (2023), implicând sonorităţi
diverse de la microzgomote fine amplificate până la
conglomerate sonore consistente. Compozitorul şi-a imaginat
discursul muzical sub forma unei materii fluide care se
unduieşte constant şi alunecă de la un instrument la celălalt,
determinând interacţiuni inedite, texturi timbrale şi
întrepătrunderi discursive între efectele de sonoritate ale
clarinetului şi pianului. Izbucnirile bruşte, resimţite ca nişte
scântei rapide sau explozii cu redare intermitentă creează
uneori imaginea unui flux sonor mai dens, incandescent,
precum magma care clocoteşte la infinit în splendoarea ei
roşiatică. Cei doi solişti, clarinetistul Zaharia Hojbotă şi
pianistul Andrei Enoiu au conturat un parcurs sinuos, aplicând
tehnici diverse de emisie şi atac, realizând efecte timbrale şi
momente de legătură atent lucrate pentru interpretarea acestei
partituri contemporane complexe.

A urmat o lucrare prezentată în primă audiţie absolută,
Shapes of Feeling pentru vioară şi pian (2023), de Bogdan Pintilie,
în care am observat o mare varietate de stări, sentimente, ca
nişte măşti conturate într-o multitudine de forme şi ipostaze.
Astfel, ideile muzicale au la bază motive succinte, bine
conturate, asociate cu ritmuri pregnante, evidenţiate prin
formule repetitive, uneori desincronizate în raport cu
organizarea metrică, generând aluzii melodice şi polimetrii cu
trimitere spre prelucrările folclorice. Scriitura tinde în general
spre omofonie, dar există pe parcurs intervenţii polifonice

pasagere, care contribuie la dinamismul lucrării şi caracterul ei
expresiv, evidenţiat prin interpretarea violonistului Daniel
Gherasim şi a pianistului Vlad Gheorghiu, fiind totodată
impregnat de însufleţirea şi vitalitatea compozitorului.

Lucrarea compozitoarei Izabela Vieriu este intitulată
Inflorescence pentru a sugera un proces miraculos şi fascinant
care se petrece în interiorul smochinelor, prin creşterea treptată
a miezului care devine în acelaşi timp floare şi fruct.
Componenţa timbrală a ansamblului pentru interpretarea
acestei lucrări include flautul (Carla-Maria Stoleru), clarinetul
(Zaharia Hojbotă), vioara (Bogdan Onofrei) şi pianul (Andrei
Enoiu), având rolul de a sugera gingăşia şi rafinamentul
structurii elaborate a ţesutului vegetal din interiorul smochinei,
iar scriitura aerisită, evitând complexitatea aglomerărilor
sonore, alături de variaţia perpetuă a motivelor şi pulsaţia
constantă din background-ul lucrării sunt simbolice pentru
poeticitatea unui fenomen neobservat, revelând frumuseţea
ascunsă a naturii.

Ultima lucrare a prezentat publicului o succesiune de
măşti spectaculoase, diferite atât ca sursă de inspiraţie, elemente
de limbaj dominante pentru fiecare parte, cât şi din punct de
vedere al caracterului şi stărilor de spirit sugerate. StilMania
pentru flaut, clarinet, vioară a fost creată de tânărul compozitor
Alin Constantin Chelărescu în anul 2021, reprezentând un ciclu
de patru secţiuni cu denumiri sugestive: 1. Ritjazzmic; 2.
Bertrand, Bertrand…; 3. La Valse; 4. SAK-SAK. Alăturarea lor pe
parcursul acestei creaţii inedite generează o succesiune
multicoloră de mişcări şi tablouri sonore, în care firul unificator
este dat de obsesia provocată de un aspect de limbaj
determinant pentru stilul fiecărei părţi componente.

Astfel, prima secţiune dezvăluie forţa de impact a
sonorităţilor specifice stilului jazz, prin ritmicitatea cu efect
magnetic a unor melodii captivante, puse în valoare prin
sincope, accente asimetrice, combinaţii metrice eterogene,
pedale ritmice şi alte forme de evocare a muzicii jazz. 

A doua parte poate fi considerată o portretizare
muzicală a unui personaj din romanul „Nemurirea” de Milan
Kundera, de profesie avocat, care apare ilustrat sonor în
mijlocul unui cântec de leagăn straniu, cu nuanţe groteşti. Este
ca o parodie caracterologică, datorită contrastului flagrant
dintre trăsăturile impozante ale protagonistului kunderian şi
legănatul sugerat de ritmul ternar liniştit, care este
„contaminat” cu accente bruşte şi efecte de emisie particulare în
segmentele descompuse ale flautului şi clarinetului, atipice şi
chiar sinistre în raport cu trăsăturile unui gen muzical
considerat inofensiv. Suprapunerile verticale ale armoniilor
tradiţionale cu structuri puternic disonante şi efecte timbrale
abrupte creează imaginea unei realităţi distorsionate, unde

personajele se mişcă mecanic şi acţionează
disonant în raport cu trăirile şi gândurile
lor, ca într-un vis absurd, plutind într-o
mare de hazarduri şi alternative. Uneori,
sonorităţile de pe parcursul acestei
secţiuni mi-au amintit de stilul parodic al
lui Alfred Schnittke, cu acel amestec de
paradoxuri dintre umorul nobil, nostalgie
edulcorată, persiflare rafinată şi durere
transfigurată.

A treia secţiune a lucrării StilMania
face aluzie la poemul coregrafic al lui
Maurice Ravel cu acelaşi titlu, La Valse,
oferind o perspectivă personală a
compozitorului Alin Chelărescu asupra
celebrului dans de salon. Desfăşurarea
sonoră imaginată de acesta se resimte mai
degrabă ca o căutare a atmosferei
romantice, într-un efort de stimulare a
memoriei pentru reconstituirea unor

sonorităţi parcă uitate, prin inserţia repetată a acelei melodii
calde, vibrante, interpretate de pianist la o claviatură electronică
cu timbru modificat, precum romanţele de odinioară. Această
parte a cvartetului poate fi asemuită cu procesul amintirilor
dintr-un trecut îndepărtat ce revin fragmentat şi dezordonat
printre alte succesiuni de pasaje şi efecte care sugerează cursul
gândurilor în fluxul de neoprit al minţii umane.

Ultima mişcare ia naştere dintr-o izbucnire debordantă
de ritmuri şi culori sonore specifice muzicilor tradiţionale din
spaţiul balcanic, amintind pe alocuri de contextul pestriţ al unor
lucrări de Mihail Jora. Noile generaţii de compozitori
(re)descoperă surse puternice de inspiraţie în diversitatea
melodiilor modale balcanice şi a formulelor cu pulsaţie
eterogenă, pe care Alin Chelărescu le-a integrat într-o
succesiune de sonorităţi care se revarsă cu exuberanţă în
asocierea timbrală dintre flaut, clarinet, vioară şi pian.

Mihaela-Georgiana BALAN
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Magie sonoră cu Tugan Sokhiev şi
Orchestra Academiei Naţionale

Santa Cecilia din Roma
Fondată în 1908, Orchestra Academiei Naţionale Santa

Cecilia din Roma a fost primul ansamblu din Italia care s-a
dedicat exclusiv repertoriului simfonic, interpretând în primă
audiţie lucrări precum Fântânile din Roma şi Pinii din Roma de
Ottorino Respighi. Mari nume de muzicieni ai secolului 20
s-au aflat la pupitrul orchestrei, printre ei Mahler, Debussy,
Strauss, Stravinski, Sibelius, Hindemith, Toscanini,
Furtwängler, de Sabata, Solti, von Karajan, Kleiber şi Abbado.
Prezentul nu este mai puţin spectaculos, pentru că renumele
Orchestrei Academiei Naţionale Santa Cecilia din Roma o

plasează printre ansamblurile de top la nivel internaţional. În 15
şi 16 septembrie, la pupitrul ansamblului italian l-am urmărit
pe Tugan Sokhiev, dirijor rus aflat pentru a treia oară la
Bucureşti, după concertele susţinute cu Orchestra Teatrului
Capitole din Toulouse (în 2009) şi cu Orchestra Regală
Concertgebouw din Amsterdam, în concertul care a încheiat
festivalul în 2019). Atât Sokhiev, cât şi orchestra, au strălucit. 

În prima seară, un program cu două opusuri simfonice (o
structură rar întâlnită), primul dintre ele fiind Simfonia I din creaţia
lui George Enescu. De la primele măsuri, cu puternicul motiv la
unison devenit emblemă, am fost acaparaţi în universul sonor al
acestei partituri în care se simte o adiere de parfum sonor francez
şi, totodată, individualitatea componistică a autorului. „Culoare,
supleţe dinamică, unduire melodică, irizare timbrală”, în
cuvintele lui Pascal Bentoiu, toate au fost reflectate în această
interpretare prin care Academia Naţională Santa Cecilia din
Roma ne-a cucerit. Superba parte lentă, cu obsedantul ei motiv
de trei note descendente, a fost magică prin îmbinarea notelor de
mister şi lirism. În ansamblul lucrării, măiestria orchestraţiei
enesciene s-a arătat în toată splendoarea ei, cu preluări tematice
conduse cu măiestrie şi rafinament. Am admirat paleta de culori
şi intensităţi atent reflectată de Tugan Sokhiev, dialogul dintre
partidele instrumentale dar şi sunetul de ansamblu al orchestrei
care respira, parcă, la unison. A fost pentru prima dată când
muzicianul rus a abordat acest opus, iar realizarea sa împreună cu
orchestra italiană a dovedit o înţelegere profundă a universului
sonor enescian, în care atât Sokhiev (cu Orchestra Capitole din
Toulouse), cât şi Academia Naţională Santa Cecilia (în 2017, cu
Antonio Pappano dirijor) pătrunseseră deja prin capodopera
simfonică de maturitate a lui Enescu, Simfonia a III-a. „Găsesc
muzica lui Enescu foarte teatrală şi foarte imaginativă”, spunea
Sokhiev în 2019 şi cred că această perspectivă s-a remarcat acum
şi în viziunea sa asupra Simfoniei I.

Inevitabil, ecoul acestei interpretări a însoţit publicul şi în
partea a doua a concertului, pe care am simţit-o, cumva, ca pe
o continuare firească. Simfonia a V-a a lui Ceaikovski este o
partitură la care Tugan Sokhiev spunea că a lucrat în vremea
studenţiei împreună cu profesorul său de la Conservatorul din
Sankt Petersburg, legendarul Ilya Musin, un opus care l-a
însoţit de-a lungul vieţii. Împreună cu Academia Santa Cecilia,
Sokhiev ne-a oferit o versiune plină de consistenţă şi emoţie.
Pornind de la sumbra temă a destinului expusă iniţial de
clarinete, un motto ce revine pe parcursul lucrării asemeni
„ideii fixe” a lui Berlioz, muzicienii au construit sub bagheta
magică a dirijorului rus un discurs sonor grandios. Am
remarcat atât osmoza între membrii orchestrei, cât şi muzica-
litatea fiecărui membru al ansamblului, în solo-uri sau pasaje
care situau una dintre partide în prim plan. Excelentă cea a
suflătorilor, pe care o am admirat-o, desigur, şi în Simfonia I de
Enescu. Frazare excelentă, nuanţe şi culori timbrale
fermecătoare... iar sunetul, tehnic impecabil. Sokhiev le-a dat
„mână liberă” suflătorilor în interpretarea muzicii lui
Ceaikovski, astfel am putut auzi contrateme care au scos din
cotidian versiunea muzicienilor asupra acestui opus
arhicunoscut. Iar celebrul solo de corn din partea a II-a a fost
cu adevărat excepţional.

În atmosfera încărcată de tragism a simfoniei răzbat şi
raze de soare, prin elemente tematice care par a aduce speranţa,
timbralitate strălucitoare în orchestraţie, vivacitate şi variaţie
ritmică şi pasaje de o graţie dansantă, care ne amintesc de
geniul lui Ceaikovski în muzica de balet. Le-am regăsit în
interpretarea ansamblului italian, alături de o paletă dinamică
diversă, ce ne-a purtat de la misterioasele nuanţe scăzute până
la vibrantele climax-uri sonore. Am simţit o implicare totală a
muzicienilor în realizarea gestului interpretativ şi un entuziasm
debordant, care a atras publicul ca un magnet.

Metamorfozele motto-ului tematic al lucrării au
culminat în partea a patra prin acea strălucitoare apariţie în

major la alămuri, un sentiment triumfător perpetuat şi în
ultimele acorduri, într-un final exploziv.

Cel de-al doilea concert a avut în program opusuri de
Berlioz, Liszt şi Mahler şi l-a avut ca solist în Concertul nr.1
pentru pian şi orchestră de Liszt pe muzicianul francez Bertrand
Chamayou. 

Uvertura Carnavalul roman este una dintre partiturile pe
care însuşi compozitorul le includea frecvent în programul
concertelor dirijate de el. Uvertura a fost concepută de Berlioz
din două momente din opera pe care a compus-o atras fiind de
autobiografia gravorului şi sculptorului florentin Benvenuto
Cellini. De altfel, Italia a reprezentat pentru Berlioz o sursă
permanentă de inspiraţie. O muzică plină de strălucire, ritm,
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virtuozitate şi în acelaşi timp eleganţă, calităţi pe care orchestra
şi dirijorul le-au etalat din plin. 

A urmat Concertul nr. 1 pentru pian şi orchestră de Franz
Liszt. Virtuozitatea acestuia se reflectă aici într-o lucrare
inovatoare pentru acea vreme, în care concertul şi simfonia
fuzionează într-un discurs în care pianul şi orchestra sunt
parteneri egali. Interpretarea lui Bertrand Chamayou a fost
plină de imaginaţie, alternând cu naturaleţe între momente
pline de energie, strălucire, dramatism şi momente din sfera
meditativă, poetică. Chamayou este un pianist rafinat, cu un
sunet foarte frumos conturat şi o coloristică timbrală variată, iar
colaborarea dintre el şi orchestră a fost excelentă. 

