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Războiul contra... orice
Din când în când, vajnicii noştri apărători ai...

(completaţi pe linia punctată, pentru că se potriveşte în toate
domeniile) îşi aduc aminte de celebra butadă caragialiană „Să
se revizuiască, primesc! Dar să nu se schimbe nimica!”. După
ce trâmbiţează intens că vor economie de piaţă, liberalism,
reducerea cheltuielilor statului, deficit mai mic, adminis-
trarea eficientă a activităţilor plătite din bani publici, „când e
vorba la o adică”, brusc toţi sar în sus de-un cot, clamând că,
desigur, nu e rău să se întâmple toate acestea, dar nu în cazul
lor: să fie, dar nu la noi, ci la alţii! La noi să rămână ca în
stalinism (sau... ca în putinism?!): instituţii finanţate integral
de minister, alocarea bugetelor la nivelul la care au fost
solicitate, plata drepturilor băneşti să fie sfântă, angajări să
se facă cu duiumul şi pe sprânceană, salariile să crească
neîncetat, că doar artiştii trebuie respectaţi! (dacă se poate cât
mai aproape de 100% din bugetul total), ţara – respectiv
capitala – să fie împânzite cu instituţii de cultură publice, care
să nu trebuiască să atingă niciun fel de parametri de
performanţă (nici la încasările din bilete, nici la impactul în
viaţa comunităţii, ca să nu mai vorbim de stabilirea unui jalon
al numărului de reprezentaţii, pentru instituţie dar şi pentru
angajaţi). Toţi se aliază online şi semnează petiţii prin care
afirmă că ţara ar muri dacă ei, lucrătorii pe frontul culturii,
vor fi atinşi măcar şi cu un deget de balaurul reformei. 

Între timp mai condamnăm comunismul, mai susţi-
nem pacea prin achiziţia de arme şi ascundem cu grijă faptul
că în marea majoritate a ţărilor UE şi NATO industria
spectacolelor muzicale este privată şi aduce profit. Să fie la ei,
acolo... Nu ne interesează UE... (oare?). Ei, ba da, desigur, dar
nu când e vorba de interesul personal!

Nu poate fi uitată răscoala din 2015, scandalurile care
au dus la alungarea celebrei balerine Alinei Cojocaru, la
şicanarea şi târârea prin tribunale a echipei manageriale de la
ONB, pentru „vina” de a fi implementat – urmare a unei
Hotărâri de Guvern – o structură mai suplă din punct de
vedere administrativ, care elimina dublarea funcţiilor de
conducere şi oferea o administrare comună Operei şi
Operetei, fără afectarea în niciun fel a independenţei şi
profilului artistic al fiecăreia dintre aceste instituţii.

Ne aflăm acum într-o situaţie economică mult mai rea,
cu perspective deloc încurajatoare. Din nou guvernul cere
reduceri de cheltuieli. Ministerul Culturii se supune şi caută
variante în care să nu desfiinţeze instituţii din subordine şi
găseşte soluţia aducerii la un loc a administraţiilor Operetei
şi Teatrului Muzical „Ambasadorii”. Dar se dă alarma peste
tot: Tragedie! Săriţi! Hoţii! Luaţi-vă mâinile de pe sfânta
cultură! Nu ne lăsăm călcaţi în picioare!... Şi multe alte
asemenea, într-o situaţie când un ministru competent (care
şi-a dovedit priceperea în planul elaborării de legi şi
regulamente specifice, care vine cu experienţa unor mandate
anterioare de secretar de stat, de PDG al Radio România, de
actor-cântăreţ la Operetă, de actor la teatre de stat şi private),
propune mai puţini manageri generali, mai puţini directori
generali adjuncţi, mai puţini directori artistici, ştiind foarte
bine că două instituţii care prezintă spectacole similare pot
convieţui (de fapt, ajustările administrative vor fi atât de
discrete încât cu greu vor putea fi sesizate din afară),
păstrându-şi salariaţii şi repertoriul într-o formă de
funcţionare mai performantă, care ar pune mai puţină
presiune pe bugetul ordonatorului principal de credite.

Dar nu, nu se acceptă! „Nu la noi! Noi suntem... cei
mai buni, suntem unici, suntem de neînlocuit, suntem adulaţi
de public, suntem... nu necesari ci indispensabili, suntem în-
săşi definiţia excelenţei artistice şi a eficienţei!”. Foarte uşor
să înşiri asemenea vorbe din-coadă-sunătoare pe Facebook

sau în petiţii, căci
acolo nu este vorba
despre dovezi, ci des-
pre emoţia creată, des-
pre blocarea imediată
a oricărei schimbări,
prin fraze împache-
tate în cele mai poleite
ambalaje, bombastice
şi lacrimogene, care
au potenţialul de a
stârni tumult şi care
cheamă la luptă împo-
triva ororilor care ur-
mează să fie impuse
cu forţa. Dar pe care le
vor birui, dacă vor fi
uniţi şi dacă nu se
lasă! Căci odată cu in-
demnizaţiile lor de
conducere ar dispărea,
nu-i aşa, spiritualitatea neamului şi frumosul în  România...,
ceea ce este de neconceput... 

Citind în aceste zile poveştile despre cât de performant
financiar şi cât de dorit de români şi de străini este Teatrul
„Ambasadorii”, mai că mă apucă mirarea de ce nu solicită
directorii săi privatizarea şi de ce nu preiau personal
concesiunea – că doar treaba merge ca pe roate, nu-i aşa? Ne-
am putea aduce aminte că aşa funcţiona chiar şi Opera
Română (comasată cu Filarmonica, by the way) – când?, în
perioada de boom economic a anilor de după Marea Unire.
Chiar şi în acele condiţii de bunăstare a bugetului statul a
concesionat urgent administraţia Operei (la doar 1 an după
instituţionalizare) unor antreprenori privaţi, proveniţi din
mediul spectacolelor muzicale.

Nu-i văd pe vajnicii protestatari departe de a fi în stare
să cânte şi „Hai la lupta cea mare, rob cu rob să ne unim”,
căci scopul scuză mijloacele şi poate „boborul” dependent de
Teatrul „Ambasadorii” va fi salvat de samavolnicia
guvernului şi a ministrului, cărora cred ei că le vor demonstra
că pe aici nu se trece! Să rămână totul ca în anii ´50, cu
revărsarea nesfârşită de fonduri – bine, cu o altă propagandă,
progresistă, nu cea sovietică, că nu dă bine, şi ne mai trezim
cu vreo scrisoare de la vecinii care apără Democraţia
Europei... 

Mihai COSMA
PS În tot acest iureş, ideea salvării pe viitor a Tinerimii

Române prin absorbţia personalului de către Filarmonică şi
prin continuarea activităţii (unei instituţii ajunse nu departe
de statutul de anacronic-falimentară) sub manageriatul de la
o instituţie-model, cu rezultate cu adevărat performante, a
trecut aproape neobservată, deci încă necontestată.

Editorial
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Centenar Virginia Zeani
Între 21 octombrie 1925 şi 20 martie 2023 s-a derulat

traiectul vieţii uneia dintre cele mai mari soprane ale
secolului trecut, Virginia Zeani, născută la Solovăstru,
Mureş şi trecută în nefiinţă la West Palm Beach, Florida. 100
de ani de la naştere reprezintă un important moment
comemorativ, de amintire a carierei şi artei sale desăvârşite. 

Pentru mine, totul a început în 1965, când Virginia
Zeani a revenit prima oară la Bucureşti după emigrarea în

Italia (1947), spre a cânta Traviata sub auspiciile Operei
Naţionale, pe atunci Teatrul de Operă şi Balet. 

Îmi permit să transcriu rânduri publicate cu mult
după aceea, aduceri-aminte care stăruiseră în memorie fără
putinţă de dispariţie şi a căror evocare va rămâne de eternă
actualitate.

„La acea vreme, nu ştiam mai nimic despre marea
soprană, plecată de multă vreme din România. Informaţiile
care ne parveneau in anii comunismului erau precare, presa
şi literatura occidentală de specialitate nu spărgeau cortina
de fier. Se auzise doar că făcea o mare carieră internaţională
şi că studiase la Milano cu marele tenor Aureliano Pertile.
Nu-mi amintesc să fi părăsit vreodată sala cu sentimentul
autoimpus de a nu mai vedea titlul respectiv nu ştiu câtă
vreme, spre a nu-mi altera impresia bulversantă, de neşters.
Apariţie de fermecătoare alură hollywoodiană, Virginia
Zeani a avut capacitatea de a mă ţine cu răsuflarea tăiată, de
a mă face să palpit in consonanţă cu trăirile Violettei. Ca
nimeni alta. Secretul? O implicare dramatică la cel mai înalt
voltaj, sprijinită de un cânt suveran, adânc ancorat in marea
tradiţie italiană de interpretare. După ce look-ul imperial al
divei, ţinuta, eleganţa gestului m-au impresionat profund,

şocul auditiv a fost la fel de puternic. Un timbru fascinant,
consistent colorat, cu armonice bogate, o înzestra pe eroină
cu nemaiîntâlnită senzualitate expresivă. Servea dificila şi
complexa vocalitate a rolului cu glas liric-spint, amplu,
strălucitor, agil in desenele melodice spectaculoase ale ariei
din primul act, departe de toate sopranele de coloratură
pură, mecanice şi aride, care inundau scenele şi chiar
destule înregistrări discografice mondiale. Cu mare
varietate de nuanţe în cânt, cu frazare în care sensurile erau
meticulos subliniate, Virginia Zeani a dăruit partiturii
verdiene o interpretare năvalnică, dar plină de rafinamente
diafane şi subtilităţi, topite într-o exprimare scenică
tulburătoare. Violetta ei era pasională, dedicată din
adâncurile sufletului surprinzătoarei iubiri, sfâşiată de
contradicţii, îndurerată, cu renaşteri pline de speranţă şi cu
tragicul sfârşit zguduitor comunicat. (…) 

În epoca postbelică, Virginia Zeani a fost rivala
celebrităţilor, pe care le-a concurat direct şi în rândul cărora
şi-a inscris numele la loc de cinste. După spectacol am mers
la cabină pentru fotografii şi autografe. Am întâlnit o
persoană deschisă, serenă, gentilă, generoasă, ce iradia
fericirea unei memorabile creaţii. Traviata bucureşteană cu
Virginia Zeani s-a constituit într-unul din marile momente
de bucurie artistică a acelor ani, care a persistat cu specială
luminozitate. La fel ca şi Boema pucciniană, cântată in

acelaşi septembrie 1965, când a întrupat o Mimì de
emoţionantă sensibilitate şi intensă simţire lăuntrică.
Impactul cu vocea şi arta Virginiei Zeani a rămas,
într-adevăr, de neuitat.” (Virginia Zeani, fermecătoare alură
hollywoodiană – „Opera Divina”, 2012)

Pentru bună regulă, să reamintesc partenerii
bucureşteni ai Virginiei Zeani în Traviata, Valentin
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Teodorian, Octav Enigărescu (dirijor Cornel Trăilescu) şi
Boema, Ion Buzea, David Ohanesian, Arta Florescu (dirijor
Mihai Brediceanu). Între acele zile, marele bas Nicola Rossi
Lemeni, soţul Virginiei Zeani, oferise la Operă o
memorabilă interpretare a lui Boris Godunov. Cei doi iluştri
artişti au mai revenit ulterior la Bucureşti pentru spectacole
şi înregistrări integrale sau recitaluri pe disc.

În afară de Aureliano Pertile, Virginia Zeani i-a avut
drept dascăli pe mezzo-soprana Lucia Anghel şi soprana
Lydia Lipkowska la Bucureşti, pe Antonio Narducci (dirijor,
viitor profesor în Italia al lui Ludovic
Spiess) şi Luigi Ricci (fost corepetitor al lui
Puccini şi Mascagni, viitor îndrumător al
tenorului Vasile Moldoveanu la
Metropolitan). Virginia Zeani a-a
perfecţionat şi la Scala din Milano graţie
cursurilor de măiestrie susţinute de Arturo
Toscanini.

Violetta a fost personajul debutului
scenic absolut în 1948 la Bologna, rol pe
care l-a interpretat de peste 640 de ori în
ilustra-i carieră. I s-au alăturat eroine
precum Adina (alături de Beniamino
Gigli), Elvira (în 1952, înlocuind-o la
Florenţa pe Maria Callas la sugestia lui
Tullio Serafin), Cleopatra în Giulio Cesare
de Händel (pentru debutul la Scala din
1956), Adèle (Le Comte Ory de Rossini),
Zelmira, Lucia di Lammermoor, Gilda,
Linda di Chamounix, Manon (Massenet),

Micaëla, Marguerite, Alzira, Aida (la sugestia lui Zubin
Mehta), Desdemona, Elisabetta di Valois, Mimì, Manon
Lescaut, Cio-Cio-san, Tosca, Fedora, Adriana Lecouvreur,
Nedda, Magda (Consulul de Menotti), Olympia, Antonia şi
Giulietta (Povestirile lui Hoffmann) etc. A făcut premiera
mondială absolută a operei Dialogurile carmelitelor de
Poulenc la Scala (1957) în rolul Blanche de la Force, aleasă
fiind de însuşi compozitorul, dintre opusurile căruia a mai
cântat şi Vocea umană. Wagnerienele Elsa şi Senta nu au
lipsit din repertoriul Virginiei Zeani, care a însumat 69 de
roluri.

Se pot observa facturile diverse ale partiturilor, de la
cele de coloratură lirică sau dramatică rossiniană, trecând
prin personaje eminamente lirice, lirico-spinte romantice şi
veriste. Dacă adaug eseurile în teritoriul bardului de la
Bayreuth şi incursiunile în muzica de secol XX, conturez
căile care i-au pavat drumul spre absolut.

Scenele faimoase i-au fost disponibile: a debutat la
Covent Garden în 1960 cu Violetta înlocuind-o pe Joan
Sutherland şi la Metropolitan Opera în 1966. Bucureştiul
fusese ca o repetiţie. A cântat la Viena, Paris, Barcelona,
Moscova, Leningrad, Roma, Napoli, Monte Carlo, în
Germania, America de Sud, Egipt, Africa de Sud etc.

Absolut firesc, toţi marii cântăreţi şi dirijori ai
perioadei în care şi-a desfăşurat cariera, 1948- 1982, i-au fost
colaboratori.

Cu doi ani înainte de retragerea de pe scenă, a
abordat pedagogia la University of Indiana din
Bloomington, SUA. Printre cursanţi, s-au aflat tineri artişti
care au ajuns la ranguri mondiale, precum Sylvia
McNair, Angela Brown, Elizabeth Futral, Marilyn
Mims, Vivica Genaux, James Valenti, Elīna Garanča, Ailyn
Pérez…

După ce interpretase Traviata în Anglia, „The
Manchester Guardian” scrisese: „Cântă precum Melba,
joacă precum Sarah Bernhardt”. Dar cea mai importantă
onoare care i s-a făcut, consider că a fost dezvăluirea lui
Giovanni Battista Meneghini, fostul soţ al Mariei Callas,
preluată de website-ul oficial www.virginiazeani.org, care
i-a mărturisit într-o conversaţie: „Virginia, trebuie să-ţi
spun că eşti una dintre foarte puţinele soprane de care soţia
mea este speriată”. 

Neuitată, imensă, ilustră Virginia Zeani!
Costin POPA
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„Unde şi ce se mai poate afla (nou)
despre Enescu”?

Întrebarea mi-a fost adresată tocmai în săptămâna în
care s-a desfăşurat, la Bucureşti, ediţia din acest an a
Simpozionului Internaţional de Muzicologie „George
Enescu“. Şi fiindcă eram cu totul prinsă de eveniment,
încercând să definitivez ultime detalii ale prezentării mele,
mi s-a părut caraghioasă, iar răspunsul – evident.

Din doi în doi ani, muzicieni din întreaga lume
demonstrează, constant, că subiectul „Enescu” este

inepuizabil. Sala „Auditorium” a Universităţii Naţionale de
Muzică din Bucureşti a constituit locul în care, anul acesta,
au putut fi aflate noutăţi despre George Enescu. Aici a avut
loc simpozionul internaţional de muzicologie ce poartă
numele muzicianului binecunoscut, integrat celui mai
important festival dedicat acestuia, la Bucureşti. Fondat în
1967 de către Uniunea Compozitorilor, evenimentul a ajuns la
cea de-a XXII-a ediţie. Aflată sub auspiciile ARTEXIM-ului,
ea l-a avut drept coordonator pe prof. univ. dr. Nicolae
Gheorghiţă.   

Au fost două zile de comunicări interesante – 18 şi
19 septembrie 2025, pe care atât expozanţii, situaţi în jurul
unei mese rotunde, cât şi publicul, le-au putut urmări fie în
limba engleză, fie în română – în general, existând o
variantă bilingvă a majorităţii prezen-
tărilor. Secţiunile au beneficiat de
aportul unor moderatori carismatici,
români şi străini deopotrivă: Olguţa
Lupu (UNMB), Kevin Bartig (Michigan
State University), Vlad Văidean
(UNMB), Erik Levi (Royal Holloway,
University of London/Institute of
Austrian and German Music Research/
University of Surrey) şi James Savage-
Hanford (Royal Holloway, University
of London/ University of Oxford).
Rolul lor a fost semnificativ în
prezentarea celorlalţi vorbitori şi în
sublinierea unor aspecte importante ale
comunicărilor, aducând completări ori
suscitând lămuriri. Printre participanţi
s-au regăsit muzicologi, compozitori,
cercetători din România şi de peste
hotare: Corneliu Dan Georgescu

(Germania), Mihu Iliescu (University of Montpellier/
University of Lille/ University of Besançon), Mihai Cosma,
Vlad Ghinea (Universitatea Naţională de Muzică din
Bucureşti), Irina Niţu, Camelia Anca Sârbu  (Muzeul
Naţional „George Enescu”, Bucureşti), Iulia Mogoşan
(Academia Naţională de Muzică „Gheorghe Dima”, Cluj-
Napoca), Petruţa-Maria Măniuţ Coroiu (Universitatea
„Transilvania” din Braşov),  Constantin-Tufan Stan
(Universitatea din Oradea) şi Vasile Vasile (Universitatea
din Piteşti). 

Au fost evidenţiate, prin lucrările prezentate, trăsături
structurale ale muzicii enesciene în raport cu alţi compozitori

(Corneliu Dan Georgescu, Mihu Iliescu, Olguţa Lupu);
s-au căutat răspunsuri la modul în care creaţiile lui
George Enescu au fost mai mult sau mai puţin
propagate în epocă, în anumite areale geografice (Kevin
Bartig, Erik Levi, Constantin Tufan-Stan); au fost
punctate aspecte legate de estetică muzicală (James
Savage-Hanford, Petruţa Măniuţ-Coroiu), de activitatea
concertistică, organizatorică a maestrului în timpul
vieţii lui ori felul în care a fost perceput prin ochii
reprezentanţilor culturii româneşti şi internaţionale
(Camelia Anca Sârbu, Vlad Văidean, Vasile Vasile, Vlad
Ghinea); s-au enumerat cele mai importante puneri în
scenă ale capopdoperei sale lirice, Oedipe, de-a lungul
timpului, până în prezent (Mihai Cosma) şi s-au adus
în discuţie aspecte inedite – descoperiri rezultate din
studierea unor arhive, legate de anumite decizii ale
compozitorului, manipulate politic (Iulia Mogoşan) ori
altele, referitoare la manuscrise enesciene necercetate

până acum (Irina Niţu). 
Calitatea comunicărilor a fost deosebită, remarcându-

se prin profesionalismul, amploarea şi diversitatea
preocupărilor. Ca puncte-forte, amintesc suportul vizual şi
auditiv atrăgător de care au beneficiat multe dintre
comunicări, iar la polul opus, necesitatea unei mai bune auto-
organizări a unor expozanţi, pentru ca excelenţa să
caracterizeze integral această reuniune de înaltă ţinută
ştiinţifică. În concluzie, lucrările muzicologice au conturat şi
cu acest prilej o imagine vie a muzicianului evocat. Cu
siguranţă, atât organizatorii, cât şi participanţii celei de-a
XXII-a ediţii a prestigiosului simpozion, merită felicitări. 

Irina NIŢU

Simpozionul „George Enescu”
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Deschiderea stagiunii 
la Filarmonica bucureşteană
Sub bagheta renumitului dirijor Kent Nagano,

Filarmonica bucureşteană a deschis stagiunea simfonică 2025-
2026 cu două evenimente de excepţie: concertele din 2 şi 3
octombrie ac., care l-au avut ca solist pe apreciatul violonist
german Frank Peter Zimmermann. 

Concertul din 2 octombrie, la care am asistat, a debutat
cu Uvertura de concert pe teme în caracter popular românesc, opus
32 de George Enescu. Elaborată departe de ţară, în anul 1948,
lucrarea orchestrală se remarcă prin expresivitatea
discursului simfonic, în care este percepută originalitatea
limbajul muzical specific românesc precum şi complexitatea
artitecturală. În cadrul temei I este, autorul apelează la
motivul semnal din celebrul Preludiu la unison (uşor
modificat), în vederea creării unor inedite structuri melodice,
armonice şi ritmice. Sub bagheta dirijorului Kent Nagano,
orchestra a realizat tablouri muzicale fascinante, cu imagini
contrastante, a evocat original particularităţile specifice ale
secţiunilor, a evidenţiat amploarea şi echilibrul formei
precum şi bogăţia inspiraţiei compozitorului; a evidenţiat
tematica variată, cuceritoare ce poartă amprenta personală,
unificatoare a lui George Enescu. A impresionat profund
metamorfoza discursului muzical către dramatismul din

finalul lucrării. Versiunea propusă de dirijor, remarcabilă
prin originalitate, insolit şi ingenioase asocieri imagistice a
cucerit în egală măsură orchestra şi publicul. 

Concertul pentru vioară şi orchestră în re major, op. 61 de
Beethoven a fost compus în anul 1806, dar prima lui audiţie
nu s-a bucurat de succes. Lucrarea a fost revitalizată în 1844,
după moartea lui Beethoven, când a fost interpretată de
Joseph Joachim (în vârstă de 12 ani), sub bagheta lui Felix
Mendelssohn. Pe parcursul timpului, concertul a devenit una
dintre cele mai importante creaţii din repertoriul violoniştilor
de pretutindeni. Versiunea realizată de violonistul Frank
Peter Zimmermann a impresionat prin bogăţie expresivă şi
prin realizarea a cote maxime a parametrilor instrumentali şi
stilistici. Elaborat în formă tripartită, concertul se remarcă
prin melodicitatea cuceritoare, prin energia debordantă şi
verva pe care le transmite. Aflat într-un dialog firesc cu
dirijorul şi orchestra, solistul a redat într-o manieră
convingătoare caracterul avântat, eleganţa şi prospeţimea
primei mişcări Allegro ma non troppo. Am admirat măiestria cu
care a fost redată tema întâi, cu motivele pregnante şi
cantabilitatea ei nobilă, precum şi lirismul vibrant şi elanul
sentimental caracteristic temei a doua. Mişcarea mediană,
Larghetto, a dezvăluit creativitatea compozitorului, dar şi
modalitatea personală de înţelegere şi redare expresivă a

muzicii de către interpret. Finalul Rondo. Allegro a adus un
plus de elan şi strălucire acestei muzici spectaculoase,
marcate de fantezie şi generozitate. La cererea publicului,
solistul a prezentat o parafrază originală a liedului Regele
ielelor de Franz Schubert, în care am apreciat virtuozitatea şi
dezinvoltura interpretării. 

În încheierea programului a fost prezentat Ritualul
primăverii (Le sacre du printemps, sau Sfinţirea primăverii, având
subtitlul Tablouri din Rusia păgână) de Igor Stravinski.
Lucrarea originală a compozitorului vizionar, considerată o
culme a muzicii moderne, a provocat un scandal răsunător la

premiera din 29 mai 1913. La scurt timp după
controversata reprezentare scenică, creaţia lui
Stravinski a devenit un moment de referinţă
unic, o adevărată piatră de hotar în evoluţia
muzicii moderne. Cele 14 piese (grupate în 2
secţiuni) ale baletului evocă ritualul păgân
prilejuit de trezirea naturii, când era jerfită cea
mai frumoasă fecioară din comunitatea
primitivă. Compozitorul a redat prin muzică
arhaismul şi autenticitatea acestor obiceiuri
străvechi: pe scena Ateneului, artiştii au redat
cu măiestrie tablourile fascinante, remarcabile
prin pregnanţa ritmică, prin armoniile
disonante şi culoarea orchestrală insolită, prin
culminaţiile fulminante (în nuanţa fff),
realizate cu pregnanţă şi dezinvoltură. Am
admirat precizia, eficacitatea şi autoritatea
gestului dirijoral, care stă mărturie pentru
talentul, experienţa şi profesionalismul

maestrului Kent Nagano. Sub bagheta sa inspirată, orchestra
a realizat imagini contrastante, pline de culoare şi pitoresc, a
redat o gamă variată de sentimente şi de stări sufleteşti,
situate între generozitate, dramatism şi paroxism. Dirijorul a
condus orchestra abil şi flexibil, a redat cu măiestrie efecte şi
policromii sonore insolite, a tratat ritmul ca element expresiv
de potenţare a conţinutului artistic. O menţiune specială
trebuie acordată nivelului artistic foarte înalt al
instrumentiştilor care alcătuiesc Orchestra Filarmonicii, care
au demonstrat maturitate, profesionalism, concentrare şi
dăruire. Prestaţia ansamblului vine în întâmpinarea
aşteptărilor publicului şi anunţă o stagiune artistică excelentă,
menţionată în cuvântul de deschidere a evenimentului de
către maestrul Marin Cazacu, Directorul general al renumitei
instituţii culturale. 

Întreaga manifestare s-a desfăşurat sub semnul
excelenţei, al dorinţei de înnoire şi al ataşamentului faţă de
valorile autentice ale muzicii româneşti şi universale.
Originalitatea repertoriului şi prestaţia de cel mai înalt nivel
a distinşilor artişti probează actualitatea concepţiei lui G.
Călinescu: „Trăim în lumea în care tot mai repede mâine
devine ieri” (Cronicile optimistului).

Carmen MANEA

Pe scena Ateneului
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Recital-eveniment
În 15 octombrie, Valeriy Sokolov şi Maria Diana

Petrache au evoluat pe scena Ateneului Român într-un
program relativ asemănător celui prezentat la Sinaia, căruia
i-au adăugat o capodoperă camerală de anvergură: Sonata a
III-a, opus 108 în re minor de Johannes Brahms – lucrare
monumentală, remarcabilă prin originalitatea arhitecturii,
prin forţa ideilor şi prin măiestria elaborării ei. Evenimentul
a polarizat atenţia unui număr record de spectatori.
Muzicienii au realizat o performanţă de zile mari, în sala de
concert a Ateneului, renumită prin capacitatea de a evoca
sonorităţi fascinante, pline de rafinament şi poezie, precum şi
culminaţii explozive. Recitalul a fost dedicat celor 70 de ani
trecuţi de la plecarea la cele veşnice a lui George Enescu şi
celor 150 de ani de la naşterea lui Maurice Ravel.

În creaţiile Habanera şi Sonata nr. 2  pentru vioară şi pian
de Maurice Ravel, care au deschis programul, am admirat şi
cu această ocazie subtilitatea şi expresivitatea interpretării,
caleidoscopul de imagini muzicale şi de stări sufleteşti
întruchipate. Sonata a treia, în la minor,  op. 25 „în caracter

popular românesc” de George Enescu a fascinat publicul prin
nobleţea sentimentelor, prin rafinamentul cu care a realizat
îngemănarea idiomurilor liric, dramatic, epic şi folcloric.
Ascultând muzica lui Enescu, am perceput rezonanţa
sentimentului destinului, precum şi a „spaţiului mioritic
infinit ondulat” (teoretizat de Lucian Blaga în Trilogia
Culturii). Programul prezentat de Valeriy Sokolov şi Maria
Diana Petrache a continuat cu o versiune magistrală a Sonatei
op. 108 de Brahms, care i-a impresionat profund pe toţi cei
prezenţi în sala de concert prin bogăţia imaginilor muzicale,
prin impetuozitate şi sinceritate, prin contraste dinamice şi
expresive puternice. Expusă iniţial în nuanţa piano, tema
primei mişcări Allegro cunoaşte pe parcurs metamorfoze
spectaculoase. Prestaţia artistică emoţionantă şi sensibilă a
duo-ului a pus în valoare îmbinarea  melodicităţii
interiorizate cu momentele tensionate, de mare forţă
expresivă. În mişcarea a II-a, Adagio, am admirat îngemănarea
reveriei romantice cu culminaţiile dramatice, pe care cei doi
interpreţi le-au evocat cu multă nobleţe, cu patos şi măiestrie.
Pe parcursul celei de-a treia mişcări, scrisă în formă de Scherzo
„un poco presto e con sentimento”, am admirat lirisml avântat,
ritmica pregnantă, precum şi dialogul cuceritor al celor două

instrumente. În mişcarea a patra, Presto agitato, compozitorul
dezbate un registru amplu de probleme existenţiale, prin
intermediul unor teme contrastante, originale din punctul de
vedere al conţinutului şi al expresiei. Îmbinând aspectul
poetic cu elementele de bravură instrumentală, interpreţii au
evidenţiat cu fantezie şi măiestrie intensificarea tensiunii
emoţionale, dar şi aspectul simfonic al discursului muzical.
Capodopera brahmsiană le-a oferit prilejul de a-şi etala
calităţile instrumentale excepţionale, creativitatea şi
colaborarea camerală fructuoasă, de a dezvălui profunzimea
gândirii muzicale şi concepţia estetică unitară a autorului. În
încheierea recitalului muzicienii au prezentat celebra creaţie
raveliană Tzigane, ce reprezintă o probă de virtuozitate şi de
bravură instrumentală pentru toţi cei care o interpretează.
Artiştii au abordat partitura cu entuziasm şi cu imensă
bucurie, reuşind să transmită publicului sentimente şi stări
sufleteşti pozitive şi să întruchipeze caracterul spectaculos şi
avântat al muzicii.  La bis am ascultat o miniatură lirică, cu
aspect interiorizat, de A. Dvořák, care a evocat universul
romantic fascinant al compozitorului ceh.  

În cadrul recitalului de pe scena Ateneului, artiştii au
evocat cu multă fantezie un diapazon bogat de sentimente
şi au realizat tablouri sugestive, care au îngemănat original
muzica, poezia şi pictura.  Impresionată profund de calitatea
şi de impactul  acestui eveniment muzical asupra
spectatorilor, am încercat să definesc „reţeta” colaborării de
succes dintre Valeriy Sokolov şi Maria Diana Petrache. Cred
că este vorba de mult talent, de profesionalism, de
spontaneitate, de o capacitate de comunicare ieşită din
comun, de  entuziasm şi multă imaginaţie; fiecare îl
inventează pe celălalt, caută noi semnificaţii în creaţiile
interpretate şi se dedică  muzicii cu toate forţele creatoare.
Nimic nu poate fi mai frumos decât atunci când două
temperamente puternice - dotate cu  har şi imaginaţie -
performează pe podiumul de concert.

