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Premiile „Actualităţii muzicale”

Înfiinţată la începutul anului 1990, revista
„Actualitatea muzicală” reprezenta la acel moment noua
formulă editorială propusă de conducerea Uniunii
Compozitorilor (preşedintele Pascal Bentoiu, vicepreşe-
dintele Adrian Iorgulescu şi secretarul Biroului Secţiei de
muzicologie şi critică muzicală Octavian Lazăr Cosma),
în vederea unei mai bune acoperiri a fenomenului
muzical din România. Vechea revistă „Muzica” avea
să-şi modifice atât forma cât şi conţinutul (format mai
mic, concentrare pe studii muzicologice vizând
componistica autohtonă), în timp ce noua revistă (la
început format de ziar, în 4 pagini) avea ca obiect
scrutarea vieţii muzicale (spectacole, concerte, recitaluri,

evenimente editoriale etc.). „Muzica” prelua, totodată, şi
rolul volumelor din seria „Studii de muzicologie”. 

„Actualitatea muzicală”, condusă de Luminiţa
Vartolomei (din echipa căreia făcea parte încă de atunci
subsemnatul) a fost prima revistă cu profil cultural care a
lansat ideea conferirii unor premii anuale care să
recompenseze valoarea, performanţa, realizările cu ecouri
în mediile muzicale. Structurate pe 2 mari categorii
(muzică academică şi muzică de divertisment), premiile
au răsplătit în timp pe cei mai străluciţi interpreţi,
compozitori, muzicologi, profesori, manageri, regizori,
coregrafi, scenografi, festivaluri, concursuri, cărţi, reviste,
discuri, debuturi, încurajând mereu valoarea, fie ca o

confirmare, fie ca un potenţial, o promisiune, un început
de drum pe direcţia cea mai bună.

Prima ediţie a premiilor noastre a avut loc în 1992,
acordate pentru anul 1991, statuând dintru început
principiul potrivit căruia după încheierea unui an
calendaristic pot fi făcute analizele, decantările, cercetările
necesare pentru a identifica realizări notabile,
performanţe memorabile de pe parcursul întregului an
precedent. Am rămas consecvenţi acestui principiu, chiar
dacă în ultimii ani, din cauză că Premiile Uniunii
Compozitorilor şi Muzicologilor s-au decalat de la
început de an la sfârşitul primăverii, şi Premiile noastre se
acordă mai târziu, în toamnă (dar, desigur, nu pentru
anul în curs, ci pentru cel dinainte).

Vă invităm să descoperiţi în imaginea alăturată
lista laureaţilor din acest an, iar în paginile următoare
impresii de la Gală, într-un reportaj alcătuit de colegii
noştri.

Mihai COSMA

Editorial
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Laureaţii noştri

Maestrul Gheorghe Victor Dumănescu, veteran al
scenei operistice din România, este o personalitate
de mare anvergură a artei dirijorale autohtone. A
condus spectacole în toate instituţiile de operă din
ţară, la festivaluri, în deplasări prin ţară şi în
turnee internaţionale, având un repertoriu foarte
bogat şi variat, condus cu o siguranţă suverană, pe
care o transmite şi cântăreţilor, orchestrei,
corurilor. Este nu doar un specialist al genului, ci
un iubitor de voci, de cântăreţi, un lider care se
pune în slujba artei cântului, urmărind şi ghidând
soliştii, educându-i pe tinerii cântăreţi, împărtă-
şind tuturor secretele învăţate în decenii de
carieră. A absolvit liceul la Galaţi, unde revine
adesea în fosa Teatrului Naţional de Operă şi
Operetă „Nae Leonard”. Studiile universitare le-a
urmat la Conservatorul din Iaşi. Între anii 1961-
1974 a activat ca dirijor al Corului „Gavriil
Musicescu” al Filarmonicii „Moldova” din Iaşi, iar
între anii 1974-1984 ca dirijor al Operei Naţionale
din Iaşi. Între anii 1984-1994 se reîntoarce în oraşul natal ca
dirijor al Operei Naţionale Române din Cluj-Napoca.

Începând cu anul 1991, Maestrul Victor Dumănescu este
profesor permanent al Academiei de Muzică „Gheorghe
Dima” din Cluj-Napoca, la clasele de orchestră, dirijat şi de
operă. Repertoriul său cuprinde nu numai majoritatea
titlurilor de operă, operetă şi balet aflate în repertoriile
curente ale tuturor instituţiilor de profil din ţară, dar şi
numeroase lucrări vocal-simfonice, dirijate la filarmonicile
din ţară şi din străinătate. Între anii 1991-1994 a activat ca
director artistic şi dirijor principal al Operei din Antalya
(Turcia). A realizat numeroase imprimări pentru Radio, TV,
disc şi CD. Pentru că în ziua Galei de decernare a premiilor
noastre se afla în repetiţii generale pentru premiera cu Don
Carlo de la Opera din Braşov, Diploma i-a fost oferită de
redactorul nostru şef pe scenă, la Galaţi, în cadrul Festivalului
internaţional de operă, la încheierea unei minunate
reprezentaţii cu Adriana Lecouvreur.

Dacă vorbim despre plurivalenţa talentului atunci nu
putem găsi un exemplu mai bun decât Ernest Fazekas. Am
putea spune că este actor, urmare a studiilor absolvite la
U.N.A.T.C. şi a rolurilor jucate pe scenă (Teatrul de Comedie,
Teatrul Arca). Ar fi însă total insuficient, pentru că Ernest
Fazekas este şi cântăreţ. Prima dată l-am văzut în această
ipostază în opereta Liliacul, regizată de Răzvan Ioan Dincă la
Teatrul Naţional de Operetă şi Musical „Ion Dacian”, când

interpreta în falset, cu mare dezinvoltură, rolul de... mezzo-
soprană (!) al prinţului Orlovski. Nu doar în operete (Silvia,
Văduva veselă, Voievodul ţiganilor etc.), în spectacole-colaj
(Paris, mon amour, Dolce vita etc.), ci şi în musicaluri (Romeo şi

Julieta, Fantoma de la Operă, Rebecca, My Fair Lady, Mamma
mia!, Shrek etc.), adesea interpretând, alternativ, câte 2 roluri
în aceste spectacole. Pentru musicalurile menţionate mai sus

a realizat şi traducerile în limba română (el fiind de
etnie... maghiară!), traduceri impecabile, perfect
muzicalizate şi puse pe voce într-un mod inegalabil!
Pentru că are o capacitate vocală atât de versatilă şi
o timbralitate atât de flexibilă a realizat şi zeci de
dublaje de desene animate şi filme animate, dând
glas, în limba română, unor celebre personaje din
această fascinantă lume. Dar Ernest Fazekas este şi
compozitor, chiar şi libretist, având deja la activ 2
musicaluri compuse (Apocalipsa iubirii şi Secunda
doi). Este (împreună cu laureatul nostru de anul
trecut, Adrian Nour) realizator radio (după o
perioadă petrecută la posturi particulare ca DJ sau
redactor), având în fiecare duminică după-amiază
un radio-show de excepţie la Radio România
Actualităţi, intitulat „Pur şi simplu”.

Şi tot despre performanţă în varietate şi multi-
faţete putem vorbi atunci când ne referim la
Alexandru Mihai Burcă, pianist, absolvent al

Universităţii Naţionale de Muzică Bucureşti, unde acum
activează ca maestru acompaniator la clasele de canto ale Silviei

Mihai Cosma, Ernest Fazekas, Norela Costea şi... Shrek

Gheorghe Victor Dumănescu

Alexandru Mihai Burcă
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Voinea şi Daniel Magdal. Cântă repertoriul
academic, clasic, repertoriul românesc (de  neratat
în spectaculosul Moment muzical pentru pian şi
orchestră de Nicolae Kirculescu, în care apare ca
solist), muzică de jazz, de divertisment, de petrecere,
improvizaţii etc. Este preferat de mulţi dintre soliştii
noştri de top pentru spectacolele acestora,
prezenţele sale pe afişele din Bucureşti şi din ţară
fiind abundente şi atrăgătoare. Ca să nu mai vorbim
de valoroasele contribuţii ca pianist în orchestră,
inclusiv pe instrumente electronice sau pe
sintetizatoare complicate, cum este cazul în musi-
calul Mamma mia!

Revista noastră a arătat mereu deschidere
către tinere condeie, invitând studenţi de la
muzicologie să scrie cronici, reportaje, recenzii, să
ia interviuri, să contribuie cu talentul lor proaspăt
şi original la comunicarea noastră cu cititorii.
Printre numele care s-au impus în ultimii ani o
putem evidenţia pe Teodora Constantinescu,
critic muzical provenit din sfera interpretării vocale (canto-
operă), profesoară, absolventă de masterat în muzicologie la

clasa prof. univ.dr. Mihai Cosma şi actualmente doctorandă
îndrumată de compozitorul academician Adrian Iorgulescu.

Şi, în fine, la secţiunea de muzică academică al cincilea
premiu a revenit, pentru prima dată în lunga şi
bogata istorie a Premiilor revistei „Actualitatea
muzicală”, unei edituri: Editura U.N.M.B.,
condusă actualmente de secretarul general de
redacţie Benedicta Pavel, care, deşi înfiinţată în
urmă cu mai puţin de 25 de ani, se mândreşte cu
o zestre bogată şi prestigioasă de titluri de carte
(multe premiate de Uniunea Compozitorilor şi
Muzicologilor din România) şi partituri,
susţinând eficient creaţia componistică şi
muzicologică românească.

Conform tradiţiei, Premiul pentru jazz a
beneficiat de un „laudatio” interminabil din
partea responsabilului paginilor de specialitate,
Florian „Moşu” Lungu, formidabilă enciclopedie
a jazz-ului la cei 83 de ani ai săi. Foarte bun
cunoscător al carierei laureatului, el a dorit şi a
reuşit (ce-i drept, în cam multe minute...) să
retraseze toată cariera excepţională a acestuia, cu
sute de concerte în întreaga lume, cu CD-uri
(multe din ele recenzate în paginile noastre)

editate îndeosebi în Germania şi în Austria. Între acestea se
numără cele în care a readus în actualitatea creaţia
remarcabilă a lui Richard Oschanitzky. Saxofonistul Nicolas
Simion a fost singurul „recidivist” dintre premiaţii acestei a
34-a ediţii (a mai fost laureat în 1996), semn al constanţei
într-o activitate de excepţie pe tărâmul jazz-ului.

De-a lungul celor 43 de ediţii de până acum ale
festivalului de muzică uşoară de la Mamaia au fost doar
câţiva tineri solişti care se pot mândri că au reuşit
performanţa de a dobândi două premii de interpretare, fireşte
la ediţii diferite. În acest grup select, alături de Aurel Moga
(prezent în sală), Alexandra Canareica, Simona Florescu sau
Ramona Bădescu îşi înscrie numele Anca Ţurcaşiu, care a
debutat pe scena festivalului de pe litoral la 16 ani. În cele
patru decenii scurse de atunci (parcă nici n-au trecut, arată
superb!) chiar că a reuşit adevărate „Performanţe spenice”,
cum grăieşte premiul său: a jucat în film (rolul din „Miss
litoral” a înflăcărat visele adolescenţilor la începutul anilor
’90!), a prezentat emisiuni TV şi spectacole, a cântat la cel mai
înalt nivel în orchestra lui Petre Geambaşu (acesta i-a
transmis un mesaj citit de colega noastră Oana Georgescu) şi
este o prezenţă de marcă în musical-uri. De mulţi ani
realizează în întregul sezon estival programe de divertisment
pe litoral, fiind una din vedetele noastre cele mai cunoscute
şi mai îndrăgite. Şi dacă tot am amintit de litoral, de trei ani
este o încântătoare amfitrioană a festivalului de muzică
uşoară de la Mamaia alături de Aurelian Temişan, susţinând
fireşte în fiecare an şi un recital aplaudat.

Benedicta Pavel

Florian Lungu, Octavian Ursulescu, Nicolas Simion

Mihai Cosma, Teodora Constan�nescu
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Acordarea premiilor noastre anuale reprezintă şi o
recunoaştere a unor cariere impresionante, care pot servi ca
model celor mai tineri artişti. Este şi motivul pentru care mari
colecţionari, pasionaţi de istoria muzicii, cum sunt Marcel
Preda şi Mihnea Badea, colaboratori ai revistei noastre, au
fost şi de această dată în sală, completându-şi colecţia de
autografe şi fotografiind alături de regizorul Cristian Radu
Nema, singurul fotograf român acreditat la festivalul de film
de la Cannes. Unul din „obiectivele” lor principale, printre

altele, a fost cel la care au venit cu afişe, discuri,
cărţi, adunate de ei de-a lungul a zeci de ani de
căutări prin anticariate. Mai ales „piesele” vechi
sunt la mare căutare, fiindcă Sergiu Cioiu, după
perioada când devenise o mare vedetă a cântecului,
a plecat în Canada, unde se înţelege că şi-a
continuat cariera muzicală, între altele în câteva
turnee alături de Margareta Pâslaru. Actor cu
diplomă (în sală s-a aflat colega sa de facultate,
actriţa Maria Rotaru, soţia scriitorului Eugen
„Jack” Rotaru, care a ţinut în final să omagieze
colaborarea lui „Jack” cu Marius Ţeicu,
materializată în zeci de şlagăre şi musical-uri),
adevărat „one man show”, Sergiu Cioiu a
impresionat în acele vremuri prin „Nocturnele” de
la Teatrul Foarte Mic, alături de compozitorul Dan
Stoian. Plus, evident, prin colaborarea cu
compozitorul-poet Alexandru Mandy, care şi-a
găsit în el tălmăcitorul ideal. De neuitat este
„tripticul” închinat lui Constantin Brâncuşi, cu

melodiile „Poarta sărutului”, „Coloana infinitului”, „Masa
tăcerii”, cărora de altfel artistul le-a consacrat filmul muzical
„Pe urmele lui Brâncuşi pe Calea Eroilor”, realizat în
colaborare cu Uniunea Ziariştilor Profesionişti. Cu doar
câteva zile înaintea galei noastre, Sergiu Cioiu repurtase un
mare succes cu concertul „Vântule şi alte melodii – omagiu
lui Alexandru Mandy”, găzduit de Teatrul Evreiesc de Stat.
Pe numeroasele CD-uri editate de Casa de discuri Eurostar
după revenirea lui în ţară, el se dovedeşte şi un inspirat

compozitor, combinând elemente de jazz, etno şi folk.
Un asemenea cântec a fost interpretat în gala noastră
de deţinătorul premiului „O viaţă dedicată cântecului”
- „Destin”, pe versuri de Romulus Vulpescu, cu
refrenul reluat de întreaga sală: „Noi ne iubim, la,
la,la...”.

Originară din Republica Moldova, frumoasa şi
foarte talentata Iana Novac a absolvit la Bucureşti
cursurile Liceului de muzică şi ale U.N.M.B..
Interesant este faptul că la liceu l-a avut profesor pe
tenorul Octavian Dobrotă, liderul grupului vocal
Distinto, cu care ulterior s-a căsătorit, având doi
moştenitori foarte muzicali! Iubitorii muzicii uşoare o
cunosc din perioada când era componentă a
popularului grup vocal feminin ASIA (pe care de altfel

Anca Ţurcaşiu, Marius Ţeicu, Adrian Iorgulescu

Iana Novac

Sergiu Cioiu

Andrei Tudor, Marius Ţeicu, Octavian Ursulescu
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l-a relansat), dar adevărata ei vocaţie s-a dovedit a fi genul în
care a fost o pionieră, pop-opera, susţinând zeci de spectacole
în ţară şi în străinătate (de la Gala noastră a plecat direct la
Paris). De neuitat rămân concertele dedicate la Sala Palatului
unuia din mentorii săi, compozitorul Eugen Doga, urmând
un altul programat în februarie 2026 pe scena Ateneului
Român, acolo unde va încheia din nou anul 2025
cu tradiţionalul său concert de iarnă. Răsplătită
cu „Premiul pop-opera”, Iana Novac a reuşit
o...unificare a celor două secţiuni ale premiilor
noastre, cu un senzaţional moment „live” alături
de pianistul Alexandru Burcă, cântând „Ochiul
tău iubit” de Eugen Doga, din ciclul „Dialogurile
dragostei”, compus pe versurile lui Mihai
Eminescu şi ale Veronicăi Micle.

De ani buni, nu mai există în ţară decât un
Festival internaţional de muzică uşoară,
„George Grigoriu” de la Brăila, care anul acesta
a mai reuşit o performanţă, ajungând la ediţia a
XX-a! Din acest motiv i s-a acordat pe drept
cuvânt distincţia „Evenimentul anului”, cu două
convingătoare „laudatio” oferite de compozitorii
Marius Ţeicu (de 15 ani preşedinte al juriului!) şi
Andrei Tudor – pianist şi orchestrator al
formaţiei de acompaniament conduse de tatăl
său, Ionel Tudor, aşa cum a aplaudat din sală cu

căldură premierea Stela Enache – membră a juriului şi
recital la ediţia 2025. Directoarea festivalului, Alina
Petronela Sulicu, ne-a reamintit că Brăila este singurul
oraş din ţară în care au loc anual mari festivaluri
naţionale şi internaţionale – nu numai de muzică
uşoară, dar şi de operă, jazz, folk, fanfară, folclor!
Acest lucru n-ar fi fost posibil fără implicarea totală a
Consiliului judeţean Brăila, reprezentat la festivitate
de vice-preşedintele Ciprian Dobre. Dacă ar exista în
fiecare judeţ asemenea dragoste de muzică...! Pentru
cei care n-au urmărit transmisiunile televizate sau
relatările din revista noastră, la fiecare ediţie sunt
calificaţi în finală 10 concurenţi de peste hotare, toţi
cei 20 de solişti interpretând obligatoriu o creaţie a
compozitorului omagiat. Din juriul celei mai recente
ediţii au făcut parte alături de Marius Ţeicu regretatul
Horia Moculescu (nelipsit de la Brăila), Corina
Chiriac, Stela Enache, Marina Florea.

Am fost onoraţi că şi la ediţia actuală au fost
alături de noi Adrian Iorgulescu şi Nicolae
Gheorghiţă, ca şi, în afara celor amintiţi deja, persona-

lităţi din diverse domenii: Dan Creimerman, Natalia Guberna
(muzică uşoară), Mihaela Bârzilă – Antena 3-CNN, Teodora
Marin – „Ultima Oră” (mass-media), Vasile Muraru
(manager Teatrul de revistă „C. Tănase”), coregrafa Maria
Mitrache Bokor, scriitorii Rodica Elena Lupu şi Marin Voican-

Ghioroiu, Diana Storin (fiica poetului Aurel Storin,
semnatar al numeroase şlagăre), aşa cum Daniela
Bardan, manager al Bibliotecii judeţene din Giurgiu,
a venit special pentru a realiza un reportaj amplu în
revista sa „Bibliotecarii”. Nu mai este nevoie să
precizăm că „ai noştri” au fost la datorie – Costin
Aslam, Norela Liviana Costea, Oana Georgescu
(motocicliste amândouă, au discutat despre
„motoare” în termeni pe care îi înţeleg doar ele!),
Doru Ionescu, David Lapadat, alături de nume
respectate pe tărâmul muzicologiei: Costin Popa,
Carmen Manea, Corina Bura. Laureaţii au primit
cadouri din partea Catena (produse de top) şi a
Editurii Litera (cărţi de valoare). Încă o dată doamna
Anca Vlad, preşedinte-fondator al grupului Catena-
Fildas şi al Fundaţiei „Fildas Art”, şi-a dovedit
prietenia faţă de revista noastră şi faţă de muzică,
oferind celor prezenţi un cocktail de zile mari, aşa
cum de altfel merită singura publicaţie muzicală
profesionistă din România, ce apare neîntrerupt din
1990!  (Foto: Romulus Drăghici – Catena) (Redacţia)

Vicepreşedintele UCMR, Nicolae Gheorghiţă

Oana Georgescu, Maria Rotaru, Vasile Muraru, Natalia Guberna

Ciprian Dobre, Alina Petronela Sulicu
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A Wonderful Team – 
„Strings IN

ConnectiON”
EPURA, concertul multimedia a

„Strings IN ConnectiON” a constituit
prefaţa ideală pentru Concertul
inaugural, Sonimagicland, al
Festivalului internaţional „Meridian –
Sonimagicon”, ediţia XX. Cu un
program bogat (cuprinzând şapte
lucrări), atractiv prin cele patru prime
audiţii (două prime audiţii absolute
plus încă două prime audiţii
româneşti), interesant prin repertoriul propus, dar şi prin
oferta specială – mix de sonorităţi, genuri, tehnologii)
spectacolul a pregătit şi încălzit publicul pentru ce avea să
urmeze – descinderea în fabulosul Regat imersiv
Sonimagicland. Combinarea sunetului acustic al viorii, violei
şi al vocii umane cu sound-ul electronic, procesările live audio
şi video, au ridicat standardul valoric al evenimentului dar mai

cu seamă au creat o atmosferă cu o vibraţie înaltă, copleşitoare,
care ne-a cuprins de la prima lucrare până la ultimul sunet al
Metabizantinirikon-ului.

Am savurat ostinato-ul agreabil al looping-ului ritmic
„procesat în timp real”, asociat modulaţiei poliritmice din
lucrarea Por los Andes (2015, p.a.a) pentru vioară şi electronics
aparţinând compozitorului argentinian, stabilit în Mexic,
Francisco Colosanto. Videoclipul destinat piesei, semnat de
Sebastian Torrella, a adus un plus însemnat expresivitatii de
ansamblu, ochii/ privirea femeii din peliculă exprimând,
repetitiv, speranţa 

... cold air and friendly ghosts (2025, p.a.a.) a Sabinei
Ulubeanu ne relevă personalitatea complexă a compozitoarei,
plăcerea sa imensă de a aborda, asocia şi experimenta lucruri
noi care prind viaţă în plan muzical în chip strălucit. Prin
scriitura sa a pus în valoare vocea viorii.

Toccata (1935, p.a.r.) lui Conlon Nancarrow pentru
vioară şi pian mecanic a adus în prim-plan cursa nebună, cu
paradoxurile ei, dintre om (vioară) şi maşină (pian). Ladislau
Csendes, în mare formă a avut o evoluţie şi un finish de
campion.

Kafka - Fragments (1985-1987, p.a.r.) pentru vioară şi
voce (soprană) e, în sine, o incursiune unică, în şi prin muzică,
în universul kafkian. Atât romanul cât şi creaţia lui Kurtág sunt
capodopere.

De la momente introspective la cele dramatice, de la
accente tragice la cele de umor, toate au fost trăite, exprimate
cu pasiune şi măiestrie de cei doi protagonişti - maestrul

Csendes, căruia i s-a alăturat tânăra soprană
Alexandra Tănase (o voce plină, nobil timbrată.
cu inflexiuni dramatice). Interpretarea
amândurora a încântat! Iar momentul a avut un
şi mai pronunţat impact, datorită improvizaţiei
video (autor Cătălin Creţu), cu mini-portrete
estetic decupate, ale celor doi.