Finalul concertului a fost unul pe măsură, cu Simfonia I
„Titanul” de Gustav Mahler, în care se oglindeşte tinereţea
compozitorului – bucuria vieţii este umbrită treptat de obsesia
morţii, iar aceasta, la rândul ei, va fi îndepărtată de speranţa ce
caracterizează tinereţea. Pentru Mahler, a scrie o simfonie era
„precum construirea unei lumi, cu toate mijloacele tehnice pe
care le ai la dispoziţie”, iar această concepţie se remarcă, iată,
încă de la prima lucrare în acest gen, finalizată în 1888. Bogăţia
conţinutului simfoniei, de la idilicul începutului, trecând prin
ritmurile dansante care devin ironice, apoi prin marşul funebru
din partea a treia şi ferocitatea luptei dinaintea victoriei finale
din partea a patra, al cărei titlu original era Din Infern către
Paradis, ne-a fost evidenţiată de interpretarea Orchestrei
Academiei Santa Cecilia şi dirijorul Tugan Sokhiev. Despre
acest ansamblu, Sokhiev spunea într-un interviu oferit Ancăi
Ioana Andriescu pentru Radio România Muzical: „Ceea ce
defineşte Orchestra Santa Cecilia din punctul meu de vedere
este felul incredibil de vibrant al interpretărilor sale. Desigur că
atunci când spun vibrant nu mă refer la sonoritate, căci fiind o
orchestră italiană are o paletă atât de largă de culori, dar acestor
oameni le place să fie inspiraţi pentru muzica pe care o au de
interpretat, se înflăcărează cântând şi dau 300 la sută ca
implicare prin gestul lor interpretativ. Este o calitate pe care o
apreciez foarte, foarte mult. Santa Cecilia mă impresionează
prin osmoză sonoră, chimia dintre partidele orchestrale, felul
în care toate se împletesc şi spiritul uimitor al acestei orchestre.” 

Într-adevăr, aceste calităţi ale Orchestrei Santa Cecilia au
fost admirate şi la Bucureşti, iar Tugan Sokhiev s-a dovedit a fi
un dirijor fermecător, care doreşte şi reuşeşte să ajungă la
public. Mai mult decât atât, spunea într-un alt interviu că simte
pasiunea şi entuziasmul publicului nostru pentru muzică. Iar
cei din sală au simţit că muzica a fost cântată pentru ei, aşadar
au reacţionat pe măsură, cu acelaşi entuziasm pe care l-au simţit
pe scenă.

Andreea KISELEFF

Perspective vizuale asupra artei
sunetelor – o seară simfonică inedită

Acaparaţi progresiv de noua „civilizaţie a imaginii live”
capabilă să oglindească, în timp real, permanenta metamorfoză
a spectacolului lumii şi a impresionantului său arsenal
emoţional, trăitorii secolului XXI frecventează sălile de concert
din perspectiva unui „altfel” de public. Un public cu atât mai
tentat să „guste” evenimentul cultural atunci când procesul
interpretativ devine parte integrantă a unei naraţiuni cu alură
cinematografică ce implică, pe lângă construcţia sonoră
propriu-zisă, componente de natură vizuală incluzând
elemente scenografice, de decor, vestimentaţie specială, mişcare
scenică sau / şi proiecţii filmice!

Într-o altă manieră decât deja apreciatele „opere în
concert”, seara simfonică dedicată compozitorului-dirijor Tan
Dun şi Orchestrei Naţionale Radio s-a axat pe fuziunea
conceptuală dintre sonoritate şi imagine, transformând cea de-

a doua evoluţie scenică a acestui ansamblu din cadrul celei de-
a XXVI-a ediţii a Festivalului într-un eveniment spectacular
inedit. În ambianţa nu foarte ofertantă sonic a Sălii Palatului,
Simfonia Nu Shu: The Secret Songs of Women pentru harpă, 13
microfilme şi orchestră a devoalat o gândire creatoare extrem
de atent elaborată, cele treisprezece mini-episoade narative –
Evantaiele secrete, Misterioso / Cântecul mamei, Largo / Rochia de
mireasă, Allegretto /  Plânsul miresei, Largo / Satul Nü-Shu,
Andante/ Dor de sora ei, Melancholia / Drum fără sfârşit, Allegro /
Surori pentru veşnicie, Adagio / Râul fiicei, Andante molto / Amintiri
despre bunica, Allegro – Lento – Allegro / Cartea lacrimilor, Adagio
/ Podul sufletului, Senza misura – Lento / Trăind în vis – conturând,
cu uneltele acestui limbaj secret Nu Shu originar din provincia
chineză Hunan, astăzi pe cale de dispariţie, un cod gestual
aparte care celebrează conjuncţia diferitelor vârste ale
sensibilităţii feminine, proiectând-o, simbolic, în universalitate.
Dacă, în viziunea lui Tan Dun şi a experimentatei regizoare
multimedia Carmen Lidia Vidu, microfilmele care au
personalizat ambientul scenic au reprezentat trecutul iar
partitura orchestrală sugera viitorul, solo-urile harpei –
încredinţate unui veritabil maestru al culorilor timbrale precum
Xavier De Maistre – au întruchipat liantul dintre vizual şi

auditiv, consistentul dialog dintre arte fiind „mediat” de un
instrument ales anume pentru silueta sa zveltă, aptă de a
portretiza, în sine, graţia feminităţii. 

Şi cea de-a doua parte a programului care a cuprins
celebra suită a lui Modest Musorgski, Tablouri dintr-o expoziţie,
în aranjamentul lui Maurice Ravel, a beneficiat de un fundal
vizual, Piticul, Vechiul castel, Grădina Tuileries, Bydło (Carul
polonez), Dansul puilor din găoace, Evreul bogat şi cel sărac, Târgul
din Limoges,  Catacombele, Baba-Yaga şi Marea poartă a Kievului
regăsindu-se imaginativ în succesiunea inspiratelor desene ale
arhitectului Victor Hartmann. Promenada-interludiu şi-a atins
apoteoza în finalul suitei, o dată cu deschiderea Marii porţi a
Kievului, bagheta lui Tan Dun urmărind în crescendo
fluctuaţiile dinamice ale masivului edificiu sonor-vizual.
Plasticitatea gesticii dirijorale şi-a dovedit eficienţa energetică,
pe deplin demonstrată la nivelul tuturor articulaţiilor
discursului fonic, iar interesantul mecanism al compunerii şi
descompunerii cadrelor filmice asimilat sinuozităţii materia-
lului muzical a conferit coerenţă scenariului interartistic. 

17 septembrie – aceeaşi zi în care a debutat şi Piaţa
Festivalului, iar pe cele mai importante podiumuri bucureştene
de concert, şi nu numai, s-au succedat Orchestra de Cameră
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Radio, Andrei Licareţ & Avigail Bushakevitz & Andrea
Casarrubios, Florian Mitrea şi Orchestra Filarmonicii
„Moldova” din Iaşi, Orchestra Filarmonicii „George Enescu” şi
Orchestra Naţională Radio alături de Xavier de Maistre, pentru
a se încheia cu recitalul unicat al formidabilului Cameron
Carpenter – ne va rămâne în memorie şi pentru momentele în
care culorile imaginii s-au îngemănat cu ale sunetului, în care
muzica a devenit alonja expresiei cinematografice în termenii
unei ingenioase complementarităţi, impecabil definite!

Loredana BALTAZAR

Despre creativitate interpretativă –
Martha Argerich şi Sheku Kanneh-Mason

Am fost, cu toţii, martorii unei ediţii de Festival extrem
de dinamice, care a expus scenic ansambluri orchestrale,
formaţii camerale şi corale precum şi solişti de elită, din al căror
repertoriu nu a lipsit nici capitolul capodoperelor istoriei
muzicii universale, nici cel al creaţiei moderne şi contemporane.
Însă dincolo de toate acestea, ceea ce a ridicat
exponenţial cota valorică a a acestui eveniment de
anvergură internaţională a fost evoluţia de
excepţie a unor „capete de afiş” ale vieţii
muzicale, personalităţi interpretative unice,
precum pianistele Martha Argerich şi Yuja Wang,
dirijorii Zubin Mehta, Sir Simon Rattle, Charles
Dutoit, Vladimir Jurowski, Paavo Järvi, Lahav
Shani, Klaus Mäkelä, organistul Cameron
Carpenter, fraţii Renaud şi Gautier Capuçon,
violoniştii David Grimal şi Patricia
Kopatchinskaja, soprana Aida Garifullina,
harpistul Xavier de Maistre şi alţi importanţi
protagonişti ai concertelor şi festivalurilor
marcante de pretutindeni. 

Cei care au avut privilegiul să o asculte „pe
viu” pe Martha Argerich au descoperit un
fenomen al claviaturii de o fineţe şi, în acelaşi
timp, o forţă pasională greu de descris în cuvinte.
Culorile timbrale ale pianisticii sale sunt uluitor de variate, fie
că interpretează Ravel, Prokofiev, Schumann, Bach, Scarlatti
sau Beethoven, iar uşurinţa cu care tratează orice pasaj de
virtuozitate a rămas neschimbată, în ciuda numărului

impresionant de ani care au trecut peste superba pianistă de
origine argentiniană. “Chimia” rafinată dintre Martha Argerich
şi fostul ei partener de viaţă, dirijorul Charles Dutoit, încă
functionează nealterat: el – un conducător de orchestră cu
gesturi concentrate, cautând să urmarească fidel agogica

volutelor solistice, ea – o figură interpretativă de o naturaleţe
ce umbreşte orice comentariu, cu un tuşeu incredibil şi o paletă
dinamică inimaginabil de bogată, un izvor neîntrerupt de
energie în stare pură, antrenat să explodeze în surprinzătoare
jerbe sonore! 

Am avut bucuria de a-i vedea pe amândoi la Sala
Palatului, evoluând în concertul din 18 septembrie al
Filarmonicii Naţionale din Ungaria, unul din momentele-cheie
ale Festivalului apreciat la superlativ de către public. În
Concertul nr. 3 de Prokofiev, Martha Argerich a etalat acea
virtuozitate briliantă cu care ne-a obişnuit, amprentându-şi
carismatic partitura cu propria versiune vibrantă, în care tuşele
ironice justifică ipostazierea contemporană a subiectivismului
sentimental, tipic romantic; docilă în faţa ghidajului atent al lui
Dutoit, orchestra ungară a urmat-o, definind fără echivoc
acumulările tensionale ale unui fluid sonor plin de viaţă.
Părând că oscilează în a mulţumi publicului care a ovaţionat-o
minute în şir, uimitoarea pianistă ne-a oferit, totuşi, un
compendiu de stilistică interpretativă pe post de encore, legând
profund simbolic – cum numai ea ştie s-o facă! – diafanul
discurs schumannian al copilăriei din Von fremden Ländern und

Menschen de logica dansantă a Gavotei din cea de-a treia Suită
engleză a lui Johann Sebastian Bach. 

În contrapartidă, solistul aceleiaşi orchestre din
următoarea seară, violoncelistul britanic Sheku Kanneh-Mason,

reprezentant al unei generaţii de muzicieni născute cu
peste cinci decenii mai târziu, a dedicat auditoriului, după
dificilul Concert nr. 1 în mi bemol major de Şostakovici,
sensibila Melodie cu trimiteri neoromantice care-i poartă
semnătura; riguros gândit, acest moment final a pus
punct unei evoluţii interpretative cu virtuţi poetice, ale
cărei resurse expresive au fost susţinute generos de o
frazare impecabilă. Fluiditatea acompaniamentului
orchestral, derivată din gestica lui Cristian Mandeal –
dirijorul ansamblului ungar în concertul din 19
septembrie – a completat peisajul unui expozeu sonor
omogen, deschis cu o lucrare de inspiraţie folclorică
maghiară aparţinând lui Zoltan Kodály: Dansurile din
Galánta.

Sub bagheta lui Charles Dutoit şi, respectiv, a lui
Cristian Mandeal, Orchestra Filarmonică Naţională a
Ungariei a optat pentru două lucrări enesciene cu un etos
complex şi o profunzime a expresiei deloc uşor de
valorificat interpretativ. Pastorale-fantaisie pentru orchestră

mică a fost citită de Charles Dutoit firesc, în cheia unui
caleidoscop cromatic cu irizări suave şi contraste delicate
fructificând ideea de atmosferă pastorală, pentru ca ampla
Simfonie a II-a să fie abordată de către Cristian Mandeal cu
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meticulozitatea-i caracteristică, evidenţiind detaliile specifice
scriiturii acestei partituri, unice în traiectoria sa graduală
dinspre simplitate către complexitate, dinspre tipologia lirică
spre cea dramatică, dinspre esenţa dialogurilor instrumentale
minimale către o arhitectură supradimensionată, dilatată
grandios. 

Un legitim „bravo” repetat, în acest context, pentru
maleabilitatea colectivului orchestral care, dincolo de asumarea
propriu-zisă a întregului calup repertorial menţionat –
incluzând picturala Simfonie Fantastică a lui Berlioz
metamorfozată, sub conducerea lui Charles Dutoit, într-o frescă
plurivalentă cu conotaţii spectaculare – a rezonat la maximum
cu mood-ul fiecăreia dintre cele două prezenţe dirijorale, fie că
a fost vorba despre eleganţa expansivă, particularizată deseori
prin mişcări corporale, a lui Dutoit, fie despre varianta ceva mai
sobră, mai interiorizată, dar la fel de preocupată de fineţea
detaliilor, a lui Cristian Mandeal! Deosebit de interesantă mi
s-a părut şi selecţia celor două bisuri pregătite pentru concertul
din 19 septembrie de către dirijorul român – Dansul ungar nr. 5
de Brahms şi Sarabanda din cea de-a doua Suită pentru orchestră
a lui George Enescu – după ce, cu o seară înainte, Charles Dutoit
alesese strălucitoarea Farandola din Arleziana de Bizet,
radiografiată polifonic cu o limpezime de cristal; în versiunea
orchestrală a Filarmonicii Naţionale Ungare condusă de
Cristian Mandeal, Dansul brahmsian şi Sarabanda enesciană s-au
completat reciproc în termenii unui balans de tip giusto-rubato,
ai unui parcurs narativ compozit ca apartenenţă stilistică, pe
care ansamblul orchestral l-a reliefat fără cusur!

O încântare aceste două seri concertante, atât de aproape
de spiritul enescian şi de esenţa performanţei, ca etalon valoric
al tuturor timpurilor!