Carmen MANEA

O seară de o eleganţă stranie 
şi tulburătoare

Joi, 16 octombrie, am trăit la Ateneul Român o seară
de o eleganţă stranie şi tulburătoare. Eleganţă care a răzbătut
deopotrivă din frumuseţea de o tragică intensitate a
conţinutului celor două mari lucrări (unice, chiar) din
programul serii, cât şi din interpretarea lor de mare forţă şi
fineţe a firescului, dată de violoncelistul Ştefan Cazacu,
dirijorul Leo Hussain şi implicit de Orchestra Filarmonicii
„George Enescu”.

Pentru început s-a cântat Simfonia concertantă în mi
minor pentru violoncel şi orchestră op. 125 de Serghei Prokofiev.
Cu o faimă mondială dobândită în dubla calitate de
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compozitor şi virtuoz pianist, cu un portofoliu impresionant
de creaţii: cinci opere, patru balete, şapte simfonii, cinci
concerte pentru pian dintre care unul pentru mâna stângă,
două pentru vioară, două pentru violoncel, două cvartete,
zece sonate pentru pian, muzică pentru copii, multă muzică
de cameră, muzică de film, el rămâne în istoria muzicii
universale ca unul dintre marii creatori ai contemporaneităţii
care au marcat decisiv muzica secolului al XX-lea şi încă o
marchează. 

Compusă spre finalul vieţii, Simfonia concertantă
exprimă prin vocabularul de o bogăţie şi o întindere aparent
fără limite rezultatul explorării universului vibrant omenesc
cu adevărurile-i esenţiale – care de fapt reprezintă crezul său,
de la care nu s-a abătut nicicând. Iar modalităţile prin care a
realizat acest deziderat sunt făurite dintr-o multitudine de
virtuozităţi, de fapt de tot ce se poate imagina ca tehnică
violoncelistică: tehnică de arcuş, de vibrato, poziţii înalte,

glissando, flageolete, pizzicato, etc., travaliu orchestral, tratare a
unui instrument solo ca o simfonie şi invers, cu schimbări
bruşte de tempo-uri, tonalităţi, culori timbrale, genuri chiar,
toate de o complexitate covârşitoare, lăsând în paralel sau pe
rând să curgă sonorităţile ca un râu învolburat, din când în
când întretăiat cu surprinzătoare accente de candoare sau
umor, fără însă a impieta cu nimic forţa, limpezimea şi cursul
melodic firesc.

Concertul a fost scris pentru prietenul lui Mstislav
Rostropovici, monstru sacru al acestui instrument şi rămâne
în literatura de specialitate ca cel mai greu, complicat concert
pentru violoncel, cu serioase provocări tehnice, de agilitate,
de acurateţe dar şi de extreme trăiri. Chiar Rostropovici i-a
cerut compozitorului să ofere şi alternative mai facile ale
discursului sonor pentru a nu speria colegii violoncelişti. Nu
ştiu dacă a făcut asta sau nu; el rămâne totuşi cel mai greu,
aproape imposibil concert din întreg repertoriul destinat
acestui instrument şi o mare piatră de încercare pentru solişti.
De aceea e cântat rar şi numai de foarte curajoşi şi dotaţi
muzicieni, cu calităţi excepţionale dublate de o mare
rezistenţă şi înţelegere. 

Cât priveşte reprezentarea interpretativă dată de
Ştefan Cazacu în seara zilei de 16 octombrie, pot spune că a
fost de excepţie, ridicând sala în picioare, pentru că în ciuda
tinereţii sale, el deţine toate aceste calităţi pe care le-a
valorificat cu o degajare descurajantă. Trecerile bruşte de la
virtuozitate maximă la scânteieri şi melopee, de la fortissimo
în tempo alert la duioase şi cereşti fulguranţe în nuanţe de
pianissimo, de la vigoare, multă vigoare şi forţă la sensibilitate,
presărate cu tot limbajul tehnic posibil dublat de picături de
candoare, au făcut ca acest concert să ţină cu sufletul la gură

o sală întreagă. Şi chiar dacă arcuşul chelea pe măsura
desfăşurării lucrării, sunetele răscoleau, te prindeau într-un
vârtej din care, la final, părea că, în fine, poţi respira normal.
Interpretarea a fost impecabilă, răscolitoare şi luminoasă în
acelaşi timp. Şi de parcă n-ar fi fost suficient asta, la bisul
cerut insistent de public, Ştefan Cazacu a cântat un Paganini
transpus la violoncel de el, la fel de drăcesc şi degajat. La
final, părea odihnit, vesel, de parcă ar fi cântat un studiu de
Czerny. Rar, foarte rar te întâlneşti cu aşa ceva. Jos pălăria.

În partea a doua a serii s-a cântat o altă lucrare
monumentală, respectiv Simfonia nr. 5 în do minor de Gustav
Mahler, compozitor şi dirijor austriac, cu remarcabilă carieră
de şef de orchestră, considerat unul dintre primii dirijori
moderni si care se înscrie prin marea sa creaţie în grandiosul
romantism târziu. În viziunea lui, muzica trebuie să cuprindă
totul şi să îmbrătişeze lumea. Desigur, fiecare înţelege asta
după cum îi pricepe muzica. Adică lumea din universul real,

din cel ireal sau din amândouă. Ori, la
această ipotetică întrebare, Simfonia
răspunde prin confesiunea pe care o face. E
modernă, atipică, cu un limbaj orchestral
nou, proaspăt şi deşi începe cu un Marş
Funebru, ce merge în tandem cu o temă
elegiacă, este duioasă, cu irizări luminoase
şi optimiste. Chiar dacă în ea se suprapun
idei, ele îşi găsesc printr-o măiestrie
extraordinară a orchestraţiei drumul de la o
partidă la alta, de la o temă la alta, lăsând să
plutească în aer ecoul conştiinţei
ascultătorului. Mie, ca la fiecare ascultare,
Simfonia mi-a părut extrem de romantică,
dansantă, generoasă şi profund umană.
Chiar dacă aceste caracteristici au fost
precedate sau dublate de frământări şi
confuzii, ele au frumuseţea lor, pe care
dirijorul Leo Hussain le-a scos în evidenţă
cu tact, fără patos, alături de dramă şi

poezie, o poezie aproape îngerească, subliniind energia minţii
din această operă. Şi împreună cu orchestra, care a răspuns
excelent indicaţiilor lui (cu lemne şi corzi foarte bune, cu
alămuri excepţionale, cu flaut solar, cu un discurs cald) a scos
în relief atât întunecimea cât şi sprintena nostalgie, tristeţea
dar şi căldura romantismului, toată minunăţia armonică şi
intelectualismul sobru, pe alocuri exagerat, al lui Mahler.

Oricum, cu talentul, instinctul, capacitatea sa specială
de a releva cele mai semnificative motive şi nuanţe dar şi
colţurile ascunse altora din sunetele muzicii, cu înţelegerea
sa aparte pentru umanitatea acestui compozitor şi a
capacităţii lui de a fi monumental fără să fie zgomotos, cu
sensibilitatea-i recunoscută pentru evidenţierea temelor care,
în repetarea lor, aduc mereu ceva nou (confesiv, sublim,
surprinzător), Hussain a tălmăcit simfonia într-un mos
copleşitor, perceput de mine ca un mare eveniment,
dăruindu- ne o seară de o eleganţă stranie si tulburătoare.

Doina MOGA

Mattias Antonio Glavinic – 
o promisiune a artei viitorului 

Într-o lume nebună, nebună, nebună, Cultura şi
reverenţa în faţa Cuvântului OM se încăpăţânează să
supravieţuiască… I-am surprins consecinţele în peisajul
bucureştean de secol XXI, într-unul din „ungherele”
consacrate ale vieţii muzicale: Sala mică a Ateneului Român,
o ambianţă familiară în care am avut bucuria de a asista, la un
eveniment aparte: recitalul unui pianist italo-croat care, până
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la cei şaisprezece ani ai săi, a acumulat distincţii marcante.
Mattias Antonio Glavinic are la activ peste treizeci de premii
internaţionale, printre care Marele Premiu „Steinway”
obţinut recent, în cadrul finalei Concursului de Pian pentru
Tinere Talente din Milano (Italia) şi Premiul Special „Iancu
Ţucărman”, distincţie care i-a fost înmânată tânărului pianist
de către Maria Popa, preşedinta Asociaţiei Culturale „Iancu
Ţucărman & Maria Popa”, al cărei devotament faţă de
valorile artei autentice dau sens şi continuitate idealurilor
culturale pe care le reprezintă. Însă nu multitudinea premiilor
îl plasează pe Mattias Glavinic în faţa colegilor săi de
generaţie ci, în primul rând, maturitatea sa artistică,
profesionalismul interpretativ, consistenţa şi rigurozitatea
meşteşugului pianistic, continua aspiraţie către perfecţiune
în domeniul tehnicii instrumentale. 

Aşa cum era de aşteptat pentru recitalul de la
Bucureşti din 22 octombrie, tânărul artist format la
Conservatorul „Benedetto Marcello” din Veneţia, sub
îndrumarea profesorului Gianluigi Polli şi a unor maeştri ai
claviaturii precum Roberto Plano, a ales câteva pagini de
rezonanţă din componistica universală: una din ultimele
sonate beethoveniene - nr. 30, în mi major, op. 109, Barcarola

chopiniană în fa diez major, op. 60, Sonorităţi şi gladiole
multicolore I de Ulpiu Vlad şi poematica suită Gaspard de la
nuit a lui Maurice Ravel. Cu ingenuitatea, dar şi exuberanţa
specifică vârstei, Mattias Glavinic a adus un plus de suflu
romantic primelor două repere din program, tonul meditativ
şi fineţea tuşeului în nuanţe mici metamorfozându-se în
ascensiuni dinamice tumultuoase, alternanţă care i-a
guvernat parcursul performativ. Sub degetele sale,
sonoritatea pianului-orchestră a migrat de la delicateţe
profundă la acumulări explozive, infuzând sensibil
materialitatea fluxului sonor. 

Preocuparea vizibilă pentru claritatea exprimării,
pentru personalizarea fiecărui traseu structural, pentru
dozarea rafinată a arsenalului de nuanţe şi delimitarea
substanţială a planurilor fonice, atuuri pe care i le-am regăsit
în Ondine, Le Gibet şi Scarbo – misterioasele creaturi ale
întunericului din Gaspard de la nuit, voci distincte ce
convieţuiesc pasional într-un univers plin de culoare – şi-au
pus amprenta şi asupra Sonorităţilor şi gladiolelor multicolore,
lucrare pe care Ulpiu Vlad i-a dedicat-o lui Iancu Ţucărman,
ca un simbolic omagiu din partea unui compozitor

contemporan de referinţă către un excepţional om de cultură
care, după infernul Holocaustului, şi-a consacrat o mare parte
din viaţă sprijinirii materiale şi profesionale a tinerelor talente
din perimetrul muzical. Aplicând asupra substanţei sonore
propriul filtru imaginativ, pianistul italo-croat a radiografiat
la ambele niveluri –  morfologic şi sintactic – esenţa acelui
dialog interior penetrant, caracteristic creaţiilor autorului, ce
conturează stări puternic contrastante, trăiri intense,
revelatorii, investindu-le intuitiv cu valenţe descriptive. 

Surprinzătoare la prima vedere, după un prim bis
oferit publicului – splendida Notturno op. 11 nr. 3 de Ottorino
Respighi – alegerea celui de-al doilea – Intermezzo op. 40 nr. 7,
extras din cele opt Studii de concert pentru pian fusion ale lui
Nikolai Kapustin – a finisat, în fapt, portretul unui muzician
complet, deschis în egală măsură tuturor genurilor, stilurilor
şi manierelor componistice pe care le abordează cu dezinvol-
tură, o figură charismatică ce-şi cucereşte publicul etalându-şi
remarcabil calităţile. Un motiv în plus pentru compozitorul
Ulpiu Vlad ca, vorbind despre Mattias Antonio Glavinic, să-
l numească „un artist rar, care nu cântă doar note, ci
transformă tăcerea în emoţie şi sunetul în lumină, o
promisiune a artei viitorului, un mesager al frumuseţii şi al
adevărului prin muzică în a cărui apariţie scenică se simte
sinceritatea, dorinţa de a spune o poveste prin fiecare acord,
de a atinge inimile celor care ascultă, făcând din pian o voce
a sufletului”. 

O bucurie pe care ne-o dorim reînnoită, cât de curând!
Loredana BALTAZAR

Întâlniri memorabile
Unul dintre adevăraţii artişti ai claviaturii în alb-negru,

pianistul Nikolai Lugansky, a fost solist pe 23 şi 24 octombrie
2025, la Ateneul Român, abordând, sub bagheta unui alt
oaspete, dirijorul Sesto Quatrini, inconfundabila partitură în
la minor din 1868, cu numărul de opus 16, de Edvard Grieg,
alături de Orchestra Filarmonicii „G. Enescu”, ansamblu care
l-a avut invitat, în ipostaza de concert-maestru, pe violonistul
Dumitru Pocitari, şi care a mai prezentat, în amintitele
momente de stagiune, coloana sonoră a baletului Jocuri,
creată de compozitorul Claude Debussy în 1912, pentru
compania de balet a celebrului Serghei Diaghilev, şi poemul
simfonic Serbări romane de Ottorino Respighi, piesă
desăvârşită după Fântânile Romei şi Pinii din Roma, pentru a
completa cunoscuta trilogie a respectivului autor, concepută
în perioada 1913-1928 şi dedicată Romei Antice. 

În primele aproximativ 35 de minute ale programului,
am asistat la o versiune plină de expresivitate şi trăire
artistică, a îndrăgitului Concert op. 16 de Edvard Grieg,
investit cu mare forţă emoţională şi o căldură a rostirii
instrumentale proprie cântului (vocal), unde pregnanţa,
vitalitatea şi strălucirea tablourilor muzicale nordice, pe de o
parte, şi lirismul lor învăluitor, pe de alta, s-au reflectat prin
sugestii pianistice irepetabile, în permanente contraste de
intensităţi şi arcuiri generoase ale frazării, în lumi sonore
fascinante, pe cât de neaşteptate ca modalităţi de întruchipare
estetică, pe atât de rafinate ca simţ armonic şi timbral,
dezvăluind tuşeul remarcabil al solistului, în toate cele trei
mişcări tradiţionale, din construcţia lucrării: Allegro molto
moderato, Adagio şi Allegro moderato molto e marcato – Quasi
presto – Andante maestoso. Iar dialogurile pianistului cu
ansamblul, purtate firesc şi convingător în spaţiile romantice
ale Euterpei doar de el ştiute, trecând natural prin diferite
zone afective, unde s-au regăsit, pentru câteva clipe, şi alte
„personaje principale”, precum flautul sau cornul, în partea
întâi, Allegro molto moderato, ori violoncelul, în secţiunea
mediană, Adagio, au completat imaginea unei restituiri
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memorabile, oferită sub cupola Ateneului bucureştean, de
solistul concertist Nikolai Lugansky, cu dirijorul Sesto
Quatrini la pupitrul Orchestrei Filarmonicii „G. Enescu”. 

Experienţa şi măiestria acestuia din urmă şi-au pus
amprenta şi pe abordarea următoarelor două piese din
program, prima fiind Jocuri de Claude Debussy, o compoziţie
impresionistă în adevărata accepţiune a cuvântului, cu
fizionomie clară de balet, un demers simfonic ale cărui
numeroase indicaţii de tempo şi caracter, ce stau la baza unor
idei tematice foarte succinte, născute şi configurate din
segmente melodice pregnante şi surprinzătoare ca alchimie

timbrală, au fost redate cu o bună intuiţie de muzicianul Sesto
Quatrini, capabil să „repartizeze” echilibrat şi să nuanţeze
subtil culorile instrumentale, pe rând, în diversele
compartimente ale ansamblului, şi să obţină efectele creatoare
de atmosferă, potenţându-le, cu har şi
vădită pricepere, într-un ambient sonor
bogat în valenţe sugestive.

Şi ultima sa opţiune repertorială,
Serbările romane de Ottorino Respighi, cu
a lor structură în patru părţi distincte
din punct de vedere tematic – Circenses,
Giubileo, L’Ottobrata şi La Befana – şi cu
imaginea cinematografică amplă, la care
trimit uşor gândul, a pus în valoare cali-
tăţile dirijorului invitat, nu doar în obiş-
nuita ipostază  de interpret aflat la
conducerea unui ansamblu, ci şi de mu-
zician complex, în sensul descoperirii şi
aprofundării aspectelor estetice ale unei
partituri abordate şi ale contextului cul-
tural în care a fost scrisă. Astfel, versiu-
nea dirijorului Sesto Quatrini s-a
dovedit a fi una de referinţă, concepţia
sa asupra respectivului poem simfonic
fiind convingătoare la nivelul tuturor
parametrilor de limbaj artistic şi de comunicare cu orchestra
noastră, prin sonorităţile ample şi pline de vigoare, adeseori
spectaculoase şi atât de sugestive în evoluţia lor ca demers
programatic, din aşa-numitul curent impresionist italian, con-
trastele puternice şi o mare intensitate a momentelor culmi-
nante, dar şi prin expresivitatea permanentă a frazării şi
originalitatea conversaţiilor timbrale, ivite în complexitatea
dialogurilor purtate de instrumentele participante la discur-
sul scenic.

Mirela STOENESCU-TOLLEA

Cu Lawrence Foster, 
sub semnul respectului şi al emoţiei

Stagiunea de concerte a Filarmonicii „George Enescu”
confirmă drumul ascendent al ultimei perioade: afişe cu
nume „sonore” ale vieţii muzicale internaţionale, o ţinută
interpretativă convingătoare, cu o mult mai vizibilă implicare
a instrumentiştilor şi coriştilor la realizarea artistică a
partiturilor abordate. O frază banală dar adevărată; de fapt,
asemenea cuvinte ar trebui să fie absolut fireşti în cazul unei

instituţii cu o astfel de istorie bogată, cu un
prestigiu remarcabil acumulat în deceniile de
existenţă pe cea mai apreciată scenă de concert
din ţară şi una dintre cele mult lăudate de
invitaţii care au avut ocazia de a cânta aici. Dar
Ateneul Român a vibrat parcă altfel şi mai mult
la finalul programului vocal-simfonic din 30
octombrie 2025, când la pupitrul dirijoral s-a aflat
maestrul Lawrence Foster!

Dincolo de interacţiunea profesională a
celor de pe scenă s-a simţit ceva special în
aplauzele, privirea, zâmbetul adresat de toţi
interpreţii (dar şi de public) acestui şef de
orchestră revenit la Bucureşti. Respectul,
preţuirea dar şi un fel de căldură aparte au
învăluit într-o atmosferă cu totul deosebită
întreaga sală: la cei 84 de ani ai săi, maestrul
Lawrence Foster a fost primit mai degrabă ca un
membru drag al familiei (a cărui experienţă, har
şi pricepere oferite cu profesionalism şi
generozitate sunt receptate cu atenţie dar şi cu

afecţiune) decât ca... un patriarh ascultat şi urmat de ceilalţi
copleşiţi sub apăsarea prestigiului lui... Acel sentiment că
artistul se încarcă, se hrăneşte cu muzica pe care o trăieşte
împreună cu cei care o interpretează l-am simţit şi mai

puternic la finalul serii, privindu-l pe dirijorul cu evidente
probleme de mobilitate cum pleacă din scenă mult mai vioi,
uitând pe podium bastonul care i-a fost de mare ajutor la
venire...

Chiar dacă se deplasează cu dificultate, Lawrence Foster
demonstrează dinamism şi multă energie în gesturile mâinilor
sale; a captat colectivul orchestral în redarea pregnanţei ritmice
a părţilor extreme din Tripticul lui Adrian Pop şi nota lirică a
secţiunii mediane, lucrarea fiind construită ca o riguroasă
arhitectură sonoră, cu evidentă inspiraţie folclorică, reliefând în
decupaje clare precizia scriiturii compozitorului clujean,
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Pe scena Studioului „Mihail Jora”

Ravel la Sala Radio
Stagiunea 2025-2026 a Orchestrelor Radio a început în

forţă cu o seară Ravel care s-a bucurat de un mare succes. Pe
10 octombrie 2025, Orchestra Naţională Radio, dirijată de
Gabriel Bebeşelea, a fost în mare formă deşi, chiar de la bunul
început al programului, au lipsit pianissimo-urile şi
sonorităţile misterioase, voalate, atât de specifice lui Ravel.
Începutul din Daphnis şi Chloe (Suita nr. 2) a avut un nivel
sonor peste cel care înlesneşte o creştere graduală
a sonorităţii, ceea ce a tăiat din sentimentul de
aşteptare – nu ciuleai urechea, cum, din fericire,
s-a întâmplat în Bolero, piesa finală a concertului.
Întreg Lever du soleil a sunat pe alocuri static, cu
elanuri cuminţi, cu excelente solo-uri ale flautului,
dar cu tutti-uri păstoase. Alămurile au fost
excelente dar, pe parcurs, a părut că Gabriel
Bebeşelea acordă o mare şi binevenită importanţă
detaliilor, însă adesea în detrimentul direcţiei
discursului muzical – în imediat sau pe durată
lungă. Astfel, sunt ştirbite farmecul imaginii
muzicale, tentele ambigue ale impresionismului,
fluiditatea schimbărilor timbrale. Desigur, Ravel e
precis ca un grafician, are linii riguroase, nu numai
„tuşe de culoare” dar, peste precizie, te aştepti la
impresia suflului naturii, a vibraţiei aerului, or
acestea nu s-au făcut simţite. 

Muzica lui Ravel, plină de senzualitate
suavă şi de farmec, are nevoie de acest amestec de

cerebralitate şi rafinament senzorial în interpretare – nu
ajunge să fii eficient în înţelegerea partiturii, în soluţii tehnice,
în expunerea amănuntelor. E adevărat, s-au auzit detalii
inedite în redarea armoniilor şi a părut că toate solo-urile
suflătorilor au fost lucrate savant (deşi motivele „în suspine”
la oboi din Lever du soleil nu au sunat ca nişte chemări –
practic, în perechile mi-fa diez, mi do, sunetele au fost cântate
toate la aceeaşi intensitate, la fel şi în motivele în sexte-cvinte
şi cvinte-cvarte descendente la viole şi clarinete ceva mai
înainte). Timpanii au fost atât de supradozaţi la sfârşitul
suitei, încât au acoperit motivul cromatic al suflătorilor,
repetat de câteva ori în discant. 

ilustrată atât de diferit pe parcursul celor
trei tablouri simfonice.

Momentul solistic al serii a adus
în atenţia publicului de la Ateneu un
necunoscut, pentru mulţi: violonistul
Daniel Lozakovich, născut la Stockholm
într-o familie cu rădăcini în teritorii ex-
sovietice! Pentru mine, surpriza a fost
să îi găsesc numele pe un afiş de
stagiune de la noi, ştiindu-i de câţiva ani
traseul carierei internaţionale de mare
succes! L-am auzit când avea în jur de
18 ani şi era invitatul unei importante
orchestre europene, într-o seară
preluată în direct la nivelul Uniunii
Europene de Radio şi era deja
considerat o vedetă în plină afirmare,
un tânăr cu o virtuozitate strălucitoare,
valorificată printr-un temperament
impetuos, adecvat stilistic paginilor
tălmăcite! Chiar şi faptul că a semnat
contractul cu Deutsche Grammophone
la doar 15 ani spune mult! La cei 24 de
ani acum, Daniel Lozakovich demon-
strează maturitate şi anvergură
interpretativă, permitându-şi să treacă
dincolo de eventuale posibile şabloane
expresive, cărora unii ascultători le sunt
(poate) fideli. În viziunea tânărului
solist, Concertul în mi minor op.64 de
Felix Mendelssohn a avut robusteţe şi
amploare: o anume filiaţie beethovenia-
radenă în prima parte, cu multă
prestanţă şi echilibru, cadenza invocând

parcă spiritul lui Johann Sebastian Bach,
lirism sobru şi elegant în partea a doua,
rostită cu tonuri calde şi respiraţii
arcuite larg, fără efuziuni dar cu multă
sensibilitate şi apoi o vivacitate
exuberantă, cu tente jucăuşe în ultima
mişcare (cu mici momente în care
tânărul violonist s-a văzut nevoit să îşi
înfrâneze elanul tempoului pentru a
rămâne în deplină comuniune cu
orchestra). Excelent tehnic, expresiv, cu
un sunet de mare calitate, edificând cu
inteligenţă şi muzicalitate dar şi cu
prestanţă un discurs solistic riguros,
Daniel Lozakovich a oferit versiunea sa
actuală asupra acestui opus atât de
cunoscut, cu argumente interpretative
solide, frumos prezentate, cu mult
respect faţă de muzica aleasă şi faţă de
partenerii de scenă ai momentului dar
şi faţă de public. O atitudine similară aş
identifica şi în alegerea bis-ului oferit:
Sonata a III-a „Balade” de Eugène Ysaÿe,
cea pe care compozitorul belgian a
dedicat-o lui George Enescu... Tălmăcită
cu o mare încărcătură dramatică,
construind şi gradând tensiunile
expresive fin dozate, partitura şi-a
dezvăluit întreaga forţă emoţională
intens imaginată, trăită de tânărul
muzician.

În partea a doua a programului,
Lawrence Foster a condus orchestra şi
corul Filarmonicii în Missa în do major

op. 86 de Beethoven, având alături un
cvartet vocal ilustrând diferite şcoli de
canto: aş începe cu clujenii Marius Vlad
Budoiu – tenor şi tânărul Mihai Damian
– bariton  evoluând în deplină
„rezonanţă” stilistică în această scriitură
care nu valorifică neapărat vocile în
manieră solistică, ci le reliefează mai
ales în dialogul, în împletirea cu liniile
corale, aş continua cu intervenţiile mult
mai romantice ale glasului învăluit al
mezzo-sopranei (şcolite la Iaşi) Ramona
Zaharia şi apoi cu soprana Sarah
Traubel (din Germania) a cărei voce s-a
decupat limpede în registrul înalt, dar a
avut o anume inconsistenţă timbrală
uneori în registrul său mediu şi mai
grav. Impreună cu orchestra, corul
pregătit de Iosif Ion Prunner a sunat
excelent în secţiunile fugato (făcând
abstracţie de câteva momente în care au
„forţat” tenorii) iar întreaga desfăşurare
vocal simfonică s-a impus prin vigoare
şi pregnanţă, energie şi monumen-
talitate, sub bagheta experimentată a
maestrului Lawrence Foster. 

O seară emoţionantă, un dialog
al generaţiilor plin de semnificaţii şi
satisfacţii artistice: respect faţă de
Muzică şi cei care au slujit-o cu pana pe
portative dar şi faţă de cei care o fac să
răsune de fiecare dată cu responsa-
bilitate şi dăruire!

Anca Ioana ANDRIESCU
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În Concertul în sol major de Ravel, Eva Garet a părut a
fi într-o nouă etapă a evoluţiei sale: s-a dezvoltat o anumită
prudenţă deja existentă, o conştientizare a riscurilor, dar a
rămas o înclinare către artificial, vizibilă mai ales în
momentele lente – tema a II-a din partea I, unde s-au auzit
„oftaturi” sentimentale nejustificate şi cantilena părţii a II-a,
cu unele sunete accentuate nepotrivit, ca nişte mici ghionturi:
controlul tuşeului nu a fost perfect. Reliefurile excesive par a
fi în continuare marca retoricii pianistei şi poate că sunt un
atu, căci au priză la public; totuşi frazările naturale care cer
diminuendo pe anumite motive au fost făcute invers, în
crescendo. Momentele rapide – tema I, dezvoltarea din prima
parte şi finalul în presto au fost bune, cu câteva mici decalaje
cu orchestra înainte de ultima apariţie a temei principale din
prima parte, apoi în partea a doua, unde pianista a ajustat
„ghirlandele” din discant şi i-a aşteptat pe suflători – bravo ei!
Tema „fanfară” din final ar fi putut beneficia de mai multă
precizie, săriturile de la mâna stângă sub pasajele în
şaisprezecimi merită făcute mai elastic, neevidenţiind atât de
ostentativ başii pentru sincronizarea cu orchestra şi s-ar putea
adăuga alte cârcoteli, dar trebuie spus că Eva Garet are talent,
are prezenţă scenică, e muzicală şi veloce şi sperăm aşadar
că, odată depăşit momentul dificil de conştientizare a unor
contexte internaţionale şi de internalizare a provocărilor unui
Conservator cu concurenţi importanţi, cariera ei se va
dezvolta frumos, pe măsura
capacităţilor ei. În bis, a cântat Noveletta
nr. 1 în do major de Poulenc, necunoscu-
tă publicului larg, muzică eclectică,
manierată, pe care a redat-o cu aceeaşi
tendinţă spre afectare, care părea să se
fi ameliorat în noiembrie 2023, în
Concertul nr. 2 de Rahmaninov. 

După pauză, Valsul de Ravel a
început cu o claritate excesivă a
lemnelor în registrul grav; preocuparea
permanentă pentru precizie a
dirijorului e lăudabilă, dar ar trebui
supraetajată şi de elanuri carismatice,
de o modalitate de transmisie către
orchestră mai sugestivă pentru
instrumentişti, pentru ca efectul să aibă şi acea doză
necuantificabilă de inefabil pe care o cere această muzică. Nici
în Daphnis şi Chloe, nici în Valsul, muzica nu a decolat nici o
clipă de la sol, deşi totul părea tehnic ireproşabil. Poate că
temeinicia- înainte-de-toate e o fază pasageră în parcursul lui
Gabriel Bebeşelea, dirijor excepţional de bine pregătit şi cu
experienţă scenică importantă. Contrastele nu au fost nici ele
satisfăcătoare – niciun pianissimo nu a bucurat urechea, în
afara începutului Valsului. În schimb, momentele culminante,
tutti-urile au fost convingătoare. Iar Bolero-ul a convenit mai
mult temperamentului multrăbdător al dirijorului: atenţia
migăloasă şi anduranţa care au făcut să pară statice şi
oarecum şcolăreşti secţiuni întregi din Daphnis şi Chloe sau
din Valsul au fost un avantaj în Bolero: dirijorul a realizat
admirabil schimbările de timbru şi acumulările, iar sfârşitul
a fost glorios, chiar dacă timpanii au tins să acopere tot restul.
Succesul a fost foarte mare şi meritat: Gabriel Bebeşelea este
în fruntea generaţiei sale, e bun muzician, consistent, cu
repertoriu larg şi pregătire solidă, iar programul a fost foarte
dificil, cerând concentrare şi rezistenţă nervoasă maxime şi
orchestrei, şi dirijorului. 