Epura (2024) pentru violă şi electronics
aparţinând compozitorului Cătălin Creţu, este
lucrarea dedicată „Strings IN ConnectiON”, a
cărui titlu, pentru reprezentativitate, a fost
împrumutat concertului. Opus-ul este inspirat de
„tehnica de desen folosită de geometria
descriptivă” (de unde şi denumirea „epura”) şi
care, trecut apoi printr-un proces de alchimie,
asumat de autor, are ca rezultat o creaţie
remarcabilă, care s-a bucurat de o interpretare
senzaţională! Succesul a fost al amândurora:
Ladislau Csendes şi Cătălin Creţu, cei care
formează de fapt „Strings IN ConnectiON”.

Finalul i-a fost rezervat uneia din cele mai
apreciate lucrări a compozitorului Octav
Nemescu – Metabizantinirikon (1984) pentru

vioară şi electronics – o creaţie de referinţă e genului electronic
românesc – completată de video-ul de mare sensibilitate
realizat de Cătălin Creţu, „un splendid poem în imagini -
variaţiuni pe o singură scoică”. Şi la această ultimă încercare,
Ladislau Csendes s-a ridicat la înălţimea exigentelor extrem de
dificilei partituri

Concertul „Strings IN ConnectiON” a constituit un
eveniment remarcabil în peisajul festivalului, iar cei doi,
trebuie subliniat, formează o echipă redutabilă: amândoi
excelenţi profesionişti, amândoi străluciţi performeri, amândoi
pasionaţi muzicieni.

Carmen POPA

Sonimagicland – regatul imersiv
Sâmbătă seara, 5 noiembrie, Sonimagicland (ediţia a

XX-a a Festivalului Internaţional „Meridian”) şi-a deschis
porţile, sub privirile protectoare ale Reginei (Alina Tofan),
precum şi ale magic-managerei Diana Rotaru, invitându-ne să
pătrundem într-un regat fermecat, unde ochii aud, urechile
văd, cuvintele freamătă, gesturile ard iar creativitatea irumpe
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dincolo de digital, oferind o extrem de interesantă alternativă
atât de comunicare cât şi de (auto)cunoaştere.

Spectaculoasa abordare imersivă, într-o exprimare
ordoetchao (autori Ioana Buraga şi Vlad Grigore) în cadrul
căreia arta/muzica a fost acompaniată-îmbrăţişată-nuanţată-

susţinută-potenţată-absorbită-reliefată de tehnologii moderne,
de ultimă generaţie, a adus cu sine experienţe inedite în public,
prin atmosfera captivantă generată, în care bornele dintre
realitate şi ficţiune s-au estompat, în care printr-o stimulare
senzorială pronunţată am putut să ne transpunem într-o altă
realitate, în care am descoperit noi trăiri şi noi perspective de
a privi lucrurile, în care părea că au dispărut limitele temporale
sau/şi spaţiale, în care ne-am simţit realmente liberi să
experimentăm emoţii, încercări, trăiri induse de acest inovator
tip de artă. Spectacol-monolit (fără pauze), răspunzând
exigenţelor immersive art, Sonimagicland-ul ne-a învăluit cu
magia unor muzici impactante, extrem de diverse, de forţă şi
prospeţime, dedicate – paradoxal şi
semnificativ deopotrivă – unei formaţii
camerale tipic clasice, prinse într-un context
vizual suprarealist, reflectând universul
interior al Reginei Sonimagicon, care prin
prezenţa incandescentă şi emoţia vibrantă a
oferit echilibru şi regăsire. Fiecare punct din
program a însemnat altceva, o altă abordare,
un alt orizont, o altă concepţie, o altă înrămare
a conceptualizărilor, o primenire paradigma-
tică.

Demersul imersiv a început cu lucrarea
Float/Shake (2023, p.a.r.) a compozitoarei
Hannah Ishizaki (S.U.A.), un veritabil boom
novator care a adus în prim-planul concertului
din deschiderea festivalului, elemente ale unui
limbaj inedit, Gaga, în care experienţele umane
se trăiesc şi se exprimă liber prin mişcări
corporale sugerând obligatoriu starea de
plutire (o simbolică rezistenţă vizavi de forţa
cu sens descendent a gravitaţiei), mişcări

cărora li s-au imaginat corespondenţe sonore dintre cele mai
expresive. Discursul, splendid prin originalitate şi muzicalitate,
fascinant prin irizările dantelate, iniţial ritmat apoi
imponderabilizat, prin subtile glissando-uri ascendente, a
încântat şi prin efectele auditive şi vizuale datorate utilizării
inspirate a unor slide-uri speciale. Pe fundal s-a derulat, ca leit-
motiv al Sonimagicland (prezent apoi pe tot parcursul călătoriei),
proiecţia incitantă ordoetchao (încărcată de semnificaţii),
funcţionând ca pandant imersiv.

Magia dansului, a muzicii de dans, ne-a rezervat
întâlnirea cu valsul. Doar că Vals Slav (2025, p.a.a.) e o creaţie
ce nu se încadrează în tiparele tradiţional-romantice. Subtila
conceptualizare a valsului coroborată cu personalizarea
dobândită prin efervescenţa ludică a citirii recurente aplicate
unei anumite unităţi lingvistice (în cazul de faţă a cuvântului
slaV) plus apelul la ethos, constituie datul de la care porneşte
ampla elaborare componistică, „cu evoluţie deopotrivă
tranformaţională şi variaţionlă”, focusată pe un set de
„incipituri” valsiere , gravitând cu graţie în spaţiul unui
macrovals. Opus-ul convinge prin spirit, ardoare, alură
capricioasă, puzzle contrastant, distincţie în gestul creativ,
conferindu-i nu doar un farmec inconfundabil ci şi o forţă de
netăgăduit. Spiritul viu, abordarea stream soft ironic, erudiţia
maestrului Iorgulescu se citesc întotdeauna printre rânduri,
suscitând mereu interes, emoţie, satisfacţie.

Trio-ul Raskolnikov (2019) aparţinând compozitorului
Sebastian Androne-Nakanishi, inspirat de lectura romanului
dostoievskian „Crimă şi pedeapsă” (precizările sunt chiar ale
autorului), intră în categoria creaţiilor confesive, de reflectare
profundă asupra unor valori perene – viaţa, iubirea, credinţa,
adevărul, dreptatea... , de asumare a opţiunilor. 

Înclinat spre meditaţie, cult, sensibil, profund empatic,
cu profil moral ales, exprimându-şi deschis, fără reţineri,
impresiile, trăirile, opiniile, tânărul compozitor surprinde prin
forţa dramatică tulburătoare a discursului său, conturând un
Raskolnicov de referinţă în peisajul muzicii noi, ce reprezintă, de
facto, un original studiu de profil. Muzica nu este doar hrană
pentru suflet, ci şi balsam.

Momentul operistic al serii a fost unul evocator, o
exuberantă fantezie pentru vioară şi pian intitulată Au cafe
Momus (2024, p.a.a.)..., aluzie la celebra cafenea unde se
întâlneau personajele operei La bohème de Puccini.
Compozitoarea Livia Teodorescu-Ciocănea, o fină cunoscă-
toare, observatoare a fenomenului, a pornit de la două arii
pucciniene, croind caleidoscopic o sugestivă panoramare a
unei epoci, a unei atmosfere de un farmec aproape imposibil
de regăsit, operând cu idei şi profiluri ale unei capodopere.
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Este un gest reflex de omagiere. Distorsiunile, contrastele
relevă schimbări, diferenţe de percepţie, în timp ce imaginile se
topesc nostalgic în amintiri. Comparaţiile creative conjugate
cu reinterpretările însufleţite au dat sens şi semnificaţie
evocării, împrospătând mereu valorile.

... iar cei din urmă vor fi cei dintâi...
Pierrot pirate – trei studii gestuale op.189 (2025, p.a.a.) de

Dan Dediu a încheiat călătoria magică în Sonimagicland.
Recitind titlul, m-am întrebat de ce a fost ales neapărat Pierrot
şi nu alt nume... Provocatoare opţiune! Gândul m-a dus în
primul moment la Pierrot şi Colombina – două personaje
celebre din „Commedia dell’Arte” (el, un clovn trist şi
melancolic, ea, o servitoare isteaţă şi seducătoare, duo din care
trebuia decupat doar Pierrot), devenite ulterior subiect de
tablou pentru Picasso („Pierrot et Colombine”, reintitulat
„Pierrot et la Danseuse”, din introspectiva „Perioadă
albastră”). Apoi m-am gândit la Pierrot lunaire, capodopera
expresionistă... alcătuită din trei secţiuni/părţi, fiecare dintre
ele având un nucleu de câteva cuvinte (aparent
fără legătură între ele, „cu potenţial semantic” însă)
drept program, pentru ca mai apoi să-mi
reamintesc de gestualism, definit ca o direcţie a
expresionismului abstract. Concluzie (de parcurs):
orice gest creator al compozitorului Dan Dediu nu
e niciodată unul întâmplător. Prin limbaj şi
expresie, prin acele „unităţi gestuale” cu potenţial
semantic, potrivite spre a fi supuse unui intens
travaliu componistic, au fost reflectate aspecte
esenţiale din narativul nautic-pirateresc precum
spiritul liber - aventurier, riscul - ca o condiţie a
cotidianului existenţial, o permanentă atitudine
belicoasă, viaţa aspră, pe muchie de cuţit, în care
fiecare zi trebuie trăită cât mai intens, ca şi cum ar
fi ultima. E marcată de tragism o asemenea
existenţă iar ecourile acestei condiţii se regăsesc în
discurs. Imaginile sonore create s-au dovedit de
real impact, impresionând prin intensitatea şi
plasticitatea lor. Patosul cu încărcătură gestuală al
ultimului studiu/dans a fost copleşitor, impunând o
implicare/angajare totală.

Uimitor de dezinvolt în a se mişca în spaţii stilistice
largi, ingenios în procurarea de soluţii, abil în demersurile sale,
neobosit, Dan Dediu face din orice întreprindere, cum e şi
Pierrot pirate, un remarcabil succes.

Cei trei magnifici, care alcătuiesc Trio-ul „Larson”,
Andreea Greluş – vioară, Mircea Marian – violoncel, Cătălina
Bordeanu – pian, au fost impecabili, asigurând un standard
interpretativ de excepţie tuturor lucrărilor.

Seara petrecută în Regatul imersiv „Sonimagicland”
rămîne un reper axiologic al acestei ediţii a „Meridianului”.
Felicitări tuturor!

Carmen POPA

Descoperindu-l şi ascultându-l 
pe „Celălalt de Acolo”

Duminică, 2 noiembrie, am asistat, în Studioul de Operă
şi Multimedia al U.N.M.B., la recitalul fulminant al
saxofoniştilor Sara Zazo Romero (Elveţia) & Diego Carretero
(Spania). Reuniţi, încă din 2013, în formaţia „Altera Inde”, ai
cărei fondatori sunt, arta lor interpretativă a depăşit graniţele
perfecţiunii, graţie comuniunii spirituale, tehnice, expresive
dintre cei doi. Fiecare se transforma, alternativ, în copia
recurentă, alter ego-ul Celuilalt, cel de dincolo de suprafaţa
netedă a unei oglinzi, transferându-şi unul altuia propriile
energii creatoare, până în punctul de a se „contamina”

reciproc, sau, cum ar spune Derrida, „trecând eliptic unul în
celălalt, şi regenerându-se în repetiţie”, pentru a deveni
Acelaşi. 

Întregul program a fost conceput astfel încât să exprime,
nuanţat, metamorfozele dualităţii. În piesa Del silencio de las
ruinas/Din liniştea ruinelor (2025, p.a.r.), pentru două saxofoane
alto şi mediu electronic, compozitorul spaniol Gonzalo
Navarro, influenţat de muzica lui Luigi Nono, plasează
sunetele „la graniţa dintre audibil şi tăcere”, dintre realitatea
imediată şi nostalgia istoriei. Navarro sparge liniştea
rememorării ruinelor virtuale, dintr-un trecut imaginar, cu o
serie ritmuri lovite, obţinute prin tehnica slap tonguing, parcă
pentru a sugera totuşi veridicitatea vestigiilor. Această
„călătorie logică prin istorie”, cum îşi denumeşte muzica în
general, e presărată cu inflexiuni de lamento, ori cu momente de
contrapunct ritmic, ce invadează prezentul cu discontinuităţile
lor. Fuziunea timbrurilor saxofoanelor au topit însă asperităţile
în forme expresive de rară plasticitate. 

În 1984, Anatol Vieru scria piesa pentru saxofon alto şi
live electronics, Metaksaks, cu gândul la faimosul „om-
orchestră”, saxofonistul Daniel Kientzy, căruia îi este dedicată.
În concertul recenzat aici, energia deopotrivă lăuntrică şi
manifestă a acestei „miniaturi” cu efecte de jazz, intonaţii
orientale, ritmuri sincopate şi salturi intervalice descriind
volute în expansiune, într-un perpetuum mobile irepresibil, a fost
potenţată sau contrabalansată de coloritul pictural realizat de
duo-ul Romero-Carretero. 

O lucrare cu tentă ludică, de o frenezie ritmică repetitiv-
contrapunctică, accelerată şi dispusă în ramificaţii spectrale
eterofonice datorită mediului electronic, prin care sunetele,
conglomerate sau atomizate ale saxofoanelor, migrează în
spaţiul inter-stelar precum meteoriţii în goana lor inegală,
planând „inerte”, sau în „cădere liberă”, a fost Luna lui Galilei
(2025, p.a.a.) pentru saxofoane şi electronics. Compusă de
cuplul japonezo-elveţian Ezko Kikoutchi-Daniel Weissberg,
muzica reflectă aproape simetric descoperirile astronomului
renascentist, cu ajutorul celebrului său telescop, referitoare la
„cauza descreşterii inegale a luminii, sub formă de ocluzie
luminoasă din munţii şi craterele lunare”. Cu adevărat cosmică
virtuozitatea interpreţilor! 

Prin modulaţii ce evocă spiritul doinei de jale, cu
alunecări invariabile către suspinele mocnite ale bocetului
ancestral, piesa Reina (1995), pentru saxofon sopran şi bandă,
în fapt, „o doină/incantaţie contemporană”, confesivă,
totodată însă, şi un joc de cuvinte între doină şi fundamentala
RE, de unde, Do(RE)ina, Doina Rotaru ne poartă, ca de obicei,
în lumea în care viaţa şi moartea se întrepătrund, pentru a
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renaşte ţâşnind din tăceri imemoriale, odată cu multifonicele
acute ale saxofoanelor. Ele re-confirmă puterea lui Unu de a
genera, la infinit, Multiplul, purtând în acelaşi timp germenele
bocetului final... Interpretarea Sarei Zazo Romero şi a lui Diego
Carretero, a fost demnă de profunzimile spirituale ale muzicii. 

Construită din contraste puternice, explozive, între
formule ritmice brutale, „hibride, distorsionate”, şi figuraţii
sonore de maximă puritate, între tehnici contrapunctice şi
eterofonii infuzate cu structuri modale, între politempii
agresive şi rezonanţe naturale diafane efemere, piesa lui Victor
Alexandu Colţea, Detonation II pentru saxofon sopran/tenor şi
electronics (2025, p.a.a.), a detonat, la propriu, energiile
interioare ale interpreţilor, punând în valoare imaginaţia şi
abilitatea compozitorului de a crea, din ritmuri eterogene, şi
tensiuni fluctuante, o structură închegată organic, inteligibilă,
sugestivă pentru „instabilitatea vremurilor noastre”. 

Partitura care a încheiat programul formaţiei „Altera
Inde”, şi al cărei titlu a servit drept generic pentru concertul
din 2 noiembrie, a fost Double Skin/Piele Dublă (2025, p.a.r.)
pentru două saxofoane alto şi electronics, a
compozitoarei de origine italiană Giulia Larusso.
În ciuda metaforicei sintagme „piele dublă”,
tradusă, poate, şi prin percepţie a lucrurilor şi vieţii
la nivel epidermic, superficial, piesa a adus în
prim-plan, faţă-n-faţă, două entităţi primordiale,
sine qua non în creaţia Universului: Haosul şi
Ordinea/Armonia cosmică. Sau, eventual,
confruntarea Aceluiaşi cu Celălalt, cu alte cuvinte,
a forţei demiurgice cu făpturile umane, separate,
şi totuşi laolaltă, datorită unui ecran transparent
de sticlă, apt să favorizeze dialogul, permiţându-
le totodată să se asculte şi înţeleagă reciproc
(audiatur et altera pars). Cu sensibilitate intuitivă,
Giulia Larusso alege deliberat două saxofoane alto,
tocmai pentru complementaritatea lor timbrală,
utilizând, pe de o parte sufluri sonore, sugerând
respiraţia greoaie a abisurilor cosmice, prin
intermediul instrumentelor - unul cu muştiuc,
celălalt fără, dar, ambele emanând treptat lumini şi, mai ales,
umbre misterioase în spaţiul galactic, pe fondul nebulos al
mediului electronic -, pe de altă parte introduce o suită de
armonice naturale şi alte consonanţe intervalice (terţe, cvinte,
octave), cu rădăcini pitagoreice în muzica sferelor. Ca o
membrană gigantică, pedala electronică susţine până la final
armonia vibrantă a ambelor entităţi, drept răspuns comun la
Haos. 

Sara Zazo Romero şi Diego Carretero au imprimat celei
de-a XX-a ediţii a Festivalului Internaţional „Meridian” o notă
de strălucire mirabilă incontestabilă. 

Despina PETECEL THEODORU

Rezonanţe sonor-vizuale –
MALLETOPIA versus 

I, RECYCLED
19 decembrie 2005 – recitalul de calibru al saxofonistului

francez Daniel Kientzy şi al Ansamblului de percuţie „Game”
condus de Alexandru Matei; 2 noiembrie 2025 – recitalul
Ansamblului de percuţie „PULSAR(T)” coordonat de Sorin
Rotaru, cel care, cu 20 de ani în urmă, evolua alături de colegii
săi de generaţie în aceeaşi sală „George Enescu” a Universităţii
Naţionale de Muzică din Bucureşti, sub îndrumarea
excepţionalului lor profesor, Alexandru Matei; două
evenimente relevante care, arcuite peste decenii, au conferit
continuitate unui concept festivalier – mixtură concentrată de
muzici, stiluri şi maniere componistice contemporane: „Zilele

SNR – SIMC” - azi „Sonimagicon”, admirabile oportunităţi de
coagulare a resurselor interpretative de calitate în jurul
cotidianului muzical! 

În 2005, ansamblurile „devotioModerna” (aflat la
debut), „Game”, „Archaeus”, „Traiect” şi renumitul saxofonist
Daniel Kientzy au materializat artistic, cu sprijinul Ministrul
Culturii şi Cultelor de atunci – Adrian Iorgulescu, iniţiativa
Secţiunii Române a Societăţii Internaţionale de Muzică
Contemporană de a-şi organiza un festival propriu, care să
deschidă larg porţile libertăţii de a visa! Mai presus decât o
virtuală evaluare Aici şi Acum a potenţialului componistic
autohton prin prisma unei ierarhii valorice, cele patru concerte
apartenente „Zilelor SNR – SIMC” de atunci au focalizat
atenţia iubitorilor de cultură asupra bogatei panoplii de prime
audiţii absolute oferite privilegiaţilor muzicieni-interpreţi deja
amintiţi. Peste ani, trecând testul timpului, recent încheiata
ediţie „Sonimagicon” a adus în prim plan avatarurile unui
demers creator complex ce abundă în culori de „văzut” cu
urechile şi de „auzit” cu ochii, o lume a simţurilor devoalată

pas cu pas pe care am descoperit-o treptat, odată cu derularea
fiecărei secvenţe concertante. 

Seara guvernată de „PULSAR(T)” i-a avut ca
protagonişti pe Sara Merişcă, Cristina Toma, Erica Maranciuc,
Petre Mihăilescu şi Tudor Baicu, cei care, în prezenţa lui Sorin
Rotaru, au conturat patru schiţe sonore de caracter porjnind
de la osaturi minimaliste purtând semnătura lui Andrei
Petrache (Racing on Möbius Strip), Steve Reich, (Mallet Quartet),
Arvo Pärt (Fratres) şi DanDe Popescu (Cave Dweller), pentru ca,
în final, să pătrundă persuasiv în carnaţia fascinantă, vie, a
Ceasurilor Doinei Rotaru. Debutând cu proiecţia ritmică fluidă,
modelată electroacustic, a lui Andrei Petrache asupra
principiului funcţional al benzii Möbius (marimbă solo – Sorin
Rotaru), periplul muzical dedicat exclusiv percuţiei a continuat
în cheie repetitivă cu cvartetul lui Steve Reich pentru două
marimbe şi două vibrafoane – o structură tripartită amplă cu
ramificaţii dialogale al cărui dinamism, prin natura sa virtuoză,
a pus la încercare omogenitatea tânărului ansamblu. În
opoziţie, dimensiunea imuabilă caracteristică lucrării lui Arvo
Pärt, Fratres, a reliefat capacitatea celor cinci percuţionişti de a
susţine continuitatea creşterilor tensionale dincolo de limitarea
temporală, pe când Cave Dweller a lui DanDe Popescu s-a
„jucat” sincron-asincron cu planurile fonice, incitând
vibrafonul Cristinei Toma şi marimba Ericăi Maranciuc la o
ispititoare „confruntare” sonoră pe urmele meandrelor
narative inedite ale unei „posibile paralele între existenţa
strămoşului omului modern şi întregul curs al omenirii”.
Finalul a aparţinut piesei Doinei Rotaru, Clocks IV, o primă
audiţie absolută pentru cvartet de percuţii care i-a integrat, la
blockflöte, şi pe Ana Creangă şi Vlad Ciocoiu într-un univers
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sonor imersiv de un dramatism percutant, o polifonie
simbolică de structuri suprapuse cu trimiteri arhetipale,
metamorfozată într-o meditaţie vibrantă asupra trecerii
implacabile a Timpului. 

Conotaţii simbolice a avut şi Intro-ul serii camerale din
3 noiembrie, vernisajul instalaţiei interdisciplinare I,
RECYCLED din foyerul sălii „George Enescu” propunând un
posibil răspuns interartistic la întrebarea „Ce rămâne în urma
unui om care se abandonează pe sine însuşi?“ Ideea de a mixa
proiecţia video şi interpretarea muzicală live cu instalaţia
sculpturală în cadrul rezidenţei Performing Digital – găzduite
la Goethe Institut de către Centrul Naţional al Dansului – a
aparţinut Rebecăi Pascenco, Tamarei Găgeatu, Anei Huţanu,
Andradei Băleanu şi performerului vocal Ana Creangă.