Loredana BALTAZAR

Cristian Măcelaru 
cu Orchestre National de France

Pentru primul concert al Orchestre National de France
din 21 septembrie 2023, Cristian Măcelaru a alcătuit un
program cu lucrări a trei clasici ai secolului XX, ceea ce nu putea
decât să-i bucure pe muzicienii şi melomanii dornici de muzici
cântate mai rar. Pierre Boulez a revizuit de mai multe ori
orchestraţia celor 12 Notations - scurte piese quasi-aforistice
pentru pian, compuse în 1945. După o revenire în anii 1950 la
partitura iniţială, revizuirea primei orchestraţii din 1946 a 11
din cele 12 Notations pentru pian, reluată la sfârşitul anilor 1970,
a rămas un proiect neterminat. Selecţia numerelor I—IV şi VII
Notations pour orchestre, cu prima audiţie în 1980 făcută de

Daniel Barenboim şi Orchestre de Paris, este astăzi o piesă de
concert apreciată. Mult lărgite faţă de varianta pentru pian,
piesele traduc o lume neliniştită, dominată de anxietăţi
existenţiale. Dacă partitura primei Notation este relativ
transparentă – un discurs cu tresăriri capricioase -, a doua piesă
este extrem de agresivă, densă, folosind întregul arsenal al
percuţiei în metrică asimetrică (specifică, de fapt, întregii
lucrări). A treia piesă, construită pe elanuri ascendente
alternând cu căderi, e sumbră, neliniştită, iar a patra e de-a
dreptul apocaliptică. Statică, cu inserţii motivice transparente
la corzi, Notation VII a sugerat înaintarea printr-o junglă umedă,
plină de pericole. Sfârşitul a sunat ca o decantare a materialului
folosit către o pedală de trei sunete. Prin simpla sa prezenţă,
Cristian Măcelaru, precis şi eficient, atent la toate detaliile, a dat
o dimensiune omenească acestor piese bine scrise, sugerând un

univers ostil, necruţător, dezumanizat. După Boulez, muzica
lui Dutilleux s-a perceput ca o lume infinit mai blândă, poetică,
meditativă, colorată în nuanţe fine. Cele patru părţi ale
Concertului pentru vioară şi orchestră - L’arbre des songes, legate
prin trei interludii, se succed attacca, evoluând aparent liber,
sugerând fluxul firesc al gândurilor, stărilor, senzaţiilor.
Violonistul Augustin Hadelich, care a luat în 2016 premiul
Grammy - Best Classical Instrumental Solo pentru înregistrarea
acestui concert dificil, l-a interpretat cu deplină înţelegere,
stăpânire tehnică, implicare. Solo-ul clarinetului bas în primul
Interludiu, secondat de pian şi ţambal, a fost un moment foarte
sugestiv coloristic – de altfel, nu muzica lui Boulez, care a pus
în practică principii enunţate de Paul Klee, ci cea a lui Dutilleux
a evocat fineţea schimbărilor progresive de nuanţe, a
modulaţiilor culorii explorate de pictorul elveţian. Frumuseţea

muzicii lui Dutilleux vine şi din subtilitatea volatilă a
frânturilor de idei sau dispoziţii sufleteşti, din simţul
culorilor orchestrale, din caracterul oniric al
discursului muzical. Vioara lui Hadelich a avut pe
alocuri intonaţiile glasului uman; stilul de intepretare
inteligent şi sensibil, dialogul viorii soliste cu timpanii,
pe la secţiunea de aur a întregului concert, intervenţiile
pianului şi ţambalului, straniul început al Interludiului
3, care seamănă cu acordajul orchestrei, urmat de o
puternică acceleraţie şi creştere a tensiunii, cu
revenirea la atmosfera misterioasă a începutului –
toate au contribuit la reacţia entuziastă a publicului
faţă de această muzică fabulos interpretată, nu
neapărat la îndemâna oricărui muzician sau meloman.
În bis, Hadelich a ales două piese accesibile – Wild
Fiddler’s Rag (country music) şi Por Una Cabeza de
Carlos Gardel, pe care le-a cântat cu uşurinţă, farmec
şi umor. După pauză, în piesa cea mai cunoscută
publicului bucureştean, Le sacre du printemps de
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Augus�n Hadelich, Cris�an Măcelaru

Orchestra Naţională a Franţei, 
Kirill Gerstein, Cris�an Macelaru
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Stravinski, Cristian Măcelaru a confirmat din nou abilităţile sale
dirijorale: tehnica frumoasă şi precisă, gândirea clară,
maleabilitatea în agogică. Dacă, în Introduction, rigoarea cu care
instrumentiştii au răspuns comenzilor ar fi putut crea şi un efect
de mai mare învolburare pe acumularea straturilor sonore, Les
augures printaniers a sunat viu, deloc greoi; dacă melodia de tip
folcloric din marea creştere de dinaintea presto-ului Jocului
răpirii a fost pe alocuri înghiţită de ostinato-ul de sub ea, Jeu du
rapt şi Jeu des cités rivales au avut energie şi elan debordante. În
Cortège du sage, subito fortissimo a creat un brusc prim-plan
quasi-cinematografic iar în Adoration de la terre alămurile şi
întreaga orchestră au fost excepţionale. În introducerea
Tabloului II, Le Sacrifice, atmosfera stranie a fost deosebit de
reuşită, iar Glorification de l’élue şi Danse sacrale au arătat o
uşurinţă a folosirii mijloacelor tehnice şi o prezenţă de spirit
excepţionale. În Action rituelle des ancêtres amestecul de spaimă
şi oroare faţă de ce se pregăteşte a fost atenuat, probabil datorită
personalităţii luminoase a lui Cristian Măcelaru, care pare a
respinge spontan tenebrele. Caracterul său armonios se
manifestă în modul natural binevoitor de a invita pe fiecare
membru al orchestrei să dea ce are mai bun, în rotunjirea
asperităţilor acolo unde alţii tind să le exagereze. Supleţea cu
care a dirijat, în bis, Vocaliza de Rahmaninov a consolidat
impresia unei depline maturităţi artistice a dirijorului.

Al doilea concert al Orchestre National de France, în care
au participat şi membri ai Orchestrei Române
de Tineret, în cadrul proiectului Side by Side,
sub bagheta lui Cristian Măcelaru, a început cu
Concertul nr. 2 pentru pian şi orchestra de
Rahmaninov, interpretat de Kirill Gerstein. De
la bun început s-a văzut că Gerstein e atent la
orchestră, o ascultă, ştie să se retragă în planul al
doilea acompaniind fraza amplă, frumoasă a lui
Cristian Măcelaru. Totodată au apărut şi
primele accente ciudate pe demaraj de motiv
sau pe timpi slabi, care, devenind manieră, se
asociază cu opusul retoricii aristocratice, ca şi
rubato-urile ilogice. Dacă tema a doua a părţii I
a sunat liber, firesc, anumite afectări ale frazării
pe parcursul întregului concert au făcut ca, în
ciuda virtuozităţii, interpretarea să nu rămână
permanent la nivelul «celui mai înalt pilotaj».
Abundenţa libertăţilor agogice în partea a II-a
şi-a găsit justificarea în B, secţiunea mediană, cu
caracter improvizatoric pronunţat. Remarcabil
a fost modul în care Cristian Măcelaru a făcut să
se audă în orchestră motive muzicale care de obicei trec
neobservate. Rahmaninov convine de minune naturii
necolţuroase a lui Cristian Măcelaru – forma muzicală pare a
se desfăşura de la sine, fără vreun didacticism. O admirabilă
renunţare la ego s-a simţit şi în Simfonia nr. 3 de Enescu.
Publicul chiar s-a găsit purtat fără efort între extreme dinamice,
cum recomanda Pascal Bentoiu, prin contraste agogice bruşte,
evidente sau subtile, aproape imperceptibile, făcute cu
naturaleţea cu care valurile mici sau mari se nasc şi dispar pe
ocean. Elanuri scurte pe un suflu larg, ascensiuni, căderi,
disipări în cercuri concentrice, coagulări şi evaporări s-au
succedat cu un firesc susţinut de o înţelegere a logicii
desfăşurării, a structurii în detaliile şi ansamblul ei. Conotaţiile
etice ale Simfoniei nr. 3, paralelismul lor cu capodopera lui Dante
sunt la fel de actuale azi cum au fost la prima audiţie, în 1919.
Apariţia corului în lojele-balcon din dreapta scenei, sunetul
obţinut de dirijorul corului, Iosif Ion Prunner, au trimis la
imagini din creaţia lui Fra Angelico şi, totodată, la au-delà-ul
simboliştilor. Înainte de a începe Rapsodia Română op.11 nr. 1,
Cristian Măcelaru a evocat succint memoria celor dispăruţi
între ultimele două ediţii ale Festivalului Enescu, iar pe

fundalul scenei au apărut portretele aliniate ale lui Nicoale
Brânduş, Felicia Donceanu, Valentin Gheorghiu, Radu Lupu,
Sherban Lupu, Speranţa Rădulescu, Mariana Nicolesco,
Mariana Sârbu, Cornel Ţăranu. A fost emoţionant, mai ales
pentru cei care i-au cunoscut sau le-au fost prieteni. Pe primele
sunete ale Rapsodiei, portretele au dispărut, lăsând loc
prezentului, într-o metaforă a trecerii noastre pe Pământ - ars
longa, vita brevis. Rapsodia a avut un amestec de tandreţe
autentică şi spirit ludic. Natural, fără poză, fără vanităţi,
scrâşneli şi răbufniri ale ego-ului, Cristian Măcelaru a ridicat
sala în picioare şi cu Hora staccato de Grigoraş Dinicu, în
adaptarea lui Panceo Vladigherov. 

Lena VIERU CONTA

Finalul Festivalului „Enescu” 2023
Pe 23 septembrie 2023, Orchestra Regală

Concertgebouw condusă de Klaus Mäkelä a prezentat un
splendid program alcătuit din piese emblematice de Claude
Debussy şi Maurice Ravel. Prélude à l’après-midi d’un faune şi
Marea au încadrat cele două concerte pentru pian de Ravel,
intepretate de Yuja Wang la un nivel pianistic ce nu mai are
nevoie de descrieri sau comentarii. Interpretarea Concertului în
sol major mi-a plăcut mai mult: Yuja Wang i-a accentuat

caracterul ludic ducând tempii rapizi la extremă, fără a sacrifica
vreun detaliu. Uşurinţa tehnică, cultura sunetului în toate
aspectele lui, abordarea intelectuală care cenzurează instinctul
pur sunt, toate împreună, o marcă a stilului său. Deosebit de
frumoase au fost ambele apariţii ale temei secundare din partea
I-a, unde pare că aerul fierbinte vibrând fluidifică imaginea şi
cadenţa cu trilurile în discant, amintind de timbrul fierăstrăului
muzical. Minunat au sunat trompeta în tema I-a şi harpa în
cadenţa din repriză. Pentru începutul părţii a doua, Yuja Wang
a preferat varianta unui monolog intimist, sugerând o
introspecţie la gura sobei, în locul emblematicei variante
impuse de Michelangeli care pare să descrie un Jardin féerique
mitic, arhetipal. Iar pasajele ce urmează la mâna dreaptă s-au
auzit ca o dulce sporovăială deasupra orchestrei pe care Klaus
Mäkelä a ţinut-o cât se poate de sotto voce. Finalul, în
multitudinea culorilor şi imaginilor-flash a avut strălucirea şi
prospeţimea artei fraţilor Dufy. Concertului pentru mâna stângă
i-au lipsit măreţia şi dimensiunea dramatică. Tema I-a enunţată
la pian în prima cadenţă a fost redată strict, or o imperceptibilă
prelungire a valorilor lungi în ritmul punctat şi a pauzelor
dinaintea fiecărei noi fraze ascendente dau o cu totul altă

Seria Mari orchestre în Festival (II)
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Orchestra Regală Concertgebouw, Klaus Mäkelä, Yuja Wang
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Seria Mari orchestre în Festival (II)
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prestanţă acestui discurs mândru, acestei înălţări spre culmi
periculoase. Tema a doua din expoziţie a fost, poate, cel mai
bun moment al Concertului în re major pentru mâna stângă – fără
expresivizări excesive, lirismul inocent, aproape cast al lui Ravel
a fost perfect simţit şi redat. Dezvoltării i s-ar fi potrivit mai
multă incisivitate jazzistică şi strălucire în temele din registrul
acut. Excepţional a fost pasajul dificil în sărituri de dinaintea
reprizei căreia, din păcate, Mäkelä nu i-a dat un caracter
suficient de monumental-rapsodic. Ca şi introducerii

orchestrale a întregului concert, şi cadenţei finale i-au lipsit
senzaţia de „rezistenţă a materialului”, de  „ieşire din cocon”,
de trecere spre fiinţare. A fost o variantă mai degrabă „lejeră”
a acestui concert de fapt grandios, şi nu din vreun motiv tehnic
pianistic, ci, probabil, din concepţie. Rămâne emblematică
viziunea lui Leon Fleischer. La o vârstă încă foarte fragedă,
Klaus Mäkelä se arată perfect stăpân pe mijloacele dirijorale şi
are un excelent simţ al construcţiei. Preludiul la după amiaza unui
faun a fost realizat pe o mare creştere şi calmare înaintea
secţiunii de aur - care are loc chiar la revenirea temei iniţiale -
evitând astfel o excesivă fragmentare a discursului. Şi Marea a
sunat splendid, în special părţile a doua - în instabilitatea fluidă
a motivelor aidoma tuşelor divizate - şi a treia, cu începutul ei
ameninţător. Senzaţia de plein-air a fost deplină. În Pavana
pentru o infantă defunctă oferită în bis, Mäkelä, cu tandreţea
rezervată specifică lui Ravel şi semănând el însuşi cu un
personaj din Velasquez, a arătat că obţine cu un efort gestual
minim o unitate desăvârşită a elanurilor grupurilor de
instrumente. 

Încercând să desluşesc o nelămurită tristeţe care m-a
însoţit în toată seara de după concert, am pus-o pe seama
intruziunii show-biz-ului în domeniul „clasicului”: schimbarea
costumaţiei Yujei la pauză, ca în pops-urile nord-americane,
mersul chinuit pe tocuri de 10-15 centimetri mi-au părut
expresia unei neîncrederi în propria imagine, în propria statură.
De ce să alegi să umbli ca Micuţa Sirenă a lui Andersen, care,
din dragoste, a renunţat la coada ei de peşte în schimbul unor
picioare dureroase, când ai aripi pe clape? Sau e Yuja Wang
victima unor consilieri de imagine care aleg concesii ieftine
noilor nevoi ale publicului pe care îl cred mai puţin cultivat
decât e în realitate? Dar fiecare artist îşi creează o persona
inconfundabilă şi poate că o parte din fani au nevoie de acest tip
de glitz. Rămân iconice modestia nonconformistă a Marthei
Argerich, alura aristocratică a lui Leonskaja, sobrietatea lui
Annie Fischer şi autenticitatea Tatianei Nikolaeva, chiar pentru
fanii Yujei, printre care, de altfel, mă număr şi eu.  