Pe strada Berthelot, la ieşire, publicul enumera
instrumentele soliste din Bolero şi mai prelungea, de plăcere,
discuţiile despre concert. Ce poate fi mai satisfăcător pentru
un început de stagiune?

Lena VIERU CONTA

Corul Symbol: 35 de ani, 
un standard de aur (re)confirmat

Duminică 12 octombrie, la Sala Radio, Corul „Symbol
– Jean Lupu” a marcat 35 de ani printr-un program exclusiv
românesc.

Într-un peisaj cultural adesea marcat de proiecte hei-
rupiste şi de un entuziasm nefiltrat, excelenţa autentică e greu
de găsit. De aceea, nu ne putem permite luxul de a ocoli un
adevăr simplu şi neechivoc: orice discuţie despre muzica
corală românească de înaltă ţinută post-decembristă trebuie
să cuprindă Corul de Copii şi Tineret „Symbol”.

Denumirea sa – completată cu cea a vizionarului
fondator, profesorul diacon Jean Lupu – nu este doar o
titulatură oficială sub egida Patriarhiei Române, ci o bornă a
libertăţii, fondată la niciun an după Revoluţie. Corul
„Symbol” a fost, de la început, o provocare curajoasă şi un
proiect de pionierat. Rigoarea artistică, confirmată de zeci de
premii internaţionale, inclusiv emblematicul Cantonigros
1996, a făcut din „Symbol”, de-a lungul celor trei decenii şi
jumătate, nu doar un cor, ci un standard în formarea unei
elite muzicale.

Aşadar, cronicarului îi revine o sarcină dublă (plăcută,
dar dificilă): să evalueze corul „Symbol” onest, mai ales în

contextul aniversării de 35 de ani. Aşadar, o fotografie de
etapă: cum s-a transformat sunetul „Symbol” sub directoratul
Luminiţa Guţanu, ce rămâne în memorie după o aniversare
făcută atât de temeinic şi dacă acest concert ne poate spune
ceva despre direcţia de azi şi mai ales, despre menţinerea
calităţii formaţiei.

Prima parte a fost testul rigorii. Cu un repertoriu mixt,
sacru şi profan, interpretarea a fost sobră, „clasică”, cu o
soliditate care nu lasă loc de discuţii. Aici s-au simţit orele
intense de studiu şi repetiţie, ştacheta pusă sus, acolo de unde
ai acces la muzică într-un mod profund.

Muzica propusă – exclusiv românească, cu creaţii de
mare răsunet (Constantin Arvinte, Ştefan Andronic, Nicoale
Lungu ş.a.) – a inclus şi o primă audiţie: o creaţie interesantă
şi inspirată a tinerei compozitoare Ana Creangă. O parte
magistrală, care ridică firesc întrebarea: este doar confirmarea
tradiţiei lui Jean Lupu sau Luminiţa Guţanu va adăuga tot
mai apăsat o nota sa  personală? 

Partea a doua a fost eliberarea de sobrietate: mai
colorată şi mai ancorată în folclor. Copiii au schimbat
frumoasele costume stilizate în straie populare cu ţinută
scenică impecabilă, care le-au dat o vibraţie nouă.
Corurile de factură populară (Ion Popescu-Runcu, Petre
Ştefănescu, Dragoş Alexandrescu ş.a.) au fost acompaniate
excelent de micul taraf, a cărui orchestraţie inspirată, semnată
de Cornel Turcitu, a adus un plus de bucurie şi culoare. Aici
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a strălucit şi fosta „symbolistă”, soprana Ana Cebotari, solista
invitată: un glas minunat condus, sincer, fără manierisme sau
tehnici ostentative, cu claritate de diamant în lumină solară.
Vocea Anei pare, uneori, că vine din alt strat de linişte.

Momentele de coregrafie, deşi riscante când cânţi, au
fost bine dozate; traseul muzică-dans, chiar şi schematic, a
adus diversitate şi încă o treaptă de bucurie. Ele au fost
realizate cu mult har de Stela Guţanu.

Rând pe rând, reprezentanţi ai Uniunii Compozitorilor,
Universităţii Naţionale de Muzică Bucureşti şi Patriarhiei
Române au suit pe scenă şi au înmânat premii ai recunoaşterii
calităţilor lor. În mod special aş sublinia distincţia acordată de
Patriarhie doamnei Luminiţa Guţanu, prin mâna
reprezentantului Părintelui Patriarh Daniel, episcopul-vicar
Varlaam Ploieşteanul. El a conferit ordinul Crucea Maria
Brâncoveanu cu medalie, o recunoaştere „din casă” pentru
strădaniile neobosite şi pentru munca atât de bine dusă la cap. 

Un moment aşteptat şi emoţionant a fost invitaţia
adresată fondatorului corului, dirijor-diaconul Jean Lupu.

Domnia sa a rememorat momentele care au dus la înfiinţarea
ansamblului şi ne-a emoţionat cu poveşti din vasta sa carieră,
primind ovaţii calde şi aplauze venite din suflet.

Prezentarea serii a fost realizată cu măiestria unui actor
polivalent de către Dragoş Huluba – relaxat, empatic, cald, cu
un savoir-faire pe care ni-l dorim mereu la un maestru de
ceremonii al unui concert de muzică cultă.

Fiind sub patronajul Patriarhiei, „Symbol – Jean Lupu”
pare, inevitabil, mai sobru. Patriarhia imprimă o gravitate
decentă, o sobrietate de la sine înţeleasă. Pe aceste energii s-au
construit emblemele sale culturale. Marea provocare – şi
reuşita acestui concert – a fost balanţa: echilibrul între
sobrietatea necesară şi temperamentul copiilor, fără a-i
transforma în automatisme impecabile, dar lipsite de viaţă.

Luminiţa Guţanu a fost pe deplin conectată la copii, la
muzică şi la ce se întâmpla. I-am remarcat talentul, energia
hrănitoare şi implicarea totală. Nu doar a dirijat; a menţinut
disciplină impecabilă (ordonată, dar nu forţată; fermă, dar cu
tact şi dragoste), lăsând, în acelaşi timp, culoarea vibrantă a
folclorului să respire. Tot dânsa a fost creatoarea acestei seri,
pornind de la concepţie, regie, pregătire muzicală şi logistică.
Tehnic vorbind, dicţia limpede în polifoniile dense, atacuri
sincronizate, neezitante şi o dinamică echilibrată în dialogul
cu taraf-ul: acompaniamentul a nuanţat, nu a acoperit.

Acest cor de copii nu este un club de loisir, ci un loc al
competenţei: muncă bună, disciplinată, metodică şi pasionată.
E o bucurie să vezi şi să auzi copii cu atâta talent, pasiune,
credinţă în muzică şi vocaţie. Mă înclin în faţa lor şi îi asigur că
munca din repetiţii, cu toate eforturile părinţilor, este nu doar
vizibilă, ci rodnică şi cu substanţă.

Iar pentru că era sărbătoare, în sala plină de foşti
„symbolişti” care fremătau de nostalgie, finalul a adus pe
scenă şi generaţiile trecute. Au cântat împreună piese
emblematice, din repertoriul care nu se uită. Un moment de
mare vibraţie sufletească şi multe lacrimi. Parcă nici ei, nici
noi, nu voiam să mai plecăm.

„Symbol”, la 35 de ani, nu doar îşi reconfirmă
standardul ştiut, ci arată că urcă o nouă treaptă a excelenţei,
îmbinând rigoarea trecutului cu vitalitatea prezentului.

Am lăsat la urmă o discuţie sensibilă, apropo de
numele corului. Păstrând tradiţia unor celebre coruri din
România („Madrigal”, „Preludiu”), Corul „Symbol” a
adăugat numele maestrului fondator, profesorul-diacon Jean
Lupu. Nu voi comenta decizia în sine. Spun doar, cu toată
modestia, că în cazul de faţă există un risc de percepţie: atâta
timp cât maestrul trăieşte (şi îi dorim mulţi ani buni!),
titulatura poate proiecta impresia unei tutoriere continue
asupra ansamblului. Deşi sunt şase ani de când s-a retras
definitiv de la pupitru, publicul încă are senzaţia că dânsul

patronează evoluţia corului. Iar asta
nu e drept faţă de munca neostoită a
doamnei Luminiţa Guţanu. Corul
„Symbol” este creaţia lui Jean Lupu —
asta nu i-o poate lua nimeni. Tocmai
de aceea mi-e greu să înţeleg de ce s-a
păstrat această „onoare” într-un mod
care poate frâna, în percepţie,
afirmarea deplină a actualei
conduceri. 

Dar gândul acesta, deşi trecător
şi fără şanse de a schimba titulatura,
nu trebuie să arunce nici cea mai mică
umbră, niciun cearcăn peste minunata
muncă a acestui cor. Dimpotrivă:
meritul doamnei Luminiţa Guţanu
este cu atât mai mare, cu cât a
reconfirmat standardul de aur sub o

asemenea presiune simbolică. Rămân la convingerea fermă
că am asistat la o aniversare minunată.

La mulţi ani victorioşi, „Symbol”!
Răzvan GEORGESCU

ONR/ Tomescu/Cottis
Orchestra Naţională Radio a propus pentru începutul

stagiunii de toamnă o seară deosebit de atractivă atât prin
programul prezentat cât şi prin cei doi protagonişti, unul foarte
bine cunoscut nouă, este vorba despre violonistul Alexandru
Tomescu – de mulţi ani solist al acestei orchestre emblematice
pentru viaţa muzicală din România – şi a unui şef de orchestră
mai puţin obişnuit, dirijoarea de origine australiană Jessica Cottis. 

Vom începe desigur cu elementul de „senzaţie″, bine ştiut
fiind faptul o persoană cu nume feminin îşi face cu greu loc şi
mai ales câştigă reputaţie într-un sector care până nu de mult era
rezervat exclusiv bărbaţilor. Cu câteva decenii în urmă, poate cu
mai mult de jumătate de scol, la unele teatre muzicale lirice sau
la pupitrul unor orchestre şi companii de ele însele înfiinţate, pe
urmă şi pe podiumul de concert, au păşit şi s-au afirmat destule
nume, provenind din toate părţile globului, nume care s-au
distins prin rezultate memorabile.

Luând în considerare cele de mai sus, interesul publicului
a fost cu atât mai mare, iar în ce o priveşte de Jessica Cottis, după
performanţa de vineri seara se poate afirma că dacă acest
exemplu de determinare va fi urmărit şi de alte muziciene
curajoase cifrele se vor schimba cu siguranţă într-un viitor mediu.
Jessica Cottis este un dirijor foarte sigur şi stăpân pe sine, calităţi
care izvorăsc atât dintr-o educaţie muzicală vastă (cântă la mai



multe instrumente), rafinată, din experienţa şi învăţăturile trase
din colaborarea cu nume strălucite ale artei dirijorale
contemporane cât şi din susţinerea unor proiecte alături de
exponenţi ai artelor vizuale şi contactului cu creatorii de muzică
de film. Presa a remarcat inventivitatea şi gesturile sale
inspiratoare şi mai ales profunda sa apetenţă pentru muzica
nouă, mai ales în domeniul operei contemporane. În acelaşi timp
se evidenţiază impresia şi atitudinea scenice care sunt foarte
convingătoare şi care-i întregesc personalitatea dinamică. Ţinând
cont de toate acestea lucrarea de deschidere a concertului a fost
una care i-a ilustrat pe deplin personalitatea: O noapte pe Muntele
pleşuv de Modest Musorgski – orchestrată de N.A. Rimski–
Korsakov – după una din povestirile fantastice ale lui Gogol, care
aduce în prim plan universul romantic-gothic al lumii spiritelor
mai mult sau mai puţin întunecate, acesta fiind nu de multe ori
tratat cu o doză apreciabilă de umor. Cele patru secţiuni ale

opusului (considerat a fi unul dintre primele poeme simfonice
ale unui compozitor rus) s-au desfăşurat într-un tempo frenetic,
în valuri sonore pronunţate, la care orchestra s-a adaptat din start,
fără vreo ezitare. Muzica acesta, cu o mare putere de sugestie a
generat imagini picturale, care s-au pus în mişcare creând un film
imaginar în care acele entităţi se desfăşurau nestingherite, în
accelerando continuu sub bagheta acestui magician care este
Jessica Cottis. Orchestra s-a comportat admirabil răspunzând
acurat, foarte legat, cu promptitudine şi mare precizie tuturor
gesturilor dirijorale. De altfel trebuie spus, că alegerea ei, a piesei
este reţeta sigură şi de impact pentru începutul unui program,
fiind una dintre favoritele repertoriului de gen. 

A urmat arhicunoscutul Concert în sol minor op. 26 de Max
Bruch în interpretarea lui Alexandru Tomescu. Ajunsă la
maturitate deplină, măiestria violonistului s-a relevat prin
sunetul său minunat, ardent, mereu în consonanţă cu expresia
liniei melodice; o interpretare perfectă tehnic, cu mult bun gust,
fără a ceda unor tentaţii oferite de prea marile libertăţi agogice ale
scriiturii. Părţile orchestrale au fost susţinute cu mult aplomb,
suflătorii au evoluat, ca de obicei într-o concordie absolută, iar
dirijoarea a urmărit cu o mână foarte sigură evoluţia artistului
într-un opus scris cu multă fantezie improvizatorică. Bisul a fost
acoperit de o lucrare pe care violonistul o prezintă mai mereu,
cu multă plăcere, plină de vervă, anume Capriciul Polonez de
Graźyna Bacewicz.

Partea a doua a prezentat o încântătoare Simfonie a V-a în
re, scrisă de compozitorul englez Ralph Vaughan Williams în
perioada celui de-al doilea Război Mondial, între anii 1938 şi
1943. Ea foloseşte o mare parte din materialul unei opere
moralizatoare neterminate, „Călătoria Pelerinului″, inspirată din
scrierea cu titlul omonim a lui John Bunyan. Ca urmare suntem
în prezenţa unei muzici gândită a fi a „speranţei şi seninătăţii,
oferind un oraş ceresc al calmului în contrast cu epava lumii
exterioare”, după cum nota în epocă The NY Times. Simfonia se

încheagă prin sugestia unui peisaj pastoral (Preludio), într-o
deschidere calma, dar totuşi ambiguă din punct de vedere
armonic - amprentă care va domina aproape întreaga lucrare.
Misterul se adânceşte în Scherzo unde, prin apariţia unor anumite
suprafeţe contrastante, desenul pierde din calmul dominant al
întregii simfonii, acesta din urmă revenind în Romanza, foarte
lirică şi în concluziva Passacaglia. Partea a patra ajunge şi ea la un
punct culminant, înţeles în contextul specific al muzicii engleze
şi care se va retrage într-o concluzie senină. Această muzică
trebuie ascultată, cuvintele fiind destul de sărace în a descrie
permanenta pulsaţie, palpitaţia interioară, generată de o mare
complexitate ritmică şi anumite procedee aparţinând polifoniei,
dublată de structuri sonore care folosesc moduri arhaice (scări
pentatonice şi o pendulare între elemente caracteristice
aparţinând modurilor mixolidic, doric sau eolian care evoluează
simultan) şi melodii populare modale, îmbinate cu tonalităţi
moderne care creează un limbaj muzical considerat unic în felul
său. Cele patru mişcări se înlănţuie într-o superbă unitate
asemenea unei muzici celeste ambientale, reflexivă, paşnică,
încurajatoare. Ansamblul orchestral este ceva mai restrâns,
culoarea atât de specială a simfoniei fiind obţinută fără ajutorul
harpei, a unei percuţii speciale, doar cu coarde şi o garnitură de
instrumente de suflat redusă şi nelipsitul corn englez. Timbruri
moi, moduri fără intervale caracteristice pregnante, o mare
luminozitate, toate acestea putând fi încadrate în ceea ce avea să
fie numită tonalitate „plutitoare″ (Schwebende Tonalität). Jessica
Cottis a demonstra încă o dată o un deosebit simţ al echilibrului
în gestionarea culorii orchestrale, a adecvării tempoului la
realizarea acestei muzici subtile, rafinate, morale si foarte engleze. 

Corina BURA

De Ziua Radiolui, a 97-a toamnă
Un eveniment muzical ce a marcat „Ziua Radioului

Public” din România (sărbătorită întotdeauna pe 1 noiembrie,
din 1928), dar şi a orchestrei simfonice a instituţiei, actualmente,
Orchestra Naţională Radio (România), aşadar, la 97 de ani
împliniţi acum, în toamna lui 2025, s-a desfăşurat la Bucureşti,
vineri, 31 octombrie, în Studioul „Mihail Jora”, sub bagheta
dirijorului braşovean Cristian Oroşanu, aflat la pupitrul ONR, şi
cu doi suflători în ipostazele de solişti concertişti, ambii, membri
ai Orchestrei Naţionale Radio: clarinetistul Adrian Duminică,
solist instrumentist şef partidă, şi fagotistul Ionuţ Roşca, solist
instrumentist. 

Afişul ultimei zile de octombrie a reunit, astfel, la Sala
Radio, trei lumi sonore complet diferite, dintre care două lucrări
simfonice cu un puternic suflu romantic, una, de după mijlocul
deceniului patru al secolului trecut, Duet-concertino pentru clarinet
şi fagot pentru orchestră de coarde şi harpă în fa major TrV 293 de
Richard Strauss, urmat, în partea finală a programului amintit,
din Stagiunea Muzicală Radio România, de o compoziţie
brahmsiană de tinereţe, Serenada nr. 1 op. 11 în re major, creată de
marele clasic romantic în 1858, numai pentru orchestră de
cameră, apoi, refăcută, ca aranjament instrumental, pentru
orchestră simfonică, în 1859, iar în deschiderea serii festive, a fost
interpretată o partitură scrisă în 1931, de un artist român care a
trăit la Paris, compozitorul şi pianistul Filip Lazăr, partitură
intitulată, chiar foarte sugestiv în context, Musique pour Radio –
uvertură pentru orchestra mică. Am asistat, atunci, la o restituire
captivantă a acestei uverturi cu fizionomie de scherzo, căreia nu
îi lipsesc deloc tentele umoristice şi obişnuitul caracter spumos,
tonic şi reconfortant, însă un tip de scherzo conceput radiofonic,
în privinţa adaptării unor anumite atitudini estetice, cu
precădere, a elementelor melodice şi timbrale exploatate în
„defavoarea” structurilor acordice, pentru ca lucrarea să poată fi
auzită şi receptată cât mai clar în transmisiunile efectuate pe calea
undelor – la vremea respectivă, bineînţeles. Dirijorul Cristian

13ACTUALITATEA MUZICALĂ � Nr. 11 � Noiembrie 2025

Pe scena Studioului „Mihail Jora”

Jessica Co�s, Alexandru Tomescu
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Lansare de carte

Filarmonica din Bucureşti 
în reflectorul cronicii muzicale 
de acad. Octavian Lazăr Cosma

Miercuri, 15 octombrie 2025, în Salonul Oficial al
Ateneului Român a avut loc lansarea celor patru volume reunite
sub titlul „Filarmonica din Bucureşti în reflectorul cronicii
muzicale” semnate de academicianul Octavian Lazăr Cosma.
Volumele au fost publicate la Editura Muzicală şi reprezintă un
demers fără precedent în descoperirea şi conservarea istoriei
filarmonicii bucureştene. Autorul a întreprins o minuţioasă
muncă de cercetare a arhivelor de presă şi cronicilor
muzicale, acoperind astfel perioada cuprinsă între anii 1866
şi 1945 a activităţii instituţiei. 

Amfitrionul evenimentului a fost Marin Cazacu,
managerul Filarmonicii „George Enescu” din Bucureşti,
iar printre cei care au luat cuvântul s-au numărat
profesorul şi pianistul Viniciu Moroianu, muzicologul
Mihai Cosma şi Mihai Cojocaru, consultantul artistic al
Filarmonicii „George Enescu”, dar şi acad. Octavian Lazăr
Cosma, care s-a adresat publicului prezent în sală printr-o
înregistrare video specială. 

Marin Cazacu: „Avem o epopee, pentru că nu este
numai o carte obişnuită, este istoria Filarmonicii din

Bucureşti aşa cum s-a numit ea de la începuturi şi până la 1945 şi
autorul este un om cu totul special şi pentru mine, şi pentru cei
dintre dumneavoastră care l-au cunoscut, pentru că mi-a fost
profesor, mi-a fost îndrumător de doctorat şi prieten.”
Managerul Filarmonicii „George Enescu” a adăugat faptul că
aceste volume care cuprind evoluţia instituţiei reprezintă pentru
domnia sa o sursă de inspiraţie şi speră că la fel vor însemna şi
pentru cei care le vor citi. De asemenea, cărţile nu se vor vinde în
librării, ci vor fi donate către toate instituţiile de cultură din ţară,
şi vor fi disponibile în viitor  inclusiv în format digital, pe site-ul
filarmonicii, pentru ca tinerii să aibă mai uşor acces la ele. 

Profesorul şi pianistul Viniciu Moroianu a afirmat că
„asistăm, într-adevăr, la un eveniment muzicologic major,
care-mi umple sufletul de bucurie. Este într-adevăr o veritabilă

Oroşanu, cu o profundă cultură muzicală
şi prin firescul abordării, pentru întâia
oară, a piesei Musique pour Radio, a izbutit
să-i pună în valoare farmecul, datorat şi
temelor ei contrastante. Prima, foarte
dinamică, Molto vivo, spectaculoasă ca
scriitură şi intens cromatizată, iar a doua,
Poco meno mosso, cu specific românesc, sub
aspect intonaţional, şi foarte expresivă, ca
linie melodică în continuă evoluţie,
ambele teme reflectând un spirit
nonconformist, la întâlnirea veacului al
XIX-lea cu secolul trecut, şi o simplitate,
doar aparentă, a demersului, cu incitante
preluări succesive şi transformări tematice
în jocuri de registre, ca într-un dialog
permanent, născut din neaşteptate
convorbiri timbrale, imaginate şi
provocate de autor prin solo-uri şi unison-
uri, deci monodic, fără ţesături de natură
polifonică şi construcţii armonice,
asemenea situaţii regăsindu-se în cazul
fiecăruia dintre grupurile de instrumente
participante la discursul orchestral

(coarde, suflători de lemn, corni şi
trompetă). 

De o versiune convingătoare s-a
bucurat şi piesa cu doi suflători solişti, din
programul concertului festiv „Radio
România 97”, Duet-concertino pentru
clarinet şi fagot în fa major de Richard
Strauss, relaţia timbrală clarinet-fagot  una
agreată în plan cameral şi solistic, de-a
lungul timpului, dacă ne amintim, spre
exemplu, şi de cele Trei Duete pentru
clarinet şi fagot ale Titanului de la Bonn, din
ultimul deceniu al veacului al XVIII-lea,
ori de Sonata pentru clarinet şi fagot FP 32a
de Francis Poulenc, din 1922.  Referitor la
acel Duet-concertino pentru clarinet şi fagot
în fa major de Richard Strauss, din 1946, cu
a sa generozitate a inspiraţiei şi
rezonanţele lui baroce înveşmântate,
uneori, în armonii de tip neoclasic,
partitură considerată drept ultima creaţie
pur instrumentală a compozitorului R.
Strauss, o întruchipare sonoră care
dezvăluie şi vocaţia programatică a
celebrului creator post-romantic de poeme

simfonice, aici, prin sugestii tematice cu
aluzii la o ingenioasă lume de basm, subtil
evocată la Sala Radio, de amfitrionii
momentului, clarinetistul Adrian
Duminică şi fagotistul Ionuţ Roşca, prin
măiestria lor artistică şi tehnica bine
stăpânită, printr-o frazare condusă clar şi
firesc, mereu pe tărâm afectiv, şi o
inteligentă conversaţie instrumental-
solistică, într-o bună colaborare muzicală,
atât între ei doi, cât şi cu ansamblul şi
dirijorul Cristian Oroşanu, în fiecare
dintre mişcările tradiţionale, Allegro
moderato – Andante – Rondo. Allegro ma non
troppo, ce alcătuiesc respectiva compoziţie,
destinată, în mod surprinzător, doar unei
formule camerale din ansamblul simfonic. 

Şi ultima opţiune repertorială din
Concertul aniversar care a marcat 97 de
ani pentru Radioul public şi Orchestra lui
simfonică, Serenada nr. 1 op. 11 în re major
de Johannes Brahms, s-a remarcat
printr-o variantă interpretativă demnă
oricând de menţionat, aceasta dezvăluind
o fină intuiţie a sensurilor estetice, de care
a dat dovadă dirijorul Cristian Oroşanu,
într-o zonă de unică expresie a
contrastelor romantice izvorâte din
clasicismul vienez, şi un simţ rafinat al
reliefării detaliilor de scriitură, oglindit
într-un flux emotional puternic şi
continuu, de-a lungul celor şase părţi ale
primei Serenade brahmsiene: Allegro molto,
Scherzo. Allegro non troppo – Trio. Poco più
moto, Adagio non troppo, Minuet 1—Minuet
2, Scherzo. Allegro – Trio şi Rondo. Allegro,
şi în toată desfăşurarea lor scenică, de la
Sala Radio.

Mirela STOENESCU-TOLLEA 
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Adrian Duminică, Cris�an Oroşanu, Ionuţ Roşca



„Acerba luptă pentru existenţă a
mişcării simfonice” - 

interviu cu academicianul
Octavian Lazăr Cosma

Norela-Liviana Costea: Domnule Academician Octavian
Lazăr Cosma, vă mulţumim că aţi acceptat invitaţia noastră. Aş dori
să vorbim despre recenta lansare a celor trei volume intitulate
„Filarmonica din Bucureşti în reflectorul cronicii muzicale”, ce
acoperă istoria acestei instituţii de la 1866 până la 1920. Ce v-a făcut
să vă opriţi asupra acestui subiect?

Octavian Lazăr Cosma: Sunt încântat să ofer un interviu
revistei dumneavoastră  deoarece apreciez foarte mult
contribuţia pe care o are la viaţa noastră muzicală şi îmi aduc
aminte cu plăcere că m-am numărat printre fondatorii ei, în
1990... 

După ce am terminat Conservatorul din Sankt
Petersburg (cu care mă mândresc foarte mult, pentru că este
locul unde s-au format reputaţii compozitori ai şcolii muzicale
ruse romantice şi moderne), căutam subiecte de studiu.  Am
scris şi tipărit cele nouă volume cu „Hronicul muzicii
româneşti” – volume extrem de consistente, foarte
documentate. Următorul subiect trebuia să fie înscris tot pe
coordonatele trecutului muzicii româneşti, pentru că, încă de la
început mi-am propus să nu fiu un muzicolog de istoria
muzicii universale, dat fiind prezenţa destul de subţirică a
tematicii muzicii noastre în volume, în studii. Aşadar m-am
concentrat pe instituţia unde mi-am format educaţia muzicală:
Opera Română din Cluj. Apoi am scris şi despre Opera
Română din Bucureşti (de la începuturile ei adevărate, din
1885) şi am luat la rând apoi marile instituţii muzicale. 

Având deja documentarea pentru Conservatorul şi
Opera Română de la Bucureşti, parţial am avut şi
documentarea pentru Filarmonică. Din considerente
muzicologice am conceput aceste cărţile dedicate Filarmonicii

din Bucureşti cu volumul pe care l-am publicat în anul 2003,
care prezintă perioada interbelică. Toată mişcarea simfonică a
fost o acerbă luptă pentru existenţă, pentru promovarea
valorilor universale – începând cu Eduard Wachmann,
continuând cu Dimitrie Dinicu şi având susţinerea unor
muzicieni ca George Enescu, Alfonso Castaldi, Alfred
Alessandrescu, Ion Nonna Otescu şi alţii, până la George
Georgescu, un dirijor extraordinar. Fondatorul mişcării
simfonice bucureştene a fost nemuritorul Eduard Wachmann,
care a studiat la Paris în aceeaşi clasă cu Camille Saint-Saëns,
prin urmare era „contaminat” de concertele pe care le audiase
acolo şi visul lui era să dirijeze la Bucureşti. A depus o trudă
titanică pentru a găsi instrumentişti care să poată citi note şi în

epopee a unei instituţii muzicale de elită
din viaţa culturală românească, care a
pornit practic de la zero în tânărul regat
român prin eforturile uriaşe ale unor
muzicieni ai epocii, începând cu Eduard
Wachmann şi ajungând la această înflorire
şi la acest profesionalism înalt pe care le
vedem astăzi în viaţa culturală a cetăţii.”
Muzicianul a mai subliniat efortul
autorului de a integra evenimente
importante petrecute în epocă în
derularea vieţii muzicale, rezultând astfel
„o istorie deosebit de vie a mentalităţilor
şi a comportamentelor societăţii
româneşti”.

Muzicologul Mihai Cosma a
mărturisit că această lansare este „un
moment emoţionant pentru mine, apar
nişte volume la care academicianul
Octavian Lazăr Cosma, tatăl meu, a lucrat
foarte mulţi ani, începând acest travaliu
într-o perioadă în care găsirea
documentelor era o aventură. Din păcate,
multe dintre ziarele citate aici nu mai
există... Au fost distruse pentru că se
refereau la Casa Regală sau la partidele
politice. Autorul a reuşit să identifice
aceste ziare şi să ne povestească, prin
cuvintele presei şi ale criticilor muzicali

din acea perioadă, ce se întâmpla pe scena
filarmonicii.” Mai mult decât atât, din
postura sa de editor al volumelor, Mihai
Cosma a evidenţiat încă o dată contribuţia
acestora la cunoaşterea frustă a societăţii
prin radiografierea presei vremii, precum
şi importanţa indexului de nume proprii
pe care l-a întocmit tocmai pentru o
parcurgere mai facilă a materialelor. 

Mihai Cojocaru, consultant artistic
al Filarmonicii „George Enescu”, a
concluzionat că răsfoind aceste volume
„simţi o solidaritate istorică”. El a mai
adăugat faptul că „Octavian Lazăr Cosma
rămâne păstrătorul, veghetorul memoriei
muzicii româneşti. Pentru că muzica este
o artă care dispare pe măsură ce se
produce şi ceea ce rămâne este textul.”
Mihai Cojocaru a evidenţiat capacitatea
acad. Octavian Lazăr Cosma de a salva de
la uitare ceea ce se pierde prin însăşi
natura artei muzicale şi şi-a exprimat
bucuria provocată de parcurgerea acestor
volume, în care complexitatea lumii
muzicale se împleteşte cu detalii mondene
sau politice.

Cel care a luat cuvântul în final a
fost chiar acad. Octavian Lazăr Cosma,
printr-un mesaj video în care a declarat că

„travaliul a fost imens, deosebit, a venit
după o altă muncă titanică consacrată
filarmonicii – perioada interbelică, cea mai
luminoasă, mai fructuoasă şi mai
profitabilă pentru melomanul
bucureştean. (...) (Cercetarea, n.a.) e o
radiografie axată pe esenţă. Primele
volume sunt de o concepţie fără
precedent. Am conceput volumele având
la bază cronicile semnate de primii noştri
critici muzicali, iar astfel s-a ajuns la
prezentarea activităţii acestei instituţii, de
la concert la concert. Cititorul va avea
satisfacţie infinită, pentru că va afla cum a
crescut Filarmonica «George Enescu» din
nimic, pentru a ajunge instituţia de
reputaţie europeană care este astăzi.” În
final, autorul a mulţumit muzicologului
Mihai Cosma pentru munca depusă
pentru ca aceste volume să vadă lumina
tiparului şi a invitat critica de specialitate
să scrie recenzii.

