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Prolog la Festivalul „Enescu”
Anul acesta se împlinesc 70 de ani de la moartea lui

George Enescu, prilej de a aduce în prim-plan atât
moştenirea artistică a marelui compozitor, cât şi impactul
său profund asupra muzicii clasice universale. Artişti din
România şi din întreaga lume vor fi prezenţi la Bucureşti
pentru a participa la a XXVII-a şi cea mai bogată ediţie a
Festivalului Internaţional „George Enescu” de până acum:
pe parcursul a 29 de zile vor avea loc peste 95 de concerte şi
spectacole.

În concertele din cadrul programului principal de la
Bucureşti, Festivalul „Enescu” va include peste 45 de
interpretări din creaţia lui George Enescu, printre care opera
Oedipe în producţia Operei Naţionale Bucureşti, semnată de
Stefano Poda. Sub bagheta dirijorului Tiberiu Soare vor
evolua muzicieni de talie internaţională, precum Ionuţ Pascu
în rolul lui Oedip, Ruxandra Donose în rolul Iocastei,
Ramona Zaharia în rolul Sfinxului, Bogdan Baciu în rolul lui
Creon etc. Simfoniile, Rapsodiile Române, Suitele pentru
orchestră, Simfonia concertantă pentru violoncel şi orchestră,
Balada pentru vioară şi orchestră şi multe alte lucrări vor fi
interpretate de unele dintre cele mai importante orchestre
din lume.

Pe lângă bine-cunoscutele Serii de concerte de la Sala
Palatului, Concertele de la Ateneu, Concertele de la Miezul
Nopţii, Concertele de la Sala Radio, Concertele de la Sala
Auditorium a MNAR sau apreciata serie de concerte pentru
familii şi copii de la Teatrul Odeon, Festivalul propune
pentru această ediţie aniversară un program inovator, care să
atragă în special publicul tânăr, crescut în era digitală,
dominată de tehnologie şi imagine, dar nu neapărat
familiarizat cu muzica clasică. Noua serie de spectacole ce
combină muzica şi artele vizuale – JTI Immersive Experience
– se va desfăşura la Muzeul MINA în serile de joi şi vineri, de
la ora 20:00. Bineînţeles, foarte importante sunt şi concertele
organizate de UCMR în cadrul Festivalului, unul dintre ele
fiind în colaborare cu Asociaţia Heart-Core şi cu sprijinul
Institutului Cultural Român.

Ediţia a XXVII-a a festivalului aduce o diversitate
extraordinară, cu peste 80 de ansambluri din 28 de ţări,
incluzând orchestre simfonice, coruri şi formaţii camerale
care vor evolua atât în Bucureşti cât şi în ţară, colaborări
internaţionale de prestigiu.

Printre artiştii invitaţi se numără dirijorii Daniele
Gatti, Sir Andras Schiff, Ivan Fischer, Klaus Mäkelä, Daniel
Harding, Paavo Järvi, Lahav Shani, Vasily Petrenko,
Manfred Honeck, Gianandrea Noseda, pianiştii Rudolf
Buchbinder, Martha Argerich, Jean Yves Thibaudet, Kirill
Gerstein, Alexandre Kantorow, Nelson Goerner, Daniel
Ciobanu, Luiza Borac, violoniştii Anne Sophie Mutter, Isabel
Faust, Nemanja Radulović, Alexandru Tomescu, Christian
Tetzlaff, violonceliştii Sol Gabetta, Gautier Capuçon, Andrei
Ioniţă, Valentin Răduţiu, sopranele Asmik Grigorian, Pretty
Yende, Kristine Opolais, Jennifer Holloway, Magdalena
Kožená, mezzo-sopranele Judit Kutasi, Ruxandra Donose,
Ramona Zaharia, tenorii Benjamin Bernheim, Nikolai
Schukoff etc. Unele dintre cele mai prestigioase orchestre,
coruri şi formaţii camerale au fost invitate să susţină
programul dedicat compozitorului George Enescu, ridicând
şi mai mult standardele de calitate artistică cu care publicul
festivalului este obişnuit: Orchestra Regală Concertgebouw,
Royal Philharmonic Orchestra, Orchestra Philharmonia din
Londra, Orchestra Academiei Naţionale Santa Cecilia,

Orchestra de Cameră din Lausanne, Orchestra Simfonică
WDR din Köln, Orchestra Tonhalle din Zürich, Orchestra
Filarmonică din Rotterdam, Orchestra Filarmonică Cehă,
Staatskapelle Dresda, Orchestra Simfonică Radio din
Frankfurt, Academy of Saint Martin in the Fields, Orchestra
of the Age of Enlightenment, Orchestra Naţională a Franţei,
Il Giardino Armonico etc.

Dezvoltarea şi promovarea tinerilor muzicieni români
şi laureaţilor Concursului Internaţional „George Enescu”,
dar şi colaborarea lor internaţională, sunt două dintre
obiectivele principale ale Festivalului „Enescu”. Astfel,
Orchestra Română de Tineret este invitată să susţină un
concert alături de renumita Orchestră de Tineret „Gustav
Mahler”, sub bagheta maestrului Manfred Honeck, dar şi un
concert de sine stătător, sub bagheta dirijorului Christian
Reif, ambele la Sala Palatului. Câştigătorii ediţiei din 2024 a
Concursului Internaţional „George Enescu” sunt programaţi
alături de orchestre şi muzicieni de talie internaţională,
precum Orchestra de Cameră din Lausanne şi Renaud
Capuçon, Orchestra de Tineret „Gustav Mahler”, Orchestra
Filarmonică din Rotterdam, dirijată de Lahav Shani, sau
Orchestra Camerata Regală.

De asemenea, vor fi organizate – alături de partenerii
de tradiţie şi nu numai – expoziţii, prelegeri, şi un simpozion
dedicat lui George Enescu, proiect de tradiţie al UCMR.

Mihai COSMA

Editorial
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O bijuterie (nu prea) rară
Oedipe (o operă greco-franco-româno-evreiască a lui

George Enescu şi a libretistului Edmond Fleg) este probabil
cea mai importantă formă muzicală a mitului antic, cu un
nou final care afirmă victoria morală a eroului, în locul
umilirii şi condamnării eterne, ca mesaj de tipul „nu
îndrăzni să-i înfrunţi pe zei”, de aşteptat în vremurile
dramaturgului antic Sofocle.

Este ştiut faptul că singura operă a lui Enescu a fost
recunoscută ca fiind o capodoperă mai ales de către experţi,
fiind considerată ne-practică pentru statuarea ca alegere de
succes în cele mai cunoscute teatre. Deşi acest lucru a fost
cumva adevărat dacă citim doar cifrele seci din istoricul
reprezentaţiilor, statisticile arată, de asemenea, că
deschiderea noii producţii din 16 iulie de la Bregenzer
Festspiele a fost a 43-a de la premiera din 1936, montările
noi apărând într-o cadenţă mult mai rapidă în ultimele trei
decenii. În ultima vreme Oedipe a fost
apreciat pe scară largă, cu contribuţia
unor dirijori excelenţi şi regizori
creativi; aşa că a patra sa versiune din
Austria nu a fost o surpriză.

Această nouă producţie Oedipe
este semnată de Andreas Kriegenburg,
un regizor de teatru cu un număr
impresionant de invitaţii în întreaga
Europă, completat cu producţii de
operă semnificative, în principal în
Germania şi Austria. El a optat pentru
o abordare modernă, fără a fi o
adaptare sau o actualizare, echilibrând
pe bună dreptate un tempo calm al
acţiunii cu costume şi decoruri
atemporale, subliniind cu măiestrie şi
câteva momente puternice precum
scena Sfinxului, sau confruntarea
aproape invizibilă în ceaţă, pe o potecă
de munte, între Oedipe şi un străin care
va fi identificat mai târziu ca fiind tatăl

său natural, Laios, sau utilizarea inteligentă a „zidurilor”
mobile formate din trunchiuri de copaci (poate făcând
referire la pădurile spectaculoase din jurul oraşului
Bregenz). Conceptul său a fost intensificat de costumele,
decorurile şi designul de lumini eficiente, dar nu izbitoare
(Tanja Hofmann, Harald B. Thor respectiv Andreas Grüter),
rezultatul fiind o producţie vie care nu umbreşte muzica
sau cântăreţii, fără a fi plictisitoare şi fără a duce lipsă de o
notă personală. Un exemplu al celor din urmă ar putea fi
titlurile şi culorile dominante atribuite fiecăruia dintre cele

4 acte (cam forţate după părerea mea şi deloc
necesare, dar mai puţin „agresive” decât
povestea introductivă prezentată la Opera din
Paris la recenta premieră de acolo), probabil
ghidându-i pe noii veniţi prin etapele princi-
pale ale dramei. 

Coregrafia din actul I („Dansul
păstorilor”) şi agitaţia ritualică nu s-au potrivit
bine cu muzica, dar din fericire acest derapaj
nu a fost continuat în actele următoare.

Aş începe comentariile muzicale cu
rezultatele excepţionale din lucrul cu vocile şi
cu orchestra obţinute de dirijorul finlandez
Hannu Lintu. Maestrul nordic poate fi
recunoscut ca un expert şi un iubitor al
muzicii lui Enescu, după ce a înregistrat cele
trei simfonii şi a dirijat ansambluri româneşti
la Festivalul Internaţional „George Enescu”
de la Bucureşti. Într-adevăr, el a reuşit nu
numai să dea impulsul corect fiecăruia dintre
momentele dramatice atât de diverse, ci şi să
evidenţieze polifonia complicată a partiturii,

subliniind laitmotivele ce se desfăşoară în continuă
transformare, descoperind detalii preţioase. Desigur,
prezenţa Wiener Symphoniker în fosă a fost un plus
adăugat la calitatea interpretării şi la sunetul omogen. Nu
aş lăsa deoparte prezenţa Corului Filarmonicii din Praga,
foarte bine pregătit şi cu voci excelente, care, prin volum,
face o impresie uriaşă, incomparabilă cu cea lăsată de corul
prea mic al Operei Naţionale Bucureşti (din producţia
anterioară a lui Oedipe, din România).
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În rolul titular a debutat într-o
interpretare teatrală a operei Paul Gay (mai
fusese Oedipe, în concert, sub îndrumarea
lui Vladimir Jurowski în 2017, atât la
Festivalul „George Enescu” de la Bucureşti,
cât şi la Royal Festival Hall din Londra),
fiind impresionant nu doar prin statura şi
actoria sa, ci bineînţeles prin vocea şi
pronunţia perfectă în franceză. A fost cel mai
bun în momentele de tensiune medie, scena
auto-mutilării fiind parcă lipsită de forţa
văzută la alţi interpreţi, probabil din cauza
poziţionării în spatele platourilor la debutul
monologului. Cu toate acestea, confruntarea
cu Créon (Tuomas Pursio), intens dramatică,
din actul IV, a fost convingătoare.

A fost minunat să văd că întreaga
distribuţie s-a dovedit a fi o selecţie de
cântăreţi de top, care au oferit muzică bine
cântată la un nivel de „disc”. Aş cita doar pe
Marele preot - Nika Guliashvili sau Păstorul
- Mihails Čuļpajevs, dar şi o distribuire
inteligentă pentru tânăra Antigona - Iris Candelaria, dar de
fapt toată lumea merită laude. 

O sală plină (din care făceau parte multe perso-
nalităţi politice precum preşedintele şi cancelarul Austriei)
a aplaudat cu entuziasm şi pentru o lungă perioadă de timp
producţia, publicul fiind impresionat de muzica lui George
Enescu, probabil până acum necunoscută majorităţii celor
prezenţi. (Photos: Bregenzerfestspiele © 2025)

Mihai COSMA

Oedipe-ul… finlandez 
de la Bregenz

Aflată la primul eveniment (16 iulie) în calitate de
nou intendent al festivalului din Bregenz, Lilli Paasikivi nu
a surprins pe nimeni cu faptul că a făcut echipă cu dirijorul
Hannu Lintu pentru a oferi o nouă producţie a lui Oedipe
de Enescu la Festspielhaus. Colaboratori de lungă durată
în Finlanda natală, au lucrat împreună cel mai recent în
funcţii de top la Opera Naţională Finlandeză, în timp ce
Lintu a devenit el însuşi specialist în lucrările simfonice ale

lui Enescu atât acasă (înregistrându-le cu Filarmonica din
Tampere), cât şi la Festivalul „Enescu” din Bucureşti. Nu
este de mirare deci că într-o interpretare magnifică a
singurei opere a lui Enescu a demonstrat o înţelegere a
fiecărei măsuri din partitură, aducând genul de rigoare mai
des asociat cu redarea muzicii lui Alban Berg. Sub
conducerea sa, Orchestra Simfonică din Viena a furnizat un
sunet intens şi concentrat în deschiderea noduroasă a
partiturii. Corul Filarmonicii din Praga a fost la fel de precis
şi disciplinat în abordarea sa. Interpret prin excelenţă al
lucrărilor moderniste, Lintu a recunoscut toate curentele
moderne din partitură; totuşi, cu toată această rigoare,
există elemente în această operă, cum ar fi solo-urile de flaut
şi oboi care evocă doina muzicii populare româneşti, pe
care le-a adus puternic în prim-plan. Puţini dirijori au o
astfel de înţelegere a modului în care Oedipe reprezintă o
întâlnire a lumilor muzicale atât din Viena, cât şi din Paris
– şi nu numai – sau o astfel de înţelegere a modului în care
Enescu aduce material rapsodic în matriţe arhitecturale
precise.

O operă de anvergură epică, dar în acelaşi timp rela-
tiv concisă, Oedipe este cea mai cuprinzătoare dintre toate
tratările dramatice ale mitului – o singură operă prezen-

tându-l pe Oedip de la
naştere până la moarte,
amplă în ceea ce priveşte
conţinutul, dar compactă
în tratarea subiectului.
Provocările sale evidente
i-au descurajat pe unii re-
gizori de-a lungul dece-
niilor (acesta a fost cel
de-al 43-lea popas scenic
la nivel mondial de la
premiera operei în 1936,
dar deja a patrulea în
Austria), dar aici An-
dreas Kriegenburg a pro-
pus o punere în scenă
care a oscilat undeva
între „atemporal” şi „mo-
dern”, fără a avea nevoie
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de astfel de etichete. Kriegenburg a furnizat fiecăruia din-
tre cele patru acte axiome, unele mai uşor de recunoscut în
acţiune decât altele, dar fiecare întărită prin aportul desig-
nerilor săi, Harald B. Thor (decoruri), Tanja Hofmann (cos-
tume) şi Andreas Grüter (lumini). 

Deşi simplă din punct de vedere vizual, punerea în
scenă a Actului 1 (pe care l-a numit „Foc”) a fost prea puţin
convingătoare şi s-a bazat pe puţin mai mult decât robele

atemporale pentru a transmite culoarea şi tonul. Dansul
ciobanilor (cu bastoane-cârlig folosite pentru efectul
coregrafic) părea naiv, iar acoperirea podelei cu covoare
roşii şi portocalii („Foc”, nu-i aşa?) nu numai că a creat un
aspect dezordonat, ci şi un pericol evident de împiedicare.
Cu toate acestea, acest act a introdus prima dintre
numeroasele voci grave impresionante ale distribuţiei: Nika
Guliashvili a fost un mare preot rezonant şi dur, iar Tirésias
al lui Ante Jerlanica a fost puternic în profeţiile sale. Jocaste
a Marinei Prudenskaya a fost atât de tulburată de profeţiile
lui Tirésias încât puteai simţi cât este de împietrită la fiecare
pas pe care îl făcea şi dincolo de asta, iar Michael Heim în
Laïos a fost şi el remarcabil.

Actul 2 („Apă”) a adus un decor mai
interesant, dominat de un zid de mesteacăn
cu o singură uşă, ale cărei ambele părţi – lumi
separate – erau dezvăluite prin folosirea
turnantei. Acest aspect i-a permis lui
Kriegenburg să modeleze scenele mulţimii în
mod teatral – aclamaţia lui Oedipe la sfârşitul
actului 2 formând o imagine de scenă
puternică. Povestirea a fost clară şi
umanitatea personajelor a fost emoţionantă
(Mérope, aşa cum a fost cântată de Tone
Kummervold, a fost cald maternă), ceva care
nu poate fi întotdeauna luat de la sine înţeles
în această operă expresionistă. Cel puţin aici
„Apa” s-a tradus în ceaţa care a făcut ca
răspântia din munţi să fie misterioasă şi
înfricoşătoare – şi a adus o teatralitate
spectaculoasă grozav, deoarece silueta cu
aripi largi a Sfinxului a apărut într-o apariţie
enigmatică a Annei Danik. La rândul său,
Străjerul lui Vazgen Gazaryan a dezvăluit o
altă voce de bas notabilă.

„Cenuşa” din actul 3 a fost tradusă în costume negre,
iar cel mai întunecat dintre acte – care duce, atunci când po-
vestea lor este dezvăluită, la sinuciderea lui Jocaste şi la
auto-orbirea lui Oedipe —a prezentat o confruntare deose-
bit de puternică între Tirésais şi Oedipe, dar şi interpretări
energice ale lui Créon al lui Tuomas Pursio şi Păatorului lui
Mihails Čuļpajevs. 

„Lemnul” din actul 4 a fost reprezentat de o pădure
şi de costume în maro cald,
lemnos şi a prezentat vocea
strălucitoare de soprană a lui
Iris Candelaria în rolul Anti-
gonei, şi fermitatea lirică a lui
Nikita Ivasechko în Thesee. 

În centrul tuturor lucru-
rilor – deşi, la fel ca Contesa în
Figaro a lui Mozart, care apare
abia din Actul 2 încoace – a
fost Oedipe al lui Paul Gay,
care a semnat prima sale inter-
pretare teatrală a rolului titu-
lar (după concertele cu
Vladimir Jurowski şi London
Philharmonic Orchestra la Bu-
cureşti şi Londra în 2017). Cu
un ton liric, dar solid, bas-ba-
ritonul francez şi-a modelat
replicile cu un lirism uşor şi a

avut carisma unui tânăr lider din Actele 2 şi 3, totodată sur-
prinzând elocvent suferinţa personajului. 

Acest spectacol a fost încă o dovadă că nu există nicio
contradicţie în magnifica relatare a lui Enescu a poveştii lui
Oedip, pe un libret în limba franceză al scriitorului evreu
francez Edmond Fleg, fiind în acelaşi timp opera naţională
românească şi aparţinând lumii întregi. 

Poziţia privilegiată a României în Europa – o insulă
latină în apele slave – o plasează aproape de Grecia şi de
sursa celui mai fundamental dintre toate miturile, dar
sinteza culturală a capodoperei lui Enescu a părut
inconfundabilă aici. (Photos: Bregenzerfestspiele © 2025)

John ALLISON

Corespondenţă externă

ACTUALITATEA MUZICALĂ � Nr. 8 � August 2025



Festivalul „Ţintea Muzicală” 2025:
În intimitatea muzicii franceze

Ediţia cu numărul 15 a Festivalului „Ţintea
Muzicală”, desfăşurată între 26 iunie şi 5 iulie 2025, a fost
dedicată „amintirii prietenilor plecaţi dintre noi şi care au
fost alături festivalului încă de la începuturi”, am aflat de pe
site şi din caietul-program. Însă, mai mult decât atât, titlul
ediţiei - „Muzică franceză pentru un prieten” - pare că ne
învăluie grijuliu în atmosfera reprezentativă a festivalului -
familiară, intimă, caldă şi reconfortantă. Căci încă de la
primul eveniment la care am participat, am simţit că „Ţintea
Muzicală” este un festival al legăturilor, al conexiunilor
dintre oameni şi locuri. Programele de concert, locurile
alese, atmosfera generală, interpreţii invitaţi - toate aduc în
prim plan firele, uneori complet nevăzute, ce ne leagă.

Anul acesta, muzicieni, prieteni, melomani şi curioşi
s-au întâlnit prin diverse încăperi ale palatului de cristal al
muzicii franceze - edificii sonore clădite pe parcursul a trei
secole prin eforturile creatoare a zece compozitori: François
Couperin, Jean-Philippe Rameau, Georges Onslow, Gabriel
Fauré, Erik Satie, Claude Debussy, Maurice Ravel,
Germaine Tailleferre, Henri Dutilleux şi Olivier Messiaen.
Fiecare concert a reprezentat un prilej de a admira culori
armonice şi timbrale surprinzătoare, texturi sonore

străvezii, sclipiri fermecătoare, reflexii nuanţate, dar şi
piloni armonico-melodici bine sculptaţi.  

Conform deja îndelungatei tradiţii a festivalului, în
cadrul programelor de concert lucrări bine-cunoscute s-au
împletit cu bijuterii ascunse ale literaturii muzicale, iar
creaţiile „noi” (de secol XX, de data aceasta), cu iz
avangardist, au ocupat un loc special. Căci încă din 2009,
de la cel dintâi Festival „Ţintea Muzicală”, cele două surori
compozitoare, Adina Dumitrescu şi Dana-Cristina Probst,
desfăşoară şi încurajează în cadrul fiecărei ediţii adevărate
explorări muzicale - fie în sensul de a stimula creaţia unor
noi muzici, fie prin scoaterea la lumină a unor rarităţi
repertoriale. Am înţeles repede că fiecare program de

concert din cadrul festivalului reprezintă un fruct al atenţiei
lor deosebite şi al dragului lor de muzică. 

Cele patru concerte înscrise în ediţia din 2025 a
Festivalului s-au concentrat pe două categorii de formule
instrumentale - sonorităţi pianistice şi cvartet de coarde.
Astfel, două evenimente i-au avut în prim-plan pe pianiştii
Anamaria Biaciu-Popa şi Otto Probst - „Grădina
fermecată”, ce a avut loc joi, 26 iunie, la Muzeul Memorial
„Paul Constantinescu” din Ploieşti şi „Jocuri în aer liber”,
care s-a desfăşurat la Casa Memorială „George Enescu” din
Sinaia, sâmbătă, 28 iunie. Următoarele două concerte i-au
avut ca protagonişti pe membrii Cvartetului „Ţintea” -
Mircea Lazăr - vioara I, Olga Berar - vioara a II-a, violista
Tamara Dica şi violoncelistul Eugen-Bogdan Popa. Joi, 3
iulie, cele două plaje de sonorităţi propuse în cadrul ediţiei
din acest an s-au întrepătruns - membrii cvartetului au
susţinut un concert împreună cu pianista Anamaria Biaciu-
Popa la Muzeul Judeţean de Artă din Prahova „Ion
Ionescu-Quintus”, sub genericul „Cvartete la muzeu”. Iar
ziua de sâmbătă, 5 iulie, a fost dedicată integral sonorităţii
de cvartet de coarde - cei patru au evoluat ca o entitate bine-
definită într-un concert intitulat „Cvartete la conac”, la
Muzeul „Conacul Bellu” din Urlaţi. În continuare, mă voi
concentra pe câte un eveniment aparţinând fiecăreia dintre
cele două categorii, în încercarea de a contura un portret al
festivalului. Simt că, descriind parcursul muzical particular

al câte unui concert, am şansa
să pun în lumină măcar o parte
din calităţile specifice între-
gului festival. 

Sâmbătă, 28 iunie 2025,
Casa Memorială „George
Enescu” din Sinaia s-a dovedit o
oprire foarte ofertantă în traseul
festivalului. Încă de la începutul
evenimentului, Adina Dumi-
trescu şi Dana-Cristina Probst
au oferit spectatorilor o multitu-
dine de punţi către conţinutul
afectiv şi ideatic al muzicii,
printr-o serie de referinţe, expli-
caţii şi puneri în context, toate
binevenite. Cele două au vorbit
firesc, fără microfon, invitând
astfel publicul în atmosfera ca-
merală, caldă a evenimentului.

Prima parte a concer-
tului a fost înrămată de cele
două secţiuni ale lucrării care a
dat titlul evenimentului - Jeux

de plein air pentru două piane, de Germaine Tailleferre. O
energie proaspătă, vie, cu un colorit francez, a fost
conturată de cei doi protagonişti – Anamaria Biaciu-Popa şi
Otto Probst. În interiorul ramei, am găsit mai întâi două
miniaturi din amplul ciclu de François Couperin intitulat
Pièces de clavecin, a căror nuanţă de mister a fost surprinsă
inspirat de către Anamaria Biaciu-Popa. Ecouri ale
barocului, preschimbate în contextul unei estetici
moderniste şi pictate în stil francez, au răsunat pe parcursul
următoarei lucrări - Hommage à Bach, de Henri Dutilleux. În
mijlocul primei părţi ne-am întâlnit cu bizareriile fascinante
ale lui Erik Satie, în două exemplare - un opus mai rar
cântat, selectat din Pièces froides, şi una dintre emblematicele

În ţară
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piese ce alcătuiesc ciclul Six Gnossiennes. Ultima lucrare
înainte de ramă a anunţat tematica părţii secundare a
concertului - păsările. Una dintre creaţiile celui mai
pasionat ornitolog dintre compozitorii francezi, Olivier
Messiaen, selectată din ciclul Petites esquisses d’oiseaux, a
prins viaţă în interpretarea fină a lui Otto Probst. 

În partea a doua ne-am întâlnit cu diverse specii de
înaripate şi am ascultat cântece de păsări, cele care în
viziunea lui Messiaen fac legătura dintre pământ şi cer, aşa
cum am aflat de la Dana-Cristina Probst. Blackbird, un
portret al unei păsări strălucitoare schiţat rapid de Henri
Dutilleux, a fost interpretat cu o energie alertă şi
incandescentă de către Otto Probst. Au urmat alte pagini
de Olivier Messiaen, selectate din două dintre volumele sale
de „traduceri” ale cântecelor păsărilor în limbaj muzical -
Petites esquisses d’oiseaux şi Catalogue d’oiseau. Aici, Otto
Probst s-a dovedit încă o dată un expert în arta sonoră a
secolului XX. Între piesele semnate de Messiaen a fost
inserată celebra Pavane pour une infante défunte de Maurice
Ravel. Deşi arhicunoscută, lucrarea a avut un aer de
prospeţime în interpretarea oferită de Anamaria Biaciu-
Popa. Am apreciat în mod deosebit valorificarea atentă a
diverselor voci ce alcătuiesc
discursul muzical. Periplul
muzical al zilei s-a încheiat cu
îndrăgita Ma mère l’Oye de
Maurice Ravel. Aşa cum ne-a fost
indicat într-una dintre explicaţiile
oferite de Dana-Cristina Probst,
ultima parte a lucării ne-a deschis
poarta înspre noi orizonturi
muzicale, prefigurând „Grădina
fermecată” a spectralismului.
Două bisuri, mici surprize
muzicale, au încheiat concertul:
Kitty-Valse din suita „Dolly” de
Gabriel Fauré şi inedita fantezie
pentru pian la 8 mâini Les Noces
d’Argent, de Cécile Chaminade,
pentru care pianistei Anamaria
Biaciu i s-au alăturat pe scenă trei
compozitoare - Adina Sibianu şi
cele două fondatoare, Adina
Dumitrescu şi Dana-Cristina
Probst.