A doua zi, pe 24 septembrie 2023, Klaus Mäkelä a dirijat
orchestra Concertgebouw în Uvertura de concert pe teme populare
româneşti op. 32 de Enescu şi Simfonia a III-a de Mahler. Enescu

a sunat convingător, chiar dacă piesa pare mai inegală decât
alte lucrări enesciene cu declarat caracter popular românesc.
Dacă orice fragment din Sonata a III-a pentru pian şi vioară,
Impresii din copilărie sau Suita sătească se ridică la nivel de
capodoperă, în Uvertură, pe lângă momente splendide găsim şi
unele mai diluate sau mai puţin originale chiar în context
enescian, tocmai din cauza lucrărilor anterioare. Ritmurile
sacadate ale jocurilor româneşti nu i-au creat vreo problemă de
adaptare lui Mäkelä, care, probabil, o dirija pentru prima dată;

schimbările agogice neaşteptate i-au reuşit de
minune, chiar dacă întreaga interpretare a mers mai
degrabă pe linia grandilocvenţei. Simfonia a III-a de
Mahler, o lucrare de proporţii uriaşe şi de conţinut
shakespearian (Mahler şi-a caracterizat piesa într-o
scrisoare chiar ca «Visul unei zile de vară») – o lume
întreagă de idei, sentimente, trăiri, senzaţii, intuiţii,
reminiscenţe şi premoniţii, drame şi resemnări – a
prins viaţă în intepretarea surprinzător de matură a
lui Mäkelä. Cele şase părţi s-au succedat într-o
dramaturgie clară, cu o strategie a întregii
desfăşurări muzicale aproape fără cusur. S-ar putea
cârcoti că toate părţile lente au avut aceeaşi pulsaţie,
acelaşi tempo (ceea ce nu se întâmplă la Bernstein,
de pildă) dar poate că această opţiune a contribuit la
unitatea interpretării. Se pot prefera alte variante,
dar nu se poate contesta potenţialul uriaş al lui
Mäkelä şi nivelul foarte elevat al performanţei din
seara de închidere a Festivalului. Chiar dacă nu a
câştigat încă titlul de „versiune”, Simfonia a III-a de

Mahler din 24 septembrie 2023 a avut o intepretare remarcabilă.
Motivul ascendent pe arpegiul minor cu septimă mare şi
celelate momente paroxistice au avut forţă dramatică, iar
schimbările lumină-umbră, nostalgia marşurilor „de odinioară”
şi din imediat, flexibilitatea stărilor sufleteşti din părţile I-a şi a
III-a, unde Mahler foloseşte lied-ul său Ablösung im Sommer, atât
de caracteristic în plan ritmic-intonaţional, au fost demne de
toată admiraţia. Solo-ul cornului de poştalion (flügelhorn) din
spatele scenei, dialogul său cu alămurile – dialectica individului
cu grupul, cu socialul, vulnerabilitatea omului în faţa alterităţii
- au sunat impresionant. Nivelul instrumentiştilor orchestrei
Concertgebouw este excepţional – chiar şi pianissimo-urile
timpanistului din partea I-a nu lăsau niciun dubiu asupra
excelenţei orchestrei. Mezzosoprana Jennifer Johnston, cu
timbrul cald şi plin de alto şi cu o prezenţă calmă, generoasă, a
fost o alegere perfectă. Corul de copii Radio a sunat cristalin –
felicitări dirijorului Răzvan Rădos pentru munca şi atitudinea
impecabilă a tinerilor corişti care au cântat pe dinafară,
integrându-se perfect în dinamica scenei de concert; felicitări
lui Ciprian Ţuţu, excelentul dirijor al Corului Academic Radio.
Programul ascuns al simfoniei, descifrabil în subtitlurile
părţilor, abandonate ulterior de Mahler, coincide parţial cu o
ierarhie a regnurilor şi cu ascensiunea nivelurilor cunoaşterii,
de la natură – instinct vital, percepţie senzorială (trezirea lui
Pan, marşurile verii din partea I-a), comunicarea cu plantele
(„Ce-mi povestesc florile de pe pajişte” - partea a doua), cu
fauna („Ce-mi povestesc animalele din pădure” - partea a treia)
la comunicarea umană („Ce-mi povesteşte omul” - partea a
patra, cu vocea de alto intonând cuvintele lui Nietzsche
„Omule! Ia aminte” din „Aşa grăit-a Zarathustra”), apoi, o
treaptă mai sus, la relaţia omului cu divinul („Ce-mi povestesc
îngerii” - partea a cincea, cu cuvinte din Des Knaben
Wunderhorn) şi, în final, la nivelul superior, cel al iubirii
universale („Ce-mi povesteşte iubirea”- partea a şasea). Astfel,
la Mahler, panteismul – prezenţa divină în toate cele din natură
- fuzionează cu viziunea creştină asupra iubirii celeste.
Apoteoza finală şi succesul foarte mare au fost un sfârşit glorios
al ediţiei 2023 a Festivalului „G. Enescu”.

Lena VIERU CONTA

Orchestra Regală Concertgebouw, Corul Academic Radio
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„Pinocchio…with strings attached”
De la clasic la epic

Seria „Concerte pentru familii şi copii”, o categorie cu
totul proaspătă a Festivalului, ne-a propus duminică, 10
septembrie, de la ora 11 Romanian Chamber Orchestra, la
pupitrul căreia s-a aflat Gabriel Bebeşelea. Aceasta ne-a
condus într-o călătorie muzicală fascinantă, ghidul nostru
fiind Cristina Bohaciu Sârbu, în rolul de prezentator.
Evenimentul s-a desfăşurat în Sala „Majestic” a Teatrului
Odeon, iar programul a fost format din prima parte a celebrei
lucrări, Mica serenadă de Mozart, Dansuri populare româneşti
de Béla Bartók, într-un aranjament pentru clarinet şi orchestră
de coarde, scris de Alin Chelărescu, aici fiind solist Petru
Pane şi Aventurile lui Pinocchio în Funland de Michael
Gandolfi, la care povestitoarea a fost actriţa Ioana Mărcoiu. 

După cum ne-a obişnuit, Cristina Sârbu a venit pe
scenă plină de energie şi cu o prezentare foarte captivantă
pentru copii. Din întrebările puse de dumneaei, cei mici şi-
au dat seama imediat că dimineaţa va începe cu Mica
Serenadă. Interpretarea ansamblului a fost foarte energică şi

plină de viaţă, păstrând acelaşi tempo până la final. Se putea
vedea cu ochiul liber că orchestra este instrumentul
dirijorului, deoarece gesturile lui Gabriel
Bebeşelea erau foarte precise, atât din punct de
vedere al dinamicii, cât şi al construirii
discursului muzical. Acelaşi lucru îl pot spune şi
despre Dansurile populare româneşti, la care tinerii
de pe scenă au reuşit să evidenţieze autentic
influenţele folclorice din cele şase dansuri.
Legătura dintre orchestră şi solist s-a simţit pe tot
parcursul suitei, intensitatea acesteia fiind şi mai
evidentă în Buciumeanca, unde au conferit ideii
muzicale conotaţie de baladă. Pot spune că au
construit temele aşa încât până la finalul suitei să
aducă un tempo cât mai dinamic. 

Ultima lucrare, Aventurile lui Pinocchio în
Funland de Michael Gandolfi, a încheiat voiajul
muzical din dimineaţa de 10 septembrie. Ioana
Mărcoiu a prezentat o introducere foarte
interesantă, primind, astfel, toată atenţia copiilor
prezenţi la eveniment. Din acest punct a început
să răsune şi muzica. Interpretarea orchestrei a
fost de-a dreptul încântătoare, uneori fiind
jucăuşă, alteori misterioasă, în fiecare situaţie răsunând
sclipitor. Am remarcat cum au evidenţiat motivele
personajelor: de pildă, pentru apariţia Zânei Albastre se
puteau auzi sunetele graţioase ale trianglului, sau, pentru
răcnetele copiilor deveniţi măgăruşi realizau alunecări de

coarde cât mai intense. Totodată, actriţa a susţinut discursul
muzical printr-un mod cuceritor de a povesti, iar ansamblul
venea în urma ei, pentru a reda cât mai sugestiv cele spuse de
ea. Dacă ar fi să descriu interpretarea ansamblului dirijat de
Gabriel Bebeşelea, nu mă pot gândi decât la celebrul citat din
E. T. A. Hoffman: „Muzica începe acolo unde cuvintele se
opresc”. 

Sarah RIZESCU

Opera rara la Odeon
Aşadar, Festivalul „George Enescu” a ajuns şi în cocheta

sală a Teatrului Odeon, poate nu cea mai potrivită pentru

muzică din punct de vedere acustic, al sonorităţii ambientale.
Totuşi, publicul s-a acomodat rapid cu reverberaţia naturală
sau mai bine zis cu modesta ei prezenţă, aşa încât a putut
aprecia la justă valoare orchestra, corul, soliştii. 

Pentru că a fost o serată complexă, cu arii, duete şi scene
din opere puţin sau chiar deloc reprezentate la nivel
internaţional. Şi dacă a existat un titlu foarte cunoscut, cum ar
fi Bărbierul din Sevilla de Rossini, aria lui Almaviva „Cessa di
più resistere” din final nu se cântă aproape deloc în spectacolele
curente, din cauza dificultăţii sale.

Alcătuirea programului s-a datorat dirijorului Gabriel
Bebeşelea, fondatorul şi conducătorul ansamblului european

„Musica ricercata” („Muzică cercetată”), mai mult decât atât,
doctor în muzicologie care forează în colbul arhivelor de epoci
belcantiste, de tranziţie spre belcanto-ul romantic al primei
jumătăţi din secolul XIX şi nu numai. A propus două subtitluri
pentru concertul său, mai întâi ineditul „Transilvania
(Bel)cantans”, cuprinzând uverturi şi arii de Rossini şi

AM ACTUALITATEA MUZICALĂ � Nr. 12 � Decembrie 2023

Teatrul Odeon în Festival

Orchestra Română de Cameră, 
Ioana Mărcoiu, Gabriel Bebeşelea
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Musica Ricercata, Gabriel Bebeşelea
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Donizetti, iar în partea a doua fragmente din practic
necunoscuta melodramă La foresta di Hermanstadt (Pădurea
Sibiului) de Valentino Fioravanti (1764 – 1837), cu premieră
absolută în 1812, un manuscris redescoperit la Napoli în zilele
noastre, chiar de Gabriel Bebeşelea.

„Musica ricercata” este o formaţie camerală restrânsă,
care atrage atenţia de la primul atac al viorilor, urmat de
expozee filigranate, de prezentarea cultivată a delicateţii
articulării şi fineţii de expresie. Aşa s-a remarcat ansamblul în
Uverturile operelor La pietra del paragone (Piatra de încercare), Ciro
in Babilonia sau în introducerea ariei Fiorillei (Turcul în Italia),
semnate de Rossini. La fel şi în acompaniamente. Faimoasele
crescendi ale maestrului de la Pesaro au avut admirabile

construcţii graduale, totul datorându-se concepţiei şi
cunoaşterii stilistic perfecte a partiturilor rossiniene de către
Gabriel Bebeşelea, recunoscut specialist al unei asemenea
muzici, pe care a dirijat-o şi la celebrul festival dedicat marelui
compozitor belcantist.

Pe parcursul serii, după uşoarele neglijenţe de la început,
suflătorii şi-au regăsit echilibrul până la cavatina Elisenei (La
foresta di Hermanstadt) ridicându-se la nivelul cordarilor. În
aceeaşi secvenţă, bila albă a mers către
primul violoncel (oare cum îl chema?),
autorul unui remarcabil solo de
cantilenă.

Cu gestica-i minimalistă, foarte
atentă, concentrată, clară, riguroasă şi
didactică, Gabriel Bebeşelea a indus
spiritul epocii componistice, a urmărit
soliştii cu precauţiune.

Baritonul Mihail Dogotari a
cântat cel mai mult, remarcându-se prin
timbrul plăcut, puţin ingolat şi cu note
înalte nu foarte vibrate la debutul cu aria
lui Taddeo (Rossini, Italianca în Alger)
sau chiar în cea a lui Ranuccio
(Donizetti, La zingara - Ţiganca), după
care s-a distins prin continuitatea frazării
şi accentele expresive (Fioravanti, aria
lui Oswaldo şi duetele cu Elisena), ca şi
prin eleganţa cântului (Fioravanti,
duetul cu Almarico). Evitarea
monotoniei în adresare trebuie să-l
preocupe.

Veche colaboratoare a
ansamblului „Musica ricercata” şi cu
preferinţe pentru literatura muzicală
veche sau belcantistă, soprana Rodica
Vică cunoaşte şi stăpâneşte stilul,

adăugând glasului, pe cât posibil, rotunjimi de sunet şi
omogenizări de emisie vocală, urmărind cu grijă intonaţia.
Agilităţile atât de necesare au fost bine executate, iar intenţiile
vocale au mers de la liric la dramatic în aria Fiorillei, a Lucreziei
(Donizetti, „Era desso il figlio mio” din Lucrezia Borgia). Rodica
Vică a mai cântat duetele Elisena – Oswaldo din La foresta di
Hermanstadt cu Mihail Dogotari şi marea cavatină „Se voi mi
circondate” din acelaşi opus, plină de fiorituri cu tentă
vehementă şi încheiată cu o scurtă supra-acută.

Vedeta serii a fost tenorul afro-american Lawrence
Brownlee, un nume de marcă al tuturor marilor teatre de operă
ale lumii, posesorul unei voci de înaltă calitate, generos îmbrăcată
în armonice nobile, catifelate, extinsă pe ambitus şi cu largi

capabilităţi de canto spianato şi canto fiorito. După şocul
produs la primul contact cu personalitatea sa vocală în aria
lui Uberto din Doamna lacului (Rossini),  a venit mult
aşteptata arie frecvent eludată din Bărbierul din Sevilla. Linia
vocală fluidă, legato-ul impecabil, respiraţia ideală şi
acurateţea agilităţilor rossiniene au fascinat inclusiv în
registrul acut. Adaug atacurile notelor înalte, sonorităţile
moi, ca să completez o panoplie de virtuţi  evidente şi în
celelalte momente ale serii, cavatina lui Almarico, duetul
Oswaldo - Almarico (cu Mihail Dogotari) din Pădurea
Sibiului.

Pentru bună regulă şi completa imagine a serii,
poate şi la pasiv s-ar putea adăuga nişte rânduri, o
pasageră scurtă răguşeală provenită dintr-un disconfort
vocal sugerat de artist s-a strecurat în cavatina lui
Almarico, ca şi unele sonorităţi nazale sau note acute prea
larg focusate, mai puţin concentrate. Concluzia? Îl
aşteptăm pe Lawrence Brownlee în singura producţie

rossiniană de la Opera Naţională Bucureşti, Bărbierul din Sevilla.
Seara s-a încheiat cu „Inni di gioia” din opera lui

Fioravanti, în compania celor trei solişti. 
La concert a participat şi o formaţie ultra redusă

provenită din Corul „Preludiu”, cu plăpânde adresări adiacente
unora dintre momentele din  opusurile de Donizetti, Rossini şi
Fioravanti.