Lansate într-o atmosferă caldă,
aproape familială, cele patru volume au o
importanţă deosebită, nu numai pentru
foştii şi actualii membri ai filarmonicii, ci şi
pentru toţi cei care îşi desfăşoară
activitatea în domeniul muzicii culte.

Teodora CONSTANTINESCU
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1866 a plămădit o orchestră care din 1868
a devenit Filarmonica Română. În aceste
4 volume veţi descoperi cât de multă
muncă a fost depusă pentru a obţine
partituri, a forma instrumentişti de nivel
superior şi a educa publicul. De
asemenea, se va înţelege ce salt uriaş s-a
făcut cu fiecare concert, pentru a ajunge
la nivelul marilor orchestre. Dar, după
Războiul de Independenţă, se credea că
va muri activitatea simfonică, întreruptă
un timp. Nu a fost aşa; după 1880 s-a
reluat, timid, firul concertelor. Dar
Wachmann este corijent în ceea ce
priveşte reprezentarea compoziţiei
indigene, pentru că avea un principiu
straniu: nu punea pe afiş decât
compoziţii cântate deja în altă parte, ori
compozitorii români nu erau prezenţi în
repertorii – prin urmare, nu îi programa.
Treptat însă, Bucureştiul devine un
centru muzical important al Sud-Estului
Europei. Eu am înţeles bine rostul acestei
orchestre şi am hotărât să îi fac istoricul,
mergând din concert în concert, din
cronică în cronică, din stagiune în

stagiune. Afli, astfel, cum a crescut, cum
s-a extins gustul muzical al publicului
românesc. O altă asemenea carte nu veţi
mai găsi în nicio literatură muzicologică.

N-L.C.: Primul volum tipărit, care
tratează perioada 1921-1945, a fost editat cu
mult timp înainte, în 2003. Care a fost
motivul principal ce a determinat această
inversare temporală?

O.L.C.: Văzând activitatea
prolifică a lui George Georgescu, care şi-
a început activitatea dirijorală la
Bucureşti în 1920, am zis să scriu o carte
despre programele Filarmonicii
bucureştene până în 1945. Mai mult,
George Georgescu, format în Germania,
cunoştea pe majoritatea artiştilor de talie
mondială. Astfel, aveam posibilitatea să
documentez această perioadă, aşa că am
elaborat un volum masiv despre

Filarmonică, oferind şi portretele
celebrităţilor internaţionale, fapt ce
măreşte valoarea acestei cărţi, care
include aproape toţi marii dirijori
români. Acesta este de fapt al patrulea
volum şi cuprinde perioada interbelică,
perioada cea mai strălucitoare a acestei
instituţii. Lipsesc totuşi, din concertele de
la Ateneu, marile orchestre şi dirijori din
Statele Unite ale Americii, care n-au avut
turnee în România; nici marile orchestre
şi dirijorii din fosta U.R.S.S. nu au venit
să cânte la noi... 

N-L.C.: Aţi menţionat anumite
diferenţe de abordare în alcătuirea acestor trei
volume, faţă de cel publicat anterior...

O.L.C.: Cele trei volume lansate în
octombrie diferă de primul ca mod de
documentare. Sunt construite după ceea
ce am găsit în cronici, deci mai concret şi
mai profund ancorat în cultura presei
româneşti – pentru că în secolul al XIX-
lea fiecare gazetă avea cronicar muzical.
Mihail Mărgăritescu, Alfred
Alessandrescu, Constantin Brăiloiu, Ion
Nonna Otescu, toţi aveau metafore
sublime... Volumul din 2003 se bazează

mult pe sinteză, este mai generalizat, cu
extrase din cronici pentru cele mai
reprezentative concerte din punct de
vedere al compozitorilor, dirijorilor (şi
aici, din fericire, sunt foarte bine
reprezentaţi şi compozitorii români). 

N-L.C.: Cum s-a desfăşurat acest
amplu proces de documentare? 

O.L.C.: Am desfăşurat o muncă
enormă. Eram profesor la Conservator şi
secretar ales al secţiei de Muzicologie a
Uniunii Compozitorilor şi Muzicologilor
din România. Cursurile le ţineam după-
amiaza, iar la Academie mergeam în
fiecare zi la ora 8, făceam buletine de
cerere a presei – patru-cinci ziare pe care
trebuia să le răsfoiesc în aceeaşi zi, să
găsesc cronicile muzicale şi să le
fotografiez. Am făcut asta mai mulţi ani,
în timp construind o bibliotecă de cronici
pe care le-am transcris de mână (pentru
că numai transcrise cronicile pot fi
înţelese cu adevărat şi li se vede rostul,
finalitatea şi maturitatea). 

Eu am o imensă durere pentru că
aceste volume nu au tiraj suficient,

pentru că nu vor fi citite de multă lume,
deşi mă gândesc că până la urmă le va
veni şi lor vremea. Citirea unei astfel de
cărţi este fecundă, te îmbogăţeşte
spiritual, îţi arată cât de repede am
înaintat noi în cultura muzicală a
timpului (pentru că până în 1845-1850
eram abia la începuturi şi am făcut un
salt uriaş datorită acestor instituţii – la
Bucureşti în primul rând datorită
Filarmonicii şi a Operei Române). Mă
consolez cu faptul că am putut elabora al
35-lea titlu din cele axate pe istoria
muzicii româneşti. 

N-L.C.: Într-adevăr, o lectură bogată
în informaţii, de o importanţă nemăsurată
pentru istoria muzicii româneşti, pe care să o
parcurgem cu aceeaşi plăcere ca de obicei!
Domnule Academician, vă mulţumesc
pentru timpul acordat!

Norela-Liviana COSTEA
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Lavinia Coman - 85
În 27 noiembrie 2025, doamna prof. univ. dr. Lavinia

Coman împlineşte venerabila vârstă de 85 de ani. Domnia sa
a studiat la Conservatorul bucureştean sub îndrumarea unor
maeştri renumiţi: Silvia Şerbescu la pian, Ioan D. Chirescu la
teorie-solfegiu, Mircea Bârsan la muzică de cameră, Dumitru
Bughici la analiza formelor muzicale. Materialul de faţă
exprimă preţuirea şi gratitudinea generaţiilor de muzicieni
care s-au format ca pedagogi şi pianişti sub atenta
îndrumarea a ilustrei profesoare. Am ales momentul
împlinirii acestei frumoase vârste a înţelepciunii, pentru a
menţiona contribuţiile sale esenţiale în arta pianistică, în
pedagogia instrumentală şi în muzicologia românească;
doresc să subliniez rolul determinant al profesoarei Lavinia
Coman în dezvoltarea învăţământului muzical românesc
universitar (pe parcursul activităţii neîntrerupte în
Conservatorul bucureştean începând din 1964 şi până

îaproape de zilele noastre), precum şi în învăţământul
preuniversitar (în perioada 1981-1987, domnia sa a fost
directoarea Liceului „George Enescu”). 

Spiritul novator. Operele marilor creatori nu se pot
explica numai prin influenţe şi nici prin teorii ce susţin
prezenţa sincretismului sau sincronismului, adică
integrarea autorilor în spiritul vremii. Lucrările lor sunt
rezultatul confluenţei, al întâlnirii benefice dintre cursurile
mai multor culturi sau curente artistice diferite. În cazul
doamnei Lavinia Coman, s-au contopit cerinţe şi
răspunsuri care au venit din amândouă direcţiile, prilejuind
şcolii pianistice româneşti o ridicare la universalitate şi
pedagogiei pianistice contemporane o împrospătare,
datorată în mare parte acestei minunate căutătoare a
înnoirii. Domnia sa îşi înscrie numele la loc de frunte

printre teoreticienii şi pedagogii temerari, care au comentat,
adeseori au combătut, păreri greşite, exagerate sau opace
şi care au promovat ceea ce era mai valoros şi mai actual în
muzică. Viaţa şi activitatea sa polivalentă sunt expresii ale
unei înalte meniri de continuare a unei tradiţii şi de înnoire
în spirit contemporan. 

Omul. Pentru cei care o cunosc pe doamna Lavinia
Coman, simpla rostire a numelui său face trimitere la
persoana afabilă, zâmbitoare, optimistă, generoasă, cu o
atitudine elegantă şi firească. Am apreciat întotdeauna
efervescenţa şi pasiunea cu care distinsa profesoară s-a
preocupat de tot ce este legat de pedagogia pianistică, de
arta sunetelor în general. Succesele sale se datorează în
mare măsură temperamentului energic, caracterizat prin
entuziasm, sinceritate şi un pronunţat simţ al umorului.
Este dificil să descriem calităţile morale ale ilustrei
profesoare şi, mai ales să separăm omul de muzician, de
autorul unor studii importante în domeniul didacticii şi al

muzicologiei. În categoria calităţilor morale
menţionăm modestia domniei sale, aflată în
legătură directă cu pasiunea şi devota-
mentul faţă de nobila profesie, aceea de
pedagog, de formator de viitori muzicieni şi
de îndrumător al generaţiilor tinere.
Îndrăznesc să insist asupra calităţilor de
bunătate, delicateţe de simţire, cultul
prieteniei, dragoste pentru tineri şi căldura
sufletească cu care profesoara s-a apropiat
de generaţii succesive de studenţi

Personalitatea enciclopedică. Dificul-
tatea de a defini personalitatea doamnei
Coman decurge din polivalenţa activităţii
sale. O includem în categoria figurilor de
formaţie enciclopedică. Printre calităţile
personalităţii sale care i-au impresionat pe
cei cu care a colaborat – elevi, studenţi,
colegi, oameni de cultură - este important să
menţionăm erudiţia şi măestria pedagogică.
Doamna Coman întruchipează intelectualul
umanist şi pedagogul prin excelenţă; nevoia
de armonie, de echilibru, de plenitudine,
izvorăsc dintr-un stil de viaţă exemplar,
marcat de disciplină, de generozitate şi
reponsabilitate. Domnia sa este înzestrată cu
o putere de muncă ieşită din comun, cu o
disciplină riguroasă şi cu o voinţă
remarcabilă. Prin activitatea sa polivalentă a
demonstrat că performanţa se obţine prin

talent, prin cultură, pasiune şi efort susţinut. 
Pianistul. Pe parcursul timpului, doamna Coman a

împletit armonios activitatea de pedagog cu aceea de
interpret. A susţinut numeroase recitaluri şi concerte cu
orchestre pe scene importante din capitală, din ţară şi
străinătate, a prezentat concerte-lectie şi conferinţe în faţa
profesorilor şi elevilor de la liceele de muzică şi de la
instituţii de învăţământ superior. În concertele sale au fost
incluse, în afara lucrărilor din repertoriul muzicii
universale, creaţii ale compozitorilor români, unele dintre
ele, prezentate în primă audiţie. Prestaţiile sale pianistice
ne amintesc cuvintele lui Goethe, care spunea că o istorie
foarte cunoscută poate rezerva surprize, dacă va fi
povestită de încă 100 sau 1000 de ori. În personalitatea
complexă a doamnei Lavinia Coman există o inedită
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fuziune a contrariilor, datorată triplei sale vocaţii, de
pedagog, de interpret şi muzicolog; pianistica sa plină de
sensibilitate şi de nobilă spiritualitate, stă mărturie pentru
colaborarea dintre erudiţie şi intuiţie, dintre raţiune şi
imaginaţie.

Pedagogul. Prof. univ. dr. Lavinia Coman reprezintă
pentru Conservatorul bucureştean un reper, un model de
pedagog cu har, care şi-a dedicat vieţa instruirii şi educării
tinerilor studenţi pianişti. Mulţi dintre discipolii săi sunt as-
tăzi profesori apreciaţi în şcolile şi liceele de muzică româ-

neşti, sau lucrează la conservatoare din străinătate.
Activitatea domniei sale nu s-a restrâns la lecţiile de pian
făcute în mod exemplar cu studenţii, ci a vizat cercetarea
exhaustivă a pedagogiei şi artei pianistice, precum şi im-
portantele tendinţe şi curente mondiale. Au rezultat lucrări
teoretice de referinţă precum „Pianistica modernă” (Edi-
tura UNMB-2006, care a obţinut premiul UCMR pentru
„Creaţie didactică”) şi „Vrei să fii profesor de pian?” (Edi-
tura UNMB-2007), ce stau la baza pregătirii studenţilor şi a
tinerilor interpreţi şi pedagogi români. Trebuie să amintim
şi competenţele manageriale ale
domniei sale, demonstrate în coor-
donarea activităţii Departamentu-
lui de Pregătire a Personalului
Didactic (D.P.P.D.), din cadrul
UNMB, al cărui director a fost o
mare perioadă de timp. În această
postură a coordonat cursurile de
metodică şi didactică pentru stu-
denţii secţiilor instrumentale şi sta-
giile de pregătire a profesorilor din
ciclul preuniversitar, în vederea
susţinerii examenelor de definiti-
vat, de gradul al II-lea şi gradul I di-
dactic. 

Autorul. Nu putem sintetiza
într-un singur paragraf impresio-
nanta activitatate a doamnei
Coman în ipostazele de: teoretician
al artei pianistice şi al didacticii şi
de autor al unor lucrări de referinţă
în domeniul muzicologiei româ-

neşti. În paralel cu studiile dedicate unor creatori ai muzi-
cii universale, în cadrul Simpozioanelor Catedrei de Pian
complementar şi ale Catedrei de Muzicologie, din cadrul
UNMB, doamna Coman a prezentat numeroase portrete de
pedagogi şi pianişti români, care au influenţat pozitiv evo-
luţia artei interpretative şi a învăţământului muzical din se-
colul precedent precum: Silvia Şerbescu, Maria Şova, Liana
Şerbescu, Doina Prodan Ilioiu, Ana Pitiş etc. Domnia a par-
ticipat la majoritatea Simpozioanelor Internaţionale dedi-
cate lui George Enescu şi lui Dinu Lipatti. Numeroasele

articole publicate în reviste de specia-
litate, reprezintă tot atâtea contribuţii
valoroase despre interpreţi, pedagogi
şi compozitori din diferite epoci crea-
toare. Am selectat câteva titluri de cărţi
scrise de domnia sa, apreciate în cadrul
muzicologiei româneşti: „Constanţa
Erbiceanu – o viaţă dăruită pianului”
(Editura Meronia, Bucureşti, 2005).
„Frédéric Chopin” (Editura Didactică
şi Pedagogică, Bucureşti, 2009), „Franz
Liszt” (E.D.P., 2011), „Constantin Sil-
vestri” (E.D.P., 2014, lucrare care a pri-
mit „premiul pentru istoriografie” al
UCMR), „Şcoala de artă în Epoca de
Aur” (2019, Editura Grafoart) şi „Silvia
Şerbescu. Prima noastră pianistă”
(2017, Editura Grafoart). Ipostazele de
pedagog şi de muzicolog nu pot fi se-
parate de pledoariile critice din lucră-
rile sale. În demersurile sale,

dezbaterea critică a fost mereu deschisă, animată şi con-
structivă. În încheierea relatării care a urmărit să surprindă
câteva trăsături ale personalităţii şi aspecte din activitatea
prodigioasă a doamnei prof. univ. dr. Lavinia Coman, do-
resc să o asigur de întreaga admiraţie şi gratitudine a mea,
a colegilor pianişti, a foştilor săi studenţi şi colaboratori şi
să-i transmit urările noastre de sănătate şi de succese în no-
bila misiune culturală desfăşurată cu multă pasiune şi pro-
fesionalism. 

Carmen MANEA
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Aniversări, comemorări
Pe 11 noiembrie 1900 s-a născut, la Bucureşti, Maria

Cernovodeanu, pianistă şi cadru didactic universitar. A
studiat muzica alături de profesori precum Mihail Jora,
Mihail Andricu şi, mai târziu Alfred Cortot şi Nadia
Boulanger (la École normale de musique din Paris, Franţa).
Întoarsă în ţară, a predat pianul mai întâi în particular, iar
mai târziu la Conservatorul din Bucureşti (în calitate de
asistent, apoi conferenţiar). A activat în cadrul Cercului de
studii profesionale al Sindicatului artiştilor instrumentişti
din Bucureşti, unde susţinea cursuri de pedagogie, dar şi la
Palatul Pionierilor. Treptat a devenit tot mai implicată în
procesul didactic şi pedagogic, dezvoltând metode de
predare. „Mica metodă de pian” semnată de autoare este şi
astăzi un volum de referinţă pentru profesorii români; a
editat şi îngrijit şi o serie de caiete de studii, sonatine, sonate
şi preludii. În 1958 a elaborat un joc muzical pentru care a
obţinut brevet de invenţie, fiind integrat în procesul
didactic al mai multor şcoli. A fost membră a Uniunii

Compozitorilor şi Muzicologilor din România şi a semnat
mai multe articole despre pedagogia muzicală în publicaţii
precum „Muzica”, „Colocvii” şi „Scânteia”. A plecat dintre
cei vii în 25 martie 1968, la Bucureşti. 

În 17 noiembrie 1885, la Craiova venea pe lume
George Simonis, compozitor şi muzicolog. Studiile
muzicale le-a făcut la Conservatorul din Bucureşti, la
Conservatoire National de Musique şi la Schola Cantorum
din Paris. A profesat apoi la Colegiul Naţional din Craiova
dar şi la Schola Cantorum (ca profesor adjunct) şi la
Conservatorul din Cluj. A compus muzică de teatru,
muzică simfonică şi vocal-simfonică dar şi muzică de
cameră şi lucrări corale. Pe lângă acestea, a semnat studii
muzicologice despre viaţa muzicală din Craiova şi a fost
inspector general onorific în Ministerul Învăţământului. A
condus, din poziţia de dirijor, orchestra Filarmonicii din
Bucureşti dar şi orchestre simfonice din Cluj, Deva şi
Craiova. A obţinut Premiul al II-lea şi Premiul I la
Concursul de Compoziţie „George Enescu” şi a fost decorat

cu Ordinul Muncii clasa I. S-a stins din viaţă în oraşul natal,
în ziua de 20 februarie 1917.

În 17 noiembrie 1870, la Iaşi vedea lumina zilei cel
care avea să devină compozitorul Enrico Mezzetti.
Muzicianul român de origine italiană, fiu al violonistului
Pietro Mezzetti, a studiat arta sunetelor alături de tatăl său
şi de alţi muzicieni de seamă precum Gavriil Musicescu.
Mai târziu a plecat să îşi finalizeze studiile muzicale la Liceo
Musicale din Bologna, întorcându-se la Iaşi pentru a preda
canto în cadrul Conservatorului. A semnat partituri de
muzică vocală, simfonică, de cameră şi corală. A înfiinţat
ansamblul coral „Muzica”, alături de care a organizat
numeroase concerte. Mai mult, spectatorii îl regăseau
deseori în postura de corepetitor, interpretând atât
compoziţiile camerale proprii cât şi pe cele ale
contemporanilor săi. A adus o contribuţie importantă în
dezvoltarea şcolii muzicale româneşti, fiind unul dintre cei

mai activi muzicieni din timpul său, fiind dascăl multora
dintre muzicienii de seamă ai istoriei noastre precum:
Alexandru Zirra, Emanuel Elenescu, Vasile Jianu ş.a. A
trecut în nefiinţă la 25 mai 1930.

Norela-Liviana COSTEA
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Ion Baciu
Valorile neumbrite ale culturii muzicale româneşti se

cuvin aşezate în atenţia noastră cât mai des posibil. Cu atât
mai mult cuvintele evocatoare îşi află rostul în momente
comemorative sau aniversare. Data de 8 noiembrie
marchează anul acesta trei decenii de la stingerea vieţii
pământene a dirijorului, profesorului Ion Baciu. Locul său

rămâne de necontestat în seria dirijorilor români
performanţi, constructori de orchestre simfonice: Antonin
Ciolan, Theodor Rogalski, Ludovic Bacs, Erich Bergel,
Cristian Mandeal. Lista nu este, bineînţeles, exhaustivă.

Ion Baciu a avut harul, ştiinţa, pasiunea,
meticulozitatea şlefuirii ansamblului simfonic studenţesc
de la Conservatorul ieşean până la orchestra performantă a
Filarmonicii „Moldova”. Uimitor de repede, surprinzător
de spectaculos pentru cei mai importanţi cronicari români
(Cella Delavrancea, Ada Brumaru, Alfred Hoffman)
generoşi cu superlativele în urma audierii celor două
concerte-eveniment de la Ateneul Român (1969, 1970). Au
fost primele dovezi ale predilecţiei, rezonanţei, deplinei sale
identificări cu muzica imaginată de George Enescu, Richard
Strauss şi Maurice Ravel. Ion Baciu a avut, ca oricare şef de
orchestră, preferinţe. Tripleta sa de aur a fost romantismul-
impresionismul-Enescu. 

De la Suita I pentru orchestră, cu problematicul,
impresionantul Preludiu la unison, copleşitor încă din
programul realizat la Bucureşti în 1969, la Oedip - prezentat
în primă audiţie ieşeană sub formă de operă în concert în
anul 1975, apoi la Festivalul „George Enescu” din 1981, de
la Dixtuorul şi Octetul oferite publicului şi oricărui
meloman, oricând, prin intermediul înregistrării pe disc,
interpretarea cvartetelor „Voces”, „Euterpe” şi a unor
instrumentişti din orchestra filarmonicii ieşene fiind
supervizată de Ion Baciu, la poemul Vox Maris, Uvertura de
concert, Simfonia de cameră, Simfoniile a II-a şi a III-a –
versiunile îşi merită statutul de repere valabile în
continuare pentru orice dirijor, ansamblu simfonic şi
ascultător. 

Cum se explică identificarea lui Ion Baciu cu muzica
lui Enescu? Informaţia potrivit căreia a fost student la clasa
de dirijat a lui Constantin Silvestri în Conservatorul din
Bucureşti nu explică prea multe, avându-se în vedere că
profesorul său a fost autodidact ca interpret cu bagheta, a
avut un program concertistic încărcat şi nu a dovedit
meticulozitate ca pedagog. Înclin să cred în perpetuarea
pregătirii pe cont propriu, în consonanţa personalităţii şi
sensibilităţii lui Baciu cu universul muzical creat de George
Enescu. La Ion Baciu amplitudinile textelor orchestrale
atingând incandescenţa expresiv-sonoră, secvenţele de un
lirism introvertit, se conformau logicii fluenţei dramatice,
căpătau înfăţişarea epic-descriptivă rar atinsă de mulţi
dirijori. Ion Baciu reuşea să transforme întinderile
luxuriante stilistic, genial sintetizate, într-un univers ce
acapara invariabil atenţia, ordonând toată încărcătura de
sensuri, imagini şi afecte într-un flux muzical insinuat
treptat în conştiinţa şi sensibilitatea ascultătorului. Ordinea
poematică – astfel se poate caracteriza interpretarea
personală a lui Ion Baciu, profund respectuoasă faţă de
simţirea şi travaliul componistic enescian. Ordinea
poematică, îşi justifică locul în cazul tuturor lucrărilor de
anvergură orchestrală, de intensitate expresiv-emoţională
pe care le-a interpretat fiindcă mai pot fi adăugate fără
reticenţă simfoniile de Brahms, Ceaikovski sau Şostakovici. 

Dubla vocaţie de arhitect-meşter constructor,
dovedită în prima perioadă a activităţii sale, ca dirijor al

orchestrei filarmonicii din Ploieşti, s-a confirmat când a
plămădit noua orchestră a filarmonicii ieşene, când a iniţiat
(în 1972) şi a condus împreună cu profesorul Mihail Cozmei
Festivalul „Muzicii Româneşti”, când s-a implicat cu trup şi
suflet în ceea ce am putea numi prestigioasa şcoală de vară
– „Vacanţele muzicale de la Piatra Neamţ”. 

Se impune ca toată contribuţia sa deosebit de
importantă la evoluţia vieţii muzicale româneşti să circule
pe platformele digitale, reperele romantism—
impresionism-Enescu să figureze în programele
radiofonice, activitatea sa prodigioasă, de excelenţă
valorică, să fie comentată în scrierile publicistice şi
muzicologice. 

Alex VASILIU
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Back to my Angel
Într-adevăr, muzicianul cu majusculă Mircea

Tiberian s-a întors la îngerul lui în cel de al şaptelea
deceniu al existenţei sale pământene. În anul 2024 aniversa
o jumătate de veac de carieră performantă în slujirea artei
sunetelor, începând din 1974 când a debutat la Festivalul
de Jazz de la Sibiu. Iar în 2025, mai precis pe 4 mai, a atins
vârsta senectuţii, şaptezeci de primăveri... Dar iată că a
venit şi fatidica dată de 18 octombrie, când un tragic infarct
i-a pus prematur capăt zilelor. 

Principalul aport al ilustrului muzician la
emanciparea contextului autohton al domeniului de
referinţă s-a concretizat într-o contribuţie multiplă,
atotcuprinzătoare, cumulând ipostazele de remarcabil
pianist aplaudat în ţară şi în străinătate, posesor al unei

tehnici stăpânite cu aplomb, dublată de măiestria
improvizatorului inspirat, ca şi de instrumentist solo (la
pian, sintetizator, clavecin, orgă) şi şef de formaţie (în fapt
de formaţii, el fiind generatorul a tot felul de componenţe
mergând de la duo la diverse combo-uri, până la big band),
de compozitor omnipotent, îndemânatic aranjor, de mentor
al tinerei generaţii în calitate de cadru didactic universitar
doctor (fiind inclusiv întemeietor al unor specializări-
module de jazz şi muzică improvizată în institutele de
învăţământ superior de la Bucureşti şi Cluj, ca şi prin
integrarea studierii acestui gen sonor la nivelul Liceelor de
Muzică), de organizator, coordonator al vieţii muzicale –
între altele, ca membru în Comitetul de avizare a
proiectelor artistice destinate Primăriei Municipiului
Bucureşti, curator al Festivalului „Jazzy Spring in
Bucharest”; consemnăm şi implicarea în domenii
interdisciplinare (spectacole de balet - jazz, poezie - jazz,
teatru - jazz, acţiuni multimedia). Şi a fost, nu în ultimul
rând, un prolific publicist, autor al lucrărilor jazzologice &
didactice „Note muzicale şi note despre muzică”, „Cartea
de muzică”, două volume ale tratatului „Tehnica

improvizaţiei”, „Jazz Inside Out”, „Sunetul de referinţă şi
arca muzicii occidentale”, „Domeniul muzical, o lume cu
patru dimensiuni”, „Magister Musicae în Ţara Surâsului”,
„Acompaniamentul CREATIV la pian şi keyboards” (unele
lucrări conţinând şi CD-uri audio ilustrative). Cel din urmă
volum al său, purtând genericul „Melodiile Bucureştiului
de altădată – Prelucrări de Mircea Tiberian”, cristalizat sub
sigla Editurii Muzicale a Uniunii Compozitorilor şi
Muzicologilor din România; cuprinde zece partituri pentru
pian care reprezintă tot atâtea prelucrări ale unor notorii
şlagăre româneşti. 

În parteneriat cu bateristul german Maurice de
Martin, muzicianul nostru s-a implicat în fondarea reţelei
culturale şi a grupului cu formulă deschisă „Interzone”.

Menţionăm deopotrivă crearea împreună cu Florian
Lungu a casetei-lecţie „Fundamentele jazzului”, ca şi
călătoria sa de o lună, în calitate de invitat, întreprinsă în
legătură cu probleme educaţionale ale jazzului, în S.U.A.
Pianist improvizator întotdeauna inspirat, original şi lider
de grupuri, Mircea Tiberian a derulat o intensă activitate
profesională în ţară şi în străinătate (Germania, Austria,
Bulgaria, Cehia, Franţa, Grecia, Ungaria, Polonia, Slovacia,
Siria, fosta U.R.S.S., S.U.A. ş. a.), el colaborând prin ani cu
conaţionali de talia lui Nicolas Simion, Johnny Răducanu,
Aura Urziceanu, Dan Mîndrilă, Liviu Butoi, Eugen Gondi,
Dan Ionescu, Anca Parghel, şi mai ales Nadia Trohin, ca şi
cu instrumentişti străini de marcă, precum Larry Coryell,
Ed Schuller, Tomasz Stańko, Theo Jorgensmann, Marty
Cook, Horst Nonnenmacher, Herb Robertson, Ben
Abarbanel Wolff, Jan Roder, John Betsch, Maurice de
Martin, Chris Dahlgren. În ceea ce priveşte reuşitele
componistice, s-a impus drept creator a sute de piese,
majoritatea înscrise în zeci de albume, a sa discografie
incluzând două LP-uri, o casetă magnetică şi mai multe
CD-uri. Neîndoielnic, Mircea Tiberian a trecut Styxul cu
sentimentul datoriei sacre împlinite pe altarul artei jazzului!

UCMR i-a consacrat discul „Portret Componistic
Mircea Tiberian” în colecţia „Jazz Music” a Antologiei
Muzicii Româneşti. Realizările sale creatoare au fost
gratificate prin decernarea Premiilor Uniunii Compozi-
torilor în anii 1990, 1996, 2000, 2003, 2013, 2015.

În seara de 18 octombrie a. c. întâlnirea programată
cu publicul în Clubul „JazzBook” din Bucureşti, a grupului
avându-i capete de afiş pe Mircea Tiberian şi Nicolas
Simion, s-a transformat în concertul In Memoriam – tribut
dedicat marelui pianist dispărut. Companionii Nicolas
Simion - saxofon tenor şi saxofon sopran, pianiştii Albert
Tajti, Toma Dimitriu, basiştii Alex Mike, Răzvan Cojanu,
vibrafonistul Răzvan Florescu, ghitaristul Alex Man,
bateriştii Vlad Popescu, Philip Goron ş. a. au investit
nedrămuit fervoare, dăruire în interpretările creative
conferite unor celebre teme standard precum „What Is This
Thing Called Love” (Cole Porter), „Solar” (Chuck Wayne,
Miles Davis), „Blue Bossa” (Kenny Dorham), „All The
Things You Are” (Jerome Kern), „Recorda-me” (Joe
Henderson), „Bluesette” (Toots Thielemans), „N-ai vrut sa
crezi” (Richard Oschanitzky) (duo saxofon tenor cu
vibrafon), „lnfant Eyes” (Wayne Shorter), „Softly As In The
Morning Sunrise” (Sigmund Romberg), dar şi în tălmăcirea
a două creaţii mai noi purtând autograful Mircea Tiberian:
„Mediteranean Gospel” şi „Zeppelin Crusade”. 