În ceea ce priveşte con-
certul din data de 5 iulie 2025, încântarea mea a început cu
descoperirea sălii de concert – fosta cramă a Conacului
Bellu din Urlaţi. Ca şi în celelalte ocazii, evenimentul a fost
presărat cu poveşti şi explicaţii oferite de Adina Dumitrescu
şi Dana-Cristina Probst, menite să susţină atât publicul
cunoscător, cât şi cel nespecialist, în descifrarea semnifica-
ţiilor din partituri şi mai ales în apropierea de muzică.
Traseul conturat de Cvartetul „Ţintea”, format din Mircea
Lazăr - vioara I, Olga Berar - vioara a II-a, violista Tamara
Dica şi violoncelistul Eugen-Bogdan Popa, a traversat trei
epoci de creaţie diferite. În deschidere, Cvartetul „Ţintea”
a prezentat pagini din literatura barocă. Selecţiuni din
opera Castor şi Pollux de Jean-Philippe Rameau au răsunat
energic, sugerând intensitatea dramatică a subiectului dar
şi un strop al atmosferei splendide de „sărbătoare a
universului”. Acustica spaţiului a potenţat aranjamentul
pentru cvartet de coarde realizat de David Faber. Mai

târziu, am ascultat Cvartetul nr. 20 în fa major de Georges
Onslow – o revelaţie pentru mine şi, cred, pentru o bună
parte dintre ascultători. Într-o estetică plasată între
clasicism şi romantism, prin scriitura sa lucrarea a pus în
evidenţă unul dintre punctele forte ale ansamblului –
comunicarea. Partea a II-a a adus cei patru interpreţi
împreună într-o emoţie profundă, frumos nuanţată, iar în
partea finală s-au făcut simţite umorul şi energia intensă,
pe alocuri incisivă, ale discursului. Lucrarea ce a încheiat
programul a fost scrisă la distanţă de aproape încă un secol.
Discursul Cvartetului de coarde al lui Claude Debussy
deschide, eliberează, descătuşează. În cadrul prezentări, ne-
a fost revelată şi exemplificată legătura motivică dintre cele
patru părţi, cum tema din deschiderea părţii întâi devine
materialul din care izvorăşte ceea ce urmează. Fiecare parte
are farmecul său. Am admirat, cum, de exemplu, partea a
treia freamătă de o emoţie nocturnă şi cum pe alocuri cei
patru interpreţi ies pe rând la suprafaţă din textura moale,
minunată a ansamblului. Mi-au plăcut însă în mod deosebit
imaginile vizuale sugestive oferite de Dana-Cristina Probst:
muzica lui Onslow este precum un mozaic, iar cea a lui
Debussy - un şuvoi. Într-adevăr, în interpretarea

Cvartetului „Ţintea”, discursul propus de Debussy curge
de la un capăt la altul, eliberânu-se de orice obstacol întâlnit
în cale şi adunând publicul în plăcerea momentului.

Am insistat în a trasa parcursurile celor două
concerte deoarece am vrut să subliniez nivelul de detaliu
atins în conceperea şi desfăşurarea festivalului. În „Ţintea
Muzicală”, totul se petrece la scară mică, în săli de concert
mai puţin uzuale, de dimensiuni reduse, dar evenimentele
reuşesc să aibă o aură anume. 

Cred că nu greşesc dacă zic că astfel de concerte
reprezintă mici puncte de lumină în peisajul evenimentelor
muzicale din ţară. Lipsite de emfază şi de orice fel de
pretenţii, dar de o meticulozitate rară, propunerile
festivalului sunt mai mult decât bine-venite. Deja sunt
curioasă ce vor născoci cele două surori fondatoare pentru
anul viitor.

Ariadna ENE-ILIESCU
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Mircea Lazăr, Dana Cris�na Probst, 
Tamara Dica, Olga Berar, Adina Dumitrescu,
Anamaria Biaciu-Popa, Eugen-Bogdan Popa



Recital de vioară la Buşteni

În 13 iulie ac., la Centrul Cultural „Aurel Stroe” din
Buşteni a fost organizat un recital de vioară susţinut de 21
violonişti – elevi şi studenţi – care au participat la
masterclass-ul realizat sub îndrumarea prof. univ. dr.

Gabriel Croitoru, a conf. univ. dr. Ioana Croitoru şi a lect.
univ. dr. Simina Croitoru. La buna desfăşurare a
evenimentului muzical a contribuit în mod substanţial
acompaniamentul experimentatei pianiste Clementina
Ciucu-Ristea. Repertoriul variat, prezentat la un nivel
artistic competitiv a cuprins lucrări celebre din creaţia
compozitorilor: G. Enescu, B. Bartók, E. Ysaÿe, Fr. Kreisler,
N. Paganini, M. Bruch, F. Mendelssohn, precum şi piese
cuceritoare, mai puţin cântate, scrise de R. Şcedrin, O.
Nováček, P. Vladigherov. Tinerii interpreţi, diferiţi ca vârstă
şi temperament, au demonstrat că abilităţile acumulate în
săptămâna de masterclass au contribuit la perfecţionarea şi
la maturizarea lor artistică. Ei au transmis un diapazon
bogat de sentimente şi de stări sufleteşti contrastante, au
evocat tablouri fermecătoare, au colorat discursul muzical
în nuanţe diverse, au elaborat o frescă muzicală cuceritoare.
Publicul numeros care a asistat la eveniment a perceput
entuziasmul şi dorinţa de afirmare a acestora. 

Întreaga manifestare s-a desfăşurat sub semnul
pasiunii, al tendinţei de înnoire şi al ataşamentului faţă de
valorile autentice ale muzicii româneşti şi universale.
Recitalul mi-a amintit cuvintele lui Hector Berlioz: „Muzica
este în acelaşi timp sentiment şi ştiinţă; ea cere celui care o
cultivă... o inspiraţie naturală şi cunoştinţe care nu se
dobândesc decât prin îndelungate studii şi profunde
meditaţii”. De aici necesitatea studiului neîntrerupt la
instrument. Pentru majoritatea tinerilor violonişti, prestaţia
artistică de pe scena de la Buşteni prefigurează o carieră de
succes, în care profesionalismul, creativitatea şi pasiunea
constituie cheia succesului.   

Carmen MANEA

Câmpina - 
oraş al muzicii
Epocile culturale se nasc prin

truda artiştilor dedicaţi crezului de
înnobilare a omului prin valori perene,
universale. În acest context se înscrie
Societatea Filarmonică din Câmpina,
sărbătorită la 35 de ani de la înfiinţare
ca un depozitar de zestre spirituală şi
artă interpretativă pe meleagurile
subcarpatice. Această Societate -
precum puţine altele din ţară - este un
miracol generat de idealul şi
perseverenţa unor spirite care au
fructificat atât resursele locului cât şi
bucuria de a dăinui nu numai prin
gesturi, ci şi prin instituţii durabile.

Oraşul Câmpina a fost şi este
dăruit cu bogăţii naturale care au
generat o industrie înfloritoare
deservită de specialişti din diferite
domenii. Aceşti intelectuali au rezonat
cu tradiţiile culturale ale zonei
constituind o societate cu dorinţă de
împlinire în plan spiritual. Istoria
culturală şi artistică a oraşului are un
trecut îndepărtat, marcat de
personalităţi din secole anterioare, dar
şi de nume precum Bogdan Petriceicu

Haşdeu, Nicolae Grigorescu, Geo
Bogza, care au contribuit la definirea
aurei acestor meleaguri, ori muzicieni
de primă mărime precum Ion Baciu,
Mircea Cristescu, Constantin Bugeanu,
Emanoil Elenescu, Iosif
Conta.

În anul 1990, Hariton
Nicolau împreună cu ingine-
rul de sunet Tudor Moisin, de
la Universitatea Naţională de
Muzică din Bucureşti (amân-
doi născuţi în Câmpina), au
semnat actul de naştere al So-
cietăţii Filarmonice din acest
oraş. Prin susţinere şi autofi-
nanţare, spre această instituţie
au fost atraşi muzicieni de ex-
cepţie din oraşele învecinate:
Ploieşti, Bucureşti, Braşov.
Una din preocupările condu-
cerii Societăţii a fost atragerea
de fonduri pentru a dota sălile
de concert cu pian şi mobilie-
rul necesar audiţiei muzicale. 

Ca parte implicată în
viaţa artistică din Câmpina,
Primăria Municipiului a
sprijinit evenimentele artisti-
ce şi educaţionale, printre
care se numără şi concur-

surile internaţionale de vioară,
organizate de violonista şi profesoara
internaţională Cornelia Bronzetti, prin
intermediul actualului preşedinte al
Societăţii Filarmonice, Marian Dulă.
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Istoria multor asemenea evenimente este
consemnată într-o monografie alcătuită de Hariton Nicolau
şi Tudor Moisin, în care sunt prezentate documente de
valoare locală inestimabilă, cu activităţi şi nume de artişti,
care s-au dăruit acestui fenomen atât de generos pentru
soarta muzicii din micile oraşe ale ţării. Lansarea volumului
s-a produs prin autoritatea prof. univ. dr. Mihai Cosma,
conducător al Centrului de Excelenţă din Universitatea
Naţională de Muzică din Bucureşti, volum aflat la a treia
ediţie, reactualizat, în care sunt consemnate izbânzile
Societăţii Filarmonice din Câmpina şi scurte portrete ale
unora din cei peste 100 de membri care au contribuit la
achiziţionarea pianului de concert din Sala Mare a Casei de
Cultură „Geo Bogza”. Într-o atmosferă academică, cu un
ton cald, Prof. univ. dr. Mihai Cosma a mulţumit tuturor
muzicienilor şi melomanilor care şi-au adus prinosul la
susţinerea activităţii Societăţii Filarmonice din Câmpina, ca

un act de solidaritate naţională în plan artistic şi
interpretativ. Simultan au fost lansate şi câteva duble
albume cu înregistări istorice ale unor personalităţi din
UNMB, cu muzica înregistrată, editată, arhivată şi acum
publicată pe CD de Tudor Moisin.

În aceşti ani de reuşite, continuitatea manifestărilor a
fost susţinută de Tudor Moisin, cel care a unit oameni atraşi
de muzică la nivel profesional, dăruindu-şi timp din viaţa
sa, cu eforturi sufleteşti, spirituale şi financiare pentru
binele celorlalţi, astfel susţinătorul moral al Societăţii şi-a
cucerit un loc de seamă în mecenatul artistic, dovedind
credinţă în valori supreme eterne, în
Adevăr, Bine, Frumos, Iubire. Îi suntem
recunoscători, iar personal mă bucur că pe
parcursul anilor, la aceste manifestări ale
Societăţii, am cunoscut un asemenea Om.
Tudor Moisin, secretar muzical, a diriguit
repertoriul concertelor, împreună cu
interpreţii, întreţinând flacăra sacră a
muzicii.

De curând, la ceas aniversar, la
Societatea Filarmonică din Câmpina s-a
desfăşurat un concert simfonic memorabil,
la Sala Mare a Casei de Cultură „Geo
Bogza” din Câmpina. Concertul a reunit
orchestra Societăţii Filarmonice, dirijor
Răzvan Luculescu, soliştii Viniciu Moroianu
şi Săndel Smărăndescu. În program au fost

interpretate piese scrise de Giovanni Bottesini, La
sonnambula, Fantezie pentru contrabas şi orchestră - solist,
Săndel Smărăndescu; Frédéric Chopin, Concert pentru pian
şi orchestră, nr. 1, op. 11 - solist, Viniciu Moroianu (urmat de
un bis, cu Fr. Chopin, Mazurcă). În continuare s-a audiat
Antonín Dvořák, Serenadă pentru orchestră de coarde.
Orchestra este formată, în general, din foşti studenţi ai
UNMB, care activează şi în alte orchestre prestigioase din
Bucureşti.

Viniciu Moroianu, pianist, interpret de valoare
internaţională, prof. univ. dr. la Universitatea Naţională de
Muzică din Bucureşti, a afirmat: „Omagiez, de treizeci şi
cinci de ani încoace, eforturile supraomeneşti ale
muzicianului pasionat care este domnul Tudor Moisin de a
menţine vie tradiţia unei vieţi concertistice la Câmpina. Mi-
am tot dat şi voi continua să-mi dau concursul la
manifestările Societăţii Filarmonice din oraş, în recitaluri şi

concerte cu orchestra, sprijinind totodată
împlinirea visului de a se achiziţiona un
pian performant. Sunt convins că niciun
efort nu este prea mic pentru a bucura
melomanii câmpineni” (din interviu).
„Societatea Filarmonică din Câmpina
reprezintă un caz unic de devoţiune pentru
cauza nobilă a promovării muzicii culte
într-un oraş intelectual care s-a bucurat
cândva de stagiuni simfonice” (pag. 9 din
volum). De peste 30 de ani, Viniciu
Moroianu a susţinut zeci de recitaluri şi
peste 30 de concerte, în mod voluntar.

La deschiderea concertului, preşe-
dintele Societăţii Filarmonice din Câmpina,
Marian Dulă a mulţumit secretarului
muzical al Societăţii Filarmonice, Tudor
Moisin şi pianistului Viniciu Moroianu

pentru activitatea acestora. Tudor Moisin a prezentat
repertoriul din concert şi a oferit CD-uri cu înregistrări ale
membrilor Societăţii Filarmonice din Câmpina. Sala a fost
plină, o bună parte fiind ocupată de prietenii Societăţii
veniţi din Bucureşti să susţină activitatea Filarmonicii din
Câmpina.

În final, elogiez fiinţele care se dăruiesc Binelui
celorlalţi şi aduc un cuvânt de preţuire pentru reuşitele
destinelor alese care au adus Muzica în viaţa oamenilor din
oraşul Câmpina. 

Denisse DRAGOE
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Săndel Smărăndescu



Festivalul Cultural Internaţional
„Arta Sonoră ”- Ediţia a VI-a
Timp de o săptămână (20-27 iulie), primitorul spaţiu al

Palatelor Brâncoveneşti de la Mogoşoaia s-a îngemănat cu arta
cântului vocal şi instrumental într-o adevărată „academie” a
frumosului artistic. Actuala ediţie, a VI-a, a Festivalului
Cultural Internaţional „Arta Sonoră” a certificat din nou
obiectivul organizatorilor, acela de promovare a valorilor
culturale precum şi de încurajare şi sprijinire a tinerelor
talente. De la începuturile acestui demers artistic, iniţiatoarea
festivalului, profesoara Doina Saliu, a construit an de an cu
perseverenţă şi pasiune o stare de spirit care va dăinui în
memoria beneficiarilor drept un moment de referinţă.

Garanţia reuşitei acestei minunate săptămâni a fost
prezenţa a doi maeştri de renume mondial, prof. univ. dr.
Constantin Sandu şi prof. dr. Alina Pavalache, constant
invitaţi la toate ediţiile, căror li s-au alăturat în acest an prof.
Cristina Denisa Paşa şi prof. Anita Agavriloae-Barbu.

Cadrul de desfăşurare al festivalului a fost structurat
pe două direcţii. Pe de o parte evenimentele artistice zilnice
care au reunit muzicieni consacraţi, dar şi tineri aflaţi la porţile
măiestriei, iar pe de altă parte atelierele de lucru gen
masterclass la pian, arta vocală şi vioară. De la concertul
inaugural şi până la gala masteranzilor am asistat la o tematică

variată a manifestărilor care a îmbinat caracterul omagial
(Enescu, Ravel) cu delicateţea şi luminozitatea miniaturii
vocale franceze sau cu sonorităţi desprinse din muzica de jazz.

În recitaluri individuale am ascultat doi valoroşi tineri
pianişti în plină afirmare, Miruna Maciuca (Veneţia) şi
Roberto Roşca (Porto). Am ascultat de asemenea două
formaţii de duo pianistic la patru
mâini alcătuite din Maria Indricău şi
Ana Maria Biaciu-Popa şi, respectiv,
Silvia Panaitescu şi Alexandra Charas.
Şi nu în ultimul rând, am fost captivaţi
de dialogul voce-pian al unei formaţii
bine sudate, alcătuită din soprana
Laura Chera şi pianistul Tudor
Scripcariu.

Invitaţii de onoare ai
Festivalului Cultural Internaţional
„Arta Sonoră”, pianistul Constantin
Sandu, profesor la renumita Escola
Superior de Música din Porto şi
pianista Alina Pavalache, director

artistic al „Rencontres Musicales Internationales Enesco”
Paris, au polarizat activitatea acestei săptămâni atât prin
concertul de bijuterii muzicale oferit, cât mai ales prin
cursurile de măiestrie la pian, arta vocală şi acompaniament.
Cei doi maeştri au fost pentru numeroşii participanţi – cu
vârste diferite, veniţi din multe colţuri ale ţării (Bucureşti, Cluj,
Iaşi, Suceava, Ploieşti, Galaţi) – reale modele de implicare,

energie şi determinare artistică. Rodul acestei efervescente
săptămâni de cizelare a tinerelor talente l-am urmărit în „Gala
Masteranzilor”, o reuniune a emoţiei şi măiestriei artistice. De
la deschiderea festivalului şi până la acest moment final, în
ambianţa inspiratoare oferită de Sala Scoarţelor, spiritul
enescian – prin portretul realizat de tânăra plasticiană
Smaranda Maria Frunză – a însoţit activitatea muzicienilor ca
un garant al nobilei misiuni pe care o practicăm...

Cuvinte de apreciere şi recunoştinţă se cuvin la finalul
acestei ediţii organizatorilor, „Asociaţia Culturală Arta
Sonoră” în parteneriat cu Centrul Cultural Palatele
Brâncoveneşti Mogoşoaia. Aplauze binemeritate pentru
impecabila desfăşurare a festivalului şi la cât mai multe ediţii
în viitor!

Adina ŞUŞNEA
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Christian Alexandru Petrescu
Dacă eşti bucureştean şi iubeşti plimbările nostalgice

pe străduţe uitate de vreme, imposibil să treci cu vederea
imobilul de la nr. 29 de pe Episcopul Radu, aşa numita Casă
cu Omul de aramă, din cartierul Precupeţii vechi. Fluturând
ciocanul şi scrutând prin vizieră, cavalerul solitar suit pe
acoperiş emană parfumul unor vremuri de demult apuse,
pregătit parcă mereu pentru a pleca într-o cruciadă ce nu mai
vine. Asemeni fiecăruia dintre noi, în fapt propria cruciadă îl
ţine locului, ţintuit, stoic, perseverent. Am admirat mereu
acest edificiu, aşteptând cu nerăbdare să zăresc silueta omului
de aramă ori de câte ori treceam prin zonă, uneori cu teama
că odată sfârşită corvoada, posibila eliberare îl va topi
privirilor noastre. De celebra vilă construită de Alexandru
Dimitriu se leagă şi începuturile compozitorului Christian
Alexandru Petrescu, soarta îngemânând debutul existenţei
sale cu o casă cu poveste.

Absolvent al Conservatorului de muzică „Ciprian
Porumbescu” din Bucureşti, a studiat compoziţia (1969-1973)
cu Dumitru Bughici şi Tiberiu Olah, fiind deopotrivă interesat
şi de arta dirijatului de orchestră (unde a fost discipolul
ilustrului Constantin Bugeanu), cât şi de cel coral (unde s-a
pregătit cu D. D. Botez). Un muzician plenar, urmează cursuri
de perfecţionare cu dirijorii Ion Baciu şi Alain Paris, pentru ca
mai târziu să conducă orchestra de tineret „Jeunesses
Musicales”. Între 1979 şi 1981 devine asistent al dirijorului
Stelian Olariu la Opera Naţională Română iar activitatea
dirijorală se diversifică. Un moment de succes este reprezentat
de debutul la pupitrul orchestrei operei bucureştene cu Răpirea
din serai de W. A. Mozart (1994). Profund interesat de resursele
vocii umane, se avântă şi în prezenţe numeroase în postura de
artist liric, o sumă a opusurilor sale de gen fiind astfel
interpretate de el în primă audiţie. 

În 2005 obţinea sub îndrumarea prof.univ.dr. Grigore
Constantinescu diploma de doctor în muzică cu „summa cum
laudae”. Demersul cercetării sale acoperea una dintre
preocupările majore exersate şi în componistica practicată,
fiind definitivat în lucrarea Tensionalitatea funcţională a
structurilor de înălţimi sonore. Investigaţiile sunt continuate în
cele două volume intitulate Fundamentele tensionalităţii
muzicale şi Tensionalitatea modurilor şi acordurilor. Potrivit lui
Ch. Petrescu, „compoziţia nu este doar o simplă invenţie, ci
este şi o cercetare”. Activitatea muzicologică se îmbină astfel
generos cu cea pedagogică, fiind unul dintre cei mai
interesanţi profesori ai Universităţii Naţionale de Muzică
bucureştene din departamentul de Teoria muzicii şi ştiinţele
educaţiei. Membru al UCMR din 1980, este şi membru al
Biroului Comisiei Corale al aceleiaşi instituţii. Finalist al
concursurilor de compoziţie de la Tours (Franţa), Llangolen
(Marea Britanie) şi Fribourg (Elveţia), compoziţiile sale au fost
distinse cu premiul UCMR în mai multe rânduri: 1982, 1994,
1997 şi 2008. Se adaugă poziţia de consilier al Ministerului
Culturii şi Medalia „Meritul Cultural” clasa II acordată de
Preşedinţia României pentru o carieră artistică de compozitor,
interpret, dirijor şi pedagog.

Din punct de vedere stilistic, „tendinţa a fost aceea de
a împleti scriitura modal-cromatică cu cea atonală, într-o
primă fază”, ca „apoi să mă apropii de lumea polimodală şi
politonală, dar nu întotdeauna prin suprapunere ci mai
degrabă prin succesiune, succesiuni de moduri, serii atonale
şi tonalităţi” (Consideraţii asupra lucrărilor mele şi maniera lor de

realizare, Christian Alexandru Petrescu, Bucureşti, iulie 2021),
scria muzicianul. Drumul parcurs până la emanciparea
individualităţii sale artistice a trecut de la multistilism către
ceea ce compozitorul denumeşte drept tensionalism. Prin acest
termen înţelege un studiu avansat al tensiunilor reieşite din
caracteristica genurilor, cu mutitudinea de culori ce fac
trecerea de la lumină la întuneric.

Stilul personal constituit la Christian Alexandru
Petrescu îi reflectă tendinţele spirituale şi sufleteşti, unde
tenacitatea şi obsesia corectitudinii se îmbină cu intense
căutări ale luminii şi strălucirii oferite de credinţă. Regăsim
în creaţia sa interes atât pentru genurile camerale cât şi
stilizări simfonice ale unor opusuri deja afirmate. 

Prosomia (1985) pentru 11 instrumente de coarde,
Rapsodina (1985) pentru violoncel şi pian, Tertifariam (1991)
pentru cvartet de coarde sau Padme. Oh. (Tăcerea tainelor
ascunse 2006) pentru octet de suflători sunt doar câteva titluri

sugestive ale investigaţiilor de ordin cameral. Pe fundalul
ethosului de sorginte folclorică, compozitorul dedică un
memorial jertfelor eroice în Trochos (1950) pentru septet
instrumental (cvartet de coarde, flaut, clarinet, percuţie:
vibrafon, gong, piatto, tom-tom, gran cassa). În 1978, inspirat
de un dans cules din zona Năsăudului – Leşu, Bistriţa – scrie
o tropotă pentru pian solo intitulată Cimpoaiele din bătrâni. 

Dintre cele peste 100 de lucrări semnate Christian
Alexandru Petrescu, un număr însemnat cultivă valenţele
expresive ale vocii. Unul dintre cele mai cunoscute opusuri,
poemul pentru voce solo Noapte de mai (1985) “nu este un
simplu joc de speculaţii tehnice ci este o imagine sonoră
picturală a lumii de miresme şi sunete ale nopţii”. „Atunci
când scriu şi mai ales când scriu legat de un text poetic (...)
plec întotdeauna de la semnificaţie” afirma compozitorul.
Tandemul timbru cuvânt exploatat îi oferă compozitorului
un teren al încercărilor succesive, cu caracteristica revenirii.
Prima carte de madrigale (Editura Muzicală, Bucureşti 2002)
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reuneşte 18 poeme realizate în momente
distincte ale carierei sale componistice,
pe versuri de Giuseppe Ungaretti. La
polul opus survine A doua carte de
madrigale Editura Muzicală, Bucureşti
2009), de această dată cantonată pe 18
poeme de Lucian Blaga. Distinsă cu
Premiul „G. Enescu” al Academiei
Române (2012) culegerea va explora
modernismul cu străluciri expresioniste
ale poeziei lui Blaga în sonorităţi ce vor
trata ansamblul coral pe criterii
simfonice. 

În Requiem (2010) compozitorul
tatonează dimensiunile monumenta-
lului, construind un oratoriu pentru

solişti, cor şi orchestră mare, ce respectă
integral textul ritualului de înmormân-
tare. Structurată în trei părţi de mari
dimensiuni, dramaturgia de expresie a
partiturii impune un suflu sumbru, al
pierderii şi durerii provocate de
dispariţie. Investigarea sentimentelor
dureroase ale despărţirii, în opoziţie cu
partitura similară brahmsiană care
fructifică liniştea sufletească şi împăcarea,
la Petrescu survine pe calapodul unei
suferinţe proprii, dedicat fiind memoriei
mamei sale. Compozitorul recunoaşte
eclectismul opusului, construit pe modele
muzicale ce survin preferinţelor mamei
sale, ţesătura sonoră evoluând mai

degrabă spre o expresie potrivită muzicii
pentru scenă decât celei tradiţionale de rit
funest.