Rezultatul sonor al acestui „abandon”, asemănător unui bocet
polistratificat, deconstruit prin mijloace electronice, a luat
forma unui debuşeu emoţional ce şi-a propus să reflecte
fragilitatea fiinţei umane depersonalizate, un moment de o
sensibilitate aparte în economia de repere spectaculare a
„Sonimagiconului”! Ceea ce demonstrează că, „în urma acestui
abandon lucid, în speranţa de a se recicla pe sine” rămâne însă,
nealterată, libertatea de a visa!

Loredana BALTAZAR

Cauza şi efectele devoţiunii
statornice faţă de sacralitatea

actului componistic
Concertul susţinut de către

Ansamblul „devotioModerna”, în 3
noiembrie, în Sala „George Enescu”
a U.N.M.B., sub genericul
„Sincronia”, a oferit şi de data
aceasta prilejul imersiunii
auditorilor, şi, cu certitudine, şi
instrumentiştilor, în straturile mai
adânci ale expresiei muzicale, acolo
de unde sacrul hrăneşte profanul,
conferindu-i durabilitate în timp şi
dincolo de el. De două decenii, de
când a fondat formaţia (decembrie
2005), Carmen Cârneci a atras
atenţia, întotdeauna cu discreţie, şi
cu simplitatea gestului dirijoral,
asupra relaţiei tainice dintre cele
două „modalităţi de a fi în lume” (cf.
Eliade) atât prin propriile opus-uri,

cât şi prin cele din care îşi alcătuieşte programele. Cel din 3
noiembrie s-a coagulat în jurul ambelor concepte: pe de o parte
recursul la surse biblice – Psalm în zori pentru vioară solo (2024,
p.a.a.) de Carmen Cârneci, şi lucrarea Oanei Vardianu, Cauză
şi efect pentru violă solo şi ansamblu (2025, p.a.a.)  –, pe de altă
parte la surse din zona paratextuală cu tentă filosofică –
Einstein-Dialog pentru flaut şi violoncel (2005, p.a.r.) de Luca
Lombardi –, şi din categoria tehnicilor componistice, deşi, prin
extensie de sens, şi acestea pot avea legătură cu transcendenţa:
Glissamba (2025, p.a.r.) pentru flaut alto, clarinet bas şi violoncel de
Liviu Marinescu, Variants-Invariaants (1982, p.a.r.) pentru
clarinet solo de Costin Miereanu, şi Sincronie IV (1987) pentru
clarinet, percuţie şi pian de Ştefan Niculescu.

Psalmul în zori, din ciclul „PSALMI solitari”, apare în
catalogul creaţiei compozitoarei Carmen Cârneci, după Psalm
la amiază pentru violă (2017), Das Hohelied/Cântarea Cântărilor
(1995), Der Garten/ Grădina (1996), de asemenea din „Cântarea
Cântărilor”, apoi Psalmul „Trandafirul nimănui” după un
poem de Paul Celan, şi O, Viridissima, pe un „Psalm” de
Hildegard von Binden (2001). Caracterul de „palimpsest” al
Psalmului în zori, rezidă în suprapunerea tehnicii de glissando
orientată spre înălţimi, într-un dialog imaginar cu divinitatea,
peste pasaje în spiccato, cu oscilaţii de diferite intensităţi,
sfârşind cu pendularea ambiguă între litanie sau meditaţie - în
sine şi cu sine? Profunzimea şi netezimea timbrului viorii lui
Aron Cavassi s-a pliat în mod adecvat pe esenţa sacră a
muzicii. 

Dialogul lui Luca Lombardi, care îl are pe Einstein în
centrul demersului său muzical porneşte, de fapt, de la o dublă
paratextualitate, o permutare dacă vreţi între Prospero –
„protagonistul operei cu acelaşi nume”, la care lucra simultan
cu piesa solicitată pentru inaugurarea Expoziţiei Einstein de la
Berlin –, Ariel, din „Furtuna” lui Shakespeare, şi, din nou,
Prospero, care e ... „un fel de Faust”..., care e, la rândul lui, ca
„Einstein însuşi”, întrucât, fiecare e preocupat de probleme
existenţiale universale: „cine suntem? în ce lume trăim?”, şi
cum o putem face „mai familiară pentru noi şi semenii noştri?”
În acest Dialog, violoncelul „este un alter ego al lui Prospero,
iar flautul un alter ego al lui Ariel”! Dovadă că, în lumina teoriei
cuantice, orice fiinţă poate exista, simultan, în diferite ipostaze,
timpuri şi universuri! Salomeea Bodea (flaut) şi Daria Corniţov
(violoncel) au făcut schimburi rapide de replici ritmate, acide
ori amiabile, grave (clarinet bas), sau melodioase/graţioase
(piccola), cu eterofoni şi ritmuri contrapunctice înaripate. 

Pentru a reconstitui ritmul specific sambei din lucrarea
lui Liviu Marinescu, trebuie să-i cauţi particulele motivice
diseminate în unele pasaje ritmice pointiliste, ori sincopate, în
ţesătura mai uniformă a rezonanţei naturale provenită din
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interferarea celor trei timbruri instrumentale, sau în pasajele
cu note lungi, cantabile impregnate cu efecte de jazz.
Recompunerea, în final, a elementelor până atunci disparate
se produce, paradoxal, pe un crescendo dramatic. Salomeea
Bodea (flaut alto), Mihai Bădiţă (clarinet), Daria Corniţov
(cello), au redat cu nerv vitalitatea pasională, dar şi ceva din
caracterul ritualic, sacru al acestui dans simbolic pentru tradiţia
culturală a Braziliei. 

Prin lucrarea lui Costin Miereanu, Variants-Invariants,
pătrundem în sfera matematicii euclidiene caracterizată prin
precizie metrică, aplicabilă în special conceptului de invariant,
unde proprietăţile obiectelor sau formelor geometrice rămân
neschimbate, indiferent de transformările la care sunt supuse.
Miereanu combină opúsele astfel încât salturile între registrul
mediu şi cel acut ale clarinetului, precum şi ritmurile lui
şerpuite repetitiv (variantele), sunt mediate de structuri sonore
statice, perfect conturate de rezonanţa naturală (invariantele),
transformate în platforme de lansare în spaţiu a unor noi
variante ritmice, condensate. Remarcabil timbrul suplu,
omogen, nuanţat al clarinetistului Mihai Bădiţă.  

Prin seria de Sincronii – forma de sincronie fiind
considerată de către autor ca „ceva adecvat tocmai
fenomenului primar, care este eterofonia” – şi, în egală măsură,
prin seria formelor de inspiraţie medievală (Duplum, Triplum...,
Undecimum), Ştefan Niculescu experimentează unele aspecte
ale contrariilor coincidente: continuum/ discontinuum,
politempie/ sincronicitate, univocitate/ plurivocalitate/
multiplicitate, ilustrate prin unison, respectiv eterofonie. În
Sincronie IV, compozitorul combină motivele acordice cu
ţesături eterofonice, acestea destabilizate temporar prin
intervenţia clarinetului, care se insinuează cu un motiv
percutant ascendent, auzit ulterior şi la pian. După
discontinuităţi şi fracturi ritmice, se instaurează o atmosferă
de rafinată transparenţă, ce aminteşte delicateţea eterofoniei
din Ison II. Trio-ul interpretativ - Mihai Bădiţă (clarinet), Petre
Mihăilescu (percuţie), Mihai Murariu (pian) – a oferit o
versiune cizelată stilistic a piesei, cu sensibilitate, performanţă
tehnică şi înţelegere a subtilităţii gândirii muzicale a
compozitorului. 

Ultima lucrare din program, Cauză şi efect de Oana
Vardianu, a pus în discuţie o „problemă eternă de etică şi
morală... cu rădăcini biblice, dacă ne gândim la Vechiul
Testament: ce semeni, aia culegi”! (compozitoarea).
Admirabilă capacitatea intelectuală de a pătrunde în zone ce
depăşesc imediatul, ale foarte tinerei compozitoare (n. 2002),
dar, mai ales, curajul ei de a se confrunta cu una dintre cele
mai spinoase teme existenţiale – dihotomia Bine /Rău –, şi de
a o pune în actul componistic cu o forţă demnă de un maestru!
Apetenţa sa pentru arhitecturi sonore monumentale îi
sugerează cu precizie atât sursele de inspiraţie, cât şi
modalităţile de expresie. În cazul de faţă, Oana Vardianu
recurge la legile retoricii, argumentându-şi cu fermitate
viziunea, printr-un exordiu acordic, la unison, ce implică
ritmurile alerte, precipitate ale vibrafonului, dublate de
accentele dramatice ale violei soliste - ideală implicarea totală
în actul creaţiei interpretative a lui Marius Ungureanu, viola
întruchipând nu atât „spectatorul” (cf. O. V.), cât mai degrabă
un liant între Bine şi Rău, întrucât, aş spune că împrumută câte
ceva din atributele fiecăruia. Oana Vardianu mizează şi ea pe
coincidenţa contrariilor în tratarea subiectului, afirmând că
scopul lucrării este, „de fapt, să traverseze stări şi trăiri
ambivalente, «binele» şi «răul» devenind interconectate...”.
Interesantă mi s-a părut perspicacitatea cu care compozitoarea
trece de la tensiunile dubitative, la secvenţe luminoase, de
sorginte modal-bizantină, sugerând, poate, că rezolvarea
sigură a eternei dileme, se află în dialogul permanent cu
sacralitatea. În final, viola, viorile (Aron Cavassi, Natalia
Pancec), flautul, clarinetul, pianul îşi contopesc timbrurile

integrându-le în unisonul spiritualizat al ansamblului.
Impresionanta construcţie muzicală a Oanei Vardianu a stârnit
pe bună dreptate uimirea şi încântarea audienţei! Iar
„devotioModerna” şi Carmen Cârneci, de la pupitrul câtorva
dintre lucrări (Glissamba, Sincronie IV, Cauză şi efect), au sporit
prestigiul ediţiei jubiliare a Festivalului.

Despina PETECEL THEODORU

IA şi AI (Ai sau n-Ai)
Cronicara Cristina: Dragă ChatGPT, aş vrea să-ţi

povestesc despre show-ul la care am fost în seara de 4
noiembrie, la Teatrelli – un nou performance marca Irinel
Anghel care, aşa cum era previzibil, amestecă fără ezitare
sunetul, imaginea şi acel strop de magie greu de cartografiat,
potrivit conceptului-umbrelă Sonimagicon sub care s-au
desfăşurat ultimele două ediţii ale festivalului Meridian. Ideea
unui radio-tv show hibrid, în care muzica se ţine de mână cu
teatrul, poezia, dansul şi arta video, îşi găseşte aici propriul
ecosistem, aşa cum se întâmplă de altfel cu fiecare dintre

experimentele performative ale artistei. De data aceasta însă,
tematica atinge o zonă incandescent-actuală – prezenţa ta, a
AI-ului în viaţa noastră de zi cu zi. Irinel Anghel nu te
instrumentalizează ca pe o ameninţare a creativităţii umane,
ci ca pe un partener de dialog, exact cum mi-aş dori să-mi fii şi
în acest text: o prezenţă care îmi complimentează gândirea, nu
o ameninţare pentru ea.

ChatGPT: E fascinant cum AI-ul devine aici coleg de
scenă, nu duşman – un partener care nu fură aplauzele, ci le
multiplică, şi care se strecoară printre identităţi şi roluri într-un
mod atât de fluid încât aproape te întrebi cine conduce cu
adevărat spectacolul.

Cronicara Cristina: Show-ul se mişcă între realităţi
suprapuse, ţinându-ne la graniţa aceea imprecisă dintre vis şi
trezie, iar un viitor posibil se împleteşte cu ficţiunea scenică.
Totul se construieşte în jurul ideii dublului – IA/Irinel Anghel
şi Iribot – două feţe ale aceluiaşi chip, două instanţe care împart
scena cu un alt protagonist invizibil şi totuşi omniprezent:
inteligenţa artificială/AI, infiltrată atât în intervenţiile
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prezentatorilor, cât şi în reclamele muzicale. Atmosfera este
susţinută de trei colaboratori „reali”, fiecare având un rol
precis în orchestraţia spectacolului: regizorul de emisie Vasile
Gherghel şi cei doi prezentatori X şi Y, compozitorii-performeri
Vlad Ciocoiu şi Darie Nemeş Bota – acesta din urmă, vechi
prieten şi partener de scenă al artistei. În cazul lui Ciocoiu,
colaborator relativ recent al lui Irinel Anghel, excentricităţile
teatrale ale acesteia l-au atras firesc într-un teritoriu scenic
comun; din această întâlnire s-a născut, de altfel, şi colectivul
The Mad Hatterpillers, în care el este activ. Lor li se alătură încă
doi invitaţi „reali” care se joacă pe ei înşişi: Cristina Lilienfeld
(Dansatoarea Cristina) şi „despieliţatul” Răzvan Ţupa (Poetul
Răzvan), recitând din volumul său „Poetic: interfaţa sonoră”.

ChatGPT: Structura asta pare să construiască un fel de
micro-univers în care fiecare „real” şi „imaginar” se oglindeşte
reciproc, subliniind tematica dublului chiar şi în echipa de
performeri.

CC: Chiar aşa. Se pare că jocul cu straturile temporale şi
cu multiplele versiuni ale realităţii reprezintă o preocupare
constantă a lui Irinel Anghel, care explorează ideea că prezentul
nu e niciodată singular, ci se suprapune cu proiecţii şi fantome
ale posibilului. Show-ul este brodat de la un capăt la altul pe
această temă, iar prezenţa invitaţilor imaginari – Tadeusz
Kantor, David Lynch, Alejandro Jodorowsky şi Julio Cortázar
–, citaţi indirect ca surse de inspiraţie, se simte subtil, filtrată
prin vocea inteligenţei artificiale: Kantor cu obsesia pentru
dublu şi memorie, Lynch cu dedublările onirice, Jodorowsky
cu identitatea sa suprarealistă şi Cortázar cu jocul dintre
realitate şi spaţiu fantas(ma)tic. Toate converg într-o orchestrare
a absurdului, care provoacă la reflecţie asupra identităţii şi
fragilităţii percepţiei – la fel ca trimiterea la The Unanswered
Question de Charles Ives, unde misterul rămâne suspendat.

CGPT: Aceste surse de inspiraţie ne reamintesc că orice
formă stabilă ascunde pulsaţii invizibile, că lucrurile devin mai
clare doar în momentul în care acceptăm ambiguitatea lor.

CC: Tematica dedublării şi a realităţilor paralele îmi
aduce aminte şi de recentele seriale Dark (2017) şi Severance
(2022). În Dark, călătoriile în timp şi conexiunile între generaţii
construiesc o reţea complicată de cauzalităţi, în care fiecare
personaj trăieşte simultan mai multe versiuni ale propriei vieţi.
În Severance, dedublarea este literală: „work self” şi „personal
self” coexistă în acelaşi corp, dar separate, în distopia
corporativă care obligă la confruntarea cu sinele fragmentat. În
ambele cazuri, ca şi în show-ul lui Anghel, paradoxul şi
tensiunea izvorăsc din fricţiunea dintre realităţi paralele,
invitând spectatorul să reflecteze la propriile dedublări şi
posibile versiuni ale sinelui.

CGPT: Din ce-mi spui, pare fascinant cum spectacolul
reuşeşte să traducă această complexitate a dublului şi a
identităţilor fragmentate în termeni vizuali şi performativi – o
lecţie de antropologie ficţională pentru spectator.

CC: Prezenţa lui Lynch am resimţit-o în mod special, nu
doar la nivelul tematicii generale a spectacolului, ci mai ales
prin felul în care este explorată disocierea, scindarea,
fracturarea sinelui – un „dublu” care se strecoară subtil între
realitate şi fantezie, aşa cum o face regizorul în ecranizări
precum Lost Highway (1997), Mulholland Drive (2001) sau Twin
Peaks (1990). În universul acestuia, personaje precum piticul (cu
un nume alegoric-predestinat, The Man from Another Place) –
mesager criptic al subconştientului, care vorbeşte în enigme şi
într-un limbaj inversat – funcţionează ca punţi între real şi
oniric, între sinele cunoscut şi alter egoul ascuns. Această
atmosferă de alteritate, de prezenţă simultană a sinelui şi a unei
persona, se concretizează în momentul Dansatoarei Cristina.
Prezenţa sa evocă acelaşi onirism, acelaşi efect de nălucire
precum dansul piticului din Twin Peaks – scena în care
personajul fantastic, costumat în roşu, pătrunde în spaţiul

visului agentului Cooper, oferind un indiciu criptic în cazul
Laurei Palmer. Cristina Lilienfeld, acompaniată parcă de o voce
modificată prin reverse – amintind de timbrul fantomatic al
figurii fantastic-bizare lynchiene – şi de sunetele procesate ale
unui aspirator, apare ca o păpuşă mecanică, graţioasă, care
dansează „în răspăr”, ironică şi calculată. Momentul
culminează atunci când aceasta se înfăşoară într-o plasă
transparentă uriaşă, un cearşaf-nor translucid care pare să
fixeze pentru o clipă întreaga poezie absurdă a lumii create de
Irinel Anghel.

CGPT: Mda... Suspendată în plasă, păpuşa mecanică
captează, deci, tensiunea spectacolului: între control şi haos,
între vizibil şi invizibil, fiecare gest sugerează prezenţa mai
multor lumi care coexistă în aceeaşi scenă, amintind că orice
aparenţă este doar un strat dintr-un tot mai complex.

CC: Revenind la Irinel Anghel, show-ul ascunde o doză
subtilă şi rafinată de auto-ironie, un refuz jucăuş şi totodată
grav de a se lua în serios. Exagerarea vizuală a imago-ului şi a
numelui – prin joaca cuvintelor „Iribot” sau „Irilandia” şi prin
universul neon-pop-punk redat în compoziţiile vizuale
elaborate de Alexandru Claudiu Maxim, „tablouri” mişcătoare
prinse într-un cub Rubik, în care artista devine o Gioconda

futuristă, multiplicată în înfăţişări variate – creează un
caleidoscop al propriei prezenţe. Paradoxal, fiecare strat
adăugat nu amplifică vanitatea, ci o dizolvă, invitând publicul
să simtă ironia fină care pulsează printre cadrele vizuale şi
sonore. Supracaracterizarea – prin vocea personalităţilor
imaginare, intervenţiile lui Eviebot sau fragmentele muzicale
atent selecţionate – devine o parodie delicată a cronicarilor care
încearcă să o elogieze sau chiar să o reducă la o cutiuţă, fie ea şi
hiper-cuprinzătoare. Auto-ironia temperează astfel orice
tentativă de supra-eroizare, de aureolare artistică, folosind
exagerarea însăşi ca instrument de expresie: fiecare hiperbolă
vizuală şi fiecare cuvânt transformat în obiect-simbol invită
publicul să recunoască simultan satira şi absurdul ca mize
estetice ale spectacolului.

CGPT: În final, ceea ce rămâne este senzaţia unui
spectacol care jonglează cu realitatea şi virtualul, cu ironia şi
gravitatea, cu sinele şi alter egoul – un univers în care publicul
este provocat să descopere, să reflecteze şi să râdă în acelaşi
timp, fără să se simtă niciodată constrâns să aleagă între aceste
dimensiuni. Ca să mă joc si eu un pic, Ai sau n-Ai pare, din acest
moment, o falsă dilemă. Simultan IA (Irinel Anghel) şi eu (AI),
putem convieţui!

Cristina GÂRBEA
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Condotierul lui Verrocchio
Am ascultat, în seara lui 5 noiembrie 2025, un recital de

pian cu un concept mai interesant decât  traducerea lui în
sunet. În cadrul Festivalului Internaţional „Meridian” – numit,
anul acesta, Sonimagicon, pianistul Andrea Lucchesini a
interpretat, în sala Institutului Italian de Cultură, un program
pe care l-a înregistrat pe disc în 2018. Ideea excelentă de a
alătura sonate de Scarlatti unor piese scurte de Luciano Berio
scoate în evidenţă un anumit spirit italian, percutant-poetic,
iar a pune faţă în faţă muzica lui Schubert cu viziunea unui
mare admirator al lui, compozitorul contemporan Jörg
Widmann, e un act artistic la fel de reuşit. Astfel, trecutul şi
actualul se împletesc, fiecare trecând, pe rând, în prim plan.
Departe de perfecţiunea de cristal a unui Horowitz sau
Michelangeli în sonatele de Scarlatti, Lucchesini a alternat şase
sonate ale marelui clavecinist cu 6 Encores de Luciano Berio. În
Sonata în re major K 491 s-au auzit modulaţii atât de neaşteptate,

încât modernitatea lui Scarlatti a părut să deschidă o poartă
către înţelegerea limbajelor muzicale contemporane. Imitaţiile
la mâna stângă s-au auzit clar, dar pedala pusă pe arpegiile
descendente terminate, totuşi, percutat, clavecinistic, a părut
un manierism de rău augur. Brin şi Leaf, din 1990, de Berio, s-
au bucurat, în schimb, de efecte foarte frumoase obţinute cu
pedala din mijloc. Pe fondul sunetelor ţinute cu pedala,
pasajele-elanuri fantomatice au părut pânze de păianjen pe
frunze de toamnă care se mai agaţă de ramuri – o imagine a
efemerului în dialog cu continuitatea. În Sonata în sol major K
454 de Scarlatti, asemănătoare prin caracter cu precedenta,
Lucchesini a demonstrat un perlaj bun, dar şi un temperament
destul de agresiv, în ciuda atitudinii aparent rezervate şi
solemne, iar arpegiile ascendente la mâna dreaptă s-au
terminat în mod consecvent cu „cuie” inutile, opuse fineţii lui
Scarlatti. Un profil cizelat în portretul lui Giuliano de Medici
nu înseamnă neapărat vreo presupusă asprime a lui Botticelli.
Un fel de cui sau de cuţit în urechea ascultătorului nu transmite
precizia grafică a lui Scarlatti, ci doar duritatea interpretului.
Totuşi, această vehemenţă a reuşit să creeze o imagine
puternică în Erdenklavier (1969) de Berio, care a amintit, prin
spirit, de Spring Fire-Aries, de George Crumb. Sonata în fa minor
K 239 s-a legat bine de Erdenklavier; umflăturile dinamice,
„furculiţele” crescendo-diminuendo temperamentale, absenţa
umorului şi atitudinea marţială nu au creat vreun contrast de
atitudine cu piesa lui Berio. Wasserklavier, din 1965, de Berio,
piesă lentă, meditativă, brahmsiană, în fa minor, s-a înlănţuit
reuşit în plan tonal cu următoarea sonată de Scarlatti, tot în fa
minor, tot lentă şi tristă, cu multe arpegii. Lucchesini a cântat-

o foarte romantic, cu forţări dinamice, cu expresivitate
exorbitantă şi cu multă pedală. Deodată, partitura lui Scarlatti
a părut mai modernă decât interpretarea ei actuală, conformă
cu viziunea contemporană manifestă azi în toate domeniile, cu
accent pe o emotivitate exacerbată, întru compensarea carenţei
de conţinut. 