Dumnezeu să-l odihnească! 
Florian LUNGU
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Gheorghe Liubomir Ţugui
Gheorghe Liubomir Ţugui a plecat la Ceruri în chiar

ziua în care Biserica cinsteşte viaţa şi faptele Sfintei
Paraschiva (14 octombrie), ca ocrotitoare a credincioşilor şi,
în special, a celor bolnavi sau aflaţi în suferinţă. 

Nu vreau să amintesc despre anii săi de studii. Se
cunosc. Aş vrea, mai degrabă, să amintesc despre cariera
sa, care a fost una frumoasă, luminoasă şi exemplară.
Începând cu anii ’80, Gheorghe Ţugui a îndeplinit funcţii
de mare responsabilitate: ofiţer-şef de muzică şi dirijor
ulterior la Muzica Reprezentativă şi de Protocol a Armatei,

apoi ofiţer (cu gradul de maior) în cadrul Inspectoratului
General al Muzicilor Militare. A fost un om al disciplinei,
dar şi al căldurii sufleteşti, conducând cu fermitate şi
blândeţe, inspirând respect şi loialitate.

Timp de decenii, Gheorghe Ţugui a fost sufletul
Subsecţiei de Fanfară din cadrul Uniunii Compozitorilor şi
Muzicologilor din România. În această calitate, nu a fost
doar un lider al breslei muzicilor militare, ci şi un prieten

apropiat, un om care a ştiut să asculte şi să sprijine. Cu o
blândeţe, bonomie şi o răbdare care îl caracterizau, îi ajuta
pe toţi: tineri muzicieni aflaţi la început de drum, colegi
aflaţi în impas, prieteni care aveau nevoie de o vorbă bună.
Niciodată nu spunea „nu pot” sau „nu am timp”. Pentru
el, fiecare muzician conta, fiecare problemă merita
ascultată, fiecare tânăr trebuia sprijinit şi încurajat.

Membru al Uniunii din anul 1994, Gheorghe Ţugui a
fost distins în 2003 cu Premiul Uniunii Compozitorilor, ca
recunoaştere a talentului şi contribuţiei sale la dezvoltarea
muzicii româneşti, în mod special, a muzicii dedicată
orchestrelor de suflători. Compoziţiile sale – zeci şi zeci de
creaţii, Marşul grănicerilor, Divertisment bănăţean, Anotimpul
împlinirilor, Suita bănăţeană, Sinfonietta nr. 2 – Sarmizegetusa
etc. – poartă amprenta unui subtil cunoscător al
instrumentelor de fanfară. 

Dincolo de creaţiile sale, pentru noi toţi rămâne
amintirea omului Gheorghe Ţugui – modest, generos,
mereu cu o vorbă bună şi un zâmbet senin. A dăruit fără să
ceară, a ajutat fără să aştepte recunoştinţă. Mulţi dintre noi
i-am datorat încrederea, optimismul său molipsitor şi
curajul de a merge mai departe. Pentru el, adevărata
măsură a unui artist nu stătea doar în tehnică, ci în omenie,
în respectul pentru semeni şi în dragostea sinceră pentru
meserie.

Fiecare întâlnire cu Gheorghe Ţugui era o lecţie de
bunătate şi disponibilitate. A fost un prieten adevărat, cu o
vorbă bună pentru oricine, cu un zâmbet cald şi cu o
modestie care impresiona. Nu vorbea niciodată despre
meritele sale, deşi ar fi avut atât de multe de spus. Îi plăcea
să asculte mai mult decât să vorbească, să înţeleagă mai
mult decât să judece, să dăruiască mai mult decât să
primească. Admira necondiţionat şi încuraja dezinteresat. 

În numele Conducerii Uniunii Compozitorilor şi
Muzicologilor din România şi al Inspectoratului General al
Muzicilor Militare, vă mulţumim pentru tot ce aţi fost şi
pentru tot ce ne-aţi  dăruit.

Dumnezeu să îl ierte şi să-l odihnească cu drepţii în
Împărăţia Sa! 

Nicolae GHEORGHIŢĂ

Marius Keşeri
Marius Keşeri, cunoscut şi

îndrăgit de publicul muzicii rock în
calitatea sa de toboşar al formaţiei
Direcţia 5, a murit la vârsta de 60 de ani.

Keşeri a fost membru Direcţia 5
timp de 30 de ani, trei decenii în care a
participat la marile succese ale
formaţiei, fie că vorbim de concerte
susţinute în ţară cu casa închisă, fie de
cântece devenite şlagăre în România,
precum „Am nevoie de tine”. 

Născut în data de 7 martie 1965,
Marius Keşeri a început încă din anii
‘80 să urce pe scenă alături de trupe
consacrate sau de formaţii care urmau
să devină în următorii ani nume
importante în lumea rock românească,
precum Valeriu Sterian şi Compania
de Sunet, Voltaj sau Quartz. 

S-a alăturat formaţiei Direcţia 5
în anii ‘90, într-o perioadă tumultoasă
atât pentru ţară, cât şi pentru scena
muzicală. În România, apăreau noi
artişti, noi genuri muzicale ca rap sau
hip-hop îşi făceau loc pe piaţă, în timp
ce nume sonore ale muzicii rock,

precum Nicu Covaci, Ovidiu Lipan
Ţăndărică, Josef Kappl sau Mircea
Florian reveneau în ţară. 

De atunci, Marius Keşeri a
rămas o constantă în viaţa formaţiei
Direcţia 5, dedicându-şi practic
jumătate din viaţă trupei alături de

care a rămas până la
sfârşit.

Vestea dispariţiei
lui Marius Keşeri a fost
transmisă de membrii
trupei, pe pagina
oficială de Facebook a
formaţiei Direcţia 5.

Formaţia Direcţia
5, cu Marius Keşeri în
componenţă, a fost de
două ori laureată a
premiilor revistei
noastre.

David LAPADAT
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Iluzia libertăţii în 
Aventurile lui Kavalier & Clay, 
o nouă operă montată la MET

În încercarea de a atrage noi categorii de public şi de
a-şi reînnoi repertoriul, Metropolitan Opera a investit
masiv, în ultimele sezoane, în creaţii americane recente. The
Amazing Adventures of Kavalier & Clay, adaptarea realizată
de compozitorul Mason Bates şi libretistul Gene Scheer

după amplul roman cu multiple planuri de acţiune, al lui
Michael Chabon, este probabil cel mai riscant pariu al
instituţiei de până acum. Rezultatul: un spectacol de o
inventivitate vizuală remarca-
bilă, susţinut însă de o partitură
care doar arareori a depăşit
tiparele previzibilului. Ca
eveniment, spectacolul a
impresionat; ca posibil nou
pilon în repertoriu, nu a reuşit
să convingă pe deplin.

Multe dintre limitele şi
slăbiciunile acestei noi creaţii îşi
au originea în libretul semnat de
Gene Scheer. Romanul lui
Chabon împleteşte mai multe
linii narative: de la fuga lui Joe
Kavalier din Praga ocupată de
nazişti şi trauma exilului, până
la explozia interesului pentru
benzile desenate; de la
suferinţele aduse de reprimarea
homosexualităţii, până la
deziluziile culturale şi personale
ale Americii postbelice.
Reducând bogăţia tematică la o
structură de două acte, adaptarea optează pentru soluţii
facile şi contururi pictate cu o pensulă care ignoră detaliile.
Personajele cântă adesea fraze modelate mai degrabă
pentru uşurinţa vocală decât pentru credibilitatea
emoţională şi autenticitatea expresiei, estompând

asperităţile tensiunilor, contradicţiilor şi ambivalenţelor
care dau profunzime romanului. Rezultatul este o claritate
narativă obţinută cu preţul ignorării unor aspecte esenţiale
ale vieţii interioare a personajelor.

Ca şi libretul, partitura lui Mason Bates privilegiază
impactul imediat şi accesibilitatea în detrimentul
complexităţii. Limbajul său este tonal şi eclectic, împletind
texturi orchestrale luminoase cu ritmuri de inspiraţie swing
şi accente electronice discrete, lăsând vocile să se ridice cu
uşurinţă deasupra ansamblului. Bates diferenţiază totuşi
episoadele narative: Praga e evocată prin sonorităţi

întunecate est-europene, cu armonii
apăsate şi aluzii la cântul evreiesc
tradiţional. New York, dimpotrivă,
se înfăţişează cu o vitalitate
strălucitoare, brăzdată de accente de
jazz, evocând forfota oraşului.
Lumea „Evadatorului” (super-eroul
creat de Kavalier şi Clay) explodează
în culori orchestrale, creând un efect
atmosferic de mare impact. Dacă
interludiile inspirate de benzile
desenate au vervă şi energie,
episoadele lirice – mai ales scenele
având-o în prim-plan pe Rosa, iubita
lui Joe şi partenera artistică a celor
doi prieteni – rămân prinse în tipare
armonice previzibile.

Distribuţia, coerentă şi solidă
inclusiv în rolurile secundare, a
conferit serii coeziunea dramatică pe
care libretul a oferit-o doar parţial.

Baritonul Andrzej Filończyk, în rolul lui Joe Kavalier, a
combinat un registru amplu cu o prezenţă fizică ce a făcut
credibil amestecul de suferinţă şi instabilitate care defineşte

personajul. Tenorul Miles Mykkanen l-a interpretat pe
Sammy Clay cu un timbru luminos şi sugestiv, redând
contrastul dintre siguranţa exterioară şi frământarea
interioară. Relaţia lor scenică a reuşit să redea fragilul
echilibru dintre ambiţie şi vulnerabilitate care susţine
întreaga operă. În rolul lui Rosa, Sun-Ly Pierce a întruchipat

23ACTUALITATEA MUZICALĂ � Nr. 11 � Noiembrie 2025

Corespondenţe externe

Andrzej Filończyk, Sun-Ly Pierce



AM

Un nou centru de arte 
şi ştiinţe la Oxford

În data de 13 octombrie 2025,
Universitatea din Oxford a deschis un
nou centru dedicat artelor şi ştiinţelor
umaniste, în urma unei investiţii de 185
de milioane de lire sterline. 

„Stephen A. Schwarzman Centre”,
oferă un spaţiu modern pentru artele
spectacolului şi activităţile academice.
Complexul include o sală de concerte cu
500 de locuri, un teatru cu 250 de locuri,
săli de curs, amfiteatre şi biblioteci. De
asemenea, în centru există o „cutie
neagră” dedicată performance-urilor
experimentale, un studio de dans şi

cinema, o sală de expoziţii şi săli de
repetiţii, toate la cel mai înalt nivel de
dotare.

Cancelarul universităţii, William
Hague, a declarat că beneficiile aduse de
reunirea studenţilor şi cercetătorilor din
multiple discipline într-o clădire
ultramodernă „se vor resimţi pentru
generaţii întregi”.

Realizarea acestui centru a fost
finanţată de Stepen A. Schwarzman, unul
dintre cei mai bogaţi şi influenţi oameni
la momentul actual şi un girant financiar
pentru preşedintele Donald Trump. 

Primele evenimente publice din
noul spaţiu al Universităţii Oxford sunt
programate începând cu aprilie 2026.

Teodora CONSTANTINESCU
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cu căldură lirică şi eleganţă un personaj ce risca să devină
convenţional. Yannick Nézet-Séguin a condus orchestra şi
corul cu supleţe şi energie, scoţând în evidenţă bogăţia
coloristică în momentele expansive şi o tensiune reţinută în
pasajele contemplative.

Punerea în scenă semnată de
Bartlett Sher, un regizor cu o vastă
experienţă în operă şi teatru, a fost
elementul cu adevărat remarcabil al
primei noi montări din actualul
sezon al Metropolitan-ului. În
colaborare cu 59 Productions,
regizorul a creat un univers vizual
care se mişca fluid între planuri
contrastante. Praga era înfăţişată în
tonuri gri, austere, cu străzi şi
interioare cufundate în umbră,
evocând ameninţarea şi pierderea.
New York a prins contur prin detalii
de epocă ce au ancorat naraţiunea în
contextul vremii. Lumea
Evadatorului se anima prin proiecţii
în culori saturate, transfigurând
tragismul poveştii printr-o viziune
plină de fantezie. Tranziţiile dintre

planuri au fost realizate prin fante
mobile care transformau
continuu dimensiunile spaţiului
scenic, în timp ce proiecţiile
animate redefineau suprafeţele cu
o remarcabilă fluiditate. Cele trei
lumi s-au suprapus pe alocuri,
atât vizual, cât şi simbolic. Cea
mai memorabilă dintre aceste
convergenţe a fost un episod
suprarealist, care are loc într-o
expoziţie din New York, unde
Salvador Dalí apare într-un
costum de scafandru şi aproape
se sufocă, până când Joe Kavalier
îi desprinde casca – o trimitere la
primul tablou al operei, în care, la
Praga, Joe îşi propune să exerseze
„evadarea” dintr-o cămaşă de
forţă sub apă. 

În pofida limitărilor sale,
Kavalier & Clay al lui Bates şi Scheer reuşeşte să evoce
paradoxul central al romanului lui Chabon: arta oferă iluzia
libertăţii chiar şi atunci când ne confruntăm cu povara a
ceea ce nu poate fi lăsat în urmă. (Foto: Evan Zimmerman)

Edward SAVA

Efraín Solís în rolul lui Salvador Dalí şi Sun-Ly Pierce

Miles Mykkanen, Andrzej Filończyk



De la sunetul devenit destin la
bucuria de a face muzică: 

Liviu Dănceanu şi Archaeus
25 octombrie 2025, ora 11, Sala „Auditorium” a

UNMB. Afişul anunţă 40 – Archaeus – XL, invitată Valentina
Sandu-Dediu. În sală, aplaudaţi de asistenţă, „archaei” din
diferite generaţii: Rodica Dănceanu – actuala conducătoare
a „Archaeus” şi, alături de ea – tot din prima gardă: Anca
Vartolomei; iată-i şi pe ceilalţi, în ordine aleatorie, după
cum au fost menţionaţi de invitata care a impus şi ştacheta
luărilor ulterioare de cuvânt: Vasile Colţea, Şerban Novac,
Ioan Nedelciu, Alexandru Matei, Sorin Rotaru, Andreea
Ţimiraş… Afişul, conceput asemenea unui vitraliu
(excepţională creaţie în sine!) – concepţie şi realizare: Radu
Igazsag, vechi colaborator şi constant prieten al „Archaeus”

– ne întâmpină cu 48 de fotografii („archaeii” în ipostaze
solistice, ca ansamblu pe scenă ori în faţa unor săli-
emblematice, în popasuri de turneu, „la o parolă” sau doar
elemente definitorii privind călătoria lor în căutarea şi
construcţia sinelui), un alt afiş (nu doar pată de culoare, ci
mărturie a propriului Festival „Archaeus”), o mână pe
coarde de ghitară, clape albe şi negre supuse atingerii
pianistei…; din îmbrăţişarea lor se „citeşte”, luminos şi
gânditor, chipul celui ce a gândit şi a realizat acest
ansamblu cu vibraţie unică în peisajul culturii noastre, un
grup respirând şi trăind prin muzică, în armonie cu stările,
anotimpurile şi vârstele iubirii, dăruirii transcrise în fiecare
partitură, în fiecare inflexiune de gând componistic…Căci
orice întâlnire a publicului cu Archaeus asta a fost, asta este
şi asta se doreşte a fi pe viitor: un dar, o celebrare, un rod al
amintirilor, o reiterare, o bucurie revenind periodic, un
eveniment - după cum o spunea Liviu Dănceanu, ca
„preludiu” explicativ al unuia din miile de concerte, cu
neîntrecutul său talent de eseist survolând teritorii
filosofice, ocolind cu eleganţă posibile alte interpretări şi

dorind să sublinieze supremaţia comunicării. Graţie
tehnicii, l-am putut revedea şi l-am reascultat pe Liviu
Dănceanu pe ecranul pe care s-au desenat profiluri de
partituri, titluri, coperte, dedicaţii, lucrări proprii concepute
pentru Archaeus sau piese sub varii semnături, toate pentru
dragii lui „archaei”; autor al mozaicului perdeluit în faţa
noastră – acelaşi Radu Igazsag. Vă pot asigura că acest gest,
deopotrivă plastic, cinetic, verbal şi profund emoţional a
înfiorat asistenţa; ne-am lăsat pătrunşi de vraja reîntâlnirii
cu cel plecat mult prea devreme dintre noi şi ne-am deschis
inimile să primim, încă o dată, amintirile ca dar, celebrare
şi prilej de reflecţie…   

Aceeaşi magie şi-a continuat înstăpânirea şi în
prezentarea pe care muzicologul şi prof. univ. dr. Valentina
Sandu-Dediu i-a făcut-o lui Liviu Dănceanu în calitate de
fondator şi conducător al ansamblului timp de peste trei
decenii, subliniind cumului de calităţi al acestei

personalităţi complexe: „principiu activ, forţă,
iniţiativă, intuiţie, inovare de noi tehnici” – toate
conducând către ideile de „laborator” şi
transcendere a tot ceea ce ar putea fi calificat drept
tradiţional. Consecinţă? Întrebarea corectă ar trebui
pusă la plural, deci… Consecinţe?  În primul rând
repertoriul ca propunere şi apoi publicul – nu doar
ca receptor de informaţie, ci ca „participant la
explorare”. Astăzi, la cârma ansamblului se află
Rodica Dănceanu, iar conducerea muzicală este
asigurată de talentatul dirijor Mircea Pădurariu,
agreat de Liviu Dănceanu. Concluzia acestei
călduroase prezentări s-ar rezuma la ideea că
„Archaeus, alcătuit din virtuozi instrumentişti
(fiecare fiind un solist veritabil), reprezintă un
principu viu al artei muzicale, sinonim cu ideea de
unitate-simbioză între intuiţie şi artă”.

Evenimentul s-a derulat ca joc între rularea
pe ecran a unor fragmente video semnificative
pentru diversitate stilistică, mozaic realizat de
compozitorul Dan Bălan (lucrări de Liviu Dănceanu,
Călin Ioachimescu, Ana Laura Mânzat, George
Balint, Diana Vodă Dembinski, Laura Manolache,
Mihaela Vosganian, Sorin Lerescu, Carmen Cârneci,
Horia Şurianu, Dan Bălan), trei scurte luări de
cuvânt din partea unor foşti colegi şi prieteni, o
înregistrare video de peste Prut, proiectarea unui

scurt film de desen animat şi o piesă de Liviu Dănceanu
cântată live. 

Au vorbit doi compozitori, la rândul lor fondatori şi
conducători de formaţii camerale: dirijoarea Carmen
Cârneci („devotioModerna”) – evocând peisajul cameral
românesc în care s-a născut nevoia acelui Archaeus care a
instituit aproape o stagiune permanentă prin aflux de
concerte, dar şi stanţe colegiale din viaţa de liceu băcăuan
– şi Sorin Lerescu („Traiect”) – vorbind despre lucrările
personale dedicate acestui ansamblu pe care l-a clasificat
drept “stare de spirit”. 

Din poziţia muzicologului şi a universitarului dr.,
specializat pe istoria muzicii româneşti, am reînviat
vremurile în care, împărţind împreună, ca de la familie la
familie (nu doar în condiţia vecinătăţii ca locuinţă, ci şi) prin
prietenia care s-a statornicit între muzicieni gândind şi
creând la unison, Petru Stoianov a creat pentru „Archaeus”,
la fel ca Sorin Lerescu (şi alţii asemenea lor), o serie de
lucrări; de asemenea, am punctat ideea unui Liviu –
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muzician vizionar, având cutezanţa de
a schimba, din mers, regula jocului,
impunând un alt suflu performanţei
interpretative şi instaurând un alt mod
de a fi priviţi ca orizont de comunicare

a creaţiei, deschizând seria turneelor în
ţară şi în afara ei, stabilizând
continuitatea vieţii ansamblului în
realitatea noastră muzicală. Din 2017

(ireparabila pierdere!) – şi în present,
asumarea calităţii de conducător al
„archaeilor” a fost a pianistei Rodica
Dănceanu. Vechi prieten,
compozitorul şi dirijorul Gheorghe

Mustea de la Chişinău a ţinut să fie
prezent printr-o luare de cuvânt
transmisă video din care a reieşit ideea
de colaborare artistică şi participare

constantă a Archaeus la multe din
ediţiile de festival de muzică nouă din
capitala Moldovei, celebrând şi
întărind astfel un dialog frăţesc. 

Concertul aniversar „Archaeus
40” s-a încheiat în dublă manieră, cu
numere sintetizând doar două din
multitudinea de direcţii ce au captat
interesul compozitorului Liviu
Dănceanu: desen animat (Serenada) –
muzica: Liviu Dănceanu, regia: Radu
Igazsag şi piesa Klang Ludic Farben
pentru pian, clarinet, percuţie şi fagot,
cântată live (Rodica Dănceanu, Ion
Nedelciu, Sorin Rotaru, Şerban Novac,
conducerea muzicală fiind asigurată de
Alexandru Matei). 

Ecourile s-a stins cu greu, cei
prezenţi simţind acut nevoia să rămână
în atmosfera „Archaeus”. Viitorul
deceniu apare ca promisiune pentru
aniversarea Jubileului Archaeus -
eveniment care, cu siguranţă, va
beneficia şi de alte perspectivări.

Carmen STOIANOV

AM
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Exerciţii de admiraţie la Festivalul
„Zilele Muzicii Contemporane”

În perioada 20 – 23 octombrie 2025, în Bacău s-a
desfăşurat ediţia cu nr. 39 a Festivalului Internaţional
„Zilele Muzicii Contemporane”, primul festival de muzică
nouă din România. Un Festival înfiinţat în anul 1986 de
Liviu Dănceanu, Trio Syrinx (Dorel Baicu, Dorin Gliga,
Pavel Ionescu), Ovidiu Bălan (dirijor şi director onorific al
Filarmonicii „Mihail Jora”, cu dorinţa de a face cunoscută,
vizibilă şi apreciată muzica contemporană. Festival de
tradiţie, ce aparţine Filarmonicii „Mihail Jora”,
„International Contemporary Music Days” a făcut istorie
prin tenacitatea, dăruirea şi osârdia cu care l-a menţinut
„părintele” său, Liviu Dănceanu, cel ce a avut în
permanenţă ca instrument de rezonanţă, Ansamblul
„Archaeus”.

Luni, 20 octombrie 2025, la Centrul de Cultură
„George Apostu”, muzicienii din „Fagotissimo” - George
Hariton, Mihai Timofti, Pavel Ionescu, Mihai Gavril
(contrafagot), Matei Ciobanu au interpretat: Divertisment,
lucrare compusă pentru patru fagoturi de Allan
Stephenson, Divertimento op. 92 de Claudio Leonardi,
Allegro, Nocturna şi Scherzo de Žilvinas Smalys şi Acer
Campestre de Ray Naessen. Un recital de zile mari!

Ansamblul „Archaeus” – formaţie „caracterizată
printr-un travaliu în profunzime, şi prin continuitate”, cum
afirma Costin Cazaban în „Le Monde de la Musique”– care
a primit Premiul Asociaţiei Oamenilor de Teatru şi Muzică
(1987), Premiul Uniunii Compozitorilor şi Muzicologilor
din România (1990), Premiul Criticilor Muzicali din
România (1991) – s-a născut în octombrie 1985 la iniţiativa
compozitorului Liviu Dănceanu. Ansamblul care a

promovat cele mai diverse tendinţe, orientări şi tehnici
componistice manifestate la nivelul creaţiei muzicale
contemporane, cu precădere româneşti, în peste 500 de
concerte, restituind mai mult de 750 de opusuri (multe în
primă audiţie), aparţinând unui număr de aproximativ 450
de compozitori, a realizat coloana sonoră la peste 20 de
pelicule de animaţie şi documentare, şi, în egală măsură,
pentru filmări digitale şi experimentale, a sărbătorit 40 de
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Microcosmosuri sonore la
Festivalul „Subito” de la Brăila

În perioada 3-5 octombrie 2025 a avut loc cea de-a
IV-a ediţie a Festivalului Naţional al Muzicii de Cameră
„Subito” de la Brăila. Evenimentul a reunit unele dintre cele
mai apreciate ansambluri camerale ale momentului, iar
organizarea a fost ireproşabilă, pusă la punct în cel mai mic
detaliu. M-am bucurat foarte tare să văd cum o echipă mică,
dar foarte eficientă, a reuşit să se ocupe de programul

consistent al celor trei zile de festival, să facă afişe,
programe de sală, plachete – totul într-un design unic, cu
logo-ul evenimentului. Şi pentru că m-am dus la Brăila cu
„temele făcute”, nu am putut să nu constat, citind ecourile
ediţiilor trecute, cum de la an la an Festivalul „Subito” a
căpătat din ce în ce mai multă amploare, atingând apogeul
chiar anul acesta, când abundenţa şi calitatea actului
muzical au întrecut absolut orice aşteptare.

Toate acestea nu ar fi fost posibile fără un om
dedicat, entuziast, iubitor de muzică şi mai ales
perseverent, motorul neobosit al acestui festival – prof.
Petrea Gogu, directorul artistic al Festivalului „Subito” şi
managerul Filarmonicii „Lyra – George Cavadia”. De
asemenea, nu pot să nu menţionez implicarea deosebită a
Alexandrei Gurgu, secretarul muzical al Filarmonicii. 

În ciuda vremii nefavorabile, publicul a venit în
număr foarte mare la Teatrul „Maria Filotti” vineri seara.
Parcă m-am întors în timp şi am văzut oameni atât de
frumos îmbrăcaţi – femei şi bărbaţi deopotrivă – aranjaţi
anume pentru concert. În deschidere au luat cuvântul
Petrea Gogu, Teodor Niţă, managerul Teatrului Naţional
de Operă şi Operetă „Nae Leonard” Galaţi şi Ciprian Ionuţ
Dobre, vicepreşedintele Consiliului Judeţean Brăila. Prima
seară de festival a avut în prim-plan Ansamblul cameral al
Filarmonicii „Lyra – George Cavadia” din Brăila, dirijat de

ani de activitate artistică. Rodica
Dănceanu – pian, Radu Dunca –
vioară, Ion Nedelciu – clarinet, Şerban
Novac – fagot, au pregătit pentru a
doua seară a Festivalului, 6 lucrări
aparţinând compozitorului Liviu
Dănceanu: Exerciţii de admiraţie, op.101,
nr.17; Englezi, fagot şi pian, nr. 13;
Americani, pentru clarinet şi pian; IRA,

op.89, pentru vioară; Pianul cu
instrumente, op. 95; Film muzical
Picnic, op. 42 şi Serenada, op. 45, regia
Radu Igazság.

Am audiat, în primă audiţie
absolută, lucrarea lui Vladimir
Beleaev - 12 miniaturi pentru clarinet,
Trei (Trei feţe, Madrigal, Sonata Lunii)
pentru soprană şi pian, pe versuri de

Lucian Blaga de Mihai
Murariu, Suita de patru
lieduri La bonne cuisine,
pentru soprană şi pian de
Leonard Bernstein (a fost
compusă în 1947 pe texte
extrase din „La Bonne
Cuisine Française” de Émile
Dumont), Vals pentru fagot
de Francisco Mignone,
Treziţi-vă îndrăgostiţi (ve-
rsuri de Charles D’ Orleans)
şi Pajul Cupidon pe versuri
de Mihai Eminescu, create
de Dan Bălan pentru pentru
soprană şi pian. Absolut
cuceritoare prin interpretare

şi prestanţa apariţiei a fost soprana
Stanca-Maria Manoleanu, în reuşit
tandem cu pianistul Mihai Murariu!

Ediţia 39 a ZMC s-a încheiat cu
simfonicul Orchestrei filarmonice
„Mihail Jora”, sub bagheta maestrului
Ovidiu Bălan, cu lucrarea In Every
Phase, pe care compozitorul iranian
Mirsaeed Hosseiny Panah a dedicat-o
Filarmonicii „Mihail Jora”. Violonista
Adriana Porţeanu – din 1989
violonistă la München şi din 2001 la
Konzerthausorchester, în Berlin, a fost
solistă în paginile Sonatei pentru vioară
şi orchestră ale compozitorului Viorel
Munteanu, iar Ştefan Cazacu a
interpretat, cu imens succes, Concertul
pentru violoncel şi orchestră de suflători,
compus de Friederich Gulda în anul
1980.

„Exersând admiraţia, scria Liviu
Dănceanu, ne regăsim în fiecare
lucrare sau persoană preţuită,
împăcându-ne, miraculos, cu noi
înşine”.

Ozana KALMUSKI-ZAREA
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Petrea Gogu, Marin Cazacu
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nimeni altul decât Petrea Gogu. Cu un repertoriu omogen
constituit din Concertul în re major pentru orchestră de coarde,
RV 121 de Vivaldi, Suita orchestrală nr. 2 de Bach şi două
concerte grossi semnate de Händel, ansamblul a avut un
sunet viu, proaspăt, echilibrat mânuit cu precizie de dirijor
care a fost econom cu gesturile, dar le-a imprimat o eficienţă
şi o fineţe remarcabile.

Seara a continuat cu „Fly Syncret Ensemble” din Iaşi,
formaţie alcătuită dintr-un cvintet de saxofoane, pian,
contrabas şi percuţie. Şi pe măsură ce mă lăsam purtată de
muzica lor – o interpretare cu adevărat electrizantă – am

realizat cum muzica de cameră capătă noi valenţe, îşi
„pierde” din intimitate prin mulţimea de oameni care vin să
o asculte, devine mai accesibilă şi mai cunoscută. Muzica, în
toate formele sale de cristalizare, e făcută să circule, să fie
auzită şi să emoţioneze cât mai multă lume, în felul acesta
îşi desăvârşeşte menirea. Revenind la „Fly Syncret
Ensemble”, subscriu la vorbele domnului prof. Petrea Gogu
– şcoala de suflători ieşeană e la mare înălţime. S-au
coordonat extraordinar de bine la schimbările de tempo, au
fost spumoşi pe fragmentele din Bărbierul din Sevilla de
Rossini, incisivi şi provocatori pe lucrările lui Piazzolla şi
Carlos Gardel. Suita de Romeo Cosma în primă audiţie
absolută – Ecouri, Dans ritual şi Orient Express – s-a
desfăşurat seducător, iar pianul a fost un sprijin de nădejde
pentru sonorităţile cu influenţe folclorice şi la final,
orientale. A fost tipul de muzică, executată la cel
mai înalt nivel, care te scoală din boală la propriu. 

În cea de-a doua seară au urcat pe scenă
Ansamblul de Muzică Veche „Dimitrie Cantemir”
al Universităţii Naţionale de Muzică din Bucureşti
şi Ansamblul „Violoncellissimo”. Muzicile vechi,
de mahala, făcând parte preponderent din colecţiile
lui Anton Pann au fost ca nişte capsule sonore cu
energie, vitalitate, caracter, care te transpuneau
instantaneu în vremurile la care făceau referire.
Absolut seducător periplul sonor ghidat cu migală
de Nicolae Gheorghiţă şi Cătălin Cernătescu. A
fost, de asemenea, foarte utilă şi frumoasă
incursiunea în istoria acestor muzici făcută de
Maria Nistor, solistă a formaţiei, care ne-a încântat
cu piesa Ah, lume ciudată de Gheorghe Ucenescu,
inspirată de Arză-l focul dascăl.