Un foarte bun cunăscător al
parametrilor teoretici muzicali,
Christian Alexandru Petrescu a folosit
acest atù în favoarea creativităţii.
Înlănţuind mereu ţesătura muzicală cu
un substrat ideatic, investeşte atât
prezenţele scenice cât şi partiturile sale
cu veleităţi sufleteşti aparte, identificări
unice şi irepetabile ale trăirilor în
congruenţă - sentimentale, mentale,
filozofice, cu reverberaţii de încredere şi
spiritualitate.

Irina BOGA

Despărţiri

Adio, Emilian Ursu!
Născut la 19 decembrie 1927 în localitatea Ghirbom,

judeţul Alba, generalul-maior (în retragere) Anghel Emilian
Ursu a parcurs un traseu profesional şi artistic de excepţie,
desăvârşindu-şi pregătirea la cele mai prestigioase instituţii
de învăţământ muzical şi militar din România. După
absolvirea Şcolii Militare de Muzică (1949–1951) ca şef de
promoţie, a urmat cursurile Facultăţii de compoziţie, dirijat
şi pedagogie muzicală – secţia „Dirijat orchestră” în cadrul
Conservatorului de Muzică ,,Ciprian Porumbescu” din
Bucureşti (astăzi Universitatea Naţională de Muzică din
Bucureşti), având ca maeştri, printre
alţii, pe Constantin Silvestri, Paul
Constantinescu, Ion Dumitrescu,
Zeno Vancea, George Breazul,
Alexandru Paşcanu.

Cariera sa a fost una specifică
şi complexă: a fost şef al muzicii şi
dirijor la fanfarele Comandamen-
tului Armatei a II-a şi Academiei
militare generale din Bucureşti,
comandant al Şcolii militare de
muzică între anii 1975-1977, iar în
perioada 1977-1991, inspector
general al muzicilor militare, poziţie
din care a condus destinele acestei
arme la nivelul întregii ţări pentru
mai bine de 14 de ani. În anul 1990, i
s-a conferit gradul de general cu o
stea, trecând în rezervă la 4 ianuarie
1991.

A compus preponderent
pentru orchestrele de suflători,
lăsând sute de creaţii specifice
domeniului: marşuri, numeroase
suite simfonice, uverturi, preludii,
fantezii, poeme simfonice, rapsodii,
simfonii şi alte multe lucruri
camerale şi didactice. Prin orchestraţiile şi aranjamentele
sale, generalul-maior (în retragere) Emilian Ursu a adus o
contribuţie esenţială la modernizarea şi îmbogăţirea
repertoriului formaţiilor de suflători, valorificând lucrări

importante ale compozitorilor români ca George Enescu,
Paul Constantinescu, Mihail Jora, Tiberiu Olah, Doru
Popovici, Teodor Rogalski, Ion Dumitrescu şi Marţian
Negrea.

În calitatea de dirijor, numele său este sinonim cu Or-
chestra Reprezentativă a Armatei, formaţia etalon şi de elită
a României în ceea ce priveşte orchestrele de suflători. A
prezentat zeci de compoziţii în primă audiţie şi a dirijat sute
de concerte, la festivaluri în străinătate, în ţări precum El-
veţia, Franţa, Iran, Iugoslavia, Belgia, Sudan, Polonia,
Rusia, Bulgaria, Egipt etc. În România, Emilian Ursu a de-
venit o prezenţă constantă pe marile scene ale Capitalei
(Ateneul Român, Sala Palatului, studiourile Radio şi TV) şi
din ţară, conducând renumite ansambluri corale şi colabo-
rând cu solişti lirici de marcă precum Nicolae Herlea,

Ludovic Spiess, Pompei Hărăşteanu,
Eugenia Moldoveanu, Felicia Filip,
Angela Burlacu-Gheorghiu. Înregis-
trările la Electrecord au rămas şi as-
tăzi puncte de reper interpretativ
pentru toate formaţiile de fanfară.
De asemenea, amintim prezenţa sa
ca dirijor şi organizator al marilor
evenimente de protocol şi festivităţi
naţionale majore pentru mai bine de
trei decenii.

În cadrul Uniunii Compozito-
rilor şi Muzicologilor din România,
Emilian Ursu a coordonat Biroul
Subsecţiei de Fanfară. UCMR a re-
cunoscut contribuţia sa prin acorda-
rea a 7 premii de creaţie, o diplomă
de excelenţă (2007), precum şi a Ma-
relui Premiu pentru întreaga sa acti-
vitate în anul 2015, Domnia Sa fiind
singurul muzician militar care a do-
bândit această înaltă recunoaştere.

În anul 1995 a primit distinc-
ţia ,,Crucea Comemorativă” a celui
de-al II-lea Război Mondial, în 2004
a primit distincţia ,,Ordinul Cultu-
ral” în grad de Cavaler pentru în-
treaga activitate pe tărâmul creaţiei,

interpretării dirijorale şi promovării muzicii româneşti şi
universale, iar în anul 2007 a primit o diplomă de excelenţă
din partea Ministerului Apărării Naţionale.

Dumnezeu să îl odihnească! (Red.)
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Aniversări,

comemorări...
Pe 3 august 1945, la Bucureşti, s-a

născut Luminiţa Vartolomei, muzicolog
şi critic muzical. Absolventă a
Conservatorului „Ciprian Porumbescu”,
Luminiţa Vartolomei a fost, alături de

muzicologi precum Iosif Sava, Ada
Brumaru şi Elena Zottoviceanu, una
dintre cele mai respectate personalităţi
în domeniul muzicologiei şi criticii
muzicale din a doua jumătate a secolului
al XX-lea. Cu un stil literar sobru şi
concis, uneori incisiv, a semnat peste
1500 de articole, recenzii şi cronici
muzicale ce au apărut în publicaţii
precum „Actualitatea Muzicală”,
„Contempo-ranul”, „Muzica” şi
„Adevărul”. De asemenea, a publicat
opt volume de critică muzicală, printre
care regăsim „Soclu pentru efemeride”,
„Teatrul din umbra muzicii” şi
„Inevitabilele rămăşiţe”, precum şi patru
lexicoane pe care le-a elaborat în
colaborare cu Iosif Sava. Luminiţa
Vartolomei a ocupat funcţia de redactor
la Radiodifuziunea Română, a fost
consultant artistic la Filarmonica
„George Enescu” şi redactor la revista
„Contemporanul”. De asemenea, a fost
fondator şi redactor şef al revistei
noastre. 

A organizat primele festivaluri
naţionale dedicate muzicii vocale
(Sfântu Gheorghe), operei de cameră
(Roman) şi coregrafiei (Focşani). De
asemenea, a contribuit la instituirea
premiilor „Actualitatea Muzicală”,
primele premii muzicale oferite de o
instituţie de presă din România. A
coordonat biroul Secţiei de Muzicologie
şi Critică muzicală al Uniunii
Compozitorilor şi Muzicologilor. De-a

lungul carierei i-au fost acordate
numeroase distincţii precum Premiul
Uniunii Compozitorilor şi Muzicologilor
din România, Premiul pentru critică
muzicală destinat editării revistei
„Actualitatea muzicală” oferit de
UCRRM, Premiul Academiei Române
dar şi Ordinul „Meritul cultural” clasa I.
A încetat din viaţă pe 7 martie 2022.

La 12 august 1985, trecea la cele
veşnice, la Paris, compozitorul Marcel
Mihalovici. Născut pe 22 octombrie
1898 la Bucureşti într-o familie de
intelectuali, a fost influenţat în alegerea
muzicii de tatăl său. A început studiul
viorii la vârsta de nouă ani cu Franz
Fischer, iar la unsprezece ani şi-a arătat
înclinaţia către domeniul compoziţiei. A
urmat cursuri de armonie cu Dimitrie
Cuclin şi a studiat contrapunctul cu
Robert Cremer. La îndemnul lui George
Enescu a plecat la Paris pentru a-şi
continua studiile la „Schola Cantorum”
unde s-a aflat sub atenta îndrumare a lui
Vincent d`Indy. A fost unul dintre
membrii fondatori ai Societăţii

Compozitorilor Români din Bucureşti,
al „École de Paris” (care a reunit
compozitori străini stabiliţi la Paris) şi al
Societăţii de muzică contemporană
„Triton” din Paris. A fost profesor de
morfologie muzicală la „Schola
Cantorum” şi a făcut parte din juriile
unor concursuri internaţionale; a
susţinut conferinţe, comunicări, a
realizat emisiuni de radio şi televiziune.
A compus îndeosebi muzică pentru
spectacole muzicale, balet şi operă, dar
şi muzică simfonică, vocală şi de film. A
fost distins cu Menţiunea onorifică,
premiul II şi Premiul I de compoziţie
„George Enescu”, Premiul „Ludwig
Spohr” din Brunswick, Premiul
Fundaţiei „David C. Copley” şi multe

altele, activitatea sa fiind astfel
recunoscută de colegii de breaslă de
pretutindeni. Din cartea sa ”Amintiri
despre Enescu, Brâncuşi şi alţi prieteni”
se pot afla numeroase şi interesante
detalii despre mari artişti români stabiliţi
în străinătate.

Pe 17 august 1975 pleca dintre cei
vii Mircea Popa. Cel care avea să devină
compozitor şi dirijor a venit pe lume la 4
ianuarie 1915, în Cuvin (Iugoslavia).
Cariera sa dirijorală a debutat la Opera
Română din Cluj. În perioada de refugiu
a acestei instituţii, pe timpul ocupaţiei
horthyste a Transilvaniei de nord,
activitatea sa a fost relocată la Timişoara.
Mai târziu a ocupat funcţia de dirijor la
Filarmonica „Ardealul” din Cluj,
actualmente cunoscută sub denumirea
de Filarmonica de Stat „Transilvania”.
Ulterior s-a întors la Timişoara,
devenind unul dintre fondatorii
Filarmonicii „Banatul” şi ocupând
funcţia de dirijor permanent al instituţiei
precum şi pe cea de prim dirijor la
Opera din oraş. De asemenea, a dedicat
o parte semnificativă a carierei sale
compoziţiei, abordând în special muzica
vocală şi camerală, dar a fost şi membru
al juriului Festivalului „Mozart” de la
Salzburg. Mai târziu a activat şi la Opera
Română din Bucureşti, însă cariera sa
dirijorală a fost întreruptă în urma unui
accident vascular cerebral survenit în
timpul unei repetiţii a operei Oedip de
George Enescu, după cum scrie Eugen
Bunaru în Ziua de vest. A fost distins cu
titlul de Artist emerit al Republicii

Populare Române şi i-a fost acordat
Ordinul „Meritul Cultural” clasa a II-a
„pentru merite deosebite în activitatea
muzicală”, fiind astfel recunoscute
eforturile sale întru dezvoltarea culturii
muzicale româneşti. 

Norela-Liviana COSTEA



Artele populiste şi 
esteticile neostradale

Draga de Operă Naţională bucureşteană mi-a devenit
teren de observaţie-studiu cultural şi-ar fi păcat să ia cineva
rândurile de faţă (ca şi altele, trecute) drept critică (goală),
ironie (ziaristică), pamflet (de amorul „artei”). De fapt e
numai chin de pricepere a ceea ce se petrece dincolo de
conştiinţele, interesele şi ambiţiile individuale, şi-anume în
creierul colectiv sau în mentalitatea comunitară, naţională,
internaţională. E încercare de cuprindere sau definire
(desigur pală, fragmentată şi parţială) a spiritului vremii.

Aşadar plec acum de la inocentul balet montat
recent, Vincent (viaţa lui Van Gogh transpusă-n balet,
majoritarmente clasic, foarte modernist şi provocator doar
când descrie tehnic nebunia tragică a marelui geniu). Şi-l
aplaud sincer, în virtutea calităţii sale de debut extrem de
fraged; debut pe care – în condiţiile susţinerii solide şi pe
mai departe a talentului unei foarte tinere coregrafe şi
dansatoare care-i autor absolut – îl cred în stare de evoluţii
mari peste ani şi decenii. Aşadar faptul că lucrarea e una de

balet-pantomimă-teatru (balet majoritar de şcoală clasică,
pantomimă explicită şi demonstrativ-didactică, teatru de
mişcare scenică, filmografie, imersivitate, spectralitate,
mozaic muzical pluristilistic) nu e ceva rău, însă e ceva tipic.
Căci reprezintă tipul şi norma tot mai extinse şi devenite
stil ori program cultural dominant. El ţinteşte şi oferă „arta
pentru toţi şi oricine”, manierismul simplu şi clar (lipsit de
estetism şi elitism) vizând şi obţinând democratizarea
menită să adune şi să satisfacă strada aceea nu săracă ci
majoritară, mediocritatea fără pretenţii însă consumistă şi
bunplatnică.

Numesc populistă arta tot mai „socială” din ultimul
deceniu şi-un pic, instituţionalizarea (în toate instituţiile cu
ştaif) a diversităţii inclusiv la palierele valorii şi subtilităţii,
îmbrăţişarea oricăror varietăţi pretutindeni şi ieşirea (implicit
consacrarea) la bară/rampă/mantinelă a oricărui gen,
experiment sau tentativă de varieteu (respectiv hop-şi-eu).

Am mai bifat în sensul acesta mixajele de muzică şi
vorbe-vorbe-vorbe (amintiri, promovări, omagii sau
demonstraţii politice mai mult ori mai puţin subtile),
subţierea standardului muzical în favoarea sau cu
compensaţia efectelor vizuale de kici mai mult sau mai

puţin copilăros, chinuirea actorilor rectotoni să cânte
operetistic şi a operiştilor să joace teatru cu mime şi dicţii
precare. Plus festivalurile de simfonism, respectiv grand-
operá (ca şi unele simpozioane sau conferinţe academice),
incluzând seară de feşănşou, reclame la vin spumant,
expoziţie de picturi amatoare. Adică feldefeluri de
hibridizări în ale căror carusel egal experimental şi excesiv
democratic, în realitate propagandistic, sociopolitic şi
comercial, mai pică şi Ateneul, şi ONB-ul, şi etcetera. Şi încă
n-am zis nimic despre apropierea simfoniştilor de popul
promovării prin filmări video care introduc pianul şi vioara
sau orchestra-ntreagă pe vârf de munte, pianista ori
flautistul alergând senzuali, vaporoşi şi în ralenti prin
păduri (fix ca-n yutuburile hiturilor discopop pre- sau pro-
maritale). Acest prezent tot mai fervent şi-agitat,
adolescentin excitat şi totodată neurastenic, fertilizat sau
gresat/degresat, obligatoriu ahtiat după hoarde de fani
(pupici/laikuri) şi mase publice cât mai extinse, popular-
majoritare, pare a fi viitorul. Iar cu viitorul nu te pui.

Iată de ce-mi retrag grimasele mici şi amiabile făcute
cândva cu privire la, de pildă, histrionismul unor dirijori
(al căror balet de pupitru şi postament atrage atenţia mai

mult la sine decât la impactul produs de
muzica însăşi). Şi nimic nu mai zic nici
despre vanitatea multor interpreţi şi
artişti care în loc să preţuiască şi să
pretindă păstrarea emoţiei sau stării de
spirit comise de arta lor (refuzând
aplauzele, uralele şi ovaţiile de după
încheierea unei piese), dincontră se
pripesc să se descarce de stres şi de
concentrare înclinându-se iute ei înşişi,
impunând şi parcă cerşind aplauzele,
zgomotele, gimnastica alungării oricărei
impresii mentale şi sentimentale proprie
şi adecvată actului muzical diafan. N-am
să mai pomenesc nici măcar despre unii
din compozitorii contemporani care scriu
muzică nu negreşit cum/cât îi vine
cuprinsului autentic să se dezvolte
spontan (crescând şi pierind), ci după

minutajele favorabile unor programe sau cote cantitative cu
efect administrativ şi financiar.

Cât despre artişti, actori şi misiţi culturali (mari,
medii, mici ori micuţi, deloc nu contează, căci vanitatea e
egal distribuită-n orice spirit), pe care feri doamne să-i
atingi fie şi c-o petală – căci sar ca arşi apocaliptic şi-n
rarissim ţânţar văd armaghedoanele catastrofelor
mondiale, ba se plâng de urlă-n toate megafoanele bârfei,
reţelelor virtuale şi presei scrise cum că identificat-au ei cu
obiectivitate marii duşmani ai naţiei (asta numai şi numai
deoarece exclusiv osanalele şi complimentele cele mai
libidinoase îi încântă şi toată lumea ştie că le aşteaptă cu
privire la prestaţia personală) –, iată că iar nu-i nimic de zis.

Căci iată-ne pe toţi cum, coborâţi în stradă cu-orice
bagaje şi-arme, pe toate trotuarele servind/primind
meseriaşe arte, am devenit serafici şi castraţi, valorizanţi
detreabă, concetăţeni de bine, amabili populişti. Glorificata
„modificarea de paradigmă” cam însemnând participare
solidară la compuneri lipsite de extreme, fără discriminări
valorice evidente sau mari, toate elaborând în fiece cazane
sau retorte rumeni şi adictivi cozonăcei circari.

Marin MARIAN
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Mame, matriarhe sau, 
pur şi simplu, chipuri de femei

desprinse din pagini de Biblie…
… aceasta este Imahot/Mothers, ultima premieră a

stagiunii 2024/2025 (doar câteva reprezentaţii în perioada
22-26 iulie 2025) – în fapt o reluare după 10 ani de la

premiera absolută (Mandel Arts Center Yaffo, decembrie
2015), la Opera Israeliană din Tel Aviv-Yaffo, instituţie care
a mai găzduit spectacolul  în 2016. Spectacolul este cântat
integral în ebraică subtitrarea fiind
în engleză. David Sebba este un
recunoscut muzician a cărui
polivalenţă inspiră: compozitor,
dirijor, orchestrator, aranjor,
bariton, pianist, profesor, fondator
de formaţii muzicale, prezent în
viaţa muzicală israeliană (live,
înregistrări radio-tv) şi în
străinătate mai ales la pupitrul
simfonic sau cel coral, talentat one-
man show (Opera în nebunie) şi
avizat prezentator-comentator al
oricărui eveniment teatral-muzical.
Veritabilă personalitate emblema-
tică a Studioului de Operă „Meitar”
al Operei Israeliene pe care îl
conduce şi cadru didactic la
Academia de Muzică şi Dans
„Rubin” din Ierusalim, deţinător a
numeroase premii de creaţie şi
interpretare (compoziţie, canto şi
dirijat) – s-a aflat aici în triplă ipostază: compozitor, libretist,
dirijor. Pentru a rezona cu sensul concepţiei dramaturgice
a libretului, Imahot este subintitulată Scene de Operă:
Recitativele lui Dumnezeu – Din Cartea Genezei, creatorul
tentând aici nu atât o operă de cameră: grup solistic şi doar
10 (iar în versiune extinsă – 19) instrumentişti aflaţi într-o
parte a scenei, după cortină transparentă (Israel Symphony

Orchestra Rishon LeZion), cât o variantă cvasioratorială,
construită în 14 numere înşiruite asemenea unei procesiuni,
metaforă a vieţii. Fluxul narativ ignoră linearitatea şi
cronologia textului biblic, nodurile dramaturgice rezidând
în relaţia pe care femei numite sau nenumite în paginile
Bibliei o au cu Dumnezeu – căruia, în cazul de faţă, îi dă
glas o soprană… dar ce soprană!!! Voi reveni, nu înainte de
a preciza că în această producţie, la scenă deschisă este
însăşi „Excelenţa”! 

Întreaga lucrare (montată în
coproducţie cu Teatrul Gesher şi
beneficiind de patru alumni Meitar
Opera Studio!) este concepută ca
manifest feminist: opt soliste de
serios calibru (patru actriţe cu darul
cântului şi patru cântăreţe atinse de
aripa teatralităţii) dau viaţă unui
număr de 13 personaje: Dumnezeu
şi cele 12 femei alese de autor să
împletească trama; ele poartă fie
numele cunoscute ale matriarhelor
(potrivit caietului-program: Sarah,
Rivka, Leah, Rachel), fie alte nume
(Hagar, Bilha, Zilpa) sau sunt
desemnate prin formulări de tipul:
soţia lui… (Lot, Potifar, Noe), fiicele
lui… (Lot)… 

Cum spuneam, le întâlnim
aici pe acele femei cărora textul
biblic nu le alocă un alt spaţiu decât
cel ce le situează în plan social-

familial, precizând şi calitatea de mamă („Noi suntem
mamele pe care trebuie să ţi le aminteşti, mamele care şi-au
terminat treaba dându-vă naştere vouă”), motiv pentru care

David Sebba s-a concentrat nu doar pe acest ultim aspect, ci
le-a construit şi împlinit profilul, căutând să dea răspuns
mai multor întrebări ce ţin de forul lor interior; a pornit de
la ideea recitirii Bibliei ebraice prin momentele ei dureroase
– unele de pură discriminare – aşa cum apar în Cartea
Genezei, altele de intrigă, exil, admiraţie (o femeie
înţeleaptă!), respect pentru cele ce iau decizii aproape
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imposibile când în joc e viaţa celor dragi… Reuşita sa
înseamnă o bogăţie de stări de spirit şi emoţii sădite pe
fertilul sol al unor meditaţii profunde şi al dialogului
femeilor cu Dumnezeu, singurul capabil să cunoască şi să le
înţeleagă suferinţa. Ele îşi duc viaţa la nivel de umbre,
proiectate pe pereţii a căror înălţime le sufocă orizontul
(decor minimal, apăsător, porţi înguste, strivindu-le
personalitatea: Michael Kremenko, lighting designer:
Nadav Barnea), strangulând orice tendinţă de evadare şi
amuţind orice glas. 

Într-un cuvânt, recunoscuta imaginaţie vie a
autorului a surprins şi etalat gânduri şi sentimente
interioare ale celor tăcute şi marginalizate, acţiune făcută
cu tact şi condescendenţă, departe de exagerări sau
reinterpretări; situându-se în postură de posibil martor al
zbuciumului celor aflate prizoniere ale cuvântului/
poruncilor şi deciziilor altora, David Sebba nu le critică, nu
le ironizează şi nici nu le pune sub semnul întrebării ci,
empatic, caută sursa zbuciumului şi a durerii lor. Mai mult

chiar, sparge liniştea traversării vieţii lor în paginile Bibliei;
simţi cum le lasă să-şi exprime gânduri nerostite, visuri
neîmplinite sau necaptate de textul biblic, senzaţia de
abandon, îndoielile, aspiraţiile, dorinţele în viaţa ternă ce le
aşteaptă pe tinerele care şi atunci când ies de sub jugul
tutelei paterne o fac pentru a înlocui suferinţele şi
interdicţiile cu altele, asemănătoare. 

Dificil de pus în pagină momentele care m-au
impresionat ca revărsare melodică subtil hipnotică,
insinuantă, acaparatoare (la distanţă de zile îmi este dor de
ea iar tehnica modernă îmi satisface „oful”!), abilă lucrătură
componistică de extracţie tono-modală, monologuri
acompaniate de un dramatism mişcător, mesaj sau ştiinţa
calibrării nuanţelor în planul interpretării dar… risc şi notez
cele două articulaţii extreme destinate ansamblului feminin
(Prolog şi Epilog: We are the Mothers…), terţetul Fetele lui Lot-
Mama lor sau duetul slujnicelor devotate (Lot’s Wife şi Zilpa
and Bilha – artistele Teatrului Gesher: Natasha Manor, Roni
Einav, Lena Fraifeld, Lilian Ruth), cântecul de leagăn (Go
to sleep Esav – soprana Daniela Skorka deţine fina artă a
dozării emoţiilor), duetul surorilor Leah şi Rachel (Seven
Years – aceeaşi Daniela Skorka  alături de mezzo-soprana
Anat Czarny, măiestrind culori vocale), ariile Sarei – oglinzi

opozabile de trăire (Take your Son şi Take my Son –  soprana
Shay Bloch, de la paroxism răscolitor la blând-înţeleaptă
resemnare), senina arie a femeii capabile să întrevadă
viitorul în strălucirile de curcubeu urmând diluviului
(Noah’s Wife – actriţa Natasha Manor)… Este aici locul să
subliniez şi magistrala viziune regizorală; semnătura lui
Shirit Lee Weiss este recunoscută! Am mai vorbit despre ea
şi în alte corespondenţe dar, de fiecare dată – ca şi acum –
mă bucur să îi redescopăr nu doar nota de simplitate
extremă, subliniind atât platforma comună a titlului, cât şi
gesturile sau trăirile ce diferenţiază personajele şi, nu în
ultimul rând, excepţionala elipsă a volutelor pe care se
înscrie fiecare din intervenţiile de „factotum”: Dumnezeu,
gradarea la silabă a fiecăreia din  intervenţiile sale
recitativice, ca arie, duet ori ansamblu, explorând şi gestual
intenţii nerostite. Într-un veritabil iureş, instituit de la bun
început prin aria cântată de soprană (dificil de egalat Yael
Levita: voce puternică, pasiune, furie, încrâncenare – tot ce
ar defini un Dumnezeu cu o „agendă completă” a trăirilor:

iubind iubirea şi ura, gelos,
neiertător, discriminând, prefe-
rând…: „Eu sunt Dumnezeu, sau
cel puţin ce a mai rămas din
mine… cel cu care negociaţi, de
care vă amintiţi doar la nevoie,
astfel că, practic, sunt cel care doar
observă…” Roata istoriei este
calibrată de mâinile femeilor ce o
rotesc fie într-un sens, fie în altul,
în căutarea mirajului unor
aparente rezolvări ale propriilor
situaţii… dar se vede că nicio
ieşire nu le este dată … Costumele
(Maya Meidar Moran) mijlocesc
transmiterea mesajului: un alb
dominant, brâu pământiu-
înverzit la nivelul solului: din
generaţie în generaţie,  sunt femei
legate de pământul căruia se simt
chemate a-i oferi dar de viaţă, din

care îşi  trag forţa de a rezista şi în care se vor întoarce,
izbăvindu-se de chin în odihna de pe urmă; mânecile sunt
incredibil de lungi (adevărate cămăşi de forţă), mijlocind
legături (doar o altă femeie îşi poate înţelege şi ajuta
surata!), definind imposibilitatea de a schimba ceva prin
forţa propriei voinţe şi a propriilor braţe iar Shirit Lee Weiss
ştie prea bine să apese pedala sugestiilor în tonuri din ce în
ce mai sumbre. 