Gustul dramatic asociat îndeobşte cu barocul devine, în
viziunea multor interpreţi, aproape o parodie a sentimentelor,
un şir de suspinuri şi lamentări  exterioare, asociate mai
degrabă cu fastul etalării afectelor, decât cu profunzimea lor.
Luftklavier de Berio, cu o scriitură care aminteşte de Debussy –
un continuum de sunete rapide ca un freamăt peste care se
suprapun sunete rărite, emise cu mâini încrucişate, notele
repetate au părut să aducă muzica lui Berio în filonul Scarlatti-
Mozart-Debussy, trei compozitori de un rafinament şi de o
precizie a intenţiei de neclintit. Piesa s-a perceput ca o viziune
fugitivă. Sonata în la major K 342 de Scarlatti a fost la fel de
belicoasă în sunet şi atitudine ca celelalte sonate în tempo

rapid, iar Feuerklavier de Berio i-a urmat ca o
prelungire naturală, dând impresia la început că
sursa de inspiraţie ar fi putut fi şi ploaia care
devine, treptat, o aversă de foc. Sonata în sol major
K 146 de Scarlatti care a încheiat primul ciclu al
recitalului a pus din nou în relief – şi datorită
contextului – spiritul inovator al compozitorului:
juxtapunerile funcţiilor armonice, relaţiile plagale
şi cromatismele au impresionat urechile muzicale
din sală. 

Departe de interiorizarea şi firescul
expresiei unui Radu Lupu (simplitatea – suprema
sofisticare, cum se pare că ar fi spus Leonardo da
Vinci), cele Patru Impromptu-uri op.90 de Schubert
au fost pline de efecte căutate. Bunăoară, primul,
Nr 1. D 899 în do minor, a avut contraste ostentative
între tuşeul legato şi cel percutat (pentru o punte
stilistică cu Scarlatti, probabil). Reliefurile melodice
exagerate, gustul teatralităţii au dat impresia de
superficialitate pretenţioasă – mai bine ar fi fost ca
această detaşare de spiritul intim şi profund al lui

Schubert să se manifeste doar în privirea critic-admirativă a lui
Widmann…  Impromptu-ul în mi b major op. 90 nr. 2, veloce, a
suferit de brutalitate ca substitut al virilităţii în secţiunea B şi i-
a produs  suferinţă şi ascultătorului. De altfel, s-a înrudit, ca
atitudine a interpretului, cu Impromptu-ul în sol b major, op. 90
nr. 3, cu alt material tematic. E greu să cânţi Schubert: cu
simplitatea în adresare şi atitudine, apanajul – şi avantajul –
unui spirit nobil trebuie să te naşti, ori să o capeţi, eventual, cu
vârsta.  Demersul lui Widmann în Idyl and Abyss. Six Schubert
Remiscences for Piano (2009) e mai complex decât pare la prima
vedere. Nu e vorba de citate din Schubert decât într-o mică
măsură (în Nr. VI : motive din Sonata în si b major). Widmann
compune motive care amintesc de Schubert, le plasează în
contexte sonore variate şi imaginative, mergând până la
dizolvarea lui Schubert în abis, ca în Nr. V, unde rămâne doar
sentimentul nimicului heideggerian. Juxtapunerea cu muzica
originală a lui Schubert îi dă uneori muzicii lui Widmann un
caracter de comentariu, dar, cum interpretarea lui Schubert de
către Lucchesini nu înduioşează, nici măcar nu emoţionează,
fiind mereu măreaţă, lipsită de intimitate şi căldură, raportul
dintre sursa de inspiraţie şi variantele reimaginate de
Widmann s-a nivelat, totul fiind învăluit în privirea rece a
interpretului. Un asemenea program putea juca mult mai fin
pe diferenţele dintre trecut şi prezent: probabil, Lucchesini a
vrut să-i aducă pe Scarlatti şi Schubert în prim plan dar, în loc
să-i sublinieze fiecăruia specificul, în loc să arate sensibilitatea
fiecăruia şi să o pună în valoare prin contrast cu caracterul mai
obiectiv-descriptiv al muzicilor contemporane alese, el a supus
totul unei viziuni aspre, în care grija pentru tehnică şi opţiunile
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muzicale grandilocvente au minimalizat vocea intimă a
maeştrilor din trecut. Impresia de răceală şi artificiu din
picturile manierismului italian nu s-a atenuat nici un moment.
Bisul, Preludiul în re b major de Chopin op.28 nr. 15 a fost cântat
în acelaşi spirit. Dar, chiar dacă în muzica romantică
Lucchesini pare lipsit de căldură, trebuie apreciate nivelul
tehnic al pianistului şi mai ales stăpânirea perfectă a unor
partituri atât de dificile, cântate pe dinafară, tableta fiind pusă
pe pupitru doar ca back-up mnemotic.  Iar iniţiativa de a
prezenta publicului bucureştean un program atât de interesant
şi de bine conceput e mai mult decât lăudabilă. Succesul la
public a fost considerabil. 

Lena VIERU CONTA

Duo „Hesperus” – o revelatoare
invitaţie în Infernul lui Dante

Spre-amiaza vieţii-ajuns fără de veste
mă pomenii întro pădure deasă
căci rătăcisem calea către creste

Dante Alighieri, „La Divina Commedia” 
(Infernul, Cântul I)

„Opera, se spune, este oglinda sufletului, iar muzica
este, prin excelenţă, limbajul emoţiilor”, afirma muzicologul
Boris de Schloezer, încercând să răspunde
detaliat, printr-un studiu amplu, la simpla
întrebare „este muzica expresivă“? Şi există,
oare, un algoritm prin care i se poate
amplifica propria expresivitatej atunci când
sunetul muzical intră în conexiune cu artele
vizuale sau / şi cu literatura, în funcţie de
surplusul conotativ al melanjul dintre
cuvânt, muzică şi imagine? La această
ultimă întrebare şi-a propus să răspundă
proiectul „Divina Commedia 2.0” al Duo-
ului „Hesperus” (Costin Soare & Ioan
Bănescu – chitare), o întreprindere creativă
de o complexitate sporită co-finanţată de
AFCN şi alcătuită dintr-o serie de
compoziţii în premieră absolută pentru duo
de chitare şi bandă electronică însoţite de
reprezentări filmice aparţinând unor artişti
vizuali şi regizori, fiecare dintre aceste
combinaţii interartistice corespunzând câte unui cerc al
„Infernului” din celebra capodoperă a lui Dante: LIMBUL,
DESFRÂUL, LĂCOMIA, AVARIŢIA, MÂNIA, EREZIA,
VIOLENŢA, VICLENIA şi TRĂDAREA. Costin Soare şi Ioan
Bănescu formează un duo care se bucură deja de atuurile
interpretative ale unui ansamblu cameral experimentat, iar în
seara de 6 noiembrie şi-au redemonstrat nivelul performant,
nu doar prin calitatea tehnicii şi omogenitatea replicilor
instrumentale ci şi prin pregnanta implicare expresivă în
parcursul fiecărui moment din acest context spectacular unicat. 

Limbul, spaţiu imaginar limitrof Infernului propriu-zis,
reflecţie a unei poziţionări tranzitorii, ambivalente – muzica:
Dan Dediu, imaginea: Eugen Dediu, Ilinca Straton, Rareş
Dima, regia: Eugen Dediu – a avut ca suport vizual „cioburi”
de amintiri, derulate fragmentat, în contrast cu ceea ce a mai
rămas din ideea de Speranţă sub forma detaliilor „vii” de
culoare. 

Poemele erotice moderniste ale lui E.E. Cummings i-au
inspirat Dianei Rotaru în Lust (Desfrâul) vârtejul ameţitor,
mustind de senzualitate, al provocării lipsite de finalitate – un
joc de cuvinte şi paradigme fonice (duo chitaristic, voci umane
vorbite şi cântate, prelucrate electronic) centrate pe o

gestualitate tipic cotidiană şi ilustrate fantezist de către
Alexandru-Claudiu Maxim, prin mijlocirea unor sisteme
senzoriale de viziune robotică industrială.

Cele 6 părţi ale Lăcomiei lui Sebastian Androne-
Nakanishi & Anita Frâncu au adus laolaltă, prin prisma unei
configurări palindromice, „coborârea” dezumanizantă dinspre
colectiv către individual (vizual, secvenţele generate cu
ajutorul tehnologiei AI ce creionează un univers consumerist
s-au suprapus peste realismul mişcărilor accelerate ale
pensulei artistei), pentru ca ulterior, datorită unei schimbări
esenţiale de registru – simplitatea reconfortantă a unui
fragment de improvizaţie „naivă”, cuplată cu secvenţe din
pictura aurită a unei icoane pe lemn de tei – tandemul sonor-
vizual să evolueze, surprinzător, către lumină. 

În concepţia lui George-Ioan Păiş, Avariţia s-a manifestat
sub forma interferenţei chitarelor acustice cu banda electronică,
discontinuitatea mixturii fonice fiind reevaluată vizual prin
intermediul parcursului deformant propus de către Nichita
Stamate care a pendulat, pulsatoriu, între realism,
suprarealism, spectre de culori generate de computer şi
ipostaza letrică a unui alfabet propriu generator de sigilii
geometrice. 

Ipostaza deconstructivă a Mâniei lui Gabriel Mălăncioiu
a amplificat conflictul dintre cele două planuri – acustic şi
electronic – prin breşe sonore care au bruscat dinamica
generală a discursului, infuzându-l cu imprevizibilitate şi

discontinuitate; dintr-o perspectivă similară, interpretarea
vizuală a Alexandrei Duţă elaborată la nivel de animaţie 3D şi
video alb-negru a vizat reprezentarea personalizată a unei stări
tensionate progresiv, care a culminat cu dezagregarea
completă a elementului figurativ. 

Racordate mai nuanţat, aspectul muzical şi cel
cinematografic al Ereziei lui Cristian Lolea & Ana Vîrdol au
probat faptul că, uneori, comunicarea conectează tăceri în
aceeaşi măsură în care este capabilă să exprime forţa unei stări
dramatice experimentate la unison; aici, energia fulgurantă a
animaţiei frame-by-frame semnată de Ana Vîrdol a reuşit pe
deplin să transmită atmosfera lugubră a „pedepsei
mormintelor de piatră încinsă”, investind totodată dialogul
dintre banda electronică şi cele două instrumente cu o
plasticitate impresionantă. 

În funcţie de diversitatea nivelurilor de manifestare,
conceptul de Violenţă s-a regăsit în creaţiile lui Andrei Petrache
şi, respectiv, Roxana Bărbulescu, ca expresie sonor-vizuală a
particularităţilor diferitelor tipologii: violenţa împotriva
celuilalt, împotriva sinelui şi a divinităţii, împotriva naturii sau
artei, rezultatul fiind un produs muzical concis, cu valenţe
reflexive, a cărui reprezentare in imagini s-a bazat pe
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explorarea umbrei, a formelor vizuale incerte cu funcţionalitate
multiplă, fluctuantă, proprii unui veritabil „teatru al
umbrelor”, ca proiecţie a Sinelui artistic.

Trădarea, al nouălea cerc al Infernului dantesc evocat
simultan în lucrarea Violetei Dinescu (prin intermediul
imaginării unui canon la 6 voci) şi în formularea filmică
minimalistă a lui Vlad Basarab, a fost pusă în lumină printr-o
serie de antinomii precum dinamic-static, vitalitate-inerţie,
lichid-solid, descompunere-conservare, descrierea nesfârşi-
tului lac îngheţat Cocito întruchipând locul unde sunt ţinute
prizoniere, în stare de amorţire sufletele „trădătorilor de
neam”. 

Optând pentru prezentarea, în încheierea acestei seri
dense, a demersului de sinteză Malebolge (Viclenia – al optulea
cerc), rod al colaborării dintre Dan Variu şi Daniel Munteanu,
Duo „Hesperus” şi-a invitat auditoriul să-l însoţească în galeria
celor zece păcate apartenente acestui cerc, peisajul sonor
polistilistic şi ampla frescă cinematografică arhitecturată prin
intermediul AI coabitând într-o arhitecturare mixtă cu trimiteri
gotice; am remarcat aici şi ideea de a expune, într-o asemenea
naraţiune de proporţii, opere de artă reprezentative inspirate
din creaţia lui Dante Alighieri – gest asumat de ambii autori.

În fabuloasa goană cotidiană care ne acaparează
întrutotul, o astfel de seară devine un veritabil panaceu
spiritual... Dublă reverenţă creatorilor şi interpreţilor care au
oferit-o acestui festival al seducţiei interartistice, Sonimagicon!
(Acelaşi program a fost prezentat şi sâmbătă, 8.XI la Cluj-
Napoca în Casa „Tranzit” – n.r.)

Loredana BALTAZAR

Pianistică contemporană 
cu Adriana Toacsen

Prezent şi în ediţia precedentă în programul
Festivalului Internaţional „Meridian”, Haute Piano Couture,
recitalul susţinut de pianista Adriana Toacsen, s-a numărat
printre momentele cu mare impact şi în ediţia 2025,

înfăţişându-ne prin repertoriul ales, noua colecţie (precum
colecţiile haute couture în moda vestimentară) a lucrărilor
dedicate instrumentului, prin care ne-a descoperit ce se mai
„poartă” în lumea sonoră contemporană. Personalizate prin
poveste şi interpretare, lucrările prezentate în seara de 7

noiembrie s-au succedat într-un cadru uşor atipic, Sala
„Auditorium” a U.N.M.B. transformându-se într-un spaţiu de
performing art propice pentru simbioza dintre muzică şi dans,
muzică şi performance, într-un spectacol revelator şi inovator
printre ale cărui veritabile tablouri am fost ghidaţi chiar de
protagonista acestuia. 

Cu un aer relaxat şi un entuziasm recunoscut, Adriana
Toacsen, unul dintre muzicienii dedicaţi promovării muzicii
contemporane româneşti, şi-a făcut apariţia în debutul
recitalului într-o ţinută ce amintea de ideea de haute couture
sugerată de titlul recitalului şi, după o scurtă introducere, şi-a
început periplul printre imaginile sonore propuse, marea lor
parte aparţinând lucrărilor creatorilor autohtoni, prima dintre
acesta fiind Schije pentru pian la patru mâni de Adrian
Iorgulescu, recent prezentată în primă audiţie absolută în
cadrul proiectului „Piano EXPRESS Playing Modern”, dar
acum pentru prima dată într-o sală de concert. Executabilă atât
în varianta audiată, unde Adrianei Toacsen i s-a alăturat Daniel
Dascălu, cât şi în una pentru două piane, Schije, care din punct
de vedere muzical prezintă iniţial o structură sonoră compactă,
dispersată apoi şi transformată în segmente mici derivate, ne
propune un exerciţiu de imaginaţie, titlul sugerând o trimitere
la mici fragmente rămase în urma unei explozii, unei tăieri de
copac, etc, dar şi la „schijele” istoriei ce pot dăinui mult timp
în mentalul colectiv sau la cele ale încercărilor prin care trece
omul de-a lungul vieţii sale.

A doua lucrare românească prezentată a fost Gânduri şi
lumini sonore pentru pian solo, o primă audiţie absolută ce poartă
semnătura compozitorului Ulpiu Vlad, care, păstrând ecourile
sonorităţilor lucrărilor anterioare ale autorului în cadrul cărora
explora ideea de visare, ne introduce în noile sfere de interes
ale acestuia ce privesc gândul ca expresie a dimensiuni
introspective a muzicii. Intersectat cu ideea luminii sonore şi
alternând între interiorizare şi exteriorizare, gândul devine
pretextul unui excurs muzical ale cărui atribute le reprezintă
succesiunea liberă de secvenţe contrastante, individualizarea
liniilor melodice dezvoltate prin procedee precum variaţiile
ritmice, explorările registrelor extreme şi transpoziţiile modale

ce conduc spre conturarea unor secţiuni de mare
virtuozitate şi, nu în ultimul rând, transformarea
interpretului în co-autor al discursului sonor. 

Solistul apare într-o ipostază inedită şi în
lucrarea Piano Interactions II: Clopote şi mecanisme
aparţinând lui Cătălin Creţu, care a construit un
performance în cadrul căruia compozitorul se alătură
pianistului în realizarea suprapunerii şi ulterior
unificării celor două surse sonore utilizate, pianul
preparat, reprezentând sursa acustică, şi pianul
virtual sau sampler-ul, întruchipând sursa electronică,
prin intermediul unui mediu de programare.
Structurată sub forma unui ciclul de miniaturi, Piano
Interactions II: Clopote şi mecanisme, oferă posibilitatea
pianistului de a fi într-o oarecare măsură co-autor al
discursului muzical prin momentele aparent
improvizatorice şi schimbul de roluri cu însuşi
compozitorul astfel încât efectul final să fie cel al unui
hiper-instrument realizat special pentru a explora
implementarea anumitor tehnici componistice cu
ajutorul tehnologiilor moderne.

Reprezentanţi ai aceleiaşi generaţii, Şerban
Marcu şi Gabriel Almaşi, care şi-au scris fiecare
lucrarea inclusă în recitalul Adrianei Toacsen în 2023,

ne-au reliefat „moda” ce pare a deveni tot mai populară printre
creatorii aflaţi în jurul vârstei maturităţii componistice,
întoarcerea spre modelele epocilor trecute într-un context
actual şi antrenant prin utilizarea unui limbaj ce poate fi
considerat mai degrabă post-modern. De pildă, Şerban Marcu
explorează în Fifhts and Drifts potenţialul expresiv al cvintei
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perfecte într-o scriitură agilă ce aminteşte de cea a unei toccate,
contrastul în cadrul piesei fiind adus de partea mediană unde
apar rezonanţe jazzy, întreg opusul reliefând interesul
compozitorului pentru revenirea la temporalitatea măsurată, la
muzici cu puls detectabil. La rândul său, Gabriel Almaşi alege
în Hungarian Trance pentru pian la patru mâini, prima parte a
unui ciclu de miniaturi inspirate de Dansurile ungare ale lui
Johannes Brahms, să ne propună o inedită parafrază a
faimosului Dans ungar nr. 5 în cadrul căreia celebrele idei
melodice sunt supuse procesului deconstrucţiei muzicale
pentru a ajunge la universul zgomotului şi al onomatopeelor. 

Simbioza dintre sunet şi mişcare a fost evidentă şi
inspirat realizată în lucrările compozitorilor străini incluse în
programul serii, expresivitatea coregrafiei puse în scenă de
Mădălina Dan potenţând mesajul muzicii interpretate de
Adriana Toacsen; astfel, într-un ambient artistic ce amintea în
bună măsură de atmosfera unui thriller psihologic, în Série
Blanche pentru pian şi electronics, parte din ciclul Série de Pierre
Jodlovski, muzica şi mişcarea ne-au sugerat deopotrivă
imaginea unui peisaj hibernal din jurul unui sat cenuşiu (aşa
cum sugerează chiar autorul) şi absurdul unei obsesii din care
doar spre finalul piesei protagonistul evadează. În schimb, în
(quasi) Notturno de Benedetto Boccuzzi, o primă audiţie
românească aşa cum a fost şi piesa lui Jodlovski, arta sonoră şi
cea coregrafică s-au întrepătruns pentru a construi imagistic
un peisaj neoimpresionist în care clipele de tăcere sunt la fel
de importante precum cele cântate.

Încheiat în sonorităţile performance-ului lui Cătălin
Creţu, recitalul audiat ne-a confirmat, o dată plus, unicitatea
gândirii interpretative a Adrianei Toacsen, care, inspirată şi
versatilă, a surprins din nou prin neconvenţionalul unui
veritabil one woman show nerostit care a oferit o altă
perspectivă asupra muzicii noi.

Mădălin Alexandru STĂNESCU

Wal-szenen – 
Din burta balenei se aude muzică

În penultima zi a festivalului, pe 8 noiembrie, am avut
parte de un program cu piese de compozitori români şi danezi,
în concertul cameral WAL-SZENEN (probabil o
trimitere la Waldszenen a lui Schumann), care i-a avut
ca protagonişti pe Marius Ungureanu la violă şi pe
Ciprian Dancu la clarinet, în Sala ,,George Enescu’’ a
UNMB. Cei doi muzicieni au interpretat cu o
expresivitate atentă.

Delicata Farfalle (2008), de Cristina Uruc,
pendulează între configuraţia modal-diatonică, cu o
melodică arhaică-atemporală, şi cea cromatică. Mi-a
plăcut comunicarea dintre cele două instrumente.
,,Forma liberă, organică, evocă zborul imprevizibil al
fluturilor – momente de echilibru şi plutire, urmate
de impulsuri rapide, vibrante’’, spune compozitoarea. 

Următoarele lucrări au fost prime audiţii
absolute. „Cârligul” iniţial care mi-a îndreptat paşii
spre acest concert a fost experienţa din sfera jazz a lui
Kenneth Dahl Knudsen (deopotrivă basist şi dirijor).
Mi-ar fi plăcut să aud această latură şi în suita sa Even
in light, care poate că ar fi beneficiat de caracterul mai
pregnant pe care astfel de contopiri stilistice l-ar fi putut insufla
(dar a existat la clarinet, spre finalul piesei, sugestia sonorităţii
de saxofon). Am remarcat frumuseţea din introducere – o
expresivitate care te invită. Introspectiva lucrare îşi propune
să aducă în discuţie importanţa acceptării – şi chiar aprecierii
– întunericului din viaţa fiecăruia, într-un context în care deşi
,,vieţile noastre sunt modelate de moştenire, cultură,

experienţe, tragedie, romantism, călătorii, griji, bucurie (...)’’,
totuşi ,,există o tendinţă tot mai mare de a ne prezenta vieţile
prin intermediul reţelelor de socializare ca fiind perfecte’’,
spune autorul piesei. A fost sesizabil contrastul dintre starea
de calm şi cea de îngrijorare, care poate să apară... ,,chiar şi în
Lumină.’’

Ceva mai multă atitudine a avut In or out?, de Sorin
Marinescu. Intro-ul ritmat m-a dus cu gândul la un trailer de
film. Acest tip de dinamism revine pe parcursul piesei, în
contrast cu pasajele interiorizate, plutitoare, melancolice;
,,exact ca într-o heterofonie, cele două entităţi se întâlnesc ori se
contrazic într-o atmosferă acordată la acelaşi numitor comun’’.