Violoncellissimo a transmis patos şi efervescenţă pe
scena Festivalului „Subito”. Sub conducerea lui Marin
Cazacu, ansamblul ne-a propus o călătorie prin istoria

muzicii, marcând borne esenţiale ale acesteia cum ar fi
Marşul lui Johann Schrammel, Passacaglia lui Händel, până
la hituri ca Oblivion şi Libertango de Piazzolla, Viva la Vida a
celor de la Coldplay sau Conquest of Paradise semnată de
Vangelis. S-a cântat foarte multă muzică de public, care
place, asta neînsemnând că e mai puţin calitativă sau
deficitară tehnic, ci doar mai atractivă pentru ascultători,
iar pentru un festival de felul acesta (şi nu numai) mi se
pare un lucru cât se poate de benefic. Marin Cazacu a
savurat ecourile tuturor artificiilor de pe scenă, cu aviditate,
bucurându-se de reacţiile publicului şi a declarat că se poate

cânta orice cu violoncelul, iar după prestaţia
de la Brăila tind să-l cred. De altfel, acest
recital a reprezentat avanpremiera turneului
naţional „Clasic la puterea a treia” ajuns la
ediţia cu numărul VII. 

Ultima zi a Festivalului „Subito” a adus
două evenimente consistente, aliniate în plan
muzical la exigenţa artistică a ultimelor
concerte. Sala cochetă „Dan Dediu” a
Filarmonicii „Lyra – George Cavadia” a
găzduit ansamblurile Trio „Thonos” şi pe cel
compus din Claudia Codreanu (mezzo-
soprană), Costin Soare (chitară) şi Constantin
Lazăr (lăută). Trio „Thonos”, adică Alexandru
Mihai Burcă (pian), Radu Sinaci (violoncel) şi
Radu Dunca (vioară) au adus în atenţia
publicului Trio în si bemol major op. 11 de

Beethoven şi Trio cu pian nr. 4 în mi minor op. 90, B. 166 de
Dvořák, un repertoriu cum nu se putea mai potrivit pentru
matineu. Cei trei muzicieni au fost bine închegaţi, rodaţi,
cu o sonoritate echilibrată unde fiecare instrument a avut
şansa să se etaleze. Muzica a curs, iar nuanţările au fost
mult mai fine la Dvořák, unde partitura a necesitat mai
multe schimbări de caracter care au fost executate întocmai.
Şi ce priviri complice şi-au mai aruncat membrii trio-ului,
de bucurie că fac muzică aşa faină împreună!

Recitalul susţinut de Claudia Codreanu, Costin Soare
şi Constantin Lazăr a fost structurat în calupuri tematice
care au evocat teme precum lacrimile, soarta, dorinţa,
natura sau dragostea neîmplinită prin lucrări aparţinând
compozitorilor John Dowland, Cătălin Ştefănescu şi Franz

Schubert. Piesele compuse de Cătălin Ştefănescu au fost
scrise pentru duo lăută-chitară, şi invită la introspecţie, au
iz ambiental, sunt aparent simple, dar pigmentate cu

Festivaluri
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multiple surprize sonore. Au şi titluri sugestive, spre
exemplu, Red and blue, care a avut un ton jazzistic, foarte
cuceritor şi plin de contraste. Costin Soare a utilizat tot felul
de efecte pe chitară, inclusiv un slide, sporind astfel
multitudinea de sonorităţi. Atmosfera intimă a fost
completată adecvat cu liedurile de Schubert,
liniştite şi perfect încadrate în armonia
ansamblului. Ce frumos s-a împletit vocea
cu lăuta şi cât de bine a umplut încăperea
timbrul Claudiei Codreanu, cald şi plin, cu
o dicţie absolut impecabilă. Solista a fost, în
plus, foarte expresivă, mai ales la liedul
Erlkönig de Schubert, unde a individualizat
personajele şi, cel mai important, a jucat cu
ochii. Am asistat la un recital care te invită
să-i trăieşti şi să-i savurezi fiecare sunet, fără
grabă, cu răbdarea şi bucuria trăirii unei stări
de melancolie, de exemplu, acordându-i
emoţiei spaţiul necesar să se exteriorizeze. 

Concertul de încheiere a ediţiei cu
numărul IV a Festivalului „Subito” de la
Brăila ne-a găsit din nou în Sala „Panait
Istrati” a Teatrului „Maria Filotti” cu alte
două ansambluri de renume – Cvartetul
„Arcadia” şi Cvintetul de alămuri al Filarmonicii de Stat
„Transilvania”. De asemenea, au luat cuvântul neobositul
amfitrion al evenimentului – Petrea Gogu şi Petruţ
Constantinescu, managerul Filarmonicii „Ion Dumitrescu”
din Râmnicu Vâlcea şi Secretar General AMFOR. „Arcadia”

a dezvăluit un sunet echilibrat, cald, cu o
dozare foarte bună şi intensităţi reglate fin. Cu
o foarte mare versatilitate interpretativă, de la
Mozart la Henry Mancini sau Abba, membrii
cvartetului s-au dăruit muzicii cu acelaşi grad
de implicare – un ansamblu performant, un
etalon al muzicii camerale, capabil de multiple
subtilităţi interpretative, foarte bine închegaţi
şi unitari din punct de vedere sonor. 

Cvintetul de alămuri al Filarmonicii de
Stat „Transilvania” mi-a sărat sufletul cu jazz şi
ragtime pe partituri binecunoscute semnate de
Scott Joplin, George Gershwin sau Leonard
Bernstein – un mod antrenant de a încheia
festivalul. Nu pot să nu amintesc aici şi de
Blues Concerto pentru saxofon alto şi cvintet de
alămuri de Bill Holcombe, unde solist a fost

Zoltan Reman (saxofon), într-un melanj ameţitor care
amintea de farmecul filmelor americane „de sâmbătă
seara”.

Sunt convinsă că voi avea nevoie de mult timp
pentru a procesa toată muzica pe care am ascultat-o la

Brăila, pentru a conştientiza implicarea fiecărui ansamblu,
pentru a extrage din abundenţa concertelor fiecare muzică
şi a o savura şi nu pot să nu privesc cu avidă curiozitate
către ediţia de anul viitor şi surprizele muzicale pe care

aceasta le rezervă. Probabil că singurul regret e
că a fost un festival atât de scurt, de concentrat.
Muzică există, ansambluri există, poate o
extindere la o săptămână de muzică de cameră ar
fi mai potrivită. Practic, într-un mod condensat
şi intens, Brăila a devenit capitala muzicii pentru
un weekend, chiar în anul în care Filarmonica
„Lyra – George Cavadia” sărbătoreşte debutul
celei de-a zecea stagiuni. Am intrat rând pe rând,
cu fiecare concert, în nişte microcosmosuri
sonore care mi-au lăsat o impresie atât de
puternic individualizată. 

Chapeau bas Filarmonicii „Lyra – George
Cavadia”, Consiliului Judeţean Brăila, Primăriei
Municipiului Brăila şi Uniunii Compozitorilor şi
Muzicologilor din România pentru organizare şi
la mai mare! (Foto: Steluţă si Rodica Manolache)

Teodora CONSTANTINESCU

Festivaluri
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Ansamblul cameral al Filarmonicii „Lyra – George Cavadia” din Brăila

Cvintetul de alămuri al Filarmonicii de Stat „Transilvania”, solist Zoltan Reman

Ansamblul „Violoncellissimo”
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Hibridizarea artelor (+uri & –uri)
În noua eră, în care ştim/nu ştim intrăm tot într-o

(preapuţin discutată şi necritic analizată) veselie, feţele
artelor se schimbă radical. Printre fenomene: hibridizarea.
Problema concretă fiind că fenomenul nu e nicidecum
modă, nici hedonism adolescentin, ci trend decisiv. Şi nu
impune doar un gen nou, păstrabil în făgaşe (precum lung
durară cele trecute), ci o ideologie. În spate tronează un
eşafodaj sistemic: toată tehnologia digitală aiuritor de

galopantă şi acaparantă, expansiunea unei parademocraţii
tot mai autoritariste, dictatoriale şi beligerante, plus
disperarea economică şi lăcomia financiară generalizată.
Dar s-o luăm cu cătinelul mai facil observabil, lăsând
nepoliticoasa politică şi economie a faptelor (încă sustrase
atenţiei multora) pentru un altădată (care abia devenind
prea târziu va fi mai uşor perceptibil). 

Despre hibridizare merită ştiut deja că astăzi nimic
nu mai poate (un poate ajuns imperativ „trebuie”) să
rămână în vreo puritate originară sau măcar clasică, toate
artele musai trebuind să-şi dea mâna, să se-amestece,
topească ori suprapună – într-o horă mai puţin sau mai
mult zgomotoasă, într-o blândă sau sovajă hărmălaie, în
evidentă răvăşire pleziristă şi tocare de
creieri, senzaţii, emoţii. Extreme
perceptive/aperceptive (oricum domnind
dominant), între care curg ori se scurg
infinitele grade de suportabilitate,
resemnare, toleranţă, obişnuire, acceptare,
savurare, îmbucurare sinceră şi autentică.

Desigur, artele vizuale nu pot decât
să beneficieze salutar de şi mai multul
vizual infuzat/îndopat prin aportul
efectelor speciale, realităţii augmentate sau
virtuale, Inteligenţei Artificiale – chiar dacă
acestea (în frunte cu ilimitabilul IiAa), vor
deveni nu adausuri/plusuri, ci funcţii
exclusive. Artele temporale şi performative
(dans, teatru, circ, iluzionism, performăns)
iarăşi îşi vor spori exponenţial
spectaculozitatea, impactul, şocul, impre-
sionabilitatea, succesul. Dar dincolo de

şoul vizual atins deja (pe de-o parte de către operă şi balet,
pe de-alta de către rock şi alte genuri/spectacole de
popularitate), muzica apela la psihedelism ocular doar prin
asociere „naturală” cu extazul dorit, forţat, rivalizând cu
narcoza. Când însă narcoza febrilă ori psihoza extatică
ajunge instalată prin tot mai mult şi mai mult vizual,
kinestezic şi zgomot, e de observat că dimensiunile
propriuzis muzicale se restrâng. În tot mai multe genuri
sincretice şi stiluri de consum popular melodica e cam
simpluţă, armonia, şi mai şi, ritmul, repetitiv la modul
primitiv, de polifonie şi orchestraţie nemaivorbind.

Piesele-n clipuri video deja expun
fizicalisme, scenografii şi coregrafii
fără cusur, vocea solistă fiind nu rar
un fals electronic, procesări absolute.
Timbralităţi şi registre inexistente-n
realul laringeal şi bucal, efecte goale
puşcă.

Abuzivul din muzică şi concert
nu mai constă în simplistul pleibek,
insinuat în videoclipuri şi filme
(mime artificiale ale cântului
preînregistrat în studio sau acasă), şi
nici măcar în acele cântări făcute
aparent în timp real, în realitate
servite prin pleyărul mufat direct la
difuzoarele ce umplu cvadrifonic
clădirea, biserica, sala laic-festivă.
(Ştiu o vedetă plimbată de toţi
preşedinţii în protocol internaţional:
uneori cânta laiv direct din sidiu,

motiv pentru care, ruşinat, acompaniatorul organist şi
pianist l-a abandonat.) Anii respectivi au trecut. Virtualul
ieşit din onlain în orice sală şi eveniment e-acum regele
fraudulenţei încă perfect legale şi neamendate (ba chiar
insesizate), o comoditate imorală scuzată etic prin simplul
fapt că trece drept performanţă tehnologică şi că prin ochi
îţi ia faţa.

În domeniul simfonic, vizualul adăugat, proiectat,
forţat (căci nu i te poţi sustrage decât de-nchizi ochii), tinde
să acopere atenţii şi suprafeţe psihomentale altminteri
dedicate sau concentrate pe „purul” acustic/auditiv, iată şi
de ce nu doar partitura ci şi interpretarea pot lăsa garda jos.
Dacă apelezi la suportul unor ecranări sau proiecţii laser,
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video, film imersiv, te poţi da mare şi dacă eşti un
compozitor cam stângaci, poţi înşela sau adormi pretenţii
interpretative şi de eşti cântăreţ mai puţin lucrat şi dotat.
Vizualul sedează, făcând loc mediocrităţii atât la emiţător
cât şi la receptor. (Apropo: culantele şi transformativele
policromii vizuale proiectate în Atheneu ar arăta şi mai bine
dacă s-ar acoperi fresca de sub cupolă cu cârpa sub care-a
mai stat decenii peste decenii. Însă futurismul ecranărilor
optice şi manipulărilor holografice va găsi precis soluţii
mega-smarte.) Şi nu se va accentua/repeta suficient:
acoperind/furând spaţii mentale altminteri dedicate
celorlalte arte simultaneizate, monopolizând centri şi reţele
neuronale şi slăbind procesarea mesajelor altor limbaje,
realitatea zisă augmentată e pe cât de copilăros-interesantă
pe-atât de sfruntată. Iluzia cunoaşterii holistico-simultane
ştirbeşte volumul şi valoarea proprii fiecăreia dintre
multiplele componente.

Nu putem avea pretenţii mari din partea unei
orchestre de operă sau operetă, al căror rol pare adesea doar
să acompanieze solişti şi coruri, să hodinească vocile umane
prin interludii sau pasaje de umplutură, şi nu ne pasă de
nu redă o partitură în absolut toate şaisprăzecimile,

nuanţele, frazările sau melismele înscrise, cu-atât mai puţin
să livreze interpretări de-a dreptul creative, originale, unice.
Contează glasurile omeneşti, iar de solişti şi cor fac impresie
bună şi foarte bună... merge şi-aşa, trecem cu vederea
modestia sau nivelul tolerabil ori măcar acceptabil al
reproducerii partiturii orchestrale. Dar într-o sală de
concert, concert simfonic, propriuzis simfonic, aşadar într-
un context şi cu prilejul unei arte care n-are cum fi (şi nici
nu tre să fie!) de maximă popularitate, proiecţia vizuală (un
pic la fel ca baletarea histrionică a dirijorului, grimasele lui
adresate nici măcar orchestranţilor însă pe care ecranele ni
le-aruncă indecent şi nouă în faţă, cerculeţele aeriene ale
flautistelor, trupul emfatic legănat al pianistului sau celistei)
încă e bine să ne pară dispensabilă.

Dacă avem la dispoziţie o sală slabă sau proastă acus-
tic, sau când toată lumea cântă-n microfoane şi totul revine
audienţei nicidecum direct- sau liber-acustic (ci prin mani-
pularea oricum cernută a electricităţii, amplificatoarelor şi
ingineriei sunetiştilor meseriaşi), atunci treacă-meargă... În
atari situaţii poate că un pic de stimulent vizual (dat fiind
că neuronii şi impactul emoţional e stimulat/ocupat şi de

excitanţi oculari) ajută. Căci adoarme aşteptări, pretenţii,
standarde fine, alungând din insatisfacţie, făcând audiţia
acceptabilă. Poate chiar onorabilă (sens în care – altă diver-
siune şi şmecherie a minţii! – numele pompos al orchestrei
străine şi faima dirijorului aburesc centrii critici).

În artele străzii, pieţei publice, parcului, trotuarului,
muzicanţi ce zdrăngăne orgi portabile sau trăncăne piane
electronice, viori în acompaniament de paşi rezonanţi şi
metrou vuitor (ş.m.a.) – sunt okey, deoarece mediul
ambiental scuză şi acoperă mare parte din tot ce-i auditiv,
graba, vânzoleala lumii sau frumuseţea clădirilor preiau
din receptorii neurali şi ocupă hălci serioase de psihic, fac
sens vizavi de aşteptările minime ale publicului involuntar
şi spontan. Însă în mediul simfonic, odată îmbrobodită în şi
de către spumele imersive ale noului psihedelism vizual,
muzica poate trece pe loc valoric secund. În sensul acesta
(exact ca-n cazul textelor, literaturii sau studiilor academice
deja creiate pe bandă rulantă de către sau prin IA), muzica
poate deveni ea însăşi o producţie falsă şi o livrare calpă,
un ce pe care-l etichetăm nonşalant drept feik. (N-avem
încotro, adoptăm şi adaptăm snob neologismul, deşi aveam
însă am îngropat simplul „fals” alături de neaoşul termen

făcătură.) Cu ambalaj vizual muzica devine
un fel de fast/jank fud. Şi nu e (încă) deloc
de mirare că piesele muzicale făcute de IA,
interpreţii scenici creiaţi ex nihilo de către
IA, clipurile şi concertele IA, toate abuzează
de senzorialul şi senzualul vizualo-tactil,
absolut toate elementele comasate fiind,
luate pe rând, ieftine, mediocre. (Cam ca-n
cazul încă negenialilor debutanţi care-ntr-un
film sau piesă scenică fac şi textele şi regia şi
scenografia şi costumele şi muzica şi
coregrafia şi actoria.)

Pentru moment hibridizarea muzica-
lului prin vizual e tot mai frecvent un şmen
inconştient, abureală neintenţionată, ires-
ponsabilă tragere pe sfoară, democratizare
excesivă a gustului minor/ limitat. (Asta în
paralel cu inflaţia de animatori sau artişti
garnitură.) Magia auditiv-muzicală, specia-
lizată fiind (până de curând), ar mai putea

să se debaraseze de magia vizuală (şi ea având propria is-
torie şi specializare neuronală şi afectivă). Aşa cum, de
pildă, încă nu se amestecă şi cu narcoza etilică (chiar dacă
mai toate sălile de concert şi operă de-afară includ în bile-
tul intrării şi-un pahar de vin sau şampanie), nici cu beţia
ruletei sau a păcănelelor. (Zic momentan, deşi în acest mon-
tagne russe tot mai disperat după stimulat dependenţe şi
stors bani, în care cultura pare să intre „tot într-o veselie”,
nici asocierea edificiilor de operă şi concert cu cabarete şi
cazinouri burleşti n-ar mai deveni de mirat.)

Aşa cum se anunţă drept viitor, noua hibridizare a
artelor are plusuri superficiale şi de moment, simultan cu
minusuri profunde şi de durată, practic şi dimpreună
conducând spre un nou profil psihomental, sufletesc şi
spiritual al omului. Profil ce se va chinui destul de mult
timp până să devină natural, autentic, funcţional, sanogen.
Precis va ajunge ca atare (natura umană laxă fiind), însă cu
preţul altor 2ă-3-5 generaţii de colcăială şi jertfă nici măcar
conştiente, de tranziţie perfect redemptivă şi solvabilă doar
la nivel de epocă interglaciară.

Marin MARIAN
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Cucuteni Jazz Fest 2025
Nu e uşor lucru să iniţiezi, să cultivi idei originale.

Apoi să-i convingi şi pe ceilalţi de a lor viabilitate.
Finalmente să afli în fiinţa ta persuasiunea interioară,
energia, voinţa de a le transfigura în realitate.

Muzicianul Liviu Mărculescu a reuşit, la finele
primei luni a acestei toamne – al patrulea an consecutiv – să
amplaseze jazzul, cu artişti şi spectatori pe tăpşanul din
proximitatea „Muzeului de sit arheologic de la Cucuteni”
(destinat protejării necropolei tumulare getodacice din
secolul al IV-lea î. H.) plasat în satul omonim, la cincizeci de
km de Iaşi. Cu masive eforturi, el a izbutit să obţină
finanţare de la AFCN şi sprijin de la câţiva sponsori,
implicându-se nu doar organizatoric, ci şi artistic, căci
conceptul, selecţia line up-ului i-au aparţinut; a urcat pe
scenă ca instrumentist şi dirijor în fiecare din cele trei seri de
festival (26-28 septembrie). Deşi pe un frig antipatic,
realmente neprielnic unor reprezentaţii în aer liber, calitatea
muzicii a încălzit inimile tuturor, unind preferinţele.
Caracteristica distinctivă a acestui eveniment muzical în
comparaţie cu altele similare, a constat în diversitatea
apariţiilor scenice. 

Deschiderea manifestării a
revenit grupului „Şubi Tuba”,
septet instrumental dixieland din
Iaşi, cu Liviu Mărculescu -
trombon şi lider, Sebastian
Theodore - tuba, Adrian Trifan -
clarinet şi Ştefan Stanciu -
trompetă (ambii – studenţi
conservatorişti), Nicu Luceanu -
saxofon tenor, Eugen Toboş -
banjo / ghitară, Vlad Stoica -
percuţii, având în program teme
recuperate din veacul trecut,
precum notoriile „All Of Me”
(Gerald Marks, Seymour Simons),
„Mack The Knife” (Kurt Weill,
Bertolt Brecht) sau „When The
Saints Go Marchin’ In”
(traditional) ş. a.

Le-a urmat drept cap de afiş reputatul tandem
Mircea Tiberian - pian / Nadia Trohin - vocal, ei oferind
fanilor, cu o intensă trăire afectivă, meşteşugite avataruri în
jazz ale unor hituri pop româneşti din perioada interbelică
– între care „Inimă nu fii de piatră” (Edmond Deda), „Mână
birjar” (Nell Martini, Dem. Dubal), „Du-mă acasă măi
tramvai” (Vasile Vasilache, N. Stroe), „Inima-i un telefon”
(Ion Vasilescu, Aurel Felea) etc. 

Seara a doua (27 septembrie) a adus cu sine
exhibarea unor frapante surprize. Realmente impresionant,
numărul „Fire & Drums”, un stupefiant joc al flăcărilor a
evocat povestea unui trib străvechi, susţinut sonor fiind de
jazz pe laptop şi de o pulsaţie live de tobe; temerarii
„fochişti” au fost virtuozii Oana Dumitrescu, Irina Marina
Zvorişteanu, Victor Ionuţ Păun şi talentatul balerin
profesionist Vlad Mărculescu, care a evoluat şi separat într-
un moment de dans contemporan, angajat în duet
coregrafic cu partenera Sabina Hultoană.       

Deopotrivă autentică s-a vădit fuziunea „Jazz and
poetry”, în care membrii grupului contemporan de gen

compus din profesoara universitară Oana Severin - vioară,
voce, Liviu Mărculescu - trombon, Constantin Bîzgă -
contrabas, Vlad Stoica - baterie şi special guest Evaristo Perez
- pianist şi compozitor din Elveţia, s-au străduit şi au izbutit
să transpună în expresie de sunet ideile poetice ale tinerei
şi înzestratei profesoare Mateea Michinici, autoare a
stihurilor în limba engleză, precum acelea intitulate
„Embrace”, „Ergo Sum”, „Tip - Toe”...    

Un binevenit insert de blues într-un festival de jazz a
insinuat cu patos instrumentistul nr. 1 al muzicuţei
(harmonica de gură) în România, Marcian Petrescu – lider
al grupului „Trenul de noapte”, apreciat şi ca vocalist,
compozitor, textier. Marcian Petrescu a aliniat pentru
recitalul de la Cucuteni următoarea distribuţie: Angelo
Eduard Stoica - ghitară, Florin Remus Buga - ghitară bas,
Marius Creţu - baterie şi desigur el, protagonistul Marcian
Petrescu (după douăzecişicinci ani de carieră), cu acel prilej
şi povestitor; liderul şi ai săi acoliţi întru sunet, au pregătit
un setlist cu multe creaţii noi, în primă audiţie în ţara
noastră, dar şi piese de succes din albumele „Mai mult
decât blues” şi „Recorded Live”.

Şi a venit seara epilog de duminică 28 septembrie, cu
beneficele sale atracţii: neobositul Liviu Mărculescu a

reapărut pe podium în calitate de întemeietor şi dirijor al
Big band-ului care îi poartă numele, cu 17 interpreţi, mulţi
dintre ei tineri şi foarte tineri – ne referim la Constantin
Stavrat - baterie, Eugen Amarandei - contrabas, Mihai
Musceleanu - ghitară, Teodosie Pocora - pian, Emil Bîzgă,
Eduard Mihăilă şi Cătălin Avasiloaie - trompete, Ruslan
Plămădeală, Marius Cioată, Adelin Onesimiuc, Liviu
Mărculescu - tromboane, Dan Frecăuţeanu, Andrei
Manoliu - saxofoane alto, Nicu Luceanu, saxofon tenor, la
acelaşi instrument Oleg Zaiaţ oaspete din Chişinău,
Claudiu Şuţu - saxofon bariton, Sofia Andronic - vocal
(studentă în anul III, catedra de Compoziţie Jazz şi Muzică
Uşoară din cadrul UNAGE). Big band-ul a cucerit audienţa
prin sonorităţi ample, bine timbrate, ca şi prin repertoriul
accesibil, de jazz clasic – „In The Mood” (Joe Garland, Andy
Razaf), „S’Wonderful” (George Gershwin, Ira Gershwin),
„Moon River” (Henry Mancini, Johnny Mercer) şi alte piese
asemenea, activate de pulsaţia swing.

Din big band a rămas pe scenă doar redutabilul
trompetist Emil Bîzgă, de astă dată în fruntea quartetului
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Stelian Apostol: 
„Şlagăre româneşti de neuitat”

Pianist şi acordeonist cu carieră
inclusiv peste hotare, Stelian Apostol
este campionul longevităţii la
Festivalul naţional al romanţei
„Crizantema de aur” de la Târgovişte,
unde se află în orchestre de 50 de ani!
Cele 10 melodii de pe acest album sunt
grupate în 3 potpuriuri. Ascultăm cu
reală încântare mari şlagăre semnate
de Ion Vasilescu („Nu mă uita”,

„Nu-ţi pare rău când vezi că plâng?”,
„Firicel de floare-albastră”, „Să-mi

cânţi un cântec de iubire”), Henry
Mălineanu („Adevărata mea
dragoste”), Noru Demetriad („O floare
de salcâm”), Nicolae Kirculescu („Aşa
începe dragostea”), Edmond Deda
(„Îndrăgostiţii n-au nevoie de
cuvinte”), Gherase Dendrino („Să nu
ne despărţim”, „Mai spune-mi că nu
m-ai uitat...”). Înregistrările: Florin
Corlăţeanu. O nostalgică întoarcere în
timp, în vremurile când muzica uşoară
românească era preţuită şi difuzată,
refrenele şlagărelor fiind pe toate
buzele... (D. M.)

propriu „Urban Gypsy”. Formula
quartetului i-a inclus, pe lângă
trompetistul corifeu, pe pianistul
Cătălin Huţanu (doctorand la
Universitatea Naţională de Arte
„George Enescu” – UNAGE), basistul
John Mantucci şi percuţionistul Lucian
Maxim (ambii, aparţinând Orchestrei
Simfonice a Filarmonicii „Moldova”
din Iaşi). După cum s-a putut desluşi
din programul oferit, „Urban Gypsy”
a nutrit ca ideal estetic o cosmopolită
îmbinare de genuri: jazz, pop, rock,
rhythm&blues şi fior expresiv
balcanic.

Finalul ediţiei 2025 a
Festivalului de Jazz de la Cucuteni i-a
fost încredinţat quintetului „Pamela
Avi Project”, grup alcătuit din
vocalista şi ghitarista bas Pamela
Aviziteiţei, Teodor Amarandei - pian,
Eugen Giani Amarandei - contrabas,
Constantin Stavrat - baterie şi Ştefan
Coman - saxofon alto. Cei cinci
interpreţi au concretizat cu însufleţire
compoziţiile proprii ale protagonistei,
între care cele purtând genericele
„Chiaroscuro”, „Binom”,
„Kaleidoscope”, ca şi creaţia
pianistului, „Backdoor Blues”.

Nu putem încheia aceste
rânduri admirative, fără a-i menţiona,
dintre specialiştii sine qua non ai
echipei tehnico-acustice, pe Dan Spînu
(profesor universitar doctor la
UNAGE – Iaşi) şi pe Ramona Cojocaru
Spînu (compozitoare, profesoară de
muzică, poetă, manager la studioul
„Thymecat Recordings”).

CUCUTENI JAZZ FEST 2025 –
o certitudine valorică a jazzului, a
artelor adiacente, de incontestabil
prestigiu! (Foto: Şubi Tuba)

Florian LUNGU

O româncă la Sulmona Jazz
Dacă tot a avut loc la Mamaia a 43-a ediţie a

festivalului naţional de muzică uşoară, gazdele constănţene
îşi puteau aminti de valoroasa lor concitadină laureată la

ediţia din 1990, Alina Perletta Toma. Stabilită în Italia, ea
are în Peninsulă o frumoasă carieră muzicală, abordând cu

succes multiple zone – musical, jazz, rock – aşa cum aţi
putut citi în paginile noastre. De curând a fost invitată
împreună cu compozitorul napolitan Ugo Pisco Lumaia la
cea de-a IX-a ediţie a festivalului „Muntagnin Jazz” de la
Sulmona („Piano piano per Sulmona”). Perla Toma sau
Perla, aşa cum este cunoscută în Italia, a prezentat cu
această ocazie proiectul „Morricone în giallo”, cântând
lucrări mai puţin cunoscute ale marelui compozitor. Să
sperăm că la ediţiile următoare ale festivalului de pe litoral,
când se preconizează revenirea pe scena legendarului
Teatru de vară din Mamaia, organizatorii vor lua în
considerare, aşa cum este normal, invitarea artistelor
noastre stabilite peste hotare, de la Luminiţa Dobrescu,
Pompilia Stoian, Anca Agemolu la Eva Kiss, Elena Cârstea,
Ramona Bădescu, Paula Mitrache sau Perla Toma...