Poveştile şi intrigile din „Cartea Cărţilor” aşteptau
de mult să ne fie aduse în preajmă şi pe o cale „altfel”; a
făcut-o David Sebba în Imahot/Mothers, filtrând prin
sensibilitatea şi ochii unui bărbat acest manifest feminist
abrupt, concentrat ca forţă şi experienţă dramatică. Ar mai
fi de pus o întrebare încă nerostită: de ce Dumnezeu are
voce de femeie?!? Poate pentru că, la fel cu toate celelalte
Mame, opiniile sale sunt, în mare parte, neluate în seamă,
fiind invocat doar în situaţii extreme: este, aşa cum o spune
prima sa arie, „ceea ce a mai rămas” căci, aşa cum se vede,
nici Hava/Eva nu l-a ascultat, preferând compania şi
sfaturile şarpelui, cel statornic ca vântul şi astfel, primii
oameni, după ce au primit totul, l-au dat… (conform
textului) „pe un măr!”.

Carmen STOIANOV
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150 de ani de muzică în educaţia
românească. O retrospectivă 
Într-o lume plină de zgomot şi agitaţie, muzica rămâne

acea artă efervescentă care ne îmbogăţeşte experienţele şi ne-
a „invadat” pe nesimţite universul personal. Istoria sa în
învăţământul de cultură generală din România este o poveste
ce merită explorată astăzi, la 150 de ani de la integrarea acestei
discipline în învăţământul de masă. De la un simplu
divertisment, muzica a evoluat în timp într-un pilon de
educaţie morală şi estetică, un refugiu şi o oglindă a identităţii
naţionale. Dar astăzi? Ce mai reprezintă educaţia muzicală
astăzi, în plină desfăşurare de forţe a sub-culturii promovate
pe scene imense, prezentate cu mândrie tinerilor şi părinţilor
acestora drept model de conduită artistică, socială, morală?...

Privind înapoi, ne vom referi la un moment
semnificativ: 8 august 1875, data la care, s-a oficializat
introducerea educaţiei muzicale ca materie de sine stătătoare
în şcolile publice româneşti (după ce, de sute de ani, muzica se
învăţa în aşezămintele ortodoxe şi catolice ori în şcolile săseşti
şi maghiare). Această decizie a deschis porţile unei noi ere în
care educaţia artistică devenea parte integrantă în formarea
tinerelor generaţii. Într-o societate în plină transformare,
muzica a devenit cadrul în care tinerii îşi descopereau talentele
şi învăţau să preţuiască tradiţiile culturale ale poporului lor.

În perioada interbelică, muzica a strălucit ca o stea
călăuzitoare, contribuind la conturarea identităţii naţionale
prin celebrarea folclorului şi a compozitorilor români.
Programele şcolare s-au îmbogăţit cu studii dedicate teoriei
muzicale şi tradiţiilor populare deopotrivă, oferind elevilor
ocazia de a se reconecta cu rădăcinile lor culturale. 

Mai târziu, în perioada comunistă, muzica s-a aflat sub
comandamentele propagandei, pendulând între adularea de
conjunctură a liderilor politici şi dorinţa de eliberare a
spiritului creator. Regimul a încercat s-o controleze, însă mulţi
artişti găseau căi subtile de a-şi propovădui adevărul artistic
prin simboluri şi mesaje ascunse. Muzica a devenit un simbol
al tradiţiei naţionale şi un refugiu pentru tineri, un mod de a
se exprima şi de a rezista în faţa opresiunii. În acest context,
muzica a devenit mai mult decât sunet; a fost o formă de
protest, o exprimare a dorinţei de libertate şi solidaritate.

După 1989, învăţământul românesc a intrat într-o nouă
etapă, iar muzica a început să se diversifice. Elevii au fost
invitaţi să exploreze nu doar operele marilor compozitori ai
lumii, ci şi sunetele contemporane ale muzicii pop, rock, jazz
şi ale muzicii electronice. Această paletă variată a îmbogăţit
experienţa educaţională şi a dezvoltat o apreciere nuanţată
faţă de artă în toate formele ei.

Şi astăzi, în programa materiei „Educaţie muzicală”
sunt incluse elemente de tehnică şi teorie, alături de informaţii
ce prezintă diversitatea culturală a lumii. Prin explorarea
muzicii din diferite colţuri ale globului se deschid porţi către
înţelegerea şi respectul faţă de tradiţii diferite, dorindu-se
cultivarea empatiei şi inteligenţei emoţionale. 

Totuşi, în inima educaţiei româneşti, muzica rămâne
un subiect secundar – o melodie care se pierde în fundalul
unei simfonii compuse din matematică, ştiinţe şi alte
discipline considerate esenţiale. Dar într-o lume în care
sunetele şi armoniile pot transforma gândirea şi pot îmbogăţi
sufletul, pot forma caractere solide şi distruge zidurile
intoleranţei, educaţia muzicală ar trebui să fie un far
călăuzitor, inspirând şi deschizând porţi către creativitate şi
auto-exprimare. 

Pentru a reda muzicii locul meritat în peisajul
educaţional, ar fi necesare câteva îmbunătăţiri esenţiale. Un
curriculum revizuit ar putea transforma educaţia muzicală

dintr-o simplă notă de subsol într-o partitură complexă,
îmbrăţişând diversitatea stilurilor muzicale. De la exuberanţa
muzicii baroce la structuralul preferat de compozitorii
moderni, de la ritmurile vibrante ale muzicii contemporane la
melodiile tradiţionale, fiecare gen ar putea deveni o fereastră
către lumi noi.

Profesorii de muzică, aceşti arhitecţi ai sufletului, ar
trebui să beneficieze de formare continuă şi serioasă nu doar
pentru a preda, ci pentru a inspira. Imaginaţi-vă un cadru
didactic pasionat, care transformă fiecare oră într-o experienţă
memorabilă, împărtăşind nu doar cunoştinţele, ci şi dragostea
pentru muzică! (Da, cel mai probabil trebuie să vi-l imaginaţi,
pentru că în realitate aceştia au rămas o rara avis printre
dascălii sufocaţi de birocraţie, suprasolicitaţi şi sub-
remuneraţi, într-o luptă inegală cu părinţii dezinteresaţi,
colegii ce îi dispreţuiesc făţiş şi copiii cărora li se insuflă încă
din primii ani ideea că muzica este o materie inutilă, la fel ca
desenul şi sportul... cele trei zâne cărora li s-au tăiat aripile.)

Resursele materiale sunt, de asemenea, esenţiale. O sală
de clasă lipsită de instrumente muzicale este ca o scenă fără
lumini. Fiecare elev ar trebui să aibă acces la instrumente care
să îi permită să exploreze şi să îşi dezvolte talentul, iar
instituţiile de învăţământ ar trebui să devină sanctuare ale
dezvoltării creative, ca sprijin pentru o creştere intelectuală

solidă. Colaborările cu instituţii culturale ar putea aduce un
suflu nou, oferind elevilor oportunitatea de a se conecta cu
profesionişti din domeniu şi de a participa la evenimente care
să le îmbogăţească experienţa.

La 150 de ani de când avem educaţie muzicală în
învăţământul de masă, mi-aş dori să reînvăţăm despre
potenţialul acestei materii de a transforma vieţi, de a crea
legături profunde între oameni şi de a îmbogăţi cultura unei
naţiuni. În realitate, elevii sunt bombardaţi zilnic de interpreţi
auto-intitulaţi ce produc „sub-muzică” destinată exclusiv
distracţiei de moment, cu mesaje îngrijorătoare pentru minţile
aflate în formare.

Dacă am reuşi să îi oferim muzicii locul pe care îl merită
în învăţământul românesc, am putea deschide porţile unei
lumi mai armonioase, unde fiecare elev să îşi găsească vocea
şi să îşi exprime într-un mod sănătos emoţiile prin intermediul
muzicii. Investiţia în educaţia muzicală nu este doar o alegere
pedagogică, ci o necesitate pentru construirea unei societăţi
mai armonioase, mai deschise şi mai empatice, cu principii
morale solide... iar aceste elemente par să se estompeze odată
cu ascensiunea subculturii produse exclusiv pentru a
colecţiona like-uri şi vizualizări.
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Competiţiile dirijorale –
un spaţiu pentru inovaţia culturală

Cu puţin timp în urmă, la Sala Radio a avut loc cea de
a patra ediţie a concursului de dirijat Ochestra’s Conductor
Competition, organizat de dirijorul Cristian Oroşanu,
competiţie ce a adus numeroase aspecte inovatoare în lumea
competiţiilor dirijorale, despre care aţi putut citi mai multe în
numărul 6 al revistei. De altfel, în ultimii ani se pare că aceste
competiţii pentru tinerii dirijori capătă din ce în ce mai multă

amploare, devin din ce în ce mai populare şi sunt organizate
de tot mai multe instituţii de prestigiu din întreaga lume,
transformându-se în adevărate platforme de identificare a
muzicienilor talentaţi şi de formare, dezvoltare profesională
şi mentorat, prin inserţia celor mai bine plasaţi la conducerea
unor orchestre de renume. 

Pe site-ul www.wfimc.org am descoperit, de pildă, un
amplu interviu susţinut de Deborah Borda, preşedinta New
York Philharmonic, în care povesteşte despre experienţa pe
care a avut-o în calitate de preşedinte al juriului la
International Conducting Competition Rotterdam (ICCR). În
cadrul interviului se subliniază faptul că acest concurs este un
program complex de dezvoltare a tinerilor artişti, care nu se
rezumă doar la selecţia unui câştigător, ci reprezintă şi un
angajament profund faţă de formarea şi sprijinul acestuia pe
parcursul unui an. Acest proces cuprinde sesiuni de mentorat,
oportunităţi de networking în oraşe precum Viena şi Londra şi
o pregătire intensivă ce va culmina cu o săptămână de repetiţii
şi concerte care vor pune la încercare abilităţile fiecărui
participant.

Deborah Borda evidenţiază provocările semnificative
şi oboseala resimţită atât de concurenţi cât şi de membrii
juriului care s-au împărţit în cinci grupuri distincte pentru a
evalua candidaţii. Aceasta a fost o experienţă extenuantă dar
relevatoare, demonstrând că ICCR se distinge prin modul său
uman şi sensibil de a aborda competiţiile, chiar şi în condiţii de
stres. Astfel, în ciuda eforturilor intense, atmosfera a fost una
de colaborare şi învăţare, ceea ce a făcut ca întreaga perioadă
să fie benefică pentru toţi cei implicaţi.

Un aspect pe care tot mai mulţi îl remarcă (şi care este
menţionat şi în acest interviu) este lipsa femeilor în finala
concursului, un detaliu care a stârnit discuţii importante.
Acest lucru este cu atât mai surprinzător având în vedere
numărul mare de dirijoare valoroase care există în prezent.
Prin urmare, Deborah Borda subliniază nevoia de a promova
un echilibru de gen în viitoarele competiţii şi de a utiliza

poziţiile de putere pentru a crea oportunităţi egale pentru
toate generaţiile de artişti, dar şi angajamentul ei personal de
a schimba percepţiile şi practicile din domeniu. Aceasta
povesteşte despre întâlnirea cu Lorin Maazel, care a fost un
moment crucial în viaţa profesională, dar şi un exemplu al
prejudecăţilor cu care se confruntă femeile în posturi de
conducere a instituţiilor sau a orchestrelor. 

Interviul cu Deborah Borda deschide o fereastră
fascinantă către transformările semnificative care au loc în
competiţiile de dirijat din ziua de astăzi. 

Este îmbucurător să observăm că se pune un accent atât
de puternic pe dezvoltarea holistică a tinerelor talente. Aceasta
devine nu doar o simplă iniţiativă educaţională, ci este un gest
valoros care răspunde nevoilor actuale ale tinerilor dirijori ce
se confruntă cu provocări complet diferite faţă de cele ale
generaţiilor anterioare.

Într-o lume în continuă schimbare, unde tehnologia şi
diversitatea culturală joacă un rol din ce în ce mai important,
este esenţial ca programele educaţionale să evolueze şi să se
adapteze. Cred că această abordare poate contribui semnifi-
cativ la pregătirea artiştilor, construind în acelaşi timp o
comunitate artistică mai diversă şi incluzivă, ceea ce este
esenţial în vremurile noastre.

De altfel, această fuziune între inovaţie şi tradiţie în
competiţiile de dirijat are potenţialul de a oferi o experienţă
muzicală mult îmbogăţită atât pentru public, cât şi pentru
artişti. Consider că este mai important decât credem să avem
un peisaj artistic în care fiecare dirijor, indiferent de sex, rasă
sau istoric cultural, să aibă şansa de a străluci. Astfel, putem
spera la un viitor vibrant şi sustenabil pentru muzica
orchestrală, un viitor pe care îl aştept cu nerăbdare.

Mai mult, viziunea adoptată de Deborah Borda poate
servi ca un model de bune practici şi pentru alte arii artistice.
Este o dovadă a modului în care un leadership conştient poate
genera schimbări profunde şi de durată. Într-o lume în care

globalizarea şi interacţiunea culturală devin tot mai evidente,
artele n-au altă soluţie decât să transpună această diversitate,
să o sărbătorească şi să o integreze activ. 

Avem, aşadar, în interviul cu Deborah Borda, o
perspectivă asupra stării actuale a competiţiilor de dirijat şi o
viziune îndrăzneaţă pentru un viitor în care muzica va deveni
un spaţiu al incluziunii şi al inovaţiei. Această direcţie este una
pe care ar trebui să o susţinem cu toată convingerea, fiind
fermi în credinţa că muzica are puterea de a transforma vieţi
şi de a crea punţi solide între culturi.

Pagini de Norela-Liviana COSTEA

Deborah Borda
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And the Tony Award for... 
(completaţi pe linia punctată) 
goes to... (suspans, ochi aţintiţi,

freamăt, emoţie...)

Având ceva răgaz, să răsfoim regulamentul TONY
AWARDS pentru a-i putea aprecia complexitatea. Alcătuit
din 50 de membri, comitetului ce stabileşte eligibilitatea
producţiilor i se alătură  un altul, consultativ, mult mai larg,
alcătuit din profesionişti ai scenei (800 de membri), cărora
li se cere să le vizioneze pe absolut toate cele
intrate în vizor. Se judecă „la milimetru/la
centimă”, cântărindu-se aspecte la care, poate,
nici nu ne gândim. 

În primul rând, pentru a fi făcută o
nominalizare trebuie întrunită unanimitatea,
dar excepţii există, fiind notate în acelaşi
regulament. Astfel, în cazul judecării unui
număr mare de producţii, vor intra în calculul
final doar acele 4 care întrunesc minimum 3
voturi; în schimb, dacă din start numărul este
mic, în competiţia finală vor intra doar 3
producţii. La categoriile Revival, numărul
categoriilor intrate în discuţie variază an de an.
În ce priveşte interpreţii – contează şi cine a
strălucit la premieră dar şi cine a demonstrat
aceeaşi eficienţă şi anduranţă pe parcursul
sezonului, premiul acordându-se o singură
dată aceleiaşi persoane pentru acelaşi rol; este
avută în vedere scena pe care se joacă – eligibilitatea având
în vedere 41 Broadway „houses” (care au peste 500 locuri),
singura excepţie fiind The Helen Hayes Theater; în schimb,
este permisă şi acordarea premiilor ex aequo (la aceeaşi

categorie). În plus, atât cei nominalizaţi cât şi câştigătorii
sunt aşteptaţi să evolueze pe scenă în seara premierii. 

Ca prevederi speciale, notăm că Galele pot avea sau
nu „gazde” care prezintă evenimentul, iar acesta, la rândul
lui, se poate desfăşura în locaţii diferite, alese de acelaşi
comitet; materialele promoţionale nu pot face concurenţă
negativă, iar câştigătorii nu pot introduce trofeele în circuit
comercial, nu le pot vinde şi nici nu primesc o replică a
acestora în cazul în care le-au pierdut, decât dacă pot proba
respectiva pierdere.

Dincolo de premiile acordate în urma competiţiei, tot
din 1947 s-au putut acorda şi premii noncompetitive, cum
ar fi cele „speciale”: în 1965, Liza Minelli a primit un TONY

pentru cea mai tânără actriţă într-un musical – avea doar
19 ani! – iar peste jumătate de veac, în 2017, la 71 de ani, le-
gendara Bette Midler a primit TONY pentru cea mai vâr-
stnică actriţă într-un musical. Aceleaşi personalităţi, cărora
li s-a adăgat şi numele Nikya Mathis au primit ulterior alte
asemenea trofee pentru strălucirea pe care au conferit-o sce-
nei. La acelaşi capitol se încadrează şi cele care onorează în-
treaga carieră (Lifetime Achievement), cu marile ei succese;
este terenul „monştrilor sacri”, aşa fiind cazul unor presti-
gioase nume care au semnat în „Cartea de Aur a Musicalu-
lui”: Angela Lansbury, Andrew Lloyd Webber, James Earl
Jones sau Stephen Sondheim, acest premiu putând fi acor-
dat şi postum, la fel ca „Stelele” de pe Hollywood Bulevard.

După această sumară trecere în revistă, să mai facem
câteva cuvenite precizări legate de cele două mari
compartimente menţionate deja: cel artistic şi cel tehnic. La
artistic se califică următoarele categorii: cea mai bună
interpretare: roluri principale şi roluri secundare – actori
(cântăreţi/ dansatori: Best/ Featuring actor in a Musical) şi
actriţe (cântăreţe/ dansatoare: Best/ Featuring Actress in a
Musical) din aceeaşi producţie sau din spectacole diferite,
criteriul principal fiind calitatea performanţei solistice.

La tehnic intră în joc în primul rând Best Musical,
premiile fiind primite de creatorii muzicali (Best Original
Score, Best Orchestration) cât şi de cei ai părţii literare (Best
Book&Lyrics of a Musical) şi, din anul 1977, Best Revival of a
Musical – la această categorie neexistând continuitate în
acordarea anuală a premiilor TONY. 

Se adaugă şi alte compartimente: regie, coregrafie,
dirijor, director muzical, debut, design (costume/decor),
light design, sound design... nu lipseşte din listă nici
tehnicianul de excepţie, în a cărui coordonare intră toate
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compartimentele unei reprezentaţii, de la
trasul cortinei şi schimbarea decorurilor,
la sincronizarea luminilor, gong, anun-
ţurile către public înainte de începerea
spectacolului sau armonizarea tuturor
structurilor intrate în mirificul joc al
iluziei devenite, pentru un timp, singura
realitate posibilă: The Show.

Să o recunoaştem: munca depusă
de TONY Administration Committee
implică experienţă, obiectivitate, cunoaş-
terea profundă a specificului de gen,
devotament, loialitate, stricta respectare
a principiilor/regulilor şi maximă res-
ponsabilitate. Din aprilie în aprilie,
fiecare dintre cei 50 membri poartă o
uriaşă povară pe umeri. 

Şi când te gândeşti cât de luminat este totul, cât de
strălucitoare este Gala, câte zâmbete, îmbrăţişări, mulţumiri
şi lacrimi de fericire… aproape nu-ţi vine să crezi în
duritatea – dar şi în claritatea şi sclipirile – de diamant ale
mecanismelor din backstage…

Carmen STOIANOV
P.S. 1 O privire asupra listei de eligibilitate pentru

ediţia a 78-a a TONY AWARDS mi-a mai dezvăluit o
surpriză; nu este vorba despre musical, ci despre sectorul
dramatic. În distribuţia unei piese: Roommate, alături de Mia
Farrow, am regăsit un nume de referinţă pe Broadway şi în
West End: Patti LuPone (n. 1949), actriţa şi cântăreaţa ale
cărei inegalabile roluri au recomandat-o pentru nu mai
puţin de 3 „Tony Awards”, 2 „Laurence Olivier Awards” şi
2 Grammy, cea al cărei nume figurează, din 2006 la
„American Theatre Hall of Fame”. Prima oară i-am auzit
numele în anii ‘90, atunci când despre ea mi-a vorbit
regretatul regizor şi profesor George Zaharescu; o văzuse
pe scenă, chiar pe Broadway, în multipremiata producţie a
musicalului Evita. Spectacolul în sine îl fascinase şi îi pusese
multe întrebări cărora încercase, în timp, să le dea răspuns.
Am făcut cunoştinţă cu ea pe CD-ul cu exact aceeaşi
distribuţie (1980) şi de atunci i-am urmărit fiecare evoluţie.
Un amănunt deloc de neglijat: este stră-strănepoata (de

mătuşă) a nu mai puţin
celebrei soprane Adelina
Patti (1843-1919), cea ale cărei
voce şi tehnică de belcanto îi
uimiseră pe contemporani,
inclusiv pe exigentul
Giuseppe Verdi… şi cu care,
la fine de binecuvântat an
1885, în drumul ei spre Sankt
Petersburg, făcuse cunoştinţă
şi publicul din România… 

Bagheta a fost
asigurată de George
Stephănescu, iar distribuţia
formată prin foştii şi actualii
săi studenţi, Alfredo fiind
tânărul Grigore Gabrielescu,
cel pe care Patti îl va
recomanda conducerii cele-
brului Teatro alla Scala.
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Gărâna Jazz XXIX
Cel mai amplu festival anual dedicat jazzului în

context autohton se apropie inexorabil de cea de a treizecea
înfăţişare. Ediţia a XXIX-a s-a derulat pe muntele Semenic,
la o mie de metri înălţime, în răstimpul 10-13 iulie 2025. Ca
de obicei, muzicienii invitaţi au urcat în cele patru seri pe
podiumul principal din Poiana Lupului, iar alternativ, în
cursul ultimelor trei dimineţi, de la ora 11,30 pe scena
experimentală plasată în Biserica Catolică Văliug.

Ca majoritatea evoluţiilor sonore din primitorul
ambient gărânean, s-au făcut auzite îndeosebi rezonanţe ale
stilurilor moderne şi contemporane ale genului.

Multe nume noi au suscitat interesul publicului –
instalat pe trunchiurile orizontale din Poiana Lupului /
insolite fotolii de orchestră – încă din prima seară: artişti
scandinavi (nelipsiţi de la acest festival) precum quartetul
norvegian „Superless” şi violoncelista Josephine Opsahl din
Danemarca, au venit să delimiteze între ei energiile tonice
ale cunoscutului, apreciatului, premiatului quintet
instrumental polonez din Wrocław „EABS” („Electro-
Acoustic Beat Session). Toate bune şi frumoase, dar –
regretabil – o ploaie nemiloasă a gonit o parte din publicul
grupului polonez, recitalul lor fiind întrerupt mai bine de
jumătate de oră...

Vineri 11 iulie s-au perindat patru episoade,
susţinute de: singurul grup de pe scena principală
alăturând trei interpreţi din România, pianistul compozitor
Cári Tibor, Szabó J. Attila – violoncel, Patricia Marchiş –
saxofon şi, împreună cu ei, un interpret din Ungaria şi unul

din Lituania, laolaltă „Cári Tibor Project Sculpting Sounds”
cultivând o fuziune de muzică electro - acustică, muzică
clasică, jazz şi world music; quartetul olandez „Waan”
condus de saxofonistul Bart Wirtz; Trio-ul norvegian
„Håkon Kornstad Trio”, cu liderul saxofonist, flautist şi
vocalist; din Turcia „Korhan Futaci Quintet” – şi această
formaţie fiind condusă de un saxofonist vocalist, cel care a
conferit genericul quintetului.

Seara a treia a fost dominată de două nume
emblematice: notoriul ghitarist vocalist american Robben
Ford (mai curând muzician de blues decât de jazz...) în

formulă de quartet incluzându-l pe basistul danez Chris
Minh; şi nu mai puţin eclatantul trompetist norvegian Nils
Petter Molvaer în fruntea unui nonet numit „Khmer” după
titlul unui faimos album al său editat de Casa ECM în 1997.
Tot sâmbătă a fost aplaudat „Andreas Polyzogopoulos
Trio” din Grecia şi încă un trio, „Smag På Dig Selv” din
Danemarca, exploziv, nonconvenţional, cu un line up bizar
cuprinzând doi fulminanţi saxofonişti, Albert Holberg,
Thorbjorn Øllgaard şi un baterist agresiv, Oliver Lauridsen!

În seara finală, duminică 13 iulie s-au produs trei
combo-uri: sub conducerea lui Jonas Due – trompetă,
flugelhorn, a reuşit un atractiv recital Quintetul danez
„Otooto” (cu pianistul Calle Brickman originar din Suedia);
cunoscuţi la noi din evoluţii anterioare la Gărâna,
norvegienii Arild Andersen - contrabas, Bugge Wesseltoft

- claviaturi, împreună cu
bateristul Gard Nilssen au
reunit un trio de certă
valoare; iar din Hexagon şi
Belgia, s-a remarcat
Quartetul diriguit de talen-
tata trompetistă franceză
Besson, câştigătoare a
premiilor „Django
Reinhardt” şi „Victoires du
Jazz”.

Cât priveşte prezen-
ţele jazzistice etalate pe
scena experimentală a
Bisericii Catolice din
Văliug (comună situată la
30 km de Reşiţa) în
dimineţile de vineri,
sâmbătă şi duminică, au
fost apreciaţi prin
prestaţiile lor creative:

rafinatul ghitarist solo şi autor Tomas Kærup din
Danemarca; Quartetul vibrafonistului Răzvan Florescu,
protagonist lângă care au strălucit înzestraţii tineri
muzicieni Andrei Petrache - pian, Dan Georgescu - ghitară
bas, Philip Goron - baterie; originalul duet compus din
pianistul Mischa Blanos şi percuţionistul Gabi Matei; şi încă
un tandem, aglutinându-i pe ghitaristul Andrei Bălan şi pe
ritmicianul venezuelean Juan Carlos Negretti (stabilit în
România), aceştia doi activând sub numele comun „Bălan /
Juan”; quartetul internaţional structurat din dotatul pianist
David Luca, student la Conservatorium Maastricht (Ţările
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de Jos) şi colegii săi Vaughn Roberts - trompetă (Noua
Zeelandă), Pratick Baniya - contrabas (Nepal), Mario
Calzada Pena - baterie (Spania); în fine, iscusitul pianist
român Raul Kusak cu proiectul „Scenes From My Memory”
înfăpuit în duo cu mai înainte menţionatul baterist Juan
Carlos Negretti.

Am numărat cu satisfacţie implicarea a 73 de
muzicieni de jazz în evoluţiile pe cele două scene.