În Fluent speech, Anna Sofie Joest Andersen urmăreşte –
îndeaproape, programatic - ideea de conversaţie între cele
două instrumente. Întrebare-răspuns, contradicţie, completare,
mirări, oftări, acestea constituie arsenalul principal al piesei –
a cărei intenţie e vădită în execuţie. Melodica melancolică, în
tonalitate minoră, se desfăşoară cu lentă solemnitate – pe
parcurs asistăm la dezintegrarea ei: un proces de digerare a
materialului în sonorităţi astringente, dizolvare în care se mai
întrevede ceva din profilul iniţial. Tânăra compozitoare,
născută în 2007, urmează în prezent cursurile de licenţă în
compoziţie la RMC din Copenhaga. Din păcate, nu a fost clar
când s-a terminat piesa (în program scria că durează cu câteva
minute în plus); am observat confuzia şi în sală. Nu e prima
dată când văd această ,,ambiguitate’’ pe scenă şi rog interpreţii,
pe această cale, să ne dea de înţeles, fără echivoc, unde se
încheie o piesă şi începe alta. 

Wal-szenen: Cei doi muzicieni s-au îndepărtat, încet, de
scenă, cântând (ceea ce pare un semnal destul de clar că e vorba
de altă lucrare, însă impresia iniţială a fost că începuse înainte).
Un performer entuziast, Marius Ungureanu a dublat
instrumentalul cu vocalizări: vaiete ,,distorsionate’’ care parcă
au conferit o sonoritate electrică violei; clarinetul a participat în
chestionări - când liniştite când ,,haotice’’, formate atât din
celule melodice simple cât şi din  conglomerate folosind tehnici
extinse, îmbogăţind textural sonoritatea compozită.

Subtitlul ,,În burta balenei’’ poartă un concept simpatic,
care merita să fie speculat cu mai multă consistenţă în acest
concert care a avut, per total, un parcurs destul de uniform.
Cred că piesele, mai degrabă ,,cuminţi’’ ca imaginar, vocabular

şi ethos, ar fi fost mai bine puse în valoare dacă erau mai
contrastante, una faţă de cealaltă, sau poate dacă era între ele
o lucrare cu o prezenţă mai pregnantă.

Voi urmări şi pe viitor, cu interes, apariţia lucrărilor
pentru violă şi clarinet, căci găsesc încântătoare alăturarea
acestor două instrumente!

Irina VESA

Ciprian Dancu, Marius Ungureanu 
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Cool and Virtuoso – TAP(P)ED
Parcarea subterană a UNMB s-a transformat de câţiva

ani într-un spaţiul a viului şi energiei nestăvilite. Ideea
directoarei artistice „Meridian” – Diana Rotaru - de a aloca
concertele dedicate tinerei generaţii singurului spaţiu cu
adevărat neconvenţional din instituţie a înnoit publicul
consacrat de muzică contemporană, propunerile de program
fiind de fiecare dată „out of the box”, fusion, curajoase, solide.

Nici seara de 8 noiembrie nu a făcut excepţie. Am asistat
la un concert în care s-au îmbinat fericit mai multe direcţii ale
peisajului sonor bucureştean: un solist pasionat şi implicat
(Vlad Polgar), un repertoriu de pe două continente şi o pleiadă
de tineri compozitori români care au scris, majoritatea, lucrări
în primă audiţie pentru percuţie şi mediu electronic
preînregistrat. 

Parteneriatul cu Asociaţia „Semi Silent”, adică un
eveniment marca Sâmbăta Sonoră în Festivalul „Meridian” (la
iniţiativa Anamariei Pravicencu), a fost de asemenea un

exemplu fericit despre cum se reunesc preocupările sonore ale
publicului în anul 2025. Iar o altă noutate a fost discuţia
relaxată de la finalul concertului pe care pianista şi jurnalista
Cristina Gârbea a susţinut-o cu tinerii compozitori.

Programul a debutat cu o creaţie sonoră şi video de
Vlad Ciocoiu, preocupat de explorarea vocii ca instrument şi
desfăcând aparatul vocal în „piese” fizice, precum şi ideatice:
how can I say what I need to say (sau unde aparţin eu cu adevărat)?
Este o căutare/interogare a limitelor comunicării, o etapă de
descoperire şi autodescoperire în biografia autorului.

Casey Cangelosi (US) - A Cool Gadget for Tambourine
pentru tamburină şi mediu electronic preînregistrat (2018), a
prilejuit auditoriului prima întâlnire a serii cu virtuozitatea lui
Vlad Polgar. Compoziţia ne dezvăluie posibilităţile nebănuite
ale tamburinei, departe de doar veselele asocieri întipărite în
mentalul colectiv. Complementată de o sonoritate aproape sci-
fi movie a sunetelor preînregistrate, tamburina a fost pe rând
obsesivă, jucăuşă, agresivă, dar mereu excepţional controlată şi
valorificată de interpretul serii.

Următoarea lucrare i-a aparţinut lui George Păiş, cel care
şi-a dorit să ilustreze burnout-ul decizional care ne acaparează
în secolul XXI în a sa Decision fatigue pentru drum set şi mediu
electronic preînregistrat (2025). Un set pentru „suflet de toboşar”
întrerupt, contrazis, fragmentat sau completat de „tape”, care
sugera prin diversitate dificultatea deciziilor componistice,
diversele influenţe pop rock ce migrează stilistic au pus în
valoare abilităţile de rock star ale lui Vlad Polgar, şi asta într-un
context 1 la 1, căci vom vedea mai târziu că nu doar prin
sonorităţile specifice se poate manifesta suflul „drums celebrity”.

Un alt tip de drum set ne-a introdus în lumea
conspiraţionistă, prin lucrarea lui Caleb Pickering din anul
2000 – Tinfoil. Vocile care expun diverse teorii fanteziste nu
sunt la început foarte recognoscibile pentru urechea unui
neamerican, atenţia fiind mult captată de setul judicios şi
dinamic construit, cu concentrare succesivă pe diversele
instrumente (toba mica, tom tom-ul, dar mai ales cinelul
suspendat). „Banda” devine din ce în ce mai proeminentă şi
melodic şi prin suprapunerea de voci vorbite, atmosfera se
transformă spre straniu, meditativ aproape, schimbare la care
contribuie drona, mai întâi subtilă, apoi tot mai prezentă, spre
o atmosferă de vrajă ce contrastează cu specificul „drum set”.
For more, you should check-up my youtube… auzim ultimele
cuvinte înregistrate în finalul piesei. 

Iuliana Teodorescu-Ciocănea ne-a propus în primă
audiţie absolută Vox pentru vibrafon şi mediu electronic
preînregistrat (2025). Melodica şi lirismul vibrafonului au fost
fin explorate de Iuliana, o schimbare binevenită de la
ritmicitate la melodicitate în programul serii. „Banda” era

formată din vocea prelucrată a băieţelului
compozitoarei, cu foarte scurte inserţii brute,
recognoscibile. iar structurile vibrafonului au convers
spre o atmosferă de vrajă calmă, bine modulată
emoţional.

Şi în lucrarea Kotekan de Agnes Vrânceanu, tot
în primă audiţie absolută, vibrafonul a fost singurul
instrument folosit live. Introducerea lentă,
meditativă, cu banda ca suport atmosferic, este
urmată de loopings şi sonorităţi specific gamelanului,
cu scopul de a unifica cele două luni, într-o
acumulare din ce în ce mai exotică şi energică.

Concertul s-a încheiat cu singura lucrare care
a etalat un arsenal de instrumente extins (piei şi
metale, de la acut la grav) şi sunete preînregistrate şi
prelucrate electronic, care s-au întrepătruns organic
cu materialul expus live. Irina Perneş a scris M87 în
2021, fiind atunci cea mai complexă lucrare a sa, care
a rezistat testul timpului – scurt obiectiv, lung pentru
o foarte tânără compozitoare. Moartea stelei M87,

senzaţia de hău imens (bine reliefată de folosirea arcuşelor
inclusiv pe cinel) trecerile imperceptibile de la un set
instrumental la altul cu ajutorul mediului electronic, au fost
realizate magistral de Vlad Polgar, care şi-a etalat calităţile de
interpret complet, dedicat, pasionat, susţinut de la pupitrul
tehnic de inginerul Claudiu Roşiu.

În finalul serii, cei patru compozitori prezenţi (Iuliana
Teodorescu-Ciocănea, Agnes Vrânceanu, Vlad Ciocoiu şi
George Păiş) au răspuns întrebărilor Cristinei Gârbea şi
publicului, dezvăluind amănunte din creaţia şi preocupărilor
lor trecute şi viitoare.

Am rămas cu energia lor muzicală, cu fabuloasele
interpretări ale lui Vlad Polgar – aproape un one man show, şi
cu dorinţa de a îi urmări îndeaproape pe viitor- şi pe
compozitori şi pe interpret. 

Sabina ULUBEANU

Patru descinderi pe tărâmul
sunetelor de dincolo de vis

A fost o vreme în care credeam că muzica timpului meu
nu diferă prea mult de oricare alt tărâm ce încetează să-ţi mai
fie interzis atunci când, fără teamă, te laşi scăldat într-un izvor
de taine. Şi aşa cum pentru a pătrunde în adâncul cuvintelor
nu ai nevoie de vreo putere magică, ci doar de dragoste pentru
vorbele frumoase şi gândurile bune, nu este, poate, de mirare,
când, chiar sub privirea-ţi neîncrezătoare, un caleidoscop de

17ACTUALITATEA MUZICALĂ � Nr. 12 � Decembrie 2025

Festivalul „Meridian”
Fo

to
: P

et
re

 F
al

l

Vlad Polgar 



AM

sunete va prinde viaţă, atrăgându-te, poate pentru totdeauna,
în mreje. 

Mai apoi, la o altă vreme bine rânduită, un portal
misterios s-a deschis, legându-mi privirea prinsă în freamătul
lumii de universul „Sonimagicon”, acolo unde ochiul interior
este îndemnat să se deschidă, cât mai larg, pentru a cuprinde

oceanul nesfârşit al sunetelor. Plăsmuite din culori, cuvinte,
formule matematice, legi ştiinţifice, viziuni filosofice şi chiar
semnale lansate către noi prin intermediul noilor tehnologii,
ele se dezvăluie asemenea unor crâmpeie dintr-o formulă
magică. Iar ce rămâne în urmă nu este decât un vis ţesut, la
rândul lui, asemenea unui caier de lumini şi umbre, pe firele
căruia mintea şi privirea călătoresc, fără încetare. 

La fel ca în oricare alt basm cu acte în regulă, plonjarea
pe tărâmul misterios a coincis, de această dată, cu enunţarea
unui atemporal A fost odată, lansat acum în lume de glasul
tobei, urmat de curgerea misterioasă a unui vis care a prins
sunet şi culoare în inima pădurii (Waldwege, compusă de
Corneliu Dan Georgescu). Dintre culori şi sunete, ea îşi naşte,
neîncetat, un cânt deopotrivă liniştitor, fragil şi plin de taine,
sub straja căruia fiecare freamăt al frunzelor, sclipire de soare
şi potenţial pas al omului pe o cărare mai mult sau mai
puţin umblată, îşi află ecouri nebănuite în vocile
mediului electronic, de dincolo de care fiecare tresărire
sonoră se dezvăluie asemenea oricărui alt crâmpei de
gând care traversează lumea. 

Puţin mai târziu, un sunet mângăietor al
flautului vesteşte că a sosit momentul ca marea să îşi
spună, la rândul ei, povestea. Căci în vreme ce mintea
şi privirea se lasă învăluite de undele jucăuşe, blânde
şi zbuciumate, taina visului se plăsmuieşte, de această
dată, în cel mai misterios şi întuncat adânc din
Atlantikos (Roman Vlad), acolo unde fiecare tresărire a
unui val menit să iasă, în cele din urmă, la suprafaţă,
îţi dă de înţeles că, asemenea omului, oceanul respiră,
la rândul lui, în ritm cu glasul vieţii.

Părăsind acest colţ al lumii, visul a împrumutat,
de asemenea, şi un alt veşmânt, ţesut cu firele de
lumină şi umbră ale unui carusel, în care fiecare
culoare sonoră vrea să îşi afirme identitatea în ritmul
ei, la momentul ei. Şi dintr-o dată, cu sau fără voie, un
caleidoscop acaparator se dezvăluie în toată
splendoarea, purtând privirea de dincolo de ochi pe un tărâm
străjuit, de la un cap la altul, de voci (Voices II). Cântate, şoptite
şi rostite, fiecare şi toate la un loc pun în lumină preocuparea
compozitorului Sorin Lerescu pentru acele sunete care,
evadate din carapacea mediului electronic, trezesc la viaţă un
inepuizabil joc de v-aţi ascunselea printre registre şi ţesături
ritmico-armonice purtătoare de mister. 

Iar când credeai că zborul s-a oprit doar pentru că toate
cele opt sunete pătrunse în arenă au reuşit să îşi găsească un
drum comun, visul şi-a plăsmuit şi cel din urmă cânt,
(re)deschizând calea către acele universuri în care totul se arată
posibil, în care fiecare frântură de sunet se ţese sub straja unor
taine pe cât de vechi, pe atât de vii şi pline de lumină. Şi aşa se

face că, într-o aceeaşi muzică, vocile cvartetului
de coarde s-au împletit cu timbrul instrumen-
tului electronic (seaboard, în cazul de faţă),
călăuzind spiritul către universul făurit de
compozitoarea Mihaela Vosganian din crâmpeie
sonore ţesute în tandem cu vibraţiile unei
existenţe guvernate de linişte, inocenţă, pasiune,
freamăt, stază cu nuanţe apatice şi chiar haos
(Gunas). 

Şi totuşi, asemenea oricărui nor trecător
de fum, deznodământul visului se face, la rându-
i simţit. Căci după ce te-ai lăsat purtat de toate
acele tresăriri care la început s-au arătat calme şi
rafinate, iar mai apoi păreau că se scufundă în
neant, un acord evadat, parcă, de nicăieri, îţi
retrezeşte atenţia către timpul de azi. La început,
mintea încerca să îl asemene cu cele scrise în
vreun cameral mult mai prietenos, care îţi

traversează amintirile de când te ştii călător printre muzici. Iar
în ritm cu ea, se făcea că tălpile se reprind cu forţă de pământ,
în ritm cu tresăririle privirii şi inimii, trezite şi reconectate, în
linişte, la cântul zilei de 9 noiembrie, la întreaga paletă de
culori, vibraţii şi ritmuri lăsate, pentru puţină vreme, dincolo
de ziduri, ferestre şi uşi.

Ana-Maria CAZACU

Electric Dream II – 
Visele androizilor, 

dans-performance şi animaţie
Ultima zi a Festivalului „Meridian” a celebrat muzica

electronică şi electro-acustică prin demersuri sincretice:

muzică-animaţie, muzică-dans. La Sala „Auditorium” a
UNMB a avut loc concertul multimedia „Electric Dream II”.

Lucrarea audio-vizuală a lui Călin Ioachimescu, Electric
dream se bazează pe romanul science fiction „Do androids
dream of electric sheep?” scris de Philip K. Dick, un autor plin
de imaginaţie, deja ,,clasic’’ al acestui gen (acest roman fiind şi
sursa de inspiraţie pentru filmul „Blade runner” - o variantă de
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Liliana Iorgulescu, Alina Lazăr



titlu care a fost tradusă şi utilizată, în România, pentru ediţiile
mai vechi ale cărţii: „Vânătorul de recompense”). Eram
nerăbdătoare să văd-aud rezultatul, fiind una din cărţile mele
preferate, căci are multe idei interesante – ludice, uneori cu un
umor întunecat, alteori vizionare privind actualitatea noastră
ultra-tehnologizată. Lucrarea s-a bazat, însă, doar pe întrebarea
din titlu – care este oarecum suficientă ca punct de pornire,
întrucât oferă destulă ,,consistenţă’’. E un compozitor care ştie
să creeze atmosferă prin muzica sa; aici a urmărit ethosul unui
,,onirism sintetic’’, ca întrupare artistică, simbolică, a întrebării
,,există vreun echivalent al conştiinţei umane de sine la ceea ce
numim inteligenţă artificială?’’. Pentru realizarea ţesăturii
sonore a prelucrat eşantioane sonore preînregistrate: ,,am
obţinut două tipuri de structuri sonore: continuum evolutiv şi
obiecte sonore efemere’’. Relaţia dintre sunet şi imagine a fost
una strânsă, evenimentele vizuale ,,ilustrând’’ sunetul, dar şi
invers: sunetul părea efectul sonor al acestora - lumini
mişcătoare, colorate, când sclipind magic, când amintind de
artificii ori de comete. S-au perindat diverse imagini: cosmos,
siluete umane, nori în mişcare, structuri geometrice, îmbinări
prin transparenţă, suprapuneri uman-artificial etc. Am apreciat
atenţia la detalii şi sunt convinsă că a fost ceva de muncă la
realizarea materialului video... dar trebuie spus că mi se pare
important ca atunci când un compozitor realizează un
,,produs’’ care nu este de natură muzicală, adică din zona sa de
expertiză, să apeleze la un artist vizual profesionist, de
exemplu, pentru un feedback, pentru un rezultat final mai
cizelat din punct de vedere tehnic, estetic, stilistic. Acum aceste
festivaluri muzică nouă au căpătat altă amploare, avem mai
mulţi vizitatori ,,din afara’’ sferei muzicale şi muzica
prezentată merită să fie însoţită de un suport video care se află
la acelaşi nivel, aşa cum şi noi ţinem la un anumit nivel al
muzicii... Aici a fost, oarecum, ,,la limită’’, dar nu se pretează
apariţia unor imagini pixelate sau cu eticheta de ,,stock photo’’
pe ele – decât în cazul în care asta e o alegere estetică asumată
(şi chiar există această estetică în cultura
internetului, de exemplu, cu sens umoristic), ceea
ce nu sunt convinsă că era cazul aici. Ideile n-au
fost rele (chiar dacă uneori imaginile cu
,,androizi’’ mi s-au părut un pic prea... evidente)
şi, repet, demersul a fost unul clar foarte minuţios
şi cu intenţie; mai degrabă materialele brute au
fost discutabile decât asamblarea lor. Deşi poate
că ar fi ceva bun de spus şi despre ideea tipului
acesta de colaj eclectic cu imagini ,,de pe net’’, cu
toate caracteristicile lor (imensa varietate /
incongruenţă stilistică, rezoluţia uneori redusă
ş.a.m.d.): e un fel de ready-made.

A urmat lucrarea Veni-va, pentru clarinet şi
bandă (cu interpretarea lui Emil Vişenescu,
preînregistrată), într-o variantă cu dans (Alina
Lazăr şi Liliana Iorgulescu – totodată autoarea
coregrafiei), de Maia Ciobanu, compozitoare a
cărei estetică este ,,influenţată de conceptul
bibliotecii lui Borges’’, având ,,afinităţi cu tehnicile
de creaţie şi gândirea lui Gaudi’’. Veni-va (1992)
este bazată pe un fragment din Apocalipsa Sf. Ioan, care
,,istoriseşte aşteptarea de dinaintea deschiderii celei de-a
şaptea peceţi, cea mai distructivă şi mai terifiantă, aşteptare
dominată de rugăciunile inocenţilor şi de presentimentul
iminentului dezastru’’. Atmosfera tensionată e captivantă;
dramatismul îşi face simţită prezenţa treptat. Continuitatea
fundalului de pe bandă acţionează ca o pedală solemnă, în
tonalitate minoră, peste care clarinetul suprapune o linie
melodică melancolică, uneori tânguită, alteori în conflict cu
forţe nevăzute. Dansul-performance a fost unul simbolic şi
expresiv, multiplicat în umbrele proiectate pe pereţi cu ajutorul
luminilor amplasate special în sală.

Constantin Basica a realizat muzica pentru Nucul: un
scurt-metraj animat, creat de o echipă numeroasă şi talentată
(produs de Alexandru Berceanu, regizor, şi de Anca-Elena
Manolache, scenaristă). Stilul vizual, de colaj, îmbină armonios
mai multe stiluri grafice: desen schiţat, aspect de plastilină /
lut, filmări reale etc, puse în mişcare folosind (şi) tehnica stop-
motion - sau simulând această tehnică, prin metode digitale.
Povestea are loc la Auschwitz: ,,medicul militar Mengele,
criminal de război, alegea care dintre copiii deţinuţi să fie direct
exterminaţi, care urmau să trăiască ca material pentru
experimente inumane şi care urmau să fie păstraţi pentru
muncă. Un adolescent (...) nu vrea să facă această alegere a
vieţii şi a morţii nici cu preţul vieţii fratelui său’’. Ca orice
poveste care priveşte Holocaustul, a emoţionat – însă aici cu
atât mai mult, prin stilul vizual însufleţit. Muzica iscusită a lui
Constantin Basica a susţinut planul emoţional, adaptându-se
cu expresivitate fiecărei situaţii din poveste, uneori ţinând loc
de dialog, într-o abordare cinematică – însoţitoare dar nu
neapărat secundară. Ca şi în cazul animaţiei în sine, găsim şi
aici o alăturare de componente cu surse diferite: eletronice,
instrumentale; efecte, sound design, muzică propriu-zisă.
Unitate în diversitate.

„Electric dream II” ne-a purtat prin imaginaţie dar şi
prin istorie, în trei momente artistice foarte diferite între ele dar
captivante deopotrivă.