Costin POPA
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Albumul cu amintiri
Concursul Internaţional „Marguerite Long – Jacques Thibaud”, Paris, iunie

1971. Ion Dumitrescu - vicepreşedinte al juriului de vioară, Salle Gaveau
(foto: Gérard Neuvecelle, Paris)
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Dan Alexandru Bălan (70)
Compozitorul Dan Alexandru Bălan reprezintă un

nume de referinţă pentru muzica românească contemporană.
Vocaţia de compozitor s-a armonizat în mod strălucit cu
activitatea pedagogică, ca profesor la Facultatea de Teatru
(Departamentul Canto-Vorbire-Mişcare), din cadrul
Universităţii de Artă Teatrală şi Cinematografie „I. L.
Caragiale” din Bucureşti (1985-2020).

S-a născut în data de 22 decembrie 1953, la Bucureşti,
într-un mediu artistic elevat: tatăl – George Bălan, dirijor şi
profesor (descendent a patru generaţii de muzicieni), iar mama
– Magdalena Bălan (discipolă a renumitei maestre Floria
Capsali), balerină şi profesoară de balet la Liceul de Coregrafie
şi la Facultatea de Coregrafie din cadrul UNATC Bucureşti.

Părinţii i-au asigurat o educaţie muzicală încă de la o
vârstă fragedă: la vârsta de trei ani începe studiul pianului cu
renumitul compozitor şi dirijor Aurel Bobescu, iar la cinci ani
primeşte lecţii de vioară cu Anton Sarvaş, violonist, pedagog,
creator de şcoală violonistică. Încă din perioada copilăriei a fost
atras de compoziţie, primul premiu obţinându-l în
adolescenţă, ca elev al Liceului de Muzică „George Enescu”,
la secţia vioară.

Va urma studiile universitare la Conservatorul „Ciprian
Porumbescu” din Bucureşti, la secţia Compoziţie (1972-1976),
sub îndrumarea unor profesori iluştri: Dragoş Alexandrescu
şi Florin Eftimescu (teorie şi solfegii), Alexandru Paşcanu,
Ştefan Niculescu (armonie), Liviu Comes, Dinu Ciocan
(contrapunct), Myriam Marbé, Tiberiu Olah (compoziţie).

Bursele de studii obţinute în centre muzicale europene
de renume: Darmstadt – Germania, Nice-Franţa, Paris-Centrul
Pompidou (bursă acordată de Yanis Xenakis), i-au prilejuit
cunoaşterea unor tendinţe noi ale muzicii europene, fiind atras
de muzica electronică. 

Primele compoziţii au fost lucrări corale destinate
copiilor, la vârsta de 18 ani fiind cooptat în calitate de
colaborator al unor emisiuni de televiziune pentru copii,
coordonate de realizatori de prestigiu: Tatiana Sireteanu, Ina
Sterescu, Andrei Brădeanu. 

Este atras de arta dirijatului, ca dirijor la Corul de Copii
„Voces Primavera” cu care va avea satisfacţii deosebite: trei
stagiuni cuprinzând opere pentru copii, la Ateneul Român, în
colaborare cu Filarmonica „George Enescu”, urmând patru
stagiuni cu opere pentru copii, la Opera Română din Bucureşti. 

Treptat, paleta sa componistică se diversifică, muzica
pentru teatru de păpuşi devenind o preocupare predilectă,
colaborarea cu regizorul Cristian Pepino şi scenografa Cristina
Pepino, la Teatrul „Ţăndărică” din Bucureşti stimulându-l în
crearea a numeroase lucrări destinate atât copiilor, cât şi
adulţilor (Candide după Voltaire, Migrranţi). Va avea o
îndelungată colaborare şi cu Teatrul de Păpuşi „Căluţul de
mare” din Constanţa, realizând muzica pentru 12 piese. 

Încă din copilărie s-a familiarizat cu arta baletului, ceea
ce l-a stimulat în a compune creaţii de balet: Războiul de
Independenţă (1977) pe un libret aparţinând lui Vasile Marcu şi
Bogdan Căuş (premieră la Opera Română); poemul coregrafic
În amintire (1981), libretul şi coregrafia Alexa Mezincescu
(premieră la Opera Română din Bucureşti).

Compune cantata Stare de veghe, Mişcare simfonică,
muzică de film: Ecoul vizual, Paşi sub ploaie, Stejarul, My Life,
Negustorul, Scufiţa roşie cu trei iezi şi Statueta cu bucluc – filme de
Televiziune pentru copii. 

Muzica de cameră a devenit o preocupare permanentă,
lucrările sale fiind prezente în Festivalul „Meridian”, Festivalul
Muzicii Contemporane „Liviu Dănceanu” - Bacău, în
recitalurile de la Casa Lipatti, la Festivalul „George Enescu”,
având o colaborare remarcabilă cu soprana Bianca Manoleanu

şi pianistul Remus Manoleanu, mezzo-soprana Claudia
Codreanu şi pianista Diana Dembinski-Vodă, cu formaţia
Archaeus, prezentând publicului: „Evenimente” – trei lieduri
pentru soprană şi pian pe versuri de Petre Ghelmez, „Imagini” -
două lieduri pentru soprană şi pian pe versuri de Charles
d’Orleans, „Clipe” - trei lieduri pentru sopran şi pian pe versuri de
Otilia Cazimir, o mică scenetă muzicală – pentru soprană şi
pian pe versuri de Charles d’ Orleans, Trei romanţe pentru
soprană şi pian, pe versuri de Nicolae Minulescu; „Croquis” –
suită pentru pian, „Secvenţe coregrafice” – piesă pentru oboi,
violoncel, pian, percuţie şi mediu electronic, Două Bagatele pentru
oboi, cello, pian, percuţie, „Time after Time” pentru oboi, clarinet şi
percuţie, „Clepsidra”  pentru două violoncele, pian, percuţie, „De pe
plaiuri transilvane” pentru clarinet solo, „Contrapunctice pe teme
Maramureşene” pentru două viori şi percuţie. 

Din anul 1976 este Membru al Uniunii Compozitorilor
şi Muzicologilor, din 2018 fiind Membru în Comitetul Director.

În calitate de Secretar al Subsecţiei Didactice, Dan Bălan are un
rol important în stimularea creaţiilor muzicale pentru elevi,
având convingerea că muzica reprezintă o latură esenţială în
educarea tinerei generaţii. 

Volumele publicate reprezintă rodul implicării sale în
activitatea de cercetare: „Dicţionarul Teatrului de Păpuşi şi
Marionete” şi „Animaţie din România” (co-autor), „Mitul
românesc şi universal în teatrul liric din România”, „Arta
muzicii – de la creaţie la educaţie”, „Dascăli de ieri şi de azi”,
„Păpuşari, regizori, profesori”. 

Pentru Dan Bălan, muzica reprezintă esenţa vieţii:
“această artă aerată, înseamnă visare, descătuşare frenetică a
fanteziei şi suspendare a realităţii, tot atât de adevărat este
faptul că ea are un caracter social ancorat într-o realitate
imposibil de ignorat”. 

Activitatea sa muzicală a primit recunoaştere pe plan
internaţional şi naţional; Prix d’Excellence la Concursul
Internaţional UNIATEC de la Moscova (1976), Premiul I la
Concursul Internaţional de Muzică de Cameră de la
Klingenthal – Germania (1981), numeroase premii naţionale. 

Dan Alexandru Bălan reprezintă prototipul
muzicianului care trăieşte prin muzică şi pentru muzică, care
se manifestă cu modestie şi respect pentru semenii săi.

La împlinirea a 70 de ani, îi urăm: La mulţi ani! 
Mariana POPESCU
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Aurel Stroe – 
15 ani de la aşezarea în veşnicie

Greu află unii dintre noi că oamenii nu trec niciodată
în nefiinţă, ci în veşnicie: cunoscându-l pe Maestrul Aurel
Stroe, puteai afla curând că „lucrurile sunt întotdeauna
complicate doar pe orizontală: în sus... aceeaşi simplitate”
(Radu Popa). În orizontul inefabil al acestei simplităţi
complexificate maximal a trăit maestrul de la plecarea căruia
se împlinesc, iată, 15 ani. 

MUZICIANUL CARE VEDEA IDEI a fost şi mentor al
multor conştiinţe artistice avansate. Teoretician fără seamăn
şi gânditor profund asupra marilor sisteme muzicale, îşi
descoperea argumentele în cele mai îndepărtate premise
epistemologice ale lumii. Dramaturgia discursului său
impune urmărirea unei procesualităţi ideatice în cadrul căreia
se cristalizează modelele predilecte de muzicalizare a
universului interior al compozitorului: ambiguitatea şi
instabilitatea structurală – supusă teoriei catastrofelor, teoriei
fractalilor şi teoriei haosului, muzica morfogenetică – cu o
ontologie proprie, paradigmele cultural-sonore incomen-
surabile, timpurile suprapuse. 

Aurel Stroe a dezvoltat o carieră din postura de cadru
didactic la Conservatorul bucureştean după 1962, a devenit
după 1986 profesor de compoziţie la Hochschule für Musik
din Mannheim, revenind însă meteoric în ţară după
Revoluţia din 1989. A fost, probabil, cel mai original
compozitor post-enescian al muzicii româneşti, unul dintre

puţinii care s-au încumetat să încalce toate graniţele. Adept al
complexităţii superpoziţionale a discursului muzical (gândit
pe straturi şi falii care se intersectează şi se suprapun), Aurel
Stroe poate fi subsumat SUPRAREALISMULUI pe care l-a
slujit prin tensiunea conferită discursului muzical.
Sfărâmarea temporală, clivajul planurilor culisante,
dislocările stilistice duc la scăderea coerenţei discursive, la
creşterea confuziei, în final la CATASTROFA ONTOLOGICĂ
A LUCRĂRII. MUZICA MORFOGENETICĂ a fost adoptată
de Aurel Stroe ca o abordare catastrofică-termodinamică a
compoziţiei muzicale.

Nu doar compozitor, ci şi profund gânditor asupra
fenomenului muzical într-un context care arunca o
perspectivă largă asupra lumii sonore (de la pictură, biologie,
fizică şi matematică, la filozofie şi spiritualitate), Aurel Stroe
a avut totuşi un ideal din afara lumii acesteia: să unească în
creaţiile sale lumi incomensurabile, aşa cum se întâmplă în
capodopere precum Mandala, Ciaccona sau în Concertele sale
(mai cu seamă cele dedicate viorii, saxofonului şi
acordeonului). Aurel Stroe intersecta în muzica sa drumuri

niciodată experimentate în acest fel:  diferite sisteme
netemperate, diferite universuri de gândire (cum ar fi cel
european si cel oriental în Concertul pentru vioară şi orchestră).
Aurel Stroe era – dincolo de metaforă - omul care îşi căuta
sunetul, care îşi căuta idealul sonor, voind parcă să
recompună astfel frumuseţea uitată a lumii, unitară la nivel
primordial, din care se vor fi desprins, cândva, toate...
Dumnezeu să-l odihnească în liniştea Sa.

Petruţa Măniuţ COROIU

Aniversări, comemorări...
În 17 decembrie 1863 (pe stil vechi), în Mânerău,

judeţul Arad, venea pe lume Ion Vidu, compozitor şi dirijor
ce s-a orientat cu precădere către dezvoltarea culturii
muzicale corale autohtone. A scris numeroase partituri ce au
intrat în repertoriul permanent al ansamblurilor vocale

româneşti (amintim, dintre acestea, Ana Lugojana, Din
şezătoare şi Preste deal). De asemenea, a semnat lucrări
religioase pentru diverse formule vocale, muzică de teatru,
vocal-simfonică sau muzică de cameră. A desfăşurat o bogată
activitate didactică, ajungând să ocupe funcţia de inspector
general de muzică pentru şcolile normale din întreaga ţară. A
trecut la cele veşnice în 7 februarie 1931, în Lugoj.

La 15 decembrie se împlinesc 135 de ani de la naşterea,
în 1888, a compozitorului Ion Nonna Otescu. Pregătirea
muzicală a început-o la Bucureşti, încheind studiile în Paris,
la Schola Cantorum şi la Conservator. Dincolo de bogata

activitate didactică întreprinsă la întoarcerea în ţară, Ion
Nonna Otescu a devenit primul dirijor şi unul dintre
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fondatorii Societăţii lirice – ce mai târziu avea să devină
Opera Română din Bucureşti. Realizând importanţa
instituţionalizării breslei muzicienilor din România, a fost şi
unul dintre iniţiatorii Societăţii Compozitorilor Români,
cunoscută astăzi drept Uniunea Compozitorilor şi
Muzicologilor din România. Ion Nonna Otescu se află printre
fondatorii şcolii muzicale româneşti. S-a aplecat cu precădere
către genul simfonic, lucrările sale fiind marcate de stilul
francez. A căutat totuşi să se apropie şi de folclorul autohton,
compunând lucrări de inspiraţie locală precum, de pildă,
baletul Ileana Cosânzeana sau poemul simfonic Peisaj de iarnă.
Printre distincţiile primite de-a lungul vieţii regăsim Premiul
I onorific de compoziţie „George Enescu”, ce i-a fost acordat
în 1913, dar şi Ordinele „Steaua României” şi „Coroana
României”, ca să numim numai câteva. A părăsit această
lume în 25 martie 1940, la Bucureşti. 

În urmă cu 120 de ani, la Iaşi, în 8 decembrie 1903,
trecea în nefiinţă Gavriil Musicescu. Compozitor, muzicolog
şi dirijor, Gavriil Musicescu a venit pe lume într-o zi de 20
martie 1847 în Ismail, localitate aflată la acel moment în

Imperiul Rus. A urmat cursurile Conservatorului din Iaşi şi
mai târziu şi-a continuat studiile la Sankt Petersburg. A
fondat unul dintre cele mai importante ansambluri vocale:
Corul Mitropoliei din Iaşi, pe care l-a dus către performanţe
artistice neatinse până la acel moment. În acest context s-a
orientat şi către a compune şi aranja diverse lucrări pentru
voci mixte, atât din repertoriul religios cât şi cu tematică laică,
de inspiraţie populară. Ca urmare a activităţii muzicale
bogate şi a formării muzicale temeinice, i s-a propus să
devină profesor la Conservatorul din Iaşi unde, timp de mai
bine de trei decenii a predat armonia, militând pentru studiul
melosului popular românesc, pentru documentarea şi
integrarea acestuia în lucrările tinerilor compozitori. 

20 decembrie 1963 a fost ziua în care se stingea din
viaţă Paul Constantinescu. Compozitorul s-a născut în 30
iunie 1909 la Ploieşti, urmând mai târziu cursurile
Conservatorului de muzică „Ciprian Porumbescu” din
Bucureşti. Beneficiind de călăuzirea profesorilor conaţionali,
a fost cu atât mai mult atras de folclor şi de repertoriul
bizantin, creând noi concepte sonore ce au schimbat peisajul
muzical românesc. A compus lucrări simfonice – suite,
concerte pentru pian, vioară, violoncel şi harpă, lucrări lirice
(printre care bine-cunoscuta operă O noapte furtunoasă), dar şi

partituri concertante, pagini vocal-simfonice, muzică de
cameră, lucrări pentru pian solo şi, desigur, muzică vocală şi
corală.