Producătorii actualei ediţii, subsumaţi – ca şi celor
anterioare – Fundaţiei Culturale Jazz Banat din Timişoara
(deşi Festivalul are loc în judeţul Caraş Severin) reunesc o
harnică, numeroasă echipă coordonată de familia Giura, în
care Simona Giura este director, demiurgul Marius Giura
funcţionează ca director artistic, ajutaţi de Gabriela Giura,
Cristina Giura, Caius Giura, de organizatori, colaboratori
şi nu mai puţini de şaisprezece voluntari! Calitatea audiţiei
a fost asigurată de către destoinici experţi în sunet, între
care am regăsit specialişti  din anii trecuţi: Laur Morun,
Ovidiu Roşu, Deian Feniaţ, Vali Potra.

O dublă undă de reproş: prezenţa muzicienilor
români (doar trei pe scena principală în patru seri de
festival din 58 de participanţi) a fost infimă; au lipsit
aproape de tot şi reprezentanţi ai genului din patria
jazzului, SUA. Pentru miile de melomani fani, numărul de
numai câteva zeci de exemplare ale programului de sală –
de altfel foarte bine redactat de Mihaela Sofian – a fost
jenant de insuficient...

Dar, vorba proverbului (declinat cu har de maestrul
Marius Popp) – „JAZZ LONGA, VITA BREVIS”!

Poveşti şi chitarisiri
În fiecare an, de 1 iunie – Ziua Copilului – apreciatul

ghitarist Sorin Romanescu mai adaugă un an pe răbojul
vârstei sale, care numără până în prezent 57 de veri!

Binecunoscut muzician al scenelor de jazz din
România, ghitaristul a absolvit Universitatea Naţională de
Muzică din Bucureşti (Secţia Pedagogie Muzicală), ca şi
Institutul Politehnic. A  debutat în anul 1991 la Festivalul
Internaţional de Jazz de la Sibiu cu formaţia „The
Newcomers”. Reputat instrumentist, a dobândit premiul
„Muzicianul anului 2008 în Jazzul Românesc”. A susţinut
concerte de club, a apărut la festivaluri de gen din ţară
alături de muzicieni din toate generaţiile: pianiştii Marius
Popp, Johnny Răducanu, Mircea Tiberian, Romeo Cozma,
Lucian Ban (alături de care a înregistrat în SUA albumul
„Romanian-American Jazz Suite”, promovat în 2008 printr-
un turneu efectuat în Europa şi peste ocean), saxofoniştii
Garbis Dedeian, Nicolas Simion, Cristian Soleanu, Mihai
Iordache, Cătălin Milea, Paolo Profeti, basiştii Vlaicu
Golcea, Pedro Negrescu, Utzu Pascu, bateriştii Eugen
Nichiteanu, Vlad Popescu, Tavi Scurtu, vocalistele Maria
Răducanu, Marta Hristea, Teodora Enache, Ruxandra
Zamfir, Luiza Zan. A fost aplaudat în seara de 14 martie
2009, într-un concert solo – organizat de Radio Romania
Cultural, în colaborare cu Asociaţia Culturală „Pro
Contemporania” – concert în care a invitat publicul să-l
însoţească prin lumea poveştilor cu sunete; astfel, cele două
ghitare ale sale construite de lutierul Domenico Moffa au
devenit partenerii prelungind prin degetele lui Sorin
Romanescu reflecţii despre lumi cunoscute şi necunoscute,
despre călătorii imaginare, toate accesate prin puterea
imaginaţiei, prin bucuria comunicării, concretizări ale
intenţiilor de a înfăţişa poveştile, stările, armoniile şi
ritmurile muzicii sale. 

În luna ianuarie 2010 Sorin Romanescu a susţinut
alături de Luiza Zan două concerte de jazz la Budapesta şi
la Seghedin, în cadrul „Locomotivei Jazz” (un program de
succes al Institutului Cultural Român din capitala
Ungariei). De asemenea în luna februarie, 2011, cu ocazia
aniversării a doi ani de Locomotivă Jazz, instrumentistul s-

a produs în două concerte de ghitară
alături de Alex Man (RO), Gyárfás István
(HU), Juhasz Gabor (HU), în oraşele
înainte menţionate. A conlucrat cu
saxofonistul Nicolas Simion, cu Big band-
ul Radio şi cu Orchestra Naţională Radio. 

În cadrul Festivalului „Toamna
Muzicală Clujeană” derulat în sala Studio
a Academiei Naţionale de Muzică
„Gheorghe Dima”, Sorin Romanescu -
ghitară şi Irinel Anghel – voce, sinteti-
zator, au susţinut un concert inedit în care
au cântat legaţi la ochi! Să amintim
totodată colaborările scenice şi în studioul
de înregistrări cu Damian Drăghici. În
parteneriat cu Maria Casandra Hauşi a
creat în 2018 proiectul NOD (acronim de
la „New Old Doina”), proiect care
explorează / reinterpretează doina
românească prin dialog între voce arhaică
şi improvizaţie contemporană, îngemă-
nând tradiţia orală cu lexicuri muzicale
moderne; demersul artistic al proiectului
NOD vizează redescoperirea unei
identităţi profunde prin fuziunea dintre
rădăcini culturale şi expresia liberă
specifică improvizaţiei de jazz. 

Sorin Romanescu
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Sorin Romanescu a iniţiat anul trecut cu Vlad

Popescu o stagiune live cu standarde de jazz alături de
basistul Vlady Săteanu la Clubul Jazzbook din Bucureşti;
au fost invitaţi să  improvizeze studenţi ai Secţiei de Jazz a
Universităţii Naţionale de Muzică din Bucureşti. 

Muzicianul cu majusculă Sorin Romanescu continuă
să reprezinte o valoare constantă pe scenele din Bucureşti şi
din ţară, în proiecte solo sau de grup, care acoperă o variată
paletă stilistică de la jazzul standard şi blues / folk, până la
muzici de fuziune sau avangardă.

A creat muzică de teatru, de dans contemporan,
muzică contemporană, ca şi muzică de film – precum
creaţiile pentru peliculele „Cold Waves – război pe calea
undelor”, „Afacerea Tănase - leapşa pe murite” – aceasta
nominalizată drept „cea mai buna muzică” la premiile
GOPO 2014, filmul „Câini” (2016) etc. 

Este specialist în IT şi producător audio.

Miraculoasa recidivă
Au revenit în prielnicul ambient al localului-club La

Cave de Bucarest în seara de 14 iunie a leatului de graţie

2025, doi autentici corifei ai jazzului autohton –
trompetistul Emil Bîzgă şi pianistul Marius Vernescu, mai
mult decât instrumentişti, muzicieni în toată puterea
cuvântului. 

Născut în iunie 1971 la Iaşi, Emil Bîzgă a absolvit
Universitatea Naţională de Muzică din Bucureşti, după care
s-a perfecţionat în muzica clasică în Suedia cu eminentul
trompetist şi profesor Hagan Hardenberger, ca şi în
Germania, iar în jazz a studiat alături de unii dintre cei mai
buni muzicieni din lume şi a cântat cu nume mari, precum
Tony Bennett, Wynton Marsalis, Paquito D’Rivera ş. a. – în
cei nouă ani petrecuţi la New York.

Bucureşteanul Marius Vernescu a văzut lumina zilei
în iulie 1972; la rându-i student al Universităţii Naţionale
de Muzică din Bucureşti timp de doi ani, a continuat
studiile în Germania. În iulie 2002 a dobândit un foarte
onorant Premiu I la „Montreux Jazz Solo Piano
Competition”, un concurs din Elveţia, pe cât de serios, pe

atât de exigent; recompensă ce i-a atribuit o precoce
reputaţie internaţională... 

Admirasem cu ceva timp în urmă, mai precis în seara
de 10 mai a. c., în aceeaşi locaţie La Cave de  Bucarest,
formula Marius Vernescu în trio şi cu Emil Bîzgă, invitat de
marcă. De această dată trompetistul a fost şeful quartetului
ce i-a cuprins, alături de dotatul lider şi de preţuitul pianist,
pe faimoşii fraţi ai secţiei ritmice: Ciprian şi Tudor Parghel.

Programul, divers, ademenitor, a cuprins opt
momente muzicale, dintre care şapte erau notorii teme ale
repertoriului internaţional, regândite, reconcepute cu multă
imaginaţie de cei patru vajnici improvizatori. Desigur, cei
mai dinamici, mai creativi au fost protagoniştii: Emil Bâzgă
cântând – totdeauna inspirat, intens pasional – la flugelhorn
(versiune constructivă a trompetei) şi Marius Vernescu –
dominând claviatura pianului atât prin ghirlande melodice,
cât şi cu seducătoare mixturi acordice... Dar deopotrivă
parteneriatul contrabasist / baterist şi-a valorificat la rându-
i, din plin, măiestria şi inventivitatea în solouri consistente!

După piesa de deschidere, preafrumoasa plăsmuire
a sensibilei Édith Piaf „La vie en rose”, cei patru magicieni
ai sunetului ne-au delectat cu proprii tălmăciri expresive
conferite temelor standard „Have You Met Miss Jones?”

(Richard Rodgers, Lorenz
Hart), apoi vijelioasa „Oleo”
(Sonny Rollins), atât de reuşita
„You Don’t Know what Love
Is” (Gene de Paul, Don Raye),
„Bye, Bye, Blackbird” (Ray
Henderson, Mort Dixon), plus
„Caravan” (Juan Tizol). Spre
sfârşitul programului Marius
Vernescu a luat conducerea,
interpretând doar în trio (pian,
contrabas, baterie), cu autentică
dăruire, compoziţia lui Michel
Legrand lansată în filmul
„Umbrelele din Cherbourg” „I
Will Wait for You”. Pentru ca în
final, quartetul să încânte fanii
cu o veche melodie lăutărească
recompusă de Emil Bîzgă,
intitulată „Gypsy Blues”.

Un veritabil regal al jazz-
ului cu majusculă!

Jazz şi blues pe litoral    
Pentru a patra vară consecutiv localitatea 2 Mai de

pe litoral s-a dorit şi a reuşit a fi gazda atractivelor sonorităţi
de blues şi jazz. Dacă anterioarele trei ediţii s-au numit
Festivaluri, ediţia 2025 s-a derulat pe parcursul a două zile
pe terasa Cactoos Bar, sub genericul „Galele de jazz şi
blues”. 

În cea dintâi Gală publicul a fost regalat cu douăzeci
de episoade de latin jazz constând în tot atâtea celebre
creaţii de muzică braziliană, captivante graţie inspiratei lor
melodicităţi, complexelor, minunatelor armonii şi îndeosebi
vibrând de o pulsaţie ritmică specifică. A oficiat cu cert
profesionalism actul de măiastră reîntruchipare a unor
notorii bossanove, sambe, Música Popular Brasileira, choro,
jazz brazilian – un admirabil tandem interpretativ-creativ:

Emil Bîzgă, Tudor Parghel, Mihai Focşa (patronul localului-club),
Marius Vernescu, Florian Lungu, Ciprian Parghel 
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Punctul pe j...azz
vocalista cu glasul pregnant, evocator, cuceritor Mara
Halunga, româncă povestitoare sensibilă în limba
portugheză, care de mai bine de zece ani îşi împarte
existenţa între capitala noastră şi Sao Paolo (metropolă
devenită a doua sa reşedinţă) şi redutabilul ghitarist
brazilian Cauê De Marinis. Cu contaminantă energie,
solista ce şi-a susţinut demersul vocal cu adjutante precum
instrumentul de percuţie pandeiro şi kazoo cu al său
zumzet expresiv, laolaltă cu partenerul ghitarist cumulând
şi rolul de basist pe al său instrument, au celebrat cu
generoasă dăruire, cu relevabil interplay muzica din
Brazilia. Printre cele douăzeci de momente muzicale oferite,
le amintim pe acelea intitulate „Brigas Nunca Mais”,
„Chega De Saudade”, „Só Danço Samba” (toate trei

compuse de Antônio Carlos Jobim pe versuri de Vinícius
de Moraes), „Madalena” (Ivan Lins), „O Pato”  (Jayme Silva
/ Neuza Teixeira), „Mas Que Nada” (Sérgio Mendes),
„Influência Do Jazz” (Carlos Lyra), „Canto de Ossanha”,
„Berimbau” (Baden Powell / de Moraes) „Aquarela Do
Brasil” (Ary Barroso).

Cea de a doua Gală a fost prefaţată cu un recital open
act susţinut de cântăreaţa Mădălina Petrache, care de câteva
decenii activează în Germania şi care-n această vară s-a
produs în diverse locaţii de pe litoralul românesc.

Cu adevărat memorabil, marcant prin ţinută, prin
originalitate s-a vădit a fi cel mai valoros recital al serii şi al
întregii manifestări, oficiat cu maximă implicare artistică şi
profesionalitate de vocalistul-compozitor-aranjor Mike
Godoroja în fruntea grupului propriu „Blue Spirit”. Cu
patos, dezinvoltură, fermitate, convingere, liderul
sexagenar şi partenerii săi: Adrian Vişteanu - ghitară,
mandolină, backing vocal, trompetistul organist Sorin
Ciprian Nicolescu (cea mai preţioasă achiziţie recentă în
line up-ul formaţiei), Gabriel Golescu - ghitară bas, backing
vocal, Vali Vătuiu - baterie, backing vocal, efectiv s-au
întrecut pe sine; lor li s-a alăturat înzestrata fiică a lui Mike,
Ana Maria Godoroja (absolventa „Royal Academy of
Music” din Londra, masterandă la Barcelona) – care, într-
una dintre piese, a realizat performanţa de a alterna timbral
impostaţia vocală de operă, cu vocalizarea mai aspră de

rock... Publicul a aplaudat cu entuziasm admirabilele
solouri improvizate de Adrian Vişteanu – atât la ghitară,
cât şi pe coardele mandolinei; de temperamentalul Sorin
Ciprian Nicolescu cu sonorităţi metalice emise de trompeta
cu şi fără surdină, dar şi pe clapele în alb şi negru ale orgăi
electronice; iar virtuozul arhitect de ritmuri Vali Vătuiu o
uimit prin dexteritatea fără egal cu care a construit secvenţa
de baterie solo „Moby Dick”; constituindu-se drept eficient
reazem în registrul grav al complexelor armonice, basistul
Gabi Golescu a avut la rându-i o intervenţie solistică
spontană. Mike Godoroja, omul - spectacol a strălucit nu
doar ca interpret; ideea sa originală care a stat la baza
întregului program de recital a fost aceea a reconfigurării
în versiuni alcătuite pe elemente de rock, jazz şi blues, a
unor celebre creaţii aparţinând notoriului grup britanic Led
Zeppelin. Astfel a fost zămislită o duzină de episoade
sonore, care de care mai impresionantă, mai semnificativă,
definită „2025 ZEPPELIN Xperience”. Calitatea concre-
tizării acestui proiect a impus mărturia că grupul „Blue
Spirit” a îmbrăţişat cu trup şi suflet ideea. Iată titlurile
episoadelor pline de culoare şi de sugestivitate care au făcut
deliciul auditiv al fanilor de la 2 Mai până aproape de
miezul nopţii, în data de miercuri 13 august: „Traveling
Riverside Blues”, „Four Sticks”, „Bring It On Home”,
„Gallows Pole”, „California”, „I’ll Take Care Of You” (piesă
tribut pentru Led Zeppelin compusă de Beth Hart), „D’yer

Mak’er”, „Moby Dick”, „Babe, I’m Gonna Leave You”,
„You Shook Me”, „Whole Lotta Love”. La solicitarea
expresă a publicului, artiştii au oferit ca supliment de
program (encore), cea mai reuşită compoziţie a lui Mike
Godoroja, hit-ul „Vă rog s-aveţi o viaţă frumoasă” intonat
laolaltă cu spectatorii. Fără exagerare, afirmăm că a fost
astfel finalizată una dintre cele mai de succes, mai
merituoase apariţii live ale formaţiei din ultimii ani!

Nu putem încheia aste rânduri admirative înainte de
a-i numi pe câţiva dintre cei care nu şi-au precupeţit lunile,
zilele şi orele de neodihnă: firmele „Acvamarin” şi „Cactoos
Bar”, profesoara Georgiana Cociuban organizatoare
principală şi soţul ei Mihai.

Pagini de Florian LUNGU
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Mike Godoroja
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Decizii controversate
Una din „inovaţiile” nefericite ale ediţiei 1991 a

festivalului de la Mamaia a fost introducerea unei a doua
secţiuni de Interpretare, cu solişti care „au mai participat la
concursuri”, de parcă celelalte zece, de la prima secţiune
apăruseră din spuma mării şi erau
debutante absolute! Pe 21 iulie juriul s-a
întrunit din nou, urmând să-i mai audieze
pe cei circa 25 de concurenţi reţinuţi. Dar
dacă tot s-a introdus peste noapte această
nouă secţiune, organizatorii se cădea să-i
caute pe cei care îndeplineau condiţiile
necesare şi care ar fi ridicat nivelul calitativ.
Între aceştia ar fi meritat să se numere
Gabriela Moraru, Luminiţa Halip (actuala
Anghel, care ca şi Mihaela Marinache a fost
de 2 ori în finală, a cântat de fiecare dată
excelent şi n-a luat nici măcar o menţiune!),
Brânduşa Acsânte, Iunia Tănase, Angela
Stoica, Narcisa Bernard, Bogdan Bradu,
Melania Zăgrean Pop, Lucia Bubulac, Alina
Coman, Sanda Ladoşi, Denis Ştefănescu,
unele din ele zărite, triste, în sală,
nemaivorbind de Aurelian Temişan sau
Ovidiu Baciu, cu distincţii minore în trecut la Mamaia şi
care au fost introduşi în aceeaşi seară într-un recital colectiv
cu „vedete ale muzicii uşoare româneşti lansate pe scena
festivalului de la Mamaia”, deşi nu atinseseră încă acest
statut. Neprocedându-se astfel, s-a ajuns la o finală cu

numai... 7 solişti, dintre care doi din Republica Moldova -
Rodica Gordilă, total necunoscută la noi (pesemne avea
palmares dincolo de Prut), şi Radu Dolgan, care participase
la un festival organizat de Titel Popovici la Iaşi. Oana
Hanganu, 23, din jud. Neamţ, studentă la o facultate de

Drept şi care câştigase Premiul Tinereţii la Mamaia ’88, a
urcat pe podium, fiind distinsă cu premiul III. A cântat
„Dumneavoastră, dragostea mea” de Horia Moculescu (ca
şi în 1988, ceea ce nu este deloc în regulă) şi, în premieră,
simpaticul rock „Spune-mi, mamă, ce-i cu mine?” de Cornel
Fugaru, însă fără vioiciunea caracteristică vârstei şi a
repertoriului. Ovidiu Komornyik din Deva, căruia

organizatorii n-au reuşit nicidecum să-i scrie corect numele,
şi-a confirmat valoarea şi a fost distins cu premiul II, una
din piese fiind „Şi azi” de Cristian Coman. Premiul I a fost
acordat basarabeanului Radu Dolgan, 21 (muzical, a studiat
pianul şi vioara, dar cu exuberanţă şi mişcări artificiale,
exagerate), ai cărui părinţi sunt muzicieni apreciaţi la
Chişinău – Mihai Dolgan, compozitor – autorul celebrei
„Basarabia” (i-a şi cântat în finală creaţia „Dar eu te mai
iubesc”, cealaltă, „Noi, tinerii”, aparţinându-i chiar
solistului) – pianist, interpret şi Lidia Botezatu, solistă a
cunoscutei formaţii „Noroc”, care susţinuse anterior
concerte în România. Ca un detaliu interesant, mama şi fiul
au fost invitaţi în 2024, deci după 33 de ani, de către Paul
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Cei mai frumoşi ani

Aurelian Temişan

Cătălin Crişan

Ovidiu Komornyik



Surugiu-Fuego în populara sa emisiune „Drag de România
mea” de pe TVR2. Eleganta Luminiţa Dumitrescu a apelat
la creaţii semnate de Ion Cristinoiu, iar Constantin Bruj,
cunoscut de la „Steaua fără nume”, la compoziţii de Viorel
Gavrilă şi Marius Micu. Cu premii la concursuri de
frumuseţe, bucureşteanca Paula Mitrache a impresionat cu
rochia sa, dar nu numai, şi să nu uităm că este
singurul artist român care a cântat pe scena de la
Sanremo („Dragostea din tei”, versiunea ei, sub
titulatura „Haiducii”). În notiţele mele apare că
ar mai fi fost o a opta finalistă, dar nu sunt sigur.
Recitalul colectiv din pauza serii respective a
reunit o serie de tineri solişti lansaţi la festivalul
de la Mamaia, doar că lista iniţială a suferit, cum
am mai scris, modificări datorită refuzului unora
dintre ei. Au cântat Mădălina Manole, Adrian
Enache, Roxana Vulpescu (de care nu mai ştim
nimic), Ovidiu Baciu (idem), Aurelian Temişan
(moderatorul Gabriel Cotabiţă a precizat că a
cântat la Craiova cu tatăl acestuia!), Marina
Florea, Florin Apostol, Monica Anghel. Introduşi
în ultima clipă (dar de ce au fost omişi Alina
Mavrodin sau Alin Cibian, ca să mă refer doar la
câştigători ai Trofeului?): Cătălin Crişan (care
afirmă că ar fi aflat de la... TV! A venit cu acelaşi
costum norocos din 1987 şi a propus o
compoziţie proprie) şi Mioara Feraru (premiul II în 1985, în
prezent stabilită în SUA).

O altă „găselniţă” nefericită a constat în concursul
deschis „Şlagărelor de muzică uşoară românească lansate
în anul 1991”, cum scrie în programul de sală, de fapt în
intervalul decembrie 89 – iulie 91. Este aberant în primul
rând fiindcă avem de-a face cu mai bine de un şi jumătate,
ce include şi ediţia precedentă, dar mai ales datorită
faptului că din moment ce le consideri „şlagăre” (deşi doar
o parte din ele meritau acest apelativ) înseamnă că sunt deja
foarte cântate, difuzate, apreciate de marele public, intrate
în top-ul repertoriului de gen, deci de ce şi pe ce criterii să
le mai ierarhizezi? Cum să fii obligat tu, ca juriu de
specialitate, cum a fost aici, să notezi încă o dată ceea ce

iubitorii de muzică uşoară au „votat” deja? Firească ar fi
fost doar o paradă a refrenelor fredonate cu mic, cu mare,
cu flori, aplauze, bucurie a cântecului, fiindcă s-au pus
întrebări legitime: toate cele 11 (ciudat număr) piese
finaliste s-au bucurat de acelaşi uriaş succes în intervalul
de timp amintit? Cele trei piese de pe podium au fost mai

populare decât cele distinse cu menţiuni sau chiar
nepremiate? Pentru că nu toate au fost la fel de aplaudate
de public, aici jucând un rol major interpreţii, ceea ce îi
pune într-o postură ingrată pe specialiştii din juriu, chemaţi
să voteze la un concurs de Creaţie! Nemaifiind orchestră pe
scenă, aceasta a fost înlocuită cu... ”valuri” din beculeţe, iar
sunetul şi imaginea TV au fost foarte bune. Premiul I a
revenit melodiei lui Ionel Tudor (ocazie cu care ne-am
amintit că ar fi trebuit numiţi orchestratorii, atunci când ei
erau alţii decât compozitorii) pe versurile soţiei sale
Andreea Andrei, cu un şlagăr autentic, „Te rog,
domnişoară, nu pleca!” (de fapt au fost două domnişoarele
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Adrian Antonescu

Brânduşa Acsânte

Paula Mitrache, Alexandra Vărgatu
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implorate de interpretul Gabriel Cotabiţă – solistele Paula
Mitrache şi Alexandra Vărgatu!). Premiul II a fost acordat
unei piese lansate de Laura Stoica la Mamaia ’90, „Dă,
Doamne, cântec!” de Viorel Gavrilă, cu versuri de Eugen
Rotaru, în timp ce pentru premiul III a revenit la microfon
Gabriel Cotabiţă pentru frumoasa piesă a lui Horia
Moculescu pe versuri de Aurel Storin „Ce mai vrei?” (în
manieră revuistică, de cabaret, se impunea balet). Nu ştim
dacă şi la această secţiune s-a respectat aceeaşi grilă
financiară pentru Creaţie (75.000, 60.000, respectiv 50.000
de lei pentru piesele de pe podium, sume împărţite cu
textierul şi cu interpretul), cert este că a existat o mică
furtună, organizatorii intenţionând să impoziteze sumele,
noroc cu fermitatea compozitorilor. A fost acordat un
Premiu special al juriului, dublat de Premiul presei finanţat
de revista „Ecran Magazin” din Braşov, singurei melodii
de dincolo de Prut, care emoţionează la fel şi după atâtea

decenii: „Eminescu” de Ion Aldea Teodorovici, versuri
Grigore Vieru, interpreţi Doina şi Ion Aldea Teodorovici.
Cele trei menţiuni au revenit de asemenea unor piese cu
impact major la public. În ciuda unor probleme cu captarea
vocii, Laura Stoica a ridicat sala în picioare cu şlagărul
tânărului Bogdan Cristinoiu (fiul lui Ion, evident aşchia...)
pe versuri de Andreea Andrei (prezentatorii au anunţat
greşit Aurel Storin, dar acesta n-are nici o vină, în schimb
Dan V. Dumitriu ar fi încercat nu demult să-şi atribuie
paternitatea remarcabilului text), „Un actor grăbit”. Virgil
Popescu şi poetul Aurel Storin au creionat o piesă plină de
culoare şi antren, „Cabaret”, în care Oana Sîrbu a avut o
ilustraţie coregrafică lituaniană. În fine, cea de-a treia
menţiune l-a adus în scenă pe cowboy-ul Aurelian
Temişan, cu cunoscuta „Poveste din Vest” semnată de
George Natsis pe un text de Dan V. Dumitriu. Acesta din
urmă a concurat cu piesa sa, muzică şi text, „Fără iubire”,
în care Gabriel Cotabiţă a avut-o drept parteneră pe Roxana
Vulpescu. Mihai Elekeş a fost selecţionat cu un rap,
„Gelozie”, pe un text (slab) semnat Aristide Mircea şi cântat

de compozitor împreună cu soţia sa de atunci Liana Elekeş.
Dintre piesele laureate, cele aparţinând lui Ionel Tudor şi
Bogdan Cristinoiu s-au bucurat de aplauze entuziaste, de
acelaşi succes bucurându-se şi una nepremiată, creaţia totală
(muzică, versuri, interpretare) a Marinei Voica „Sunet
dulce” (Acordeon). Tot nepremiat şi tot creaţie totală
(muzică, versuri, interpretare) a fost emoţionantul,
tulburătorul cântec „România” al lui Adrian Daminescu,
care însă a păcătuit prin lungime (la Sanremo şi la
Eurovision sunt impuse durate maximale). În a doua seară
de festival recitalul l-a avut drept protagonist pe Mihai
Constantinescu, care pe lângă binecunoscutele sale
compoziţii proprii, adevărate şlagăre, a avut generozitatea
de a invita alţi artişti de mare valoare. Adrian Antonescu,
cunoscut interpret de muzică uşoară şi folk între anii 1975-
1982 (când a părăsit ţara), cu turnee alături de toate
vedetele timpului, a găzduit şi a ajutat cu înregistrări în
studioul lui din New York pe toţi artiştii români care au
poposit pe pământ american. Dincolo de Ocean a colaborat
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Laura Stoica

Mădălina Manole

Luminiţa Dumitrescu



fructuos cu Margareta Pâslaru. Acompaniat la claviaturi de
Anthony Petosa, Adrian Antonescu a interpretat trei
compoziţii proprii: „Don’t let me go”, „A love when broken

free” şi „Am prieten bun” (versuri Mihai Constantinescu).
Al doilea coleg şi prieten a fost Gheorghe Gheorghiu, cu
pletele-n vânt şi chitara în bandulieră, iar invitată de onoare
Anastasia Lazariuc. Ea a oferit extrase din reuşitul album
realizat împreună cu Mihai Constantinescu „La Est şi la
Vest de Prut”, între care piesa în primă audiţie „Regina
lumii”.