Octavian URSULESCU
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Vocaţia perfecţiunii
Fiind implicat direct, din 2014, în desfăşurarea

Festivalului naţional al romanţei „Crizantema de aur” de
la Târgovişte, mă consider un observator (dacă nu obiectiv,
căci n-am cum, cu siguranţă atent) al acestei manifestări

emblematice, notând cu acribie după fiecare ediţie paşii
înainte, progresele, premierele, împlinirile. În acest context,
ar trebui să încep cu realizarea nr. 1 – faptul că festivalul a
ajuns la ediţia a 58-a, fiind organizat fără nici o întrerupere,
chiar şi în pandemie, din anul 1968! În acest răstimp s-au
întâmplat atâtea – s-au schimbat regimuri, prim-secretari,
preşedinţi, au fost cutremure, inundaţii, eclipse de soare,
au dispărut zeci de festivaluri, ne-au părăsit mari artişti –
dar la Târgovişte în fiecare toamnă romanţa ne-a primit cu
drag în arome de crizanteme. Iar respectul faţă de înaintaşii
care şi-au legat numele de festival şi au contribuit din plin
la perpetuarea acestei poveşti incredibile s-a vădit prin
acordarea de Diplome de Onoare lui Ion Gavrilă, fondator
al festivalului, şi lui Teodor Vasiliu, prezentator de tradiţie
şi fondator al Muzeului „Casa Romanţei”, pentru cele cinci
decenii petrecute neîntrerupt în slujba romanţei la
Târgovişte. Mulţi se vor fi întrebat cum se explică acest

miracol, în condiţiile în care alte manifestări muzicale,
inclusiv de romanţe, au sucombat, iar răspunsul este
simplu: oficialităţile au înţeles ce marcă înregistrată
formidabilă, ce „brand” este pentru Târgovişte, „Cetate a
romanţei”, acest festival şi l-au sprijinit mereu din plin. De
aceea se cuvin toate laudele organizatorilor – Primăria şi
Consiliul local municipal Târgovişte, Consiliul judeţean
Dâmboviţa, Centrul judeţean de cultură Dâmboviţa,
Teatrul „Tony Bulandra” din Târgovişte, în colaborare cu
Uniunea Compozitorilor şi Muzicologilor din România şi
cu Uniunea Muzicienilor din Moldova. Co-producătoare a
fost Televiziunea publică (cu transmisiuni în direct, din
păcate pe un canal cu audienţă redusă, TVR Folclor, şi nu
pe TVR2, ca anul trecut, dar şi pe TVR Craiova), în
parteneriat cu Radio România (Gala laureaţilor s-a transmis
în direct la Radio România „Antena satelor”). Direcţia
artistică: Asociaţia culturală „Cetatea Romanţei” Târgovişte
– şi aici ajungem la „elucidarea misterului” ţinând de clasa

indiscutabilă a festivalului, depăşind cu mult tot ceea ce
există în domeniu: directoarea artistică. Vedetă majoră a
muzicii uşoare (Trofeu de interpretare la festivalul de la

Mamaia, evoluţii strălucite la concursul
„Steaua fără nume” al TVR), jurnalistă,
actriţă, profesoară, interpretă cu talent unic
a romanţei, Alina Mavrodin Vasiliu s-a
dovedit, din prima zi în care a preluat frâiele
manifestării, şi un manager riguros, cu mână
de fier, controlând în detaliu fiecare
segment. Aşa se explică participările
artiştilor de valoare, precum şi faptul că şi
actuala ediţie s-a desfăşurat sub patronajul
Comisiei Naţionale a României pentru
UNESCO, de un deceniu alături de festival.
Astfel, pe scena frumosului cinematograf
„Independenţa” (ah, de-ar avea şi cabine!),
în decorul inspirat imaginat de scenograful
Alin Gavrilă, au evoluat vedete şi concurenţi
nu numai din ţara noastră şi din Republica
Moldova, dar şi din SUA, Qatar, Germania,
Elveţia, Austria, Ucraina! Manager iscusit,

Alina Mavrodin Vasiliu

Sabin Păutza, Camelia Florescu

Alexandra Velniciuc, Octavian Ursulescu, Svetlana Badrajan (premiul UCMR)
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Alina Mavrodin Vasiliu a atras nu mai puţin de 20 de
sponsori, dar şi parteneri media importanţi, în frunte cu

revista „Actualitatea Muzicală”, ziarul „Ultima
Oră”, Uniunea Ziariştilor Profesionişti din
România.

Tema celei de-a 58-a ediţii: „Poduri de
romanţă”, punând în valoare acest gen muzical
de patrimoniu, celebrând valorile unioniste şi
identitare româneşti şi continuând programele
naţionale educaţionale „Romanţa ne uneşte” şi
„Tinereţea romanţei”. Cum este singurul festival
de muzică uşoară sau de romanţe având
dintotdeauna şi un concurs de Creaţie, pe drept
cuvânt acesta a suscitat cel mai mare interes,
fiind vorba de înnoirea repertoriului de gen,
pentru că, fără a le neglija, fireşte, nu se poate trăi
la nesfârşit doar cu celebrele romanţe clasice. Iar
juriul a fost pe măsura importanţei competiţiei,
cu patru membri ai Uniunii Compozitorilor şi
Muzicologilor din România în componenţă:

dirijorul, compozitorul, prof. univ. dr. Sabin Păutza
(preşedinte al juriului), redactorul-şef al revistei

„Actualitatea Muzicală” a UCMR, prof. univ.
dr. Mihai Cosma, compozitorii Viorel Gavrilă şi
Dani Constantin. Alături de ei au luat loc în loja
juriului celebra soprană Elena Moşuc, conf.
univ. la Universitatea Naţională de Muzică din
Bucureşti, Paul Gamurari – vice-preşedinte al
Uniunii Compozitorilor şi Muzicologilor din
Moldova şi prorector al Academiei de Arte din
Chişinău, Valentin Marin – etnomuzicolog,
realizator de emisiuni la Radio România
„Antena satelor”, Diana Văluţă de la Chişinău –
interpretă de romanţe cu un doctorat de profil,
poetul Narcis Avădănei – jurnalist, editorialist,
realizator al emisiunii „Drag de România mea”
de la TVR2. Nelipsită în ultimii ani din
palmaresul secţiunii de Creaţie, atât în postura
de compozitoare, cât şi de textieră, Camelia
Florescu şi-a văzut încununat la cel mai înalt
nivel  talentul cucerind Trofeul „Crizantema de
aur 2025” cu piesa „Bobocel de crizantemă”
(muzică, versuri, dar şi interpretare), dedicată

tuturor bunicuţelor... în pregătire (deci
sigur se va cânta mult lângă leagăn!),
artista urmând a deveni bunică peste
nici o lună! Membru al UCMR, Nicolae
Caragia a fost laureat la „Crizantema de
aur” în 2017 şi în 2018 şi a cucerit
Trofeul în 2022, fiind aşadar un obişnuit
al palmaresului. De această dată a fost
recompensat cu premiul I pentru
„Romanţa întrebărilor”, versuri Carmen
Aldea Vlad, solistă Ana-Maria Donose.
Tot familiar al distincţiilor este
muzicianul originar din Lupeni Bela
Andraşi – chitarist, şef de formaţie,
profesor de muzică (în com. Buturugeni
din jud. Giurgiu, acasă la Ileana
Popovici!), desăvârşindu-şi pregătirea
muzicală la Academia Naţională de
Muzică „Gheorghe Dima” din Cluj-
Napoca. Beneficiind de un refren

Marius Bălan, Svetlana Bivol

Juriul Secţiunii Creaţie
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amplu, cantabil şi de o interpretare de excepţie,
cea a duetului dintre Alina Ichim şi Sorin Lupu,
cântecul său „Ard lumânări”, pe versuri de
Camelia Florescu, a fost considerat pe drept
cuvânt un adevărat şlagăr al ediţiei, fiind
recompensat cu premiul II. Podiumul a fost
completat de o compoziţie a „americanului”
Codruţ Bârsan, venit de la Chicago, unde
conduce organizaţia „Chicago Summer
Opera”. Braşovean, a absolvit Conservatorul la
Bucureşti şi, după premiul I de Interpretare în
2001, a cucerit acum premiul III la Creaţie cu
romanţa pe un text de Adrian Conţu „Îţi promit
că nu mai plâng”, pe care a şi cântat-o.
Prestigiosul Premiu al UCMR a plecat de
această dată la Chişinău, fiind cucerit de
romanţa „Mai inventeaz-o toamnă pentru
mine”, text Ianoş Ţurcanu, cântată de Cristina
Pintilie. Autoarea, Svetlana Badrajan, este

membră a Uniunii Muzicienilor, a Uniunii
compozitorilor şi muzicologilor din Republica
Moldova şi, prof. univ. dr. la Academia de
muzică din Chişinău. Pianistul bucureştean Sile
Jercan a „recidivat” la rându-i, primind acum
Premiul special al Fundaţiei „Henry
Mălineanu” pentru frumoasa romanţă „Bădiţa
Eminescu”, pe versurile Cameliei Florescu şi
interpretată sensibil de Cristina Beldean
Moşuţan. Dar dacă vorbim de multi-laureaţi, un
adevărat campion este Petre Marcel Vârlan, care
deţine performanţa de a fi premiat la ultimele
cinci ediţii ale „Crizantemei”! Membru al
UCMR, conf. univ. dr. la Facultatea de muzică a
Universităţii „Transilvania” din Braşov,  el a
fost distins cu Premiul special „Tinereţea
romanţei” pentru piesa pe versuri proprii
„Ecoul de altădat’”, cântată impecabil de
Ciprian Cucu. Veteran al „Crizantemei” (de 50
de ani în orchestra festivalului), pianistul şi
acordeonistul Stelian Apostol a cucerit Premiul

special „Cetatea romanţei” pentru romanţa
„Vis”, pe versurile Gabrielei Raucă (poetă
stabilită la Viena), solistă Ana-Maria Racu. Trei
dintre romanţele laureate la secţiunea de
Creaţie au aparţinut unor creatori de peste
hotare. Dumitru Caulea  (Ucraina) este originar
din Republica Moldova, a absolvit Canto Clasic
la UNMB, fiind preşedinte al Societăţii
Muzicienilor Români „Armonia” din Cernăuţi.
Şi el este un autentic performer al festivalului,
cu distincţii la ultimele 5 ediţii, culminând cu
Trofeul din 2024. Romanţa sa „Şi dacă...”, pe
celebrele versuri eminesciene, a cucerit cel de-
al doilea Premiu special al Fundaţiei „Henry
Mălineanu”, fiind cântată de Georgeta Plută.
Poetul naţional Mihai Eminescu l-a inspirat şi
pe compozitorul Giorgio Martin (Germania).
Absolvent al UNMB, doctor în muzică, a fost
recompensat cu Premiul special „Ionel Fernic”
pentru romanţa „O, rămâi...”, căreia i-a dat
viaţă el însuşi cu frumoasa-i voce de tenor. În
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sfârşit, bogatul palmares (a fost o ediţie foarte puternică şi
echilibrată) a fost completat cu Premiul special „Romanţa
ne uneşte” acordat lucrării „Vis de acasă”. Autorul, Florin
Cristian Ţârlea (Germania), este absolvent al Academiei
Naţionale de Muzică „Gheorghe Dima” din Cluj-Napoca
(flaut), cu un masterat (muzică de cameră) la Conservatorul
din Düsseldorf. Versurile şi interpretarea au aparţinut soţiei
sale Camelia Ţârlea. Chiar nepremiate, şi celelalte melodii
finaliste au toate şansele de a intra în repertoriul curent al
genului: „Amintiri scumpe” (Mircea Andreescu/Gabriela
Raucă, solistă Nicoleta Vasile), „Toamnă târzie, hai, nu fii
rea!” (Francisc Reiter/Mariana Dumitru, solistă Ioana
Sandu), „Te aştept” (Horia Făgărăşanu/Mariana Sperlea,
solistă Valentina Verlan), „Am plecat, maică, de-acasă”
(Adrian Beldiman/Galina Furdui, solistă Stela Botez), „Ce-
ai făcut cu viaţa mea?” (Maricel Maxim/Viorel Vaşuta,
solist Aurel Niamţu), „Te iubesc fără cuvinte” (Ana
Ghibea/Mariana Eftimie Kabbout, solistă Ionela Mardare
Mirică). Acompaniamentul pieselor din secţiunea de
Creaţie, ca şi al multora din recitaluri a fost asigurat
exemplar de orchestra „Romanţa” dirijată de Alexandru
Ilie, care şi-a deschis programul cu inspirate teme

instrumentale, cum ar fi „Gramofon” de
Eugen Doga sau romanţa-vals din
opereta „Lăsaţi-mă să cânt” de Gherase
Dendrino şi încheindu-l într-una din
seri, laolaltă cu toţi interpreţii, cu
binecunoscuta „Deschide, deschide
fereastra...”.

În fruntea juriului de la secţiunea
de Interpretare s-a aflat Svetlana Bivol,
directoare a Filarmonicii de stat „Serghei
Lunchevici” din Chişinău şi preşedinte
al Uniunii Muzicienilor din Moldova.
Între alţii, din juriu au făcut parte
Daniela Vlădescu, manager al Teatrului
Naţional de Operă şi Balet „Oleg
Danovski” din Constanţa, Alina
Mavrodin Vasiliu, Antoniu Zamfir,
manager al Operei Române din Craiova,
Petruţ Constantinescu, managerul
Filarmonicii „Ion Dumitrescu” din
Râmnicu-Vâlcea, Elise Stan, Mihai

Irimia, director artistic al Operei din Braşov.
Trofeul „Crizantema de aur 2025” a revenit
solistei Alina Ichim, solistă a Operei din Braşov,
distincţia fiind dublată de Premiul special
„Camerata Chişinău pentru romanţă”
(înregistrarea şi producţia unei romanţe, cu
acompaniament orchestral). Pe podium s-au
situat, previzibil aş spune, interpreţi cu notabile
performanţe anterioare, cu evoluţii solide şi aici:
Marius Bălan (pemiul I), Alexandru Aghenie
(pr. II), Valentina Verlan (pr. III). Premiile
speciale au recompensat ataşamentul pentru
romanţă al unor soliste (unde sunt vocile
masculine?, întreabă cineva din sală. Pe
podium, răspundem noi!) din ţara noastră şi din
Republica Moldova: Adriana Ioana Iacob, Ana
Cuşnir Paladi, Veronica Lozovenu, Anastasia
Popova, Soledad Baciu, Antonia Maria
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Alexandrescu. Finaliştii au interpretat obligatoriu o
romanţă lansată pe scena „Crizantemei de aur”, aşa încât
inclusiv în Gală romanţe celebre compuse de Gherase
Dendrino sau Ionel Băjescu-Oardă au fost audiate alături
de lucrări din ultimele decenii scrise de Dan Mizrahy, Dan
Stoian, Paraschiv Oprea, Nicolae Caragia, , Constantin
Bardan, Adrian Beldiman. Dacă în partea a doua a fiecărei
seri a impresionat ca de fiecare dată cu frumuseţea şi cu
talentul ei de moderatoare actriţa Alexandra Velniciuc,
toate momentele din prima parte, inclusiv  concursul de
Interpretare (acompaniament: orchestra „Folclor” a
Filarmonicii din Chişinău, dirijor Adrian Nistreanu), au
beneficiat de prezenţa solară a Edei Marcus (TVR) şi  a
actorului Silviu Biriş.

Se înţelege că recitalurile au constituit un punct
maxim de atracţie, directoarea artistică invitând atât
personalităţi muzicale notorii, cât şi laureaţi ai concursului
de Interpretare cântând romanţe laureate în secţiunea de
Creaţie din ultimele decenii: Cristina Pintilie (Chişinău),
Zorina Bălan, Domnica Dologa, Veronica Răceală, Nicoleta
Vasile, Ana-Maria Racu, Aurel Niamţu, Ionela Mardare
Mirică, Cristina Beldean Moşuţan, Ion Amititeloaie, Giorgio
Martin, Camelia Florescu, Camelia Ţârlea, Ciprian Cucu.

Cei de mai sus au dat viaţă unei singure piese, laureate
în trecut, în schimb seara de Gală, încheiată ca de obicei
cu emoţionantul „Ciobănaş cu 300 de oi” cântat de
artişti împreună cu întreaga sală, a inclus micro-
recitaluri impresionante, aduse la microfon de voci de
excepţie: Lorand Cristian (Trofeu în 1989), Codruţ
Bârsan (SUA), Elina Velica (Trofeu în 2011) – omagiu
compozitorului Alexandru Corfescu şi poetei Mariana
Dumitrescu. Tenorul Sorin Lupu, solist al Operei
Române din Cluj-Napoca, a cântat melodii de Aurel
Giroveanu şi de Paraschiv Oprea, fiind  singurul
interpret care se poate mândri cu cucerirea Trofeelor
de Interpretare la cele mai prestigioase festivaluri de
romanţe: „Crizantema de aur”, Târgovişte (2010),
„Te-aştept pe-acelaşi drum”, Zlatna (2017),
„Crizantema de argint”, Chişinău (2019)! Un debut
excepţional pe scena romanţei l-a oferit marea soprană
Elena Moşuc, distinsă cu cele mai importante premii
ale scenei lirice mondiale, culminând cu Oscar della
Lirica „Opera Star” în 2019, acordat pentru cea mai

valoroasă soprană. Iată că după Metropolitan Opera
din New York, Teatro alla Scala din Milano sau după
triumfurile de la Paris, Viena, Barcelona sau Tokyo,
Elena Moşuc a înnobilat scena cinematografului
„Independenţa” din Târgovişte cu vocea ei
impresionantă. A cântat „Mi-e tare dor” de Angela
Moldovan, „Cântec de zori” de Dan Mizrahy şi „Plec
de la tine lăcrimând” – omagiu pentru Jolt Kerestely
la 91 de ani, recitalul ei încheindu-se în ovaţii.

Două dintre recitaluri au fost aşteptate cu
nedisimulată nerăbdare. Alina Mavrodin Vasiliu a
ales de această dată orchestra „Folclor”, cu care de
altfel cântase şi la Chişinău, deschizând concertul
„Poduri de romanţă”. Ca de fiecare dată, şi-a
conceput programul cu reverenţe făcute marilor
compozitori. Laurenţiu Profeta (100 de ani de la
naştere) a fost unul dintre cei mai dragi colaboratori şi
mentori ai ei, piesa aleasă, „Cântec de lume”, fiind un
mare succes al ei din anii 90, interpretat şi la „Cerbul
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de aur”. „Ce faci, inimă?”, de ieşeanul Constantin Bardan,
se numără între romanţele lansate la „Crizantema de aur”,
iar „Ai şi venit la mine, toamnă...” de Henry Mălineanu şi
„Dragă toamnă” de Vasile Veselovski sunt nelipsite din
toate concertele şi discurile ei, ca titluri de forţă ale acestei
artiste remarcabile, care slujeşte cu har la altarul romanţei.
Marea surpriză a fost lansarea în premieră absolută, cu
acompaniament de pian, a unui cântec scris de Vasile
Veselovski în 1970 şi descoperit anul trecut între partiturile
vechi de fiul acestuia, Valentin: „Ştiu c-ai să pleci”, versuri
Constantin Salcia, o romanţă emoţionantă, tulburătoare,
ideală pentru interpretarea pasională a Alinei Mavrodin
Vasiliu. Celălalt recital de mare audienţă a fost al
campionului popularităţii, Paul Surugiu-Fuego, artist ce se
pliază perfect aproape pe orice gen muzical (are şi un duet
cu Elena Moşuc!) graţie muzicalităţii şi înzestrărilor vocale.
El a revenit la „Crizantema de aur” cu un Medalion
omagial Grigore Vieru, marele său prieten, la 90 de ani de
la naşterea acestuia. Evident, toate cele trei cântece au fost
pe versurile lui Grigore Vieru, primele două, „Ţi-am adus
un măr” şi „Mi-e dor de tine, mamă”, fiind compuse chiar

de protagonist, care şi-a încheiat recitalul cu piesa scrisă de
Mihai Ciobanu, „Casa părintească”, cu spectatorii în
lacrimi...Un alt recital de excepţie a fost cel oferit de soprana
Daniela Vlădescu, cu un omagiu adus compozitorului
ploieştean Nelu Danielescu, prin trei romanţe de neuitat:
„Mi-e dor de ochii tăi adânci”, „De ce nu vii?” şi „Îţi
aminteşti?”.

Festivalul a fost extrem de bine structurat, în prima
parte acompania orchestra „Folclor”, cu tot ce se petrecea,
iar în a doua orchestra „Romanţa”, în pauze având loc
evenimente în foaier, cu concursul de Interpretare împărţit
în două seri, cu cel de Creaţie în seara doua, cu recitalurile
distribuite judicios, nemaivorbind de marile premiere,
debutul în romanţă al Elenei Moşuc şi al Corneliei Rednic.
Concertul „Romanţa poeziei eminesciene” a propus câteva
momente absolut speciale. Anca Bold Martin este violistă
în orchestra filarmonică din Qatar şi a devenit în ultimii ani
una din puţinele interprete din lume la Theremin,

instrument fără atingere, bazat pe inducţie
electromagnetică (popularizat la noi cu ani în urmă de
Benedict Popescu). Ne-a delectat cu „Sara pe deal” de
Vasile Popovici, „Pe lângă plopii fără soţ” de Guilelm
Şorban, „Somnoroase păsărele” de Tudor Flondor, dar a
oferit şi un fond muzical adecvat recitărilor sensibile ale
talentatului actor Sebastian Lupu (”Omul oamenilor” în
mediul online) de la Teatrul „Regina Maria” din Oradea.
Grupul vocal „Doruleţul” din Târgovişte îl are drept
coordonator pe lector. univ. dr. Mihail Daniel Vlădăreanu,
cadru didactic la Facultatea de Teologie din cadrul
Universităţii „Valahia” din Târgovişte şi dirijor al Coralei
Mitropolitane. „Rugăciune” de Eusebiu Mandicevski şi „La
mijloc de codru des” de Iacob Mureşianu au fost cele două
lucrări pe versuri de Mihai Eminescu alese de membrii
grupului „Doruleţul”. Georgeta Plută, absolventă a
Academiei Naţionale de Muzică „Gheorghe Dima” din
Cluj-Napoca, laureată a festivalului, a încântat cu două
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romanţe de Dumitru Caulea pe versuri eminesciene,
ambele premiate la Târgovişte: „Din valurile vremii”
(Trofeul „Crizantema de aur” 2024) şi „Când amintirile...”.
Preotul târgoviştean Bogdan Hrestic a optat pentru „De ce
nu-mi vii” de Iancu Filip şi „Pe aceeaşi ulicioară” de Mircea
Ciugudean, după care, împreună cu publicul, toţi artiştii au
cântat „Mai am un singur dor” de Guilelm Şorban. În sfârşit

(sper că n-am uitat ceva sau pe cineva!), a fost primit cu
multă căldură Medalionul omagial Eugen Doga,
„Dialogurile dragostei”. Compozitorul
a fost un mare prieten al „Crizantemei
de aur”, preşedinte al juriului la Creaţie
şi prezent de fiecare dată cu recitaluri
de anvergură incluzând compoziţii ale
sale. Şase lucrări ale lui Eugen Doga ne-
au amintit maniera componistică
rafinată ce l-a făcut celebru, în
interpretarea tinerei Andreea Tican
(fosta „Bobocel de crizantemă” locuieşte
acum în Austria), Silvia Goncear
(Republica Moldova) şi a sopranei Ana
Maria Donose de la Opera din Iaşi.

Aminteam de evenimentele din
foaier, pentru că şi aici „Crizantema de
aur” dă lecţii altor manifestări, unde
spectatorii se rezumă la a urmări
concertul, soliştii şi autorii la rândul lor vin şi pleacă. Aici,
la Târgovişte, şi cele trei pauze de câte o jumătate de oră
sunt vii, implică publicul, care coboară cu nerăbdare din
sală în hol, unde au loc lansări de discuri, de cărţi, expoziţii,
inclusiv florale. Astfel, în prima seară s-a adus un omagiu
poetului naţional Mihai Eminescu la 175 de ani de la
naştere. Parteneri: UZPR-secţia Presă culturală, revista
„Eminesciana”, Radio Pro Diaspora şi artiştii plastici
Ecaterina Mihai şi Mihai Cătrună (senzaţională cartea
poştală cu portretul Alinei Mavrodin Vasiliu!). Luări de
cuvânt, impresii, totul în ambianţa oferită de „Crizanteme
în recital”, expoziţia florală realizată de florăria Flowers by
Bella. În cea de-a doua seară a fost sărbătorită revista
„Actualitatea Muzicală” a Uniunii Compozitorilor şi
Muzicologilor, la 35 de ani de la înfiinţare, spectatorilor
fiindu-le dăruite exemplare ale revistei. Dar foaierul nu era
împânzit doar cu reviste, ci şi cu mese (prea puţine în raport

cu cererea) pline cu cărţile şi discurile care se lansau.
Discuri şi-au lansat Giorgio Martin („Romanţa inimii
mele”), Camelia Florescu („Nu-s o fată ca oricare”, „Noapte
de vară”), Bela Andraşi („Viaţa bate filmul”), Stelian
Apostol („Şlagăre româneşti de neuitat”), Domnica Dologa
(„Am venit cu drag la voi”, „Din Năsăud, de la noi”),
Camelia Ţârlea („Doamne, a Tale cuvinte”, „Mândru-i ceru
ca arjintu”, „Aşa vorbeşte Domnul Slavei”), iar cărţi Narcis
Avădănei, Ileana Vieru, Mihai Constantin Alexandru şi
Ana Ghibea. Iar în seara a treia evenimentul s-a intitulat
„UNESCO  80”şi a fost legat de programul internaţional
„Tineretul şi muzeele”, cu participarea unor oaspeţi de
peste hotare.

Iniţial, mă gândeam să intitulez articolul de faţă „Mai
mult ca perfectul” sau, mai temperat, „Aproape perfect”,
într-atât de armonios s-au înlănţuit toate în cele trei zile de
festival, fără sincope – săli de repetiţii pregătite, program
respectat întocmai, conferinţe, vizitarea formidabilului
Muzeu „Casa romanţei” (aici au avut loc primele repetiţii),
magazin cu vestimentaţii de seară gratuite pentru soliste,
un excelent serviciu de machiaj, echipamentul sceno-tehnic
funcţionând perfect, reprezentanta teatrului neobosită şi
ceva ce nu mai întâlneşti absolut nicăieri: un Program de
sală uluitor, o adevărată carte de 30  de pagini, pe hârtie
velină, cu foto color, copertă artistică, o mică şi
documentată enciclopedie a romanţei la „Crizantema de
aur” 2025! În interiorul acestei reviste profesioniste,
distribuite gratuit publicului, se găsesc, pe lângă programul
detaliat, fotografii şi biografii ale tuturor participanţilor,

cuvintele de bun venit ale oficialităţilor, evocări (Mihai
Eminescu, Eugen Doga, Grigore Vieru, Vasile Veselovski,
Laurenţiu Profeta, Ion Vasiliu), profesiuni de credinţă
(Elena Moşuc, Teodor Vasiliu, Alina Mavrodin Vasiliu),
prezentarea Programului naţional de concerte „Poduri de
romanţă” şi a evenimente-lor de la Muzeul „Casa
Romanţei”, mesaje din partea invitaţilor, turneul „Suflet de
romanţă” şi multe, multe altele – o mică biblie a iubitorilor,
tot mai numeroşi, ai romanţei. N-ar fi rău dacă şi la
festivalul de muzică uşoară de la Mamaia, cu un buget
uriaş, ar exista aşa ceva, ca o dovadă de respect faţă de
artişti, dar şi de public.

Cele trei zile de muzică şi de poezie de la Târgovişte
au trecut prea repede. Am plecat cu toţii repetând în gând
sloganul festivalului (şi nu numai al lui), lansat de Alina
Mavrodin Vasiliu: „Romanţa ne uneşte!”.

Octavian URSULESCU
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Yoko Ono & The Beatles
Există multe elemente de legendă legate de

despărţirea celei mai de succes formaţii din istoria muzicii
pop. Istorici, muzicologi, critici, artişti şi fani obişnuiţi
deopotrivă au considerat că prezenţa în viaţa trupei The
Beatles a artistei Yoko Ono a adus o schimbare radicală
(personală şi creativă) în John Lennon şi odată cu aceasta
sfârşitul fenomenului britanic Fab Four. 

Nu este mai puţin adevărat faptul că declinul
formaţiei a început cu moartea managerului şi artizanului

Beatles, Brian Epstein. Cu toate acestea, cinci decenii mai
târziu, Ringo Starr, într-un interviu recent, este de părere
că relaţia lui John cu Yoko a grăbit sfârşitul formaţiei.
Vederile avangardiste ale lui Yoko Ono au intrat, nu de
puţine ori, în conflict cu stilul rock tradiţional al trupei,
creând disensiuni, discuţii şi diferende de natură personală
şi artistică între The Beatles şi Yoko Ono şi între membrii
formaţiei deopotrivă. 

Începând din 1968, Yoko Ono a început să apară fără
veste în studio şi să participe la sesiunile de înregistrări. Mai
mult decât atât, Yoko intervenea cu sugestii cu privire la
materialul formaţiei. Mai târziu, s-a implicat în deciziile
manageriale propunând angajarea unui anumit manager,
intrând în conflict cu Paul McCartney. În cele din urmă,
influenţa ei asupra lui Lennon avea să-l îndepărteze
definitiv de stilul muzical, de imaginea creată în anii ‘60 şi
în cele din urmă de formaţie, şi să îl implice în proiectele
sale artistice avangardiste, în cauzele pentru care Yoko
milita, fie ele politice sau sociale. 

Deşi admirau dragostea pe care Lennon o dovedea
faţă de Yoko, membrii formaţiei au fost nemulţumiţi de
numeroasele interferenţe ale partenerei lui John, Ringo
Starr exprimându-şi într-un final îngrijorările privind
prezenţa nedorită şi consecinţele acestei prezenţe a lui Ono
în studiourile şi în lumea formaţiei Beatles. 

Un apropiat al trupei şi prieten din adolescenţă cu
membrii Beatles, fiind implicat activ în perioada despărţirii
formaţiei, o descrie pe Ono în termeni foarte duri. Tony
Bramwell, în memoriile sale Magical Mystery Tours: My Life
with the Beatles, o descrie pe Yoko Ono ca pe o intrusă care,
mergând până la obsesie, l-a vânat pe John Lennon cu
insistenţă, transformându-l dintr-un artist vibrant într-o
figură dependentă şi izolată. El susţine că Ono l-a prins pe
Lennon într-o capcană, interzicând accesul prietenilor
vechi. Bramwell o acuză, de asemenea, de manipulare,

ipocrizie şi negativism, afirmând că a perturbat iremediabil
dinamica Beatles şi a contribuind decisiv la destrămarea
trupei, fiind cea care a creat un duo paranoid „John şi
Yoko” montat împotriva lumii şi distrugând camaraderia
grupului. 

Criticii notează, totuşi, că în viziunea lui Bramwell
există posibile prejudecăţi personale. Indiferent de
interpretări, de reinterpretări sau de momentele de
reconciliere dintre membrii Beatles cu Yoko după moartea
lui John Lennon, mai vechi sau mai recente, un lucru este
cert, şi anume că Yoko Ono va rămâne, în frumoasa
mitologie a muzicii pop-rock, cea care a distrus The Beatles,
iar cu cât legenda formaţiei va deveni mai strălucitoare, cu
atât umbra personajului negativ va întuneca inexorabil
sfârşitul acestei poveşti. 

Mark Snow
Mark Snow, pe numele său adevărat Martin

Fulterman, creatorul faimosului generic al serialului X-Files,
a murit la vârsta de 78 de ani. 

Martin Fulterman s-a născut în Bronx, New York,
într-o familie de emigranţi de origine evreiască, în data de
26 august 1946.

După terminarea liceului de muzică, Fulterman a
continuat studiile la Juilliard School. A încercat să devina
producător muzical, dar tentativa sa a eşuat, iar Martin s-a
hotărât să devină compozitor, în anul 1974, perioadă în care
şi-a schimbat numele în Mark Snow. De-a lungul carierei

sale, a compus muzică pentru numeroase filme de
televiziune şi pentru seriale precum Smallville, Blue Bloods,
Ghost Whisperer, Hart to Hart, Millennium, One Tree Hill, The
Twilight Zone sau Starsky & Hutch.