În 23 decembrie 1908 trecea în eternitate dirijorul,
compozitorul şi profesorul Eduard Wachmann. Născut la 22
februarie 1836, la Bucureşti, şi-a definitivat formarea
academică la Viena şi la Paris. Ca dirijor, îl găsim la
conducerea orchestrelor Teatrului Naţional din Craiova şi
Teatrului Naţional din Bucureşti, fiind o vreme şi director al
Operei Române ce activa la acel moment în subordinea
Teatrului. În 1868 a avut iniţiativa înfiinţării Societăţii
Filarmonice din Bucureşti, al cărei director şi dirijor a fost
timp de mai mulţi ani. Compozitorul Eduard Wachmann s-a
aplecat către miniaturi vocal-instrumentale, muzică de
cameră şi lieduri, dar şi către muzica de scenă şi cea vocal-
simfonică. La fel ca tatăl său, compozitorul Ioan Andrei
Wachmann, a cules şi aranjat diverse melodii populare
româneşti, valorificând astfel patrimoniul imaterial autohton.

A desfăşurat activităţi didactice la Conservatorul din
Bucureşti, unde a predat pian şi armonie şi a elaborat
materiale didactice, ajungând pe cea mai înaltă poziţie, cea
de director.

În 1993, în aceeaşi zi de 23 decembrie, pleca dintre noi
Florica Dimitriu, compozitoare şi dirijoare. S-a născut la Iaşi
pe 8 decembrie 1915 şi a devenit prima femeie din România
care a obţinut o diplomă de dirijor de orchestră, debutând la
Bucureşti în 1949. A condus apoi aproape toate orchestrele
din ţară, desfăşurând o importantă activitate concertistică de-
a lungul vieţii. Este de asemenea prima femeie compozitor ce
a semnat lucrări muzicale cinematografice, fiind co-autoare
(alături de Florin Dimitriu) a coloanei sonore pentru două
filme de animaţie: Poveste cu 3 ursuleţi şi Ariciul răutăcios.

Norela-Liviana COSTEA
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Premiile de excelenţă
ale revistelor UCMR

Revista „Actualitatea Muzicală”
premiază şi în acest an doi dintre cei
mai activi colaboratori ai publicaţiei,
nominalizările de anul acesta fiind
Mirela Stoenescu-Tollea şi Teodora
Constantinescu.

Mirela Stoenescu-Tollea este
una dintre colaboratoarele cu vechime
ale revistei care anul acesta a revenit,
după o lungă pauză, cu noi cronici
analitice complexe, oneste, scrise cu
responsabilitate.  De-a lungul anului
2023, ea a acoperit o mare diversitate de
spectacole, de la concerte simfonice,
recitaluri sau muzică de divertisment,
până la portrete de artişti. Materialele
sale sunt ofertante, dinamice şi oferă
detalii însemnate pentru cititorul de azi
şi de mâine. Redau, spre exemplu, una
dintre cele mai concise, exacte şi
cuprinzătoare comentarii cu privire la
interpretarea Simfoniei a V-a de Ludwig
van Beethoven: „celebra întruchipare

beethoveniană „a Destinului” a avut
şansa unei tălmăciri adecvate, prin
logicitatea construcţiei şi mult-invocatul
timbru psihologic, în prima secţiune,
Allegro con brio, apoi, printr-o bună
intuiţie a stilului interpretativ, întru
redarea naturii contrastante a temelor,
supuse tehnicii variaţionale, în partea a
doua, Andante con moto (în la bemol
major), dar şi prin evidenţierea subtil
nuanţată a planurilor contrapunctice
din Trio, şi prin adoptarea, mai întâi, în
Scherzo, pe urmă, către grandiosul final,
Allegro (în do major), a unei atitudini
interpretative pe care, gândindu-ne la
personalitatea Titanului şi la anii săi
„eroici”, 1804-1808, când scria a cincea
simfonie, am putea-o numi...
prometeică.” (revista „Actualitatea
Muzicală” nr. 6/ 2023).

Teodora Constantinescu este
una dintre tinerele colaboratoare ale
publicaţiei cu o activitate dintre cele mai

bogate, scriind articole ce acoperă o
mare diversitate de evenimente.
Articolele sale au o amprentă personală
şi dovedeşte o mare creativitate în
special în titlurile dintre care amintesc
doar câteva, pentru a vă incita să o citiţi:
„Cei patru mari”, „Festivalul aplauzelor
premature”, „Fuziune ancestrală pe
scena Studioului Mihail Jora”. Teodora
Constantinescu este de asemenea
prezentă la multe dintre evenimentele
culturale, această activitate contribuind

la formarea sa şi la lărgirea orizonturilor
sale critice. 

Redacţia revistei „Actualitatea
muzicală” încurajează, apreciază şi
mulţumeşte pe această cale colabora-
toarelor menţionate mai sus, dar şi
celorlalţi critici, muzicologi şi pasionaţi
de cultură care, număr de număr,
contribuie la documentarea vieţii
muzicale contemporane, pentru noi şi
pentru generaţiile viitoare.

*

Premiile de excelenţă ale revistei
„Muzica” se îndreaptă către autori de
studii publicate în anul 2023, a căror
contribuţie a fost considerată
remarcabilă pentru muzicologia
românească.

Bianca Ţiplea Temeş, recent şi
neaşteptat dispărută dintre noi, a primit
un premiu in memoriam pentru un text
la care a lucrat cu mult entuziasm -
”Despre oameni şi ţări străine: în
explorarea Kylwiriei ligetiene”
(publicat în Revista „Muzica” nr. 7 /
2023). Această cercetare a fost
prezentată ca o călătorie într-un tărâm
al fanteziei, în ţara imaginată de
compozitorul György Ligeti în copilăria
sa, Kylwiria, a cărei hartă, Bianca Ţiplea
Temeş a descifrat-o cu instrumente
inedite de cercetare muzicologică.
Bianca Temeş, născută în anul 1969, s-a
stins din viaţă pe 22 noiembrie 2023. A

fost un muzicolog şi pedagog de
vocaţie, cadru didactic al Academiei
Naţionale de Muzică „Gheorghe Dima”
din Cluj-Napoca şi fondatoare a

prestigiosului Festival „A Tribute to
György Ligeti in His Native
Transylvania”. Revista „Muzica” îi
aduce prin acest premiu, un omagiu
binemeritat.

Reprezentant proeminent al noii
generaţii de muzicologi, Vlad Văidean
a primit premiul revistei „Muzica”
pentru studiul “Scurtă incursiune în
estetica lirismului enescian” (publicat în
nr. 8 / 2023). Cu o cercetare susţinută
asupra creaţiei lui George Enescu, Vlad
Văidean s-a impus deja ca exeget de
referinţă al muzicii enesciene. În studiul
premiat, autorul propune o călătorie
muzicologică în universul lirismului
enescian, în urma căreia rezultă o „hartă

a ideilor-busole”, în care sunt
consemnate categoriile estetice, realiză-
rile lor muzicale şi efectul poetic al
acestora în muzica lui George Enescu.

La final de an, redacţia revistei
„Muzica” le mulţumeşte colaboratorilor
care au împărtăşit cititorilor prin
intermediul publicaţiei, roadele activită-
ţilor lor muzicologice prin studii, eseuri,
analize sau sinteze, cu misiunea de
sondare a tainelor şi profunzimilor
fenomenului muzical. (Red.)
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EvenimentLauri
Oscar-urile pentru operă

Interviu cu Mihai Cosma, membru în juriu

A. M.: Domnule profesor Cosma, sunteţi de multă vreme
singurul român care a ajuns vreodată membru în juriul Oscar-urilor
pentru operă - aşa cum sunt considerate International Opera Awards.
Aţi fost de curând la Gala de decernare a acestora, derulată pentru
prima oară în afara Europei occidentale – la Varşovia. Care au fost
cele mai interesante momente?

M. C.: Într-adevăr, sunt onorat de includerea mea în
acest juriu extrem de prestigios, alcătuit din circa 50 de
personalităţi care provin din peste 20 de ţări şi care au
specializări diferite: critici muzicali, regizori, dirijori,
manageri, impresari, foşti cântăreţi etc. La fel ca la
Oscar-urile pentru film, există un număr mare de categorii,
la care se acordă premii pe baza unor nominalizări (chiar şi
simpla nominalizare aduce respect şi glorie!). Probabil că
cele mai râvnite premii sunt cele pentru cel mai bun
spectacol (care trebuie să fie o premieră în stagiunea

respectivă), pentru cel mai bun/cea mai bună actriţă
(cântăreaţă), cel mai bun regizor, cel mai bun scenograf, cel
mai bun dirijor, cel mai bun disc (recital sau operă
integrală), cel mai bun manager de teatru etc.

A. M.: Gala decurge ca un spectacol, după cum s-a putut
vedea pe streaming-ul postat pe platforma OperaVision...

M. C.: Da, organizaţia Opera Europa deţine acest
portal prin care pune la dispoziţie, gratuit, evenimente de
calitate deosebită, pentru publicul din întreaga lume,
inclusiv preluarea ceremoniei din acest an. Gala a fost
organizată de Opera din Varşovia, al cărei director general
a câştigat în urmă cu 2 ani premiul pentru cel mai bun
manager. Şi, iată, a dovedit că a meritat din plin aprecierile
breslei, organizând ireproşabil această ceremonie muzical-
teatrală şi mondenă. Obiectivul gazdelor a fost totodată şi
valorificarea patrimoniului de operă polonez, prin creaţiile
interpretate, prin solişti, prin orchestra şi corul teatrului.
Dirijorul spectacolului a fost un oaspete, Andrei Iurchevici,

cunoscut românilor prin colaborările sale numeroase cu
Teatrul de Operă şi Balet ”Maria Bieşu” din Chişinău.

A. M.: Într-adevăr, polonezii sunt recunoscuţi pentru
patriotismul lor şi pentru dragostea cu care îşi promovează
valorile. Evident că un asemenea context, în care întreaga lume
muzicală era cu ochii pe ei, a fost ocazia ideală pentru a cânta o
muzică aproape ignorată în vest, dar care, fără îndoială, are
farmecul ei. Au fost şi laureaţi polonezi?

M. C.: Da, polonezii au avut reuşite notabile în acest
an. Premiul pentru cel mai bun tânăr interpret a revenit
unui bariton din ţara lui Chopin, care actualmente este

membru al Programului pentru tineret al Operei Regale din
Londra, Andrzej Filonczyk, după cum premiul pentru
operă redescoperită a revenit partiturii lui Stanislaw
Moniuszko Jawnuta, o raritate, uitată, scoasă la lumină în
stagiunea trecută.

A. M.: Să revenim la categoriile cele mai râvnite... Care a
fost cel mai bun spectacol al anului?

M. C.: Acest premiu a revenit operei Război şi pace de
Prokofiev, montată pentru prima dată în capitala bavareză

de celebrul regizor rus Dmitri Tcherniakov şi dirijată de
bunul prieten al României Vladimir Jurowski, fostul
director artistic al Festivalului ”Enescu”. Interesant de
consemnat că Bayerische Staatsoper, gazda spectacolului,

Mihai Cosma, John Allison

Serge Dorny (Bayerische Staatsoper)



a primit şi titlul de Cea mai bună companie de operă a
anului. Deci un succes dublu, de mare răsunet, care
întăreşte palmaresul managerului Serge Dorny.

A. M.: Este o premieră o asemenea reuşită dublă? 
M. C.: Nu. S-a mai întâmplat. Poate nu chiar cu

aceste 2 categorii, dar situaţii când 2 premii au plecat în
aceeaşi direcţie au mai existat, după cum, desigur, se
întâmplă şi cu premiile decernate la Los Angeles, când

acelaşi film poate aduna mai multe premii, uneori chiar un
număr impresionant de statuete...

A. M.: Ce alte nume aţi mai remarcat?
M. C.: Aş menţiona succesul imaginativului regizor

Barrie Kosky, fostul intendant de la Komische Oper Berlin,
în mandatul căruia a avut loc premiera Oedipe-ului
enescian... Apoi victoria lui sir Antonio Pappano, care
primeşte pentru a doua oară în carieră premiul pentru cel

mai bun dirijor. Desigur, nu poate trece neobservată
premierea unei adevărate legende care este mezzo-soprana
americană Marylin Horne, recompensată pentru întreaga

carieră. Cea mai bună cântăreaţă a fost considerată Aigul
Akhmetshina, foarte tânăra mezzo-soprană din Başkiria
(parte a Federaţiei Ruse) lansată în occident de David
Gowland (membru în juriul concursului International
Grand Prix of Romania), în timp ce baritenorul Michael
Spyres a învins la categoria masculină.

Cel mai bun manager de operă a fost considerat
actualul intendant de la Teatro alla Scala din Milano (fost
intendant la Opera din Paris) Stéphane Lisner.

Nominalizată şi ea la cea mai bună interpretă, soprana
americancă cu origini cubaneze Lisette Oropesa a triumfat
la categoria cel mai bun disc (recital de arii), în timp ce
soprana Nadine Sierra a primit premiul cititorilor revistei
britanice ”Opera”, organizaţia care girează din punct de
vedere profesional alcătuirea juriului, nominalizările şi
premiile. Cel mai bun festival (categorie la care doi ani la
rând a obţinut nominalizările Festivalul ”Enescu”) a fost
declarat festivalul din Aix-en-Provence, iar premiul pentru
cel mai bun realizator de decoruri şi costume a revenit lui
Lizzie Clachan, scenografă care în ultimii ani a montat
spectacole la Metropolitan Opera, Royal Opera House

”Covent Garden”, Los Angeles Opera, Staatsoper Unten
den Linden Berlin, English National Opera, Opera
Naţională Daneză, la Wielki Teatr Varşovia, la Valencia,
Basel, Aix-en-Provence, Tokyo etc. O a doua ”dublă” din
acest an a fost consemnată în dreptul Operei Naţionale
Olandeze, care a primit premiul pentru cea mai bună
premieră mondială (primă audiţie absolută) – Ferma
animalelor, de Alexander Raskatov, ca şi premiul pentru
sustenabilitate. (A. M.)
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EvenimentRestituiri
Colindul Marii Uniri

Colindul alăturat se cântă de cinci generaţii în
Transilvania, fiind scris, muzică şi versuri, de protopopul
greco-catolic Iuliu Grama din satul Chiheru de Sus, judeţul
Mureş, participant la Marea Unire din 1918. Aranjamentul

muzical a fost realizat de Radu Gavril pentru uzul unei
biserici greco-catolice din Târgu-Mureş, în corul căreia
cântă şi azi o nepoată a protopopului Iuliu Grama!