Sâmbătă 31 august 1991 a fost programat concursul
de Creaţie cu piese în primă audiţie, care, în principiu, era
cel mai important, urmând a indica nivelul de inspiraţie a
creatorilor în acel moment. Din păcate, nu prea a fost aşa,
aspect recunoscut chiar de juriu, care din cele 10 titluri
finaliste a premiat doar 3, fără a acorda însă premiul I. Cu
premiul II au fost recompensate, ex aequo cântecele „Copiii

noştri” de Ionel Tudor, versuri Andreea Andrei, interpret
Gabriel Cotabiţă „Nu e gelozie” de Ion Cristinoiu, text Dan
V. Dumitriu (Gabriel Cotabiţă). „Nu suntem îngeri” de
George Grigoriu, text Angel Grigoriu şi Romeo Iorgulescu
(Adrian Daminescu) a primit premiul III. Dintre melodiile
nepremiate au mai primit multe voturi „Am trup de ceaţă”
de Dumitru Lupu, versuri Florea Burtan (solistă Ileana
Şipoteanu) şi „E vina ta” de Şerban Georgescu, text Claudia
Delean (cu un inedit duet Mădălina Manole-Adrian
Daminescu). Din Republica Moldova a fost selecţionat un
„Cântec de leagăn” de Marian Stârcea, versuri Grigore
Vieru, Viorel Gavrilă a înscris melodia pe versuri de Eugen
Rotaru „Nu plânge, iubito!” (solist George Nicolescu), iar
Dan Stoian pe cea purtând titlul „Într-o lume de-ntrebări”,
text Dumitru Popescu-Chiselet, solistă Liliana Cezar. Cu
performanţe îndeosebi în alte genuri muzicale, inclusiv

jazz, doi tineri compozitori au deschis seara premierelor:
Romeo Cozma cu „Muzica, doar ea” (solistă Monica
Anghel), respectiv Cătălin Târcolea cu „Ultima modă”, pe
versurile Ginei Teodorescu, mama lui Mircea Drăgan (cu
un alt duet neaşteptat şi simpatic, Sanda Ladoşi-Aurelian
Temişan).

În afara celor deja amintite au mai fost gustate câteva
recitaluri. Elena Cârstea s-a oprit la piesele „Mâine” de Dan
Iagnov (cântată jumătate în engleză), la compoziţiile proprii
„Ochii tăi” şi „It’s too late to be happy”, precum şi la hit-uri
preluate de la Aretha Franklin sau Whitney Houston. În
„loja” presei eram doar eu şi colega Romana Maniu,
aplaudând la unison cele trei recitaluri ale serii. Adrian
Daminescu, dezlănţuit, în mare formă, a înşirat vreo 10
piese – „România”, dar şi o altă compoziţie în limba
engleză, şlagăre internaţionale (de la George Michael la
celebra „Susanna”), compoziţii de Vasile Veselovschi (“Şi
m-am îndrăgostit de tine...”), Marius Ţeicu (“Eu te voi
iubi”, „Nu poţi uita”) şi Dan V. Dumitriu (“Alături de
tine”). Pentru parada modei, introdusă în scenă fără nici o
prezentare, Cătălin Botezatu, regizor dar şi ilustrator, a ales
ca fond muzical „Johnny, tu n’es pas un ange”, versiunea
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lui Edith Piaf a şlagărului mondial compus de Richard
Stein, „Sanie cu zurgălăi” – dacă opta pentru original avea
nevoie probabil de vestimentaţii folclorice! Cum am mai

scris, recitalul lui Ion Suruceanu alături de formaţia sa, Real
(oare însă „pozitivele” sunt... reale?), a fost împins până
după miezul nopţii, situaţie amară pentru vedeta de la
Chişinău. Seara de duminică, în mod normal ultima, a fost

încheiată „en fanfare” de Dan Spătaru şi de Mirabela Dauer
(aceasta alături de formaţia Romanticii 90). Două
personalităţi de dincolo de Prut n-au fost programate, aşa
cum se impunea, cu recital, dar au beneficiat de invitaţia
generoasă, venită din partea interpretei, de a apărea în
recitalul Mirabelei Dauer. Doina şi Ion Aldea Teodorovici
au călătorit toată noaptea cu maşina de la Chişinău
împreună cu fiul lor Cristian, 9 ani pe atunci, direct de la o

mare sărbătoare a limbii române. De altfel cele 3 cântece au
fost toate pe versurile lui Grigore Vieru: „Răsai” (dedicat
grafiei latine), „Lăsaţi-ne în pace!” şi, împreună cu
Mirabela, „Pentru limba noastră”. Cum spuneam, festivalul
s-a încheiat, ca niciodată, în ziua de... luni, când în portul
Tomis din Constanţa celor de la Carul 5 Color al TVR le-au
fost înmânate cheile bărcii-Trofeu Mamaia 91, aranjament
pentru care cei de la televiziunea publică sper măcar că au
roşit... Noroc că s-a încheiat şi cu muzică bună, cu o parte
din laureaţi şi mai ales cu un recital al câştigătorului moral
al Trofeului, după o ediţie pe care a dominat-o autoritar –
Gabriel Cotabiţă, alături de formaţia Vodevil. Măcar l-or fi
invitat pe Cotabiţă să facă o tură cu barca pe care ar fi
meritat-o?

Cândva, înainte de 89, culmea, în faţa Teatrului de
vară din Mamaia exista un stand cu discuri şi casete, care
acum ar fi putut fi îmbogăţit cu carte muzicală şi publicaţii
de gen („Actualitatea Muzicală”, „Melos”, „Minison”,
„Play-Back”, „Pop, rock & sport”, „Rocker”). Standul a
dispărut, discurile festivalului n-au mai existat, în ciuda
faptului că directorul de la Electrecord era în juriu. Un
reprezentant al firmei Migas Real Compact a fost nevoit să

vândă discul formaţiei Compact „pe genunchi”, pe o
bordură, lângă o tânără care vindea la o măsuţă insignele şi
programul festivalului, cu 35 de lei fiecare. În faţa teatrului
domnea o beznă de-ţi băgai degetele în ochi, având toate
şansele de avea un contact dur cu schelele metalice pe care
fluturau panouri cu câteva afişe răzleţe, dintre care unele
nici nu erau ale festivalului. Mai rar atâta lipsă de
preocupare pentru reclamă şi fast, lipsind acea bucurie la
întâlnirea cu o sărbătoare a genului. Foşgăiala de după
concert, când prietenii se strigau între ei pe întuneric,
căutându-şi automobilele, era de filmat! Şi uita aşa s-a
încheiat prima ediţie „privată” a festivalului de la Mamaia...
(va urma)

Octavian URSULESCU
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Albumul cu amintiri
� O colecţie impresionantă de imagini din arhiva

personală a marii noastre interprete Marina Voica... A reali-
zat chiar ea montajul de faţă, în care cele mai multe foto-
grafii o înfăţişează alături de buna ei colegă şi prietenă

Margareta Pâslaru, de care o leagă primele succese comune.
În afară de secvenţe din emisiuni TV, cele două se regăsesc
în montajul de faţă alături de compozitorii Temistocle Popa
şi George Grigoriu; de Gică Petrescu;  la o lansare de disc la
magazinul „Muzica” împreună cu directorul acestuia, Mihai
Gheorghe, cu Octavian Ursulescu şi George Grigoriu. Ce
vremuri frumoase pentru muzica noastră uşoară... 

� Margareta Pâslaru este
astăzi unanim recunoscută şi în
postură de compozitoare – şi-a reunit
de altfel creaţiile pe numeroase

albume discografice, dar şi în câteva
culegeri remarcabile. Dar puţini sunt
cei care-şi aduc aminte de începuturile
ei pe acest tărâm, legate de celebrul

concurs „Şlagăre în devenire” al
Televiziunii Române, realizat de Titus
Munteanu şi de Octavian Ursulescu.
De altfel, cel mai mare şlagăr, „Lasă-mi
toamnă”, compus de Margareta
Pâslaru pe versurile Anei Blandiana a
fost lansat chiar la prima ediţie a
competiţiei, în 1980. Interesant este
faptul că el n-a intrat în palmares, ca şi
următoarele ei două compoziţii
selecţionate: „Eu şi timpul”, pe versuri
de Virgil Carianopol (ediţia a II-a,
1981), res-pectiv „Florile de măr”, pe
versurile Agathei Grigorescu-Bacovia
(ediţia a IV-a, 1981). În schimb, la
ediţia a VI-a, tot în 1981, compoziţia ei
„Diamant fermecat”, pe versuri de
Eugen Rotaru, a cucerit Premiul de
Popularitate, cu care marea noastră
artistă s-a mândrit în mod nespus, aşa
cum arată şi imaginea alăturată.
Reamintim că premiile (al Juriului, de
Popularitate şi al Tinereţii) reprezen-
tau, în această ordine, punctajele
obţinute din partea redactorilor
posturilor teritoriale din ţară ale
Radio-Televiziunii, comunicate tele-
fonic prezentatorului. (D. M.)
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Stagiune la „Herăstrău”
Sanda Ladoşi, Ileana Şipoteanu, Cătălin Crişan,

Nico, Maria Dragomiroiu, Mioara Velicu, Silvia
Dumitrescu, Oana Sîrbu, OVI, Marina Florea, Radu
Palaniţă, Cristina Spătar, Denis Ştefănescu au fost soliştii
vocali invitaţi în spectacolele Stagiunii Estivale 2025 a
Teatrului de Revistă „Constantin Tănase” de la Grădina de
Vară „Herăstrău”!

Premiera spectacolului-concert „CERBULeţul de
HERĂSTRĂU” (regia Cezar Ghioca) a deschis oficial

Stagiunea Estivală şi i-a avut ca invitaţi speciali pe Silvia
Dumitrescu şi OVI; din distribuţie au făcut parte actorii
Oana Ghioca, Ana Maria Donosa, Raluca Guslicov,
Monalisa Basarab, Robert Emanuel, Miruna Birău, Diana
Radu Stan, soliştii vocali Alin Gheorghişan, Alexandra
Penciu şi Radu Ghencea, Orchestra şi Baletul Teatrului de
Revistă „Constantin Tănase”. Conducerea muzicală a fost
semnată de dirijorul şi compozitorul Dan Dimitriu,
coregrafia de Edy Chiriţescu, iar scenografia de Ana Iulia
Popov.

„Acest spectacol este un prilej de evadare umoristică
într-un pseudo-festival de muzică uşoară în
care actorii devin cântăreţi, cântăreţii - actori,
dansatorii rezistă, orchestra rezistă şi ea, iar
animalele sălbatice se... redefinesc în cadrul
urban al Grădinii de Vară HERĂSTRĂU!
Este o invitaţie la distracţie, cu multă muzică,
veselie şi antren!” – spunea regizorul Cezar
Ghioca.

Deloc întâmplător, cei trei invitaţi şi-
au legat numele şi cariera artistică de
faimosul festival de la Braşov: Nico a cucerit
Premiul II la Festivalul „Cerbul de Aur” 2003,
ediţia a XIII-a, iar în anul 2018, la ediţia a
XVIII-a a „Cerbului de Aur”, care a marcat 50
de ani de la prima ediţie, a susţinut un recital
acompaniată fiind de Big Band-ul Radio
România şi de Orchestra Operei din Braşov,
sub bagheta dirijorilor Ionel Tudor şi Andrei
Tudor.

Silvia Dumitrescu a fost invitată să
susţină recitaluri la mai multe ediţii ale

Festivalului „Cerbul de Aur” în 1994, 1995 (Premiul I la
secţiunea Videoclip pentru „Lumea mea” şi Premiul III la
secţiunea Discografie pentru albumul „Provocare”), 1996,
1997 (alături de Berti Barbera) şi 2018, iar OVI este
câştigătorul „Cerbului de Bronz” şi al Premiului de
Popularitate la ediţia a XVII-a a Festivalului „Cerbul de
Aur” 2009 (el a interpretat pe scena Grădinii de Vară
Herăstrău şi piesa de atunci, un cover după „Dealul cu
dor”, compusă de Mircea Baniciu).

Pentru premieră, Silvia Dumitrescu a interpretat
„Noi am ales” (compozitor Adrian Enescu, versuri Dan V.

Dumitriu), „Şi mama-mi spune” (compo-
zitor Mihai Grigoriu, versuri Romeo
Iorgulescu) şi minuntata creaţie a lui
Adrian Enescu, pe versurile lui Angel
Grigoriu, „Cred în tine”. De remarcat faptul
că videoclipul la această piesă lansată în
toamna lui 1988 a fost filmat în 1989 chiar în
Parcul Herăstrău!

OVI a ales pentru finalul spectaco-
lului şlagărul „Trenuleţul”, prezentat de
formaţia ZDOB şi ZDUB şi fraţii Advahov
la Eurovision Song Contest 2022, care a
avut loc la Torino, în Italia. Ei s-au clasat
atunci pe un onorant loc 7.

Sanda Ladoşi şi Oana Sîrbu au fost
invitatele speciale în „Viaţa ca o vacanţă”,
un spectacol de repertoriu regizat tot de
Cezar Ghioca. Au evoluat actorii Liliana
Mocanu, Ana Maria Donosa, Oana Ghioca,
Cristian Simion, Monalisa Basarab, Robert

Emanuel, Miruna Birău şi Diana Radu Stan, alături de
soliştii vocali Alin Gheorghişan, Alexandra Penciu şi Radu
Ghencea, dar şi de Orchestra şi Baletul Teatrului de Revistă
„Constantin Tănase”. Direcţia muzicală a fost asigurată de
Dan Dimitriu, coregrafia de Eduard Chiriţescu iar sceno-
grafia şi costumele de Ana Iulia Popov.

„O seară petrecută la Revistă, mai ales în aer liber,
reprezintă o «vacanţă» de două – trei ore de la cotidianul
gri! Şi ce mesaj mai reconfortant, mai aducător de speranţă
şi de lumină peste cenuşiul zilnic s-ar putea compara cu
«Viaţa ca o vacanţă»?! Poate că aşa ar părea pentru artişti,

Estivale
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dar ea este susţinută de eforturi intense pe
scenă şi în spatele acesteia, pentru ca, la
întâlnirea cu spectatorii, aceştia să aibă parte
doar de bună dispoziţie şi să aibă motive
repetate de aplauze.” (Cezar Ghioca)

Cele două invitate speciale au ales
inspirat melodii pentru toate gusturile.
Oana Sîrbu a interpetat un cântec vechi
lansat de Jean Moscopol în anii ’30, precum
şi „Mai spune-mi”, „Paroles, Paroles”
(compozitori Leo Chiosso, Giancarlo Del Re,
Giovanni Ferrio, interpretată de Dalida şi
Alain Delon în 1973), „Sodade” (Cesária
Evora) şi „Lilly” (Pink Martini), iar Sanda
Ladoşi - „Haide, spune” (compozitor Viorel
Gavrilă, versuri Roxana Popescu), din
repertoriul Mihaelei Runceanu, „Când vine
seara” (compozitor Dan Iagnov, versuri
Andreea Andrei) şi „Mi-e dor să te văd”
(muzica şi versurile: Eugen Mihăescu).

În „GRĂDINA cu ZÂMBETE”, spec-
tacolul care poartă semnătura inconfundabilă
a îndrăgiţilor Vasile Muraru şi Valentina

Fătu, invitaţii speciali au fost Ileana Şipoteanu,
Cătălin Crişan şi Mioara Velicu. Din distribuţie
au făcut parte actorii Vasile Muraru şi Valentina
Fătu (cei doi artişti semnează scenariul, textele şi
cupletele, colaborând şi în ceea ce priveşte
interpretarea şi punerea lor în scenă), Raluca
Guslicov şi solistele de muzică uşoară Daniela
Tănase („Flori pentru voi” – Marius Ţeicu / Dan
V.Dumitriu şi „Focul” – Răzvan Mirică / Laura
Stoica) şi Bianca Sârbu Romanescu (a interpretat
şlagărul compus de Dan Dimitriu, pe versurile
semnate de Mihai Maximilian - „Nu m-am gândit
la despărţire”, lansat la MAMAIA ‘83 de Dan
Spătaru şi care a cucerit atunci Premiul
Publicului!), Baletul şi Orchestra Teatrului de
Revistă „Constantin Tănase” dirijată de Dan
Dimitriu. Scenografia este semnată de Francesca
Cioancă, iar coregrafia de Oana Cocârţă. În cea
de-a doua reprezentaţie cu spectacolul „GRĂ-

DINA cu ZÂMBETE” au fost invitate
în recital artistele Maria Dragomiroiu,
Marina Florea şi Denis Ştefănescu.
Marina Florea a cules aplauze cu
şlagărul de demult „Nu te pot uita”
(Nicolae Kirculescu), cu titlul ei iconic
„Stele perechi” (Ionel Tudor), dar şi cu
atât de moderna compoziţie a lui
Mihai Alexandru „Asta-i seara ta”. Şi
chiar a fost seara ei!

Cu toţii au reliefat încă o dată la
specificul, strălucirea şi unicitatea
spectacolului de Revistă, în care
uvertura, prologul, momentele de
umor şi refrenele binecunoscute,
scenetele, cupletele, baletele şi
costumele spectaculoase au alternat
într-o feerie de culoare şi de lumini, ca
într-un veritabil spectacol de

Estivale
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divertisment estival. Scenografia
este semnată de Francesca Cioancă,
iar coregrafia de Oana Cocârţă.

„Sunt fericită că vom fi din
nou împreună, dar, de data aceasta,
pentru prima oară pe scena Grădinii
de Vară Herăstrău, alături de colegi
şi de prieteni dragi” – a spus Ileana
Şipoteanu. „Pe malul lacului
Herăstrău, în urmă cu aproape 40
de ani, am filmat la TVR pentru un
„Album Duminical” prima mea
melodie din carieră - «Nu e greu»,
compusă de Dumitru Lupu, pe
versurile lui Eugen Dumitru. Am
fost alături de doi mari actori, Ştefan
Mihăilescu - Brăila şi Valentin
Uritescu. Ei au fost primii care mi-
au spus că voi face carieră, pentru
că sunt talentată, frumuşică şi
cuminte! Ce amintiri frumoase!...
Cât dor!...”. 

Tot în 1986 Dumitru Lupu îi
încredinţa solistei de atunci a Secţiei de
Estradă a Teatrului „Alexandru
Davila” din Piteşti piesa „Mă voi gândi
la tine”, pe versurile Malei Bărbulescu;
melodia a marcat şi prima înregistrare
efectuată la Radio România. 

Pentru recitalul său, solista a
ales să interpreteze „Cine mi-a luat
iubirea?” (compozitor Gheorghe E.
Marian, versuri Mala Bărbulescu),
„Romantică femeie” (compozitor
Dumitru Lupu, versuri Elena
Răileanu), „Femeia are dreptul la
iubire” (compozitor Ovidiu
Komornyik, versuri Elena Răileanu) şi
„Destin” (compozitor Ion Istrati,
versuri Elena Răileanu). 

„Acum 38 de ani cântam pentru
prima dată pe scena Teatrului Tănase!
Şi cum nimic nu este întâmplător pe

această lume, revin la «Tănase» cu aceeaşi bucurie, onoare
şi emoţie!” – mărturisea Cătălin Crişan, care a oferit
publicului câteva dintre cele mai frumoase melodii din
repertoriul său: „Mi-e dor de tine” (compozitor Temistocle
Popa), piesele sale „Anii mei” şi „Dacă pleci” (semnează
muzica şi versurile) şi „Vorbeşte marea”, piesa compusă de
Aurel Manolache şi care a marcat debutul său la Festivalul
MAMAIA 1987, unde a cucerit Premiul I la secţiunea
„Interpretare”.

Spectatorii au avut ocazia să îi aplaude la Grădina de
Vară HERĂSTRĂU şi pe Mirela Vaida şi Adrian Enache, în
spectacolul-concert „Acces Direct… la Vară”, al cărui titlu
original - „Acces Direct… la Muzică” - a fost adaptat, iar
distribuţia completată cu Diana Enache, Rareş Varniote,
Cristina Spătar şi Radu Palaniţă, câştigătorul ediţiei 2020 a
concursului „Românii au talent”, acompaniaţi bineînţeles
de Orchestra şi Baletul Teatrului de Revistă „Constantin
Tănase”. Regia artistică îi aparţine lui Cezar Ghioca, iar
direcţia muzicală lui Dan Dimitriu.
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„Am bucuria să fac parte din distribuţia unui
spectacol al actualei Stagiuni Estivale alături de artişi atât
de talentaţi, precum şi onoarea de a urca din nou pe scena
unui teatru cu atâta istorie şi să aduc muzica mai aproape
de public. Abia aştept să ne bucurăm împreună de ritm,
culoare şi de atmsofera de vacanţă chiar în inima
Bucureştilor!” - mărturisea Radu Palaniţă, care a interpretat
două piese celebre din repertoriul internaţional al anilor ’60:
„I (Who Have Nothing)” (Tom Jones, Shirley Bassey ş.a.) şi
„Il mondo”, compusă de Carlo Pes, Lilli Greco, Gianni
Meccia şi Jimmy Fontana şi preluată de cele mai mari voci
ale muzicii pop: Gianni Morandi, Ray Charles, Engelbert
Humperdinck, Gianna Nannini, Al Bano, Karel Gott.

„Acces Direct… la Vară” este o călătorie muzicală
estivală „îmbrăcată” inspirat în costume şi decoruri
imaginate cu fantezie de scenografa Ana Iulia Popov, în
coregrafii spectaculoase semnate de Cornel Popovici, puse
în valoare de Orchestra Teatrului Tănase, dirijată de
compozitorul şi orchestratorul Dan Dimitriu. Titlul
surprinde esenţa spectacolului, care propune întâlniri
memorabile cu şlagărele nemuritoare româneşti şi cu
melodii pop-rock din repertoriul internaţional, dar şi cu
muzica populară din toate zonele geografice ale ţării aduse
pe scenă de cei doi charismatici protagonişti – Mirela Vaida
(potpuriu YMCA - Jack Morali şi Victor Willis / Henry
Belolo, „Mamma mia” şi
„Money, Money” –
ABBA, „I will survive” –
Gloria Gaynor şi „Can’t
take my eyes off of you„
– Frankie Valli) şi Adrian
Enache (cu un colaj soul
/ disco / pop - „Soul
With a Capital S” -
Emilio Castillo &
Stephen Kupka, „She’s a
lady” – Paul Anka,
„Since I Met You Baby” -
Ivory Joe Hunter şi „Eşti
frumoasă” - Rareş
Borlea-RAOUL), dar şi
de invitaţii speciali. Tot
ei şi-au adus prin muzică

şi interpretare omagiul lor pentru câţiva dintre cei
mai îndrăgiţi artişti; Adrian Enache a interpretat
un colaj „Vinovaţii fără vină” şi „Sfârşitul     nu-i
aici” – Florian Pittiş, „Nu m-am gândit la
despărţire” şi „Drumurile noastre toate” - Dan
Spătaru, iar Mirela Vaida – „Fată dragă” -
Mădălina Manole, „Nu, nu mai vreau să ştiu” -
Mihaela Runceanu, „Un actor grabit” – Laura
Stoica şi „O portocală” – Anda Călugăreanu.
Remarcabil a fost trio-ul Adrian Enache, Diana
Enache şi Rareş Varniote, care a dovedit încă odată
succesul acestui proiect muzical. Spectatorii au
aplaudat şi au dansat şi pe ritmurile muzicii
populare, Mirela Vaida interpretând „Mi-am pus
busuioc în păr”, „Hai iu iu”, „Aseară vântul
bătea”, „Mărioară de la Gorj”, „Bate toba
mărunţel”, iar finalul a aparţinut celor doi care au
interpretat celebra „Sex Bomb”, lansată de Tom
Jones.