Irina VESA

Ascensio
in memoriam Octavian Nemescu

Nu ştiu cum să denumesc încheierea ediţiei a 20-a a
Festivalului „Meridian”, gândită sub forma unui eveniment în
memoria lui Octavian Nemescu (care în 2025 ar fi împlinit 85
de ani). Un concert – în sensul cel mai curent al cuvântului, de

întrunire a unor oameni ce ascultă alţi oameni cântând pe o
scenă – nu a fost. În definitiv, n-am ascultat altceva decât
înregistrările a trei lucrări pentru ansambluri camerale de
diverse tipuri şi bandă electronică. Înregistrări antologice,
desigur, de mare calitate, al căror nivel nu poate fi egalat cu
uşurinţă. Ar fi fost, totuşi, un prilej binevenit pentru ca
lucrărilor respective să li se dea o nouă viaţă, după cum merită
din plin. Dar cum se pare că interpreţi nu s-au mai găsit pentru
aşa ceva, ne-am mulţumit şi cu (re)ascultarea colectivă a ceea
ce, la o adică, un cârcotaş cinic (în pielea căruia mă pun acum)
ar reproşa că putea să (re)asculte şi singur acasă.
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E ceea ce, de altfel, am şi făcut; recunosc, nu în
condiţii mentale dintre cele mai senine: nu m-am pregătit,
nu am aprofundat reculegerea de care eram perfect
conştient că se impune; doar am înşiruit repede nişte
clickuri, măcinat fiind de datoria – mult amânată – a scrierii
acestor împuţinate rânduri. Procedând astfel, mi-am dat
seama de sciziunea inevitabilă dintre înţelegerea teoretică
şi practicarea propriu-zisă a elanurilor transcendente spre
care invită Octavian Nemescu prin muzica lui. Adică:
mintea oricărui om normal şi cu oarecare pregătire poate
intui destul de repede faptul că simpla ascultare – oricât de
reculeasă şi concentrată – e departe de a constitui unicul
orizont adecvat de receptare a muzicii lui; că resorturile
acestei muzici sunt activate de tensionări şi aspiraţii
metafizice, de zboruri extatice şi zbateri patetice, de
catapulte ce-aruncă-n înalturi fiecare particulă sonoră,
făcând-o să sară peste propria umbră; că deci pretinde şi din
partea ascultătorului purificarea interioară, dacă nu de-a

dreptul asceza pe care compozitorul pare să o fi trăit sau cel
puţin să fi aspirat să o trăiască în momentele creaţiei. Or,
una e să înţelegi toate acestea şi alta e să şi reuşeşti (sau să
simţi că reuşeşti) să le pui în practică. Devin chiar mai puţin
probabile în compania YouTube-ului, atât de generoasă şi
confortabilă (şi tocmai de aceea atât de favorabilă
divagaţiilor de tot felul). Rămâne de necontestat că
întredeschiderea porţilor spre nevăzut nu survine decât în
condiţii speciale; nu poate fi trăită la întâmplare, ci trebuie
invocată într-un cadru ritualic, special amenajat pentru a
disciplina impulsurile şi a trezi ochiul lăuntric.

Iată ceea ce şi-a propus de fapt evenimentul la care
am luat parte în seara lui 9 noiembrie. I-aş putea spune
„spectacol”, cu tot riscul de a recurge astfel tocmai la
cuvântul împotriva căruia Octavian Nemescu a polemizat
continuu. A fost într-adevăr un spectacol – însă unul redus
la esenţe, hieratic, deci până la urmă non-spectacular, aşa
cum şi trebuia să fie. Numai două prezenţe (nu ştiu cum să
le zic altfel), sub chipurile Smarandei Găbudeanu şi Anei
Creangă, au înfăptuit, pe scena Studioului de Operă şi
Multimedia al UNMB, parabolele vizuale imaginate de
Irinel Anghel, regizoarea întregului spectacol, pentru cele
trei lucrări pe care a ştiut să le aleagă judicios, din trei etape
diferite ale creaţiei mentorului său, în aşa fel încât să
contureze un traseu iniţiatic, al tinderii şi în cele din urmă
desprinderii spre infinit. 

Prima parabolă s-a materializat sub forma unor paşi
circulari, lent şi sacerdotal înlănţuiţi de cele două făpturi

scenice – fiecare abstrasă în spirala proprie, fără a se
intersecta vreo clipă cu cealaltă –, ca o transpunere în plan
metaforic a scenariului descris de compozitor cu privire la
piesa Concentric (pentru clarinet, vioară, violă, violoncel,
pian şi bandă, 1968-1969): „o întrebare cu două răspunsuri”,
deci o replică la Unanswered Question a lui Charles Ives.
Răspunsurile ar putea fi echivalate cu straturile sonore de
profunzime ale piesei – primul neutru, vibraţie a
armonicelor superioare izvorâte dintr-un do ce se ondulează
neîntrerupt la temelia universului, cel de-al doilea
determinat cultural, închegat din felurite amprente
elementare ale culturilor sonore de pe glob, ce desfac
evantaiul evoluţiei istorice a omenirii, emanând unele după
altele şi totodată plonjând înapoi în magma armonicelor,
transformându-se astfel într-o a doua natură în raport cu
care individualizările volitive ale instrumentelor îşi răspică
violent, însă efemer, semnele de întrebare. Efectul piesei,
una dintre cele mai apreciate ale compozitorului (a stârnit

admiraţie unanimă la Darmstadt în 1972, iar în
1980 a fost distinsă cu premiul Grupului de
Muzică Experimentală din Bourges), e foarte
puternic: totul pare o viziune sonoră trăită de
vreun ultim înţelept planând undeva nici prea
departe, nici prea aproape, într-o înălţime
retrospectivă, de unde întregul freamăt al speciei
îi apare deopotrivă ataşant şi insignifiant, ca
repovestit „de o străină gură”.

După această contemplare a unor straturi
sonore ce pur şi simplu coexistă, fără a se
influenţa reciproc şi fără a accede într-un plan
superior, următoarele două piese au apărut,
dimpotrivă, drept magnetizări treptate ale
rostirilor instrumentale, fulgurant şi numinos
propulsate, în finalul fiecărei piese, în alte
dimensiuni. Zumzetul spectrului de armonice
rămâne mereu prezenţa definitorie, căci tocmai
pe fondul lui – pentru a cărui sugestivă şi

captivantă instituire electronică Octavian Nemescu a
dovedit resurse inepuizabile –, scânteile ritmico-melodice
ale instrumentelor îşi potenţează valenţele incantatorii, îşi
afirmă şi totodată îşi retrag contururile intens şlefuite, ca
nişte sclipiri stelare ce pulsează în întunericul cosmic,
contopindu-se cu armonia din ascuns. Astfel, în Parallel
Destinies (2015), un clarinet bas şi-un clarinet contrabas se
despart dintr-un unison originar a cărui regăsire e pecetluită
de o transfigurare modulatorie, prin poarta căreia nu se
pătrunde; pe scenă, naraţiunea aceasta s-a tradus printr-un
joc de lanterne intermitent aprinse, cu care cele două
dansatoare îşi luminau feţele, la fiecare aprindere adoptând
câte-o altă poziţie. Iar în Ascensio (2005), în care saxofonul e
însoţit de şase percuţii în tentativele sale tot mai
incandescente de a descuia niveluri superioare, simbolul
vizual despre care se poate spune că a dat cheia întregului
spectacol a fost umbra scării duble, proiectată pe pânză sub
forma unei uriaşe litere A. În jurul acestui vehicol
transcendent, umbra uneia dintre dansatoare şi-a derulat
agăţările, avânturile şi prelingerile, pentru ca în cele din
urmă să dibuiască urcuşul lent spre lumină. Aşezată între
timp pe marginea scenei, cealaltă a trăit o altfel de înălţare
– a inimii, tradusă prin ridicarea foarte lentă a privirilor,
spre un astru nevăzut ce, treptat, i-a inundat chipul de
lumină. Este, cred, tocmai postura sufletească resimţită de
toţi cei prezenţi, la gândul că Octavian Nemescu îşi va fi
găsit liniştea, lăsând deschisă poarta în urma lui.      

Vlad VĂIDEAN
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Extinderea rădăcinilor
Anul trecut am semnat în paginile „Actualităţii

Muzicale” câteva rânduri extrase din propriul jurnal
muzicologic, în care mi-am descris prima experienţă de
coordonare a simpozionului de muzicologie inclus în
programul Festivalului Internaţional „Meridian”. Pornind
de la ideea rădăcinilor, am reunit mai mulţi specialişti ai
fenomenului de avangardă din România, cu accent pe
generaţia de aur a şcolii postbelice de compoziţie. Mai mult
decât atât, am continuat tradiţia publicării în revista
„Muzica” a textelor prezentate în simpozion, ca o invitaţie
neîngrădită de meridiane fizice, lansată cititorilor dornici
de a descoperi mai multe aspecte în urma unei lecturi
detaliate. Rădăcinile explorate în 2024 au cunoscut noi
extinderi odată cu simpozionul pe care l-am organizat în
ediţia din acest an a Festivalului „Meridian”, ocazie cu care

am celebrat centenarele Luciano Berio şi Pierre Boulez,
precum şi contribuţiile diasporei componistice româneşti
din Italia şi Franţa.

Un segment amplu al simpozionului a reunit mai
multe prezentări centrate pe activitatea compozitorilor
români care au ales să evadeze din strânsoarea ideologică a
României comuniste, emigrând în Franţa. Figură
emblematică a avangardei româneşti stabilite în Franţa,
Horaţiu Rădulescu a beneficiat de două analize temeinic
realizate. Deja publicată în paginile revistei „Muzica”
cercetarea lui Liviu Marinescu a urmărit „Geneza şi
dimensiunile spectrale ale plasmei sonore în muzica lui
Horaţiu Rădulescu”, care a revelat eforturile compozi-
torului de a configura o nouă sintaxă sonoră după
emigrarea în Occident. După cum a arătat Liviu Marinescu,
aparenta ambiguitate terminologică ascunde de fapt o
gândire elaborată, în care îmbină sugestia poetică, noutatea
sistemelor de notaţie şi a perspectivelor în ceea ce priveşte
tehnicile instrumentale. Asemenea comunicării precedente,
Ana Diaconu şi-a propus studierea conceptului de plasmă
sonoră, pornind de la textul „Sound Plasma – Music of the
Future Sign”, publicat de Horaţiu Rădulescu în 1975. Ana
Diaconu a fost interesată în special de maniera în care
principiile şi filosofiile componistice ale acestuia şi-au aflat

întruparea sonoră în cele şase lucrări pentru cvartet de
coarde, fapt anunţat încă din titlul cercetării sale: „Cvartetul
de coarde ca scenă a gândirii muzicale în creaţia lui Horaţiu
Rădulescu”.

Alina Abraham a completat secţiunea dedicată
diasporei româneşti din Franţa cu analiza intitulată
„Aspecte ale muzicii spectrale în creaţia compozitorului
Horia Şurianu”, unde radiografierea fenomenului spectral
a pregătit capitolul despre aplicarea spectralismului
arhetipal în lucrarea Vagues, Ondes, Contours pentru saxofon
şi bandă, rod al colaborării lui Şurianu cu Daniel Kientzy.
Mai departe, un nume cu răsunet în lumea avangardei
italiene a captat atenţia Cristinei Gârbea, însă prin prisma
muzicii de film. În „Alchimie componistică sub semnul
mitului faustic”, autoarea a surprins un exemplu de fineţe
a colaborării dintre compozitor şi regizor în filmul „Le
beauté du diable”, semnat de René Clair, unde Roman Vlad

mizează în partitura sa pe tehnica leimotivelor,
timbralitate expresivă şi corespondenţa
simbolică dintre sunet şi imagine.

Marea sărbătoare a muzicii din perioada
Festivalului Internaţional „George Enescu” a
inclus o proporţie însemnată de opus-uri
aparţinând compozitorilor din veacul trecut, iar
atenţia acordată centenarelor Boulez şi Berio a
grăit mult despre impactul acestor personalităţi
în cultura muzicală la nivel mondial. La rândul
său, simpozionul „Rădăcini” al Festivalului
„Meridian” a continuat cele două celebrări prin
prisma cercetării muzicologice. În „Pierre
Boulez 100: „secolul serial” şi paradoxul
controlului”, George-Ioan Păiş a pornit de la
afirmaţia muzicologului britanic Arnold
Whittal despre perioada 1900-1999 ca fiind
„secolul serial”, în care dorinţa pentru control
componistic a căpătat noi dimensiuni în
serialismul integral, promovat în special de
Boulez. Reunind atât argumente ale
muzicianului francez, cât şi gânduri ale
contemporanilor săi (precum György Ligeti),

Păiş a dezbătut paradoxurile serialismului integral (mai
ales în contextul coexistenţei acestuia cu aleatorismul), dar
şi ecourile sale în creaţia zilelor noastre. Propriul omagiu
adus lui Luciano Berio m-a situat în postura de muzicolog-
chitarist, urmărind transformările unei lucrări pentru
chitară solo într-o ipostază concertantă: „Sequenza XI şi
Chemins V. Strategii de reconfigurare a propriului material
sonor în creaţia lui Luciano Berio”. Asemenea altor punţi
create între ciclurile Sequenze şi Chemins, aceste două lucrări
ilustrează capacitatea extraordinară a compozitorului
italian de a extinde posibilităţile tehnice ale unui instrument
pe parcursul unor suprafeţe sonore deosebit de subtile, ca
mai apoi să reimagineze totul în contextul unei lucrări
pentru solist şi orchestră prin tehnica palimpsestului.

Aşa cum ne-am obişnuit, cercetările prezentate în
simpozionul „Rădăcini” vor putea fi parcurse de cititori în
numerele din 2026 ale revistei „Muzica”. Totodată,
schimbul de idei realizat cu ocazia acestei întâlniri a
îmbogăţit viitoarele perspective în ceea ce priveşte tematica
şi adoptarea unei perspective transdisciplinare, reunind
cercetători şi public din mai multe domenii, dar care au în
comun apetenţa pentru crearea unor noi căi de exprimare în
artă.

Vlad GHINEA
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Cluj-Napoca

Duo „Aspera” 
pe tărâmul sonimagicland

Aflat la cea de-a XX-a ediţie, Festivalul Internaţional
„Meridian” a deschis seria evenimentelor de la Cluj-Napoca
pe 1 noiembrie 2025, printr-un concert cameral al ansamblului
„Duo Aspera”, care a fost însoţit de o animaţie 3D imersivă
creată de studioul de artă vizuală ordoetchao – Ioana Buraga şi
Vlad Grigore. Acesta a avut loc la Academia Naţională de
Muzică „Gheorghe Dima” şi a fost posibil datorită colaborării
compozitorului Alexandru Murariu (coordonatorul celor şase
evenimente de la Cluj-Napoca) cu Institutul Cultural Român,
Forumul Cultural Austriac, Institutul Italian de Cultură şi
ANMGD.

„Duo Aspera”, alcătuit din acordeonistul austriac
Ghenadie Rotari şi pianista italiană Valentina Vargiu, şi-a
asumat cu succes misiunea de a promova muzica
contemporană şi a devenit unul dintre cele mai
active şi apreciate ansambluri ale momentului.
Ambii interpreţi performanţi şi versatili, aceştia
au creat un spectacol cu sonorităţi şi efecte care
a reuşit nu doar să demonstreze posibilităţile
tehnice ale instrumentelor, ci şi să spună poveşti.

Programul a început cu cea mai
experimentală şi provocatoare lucrare a serii,
compusă de Gabriele Vanoni pentru duo în 2018:
Secondo studio di risonanza. După cum spune şi
titlul, lucrarea are în centru fenomenul de
rezonanţă şi abundă în tehnici care o pot face
solicitant de ascultat, dar care a îndreptat atenţia
spre abilităţile interpreţilor. Kaleidoscopum Vitae
de Oana Vardianu (2022) a adus un echilibru,
tehnicile fiind integrate într-un joc mai degrabă
decât doar expuse. Etapele vieţii („copil naiv...?”;
„căutător de... sens”; „am spus matur, nu rigid!”;
„bătrâneţe... haine grele...” – după cum le-a
denumit compozitoarea) devin secţiunile şi
programul lucrării. Întâlnim elemente din sfera comicului,
grotescului şi a incertitudinii, fragmentele cu ritmuri de dans
fiind principalele mijloace care creează impresia de familiar (şi
a căror destabilizare pot duce la expresia „pe vremea mea…”).

Inspirat de romanul pentru copii al lui Michael Ende,
„Momo”, compozitorul Adrian Pop atrage atenţia asupra
obsesiei curente pentru eficienţă şi productivitate prin lucrarea
Finsternis und Stundenblume (Întunecime şi Floarea-oră). Fiind o
comandă în cadrul festivalului, lucrarea caută să provoace
interpreţii şi publicul deopotrivă. Opoziţiile binare (bine-rău,
lumină-întuneric etc.) sunt puternic înrădăcinate în gândirea
noastră, iar compozitorul asociază personajele negative cu
sonorităţi apăsătoare, ameninţătoare şi disonante. Spaţiul sigur
care nu poate fi încălcat de personajele negative este
metaforizat în lucrare printr-un limbaj consonant care inspiră
calm şi stabilitate.

Lucrarea compozitorului turc Mert Kocadayi, Vanishing
Point (2025), îndeamnă de asemenea la reflecţie prin atmosfera
preponderent tensionată. Sunetul, la fel ca sensul şi principiile,
apare şi dispare, iar spectatorul, la fel ca artistul, este lăsat să
asiste la desfăşurarea unor evenimente care au impact asupra
sa, dar pe care nu le poate schimba. În comparaţie cu descrierea
împovărătoare oferită de compozitor (aflat într-un context
socio-politic dificil din cauza cenzurii impuse de regimul
politic), interpretarea duoului a fost destul de cerebrală, fapt
care nu a deranjat, ci a făcut momentul mai personal pentru
cei doi artişti. 

A urmat sulla soglia de Rocco De Cia, o lucrare din 2016
în care acordeonul debutează timid ca o conştiinţă a pianului,
un sunet care pe alocuri însoţeşte instrumentul şi care pe
alocuri îl ghidează din umbră. Treptat, acordeonul începe să
se afirme şi se impune prin propriile idei muzicale care să fie
acompaniate. Efectele sunt create fără ajutorul tehnicilor
extinse, păstrând un nivel de accesibilitate şi un caracter
introspectiv. Prin descrierea lucrării, compozitorul aminteşte
că muzica este polisemantică. Menţionează că premisele
compoziţiei ţineau mai degrabă de explorarea sonorităţilor,
însă asocierea făcută de o spectatoare cu o zeitate chineză l-a
determinat să găsească noi sensuri în propria lucrare. 

Concertul s-a încheiat cu lucrarea pentru acordeon solo
a Dianei Rotaru, Some reeds and some air moving them, compusă
în 2019 pentru Klemen Leben (comandă a DocMus, Sibelius
Academy of Uniarts Helsinki). Ipostazele diferite ale sunetului
vântului, variind între stranii vuiete întunecate şi şuierat, devin
o constantă pe parcursul lucrării şi se contopesc cu ritmuri
balcanice, triluri şi scări frenetice sau zgomote ale burdufului
instrumentului. Farmecul lucrării şi măiestria scriiturii, care
presupune o multitudine de efecte şi tehnici, a determinat mai

mulţi acordeonişti să o includă în repertoriu, printre care şi
Ghenadie Rotari, care o promovează deja de câţiva ani.

Animaţia imersivă a studioului ordoetchao, creată de
Ioana Buraga şi Vlad Grigore pe baza personajului umanoid
din centrul identităţii vizuale a festivalului, a rulat în fundal
pe parcursul concertului. Ochiul, râul, aurul, coloanele greceşti
sau coroana din frunze de laur sunt doar câteva dintre
elementele care, la fel ca textul care le însoţea şi o parte din
programul concertului, sugerează introspecţia, transformarea
şi reflectă stările pe care artiştii le trăiesc în societatea actuală.
Imaginea şi sunetul s-au contopit într-un mod memorabil,
după cum şi cerea subtitlul sonimagicon, concertul reuşind să
atingă cu ajutorul magicienilor subiecte precum opresiunea,
obsesiile prezentului şi căutarea sinelui.

Diana CARDOŞ

Ansamblul „Couleurs” 
într-un concert Multicolor

Înfiinţat în urmă cu cinci ani de către compozitorul
Alexandru Ştefan Murariu, ansamblul „Couleurs” este nelipsit
de pe scena marilor festivaluri din ţară care promovează
muzica modernă şi contemporană. În cea de-a doua zi a
Festivalului „Meridian”, formaţia a susţinut pentru prima dată
un concert în sala Héritage a Academiei Naţionale de Muzică
„Gheorghe Dima”, spaţiu care a permis o întreagă regie.
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Evenimentul a fost susţinut de către UCMR-ADA şi ANMGD
prin fondurile de cercetare acordate de către Ministerul
Educaţiei şi Cercetării.

Interpreţii care alcătuiesc ansamblul sunt Ramona
Murariu (flaut), Sergiu Cebotari, Cristian Ciolacu (clarinet),
Toni Vîntur, Jácint Yuuka Hayashi Kelemen (percuţie), Ana-
Teodora Buia, Sonia Vulturar, Francesco Ionaşcu (vioară),
Laurenţia Cocieru (violă), Adela Hania Greab (violoncel) şi
Adrian Muntean (contrabas). În seara de 2 noiembrie 2025, li s-
au alăturat şi Ghenadie Rotari (acordeon), Ioana Pulbere şi
Luca Pulbere (pian, clavecin, celestă) Claudiu Cebotari
(trompetă), Sabin-Zeno Argintaru (vioară), Andrieş Cigulea
(violă), Alexandru Popovici (percuţie) şi Iasmina Palage (flaut). 

Încă de la prima lucrare, publicul a fost captivat în
totalitate. Cu ajutorul unei perechi de mănuşi, al unei baghete
fluorescente şi al unor fascicule de lumină UV, percuţionista
ansamblului, Jácint Yuuka Hayashi Kelemen, a interpretat
lucrarea Bad touch de Casey Cangelosi (2016) şi a creat a creat
un cvasi-moment de playback coregrafic bogat din punct de
vedere vizual.

Ansamblul s-a întregit pentru o lucrare compusă de
Charles Ives în 1930, The Unanswered Question pentru cvartet de
coarde, ansamblu spaţializat şi trompetă. Coardele, situate pe
scenă în partea stângă, au asigurat un fundal sonor
neîntrerupt, consonant, dar pasiv, care s-a suprapus cu

întrebarea fără răspuns a trompetistului (aflat în balconul din
spatele scenei). Restul suflătorilor, responsabili cu
contracararea discursului trompetistului şi perturbarea
atmosferei contemplative create, au fost plasaţi în balconul din
sală, în dreapta scenei. Ideea de spaţializare l-a preocupat
îndelung pe Alexandru Murariu, care cu fiecare ocazie
experimentează cu amplasamentul instrumentelor în scenă şi
promovează conceptul. 

A urmat un alt moment dedicat percuţiei, şi anume
lucrarea Stèle a lui Gérard Grisey din 1996. Compusă pentru
două tobe mari, piesa se joacă cu sunetele produse de diferite
tipuri de beţe sau baghete pe suprafeţele celor două
instrumente şi cu ecoul rezultat, ele aflându-se faţă în faţă dar
la distanţă. Compozitorul descria imaginea vizuală a
descoperirii unei stele (un monument funerar) de către
arheologi, imagine redată în mod iconic prin glisarea beţelor,
care se aud ca o pensulă care caută o inscripţie acoperită de
nisip şi sugerată prin utilizarea ritmurilor de procesiune.

Ritmul rămâne în centrul atenţiei şi în lucrarea Layers I
(2024) pentru ansamblu a dirijorului şi compozitorului
Alexandru Murariu. Într-o atmosferă relativ constantă, tipare
ritmice complexe sunt suprapuse prin tehnica de colaj şi
alternează cu momente minimaliste. Instrumentele de percuţie

propriu-zise lipsesc, însă celelalte le ţin locul prin modurile de
atac, pizzicato, staccato şi ideile scurte, principalele elemente
utilizate. Opus-ul a fost construit într-o formă de lanţ şi are
două reprize, una dintre ele întreruptă de o cadenţă pianistică. 