Document primit de la descendenţii direcţi ai
protopopului Iuliu Grama, Mihaela şi Tiberiu Horea
Hărşan.

AM
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EvenimentÎn actualitate
Drag de Basarabia

Îndrăgita interpretă şi actriţă Ileana Popovici a fost
de curând invitată de Paul Suguriu-Fuego în platoul
popularei sale emisiuni de la TVR 2, “Drag de România
mea”. De această dată însă a vorbit mai puţin despre
realizările ei muzicale, literare sau cinematografice,
punând-o în prim-plan pe nepoata sa din Republica
Moldova (reamintim că familia Ilenei Popovici s-a refugiat
la timpul respectiv din Basarabia), poeta Radmila Popovici.
Aceasta este un nume apreciat dincolo de Prut, cu
numeroase cărţi publicate, premii literare, precum şi texte
pentru romanţe şi cântece de muzică uşoară, cu distincţii
inclusiv în ţara noastră, la “Crizantema de aur” de la
Târgovişte sau la Festivalul internaţional “George
Grigoriu” de la Brăila. Între altele, ea a publicat şi o carte
biografică dedicată Ilenei Popovici, “mătuşica” din com.

Buturugeni, jud. Giurgiu. În emisiunea lui Fuego, înafara
confesiunilor de tot felul, poeta a cântat şi la... acordeon,
alături de mentorul său, virtuozul instrumentist Vitalie
Advahov, absolvent al Conservatorului din Chişinău şi
lider alături de fratele său al faimoasei orchestre a Fraţilor
Advahov (vă reamintim, între altele, că fraţii au fost alături
de trupa Zdob şi Zdub la finala Eurovision de anul trecut).
Cum Paul Surugiu însuşi este Artist al Poporului în
Republica Moldova, a fost o întâlnire muzical-literară
emoţionantă. (Dorin Manea)

“Picassiana” Pompilia Stoian
Este cunoscut faptul că reputata interpretă de muzică

uşoară Pompilia Stoian este şi o pictoriţă extrem de
talentată, cu numeroase expoziţii de profil în Germania,
ţara unde locuieşte, dar şi în străinătate. În această privinţă
se aseamănă mult cu Paul Surugiu-Fuego, în emisiunile TV
ale căruia a fost de câteva ori invitată, făcând schimb de
lucrări şi de cataloage. În perspectivă ei plănuiesc chiar o

expoziţie comună la Bucureşti, ceea ce ar constitui un
eveniment. De curând, Pompilia Stoian a fost invitată la cea
de-a 13-a ediţie a celebrei expoziţii “Picassiana”, găzduită
de Centrul “Pompidou” din oraşul spaniol Malaga.
Evident, manifestarea este închinată celebrului pictor
Picasso, fiecare expozant fiind invitat să conceapă o lucrare
în spiritul acestuia. Pompilia Stoian pregătise trei lucrări,
dar cum a treia nu a avut rama la timp, a ajuns la Malaga
doar cu două, a căror tematică a fost legată. Referitor   la
această onorantă participare, artista a declarat: “Cuibul este
o lucrare foarte dragă mie. Cum un tablou trebuia
obligatoriu să fie inspirat de lucrările lui Picasso, aceasta
fiind tema manifestării, am ales porumbeii, pe care tatăl lui
Picasso îi pictase pe fond negru, ulterior porumbelul
devenind simbolul păcii. Eu am ales un fond roşu,

gândindu-mă că în prezent războaiele nu se mai termină,
însângerând pământul, deci nici vorbă de pace...Am utilizat
ca materiale creta uleioasă. Cele două tablouri se leagă
tematic – din ouăle din cuib vor ieşi porumbeii, care vor
aduce pacea...”. Cum pe lângă germană şi engleză (româna
n-o mai punem la socoteală!) Pompilia Stoian stăpâneşte la
perfecţie franceza şi spaniola, la una din galele oferite de
organizatori i-a surprins pe toţi cei prezenţi cu un recital
muzical în care a cântat, pe lângă marele şlagăr compus de
Radu Şerban, “Prieten drag”, o şansonetă şi un cântec
spaniol! (R. M.)

Ileana Popovici, Paul Surugiu-Fuego, Vitalie
Advahov, Radmila Popovici
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E-An-Na: „Alveolar”
De trupa E-An-Na (folk metal,

sau mioritic metal, citând titlul primei
piese a discului) s-a auzit la scară
naţională când cu Festivalul
„Eurovision” din 2022. Din păcate, abia
în toamna trecută am putut citi un

interviu coerent şi corect despre cine
este şi ce vrea trupa cu origini sibiene
(membrii actuali sunt răspândiţi pe la
şcoli şi job-uri), într-un interviu publicat
de Eusebiu Tudoroiu pe site-ul Rock
FM. Tot de pe atunci, după ce nu m-am
omorât după difuzata „Malere” (cu
Bogdan de la Vâlcea, asta era regia
piesei care a luat voturi de la public la
greu, nu şi ale juriului selecţiei
naţionale), am îndrăgit piesa „Suit în
nor”, care exprimă foarte bine stilul

formaţiei – etno metal alternativ...
energizant - alternanţa moale-tare
(inclusiv aceea vocală Roxana
Amarandi / Andrei Oltean – cel care
stăpâneşte şi fluierele). Discul secund
(şi... supradimensionat) al grupului a
fost lansat vara aceasta (rockerii îi zic
ediţie DeLuxe, sub egida Audiosama
Records) şi este promovat în concert
aproape în fiecare weekend. Încă o
recomandare: „O Romaniţa”.

Vladimir Pocorschi:
„The Darkest Shade 

of White”
În octombrie 2004, filmam la

Club A un concert Phonopia – trupa
chitaristului Vladimir Pocorschi. Care,
muzical, nu era tocmai fiul lui Mihai
Pocorschi. Descendenţă clară Dream
Theater, la fel şi după câţiva ani, când l-
am invitat în „Timpul Chitarelor”.
Vladimir a mai cântat de-a lungul anilor
cu Recovery ori No Stress, nu mai zic de
tonele de colaborări. În 3 octombrie
2023 am asistat la concertul de lansare a
primului album solo al chitaristului –
„The Darkest Shade of White”, la clubul
Expirat. Care nu mai e un simplu
instrumentist virtuoz, ci un om
orchestră, responsibil de compoziţii,
orchestraţii, voce; ce mai, toate

înregistrările îi aparţin 100 la sută. Un
regal rock, cu parteneri de scenă
nemaipomeniţi, pe măsura materialului
din studiou – Cezar Popescu, Bubu
Cernea, Matei Căpitanu şi Mihai
Ardelean. Per total - un omagiu (variat
de la piesă la piesă, dar cu stil) rockului
sănătos de ieri, azi: de la Toto, Boston şi
Foreigner la Extreme, Mr Big ori...
Dream Theater. Atenţie, acestea sunt

influenţele, dacă vreţi o porţie de hard-
rock românesc melodios cu accente
metal-progresive (cântat în limba
engleză, în fine), căutaţi postările de pe
internet; sper să existe şi o variantă pe
CD a albumului pentru că merită! Şi nu,
nu seamănă cu stilul Mihai Pocorschi,
deşi Vladimir e membru plin în VH2...
(Doru IONESCU)

Margareta Pâslaru, 
bilanţ componistic

Deşi este în plină formă creatoare (doar anul acesta a
înregistrat câteva noi melodii şi a lansat un CD), Margareta
Pâslaru şi-a trecut în revistă compoziţiile de până în
momentul de faţă, bună parte din ele incluse în caietele cu
partituri despre care am scris în paginile noastre. Dintre cele
nu mai puţin de 103 compoziţii proprii, cifră absolut
remarcabilă, 33 au fost inspirate de versurile a 17 poeţi
binecunoscuţi, celelalte fiind pe versurile artistei. Ni se pare
firesc să amintim aici numele acestor poeţi, într-o perioadă
când tot mai rar compozitorii apelează la poezia de calitate,
nu o dată acceptând “texte” oarecare. Iar Margareta Pâslaru
este evident o excelentă cunoscătoare şi cititoare de poezie,
cu unii din aceşti poeţi având relaţii de prietenie. Într-o
ordine cronologică, nicidecum aşadar alfabetică, iată numele
lor: Lucian Blaga (prima compoziţie, în 1966, “Ghimpii”),
Constanţa Buzea, Ion Horea, Adrian Păunescu, Nichita
Stănescu, Ion Minulescu, Virgil Carianopol (unul din
preferaţii autoarei), Mihai Eminescu, Ana Blandiana (“Lasă-
mi, toamnă, pomii verzi” – 1980), George Bacovia, Agatha
Grigorescu Bacovia, George Ţărnea, Mariana Dumitrescu,
Elena Farago, Romulus Vulpescu şi... Marius Tucă. Unele
dintre compoziţii au fost înregistrate la multă vreme după ce
au fost scrise. Un caracter special au cântecele “Păsările nu
mor nicioddată”, 1979 (Ovidiu Dumitru – după Mihai
Eminescu), “The Ballade of Reading Gaol”, versuri Oscar
Wilde (1982, înregistrată în 2017 în duet cu Mircea Radu) sau
“Pansele negre” – George Bacovia (duet cu actorul Florin

Zamfirescu, 2014). Iubitorii muzicii uşoare şi numeroşii
admiratori ai Margaretei Pâslaru poartă cu siguranţă în suflet
şi în memorie melodii emblematice cum ar fi, între altele,
“Mai bine soarta lui Sisif”, “Despotici în uimire”, “Riscul”,
“Cum să te las?”, “Romanţa soarelui”, “Eu şi Timpul” (1980
– bănuia oare autoarea că melodiile compuse de ea vor rezista
atât de strălucit trecerii timpului?), “Tare-am fost” sau “Nu

vreau să moară florile de măr”. Cum cu siguranţă Margareta
Pâslaru lucrează la un nou album de autoare, îl aşteptăm cu
nerăbdare! (O. U.)
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Dolly Parton – „Let it Be”
După 48 de albume country, Dolly Parton a făcut în

acest an primii paşi către lumea rock-ului. 
Împreună cu Paul McCartney şi Ringo Starr, Dolly

Parton a lansat propria interpretare a cântecului iconic „Let it
Be”. Lansat de formaţia Bealtes în anul 1970, cântecul „Let it
Be”, în varianta lui Dolly Parton, reprezintă cel de-al treilea
single extras de pe noul album al artistei americane. Intitulat
„Rockstar”, albumul va fi lansat la finalul acestui an, marcând
astfel primul disc al lui Dolly Parton aparţinând genului
muzicii rock.

În urma cu un an Dolly Parton a fost aproape să refuze
intrarea în Rock and Roll Hall of Fame, susţinând faptul că nu
este un artist „rock”. Copleşită de insistenţa publicului şi a
organizatorilor, Parton a acceptat distincţia şi a promis că va
avea în vedere înregistrarea unui album rock în viitorul
apropiat, pentru a-şi „merita” pe deplin locul în galeria
starurilor rock and roll americane.

Pe lângă participarea foştilor membri Beatles
(McCartney şi Ringo Starr) la înregistrarea single-ului „Let it
Be” au luat parte şi Mick Fleetwood, membru fondator al
formaţiei Fleetwood Mac, şi chitaristul Peter Frampton.

„Let it Be” a reprezentat numai începutul unor
colaborări inedite, întrucât printre artiştii invitaţi să ia parte
la înregistrarea albumului „Rockstar” se numără nume
precum Elton John, Chris Stapleton, Stevie Nicks, Sting, Pink,
Miley Cyrus, Sheryl Crow sau Lizzo. 

Guns N’ Roses – „Perhaps”
Formaţia Guns N’ Roses a lansat în acest an un nou

single după o pauză discografică de doi ani. Cântecul a fost
lansat de formaţie în mod oficial, după o lungă aşteptare,
presărată cu entuziasm şi evenimente precum piratarea piesei

şi punerea la dispoziţia publicului a unei versiuni neoficiale
în tonomatele de muzică de pe cuprinsul Statelor Unite ale
Americii. Fanii formaţiei s-au putut bucura şi de lansarea
unui videoclip oficial al cântecului, care în scurtă vreme a
depăşit două milioane de vizualizări pe platforma YouTube. 

„Perhaps” este o nouă apariţie marca Guns N’ Roses,
scrisă şi înregistrată de trio-ul Axl Rose-Slash-McKagan, o
baladă rock susţinută de vocea inconfundabilă a lui Axl Rose
şi punctată de solo-urile de chitară devenite un etalon în
rock-ul modern ale chitaristului Slash.

În prezent, formaţia Guns N’ Roses se află într-un
turneu oficial pe continentul american, fiind al doilea turneu
întreprins de la întoarcerea în formaţie a chitaristului Slash şi
a basistului Duff McKagan, după o pauza de 20 de ani. Fanii
din întreaga lume aşteaptă însă cu nerăbdare un nou album
original Guns N’Roses în formaţie completă. Ultimul album
lansat de Guns N’ Roses („Chinese Democracy”), datează din
anul 2008, însă acesta vine din perioada în care Slash şi
McKagan părăsiseră formaţia. „The Spaghetti Incident?”,
lansat în 1993, a fost ultima apariţie a unui album al trupei
produs de trio-ul Axl Rose-Slash-McKagan. 

Iron Maiden - 
„The Future Past Tour”

După o apariţie spectaculoasă în Statele Unite, în
cadrul festivalului dedicat muzicii heavy metal „Power Trip”,
formaţia Iron Maiden a anunţat oficial un nou turneu în
America de Nord în anul 2024.

Apariţia trupei în America va reprezenta o continuare
a turneului „The Future Past Tour”, care a început în anul

2023 în Europa şi care a reuşit să adune aproape un milion
de fani, în peste 30 de concerte susţinute cu casa închisă.

În cadrul noului turneu american, fanii vor putea
asculta live piese de pe ultima apariţie discografică marca
Iron Maiden „Senjutsu” (2021), dar şi cântecele care i-au
consacrat pe artiştii britanici, piese devenite iconice pentru
fanii heavy metal din întreaga lume, precum „Fear of the
Dark” sau „The Trooper”.

Pe lângă apariţiile din Statele Unite şi Canada, cei de la
Iron Maiden şi-au propus să ajungă în anul 2024 şi în
Australia, Noua Zeelandă, Japonia şi Chile.

Iron Maiden este una dintre cele mai iubite formaţii de
heavy metal, reuşind, prin sonoritatea aparte, temele
provocatoare abordate în versurile cântecelor şi prin
personalitatea carismatica a solistului Bruce Dickinson, să
spargă graniţele genului metal şi să ocupe un loc aparte în
cultura pop a ultimilor 50 de ani. Iron Maiden a susţinut
concerte în peste 50 de ţări (inclusiv în România), numărul
apariţiilor live depăşind oficial 2000 de reprezentaţii.