Oana GEORGESCU
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După 32 de ani...
În această vară, Paul Surugiu-Fuego a aniversat trei

decenii de carieră artistică! Cum mai trec anii... Parcă ieri
un puşti talentat şi ambiţios venea noaptea cu trenul de la

Turda la Bucureşti, cu un sendviş în buzunar, pentru a lua
lecţii de muzică cu maestrul George Grigoriu, către care
fusese îndrumat de Jolt Kerestely. De altfel, chiar debutul
lui pe scena festivalului de la Mamaia s-a produs în cadrul
unui recital dedicat lui George Grigoriu. În acest răstimp a
devenit un artist de uriaşă popularitate, cu turnee naţionale
şi internaţionale, concerte „sold out” la Sala Palatului, 3

Discuri de Platină şi 5 de Aur. În 2012, foarte tânăr deci, a
fost învestit cu titlul de Artist al Poporului în Republica
Moldova, între numeroasele distincţii cu care a fost onorat
numărându-se la loc de cinste Premiul UCMR pentru
discurile înregistrate cu muzica lui Jolt Kerestely, precum şi
premii ale revistei „Actualitatea Muzicală”, cel mai recent

în toamna anului trecut.
Această ultimă distincţie
s-a datorat în primul rând
emisiunii pe care o prezintă
la TVR2, „Drag de România
mea”, în care invită compo-
zitori şi interpreţi din toate
generaţiile, fiind singurul
moderator care dovedeşte
un profund respect faţă de
toţi colegii şi faţă de înain-
taşi. În această idee a avut
loc invitarea sa de către
Marin Mândrilă la tradiţio-
nalul Festival al Drapelului
de la Comarnic, unde Paul
Surugiu-Fuego a transferat,
pur şi simplu, un concert
monumental de tipul celor
de la Sala Palatului sau de la

Chişinău. Totul „live”, cu orchestra şi dansatorii
Ansamblului „Cindrelul” din Sibiu – dirijori Cristian
Obrejan şi Radu Dinescu, coregrafia Silvia Macrea şi Alesia
Sas. Schimbând numeroase costume, potrivit diverselor
zone ale ţării, protagonistul a depănat în faţa unui stadion
arhiplin o poveste a spiritului naţional, din drag de
România noastră şi de tricolor. Cunoscuta interpretă
Pompilia Stoian remarca, urmărindu-i emisiunile TV şi
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Gală la Râmnicu Vâlcea
Filarmonica „Ion Dumitrescu”

din Râmnicu Vâlcea, manager Petruţ
Constantinescu, a fost gazda
impecabilă şi ospitalieră a unui
concert emblematic, înscris în
Programul Naţional „Romanţele
dorului”, eveniment asociat
Festivalului Naţional de Romanţe
„Crizantema de aur”, desfăşurat
după cum se ştie sub patronajul
Comisiei Naţionale a României
pentru UNESCO. Asociaţia culturală
„Cetatea romanţei” din Târgovişte,
iniţiator al acestor evenimente, a adus
la rampă laureaţi prestigioşi ai
festivalurilor „Crizantema de aur” de
la Târgovişte şi de la „Crizantema de
argint” de la Chişinău, între care

nume importante ale scenei lirice, toţi evoluând în
acompaniamentul orchestrei simfonice sub bagheta lui

Tiberiu Dragoş Oprea, dirijor
invitat permanent al filarmonicii
vâlcene. În deschiderea celor două
părţi ale concertului, momentele
orchestrale au fost dedicate
compozitorilor Gherase Dendrino
(valsul-romanţă din opereta
„Lăsaţi-mă să cânt!”) şi Eugen
Doga, plecat cu puţină vreme
înainte dintre noi (celebrul vals
„Gramofon”), după care valoroşi
promotori ai romanţei au înlănţuit
o serie de titluri binecunoscute,
alături de romanţe vechi, bijuterii
ale genului, alegând şi lucrări noi,
laureate la concursurile de Creaţie.
Un adevărat dialog între generaţii,
reconfirmând ceea ce declara

concertele, memoria sa muzicală
fabuloasă. Şi aici, la Comarnic, din cele
peste 600 de cântece din repertoriu a

adus la microfon câteva zeci, singur
sau în duet cu invitaţii de onoare,
abordând muzică uşoară, populară,

patriotică sau de petrecere (minunat
colajul cu piese lansate de Gică
Petrescu!). Au venit spectatori din toată
ţara, atraşi de afişul atractiv şi de
mediatizarea profesionistă, bucurându-
se de reîntâlnirea cu Veta Biriş, Matilda
Pascal Cojocăriţa, Ştefan Cigu, Alina
Bâca, Traian Stoiţă şi duetul Alesis
(Alina şi Romeo Negoiasă la mare
înălţime cu marele lor şlagăr „Mi-e dor
de Bucureştiul de-altădată”). 

La final, premiindu-i, împreună
cu actorul Gabriel Fătu, pe norocoşii
câştigători la tombola cu premii
substanţiale, Marin Mândrilă (care cu
această ocazie şi-a lansat cartea
biografică) a anunţat că de-acum
încolo, în fiecare an, la Festivalul
drapelului show-ul principal va fi
oferit de Paul Surugiu-Fuego.
Inspirată decizie.

Marius CHIHER
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reputatul compozitor Ion Dumitrescu, fost preşedinte al
Uniunii Compozitorilor: „Romanţa bună, romanţa
adevărată este lirică prin excelenţă. Cu parfumul suav pe
care-l exală, cu delicateţea, cu duioşia, cu sensibilitatea
versurilor şi a muzicii ea a găsit şi va găsi întotdeauna
drumul drept către inimile oamenilor”. De altfel, în
program au figurat şi două medalioane omagiale, unul din
ele dedicat sensibilei poete Mariana Dumitrescu, soţia lui

Ion Dumitrescu, iar celălalt poetului naţional Mihai
Eminescu. Medalioanele au beneficiat de vocile remarcabile
ale interpretelor Georgeta Plută şi Elina Dincă Velica, cu
compoziţii semnate de Alexandru Corfescu, respectiv de
Dumitru Caulea din Cernăuţi. Ceilalţi străluciţi tălmăcitori
ai romanţelor au fost tenorul Sorin Lupu de la Cluj-Napoca,
Alina Ichim şi Lorand Cristian.

Fiind vorba de un spectacol în premieră la Râmnicu-
Vâlcea, în faţa unui public nu neapărat familiarizat cu
romanţa, înveşmântarea întregului concert într-o ţinută de
gală era extrem de importantă. Apreciata artistă Alina
Mavrodin Vasiliu, directoare artistică a Festivalului
Naţional „Crizantema de aur” de la Târgovişte, a susţinut,
din postura de moderatoare, un întreg tratat documentat
de specialitate, cu un istoric al acestui gen muzical atât de
specific românesc, cu date, referiri, paralele, citate. De altfel,
spectatorii au primit pliante în care au descoperit file
emoţionante din istoria genului, inclusiv o pagină dedicată
Imnului Naţional al ţării noastre. Alina Mavrodin Vasiliu a

interpretat de altfel o strofă din romanţa „Din sânul maicii
mele”, compusă în 1832 de Anton Pann pe versurile
poetului târgoviştean Grigore Alexandrescu, romanţă a
cărei linie melodică a fost aleasă în 1848 de Andrei
Mureşanu pentru poemul său „Un răsunet”. Şi un detaliu
absolut tulburător şi evocator, emoţionându-i pe spectatori:
Imnul Naţional „Deşteaptă-te, române!” a fost lansat oficial
la 29 iulie 1848 în Parcul Zăvoi din Râmnicu Vâlcea! Se

înţelege că în afară de rolul acesta de amfitrion
reputata interpretă a susţinut şi un consistent
recital, punând vibrant în valoare creaţii ale unor
compozitori care ne-au lăsat romanţe de neuitat,
rezonând cu melosul atât de specific şi de
românesc al genului – Henry Mălineanu, Aurel
Giroveanu, Dan Stoian, Paraschiv Oprea.
Transmis în direct pe pagina de facebook a
Asociaţiei culturale „Cetatea romanţei” din
Târgovişte, cu audienţe mari în întreaga lume
(conaţionalii noştri de peste hotare au un dor
sfâşietor de limbă strămoşească, de poezie, de
romanţă...), evenimentul a promovat în egală
măsură muzeul „Casa romanţei” din Târgovişte,
care completează strălucit salba de muzee a
Complexului Naţional Muzeal „Curtea
Domnească” din Târgovişte.

La finalul concertului de pe scena
sălii „Lahovary” artiştii şi spectatorii au
cântat într-un glas, cu însufleţirea de-
acum familiară de la festivalurile de gen,
celebra romanţă a sufletului românesc
„Ciobănaş cu 300 de oi”, aşa încât nu este
de mirare că toţi au acordat evenimen-
tului 5 stele, vorbind despre „o seară
magică”, un „balsam pentru suflete”, un
„regal muzical”, aprecieri superlative
venind în egală măsură din partea
managerului Filarmonicii „Ion
Dumitrescu”, Petruţ Constantinescu, cât
şi a dirijorului Tiberiu Dragoş Oprea.
(foto: Cătălin Mărgărit, Filarmonica „Ion
Dumitrescu”)

Dorin MANEA
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Ozzy Osbourne
John Michael „Ozzy” Osbourne, legendarul „Prinţ al

Întunericului”, a murit la vârsta de 76 de ani, la doar câteva
săptămâni de la concertul său de adio, în care a fost omagiat
de zeci de vedete heavy metal şi nu numai, pentru
amprenta de neşters asupra muzicii şi culturii pop. 

Aşezat pe un tron, din cauza problemelor de
sănătate, Ozzy Osbourne a concertat alături de Black
Sabbath într-un spectacol istoric de adio. Acest concert a

avut loc în oraşul Birmingham, locul în care pe 3 decembrie
1948 se năştea Osbourne. Lăsând în spate o copilărie
modestă, înfiinţa în anul 1968, în
acelaşi oraş, împreună cu Tony
Iommi, Geezer Butler şi Bill Ward,
formaţia Black Sabbath. 

Albumul de debut, „Black
Sabbath” (1970), şi mai ales
următorul, „Paranoid” (1970), cu
hituri precum „Iron Man” şi
„Paranoid”, au deviat istoria rock-ului
pe un alt făgaş, propunând o sono-
ritate întunecată şi tematici oculte,
care, alături de vocea inconfundabilă
a lui Osbourne, au făcut din Black
Sabbath un nume de referinţă. 

Ozzy Osbourne era figura
centrală a formaţiei, dar în 1979 a fost
concediat de formaţie în urma
consumului frecvent de droguri. 

Colaborând cu managerul
Sharon Arden, cea care va deveni în
scurtă vreme soţia sa, Ozzy şi-a lansat
cariera solo. 

Primul album marca Ozzy Osbourne, „Blizzard of
Ozz” (1980), care conţinea şi melodia „Crazy Train”, a
obţinut de 4 ori discul de platină, marcând o revenire
triumfală. Următorii ani au adus alte albume care au fost
premiate cu discuri de platină, precum „Diary of a

Madman” (1981), „Bark at the Moon” (1983), „The Ultimate
Sin” (1986),  „No Rest for the Wicked” (1988),  „No More
Tears” (1991), „Ozzmosis” (1995) şi „Down to Earth” (2001). 

În 1996, Ozzy, Sharon şi fiul lor, Jack, au creat
Ozzfest, un festival itinerant de heavy metal, care promova
trupe noi, consolidând în acelaşi timp şi influenţa lui
Osbourne. 

În 2002 a apărut emisiunea TV „The Osbournes”
(2002–2005), care a prezentat viaţa de familie a starului rock
alături de Sharon şi copiii săi, Kelly şi Jack, devenind al
treilea cel mai vizionat program al MTV. 

În 2013, Osbourne s-a
reunit cu Black Sabbath pentru
ultimul album, „13” (2013), şi
apoi pentru turneul de adio
„The End” (2016–2017). Cariera
sa solo a continuat cu „Ordinary
Man” (2020) şi cu cel de-al
treisprezecelea album şi ultimul
lansat de Ozzy, „Patient
Number 9” (2022), acesta din
urmă câştigând două premii
Grammy din cele 5 obţinute în
total (solo sau alături de Black
Sabbath) în 2023 pentru „Cel
mai bun album rock” şi „Cea
mai bună interpretare metal“. 

Osbourne este printre
puţinii muzicieni incluşi de
două ori în Rock And Roll Hall
of Fame, fiind prezent atât ca
artist solo, cât şi ca membru al
formaţiei Black Sabbath, dar,
mult mai important, Ozzy
Osbourne a fost aşezat într-un

loc special în inimile milioanelor de fani, care l-au iubit
pentru spiritul său rebel, talentul brut şi extraordinara

rezilienţă. Ultimul efort de a apărea pe scenă, de a fi alături
de publicul său chiar înainte de final, a dovedit încă o dată
că această dragoste a fost mereu reciprocă. 

David LAPADAT
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SFINX – „Lume albă” – 50
A trecut jumătate de secol de la lansarea primului

album Sfinx şi chitaristul Dan Bădulescu, membru atunci, a
postat on-line numeroase amintiri despre discul la care a
participat, cu sumedenie de picanterii, culise, contexte
muzicale. Jurnalistul Octavian Ursulescu (la rândul său,
jucător de prim-plan pe acelaşi eşichier) a găsit
indicată perspectiva mea (ceva mai tânăr) pentru a
marca aniversarea. Coincidenţa face să fi scris o
prezentare a reeditării albumului (iniţial
Electrecord, cu Theodor Negrescu maestru de
sunet) pe CD (Soft Records, 2015), în urmă cu un
deceniu, o ediţie aniversară (remasterizată de Isac
Production, cu participarea editorului Romulus
Arhire) limitată, epuizată rapid. Aceasta a mai
conţinut în spaţiul rămas liber pe disc încă patru
piese de pe EP-ul din 1974.

Când spui Sfinx, te gândeşti imediat la Dan
Andrei Aldea. Iar ei, colaboratorii săi, nu se vor
simţi jigniţi, ci, dimpotrivă, onoraţi că au putut
edifica împreună acest material discografic. Pentru
că el este muzicianul rock şi folk care a survolat
graniţele genurilor muzicale fără nici un efort,
provocând admiraţia generală cu fiecare melodie,
solo ori orchestraţie. Considerat de mic un copil-
minune al viorii, muzicianul a descoperit însă în
adolescenţă chitara electrică şi prin ea genul rock,
care explodase în acei ani într-un fenomen greu de
cuantificat şi astăzi. 

După un parcurs şaizecist beat, grupul
Sfinx a fost practic reinventat de Aldea cu
fondatorul, basistul Corneliu „Bibi” Ionescu, şi bateristul
Marian Toroimac, iar primul semn viabil (oficial) s-a
consumat la marele Festival Pop organizat de Club A în
1971, pe o scenă cu supermuzicieni şi concepte eclatante. O
formulă cu o muzică cvasiacustică (pop cameral, îi spunea

Dan), un grup experimental căruia muzicianul i-a dus dorul
până la dispariţie (18 ianuarie 2020). Iar upgradarea
componenţei a făcut posibilă trecerea spre registrul pop-
rock şi progresiv, girat într-un mod original pentru întreaga

muzică românească, influenţând generaţiile următoare de
compozitori, instrumentişti şi melomani.

Polarizate de măiestria liderului, discul conţine
deopotrivă compoziţii ale celorlalţi membri ai grupului (cu
aportul instrumental – orchestral capital al lui Dan, în
aceeaşi osmoză dovedită de aceste înregistrări); dincolo de
muzică, este de remarcat şi încercarea de a fructifica poezii
valoroase din lirica românească, cu risc redus de a fi

cenzurate. Pentru că muzicianul Aldea nu a putut uita
amputările unora dintre operele Sfinx-ului. Aici am găsit şi
singura hibă care i s-ar putea imputa – teoretic,
independent de voinţa sa – casei de discuri Soft Records în
nobila întreprindere, reuşită, de a retroceda (pe cât posibil

in integrum) tranşe din patrimoniul
muzical românesc.

În interviul pe care mi l-a
acordat în preajma aniversării sale (s-
a născut în 9 martie 1950), în 2015,
Dan Aldea făcea lumină în opera Sfinx
rămasă posterităţii, exemplificând cu
episoade punctuale ale luptei cu
cenzura, ori ale subterfugiilor folosite
pentru ocolirea acesteia, deseori
aberantă: „Mă mir cum a intrat o piesă
ca «Horă de băieţi»: «Iar cinstirea ţi se
da / după talpă şi pingea.» (în era
Ceauşescului, fost cizmar, n.a.) sau
«Într-o ţară care-a fost / era mare cel
mai prost». În schimb, e binecunoscut
că «Fiii soarelui» s-a numit, de fapt,
«Cântecul blazatului», iar pentru
«Ziua ta» aveam o versiune optimistă
«Astăzi este ziua ta / ţi-am adus în
dar o stea.» şi alta pesimistă «Ce să fac
cu ziua mea, / ce oare-am să fac cu

ea?»… Orice ascultător care ştie va înţelege că nu de la noi
vin aceste prostii, ci că aşa ne-au fost impuse…”

O altă lumină aruncă şi bateristul Mişu Cernea
asupra apariţiei diverselor compoziţii: „Sfinx a fost mereu
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la limita dintre comercial şi muzica-ştiinţă, trebuia să
balansăm mereu între polii ăştia. Aveam nevoie şi de
popularitate, de cotă, deci mai scoteam şi piese ca acelea de
pe primul album, «Lume albă». Iar acolo trebuie spus că a
existat o experienţă foarte bună prin cooptarea lui Dan
Bădulescu, care ne-a permis şi un repertoriu mai vast; un
muzician interesant, care a ajutat mult Sfinx-ul, în acea
singulară formulă cu doi chitarişti.” Aşadar pop-rockurile
„Călătorul şi copacul”, „Horă de băieţi” ori „Norul” faţă în
faţă cu progresivele „Sinteze”, „Magelan”şi „Lume albă”,
iar printre acestea două bijuterii deasupra oricărei

clasificări: „Secolul vitezei” şi „Om bun”. Fostul coleg de
trupă Cornel Ionescu „Muzicuţă”, deopotrivă ziarist în acei
ani, spunea: „…Dan a aplicat cu sălbăticie şi ce afla la
Conservator; ceea ce cânta cu Sfinx prin ’74 – ’77 era un fel
de esenţă de muzică, mai ales în perioada cu Toroimac…
Ce a făcut el cu «Şir de cocori», cu «Secolul vitezei»
n-apucase să facă la ora aia, din partidele anglo-saxone, nici

Brian May de la Queen! Unisoanele acelea cu bateristul,
cvintolete, sextolete (imită coborârea chitarei, n.a.), de nu
mai aveai loc nici de o lamă de ras între note, erau absolut
unice.”

Cât despre „Om bun”, melodia fanion a
folkului românesc, cea mai cunoscută şi cântată
piesă dintre compoziţiile Dan Aldea, Bădulescu
interpreta / explica la un moment dat: „Melodia
a fost implicată în legitimarea muzicii tinere –
concept promovat de Adrian Păunescu şi Florian
Pittiş în Cenaclul Flacăra. Şi textul e tot al lui
Dan, iar linia melodică depăşeşte cadrul muzical
medieval, servind ideii de menestrel, de bufon
(tipică pentru medievalul istoric) şi deschizând
şi alte porţi, altfel greu de desferecat…”

Interesant de amintit faptul că printre
piesele propuse pentru EP a figurat, înainte de
„Ziua ta”, o a doua compoziţie a lui Petre
Iordache, „Plumb”, prea sumbră pentru a intra
pe disc. Coincidenţa face ca respectiva melodie,
refăcută cu tehnica acestor ani de autor şi de
chitaristul Cristi Gram, a apărut în 2014 sub
auspiciile aceluiaşi label Soft Records pe un disc
al emigranţilor. Nu puteam să nu lansez atunci
întrebarea (adresată şi liderului în interviul sus-
citat) dacă nu cumva ar fi loc de un „restitutio in
integrum”? Răspunsul a rămas suspendat, pe
fundalul cuvintelor sale care îndeamnă la
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Puls
� Multi-instrumentistul timişorean Petre Ionuţescu

nu mai e demult doar trompetistul de la Blazzaj. La TVR 3
i-am găzduit, de exemplu, un concert la apus de soare pe
lacul 3 Ape de pe Semenic, în vecinătatea Gărânei, pe o
plută, el înconjurat de instrumente. În primăvară, la
Taşkent, a concertat la „Jazz Festival Uzbekistan”, trimis de
ICR şi Ambasada României de acolo, musai de văzut
filmarea pe youtube, eu recomand „Shifting Moods”.

� Tot în primăvară, tinerii sibieni Revolter
(redenumiţi la primul disc din Revolver) au lansat într-un
miniturneu al doilea lor album - „Parte din proces”. Piesa
titulară, „În cerc”, „Hai hai”, „Ai mei” ori „16” (ca să citez
doar melodiile pe care le-am difuzat în ultimul an la „Puls

Rock” / Rock FM) continuă compoziţiile bune şi variate
(modern metal zic sibienii, cu ingrediente nu-rap-metal-
core, adaug eu). Solistul Dragoş Rădulescu are vocea încă în
schimbare, dar e bine balansată de aceea guturală a
chitaristului solo Ştefan Marcu. Favoritul meu este, fără
doar şi poate, Haris Mureşan, cel care - din spatele tobelor
- nu e cel mai departe ci, dimpotrivă, aproape de inima
iureşului metalic. 

� „Spectacolul este mai mult decât un concert. Este
o meditaţie artistică asupra timpului, iubirii, durerii,
speranţei şi renaşterii. (...) Timpul nu e duşmanul nostru, ci
scena pe care dansăm.” Pe lângă pianul şi sound-ul de
orchestră care l-au consacrat, show-ul a inclus tehnologie
de ultimă generaţie, lumini epice, efecte pirotehnice şi un
invitat neaşteptat, Aisa, un robot cu voce, asistentul său de

studio. Nu doar un artificiu tehnologic,
mai spunea Bogdan, ci simbolul unei arte
în plină evoluţie, în care inteligenţa
artificială se împleteşte cu emoţia umană.
În iunie, Bogdan a postat pe facebook o
melodie nouă însoţită de o întreagă
punere în scenă în concert, cu orchestră,
dansatori, zburători... iar eu sper să
ajungă şi la Bucureşti cu show-ul clujean,
cu un plus de promovare. Mai ales că
mesajul muzicii sale curente este mai mult
decât actual, iar capitala merită să îi
confirme nivelul atins.

� Bucureştenii Breathelast au lan-
sat în primăvară noul album „Mare
ascunsă”, sub egida Universal Music.
Preferinţa subsemnatului - „Lumea e a
noastră” - single electro-heavy, colaborare

AM

meditaţie: „Pentru mine, albumul
„Zalmoxe” (considerat capodopera lui
Aldea, ca şi „Cantafabule” - Phoenix,
n.a.) a fost culmea eşecului proiectului
meu personal. Atunci, în România, a
fost momentul în care mi-am făcut
CV-ul, întrebându-mă unde am
ajuns… Pentru că eu am sacrificat totul
pentru Sfinx!”

Marele muzician a plecat dintre
noi brusc, în febra creaţiei – pregătea
un spectacol rock simfonic „Zalmoxe”,
în paralel cu reînregistrarea albu-
mului, necenzurat, cu tehnica
modernă în care s-a specializat
continuu încă dinaintea emigrării în
Germania. Personal, imediat după

dispariţie, am reluat şi am strâns noi
interviuri şi arhive pentru a-l omagia
în volumul „Dan Andrei Aldea –
Zbateri, zboruri, lumini” (Casa de
pariuri literare, 2020), urmată de două
documentare „Remix” la TVR 3 cu
acelaşi nume (a treia parte este în
lucru). Musai de notat, pe lângă câteva
omagii provocate de proiectul „Rockul
Carantinei”, săvârşite de muzicieni
importanţi din mai multe generaţii
„Secolul vitezei”. Reînregistrarea i se
datorează şefului de proiect Vladimir
Pocorschi (chitară, voce), reuşită
împreună cu bateristul Bubu Cernea
(tobe, fiul lui Mişu) şi basistul Sorin
Vasile.

Personal, ca atâţia alţii, rămân
un fan necondiţionat al lui Dan Andrei
Aldea şi al fiecărei secunde înregistrate
de acesta, cu vocea sau cu instrumen-
tele (pentru că – o spunea succesorul
său la chitară în Sfinx, Sorin Chifiriuc –
oricare dintre ele reprezintă o
încercare de Muzică), în particular o
conectare simbiotică la cultura româ-
nă. La mulţi f-ani, Dan Aldea / Sfinx /
„Lume albă”!
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cu Lorant Sirgher aka Byte Your Tongue, dar merită
ascultat şi restul pieselor, compuse cu multă inspiraţie şi
produse la nivelul acestor ani...

� De Bogdan Ota, ot Botoşani (absolvent al
Universităţii de Arte „George Enescu” din  Iaşi, la pian),
ştiu demult, fiind preocupat de diaspora. A ieşit în faţă prin
Norvegia - cu manta, cum se spune -, într-un talent-show.

După ce s-a repatriat, a avut la un moment dat un concert
di grande în Piaţa Constituţiei din Bucureşti, cu orchestră
simfonică. Apoi a dispărut în Las Vegas. Să cânte, nu să
joace la păcănele, pardon. A lansat un album – „Bliss” -, a
colaborat sau a impresionat personalităţi de peste ocean. De
nişte ani, tinerii jurnalişti muzicali de la Botoşani mi l-au
semnalat că (şi-)a revenit, l-au şi intervievat. După un
concert de prezentare la Iaşi, la sfârşitul anului trecut, omul
(electro-) orchestră a ajuns în primăvara aceasta şi la Cluj,
pentru o nouă lansare a albumului curent „Chronos –
Master of time”. Cu o dimensiune în plus: 

� L-am avut invitat, în urmă cu trei ani, pe pianistul
Andrei Irimia, atunci când a lansat în turneu discul „All

strings attached”, un concept muzical acustic aproape
atmosferic, clasic şi contemporan deopotrivă. O nişă cu
destui fani. Între arhivele video pe care le-am folosit la
editarea reportajului, una făcea notă distinctă (dar nu
discordantă): „Pasărea fericirii” - o superbă şi inedită
înregistrare cu Marius Manole. Între timp, Andrei şi Marius
au pus la cale un spectacol conceptual numit „Lumini şi
umbre”. Turneul a început pe 1 martie la Craiova şi a trecut
prin Timişoara, Bucureşti, Braşov, Constanţa, Iaşi şi Cluj,
jucat peste tot cu casa închisă. Nu ştiu dacă s-a filmat
undeva, dar eu recomand o postare youtube inedită din
primăvară - „Anao Marva”, piesă compusă şi înregistrată
cu Artem Gribov şi Artizan Orchestra. Pe de altă parte, în
ipostaza solo, Andrei e de văzut în toamnă în câteva
capitale europene, pentru a încheia miniturneul cu un
recital la Sala Radio, în 8 noiembrie.