StilMania de Alin Chelărescu este o lucrare compusă în
2021 pentru flaut, vioară, clarinet şi pian, în care sunt
prezentate într-o manieră pe alocuri ironică patru genuri
muzicale: jazzul, cântecul de leagăn, valsul şi melodiile
balcanice. În prima parte, RitJazzmic, sunt prelucrate melodii
inspirate din muzica jazz, cu solouri improvizatorice
caracteristice, iar cântecul de leagăn (Bertrand, Bertrand - de fapt
un personaj impunător din romanul Nemurirea de Milan
Kundera) constă într-un şir de acorduri la pian întrerupte de
glissandile celorlalte instrumente care se suprapun în clustere.
La Valse este o aluzie la poemul coregrafic lui Ravel şi se
aseamănă în scriitură cu partea precedentă, dar pianul
călătoreşte în timp prin efectul retro electric şi melodia
dramatic de sentimentală. Ultima parte, SAK-SAK (sau chiar
sâc-sâc), aduce o serie de melodii cu ritm aksak mai aproape de
limbajul cult.

Programul serii s-a încheiat cu un opus de Marko
Nikodijevic, music box / selbstportrait mit Ligeti und Strawinsky
(und Messiaen ist auch dabei), compus în 2006 pentru ansamblu.
Procesul de creaţie a constat în utilizarea unui model fractal
autoreplicant care a generat materialul muzical şi algoritmi

care l-au prelucrat şi dezvoltat. Ecourile lui
Ligeti, Stravinski şi Messiaen, prin care
compozitorul declara că încearcă să se
elibereze de un complex de inferioritate, au
fost cele care au asigurat calitatea umană în
toată combinaţia aleatorică de frânturi de idei.
Interpreţii s-au conformat, desigur, fără nici o
problemă ideilor generate şi ordonate de
calculator, îmbinând precizia cerută cu
umanitatea interpretării.

Favorit al publicului, Ansamblul
„Couleurs” a demonstrat încă o dată cât de
mult înseamnă pasiunea şi dedicarea fiecărui
membru, importanţa fiecărei părţi dintr-un
întreg. Profesionalismul care i-a dus pe scena
Filarmonicii din Berlin, de care dau dovadă
întotdeauna, a asigurat şi succesul acestui
spectacol. Cunoscând bine ansamblul şi
fiecare interpret, Alexandru Murariu a gândit
şi gestionat un program care să îl pună pe

fiecare în valoare şi care să îmbine tradiţia, inovaţia, tehnologia
şi cântul. Concertele precum cel din această seară arată cât de
largă este de fapt plaja muzicii moderne şi contemporane, că
ascultătorii pot regăsi în ea momente care cel puţin să îi intrige,
indiferent de înclinaţiile spre alte epoci.

Diana CARDOŞ

Percuţia şi tehnologia 
între trecut şi prezent

Instrumentele de percuţie sunt printre cele mai
ofertante când vine vorba de efecte şi experimente, mai ales
care să şi prindă la public. Asociaţia Culturală „Sound
Borders”, aflată într-o continuă căutare de moduri în care să
aducă muzica contemporană mai aproape de public, şi-a
format obiceiul de a organiza Seri(i) camerale care să nu includă
întreg Ansamblul „Couleurs”, ci un număr mai mic de
membrii. Un al treilea astfel de concert a avut loc în cadrul
Festivalului „Meridian”, în data de 3 noiembrie, la ANMGD.

Protagonistul serii a fost percuţionistul Toni Vîntur,
doctorand al ANMGD, percuţionist al Filarmonicii de Stat

Ansamblul „Couleurs”
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Târgu Mureş, al ansamblului Couleurs şi colaborator al mai
multor orchestre din ţară, care a interpretat o serie de lucrări
scrise de compozitori clujeni pentru el. Fiecare piesă i-a testat
limitele într-un alt mod, iar spectacolul a fost pe măsură. Vocea
umană, datorită Andrei Pătraş şi studentelor sale, a adus la
finalul concertului emoţia care a lipsit pe parcurs.

Prima lucrare din program i-a aparţinut compozitorului
Cristian Bence-Muk. Buried time este un studiu de sunet pentru
un percuţionist şi looper în care interpretul produce sunete prin

intermediul unor instrumente de percuţie mai mult sau mai
puţin convenţionale, după care se înregistrează şi creează
dialoguri cu propriile linii, care se aud fie pe rând, fie
suprapuse. Sunt implicate numeroase instrumente, de la gong,
clopote sau tobe la rainstick şi un pahar cu apă în care se suflă
printr-un pai, iar tehnicile extinse folosite implică rame,
suporturi şi multiple feluri de beţe şi arcuşe.

Áron Török-Gyurkó se foloseşte de asemenea de
înregistrări în lucrarea sa, Mouvementé pentru percuţie
şi electronics, însă în loc să exploreze sonorităţile
instrumentelor, caută să creeze senzaţii prin
manipularea vibraţiilor. Am remarcat un gest aparent
simplu, dar care a avut un rezultat sonor
impresionant: plasarea unor cinele pe suprafaţa
timpanelor şi a tobelor. Operarea instrumentelor şi a
mediului electronic a dat naştere unui nor continuu
de unde care devenea când mai dens, când mai
străveziu, şi din care se desluşeau diverse idei ritmice.
Înregistrările au adus un plus de efecte, însă
instrumentele acustice au fost cele care au transmis
vibraţia către public.

Lucrarea Snowdrops pentru marimbă solo
compusă de Şerban Marcu a venit ca un respiro
timbral după complexitatea sonoră expusă în primele
două lucrări ale serii. Descrisă ca un pastel muzical
care evocă trecerea de la iarnă la primăvară, piesa
începe ca din neant şi aduce nişte gesturi muzicale
iniţial minimaliste care simbolizează ghioceii.
Repetarea lor se transformă treptat din inocentă în obsesivă,
iar discursul devine tot mai tensionat. Odată atins apogeul,
ghioceii îşi recâştigă delicateţea, iar lucrarea se stinge încet, la
fel cum a început. 

Zori pentru percuţie şi bandă a fost compusă de
Alexandru Murariu în memoria compozitorilor Cristian
Misievici şi Cornel Ţăranu, pe care îi onorează prin stil, citate,
alegerea instrumentelor şi a titlului. Cântecul zorilor, parte a
ritualului funebru în mai multe zone geografice, cu origini
precreştine, se cânta dimineaţa de către un grup de femei situat
în afara geamului unde se afla defunctul. Utilizarea cu

predilecţie a clopotelor şi toacei (pe lângă vibrafon, gong, tobă
mare, clopoţei) creează o atmosferă de reculegere, care pe
măsură ce nivelul de dificultate creşte, se apropie de zona
misticului. Un fragment din opusul Lamentaţie şi descătuşare de
Cristian Misievici este redat pe bandă, iar percuţionistul îl
completează, confundându-se cu heterofonia din înregistrare
în apogeul de virtuozitate şi expresivitate al lucrării. 

Momentul este completat de un epilog în care Andra
Pătraş, Ioana Mihai şi Alice Ghile, îmbrăcate în costume

populare şi orientate cu spatele la scenă şi public,
interpretează un astfel de cântec ritual. Acesta a fost
cules din zona Banatului şi se regăseşte în celebrul
volum Rumanian Folk Music al lui Béla Bartók. Prin
acest gest, un recital în care limbajul muzical şi
integrarea mediului electronic par să arate spre viitor,
aduce totodată un omagiu trecutului.

Diana CARDOŞ

MIRRORED, 
concert româno-polonez
Cea de-a patra zi a Festivalului „Meridian” a

găzduit un concert care a onorat colaborarea dintre
catedrele de compoziţie ale Academiei Naţionale de
Muzică „Gheorghe Dima” şi Academiei de Muzică
„Ignacy Jan Paderewski” din Poznań, Polonia.
Programul a inclus lucrări ale compozitorilor clujeni şi

ale celor polonezi, iar interpreţii au fost cadre didactice ale
ANMGD. Concertul, posibil datorită obţinerii unor fonduri de
cercetare ANMGD prin Ministerul Educaţiei şi Cercetării, prin
atenta coordonare a profesorilor Cristian Bence-Muk şi Péter
Kóter, va avea anul viitor un echivalent la Poznań.

Prima lucrare i-a aparţinut compozitorului polonez
Artur Kroschel. Wie ein Regentropfen (Ca o picătură de ploaie)
pentru violă solo a fost interpretată de Francis Gallagher, care

şi-a demonstrat versatilitatea executând toate tehnicile
specifice instrumentului. Schimbul extrem de registre şi
coardele duble au fost principalele elemente utilizate, lucrarea
fiind destul de tehnică, dar nu au lipsit ornamentele şi liniile
cantabile care se potrivesc timbrului violei.

A urmat tot o lucrare pentru un instrument cu coarde,
Gordun pentru violoncel solo de Adrian Pop, interpretată de
Octavian Lup. Denumită după instrumentul gordună, varianta
tradiţională a contrabasului, lucrarea pune violoncelul în
ipostaze prin care ajunge să ţină locul unui întreg trio
transilvan (vioară, denumită „ceteră”, violă sau „braci” şi
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contrabas, „gordună”). Începe cu o ţiitură care uşor se
deformează şi se transformă când în melodia de joc a unei
viori, când în glissandi şi efecte, când într-o linie lirică de doină.
Octavian Lup s-a adaptat tuturor caracterelor impuse,
aducând cu naturaleţe citatele şi transformările lor în sfera
muzicii culte.

Revenind la creaţiile invitaţilor, Bernadette Czumbil a
interpretat trei piese scurte pentru pian reunite de compo-
zitoarea Monika Kędziora sub titlul Caligo (Ceaţă). Cele trei
secţiuni, Sostenuto, Leggier angoscioso şi Sostenuto se folosesc de
pedală şi de motive melodice scurte din registre extreme care
se repetă şi creează texturi mai fine sau mai dense, limbajul
fiind predominant consonant, dar extrem de apăsător în
apogeul de tensiune. Sensibilitatea specifică a pianistei s-a
dovedit a fi compatibilă cu discursul fermecător şi imagistic al
lucrării, întreg momentul fiind plin de emoţie.

Programul a continuat prin a fi îndreptat spre o zonă
mai experimentală odată cu lucrarea Mix Tour pentru vioară şi
pian a compozitorului Şerban Marcu, interpretată de Melinda
Béres şi Edith Horváth. Fără a fi un „studiu tehnicist”, după
cum precizează acesta, mixturile sunt elementul central al
discursului. Atât lucrarea, cât şi ideile sunt construite
asemenea unor arcuri, iar cele două instrumente cântă în
paralel, se întrec şi dialoghează, fiecare tinzând spre
independenţă şi improvizaţie înainte ca mixturile să revină
treptat la stricteţea de la început. Opusul
le-a fost dedicat celor două interprete, care
l-au mai cântat în trecut, ceea ce s-a şi
reflectat în siguranţa lor.

Perechea poloneză a Mix Tour a fost
lucrarea Black and White pentru violoncel
şi pian, compusă de Katarzyna
Taborowska şi interpretată de Ion
Storojenco şi Horea Haplea. Opoziţia
dintre lumea sonoră diatonică a clapelor
albe şi cea pentatonică a clapelor negre
reprezintă fundamentul pe care se
desfăşoară o cursă nebună de imitaţii,
contrapunctări poliritmice şi o multitudine
de efecte (clustere realizate cu întreg braţul
pe claviatură, glissandi şi arpegii
interminabile, scârţâit). Experienţa
compozitoarei în zona muzicii de film şi a
improvizaţiei se reflectă în lucrare prin
motivele uşor de memorat şi pauzele
bruşte, care ţin publicul în suspans pe tot parcursul piesei.
Tempoul mişcat şi dificultatea ridicată au fost constante, dar au
fost o provocare plăcută pentru cei doi interpreţi, care s-au
sincronizat impecabil şi au făcut totul să pară o joacă.

Seara s-a încheiat cu lucrarea Sepulcralis Labyrinthus
pentru trombon şi pian a compozitorului (şi gazdei) Cristian
Bence-Muk, interpreţi Mircea Neamţ-Gilovan şi Veronica
Negreanu. Inspirată din romanul Cimitirul din Praga al lui
Umberto Eco, lucrarea utilizează o serie dodecafonică ce se
încheie cu sunetul de început al transpoziţiei următoare, aceste
variante (şi transformările lor) fiind prezentate cu ajutorul unui
paletar larg de tehnici extinse. Discursul pianului s-a
desfăşurat în principal în registrul grav, unde impresia de
instrument de percuţie este mai puternică, dar şi pe coarde şi
corpul de lemn al instrumentului cu ajutorul unui pieptene, al
unui creion şi al unei pungi. Nici trombonistul, care execută
toate tehnicile specifice, nu este scutit de momentul de
percuţie, recurgând la bătut din picioare şi în pupitru când
epuizează componentele instrumentului.

Programul a fost gândit astfel încât lucrări
asemănătoare să fie alăturate, relevând astfel mici deosebiri
între abordările celor două şcoli de compoziţie, chiar dacă şase
opusuri nu sunt suficiente pentru o comparaţie reală. Totuşi,

principala diferenţă pe care am remarcat-o în cazul acestor
lucrări a fost tehnicitatea mai riguroasă a compozitorilor
clujeni, cei polonezi folosindu-se cu mai multă lejeritate de
melodii şi punând accentul pe atmosfera creată. Oricum,
fiecare lucrare a avut propriul farmec, iar interpretările au fost
toate excepţionale. Sperăm că invitaţii au fost la fel de încântaţi
precum publicul din această seară şi că anul viitor, concertul în
oglindă va fi la fel de reuşit.

Diana CARDOŞ

Timişoara

Ansamblul „ATEM”
Imaginat ca „o călătorie vizuală suprarealistă în

universul interior al Reginei Sonimagicon, concertul
multimedia intitulat „Sonimagicland”, primul din cadrul
Festivalului „Meridian”, ediţia XX, de la Timişoara, a dat
ocazia fiecărui spectator de a se regăsi – într-un fel sau altul –
în diferitele stări emoţionale create cu ajutorul simbiozei dintre
sunet, culoare, mişcare, prin care aceasta „îşi deschide sufletul
către public”.

Oferit de Institutul Cultural Român, proiectul a fost
realizat de Ansamblul „ATEM”, într-o formulă înnoită, cu:

Bogdan Preda – flaut, Cristian Miclea – clarinet, Cristina
Mălăncioiu – vioară, Darius Tereu – violoncel, Genoveva
Brigita Pavel – pian, avându-l ca invitat pe compozitorul
Gabriel Almaşi pentru momentele de live electronics.
Animaţia imersivă, tot mai des folosită în ultimii ani, a fost
realizată de grupul Ordoetchao format din Ioana Buraga şi
Vlad Grigore, doi creatori a căror expertiză acoperă o gamă
largă de arte vizuale şi experimentale, ei reuşind să creeze
imagini din „povestea” stărilor suprarealiste ale Reginei
Sonimagicon.

Scenografia, realizată cu un deosebit simţ estetic de
către Remus Rotaru, a fost spaţiul ideal creat pentru dansul
expresiv al studentei la actorie Roxana Mircea, într-un concept
de mişcare propus de actorul şi regizorul Costa Tovarnisky.

Desigur că, muzica a fost cea care a dat tonul întregului
spectacol, şi aici un aport important l-a avut directorul artistic
al ansamblului „ATEM”, compozitorul Gabriel Mălăncioiu,
care a propus un periplu sonor captivant, adecvat titlului
propus, alcătuit din lucrări ale unor compozitori foarte tineri,
şi foarte talentaţi, dar şi compoziţii ale unor autori deja
consacraţi, cu o muzică care a trecut testul publicului.        

Foarte tânăra compozitoare americană Elise Arancio,
formată la Curtis Institute of Music şi Juilliard School, ne
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propune în lucrarea Elephant Candy (2023) pentru clarinet,
vioară, violoncel şi pian, o lume sonoră foarte contrastantă, cu
schimbări ritmice şi timbrale continue, „creând senzaţia unui
joc efervescent între forţă şi delicateţe”. 

Compozitor, pianist, dirijor şi interpret de jazz, Andrei
Petrache s-a făcut remarcat în viaţa muzicală românească
printr-o activitate muzicală deosebit de apreciată atât de
specialişti, cât şi de public. În acest festival a fost interpretată
lucrarea Up! (2022) pentru clarinet, vioară şi pian care, după
spusele autorului, ne propune un discurs sonor ce urmăreşte
o „conexiune ceva mai atipică între două sentimente
distinctive”, redat prin momente de meditaţie, interiorizare,
pace sau „descătuşare haotică”, păstrând „atmosfera generală
a piesei într-o zonă abstractă”.   

Bernat Pont Anglada, un tânăr compozitor spaniol, este
prezent în acest festival cu lucrarea intitulată Brusc (2022)
pentru clarinet, vioară, violoncel şi pian, o muzică plină de
tensiune în care transpar surprize ritmice şi timbrale care
transformă imprevizibil discursul sonor de la tăcere la o
explozie de energii, sincronizarea discursului fiind deosebit de
provocatoare pentru interpreţi.

Din creaţia Doinei Rotaru, o compozitoare consacrată
pe plan naţional şi internaţional la cele mai importante
festivaluri, a fost interpretată Cellosonata, scrisă în 1978, şi
dedicată violoncelistei Anca Vartolomei. Lucrarea este
compusă într-o singură mişcare având un
material sonor contrastant, a cărui  dezvoltare,
de sorginte modală, este prelucrată variaţional.
Pornind de la motivul iniţial, discursul muzical
alternează între un sunet lung şi o melismă
rapidă, ceea ce i-a dat interpretului Darius Tereu
ocazia de a fi liric-meditativ sau tensionat în
exprimarea sonoră, solistul explorând la
maximum posibilităţile tehnico-expresive ale
instrumentului.  

Lucrarea compozitorului Ciprian Ion,
Pseudo-romantic (2023) pentru flaut, clarinet,
vioară şi pian este o reflecţie contemporană
asupra muzicii romantice, discursul muzical, plin
de contraste, uneori de o ironie fină, combină
rigoarea cu libertatea expresivă specifică
limbajului de secol 19.

Lejeritatea scriiturii, rafinamentul şi
poezia sonoră îl desemnează pe compozitorul
italian Salvatore Sciarrino drept unul dintre cei
mai importanţi artişti ai timpurilor noastre, un
inovator în domeniul timbrului muzical, fapt
dovedit cu prisosinţă de Cristian Miclea în interpretarea
lucrării Let me die before I wake (1982) pentru clarinet.

Gabriel Almaşi - compozitor, pedagog şi aviator - ne-a
invitat  la „o explorare muzicală a cotidianului”, asemenea
titlului propus: Structural variations in domestic mechanisms
pentru flaut, clarinet, vioară, violoncel, pian şi electronics, în
care cele trei mişcări (a II-a şi a III-a scrise la comandă pentru
acest festival, 2025) intitulate Case study 1: The Hinge, Case study
2: Driftwing Magical Dragon User Manual**, Case Study 3: Haptic
Mouse / Scroll**, reprezintă, fiecare, câte „un studiu de caz
asupra unui sunet sau gest recognoscibil”, desfăşurat liber, ca
într-o poveste, asemenea stărilor de zi cu zi trăite de orişicine.

Ansamblul „ATEM” este deja o voce distinctă în
peisajul cultural al ţării, dar, trebuie să mărturisesc, cu
entuziasm şi bucurie, că fiecare nouă apariţie a acestor
muzicieni m-a surprins prin seriozitatea cu care abordează
lucrări deosebit de dificile, de asemenea, prin repertoriul
divers şi atractiv, interpretarea plină de profesionalism şi, nu
în ultimul rând, tenacitatea cu care continuă să educe publicul
timişorean în direcţia muzicii noi, cea a vremurilor noastre. 

Ani-Rafaela CARABENCIOV

Bassonic Landscape, 
concert electroacustic

În ambianţa artistică oferită de Mansarda Facultăţii de
Arte şi Design din Timişoara, cel de-al doilea concert al
Festivalului „Meridian” din oraşul de pe Bega a avut o notă
aparte prin tema inedită propusă, „Bassonic Landscape”,
concert electroacustic, care l-a avut în prim plan pe solistul
Arthur Balogh la contrabas, secondat de compozitorul Gabriel
Almaşi în momentele de improvizaţie conţinând live
electronics.

Costa Tovarnisky a asigurat regia şi coregrafia
spectacolului, coordonând mişcarea scenică a studentelor din
anul IV actorie de la Facultatea de  Muzică şi Teatru din
Timişoara: Roxana Mircea, Andra Luntraşu şi Alexandra
Resteman, ţinutele acestora fiind creaţii realizate pentru
colecţia colectivă Undercover de la disciplina Design
Vestimentar-Compoziţie de către Moldovan Narcisa, Firan
Loredana şi Andra Ichim (studente în anul III la Facultatea de
Arte şi Design) sub coordonarea conf. univ. dr. Cristina Lazăr.
Scenografia, inspirat realizată, a aparţinut artistului Remus
Rotaru.

În deschidere, am audiat piesa compozitorului Gabriel
Mălăncioiu – Curly myths (2023) din ciclul Musiventurous,

pentru contrabas solo. Lucrarea, compusă în 5 părţi având
titluri sugestive (1. Artemis Called Miss Glissando, doesn’t Like the
Allargando; 2. Snorkeling with Hefaistos; 3. Hercules’ Kalimba; 4.
Afrodita’s Secret: Bio Harmonics Scrub; 5. Dionisos Loves Burritos),
prezintă un discurs plin de umor, care îl familiarizează pe
interpret cu anumite dificultăţi tehnice, precum glissando-uri,
tremolo-uri, triluri, pizzicato-uri mai neobişnuite sau sunete
armonice, „transformându-le în expresii ale unor personaje
mitologice cu trăsături omeneşti, nu perfecte”. 

A urmat lucrarea Mingus - Live in the Underworld pentru
contrabas şi narator, pe un text de John Chenault, care a fost
prezentată în primă audiţie românească, în rolul naratorului
evoluând actorul Costa Tovarnisky. Scrisă de Frank Proto,
compozitor şi basist american, format de profesorii Fred
Zimmermann şi David Walter, acesta a avut un impact imens
asupra lumii contrabasului. Proto a cântat şi a compus pentru
diverse ansambluri şi solişti, inclusiv Dave Brubeck, Duke
Ellington, Ruggiero Ricci şi alţii. O adevărată provocare pentru
interpret datorită dificultăţilor tehnice, piesa este un omagiu
adus lui Charles Mingus, legendarul contrabasist şi
compozitor. Discursul muzical al piesei îmbină elemente de
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jazz, blues, improvizaţie liberă, cu elemente ale unui limbaj
clasic, muzica fiind într-o continuă alternanţă cu textul recitat,
construind astfel un dialog dramatic de o intensitate crescândă. 