David LAPADAT
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EvenimentÎn ţară
Patrimoniu european

Revista “Actualitatea Muzicală” a fost partener oficial,
la Giurgiu, în cadrul unei manifestări extrem de interesante şi
de complexe, “Zilele europene ale patrimoniului”, cu care
ocazie a fost programată şi o întâlnire cu cititorii revistei şi cu
melomanii locali. Organizator principal a fost Biblioteca
judeţeană “I. A. Bassarabescu”, manager Daniela Bardan,
alături fireşte de Consiliul judeţean (preşedinte Dumitru
Beianu), Primărie (primar Adrian Anghelescu), teatrul “Ion

Vinea”, Direcţia judeţeană pentru cultură, Şcoala gimnazială
de muzică “Victor Karpis”. Se cere subliniat faptul că, aşa
cum nu se întâmplă în alte părţi, oamenii din fruntea
judeţului şi a oraşului au fost prezenţi la absolut toate
manifestările din cadrul acestui autentic festival, semn al
susţinerii şi preocupării pentru actul cultural. Am scris
“complexă” fiindcă în cele trei zile au avut loc peste cincizeci
de evenimente de anvergură naţională, detaşându-se
reprezentaţiile muzicale, proiecţiile de filme (într-un oraş în
care, ca în multe altele din ţară, nu mai există cinematograf...),
întâlnirile cu personalităţi diverse. Între acestea din urmă am
nota numele cântăreţei, omului de televiziune şi actriţei
Ileana Popovici, absolventă a Conservatorului bucureştean şi
locuind în prezent în judeţul Giurgiu (cu această ocazie a fost

inaugurată la Teatrul “Ion Vianu” sala ce-i poartă numele,
care a găzduit cele mai importante evenimente din cadrul
manifestării), prof. univ. dr. Adrian Cioroianu (reputatul
istoric, director al Bibliotecii Naţionale a României, şi-a lansat
o carte), regizorul Laurenţiu Damian, preşedintele UCIN (a
fost proiectat filmul său documentar “Maria Tănase”), actriţa
şi poeta Ioana Crăciunescu. Înafara filmului consacrat Mariei
Tănase, în sala “Ileana Popovici” au mai fost proiectate, prin
implicarea canalului TV de filme româneşti Cinemaraton,

filme cum ar fi “Maria Mirabela” (muzica Eugen Doga),
“Veronica” (muzica Temistocle Popa), “Nea Mărin
miliardar”. La cea de-a şasea ediţie a Târgului de carte cu
tematică enciclopedică au fost reprezentate 15 edituri, având
loc nu mai puţin de 38 de lansări de carte, detaşându-se prin
longevitate şi activitate intensă, în cei zece ani de apariţie
neîntreruptă, Colecţia “Biblioteca giurgiuveană”, cu cifra
incredibilă de 111 volume editate, la care se adaugă revista
“Smart” a bibliotecii judeţene. Teatrul “Altfel” a pregătit
pentru copii spectacole muzicale interactive, iar talentele
muzicale şi-au dovedit talentul pe scena elegantului Ateneu
local, devenit neîncăpător. A fost vorba de recitaluri oferite de
câţiva dintre cei mai valoroşi elevi ai Şcolii gimnaziale de
muzică “Victor Karpis” din Giurgiu, coordonaţi de fosta
directoare, prof. Mariana Iliescu, şi de cea actuală, prof.
Cristina Tudorie. Extrem de emoţionaţi, aceştia şi-au învins
firescul trac şi ne-au convins că din rândurile lor pot apărea
valorile concertiste de mâine. Micuţele pianiste care ne-au
delectat au fost Alessia Dragomir (clasa I!) şi Efrem Văduva,
respectiv Yasmine Mihalcea şi Nectaria Iofcea, care au
interpretat la patru mâini “Alla turca” (Anton Diabelli), Crina

Georgescu şi Elisa Plăcintă Petre Rut, de asemenea la patru
mâini – “Cleopha” (Scott Joplin), Anisia Nedea – “Humo-
reska” (Levine), Alice Şerb – “Temă cu variaţiuni” (Fr.
Kuhlau). Maria Gaspar a cules aplauze cu “Invenţiune la 2
voci nr. 14” (J. S. Bach), ca şi flautistul Adrian Rebleanu –
“Arie” (Boieldieux). Poate cei mai ovaţionaţi au fost
violonistul din clasa a III-a Alexandru Sora, cu un fragment
din “Dansul vrăjitoarelor” de Paganini, şi oboistul Sebastian
Rebleanu, cu “Gabriel’s oboe” de Ennio Morricone. Cum
acesta din urmă provine dintr-o familie cu mulţi copii, Ileana
Popovici se implică în procurarea unui instrument pentru el.
Jos pălăria pentru pasionaţii dascăli, cărora UCMR şi Editura
Muzicală le-au donat cărţi, partituri, exemplare din revistele
“Actualitatea Muzicală” şi “Muzica”, aşa încât ni se pare
normal să pomenim în aceste rânduri numele tuturor
profesorilor: Mariana Iliescu, Cristina Tudorie, Ionuţ
Rebleanu, Mariana Dumitrescu, Daniela Cioacă, Daniela
Cutuş, Marioara Mosor, dr. Gheorghe Niţescu. Ca un corolar,
finalul a aparţinut profesorilor Alexandru Pârvu şi Ionuţ
Rebleanu, cu freneticul “Csardas” de Vittorio Monti,
făcându-ne să plecăm către case cu convingerea că din acest
oraş de mărime medie, la urma urmei, vor răsări cel puţin
câteva nume importante în peisajul muzical autohton...

Marius GHERMAN

Premianţii Şcolii de Muzică

Adrian Cioroianu, Daniela Bardan, O. Ursulescu

AM



Eugen Rotaru: 
„Făcătorii de lumină”

Subintitulată “Teatru muzical”,
este vorba de o impresionantă apariţie,
420 de pagini, la editura Eikon,
incluzând şase librete ale regretatului
poet. Născut în 1941 în Basarabia,

Eugen Rotaru s-a refugiat cu familia la
Bolintin-Vale, unde a absolvit şi liceul.
În urma studiilor de specialitate a fost
un timp profesor de chimie la liceul
“Iulia Haşdeu” din Bucureşti (Oana
Sîrbu l-o fi “prins” oare la catedră?),
după care s-a dedicat total scrisului,
lăsându-ne un întreg raft de bibliotecă.
Astfel, a semnat peste 800 de texte de
muzică uşoară, bună parte din
melodiile respective devenind şlagăre
cântate şi astăzi, a scris librete pentru
operă, operetă, musical-uri, piese de
teatru, scenarii şi versuri pentru film,
două romane, povestiri, un roman
biografic şi o carte de vacanţă, între
acestea figurând o interesantă carte
dedicată lui Gabriel Dorobanţu. Ne-a
părăsit în 2018, din acel moment soţia
lui, actriţa Maria Rotaru, implicându-
se activ în conservarea memoriei sale,
prin editarea de cărţi (“Singur printre
amintiri”, “...Pe versuri de Eugen
Rotaru!”, “Şi ce clipe minunate vom
trăi!”) şi albume, acestea din urmă,
lansate la magazinul “Muzica” de pe
Calea Victoriei, fiind apărute la Casa
de discuri Eurostar.

În acest efort de restituire se
înscrie şi volumul de faţă, o ediţie

remarcabilă îngrijită, revizuită şi
prefaţată de Maria Rotaru şi deschisă
de un “Cuvânt al autorului”, cu titlul
“Muzicalul, acest etern seducător...”.
În consistenta sa prefaţă, Maria Rotaru
retrasează cronologic reperele
autorului legate de musical, insistând
pe drept cuvânt pe colaborarea cu
compozitorul Laurenţiu Profeta,

alături de care a semnat primele
şi unele dintre cele mai
importante producţii de acest
gen, începând cu “Povestea
micului Pan”, montată la Operă
în regia lui Alexandru Tocilescu
şi în coregrafia Roxanei Colceag.
Tot pe muzica lui Laurenţiu
Profeta este musical-ul de mare
succes “Păguboşii”, prevăzut
iniţial a se juca la teatrul
Bulandra, dar cu premieră
discretă (de înţeles în anii 80...)
la studioul Cassandra. E bine de
precizat de ce Eugen Rotaru
foloseşte sintagma “teatru
muzical”. Multe din aceste
spectacole au fost montate pe
scena unor teatre (în special la
Nottara), cu actori profesionişti,
dar care nu erau nici cântăreţi,
nici dansatori, pliindu-se însă cu
talent uriaş pe exigenţele
musical-ului. Unii dintre

colaboratorii din acea perioadă –
Diana Lupescu, Tania Popa, Eugen
Cristea, regizorul Dominic Dembinski
– au fost de altfel la lansarea cărţii, cu
istorii amuzante din culisele
reprezentaţiilor. În forma sa definitivă,
de mare succes, “Păguboşii” a avut
premiera în mai 1990 la “Nottara”, cu
Gelu Colceag regizor şi Roxana
Colceag coregraf, pentru ca tot acolo,
fireşte cu altă distribuţie, să revină în
2017 în regia Dianei Lupescu. După
comedia muzicală “Prostul”, la Teatrul
de revistă “C. Tănase”, cu muzica lui
Vasile V. Vasilache, a urmat un nou
succes uriaş la Nottara. Este vorba de
“Misterele Londrei”, după
“Pygmalion”, cu muzica lui Dan
Ştefănică şi coregrafia Lilianei
Iorgulescu. Ion Dichiseanu a fost
magistral, de altfel soţia lui, interpreta
Simona Florescu, şi-a amintit la
lansarea cărţii cât de ataşat a fost
“Dichi” de rolul profesorului Higgins.
Echipa s-a reunit ulterior, tot la
Nottara, în “Moştenirea lui Cadâr”, pe
generic figurând, alături de Eugen
Rotaru, Laurenţiu Profeta (muzica),
Tania Popa (de această dată regia),
Roxana Colceag (coregrafia). În afară
de libretele la “Păguboşii”, “Prostul”,

“Misterele Londrei” şi “Moştenirea lui
Cadâr”, cartea conţine două librete
ce-şi aşteaptă încă teatrul, compo-
zitorul, regizorul, ambele fiind
savuroase – “Aşa e teatrul!” şi “Câinii”.
Galeria foto completează un volum ce
ar trebui să ajungă neapărat pe masa
directorilor de teatru, regizorilor şi
compozitorilor iubitori de musical,
pentru că vor descoperi aici două
extraordinare librete nejucate.

Petre-Marcel Vârlan: 
„Grădina secretă”

Muzicolog, compozitor, dirijor,
profesor şi jurnalist muzical, Petre-
Marcel Vârlan a absolvit Conservatorul
la Iaşi, este doctor în Muzică al UNMB,
membru al UCMR, conf. univ. la
Facultatea de Muzică a Universităţii
”Transilvania” din Braşov şi a publicat
numeroase volume pe tărâm
muzicologic. Are la activ numeroase
premii importante, atât în plan
personal, cât şi cu studenţii săi. Anul
acesta, la Festivalul naţional al
romanţei ”Crizantema de aur” de la
Târgovişte a reuşit performanţa de a fi
distins cu două premii, fiind singurul
compozitor prezent în palmares la

ultimele trei ediţii ale competiţiei de
Creaţie, de fiecare dată semnând atât
muzica, cât şi versurile lucrărilor
premiate. Aşa i-au descoperit
melomanii talentul poetic, dar să nu
uităm că a mai publicat, tot la Editura
Muzicală, ca şi volumul de faţă,
culegerea de poeme ”Muzica poeziei”.
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Cărţi
Poeziile din ”Grădina secretă”,
concepute în manieră clasică, potrivite
pentru a fi puse pe muzică, sunt
structurate în 8 capitole, cărora li se
adaugă consideraţii elogioase ale unor
cunoscuţi oameni de litere. Cu această
ocazie descoperim că Petre-Marcel
Vârlan nu este doar un înzestrat
muzician şi poet, el semnând
tehnoredactarea, design-ul coperţilor şi
grafica.

„Trubadurul din
Târgovişte: 

Ionel Fernic: 
romanţe-tangouri”

Subintitulat “Antologie tema-
tică”, volumul a apărut la editura
Aius din Craiova şi a fost lansat la
ediţia a 56-a a Festivalului naţional al romanţei “Crizan-
tema de aur” de la Târgovişte, fiind prefaţat de poetul târ-
goviştean George Coandă, excelent cunoscător al
fenomenului. Este un adevărat roman, se citeşte pe neră-
suflate, fiindcă viaţa lui Ionel Fernic – compozitor, poet,
jurnalist, dramaturg, aviator, paraşutist – a fost ea însăşi
o aventură. A ars ca o flacără, pierind într-un accident de
avion la numai 37 de ani...Autorii cataloghează aproape o
sută din lucrările sale – romanţe, tangouri, rumbe, valsuri,

melodii populare, cuplete – incluzând
în carte partituri, fotografii, amintiri
personale ale eroului cărţii, precum şi
aprecieri ale unor personalităţi muzi-
cale. Dacă Ion Vasilescu a fost consi-
derat pe drept cuvânt părintele
muzicii uşoare româneşti, Ionel Fernic
a fost cu siguranţă un strălucit pre-
cursor, lăsându-ne cântece nemuri-
toare, cum ar fi “Balada crucii de
mesteacăn”, “Îţi mai aduci aminte,
doam-nă?”, “Pe sub fereastră-mi
curge-un râu”, “Ţiganca”, “La umbra
nucului bătrân”, “Iubesc femeia”,
“Adio, clipe fericite”, “Minciuna”, “Pe
boltă când apare luna”, “Scrisoare de
dor”... Mărturisiţi că fără să vă daţi
seama aţi şi fredonat în gând câteva
refrene!

Margareta Pâslaru şi creaţiile sale –
Caietul IV

Apărut la Editura Muzicală, acest al patrulea caiet din
seria “Timpul nu moare! - 65 de ani în showbiz” include 17
compoziţii mai recente ale artistei, alături de alte 6
binecunoscute deja marelui public, reunite sub genericul
“Evergreen”, fiind adevărate şlagăre, cum ar fi “Lasă-mi,
toamnă, pomii verzi!”, “Timpul”, “Diamant fermecat”, “ Eu şi
timpul”. Caietul, de aproape 60 de pagini, include aprecieri şi
impresii din partea unor personalităţi, precum şi enumerarea
celor 26 de orchestratori cu care Margareta Pâslaru a colaborat
de-a lungul prodigioasei sale cariere. Editorii partiturilor sunt
Călin Grigoriu şi Petre Fârtăţescu. (U. Octavian)