� Numele şi valoarea Mădălinei Pavăl
(compozitoare, solistă dar şi titulară de orchestră) nu mai
reprezintă un secret, cel puţin pentru publicul tânăr de la
noi. Pe lângă difuzările la radio, am şi căutat în culise, după
omul din spatele orchestraţiilor, până de curând.. Este

vorba despre Alexei Ţurcan (chitarist, instrumente cu
claviaturi), cel care a pornit grupul rock alternativ Travka la
întâlnirea cu solistul George Gâdei, demult, în primii ani
2000, la teatrul din Focşani. Care Alexei a început să-mi dea
de gândit de când a venit să-l filmăm pentru TVR în clubul
bucureştean Silver Church, cu proiectul Discoballs, în jur
de 2010. Cu nişte ani buni în urmă, l-am găsit din nou
evoluat într-un maxi-grup cu geometrie variabilă, Tomma
Alistar, care îmbina savant dar pop(ular), sonorităţi de
instrumente acustice cu matricile electro. În pandemie au
cântat la Gala Premiilor Gopo. Apoi l-am văzut pe Alexei
compunând muzica unui documentar de senzaţie –
„România sălbatică”, pe prima piesă se aude şi Mădălina. Şi
mai de curând, a semnat o altă coloană sonoră, pentru
filmul „Visul” al lui Cătălin Saizescu, de văzut şi de râs. În
mai a revenit cu grupul său la Gala premiilor Uniter, la
Craiova.

Pagini de Doru IONESCU
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Brian Wilson
A adunat în el tot ce se poate strânge într-un om.

Dragoste pentru artă, ambiţie, faimă, regret, suferinţă,
boală, bucurie, reuşită, toate acestea purtate de un singur
spirit timp de 82 de ani. 

S-a plimbat printre noi, a văzut cu ochii lui ţărmul
nebuniei şi a simţit asupra sa, ameninţând cu o apăsare
înşelătoare, blestemul inspiraţiei. Călăuzit de îngeri rătăciţi
şi demoni răbdători, întruchipaţi când de acordurile lui
Gershwin, când de fumul gros al ţigărilor cu marijuana, s-
a lovit de zidul de sunet al lui Phil Spector şi de rivalitatea
celor patru Beatles, care cuceriseră America. Atunci a

conceput un album menit să fie mai mare decât însăşi
muzica. Costând aproape o jumătate de milion de dolari,
albumul „Pet Sounds” a reprezentat o revărsare uriaşă de
forţe, depăşind imaginaţia contemporană. Îmbinând
muzica pop cu influenţe jazz şi clasice, „Pet Sounds” uimea
prin orchestraţiile sofisticate (în care apar instrumente care
treceau dincolo de standardele pop-rock ale anului 1966:
coarde, suflători, theremin, clavecin şi chiar sunete
neconvenţionale precum clopoţei de bicicletă), prin armonii
vocale complexe, schimbări metrice şi progresii armonice
insolite. Utilizând cu meticulozitate capacităţile studioului
de înregistrare, o atenţie deosebită a fost acordată
versurilor, care explorează teme introspective precum
dragostea, alienarea şi îndoiala, îndepărtând pop-ul de
temele simpliste spre o rezonanţă emoţională profundă.
„Pet Sounds” este întruchiparea ideii de album ca declaraţie
artistică. 

Întrebându-se dacă „Pet Sounds” este opera unui
geniu sau pur şi simplu o colecţie de cântece pretenţioase,
dar fără o valoare reală, după o vreme de gândire de câteva
decenii, marile publicaţii (precum NME, Mojo, Uncut,
Rolling Stone sau The Times) au decis să lase răspunsul la
această întrebare în seama posterităţii, aşezând momentan
discul spre păstrare în topurile celor mai bune albume din
istorie. 

Când vine vorba de Brian Wilson, nu putem aminti
numai despre milioanele de discuri vândute, despre
formaţia The Beach Boys, despre „Good Vibrations”,
despre colaborarea inedită cu inspiratul Van Dyke Parks şi
încercările de a contura primul album conceptual rock
(înainte de „Sgt. Pepper’s Lonely Hearts Club Band”), ci şi
despre influenţa uriaşă pe care a avut-o asupra muzicii ca
fenomen pop, cât şi despre căutările spiritului său rătăcitor
ce şi-au găsit pe deplin ecoul în numeroasele sale cântece,
care sunt mereu în căutarea unui centru, a unui fel de
echilibru, la fel ca însuşi autorul lor. 

Lewis Capaldi
Artistul care cucerea topurile din Regatul Unit în

urmă cu jumătate de deceniu cu hit-urile „Someone You
Loved” şi „Before You Go” a revenit pe scenă după o
dureroasă pauză de doi ani. 

Lewis Capaldi, aflat în 2023 la apogeul notorietăţii,
şi-a anunţat fanii în cadrul festivalului Glastonbury că va
părăsi scena, cuprins de o criză emoţională specifică
afecţiunii sale, în urma căreia nu a reuşit să termine
recitalul.

Suferind de sindromul Tourette, care se manifestă
prin ticuri verbale si fizice incontrolabile, Capaldi a părăsit
viaţa publică invocând stresul şi anxietatea care au venit
odată cu celebritatea. 

În luna mai a acestui an, în cadrul unui eveniment
organizat de fundaţiile caritabile pentru a sprijini tinerii
loviţi de depresie, Lewis Capaldi a susţinut pentru prima
oară de la retragere un concert. Rugat să mai aştepte câteva
minute după ce programul se terminase „oficial”, publicul
a fost surprins să îl revadă cântând în faţa lor pe artistul
scoţian, iar fanii au sperat că Lewis Capaldi va reveni pe
scenele mari în curând. 

Evenimentul la care a participat Lewis Capaldi a fost
într-un anume sens restrâns. A fost o ocazie dedicată
strângerii de fonduri caritabile, iar în timpul recitalului cei
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aflaţi în audienţă au fost rugaţi să nu filmeze şi să predea
telefoanele mobile. 

Deşi a infirmat zvonurile conform cărora ar fi pe cale
să îşi reia viaţa concertistică, Capaldi şi-a făcut din nou
apariţia, de această dată, pe scena Glastonbury 2025, cu un
set de cântece restrâns, manifestându-şi bucuria de a fi
împreună cu fanii chiar şi pentru o scurtă perioadă, în locul
în care în urmă cu 2 ani totul părea să se fi sfârşit.

Bob Dylan – 
“Rough and Rowdy Ways” Tour

Turneul „Rough and Rowdy Ways” care a debutat
în 2021 în Milwaukee, Wisconsin şi care ar fi trebuit să se
încheie în anul 2024, s-a prelungit cu încă un an. Gândit

iniţial ca un turneu de promovare a albumului cu acelaşi
nume lansat în 2020, turneul a luat amploare şi a devenit
un veritabil brand asociat cu Bob Dylan. Între timp, în anul
2023, Dylan a lansat albumul de studio cu numărul 40.
Intitulat „Shadow Kingdom”, albumul conţine în mare
parte reînregistrări ale unora dintre cele mai cunoscute
cântece scrise de Dylan de-a lungul deceniilor, cântece
precum „It’s All Over Now, Baby Blue”, „Tombstone
Blues” sau „Forever Young“.

„Rough and Rowdy Ways” a început în acest an în
Statele Unite ale Americii şi se va termina cu o revenire a lui
Dylan în Euorpa, acolo unde a anunţat deja concerte în
Regatul Unit şi în Irlanda. 

Este cunoscut faptul că Bob Dylan caută mereu să
reîmprospăteze repertoriul concertelor sale, evitând
deseori, spre tristeţea fanilor, cântecele vechi care l-au
consacrat în deceniile de început de carieră. Cu toate
acestea, în cadrul concertelor marca „Rough and Rowdy
Ways” publicul a avut ocazia să asculte şi cântece din anii
’60 şi ’70 precum „Mr. Tambourine Man”, iar în acest an în
Statele Unite piesa „The Times They Are A-Changin’ “ a
revenit pe scenă după 15 ani de absenţă. 

Paul McCartney în 
Statele Unite

Paul McCartney se afla la începutul verii alături de
Bruce Springsteen şi de publicul înfocat de pe Anfield Road
pe scenă în calitate de invitat surpriză al concertului
susţinut de artistul american, spre bucuria enormă a
publicului din Liverpool. 

Ulterior, McCartney a revenit cu o nouă surpriză, de
data această pentru publicul din Statele Unite şi a anunţat
revenirea sa pe scenele din America după o pauză de trei
ani. 

Seria de concerte americane face parte din turneul
mondial al artistului britanic, intitulat „Got Back”. Acesta s-
a desfăşurat de-a lungul ultimilor ani prin zeci de recitaluri
susţinute de McCartney pe multiple continente (America
de Nord, America de Sud, Europa sau Australia).

În finalul acestui an aşadar, Paul McCartney, în
vârstă de 83 de ani, pleacă din nou spre Statele Unite ale

Americii, locul unde, în urmă cu decenii, împreună cu John
Lennon, George Harrison şi Ringo Starr rescria istoria
muzicii pop-rock. Aducând în faţa publicului unul dintre
cele mai frumoase repertorii muzicale (marca The Beatles,
McCartney şi Wings), Paul McCartney va începe seria de
concerte în California, apoi va apărea pe scenă în Las Vegas,
Denver, Des Moines, Minneapolis, Tulsa, New Orleans,
Atlanta, Nashville, Columbus, Pittsburgh, Buffalo,
Montreal, Hamilton şi, în fine, în Albuquerque, oraş în care
se vor auzi pentru prima oară live în varianta originală
cântece cum sunt „Can’t Buy Me Love”, „Love Me Do”,
„Blackbird”, „Get Back”, „Hey Jude” sau „Let It Be”.

InternaţionalPe glob
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Monetăria regală britanică – 
50 de ani de Iron Maiden

The Royal Mint din Marea Britanie a găsit un mod
inedit de a omagia formaţia britanică Iron Maiden cu ocazia
împlinirii a 50 de ani de la începuturile trupei. Astfel,

Monetăria Regală a lansat o serie limitată de monede marca
Iron Maiden, pe care este înfăţişată mascota oficială a
formaţiei, personajul Eddie. De la crearea sa în anii ’80,
Eddie a devenit sinonim cu brandul Iron Maiden, fiind
nelipsit de pe grafica albumelor, afişelor şi materialelor
promoţionale.

Eddie a devenit de-a
lungul timpului un simbol al
muzicii heavy metal. Perso-
najul ia înfăţişarea unui sche-
let cu trăsături de zombi, cu o
expresie sinistră, cu ochi goi,
cu dinţi ascuţiţi, cu alte cu-
vinte, o prezenţă sepulcrală,
macabră, dar carismatică. Pe
scenă, în timpul concertelor
Maiden, Eddie devine un
actor activ, un personaj ani-
mat, interacţionând cu publi-
cul şi în acelaşi timp îl putem
vedea jucând diverse roluri
pe copertele albumelor, cum
ar fi apariţia sa în ipostaza de
faraon pe coperta albumului
„Powerslave” (1984), de cy-
borg pe „Somewhere in Time” (1986) sau de samurai pe
„Senjutsu” (2021).

Fiind una dintre cele mai influente trupe britanice
din istorie, vânzând peste 100 de milioane de discuri,
contribuţia Iron Maiden adusă muzicii şi Marii Britanii

timp de jumătate de secol este omagiată în acest an de
Monetăria Regală, care şi-a arătat preţuirea prin crearea
acestei serii de monede comemorative, iar Eddie, fiind
personajul principal şi în acest design, a demonstrat încă
odată că este mai mult decât o mascotă, el este un alter ego
al spiritului rebel şi al energiei creative a formaţiei Iron
Maiden.

King Crimson
O formaţie cu o istorie la fel de bogată precum

orchestraţiile şi aranjamentele insolite prezente pe cele 13
albume de studio, King Crimson a experimentat de-a
lungul anilor, armonizând elemente eclectice precum jazz,
muzica balineză, folk, heavy metal, muzica clasică sau blues
cu rock-ul. Încă de la apariţia albumului de debut „In the
Court of the Crimson King” (1969), formaţia a deschis noi
drumuri pentru formaţiile care au aderat la rock-ul
progresiv, King Crimson inspirând trupe precum Yes sau
Genesis, nume de excepţie ale muzicii anilor ’70. Gândită
încă din anul 1968 de doi muzicieni de o sensibilitate aparte,
Robert Fripp şi Greg Lake, formaţia a cunscut până în
prezent numeroase schimbări de componenţă odată cu
plecarea în anii ’70 a co-fondatorului Greg Lake, care a
format apoi supergrupul Emerson, Lake and Palmer.
Singura constantă din existenţa King Crimson a fost în cele
din urmă chitaristul Robert Fripp. 

În prezent trupa King Crimson este compusă din
solistul Jakko Jakszyk şi instrumentiştii Robert Fripp, Mel
Collins, Tony Levin, Pat Mastelotto, Gavin Harrison şi
Jeremy Stacey, ultimii trei fiind toboşari (de altfel încă din
2014, King Crimson are în componenţă o garnitură unică
de 3 baterişti). 

După mai bine de 20 de ani de pauză discografică
(ultimul album, „The Power to Believe”, datând din 2003),
King Crimson i-a entuziasmat pe fani, sugerând că ar fi
început munca de studio cu scopul de a înregistra un nou
album. Managerul formaţiei, dar şi membrii nu au negat

apariţia unui nou disc în viitorul apropiat, cu toate acestea
s-au arătat rezervaţi în privinţa proiectului şi au încercat să
tempereze entuziasmul publicului. Totuşi fanii sunt
încrezători şi aşteaptă la fel de nerăbdători cel de-al 14-lea
album King Crimson.

David LAPADAT

O melodie pentru fiecarePe glob
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Gică Petrescu
A fost toată viaţa un bărbat elegant, pedant chiar,

fireşte în afară de ultimii ani ai vieţii, când vârsta înaintată
şi singurătatea îl afectaseră. Ceea ce nu permitea însă
nicidecum unor aşa-zişi jurnalişti de la posturi TV să dea
buzna peste el în casă, înfăţişând publicului un bătrân
speriat şi neîngrijit... În timp ce în toate ţările artiştii de mare
valoare sunt cinstiţi şi preţuiţi până la sfârşitul zilelor (a se
vedea festivalul de la Sanremo, de pildă), noi ne batem joc
de ei (cu Gică Petrescu se făceau tot felul de bancuri...), îi

marginalizăm, îi persiflăm, într-un cuvânt nu ne preţuim
valorile! Regretata realizatoare TVR Ioana Bogdan, bună
prietenă cu „Nea Gică”, a semnat în 1995 o excepţională
emisiune dedicată lui, „Muzica e viaţa mea”,
care ar cam fi cazul să fie reprogramată, fiind o
pagină vie de istorie muzicală. Am prezentat-o
şi vă pot spune că am avut şansa de a-i avea
alături în platou pe marii compozitori Henry
Mălineanu, Aurel Giroveanu, Dumitru
Capoianu, Claude Romano, autorul şlagărului
„Ionel, Ionelule” (pseudonimul lui George
Sbârcea, care s-a aşezat şi la pian), pe Alexandru
Arşinel, Dan Spătaru, Angela Similea, Aurel
Storin, Paraschiv Oprea, Biţu Fălticineanu –
cum ar zice francezii „un parter de vedete”. Au
cântat atunci în onoarea omagiatului „nea
Gică”: Alexandru Arşinel, Laura Stoica, Gabriel
Cotabiţă, Elena Cârstea, Sanda Ladoşi, Silvia
Dumitrescu, Anca Ţurcaşiu, Daniel Iordăchioae,
Luminiţa Anghel, deci mulţi tineri, iar
Margareta Pâslaru (din SUA), Aura Urziceanu
(din Canada) şi Sofia Vicoveanca au transmis
mesaje telefonice. Din Arhiva de aur a TVR au
fost transmise secvenţe memorabile, între care celebra
scenetă „Câţi ani are Gică?”. Greu de descris emoţia lui Gică
Petrescu, când a mai apărut şi un tort... muzical. La această
emisiune de pus în ramă a colaborat şi Nicoleta Păun

Marcus, cu care am realizat la TVR la un moment dat o
emisiune aproape fără buget, „Portret în oglindă”, cu lungi
discuţii în care îi antrenam pe muzicieni altminteri puţin
cunoscuţi telespectatorilor, dincolo de creaţiile lor. Îmi aduc
aminte, între alţii, de Henry Mălineanu, Aurel Giroveanu,
Ionel Tudor, Alexandru Mandy... Cu Gică Petrescu am
reuşit performanţa, fiindcă aveam cu el o relaţie personală
excelentă, de a o filma în apartamentul lui, în care nu prea
primea pe nimeni, darămite să se şi filmeze acolo! Deşi nu
costa mai nimic, emisiunea a fost scoasă din grilă după
puţină vreme, sper ca măcar să se fi păstrat undeva prin
videotecă, fiind singurele documente filmate cu aceşti
corifei. Nu întâmplător am pomenit de apartamentul
„inaccesibil” al lui Gică Petrescu. Într-o perioadă când
organizam spectacole la Panciu m-am gândit ce lovitură ar
fi să-l duc acolo pe regele muzicii de petrecere. M-am dus
la el acasă, dar deşi am insistat (precizasem că îl luam la
prânz şi-l aduceam seara acasă), m-a refuzat: „Dragă Tavi,
cred că-mi dau târcoale hoţii, uite aici lângă broască o
scrijelitură. Nu c-aş avea ceva valori, doar amintiri de la
Cezarina...”. La serile video desfăşurate acasă la Stela
Popescu, în afară de soţul acesteia, scriitorul Mihai
Maximilian, de compozitorul Vasile Veselovski sau de
muzicianul Nicolae Licareţ trecea adesea şi nea Gică, să
returneze casete cu filme şi să ia altele. Noi o lungeam până
târziu, mai ales că Stela venea după spectacole, dar Gică
Petrescu la ora 22 fix pleca, îl aştepta acasă Cezarina! A avut
o longevitate artistică ieşită din comun datorită acestui
program respectat riguros – nu pierdea nopţile, nu bea, nu
fuma. S-a comentat mult că, asemeni altor artişti celebri, era
mai econom, ca să folosesc un eufemism, dar are asta vreo
importanţă în raport cu statura lui artistică uriaşă? Doar
asta se cuvine să ne intereseze când vorbim de corifei ai
artelor, nu viaţa lor personală! În ultimii ani ai vieţii Armata
a făcut un gest sublim: nea Gică doar traversa (locuia pe str.
Beldiman) şi mânca gratis la restaurantul CCA, ca invitat
de onoare permanent! Aşa arată respectul faţă de cei care
ne-au înfrumuseţat viaţa cu harul lor. Şi tot graţie Armatei
Gică Petrescu are o placă de marmură, alături de alţi mari

dispăruţi, la Monumentul Muzicii Româneşti, amplasat în
faţa Inspectoratului General al Muzicilor Militare, pe bd.
Iuliu Maniu. Treceţi pe acolo şi depuneţi o floare în
memoria lui. Iar seara, când ajungeţi acasă, să repetaţi cu
cei dragi simpaticul îndemn: „Ia mai toarnă-un păhărel!”...
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Nicu Alifantis
Trec anii şi peste corifeii muzicii folk... De fapt Nicu

Alifantis (a împlinit 71 de ani? Nu cred că e adevărat!) şi-a
amplificat în timp discursul muzical, devenit tot mai
complex, cu orchestraţii bogate, depărtându-se de
tradiţionala imagine a „omului cu chitara” de la începutul
deceniului 8 al secolului trecut. Era perioada în care poezia
îngemănată cu o muzică de tip baladă cucerea tinerii (aş
spune că atunci aceştia chiar citeau poezie!). În 1971 am

organizat împreună cu fratele meu Florin-Silviu primul
festival naţional folk la Pop-Clubul pe care îl ţineam într-o
sală de la căminele „303” ale Politehnicii. Nu ştiu ce făcea
Nicu Alifantis atunci, dar în scurtă vreme numele lui a
strălucit alături de acelea ale tinerilor participanţi – Mircea
Vintilă, Marcela Saftiuc, Mircea Florian, Doru Stănculescu...
Să nu uităm nici faptul că în acea perioadă festivalul
„Primăvara baladelor” făcea neîncăpătoare aula facultăţii
de Drept din Bucureşti. Nicu Alifantis a fost în permanenţă
în prim-plan cu producţiile sale muzicale, scenice sau
discografice, inovând, găsind mereu noi mijloace de
expresie, cu introspecţii ale universului muzical şi poetic.
Cu siguranţă nu mai locuieşte în Piaţa Romană, sper să aibă
acum o căsuţă cu o grădină plină de melci! Unul din
numeroasele sale discuri de excepţie a fost acela în care a
pus în pagină poezia lui Ion Barbu, aparent dificil de pus pe
muzică. Am la loc de cinste acest album în colecţia mea încă
de la apariţie din motive sentimentale. Poetul Ion Barbu, pe
numele real Dan Barbilian, a fost profesor de matematică
la liceul pe care l-am absolvit, „Dimitrie Cantemir” din
Capitală, şi sunt onorat să figurez alături de el, ca laureat al
Olimpiadei naţionale de matematică (nu vă temeţi, nu intru
în  politică!), în cartea „Profesori şi elevi matematicieni ai
Liceului Cantemir”, scrisă de profesoara mea, Iozefina

Cernica. Când am prezentat prima ediţie a festivalului folk
de la Brăila, cu ani în urmă, normal că l-am evocat pe larg,
fiindcă aici a copilărit şi de aici a pornit pe drumul
succesului. A locuit la început într-o cabină/cămăruţă de
la Teatrul Mic din Capitală, pentru care a compus inspirată
muzică de scenă, reputata regizoare Cătălina Buzoianu
intuind de la bun început talentul lui de excepţie. Dintre
intersectările noastre m-aş opri la două. Înainte de 1989
realizam o serie de spectacole pentru Teatrul Naţional din
Timişoara, unde era o directoare admirabilă, Lucia Nicoară,
reunind de fiecare dată câţiva artişti din Capitală. Pentru a
vă da seama de impactul acestor spectacole şi de valoarea
numelor pe care le convocam (i-am avut acolo, între alţii,
în afară de Nicu Alifantis, pe Leopoldina Bălănuţă, Mitică
Popescu, Horaţiu Mălăele, Radu Gheorghe, Victor
Socaciu...), în oraş nu se puneau afişe, ci se anunţa
spectacolul printr-o pânză uriaşă întinsă pe frontispiciul

teatrului/operei din Timişoara, devenit celebru la
Revoluţie. Şi o amintire mult mai recentă este legată de
aniversarea a 75 de ani de la înfiinţarea Casei de discuri
Electrecord, care din păcate nu mai este decât umbra celei
de altădată. În sala în care fiinţa înainte vreme studioul de
înregistrări unde petrecusem zile şi nopţi alături de
membrii formaţiei Phoenix, la imprimarea celor trei albume
epocale ale legendarei formaţii, cu Freddy Negrescu la
butoane, am găsit o mică scenă şi câteva rânduri de scaune.
Ei bine, în ciuda faptului că nu prea era public (evenimentul
nu fusese popularizat), Nicu Alifantis a ţinut să-şi arate
respectul faţă de casa de discuri la care editase albumele
sale de neuitat şi a susţinut, alături de formaţia sa, un recital
minunat, dovedind încă o dată ce înseamnă un adevărat
Artist.

Pagini de Octavian URSULESCU
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Albumul cu amintiri
� În anii  80, în fiecare joi seara, cu un...sfert din

programul televiziunii române, care avea în total...2 ore (!),
capta atenţia întregii ţări emisiunea „Meridianele

cântecului”, realizată de Titus Munteanu şi de Octavian
Ursulescu şi prezentată de acesta din urmă. După câţiva ani
în care a fost în atenţia „organelor” (era color şi includea
videoclipuri cu artişti occidentali în vogă), după cum se ştie
emisiunea a fost curmată brusc, în timpul difuzării. Ce se
întâmplase? Tovarăşa odioasă de la Cabinetul 2 fusese
deranjată de coapsele dezgolite ale unor dansatoare exotice
şi pur şi simplu dăduse telefon la TVR! Putea măcar să lase
programul până la sfârşit, aşa abia că a remarcat toată

lumea când la mijlocul melodiei a apărut... un taraf de
muzică populară! Cei doi realizatori au reluat în 1990
„Meridianele cântecului”, dar după câteva luni şi-au dat
seama că interesul telespectatorilor nu mai era acelaşi şi au
renunţat. Între primii invitaţi au fost doi artişti apreciaţi
reveniţi în ţară după Revoluţie – Nicolae Covaci de la
Phoenix şi frumoasa Viviana Mitru, în foto. Fostă balerină
la Opera Naţională din Bucureşti, când încă era în ţară a
înregistrat şi a filmat, în emisiunile de la TVR ale lui Ovidiu
Dumitru, câteva frumoase melodii aduse la microfon cu o
voce suavă, delicată, compuse special pentru ea de Ion
Cristinoiu sau Marcel Dragomir. Stabilită în Italia, şi-a
continuat acolo cariera de balerină şi de coregraf.

� Buzăul a dat muzicii noastre uşoare multe voci de
mare calitate, cu performanţe notabile şi cu premii, inclusiv
la festivalul de la Mamaia. Între acestea la loc de frunte se
înscrie Mădălina Manolache, în palmaresul căreia figurează
distincţii importante. Un timp a moderat la un post TV din
Buzău o emisiune foarte vizionată de divertisment,
continuându-şi în paralel cariera muzicală. De curând a fost
invitata lui Paul Surugiu-Fuego la populara emisiune
„Drag de România mea” de la TVR2, unde a adus un

omagiu tulburător
concitadinei sale
Mihaela Runceanu,
printr-o interpretare
excepţională a melo-
diilor „Iartă!” de Ion
Cristinoiu şi „De-ar fi
să vii” de Alexandru
Vilmanyi.

� În istoria
muzicii uşoare româ-
neşti, tulceanca
Alexandra Canareica
figurează cu câteva
performanţe notabile.
A fost ultima
câştigătoare (alături
de            Ramona
Bădescu), în 1989, a

Trofeului popularului concurs „Steaua fără nume” al Tele-
viziunii Române şi se numără printre puţinii solişti care se
mândresc cu două premii de interpretare la festivalul de la
Mamaia, la două ediţii
diferite. De altfel, ea şi-a
reunit la un moment
dat, pe un CD editat de
Casa de discuri Euros-
tar, cele mai frumoase
melodii lansate într-o ca-
rieră prodigioasă şi
încredin-ţate ei de com-
pozitori de vază ai genu-
lui. 

Violonistă, absol-
ventă de Conservator,
Alexandra         Canareica
este în prezent profe-
soară de canto la Tulcea,
numeroşi fiind elevii ei
cu premii importante,
inclusiv la festivalul in-
ternaţional „Cerbul de
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