Numele lui Mark Snow este însă indisolubil legat de
serialul fenomen X-Files (Dosarele X), nu numai pentru
coloana sonoră a episoadelor care urmăresc ciudatele cazuri
elucidate de agenţii FBI Fox Mulder (David Duchovny) şi
Dana Scully (Gillian Anderson), cât mai ales pentru tema
muzicală care deschide genericul. 

Tema compusă de Mark Snow, minimalistă, dar
memorabilă, a devenit sinonimă, nu numai cu serialul
Dosarele X, dar şi cu orice sentiment, imagine sau atmosferă
misterioasă, conspirativă, extraterestră care bântuie
imaginaţia. 

Linia melodica simplă, eterică, fantomatică introduce
imediat publicul în aventura celor doi agenţi FBI, în drumul
lor către necunoscut.

David LAPADAT
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Actualităţi sibiene
O trupă metal sibiană, recent premiată internaţional,

mi-a dat ideea unei emisiuni „Remix” la TVR Cultural
dedicată rockului sibian. Luând la bani mărunţi zona şi
scena locală, am descoperit o întreagă emulaţie a genului
de pe Cibin. Întinzând năvodul peste decenii, fireşte că am
trecut în revistă – fie şi fugitiv – Clubul de Jazz şi Festivalul
Naţional (devenit din anii ’80 internaţional) care au dat ora
exactă a genului autohton până după Revoluţie, pe care le
categorisim astăzi într-un adevărat fenomen naţional. Până
în primii ani ’90, coordonatorul Nicolae Nae Ionescu în
particular membru al celebrului Vocal Jazz Quartet) are o
parte semnificativă din acest merit, ştafeta preluând-o mai
apoi Johannes Konstantin Schmidt.

Mutată după trei ani de la Ploieşti, în 1974,
manifestarea a devenit în scurt timp un brand al Sibiului,
influenţând indirect şi mişcarea rock, mult mai tânără. Între
membrii fondatori ai clubului, musai de menţionat marele
nostru pianist şi profesor de jazz Marius Popp, care a făcut

paşi importanţi şi în jazz-rock, polarizând în jurul său
instrumentişti de top din mai multe generaţii. Mircea
Tiberian, care şi-a trăit tinereţea tot acolo, îi calcă apăsat pe
urme.

Unul dintre marii muzicieni pop-rock ai Romaniei,
ani de zile cotat ca cel mai bun chitarist, Adrian Ordean a
cunoscut muzica la Sibiu, studiind vioara. A intrat în jazz,
ca basist V. J. Q. şi a ajuns cu aceştia până în Polonia, unde
l-a văzut pe Miles Davis! A trecut la rock cu trupele sibiene
Stereo şi Riff. Via Braşov (cu Sens Unic şi Grup ’74), în anii
’80 avea să ajungă la supergrupul bucureştean Roşu şi
Negru, de unde se va fi reinventat pe acelaşi calapod pop-
hard-rock cu Compact B. De notat aici şi proiectele
adiacente Schimbul 3 ori Pact, care l-au validat pe unul
dintre compozitorii importanţi ai României (retras în
studioul de înregistrări de peste 30 de ani), inventariind aici
grupurile Asia şi Amadeus. Nu în ultimul rând, în urmă cu
aproape un deceniu a lansat volumul autobiografic „După
ani şi ani. Povestiri din spatele scenei”. 

Arhicunoscut în Romania anilor ’70 – ’80, cantautorul
Ricky Dandel se afla în Germania, la Revolutie, doar de

câteva luni. Deşi s-a stabilit cu familia la München, a revenit
tot timpul acasă; episoadele celebre rămân apariţiile la
„Cerbul de Aur”, în primul rând ca prezentator, dar şi
concertele la Sibiu (acompaniat de Riff, uneori cu dezvoltări
simfonice), inclusiv alături de fiul său Elvin, care îi calcă de

mult pe urme. Mai puţin cunoscute rămân
carierele lor în Germania.

La 14 ani, Ricky s-a impus la concursuri
locale precum „Cheia Cetăţii”, „Cupa de Cristal”,
amintindu-şi până astăzi de sala „7 noiembrie”
unde cânta în fiecare joi cu trupa din liceu. În
ciuda cenzurii care a afectat toată generaţia sa
pop-rock, Dandel a asumat numeroase şlagăre,
beneficiind şi de apariţiile în emisiunile în limba
germană ale TVR. Cea mai veche pe care am
descoperit-o – cu grupul Framus. După două
ocazii clare să plece din ţară, nefructificate, a ajuns
la un mare festival de la Cavan (Irlanda), unde a
câştigat un premiu cu melodia proprie „That’s
life”. Ofertele au continuat să vină, dar a plecat
abia în vara lui ’89. 

Şi a avut un start important în Germania, cu
înregistrări la RTL / ZDF, contract discografic la
Ariola / BMG... În timp, juniorul care l-a urmat la
München a devenit la rândul său senior într-ale
muzicii, compunând, orchestrând şi cântând cu

vocea şi pianul. Apogeul carierei lui Ricky rămâne
concertul cu Elvin şi colaboratori sibieni ori germani în cel
mai fast an al Sibiului – acela al primei capitale culturale
europene a României, în 2007, apoi – tot în Piaţa mare a
oraşului – în 2013!

Un brand 100% sibian rămâne însă grupul pop-hard-
rock Riff, condus de Florin Grigoraş, basist, solist vocal şi
compozitor. Ca şi în cazul lui Adrian Ordean, şi el s-a
învârtit printre jazzmanii notorii de la Sibiu; l-am şi găsit în
Arhiva TVR evoluând pe scena festivalului de gen de la
Costineşti (un pui al manifestării etalon de pe Cibin), în
primii ani ’80. Despre decada anterioară, când a cântat cu
Sonic, Florin amintea de 15 săli sibiene în care se cânta la
dans! Riff a reprezentat, din 1980, grupul cu activitate
constantă a Sibiului, dar nu numai atât. Dizolvată pe timpul
studenţiei lui Grigoraş, la revenirea acestuia formaţia a
renăscut.

Pe lângă discografia impresionantă, trupa a fost
sprijin logistic şi tehnic pentru numeroase grupuri de primă
linie (între care Semnal M, Compact ş.a.), cu care a
întreprins turnee şi concerte nenumărate în toată ţara. Pe

Antract
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de altă parte, a reprezentat mai mult decât o pepinieră de
solişti şi instrumentişti. La Riff s-au rodat şi au ajutat la
rândul lor nume importante ale rockului nostru. Pe lângă
Ordean şi Dandel deja pomeniţi, enumăr doar câţiva:
actualul lider de la Cargo Adrian Igrişan, Gabi Nacu de la
Roşu şi Negru, Dan Alex Sârbu (Iris), Marius Dobra (astăzi
activând cu propriul grup de blues în Austria), Mircea
Bunea (astăzi la Bega Blus Band), Ilie „Manole” Vlad
(Antract), Lucian Fabro, Cristi Marinescu, Vivi Repciuc şi
Florin Demea (lista este mai lungă).

Interfaţă a rockului din mijlocul ţării, Riff a organizat
în nume propriu, în anii ’80, câteva festivaluri pentru
trupele în curs de afirmare din zonă, nemaivorbind de
multe zeci de concerte ajutate cu toată tehnica necesară.
După Revoluţie, cele două albume Electrecord au fost
urmate de peste zece discuri produse în nume propriu.
Concertele aniversare, turneele, apariţiile în străinătate,
spectacolul (de dans contemporan) „Cenuşa timpului”
întregesc portofoliul de dovezi că Riff contează în istoria
rockului românesc.

Unul dintre intervievaţii cheie pentru acest dosar,
martor ocular local din anii ’70 încoace, este Marius „Borco”
Borcoman, un sibian bun la toate, când vine vorba de rock
– fan, colecţionar, sunetist, solist vocal, organizator,
jurnalist şi aşa mai departe. Rostfrei, Autostop, Rogvaiv,
Canton, Atomic (care încingeau adevărate regal-uri
underground la fostul club CFR), Prefix, Salt, Holocaust,
Buricul Pământului (şi continuarea Truda), Still Crazy, Zero

Grade sunt doar câteva egide. Cât despre cluburi
postdecembriste, recolta amintirilor e mai slabă: Hard Rock,
Stage, Rock & Bike, Music Pub, Oldies, Love Bar... Fiecare
cu spaţii mai mari ori mai mici, cu posibilităţi tehnice
limitate, dar cu mult entuziasm şi deschidere.

Încă un subcapitol ia în calcul festivalurile şi galele
sibiene. La loc de cinste, din 2006 încoace, stă „Artmania”
(Korn, Serj Tankian, Opeth, Steven Wilson, Nightwish,
Porcupine Tree, Testament, Meshuggah, Die Toten Hosen,
Wardruna, Haggard, Dream Theater, Extreme ş.m.a.).
Alături de acest adevărat brand rock sibian, în ultimii ani au
venit „Focus in the Park” ori „Astra Rock”. Iar la umbra lor,
creşteri latente din underground ating, când şi când, masa
critică... pentru a erupe. 

De aici, intră în scenă al doilea intervievat al
prospecţiei, chitaristul Ilie Vlad zis „Manole”, membru de

aproape trei decenii al grupului Antract (cu cartierul
general în apropiere, la Râmnicu Vâlcea, veterani care au
sărbătorit 40 de ani în 2024). Până atunci, a făcut parte din

falanga de chitarişti de la Riff. De peste un deceniu, Manole
este implicat decisiv în două proiecte rarisime, dacă nu
unice în România. O ştafetă neoficială preluată de la Florin

Grigoraş cu acele mini-festivaluri dedicate
artiştilor rock emergenţi. 

O tradiţie perpetuată peste secole, în
Transilvania în particular, este aceea a copiilor
încurajaţi să studieze un instrument muzical.
Proiectul „Guitar Meeting Festival” / „Pune
mâna pe chitară” aduce în fiecare an, laolaltă,
sute de tineri... de toate vârstele (de la 6-7 la 60-
70 ani), din toată ţara, care vin să cânte la
unison hituri ale pop-rockului nostru dar şi
internaţional. Au început să apară inclusiv
participanţi din Ungaria şi Serbia. Antrenaţi cu
luni înainte de podcasturile lui Manole, ei au
ajuns la circa 1000 de persoane care cântă
melodii fără vârstă laolaltă cu artişti consacraţi
de pe scenă (de multe ori chiar compozitorii
care le-au lansat). Sunetul şi întreaga atmosferă
sunt unice. Pe lângă cântarea în sine, sunt
susţinute work-shopuri de către producători

muzicali, ingineri de studio etc, care să ajute în abordarea
profunda a instrumentului şi a întregului domeniu. De
câţiva ani, programul este exportat la Timişoara şi Cluj.

Pe de altă parte, din 2018, gala „Sibiu Sounds”
încurajează constelaţia din underground care creşte şi se
profesionalizează cu fiecare toamnă. Pe durata a două-trei
seri... lungi, trupele şi artiştii sibieni (de la pop-rock, fusion,
jazz, metal la folk şi hip-hop) au la dispoziţie o scenă
echipată profesionist (sunet şi lumină) pentru mini-
recitaluri, obligatoriu din creaţiile proprii. Cu intrarea liberă
(şi stipendiată până anul trecut de autorităţile locale, ca şi
„Guitar Meeting”), manifestarea oferă maximum de
expunere celor care au nevoie de ajutor şi încredere să facă
un pas în plus din cluburile şi concertele underground. Nu
o dată, ei dobândesc, în urma apariţiilor pe marea scenă,
videoclipuri de promovare, dincolo de experienţă şi

Riff
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aprecierea publicului care vine în număr
mare să îi cunoască şi să îi susţină. La finalul
fiecărei seri, sunt invitate grupurile etalon ale
zonei – Riff şi Antract!

Aşa se face că, uneori, rockul Sibiului
devine un fenomen care depăşeşte graniţele
ţării. Cel mai cunoscut caz îl constituie
E-An-Na, trupă plecată din Sibiu şi ajunsă pe
marile scene rock româneşti, câştigând
inclusiv selecţia naţională Eurovision din
2022. Cel mai recent, altă formaţie metal-rock,
Doomsday Astronaut, cvasi-instrumentală,
care a câştigat selecţia naţională „Wacken
Metal Battle” şi s-a clasat pe un merituos şi
important loc 4 in Germania. În urma lor, dar
foarte aproape cu muzica pe care o produc,

musai de amintit obişnuiţii platformei:
Revolter, OneNightStand, Alpha Q,
EvergreeD, Heavy Duty, Wildchild, Crocodile
Paradox, Elven Bird... lista se duce spre 30 de
titulaturi!

Din păcate, anul acesta festivalul trece
printr-un impas, nemaiputând fi finanţat de
autorităţi. Dar Manole şi colegii de la
Asociaţiile S.Art şi Play au soluţii, gândind
deja o serie de concerte de club, ca să păstreze
tradiţia şi să inventarieze creşterea unora ori
apariţia altora. Creşterea comunităţii rock,
socializarea între specialişti, emergenţi şi fani
duce de la an la an, de la ediţie la ediţie, la
profesionalizare, creşterea comunităţii rock şi
a interesului public pentru această mişcare
muzicală, care la Sibiu a devenit un fenomen.

Doru IONESCU

Radiohead – 
„Let Down” (1997)

În ultimii ani, ascensiunea
fulminantă a platformei TikTok a făcut
posibil ca artişti aflaţi încă la început de
drum să reuşească să îşi găsească un
public numeros. Succesul pe TikTok se
transformă rapid în vânzări de discuri şi
mai ales în numere impresionante pe
platformele de streaming precum
Spotify sau Apple Music. 

Nu este mai puţin adevărat faptul
că reţeaua TikTok i-a ajutat pe muzicienii
deja consacraţi să recucerească topurile
muzicale internaţionale şi să revină în
prim-plan.

Acesta a fost cazul recent al
formaţiei Radiohead, o trupă importantă
în cadrul curentului rock alternativ. Deşi
formaţia se bucură de o largă
popularitate în rândurile fanilor rock,
Radiohead nu a mai ocupat un loc în
clasamentul Billboard Hot 100 din anul
2008, atunci când piesa „Nude” se clasa
în primele 40 de melodii. Datorită

utilizării virale pe TikTok, piesa „Let
Down”, lansată cu 28 de ani în urma pe
albumul OK Computer a ajuns să ocupe
în acest an locul 91 în Billboard, fiind ce-
a de-a patra apariţie în acest top pentru
Radiohead. Însoţind clipuri introspecti-
ve realizate de creatorii platformei, ce
aveau ca teme anxietatea sau depresia,
melodia „Let Down” a reuşit să treacă de
graniţele nişei rock-ului alternativ şi să
îşi găsească un public mai mare printre
cei aproape 2 miliarde de utilizatori
globali ai aplicaţiei TikTok. 

Deşi cel mai recent, exemplul
piesei „Let Down” nu este singurul.
Cântece precum „Rasputin” (1978) al
grupului Boney M., „Running Up
That Hill” (1985) al lui Kate Bush sau
o piesă a artistei Connie Francis,
pierdută undeva prin istoria anilor ’60
(„Pretty Little Baby” - 1962) au intrat
pentru prima oară în Billboard Hot
100 în urma utilizării lor la scară largă
în ultimii 4 ani în clipurile realizate pe
TikTok. (David Lapadat)
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Date ciudate şi nu numai
Ediţia a 22-a Festivalului naţional de muzică uşoară

de la Mamaia a avut loc între 16 şi 19 august 1992,
organizatori fiind UCMR, Inspectoratul pentru cultură
Constanţa şi Radioteleviziunea Română, întreaga suflare de
la eveniment deplângând printr-un comunicat, în
acordurile melodiei „Seara” de Radu Şerban trecerea în
nefiinţă a Andei Călugăreanu, survenită în zilele

premergătoare. Festivalul a fost transmis de TVR (dar s-a
simţit din plin, ca şi la ediţia precedentă, absenţa
reputatului Titus Munteanu), care intenţiona să-l excludă
de la transmisie!, şi prezentat de Cristina Ţopescu şi Ştefan
Bănică jr. (totuşi doar 2 prezentatori, faţă de 4 în ’91 şi la
„Cerbul de aur”!), care alcătuiau în acea perioadă un cuplu
încântător. Juriul de la prima preselecţie, din care au făcut
parte câteva persoane care nu s-au mai regăsit în juriul
final, a ales iniţial 7 solişti dintre cei 16 înscrişi, 11 piese în
primă audiţie (din 32) şi 4 „şlagăre” (din 19), deci se
menţinuse aberaţia din anul anterior. Scenariul şi textul de

prezentare (cu obiecţii în presă) au aparţinut lui Eugen
Rotaru, realizatoare – Mariana Şoitu şi Doina Anastasiu de
la TVR (s-a scris că s-ar fi dorit totuşi o altă concepţie decât
la „Cerbul de aur”...), scenografia a fost semnată de arh.
Theodora Dinulescu, vestimentaţii de Doina Levintza,
director general al festivalului fiind Doina Păuleanu, critic
de artă (ulterior directoare a muzeului constanţean),
directoare a Inspectoratului local pentru cultură.
Câştigătorii premiilor au fost recompensaţi cu 100.000,
75.000, respectiv 50.000 de lei (la un cost total al manifestării
de 12 milioane, dintre care 50% de la Prefectură, organi-
zarea demarând în februarie, onorabil), Trofeul (adică
premiul I, abia mai târziu apărând un trofeu suprem,
separat, ales dintre toate secţiunile), menţinând oarecum
imaginea din ’91, fiind o operă de artă din porţelan,
reprezentând o scoică. Dar dacă acum n-am mai avut pe
scenă una care să se învârtă doar din când în când (greu cu
motoarele astea...), de această dată ideea stupefiantă, în
premieră mondială, a constat în nişte bazine cu apă, din
care la un moment dat dirijorul Ion Cristinoiu a fost nevoit

să pescuiască nu peşti, ci partiturile de orchestră! Firma
Dakino a împărţit ecusoane de acreditare color cui vrei şi
cui nu vrei, iar în loc de program de sală a fost distribuită
în sală o amuzantă foaie volantă realizată de săptămânalul
„Academia Caţavencu”. Dar, semn că organizarea a avut
multe hibe, şi în acest document oficial (ca şi în foile
distribuite mass-media) Carmen Trandafir, premiul I la
ediţia precedentă, apărea drept... concurentă, în timp ce
numele solistelor Stela Argatu şi Galina Gherman din
Republica Moldova, calificate din oficiu (incorect faţă de
ceilalţi finalişti) erau adăugate de mână! Afişele au fost
nespus de urâte, oricum părea să fie mai degrabă un festival
Coca-Cola prin multitudinea de reclame (acum să nu vă
închipuiţi că s-a băut gratis!). Ceea ce s-a reproşat atât la
Mamaia ’91, cât şi la „Cerbul de aur” de la Braşov (reluat în
acel an) a fost din păcate din nou valabil: popularizare
nesemnificativă, fără strălucire şi oricum foarte întârziată.
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Corina Dogaru



AM

Câteva steaguri stinghere, câteva eşarfe ilizibile, două afişe
penibile (doamna Păuleanu putea implica artişti plastici) şi
cam atât, de parcă ar fi fost greu să se edifice o firmă mare
şi frumoasă deasupra grădinii... În ce priveşte gazda
manifestării, am regăsit acelaşi demisol insalubru, cu câteva
cabine amărâte. În afara celor 3 milioane de lei alocate
pentru modernizarea instalaţiei electrice, regretabil că nu
s-au mai investit câteva sute de mii pentru cosmetizarea
instalaţiilor sanitare, vestiarelor, cabinelor, unde
participanţii au fost primiţi cu acelaşi linoleum ros, aceleaşi
uşi rupte, aceleaşi scaune şchioape şi eternii pereţi coşcoviţi.
Dar ceva tot s-a făcut: s-a montat vechea prelată! Teatrul de
vară din Mamaia era administrat de Teatrul Liric din
Constanţa, care nu s-a dovedit un administrator priceput,
iar presa, care a avut, cel puţin în principiu, două rânduri
rezervate, ocupate însă de cei cu... ecusoane (de această dată
a existat totuşi un birou de presă dotat cu fax şi cu toate
cele), a mai remarcat ceva legat de componenţa juriului. Pe
vremuri, Consiliul Culturii şi Educaţiei Socialiste impunea
în jurii atât la „Steaua fără nume” (ne amintim de

nedreptatea flagrantă făcută Sandei Ladoşi), cât şi la
Mamaia, diverşi directori, dar şi cântăreţi de operă, nume
absolut respectabile, ce-i drept, dar venite din afara genului.
În felul acesta se acredita ideea falsă că muzica uşoară este
un gen minor, ce trebuia să accepte un statut de inferiori-
tate. Acum, de pildă, fuseseră convocaţi şi autenticii maeştri
Marin Constantin şi Oleg Danovski, dar aceştia au absentat,
primul plecat în străinătate, cel de-al doilea cu probleme de
sănătate. Până la cifra de 15, mai mare decât a concurenţilor
de la fiecare secţiune!, au mai fost: regizorul Cristian
Mihăilescu, directorul Teatrului Liric (pe vremuri a publicat
multe cronici despre festival în prestigiosul săptămânal
„Contemporanul”), actorul Mihai Sorin Vasilescu
(directorul Teatrului „Fantasio”), Doina Caramzulescu (de
la redacţia de limba engleză Radio, prezentă an de an la
Radio Vacanţa), Rodica Şerbănescu (directoare la Radio
Constanţa) şi Doina Păuleanu (deşi la nici un concurs
important directorul nu face parte din juriu...). Reputat
critic de artă, respectată unanim în domeniul picturii,
prezenţa dânsei a prilejuit gazetarilor întrebări de genul:
sunt convocaţi şi consultaţi la concursuri de pictură, de

balet sau de canto clasic reprezentanţi ai muzicii uşoare?
Păcat că n-au fost interpreţi (unii au refuzat, ca şi la „Cerbul
de aur”) şi mai mulţi muzicologi (pe vremuri erau nelipsiţi
Petre Codreanu, Smaranda Oţeanu, Vasile Donose...), dar
din fericire juriul a inclus şi 10 specialişti legaţi intrinsec de
muzica uşoară, deci două treimi din total: Anton Şuteu,
secretar al Biroului de Muzică uşoară al UCMR
(preşedinte), Laurenţiu Profeta, Dan Ştefănică, Ionel Tudor,
Aurel Manolache, Titus Andrei, Carmen Stoianov, Eugen
Rotaru, Petre Teodorovici, Paul Enigărescu. La conferinţa
de presă, între organizatori, membrii juriului, alţi
compozitori şi câţiva gazetari (care au solicitat zadarnic un
regulament) s-au iscat discuţii cel puţin aprinse, una din ele
fiind prilejuită de faptul că unii membri ai juriului au
pregătit finalişti de la Interpretare, iar aceştia au câştigat,
cam toţi, premii. Sper sincer că nu s-au făcut favoritisme
(„prezumţia de nevinovăţie”), dar nu era mai bine să fie
evitată situaţia prin apelarea la alţi profesori? Apoi au
surprins datele absolut bizare când a avut loc festivalul,
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care, unic în lume, a început duminică şi s-a încheiat
miercuri! Explicaţia organizatorilor a fost neclară, cum că
s-a dorit aceeaşi echipă a TVR de la „Cerbul de aur” (dar
de ce era obligatoriu? Cum am spus, era binevenită şi o altă
viziune), dar apoi adevărul a ieşit la iveală, realizatoarele
principale urmând a pleca în străinătate! Acum, dacă

punem festivalul în funcţie de programul personal şi nu
invers nu e bine deloc, dar absolut deloc! În revista
„Femeia”, directorul acesteia, Vasile Tincu, scria: „La
Mamaia ’92 imperfecţiunile au fost nefiresc de multe.

Revista noastră, ca şi alte publicaţii, a dorit să ofere premii
suplimentare şi din păcate am fost refuzaţi. Festivalul ar
trebui lansat din timp, cu sprijinul material şi moral al
Ministerului Culturii, cu premii substanţiale. Juriul să nu
mai fie implicat în anumite jocuri de interese şi mai ales
trebuie scuturat jugul acelora care-şi impun, prin natura
poziţiei pe care o au în promovarea acestui gen de creaţie
artistică, un monopol nefiresc (Radio-Televiziunea, de
exemplu), dictând fără scrupule condiţii de organizare şi

de desfăşurare ce nu servesc festivalul, ci intereselor
proprii”. Inspectoratul constănţean pentru cultură a
anunţat intenţia de a remunera toate piesele (însă Horia
Moculescu a pretins, pe drept cuvânt, o negociere directă),
iar UCMR a tipărit într-un caiet toate cântecele din festival.
Aparatura de sunet a fost pusă la dispoziţie de formaţiile
Holograf şi Sfinx Experience, dar au fost destule probleme
şi aici, îndeosebi în ce priveşte intensitatea sonoră –
Laurenţiu Profeta juriza cu vată în urechi, iar Paul
Enigărescu o făcea... de la pupitrul de mixaj.

Voi mai reveni, fireşte, asupra aspectelor generale,
dar înainte de toate mă bucură că s-a ţinut cont de sugestia
din anul precedent şi orchestra RTV, dirijată de Ion
Cristinoiu, a revenit cu un program „live”, fie el chiar în
afară de concurs. S-a făcut simţit un efort real din partea
compozitorilor de a prezenta o cât mai mare varietate de
stiluri, pentru că au fost şi câţiva creatori mai tineri, e drept

nu prea numeroşi, fiindcă în afară de George Natsis,
Dumitru Lupu sau Şerban Georgescu, care oricum erau
consacraţi, a fost un singur debutant, Cristian Faur, premiat
pentru o piesă (a avut ulterior cântece mult mai bune...)
interpretată excelent de Adrian Daminescu. Din păcate, aşa
cum declara Anton Şuteu, nu toţi compozitorii au înscris
melodii la preselecţie, dar organizatorii n-au dat publicităţii
o listă a titlurilor respinse. „Pe surse” am aflat că a fost
respinsă, între altele, o creaţie a lui Marcel Dragomir, acest
campion al melodicităţii, greu de crezut mai slabă decât
multe titluri din acea seară. Pentru că în seara „primelor
audiţii” puţine au fost piesele ce s-au ridicat la nivelul
pretenţiilor – cele semnate de Horia Moculescu, George
Grigoriu, Marius Ţeicu în primul rând – ceea ce impunea o
mobilizare mai serioasă din partea compozitorilor, dar cele
nu mai puţin de 3 festivaluri din acel an, plus concursurile
televiziunii, le-au disipat forţele. Votarea, la juriu, nu s-a
mai făcut prin vot secret, ci prin discuţii deschise, cu
argumente pertinente, ceea ce nu este deloc rău. La
Interpretare, în alegerea laureaţilor s-au făcut din nou
aceleaşi erori în aprecierea perspectivei unui solist de a
progresa, de a arăta ceva în viitor şi de a deveni vedete.
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Cine mai ştia ceva în ’92, de pildă, de laureatele de la ediţia
precedentă Ioana Anghel şi Alexandra Vărgatu? Carmen
Trandafir, în loc să propună piese noi (cum ar fi fost cea a
lui Marius Ţeicu) a reeditat exact aceleaşi melodii cu care a
triumfat în ’91 şi e păcat – „Putem clădi o lume” de George
Natsis şi „Dă, Doamne, cântec!” de Viorel Gavrilă. Cui
foloseşte faptul că un solist este corect din punct de vedere

muzical, dacă este neatrăgător, antipatic, rece, neagreat de
public? Veşnica întrebare, valabilă şi după ediţia 2024, să
zicem, ca să vedem că nu s-a schimbat mai nimic: ce fel de
tineri solişti promovăm la Mamaia? Se simte, uneori,
adierea aceluiaşi elitism de la Creaţie – solişti „de
laborator”, de platouri TV, dar nu de scenă. Atât la „Prime
audiţii”, cât şi la „Interpretare”, în lipsa unor solişti de mare

forţă (cum au fost cândva Loredana Groza, Marina Florea,
Marina Scupra, care trebuiau citate în textul de prezentare,
fiind efectiv lansate la nivel înalt la Mamaia) palmaresul a
fost pe drept cuvânt contestat. Corina Dogaru din Galaţi
este foarte muzicală, dar asta nu ajunge; am fi preferat-o, la
o adică, pe Gabriela Bogiu din Oneşti (ce şcoală muzicală
există în acest oraş!), aşa cum cu siguranţă vor face carieră

(deja s-au lansat) nepremiatele Mihaela
Marinache din Bucureşti (George Grigoriu i-a
încredinţat o piesă foarte grea, pe care tocmai în
acea seară n-a stăpânit-o perfect) – omisă absolut
scandalos de la un premiu şi în 1991, Manuela
Fedorca din Satu-Mare şi chiar Izabela Nedelea
din Constanţa (autentic model, 1.78 m), fete
frumoase, atractive, progresul muzical nefiind
pentru ele o problemă. Nu ne-a displăcut nici
Stela Argatu din Republica Moldova; important
este că nivelul mediu a fost mai ridicat. Dar ce ne
facem cu cei respinşi, care n-au şansa de a fi
elevii unor compozitori cunoscuţi, şi mai ales cu
cei care n-au ajuns la preselecţie, fiindcă de ea (e
valabil şi pentru unii compozitori) n-au aflat
decât iniţiaţii sau norocoşii? Şi între aceştia au
fost cu siguranţă slujitori ai muzicii uşoare
româneşti tradiţionale, ce ar trebui de fapt

promovată la Mamaia – în spiritul acesta a fost lansat în
1963 festivalul. În sensul mai clasic, mai conservator, să
zicem, lăsând competiţiilor de la Braşov şi de la Bucureşti
liniile mai moderne. Dar iată că începând din 1992 la

Mamaia s-a alunecat spre o manifestare rock-folk, cu
recitaluri ale unor formaţii de mare valoare, pe care le
preţuim, dar care nu au public aici (la Holograf, dureros,
sala nu era deloc plină...). Fuseseră contactaţi şi corifei folk;
noroc că n-au venit, fiindcă festivalul şi-ar fi pierdut de tot
identitatea, specificul, personalitatea. Sunt atâtea festivaluri
rock şi folk unde, normal, nu sunt invitaţi artişti de muzică
uşoară! Vorbim, repet, de profesionişti de marcă, dar e bine
să nu derutăm publicul. Aşa încât au fost binevenite
recitalurile oferite de vedete ale muzicii uşoare – Marina
Voica, Mirabela Dauer (neaşteptat, după scandalul de la
„Cerbul de aur”, dar veţi vedea urmările), Adrian
Daminescu, Ileana Şipoteanu, Aurelian Temişan. Dar
despre ele şi despre concursuri, în episodul următor. (va
urma)

Octavian URSULESCU
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