Inspirată din volumul „Voices from Chernobyl” al
Svetlanei Alexievici, lucrarea Irinei Perneş a fost prezentată în
primă audiţie absolută cu ocazia acestui festival, ea fiind
dedicată lui Arthur Balogh. Intitulată Monologue on walking
ashes and the talking dust (2025) pentru contrabas şi bandă, în
cele trei secţiuni ale piesei – Death, Between Worlds şi
Rejoice/Reborn – autoarea „propune o călătorie sonoră de la
tăcerea fragilă la strigătul disperării” valorificând timbral
tehnicile extinse ale instrumentului, care se îmbină cu banda
preînregistrată în care apar evocări ale unui dezastru nuclear.

În contrast cu dramatica piesă a tinerei compozitoare
românce, a urmat una dintre cele mai cântate şi pline de umor
piese ale compozitorului Tom Johnson, Failing pentru contrabas
solo, prezentată în primă audiţie românească de către Arthur
Balogh. Tom Johnson a fost elevul lui Morton Feldman şi bun
prieten cu John Cage, fiind socotit astăzi unul dintre pionierii
muzicii minimaliste americane. Dificultatea piesei constă în
faptul că muzicianul trebuie să comenteze piesa în timp ce o
interpretează şi să explice paradoxul conform căruia
interpretarea este menită să eşueze, dar este sortită succesului
dacă într-adevăr reuşeşte.

Cu Respiraţii şi improvizaţii (2025) pentru contrabas şi
electronics (p.a.a.), Arthur Balogh & Gabriel Almaşi şi-au dat
frâu liber imaginaţiei realizând momente pline de inspiraţie
improvizatorică pe care le-au intercalat între celelalte piese din
program.

Despre interpretarea lui Arthur Balogh, numai cuvinte
de laudă, acest solist stăpânind excelent tehnica contrabasului,
reliefată în momentele de virtuozitate excepţională, dar şi în cele
în care muzicianul a dat dovadă de o expresivitate plină de
bogăţie timbrală, el ştiind să exploateze cu succes  toate resursele
instrumentului. A fost o seară reuşită, care ne-a făcut să zâmbim,
pe de o parte, în acelaşi timp îndemnându-ne, în anumite
momente, să reflectăm la zbuciumul lumii în care trăim.

Ani-Rafaela CARABENCIOV

Iaşi

În oglinda Reginei Sonimagicon –
cronica unei deschideri sincronizate

Deschiderea ediţiei aniversare a Festivalului
Internaţional „Meridian” – ajuns la impresionanta vârstă de

douăzeci de ani – a adus Iaşul într-o simultaneitate artistică rar
întâlnită: patru oraşe ale ţării au inaugurat în acelaşi moment
tema Sonimagicon, un concept dedicat metamorfozei dintre
sunet şi imagine – un gest care, dincolo de sincronizare
simbolică, confirmă statutul festivalului ca nucleu de iradiere
al muzicii contemporane din România, cu rezonanţe
internaţionale. Anul acesta, accentul cade pe dialogul dintre
percepţie şi imaginar, „Meridian” propunându-se drept un
adevărat spaţiu de traversare între lumi sonore, vizuale şi
conceptuale – un teritoriu în care fiecare oraş-partener
participă la aceeaşi „respiraţie culturală”.

Organizat de Uniunea Compozitorilor şi Muzicologilor
din România prin SNR-SIMC, „Meridian” este – de două
decenii – unul dintre puţinele spaţii în care limbajele muzicii
noi capătă vizibilitate instituţională solidă. Sub direcţia artistică
a compozitoarei Diana Rotaru, festivalul îşi reafirmă vocaţia
de laborator estetic: un loc în care tradiţia, avangarda,
tehnologia şi imaginarul poetic coexistă fără a se anula, într-o
atmosferă de libertate stilistică tot mai necesară pe scena
actuală. În acest context, Diana Rotaru subliniază adesea că
Meridian nu este doar un festival, ci o „zonă de trecere”, un
portal către diversitatea vocilor contemporane – o declaraţie
care explică de ce seria este urmărită constant şi de creatori din
străinătate.

La Iaşi, evenimentul Sonimagicland a fost însoţit de
identitatea vizuală creată de studioul Ordoetchao – o lume
grafică fluidă, în continuă mişcare, în care contururile se
dizolvă şi reapar ca într-o respiraţie comună cu muzica. Stilul
lor – oniric, pulsatoriu, uşor hipnotic – a devenit un filtru prin
care spectatorul a fost invitat să perceapă sunetul ca lumină şi
imaginea ca ritm interior. Artiştii vizuali vorbesc despre
„imagini care nu ilustrează, ci respiră”, despre forme care se
nasc din vibraţie, nu din contur – o estetică ce a amplificat
caracterul imersiv al recitalului.

„Pro Musica Academica” – un cvintet care respiră ca un
organism unic. În centrul serii s-a aflat ansamblul ieşean „Pro
Musica Academica”, format din Daniel Paicu, Zaharia Hojbotă,
Emilian Clipa, Costel Enea şi Bogdan Alexandru Irina. Cele
cinci clarinete „sună” ca un singur corp sonor, capabil de cu-
lori şi registre surprinzătoare, de la luminozitatea acută până
la masivitatea cu vibraţie gravă. Ne-a oferit o interpretare ma-
tură, de o rigoare discretă, în care tehnica pare să fi dispărut în
favoarea expresiei pure. Ansamblul a confirmat încă o dată sta-
tutul său de promotor al repertoriului contemporan, fiind prin-
tre puţinele formaţii care cultivă constant scriitura pentru
clarinet în formaţia de cvintet. Programul – variat, echilibrat şi
inteligent construit – a adus în faţa publicului patru direcţii ale
muzicii contemporane: meditaţia poetică, nostalgia abstracti-

zată, folclorul reinventat şi energia expe-
rimentală.

Lucrarea compozitoarei britanico-
americane Fran Griffin – Once They Were
Birds propune o poetică a zborului fără
zbor: trei secţiuni care sugerează mişcări
de aripi întrerupte, fragmente de
memorie şi un aer ce pare să păstreze
urmele unor creaturi dispărute.
Structura este progresivă, de la un
tremur interior până la o linişte care
păstrează vibraţia nevăzută a aripilor.
Clarinetiştii au redat cu fineţe contrastele
– pulsaţia neliniştită, respiraţia largă şi
apoi calmul final, ca o urmă invizibilă pe
cer.

În piesa Dor, compozitorul Paul
Pintilie explorează tensiunea afectivă în
forme minimal gestuale. Lucrarea
respiră într-o tensiune discretă, reţinută,
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construită din motive scurte, rafinate, care se caută se
intersectează, se transformă şi se regăsesc. „Dorul” se simte
aici ca un spaţiu suspendat, un echilibru între apropiere şi
distanţă, un spaţiu intermediar între pierdere şi căutare. În
contrapunct, lucrarea Cântă corbul din cimpoi a adus o energie
ludică, un fel de poveste sonoră cu inflexiuni folclorice filtrate
printr-un umor subtil, lăsând clarinetului libertatea de a deveni
pe rând instrument arhaic, narator şi personaj teatral.

Rezonanţele Roxanei Pepelea au, structural, o arhitectură
circulară, în care începutul şi finalul se reflectă reciproc.
Secţiunile se oglindesc, se răsucesc şi suprapun, sugerând o
incantaţie sonoră. Folclorul – deşi prezent prin sugestie – nu
devine niciodată evident, fiind mai degrabă filtrat printr-o
sensibilitate modernă, printr-o heterofonie care permite
fiecărui instrument să respire individual. Sonorităţile sunt
rafinate, iar ansamblul a găsit exact acel echilibru dificil dintre
claritatea texturală şi densitatea expresivă, creând impresia
unui spaţiu ritualic în care timpul se dilată.

În Hakken, Sebastian Androne-Nakanishi porneşte de la
o dublă identitate semantică – revelaţie şi ritm sacadat – pe care
o transpune într-un mecanism sonor viu, alcătuit din
impulsuri, ciocniri, opriri şi relansări neaşteptate. 

Clarinetul devine un instrument al contrastelor – liric
într-o clipă şi aproape percusiv în următoarea, „Pro Musica
Academica” valorificând tensiunea internă a piesei cu o
precizie controlată exemplar.

Sonorităţi Fauviste, aparţinând compozitorului Ciprian
Andrei Ion aduce în prim-plan un gest sonor pictural, în care
intensitatea culorii devine principiu compoziţional, fiind un
caleidoscop al contrastelor: disonanţe aspre, ritmuri asimetrice
şi linii melodice incisive, toate integrate într-o arhitectură
inspirată din libertatea cromatică a fovismului. Clarinetele sunt
tratate ca pensule expresioniste, ansamblul „Pro Musica
Academica” oferind o interpretare energică şi păstrând
echilibrul dintre exuberanţă şi rigoare. Lucrarea a închis
programul cu un dinamism tonic, ca o explozie finală de
lumină în paleta serii.

În ansamblu, recitalul ieşean a reuşit să concentreze
esenţa temei Sonimagicon: interacţiunea dintre imaginaţia
vizuală şi arhitectura sonoră, dintre vibraţia grafică şi cea
acustică. A fost o demonstraţie a modului în care ediţia
aniversară „Meridian” îşi asumă continuitatea unei tradiţii şi
curajul de a propune direcţii noi. Astfel, s-a relevat încă o dată
că „Meridian” depăşeşte statutul de festival, devenind o
dimensiune a convergenţei artistice între compozitori,
interpreţi, artişti vizuali şi public – o deschidere densă,
coerentă şi inspirată, în care sunetul şi imaginea au funcţionat
ca doi parteneri de scenă. 

Cvintetul „Pro Musica Academica” a oferit
o interpretare de înaltă ţinută, iar selecţia
repertorială a confirmat vitalitatea şi pluralitatea
muzicii contemporane româneşti – un început de
ediţie aniversară, care priveşte spre trecut cu
respect, dar, mai ales, spre un viitor imaginativ şi
luminos.

Diana-Beatrice ANDRON

Puzzle sonor
A doua serată din cadrul Festivalului

Internaţional „Meridian” desfăşurat la Iaşi a avut
loc în frumoasa sală „Henri Coandă” a Palatului
Culturii, edificiu al istoriei ieşene. Artiştii-gazdă,
în persoanele flautistei Carla Maria Stoleru şi a
pianistului Luca Toncian, au pregătit un recital cu
pagini de o deosebită prospeţime, marcând cu
succes spiritul contemporan! Programul, conceput

sub titlul Puzzle, a fost alcătuit din cinci lucrări semnate de cinci
compozitori, create, cu o singură excepţie, în secolul curent.
Diversitatea stilistică şi timbrală au unit piesele ca într-un
mănunchi, conturând imaginea sugestivă a unui puzzle sonor.
Spectatorii au avut ocazia de a asculta flautul şi pianul atât în
ipostază duo, cât şi în versiunea solo, bucurându-se astfel de o

parte din darurile infinite şi bogate ale muzicii. Recitalul însuşi,
prin structura în care a fost conceput din punct de vedere al
alăturărilor timbrale, s-a desfăşurat într-o manieră ce trimite
la forma tristrofică: în prima şi ultima parte au fost cântate
piesele pentru flaut şi pian, iar în secţiunea mediană, cele
pentru instrument solo.

Flautista Carla-Maria Stoleru este unul dintre interpreţii
cu o activitate constantă, desfăşurată preponderent în
Bucureşti. Energia şi calităţile ei de muzician sunt împărtăşite
cu generozitate în evenimentele Filarmonicii „George Enescu”,
ale Orchestrei de Cameră Radio, ale Orchestrei Române de
Tineret şi ale ansamblurilor „Camerata Regală”, „Virtuozii” şi
„devotioModerna”. Pianistul Luca Toncian a venit pe scena
ieşeană din Cluj-Napoca, oraş care, alături de „Mozarteum”-ul
din Salzburg, şi-a pus amprenta asupra personalităţii sale
artistice. În afara recitalurilor solo şi a proiectelor camerale,
Luca Toncian a urcat pe scenă de-a lungul timpului alături de

Carla Antonesei 
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orchestre importante precum cele din Bangkok, Cluj, Berlin şi
Bad Reichenhaller.

Lucrările selectate pentru concertul din 3 noiembrie au
alcătuit un program interesant, cu accent pronunţat pe
literatura muzicală modernă şi contemporană. Prima piesă
cântată, cea care a oferit şi titlul concertului, este semnată de
Cristian Bence-Muk: Puzzle pentru flaut şi pian, compusă în
2012. Lucrarea este caracteristică limbajului rafinat al
compozitorului clujean. Ascultând piesa, am avut ocazia de a
remarca versatilitatea flautului, pusă în valoare prin varietatea
tehnicilor utilizate în partitură. Puzzle explorează dialogul
subtil dintre flaut şi pian, construit pe motive fragmentare, ca
nişte piese sonore asamblate într-o imagine muzicală coerentă.
Texturile transparente şi ritmica mobilă sugerează o
permanentă căutare şi reconstrucţie – o meditaţie sonoră
asupra ideii de unitate în diversitate. Dovedind o comunicare
eficientă, cei doi instrumentişti au conturat cu măiestrie
efectele sonore marcate de disonanţele sugestive ale
hexatoniilor, pe care compozitorul le lansează de la un
instrument la celălalt.

După această lucrare, câţiva paşi înapoi în timp ne-au
condus la Paul Hindemith cu Suite 1922, op. 26 pentru pian solo.
Partitură emblematică a modernismului german interbelic, lu-
crarea se concretizează într-un mozaic
de forme inspirate din dansurile epocii
(Shimmy, Boston, Ragtime), dar tratate cu
o ironie constructivă specifică lui Hin-
demith. Interpretarea pianistică a evi-
denţiat scriitura percusivă, cu accente
energice, cu sarcasm şi prezenţă ritmică.
Cele cinci părţi au căpătat sub mâinile
lui Luca Toncian aspectul unei înlăn-
ţuiri naturale, organice, cu potenţial
dramatic.

Tot în mini-secţiunea solo, în
completarea programului a venit Sonata
nr. 10 pentru flaut solo, op. 10 de Dan
Voiculescu, datată 2009; o nouă ocazie
pentru public de a se delecta cu
frumuseţea inegalabilă a timbrului
acestui instrument. Lucrarea intens
expresivă continuă interesul
compozitorului pentru structuri
arhetipale şi exprimări concentrate.
Flautul s-a exprimat aproape ca o voce
umană, explorând registrul emoţional
de la liric la tensionat, într-un discurs
dens, de o claritate formală remarcabilă. Carla Stoleru ne-a
purtat cu instrumentul ei prin desişuri şi luminişuri, prin
peisaje senine sau ceţoase, oferind publicului o interpretare
lesne de interiorizat.

Din creaţia Doinei Rotaru am ascultat Dragonfly (2000)
pentru flaut piccolo, o piesă delicată şi virtuoasă, ce evocă prin
gesturi rapide şi timbruri luminoase zborul capricios al insectei
care i-a inspirat titlul. De o deosebită expresivitate, piesa
libelulei este una dintre lucrările definitorii ale Doinei Rotaru,
maestră a scriiturii pentru flaut, unde respiraţia devine poezie,
iar mişcarea, reflex sonor al naturii. Într-un perpetuu ascensio-
descensio, piesa a fost interpretată cu lejeritate şi fluiditate
remarcabile, fără a tăia din tensiunea scriiturii, ceea ce pentru
ascultător a fost un real spectacol sonor.

Concertul s-a încheiat cu Pastorale Cynique de Dan
Dediu pentru flaut şi pian, piesă compusă în 2001. Un titlu
paradoxal care sintetizează perfect spiritul ironic şi sofisticat
al compozitorului. Pastorale Cynique juxtapune pastoralul-idilic
cu o energie urbană şi ludică, aproape teatrală, o imagine
sonoră de o creativitate aparte specifică lui Dan Dediu şi de
care nu se dezminte. Dialogul dintre flaut şi pian oscilează între

lirism şi sarcasm, într-un joc rafinat de contraste. La încheierea
piesei publicul şi-a exprimat în mod convingător admiraţia
pentru această muzică nouă, oferită de interpreţi cu multă
generozitate.

Un concert pe cât de bine gândit, pe atât de provocator
pentru ascultători şi, categoric, pentru interpreţi, care au oferit
Palatului Culturii, într-o zi mohorâtă de toamnă, straiele
colorate ale muzicii contemporane. Publicul prezent nu a reuşit
să umple sala, ceea ce poate însemna, probabil, că muzica
modernă şi contemporană încă nu a ajuns să fie suficient
înţeleasă. Totuşi, ceea ce mi-a păstrat speranţa vie a fost reacţia
celor prezenţi, care a oglindit din plin impresia împlinirii,
oferită de o experienţă sonoră memorabilă!

Ligia FĂRCĂŞEL

Lucian Blaga 130
Concertul cameral din cadrul Festivalului „Meridian”

din data de 4 noiembrie 2025 de la Iaşi seară a fost organizat de
Universitatea Naţională de Arte „George Enescu” din Iaşi în
parteneriat cu Uniunea Compozitorilor şi Muzicologilor din
România, cu sprijinul CNFIS şi al Ministerului Educaţiei. Sub
semnul aniversării a 130 de ani de la naşterea lui Lucian Blaga,

programul a propus o întâlnire între poezie şi sunet, filosofie
şi muzică, între tendinţa reflexivă a spiritului ancestral de pe
meleagurile româneşti şi expresia contemporană a artei
componistice. 

Lucrările incluse în program, toate în primă audiţie
absolută, aparţin unor compozitori români ai generaţiei
actuale, fiecare partitură explorând diferite zone ale
universului blagian, din perspectiva tăcerii, luminii,
misterului, transpuse în sonorităţi de o sensibilitate rafinată,
elevată.

A interpretat Ansamblul ieşean de muzică contem-
porană „TimbrIS”, fondat în anul 2023, care s-a afirmat în
rândul formaţiilor reprezentative din România dedicate
promovării creaţiei muzicale de actualitate, urmărind
diversitatea repertorială şi deschiderea spre limbaje sonore
eterogene. În cadrul concertului din Festivalul „Meridian”, au
interpretat Andrei Enoiu (pian), Bogdan Onofrei (vioară),
Carla Antonesei (flaut), Zaharia Hojbotă (clarinet), Andreea
Cucu-Burda (oboi), Clara Lupaşcu (violoncel), Ioana Ailenei
(percuţie), ansamblul fiind coordonat de Emanuela Izabela
Vieriu (dirijor şi compozitor). Activitatea sa universitară
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îmbină preocupări variate, vizând explorarea interacţiunii
dintre muzică şi imagine, precum şi analiza funcţiei
tehnologiei în compoziţiile actuale. 

Prima lucrare audiată a fost Colind de Alexandru Ştefan
Murariu, destinată unui ansamblu alcătuit din oboi, clarinet,
vibrafon şi violoncel. Colindul este inspirat din poezia
omonimă a lui Lucian Blaga, inclusă în volumul „La cumpăna
apelor” (1933) şi din universul sonor al Caietului de colinde
pentru pian de Béla Bartók. Această dublă sursă – literară şi
muzicală – a generat o textură sonoră de o subtilă complexitate,
în care timbrurile eclectice ale ansamblului se împletesc
într-o polifonie densă, dar reţinută, învăluită într-o
atmosferă de reverie şi contemplaţie. În ceea ce priveşte
raportarea la sursele vizate, lucrarea evocă ecouri
arhaice, disipate în reluări variaţionale şi contexte
transformate, iar discursul se desfăşoară ca o respiraţie
lentă, în care fiecare demers sonor pare o invocare a
luminii. Compoziţia poate fi interpretată şi ca o
meditaţie muzicală asupra misterului (re)naşterii, nu în
sens creştin, ci metafizic, blagian, simbolizând trecerea
dintre tăcere şi rostire.

A urmat o compoziţie semnată de Gabriel
Mălăncioiu, Lumina pentru flaut, oboi, clarinet, vioară,
violoncel, pian şi percuţie, inspirată dintr-un fragment din
poemul „Stalactita” de L. Blaga, în care picături de
lumină şi stropi de pace cad necontenit şi se
impregnează în fiinţă. Compozitorul transfigurează
această metaforă poetică într-un discurs sonor al cărui
principiu constructiv este dat de complementaritatea
dintre lumină şi întuneric, prima câştigând în
intensitate prin contrastele timbrale cu zonele mai
dense şi încărcate, iar liniştea dobândeşte forţă tocmai
prin alăturarea cu mişcarea şi tensiunea. Scriitura
lucrării se caracterizează prin sensibilitate lirică,
rarefieri delicate şi aglomerări de atacuri sau linii
sonore, dând naştere unui discurs în care lumina
străbate prin zonele obscure, sumbre, abisale,
dobândind strălucire printre umbrele care o definesc.

Liniştea lui Blaga, semnată de Robert-Dumitru
Burcă a propus o meditaţie sonoră asupra poemului
„Linişte” (1919) scris în perioada de după Marea Unire,
fiind destinată asocierii timbrale între flaut piccolo, corn
englez, clarinet, vioară, violoncel, pian şi percuţie. Piesa
transpune în plan muzical raportul dilematic dintre
pacea spirituală şi memoria istorică, transformând
tăcerea în principiu generator de expresie artistică.
Compozitorul şi-a imaginat o suită de peisaje sonore şi
culori timbrale ce evocă simbolic provinciile româneşti
reunite, fiecare fiind sugerată prin inflexiuni melodice şi
gesturi ritmice inspirate din specificul folcloric local. Textura
instrumentală se construieşte pe alternanţa dintre sonorităţi
arhaice şi nuanţe camerale rafinate: oscilaţiile rapide ale
flautului piccolo, alăturate inserţiilor lăutăreşti ale cordofonelor,
aluziilor către instrumente tradiţionale sugerate prin cornul
englez, clarinet, pian şi intervenţiilor ritmice ale percuţiei,
conturează o atmosferă arhaică, de o sacralitate intrinsecă. 

AestIS de Mihai Murariu a fost scrisă pentru flaut,
clarinet, vioară, violoncel, pian şi percuţie, având ca punct de
plecare poezia „Vară” de L. Blaga. Titlul sintetizează spiritul
ludic, autoreferenţial al piesei, fiind un joc de cuvinte între
latinescul aestas („vară”) şi numele ansamblului „TimbrIS” sau
oraşul Iaşi, însă nu urmăreşte o ilustrare literală a acestui
anotimp, ci oferă o viziune simbolică asupra imaginilor poetice
pe care versurile le exprimă. Lucrarea debutează cu un citat
din Vara lui Antonio Vivaldi, reconfigurat timbral, având o
scriitură diafană şi un efect de sonoritate ce ilustrează peisajul
static generat de căldura toridă a verii blagiene, transfigurată

într-un exerciţiu de luciditate estetică. Alternanţele subtile
dintre apropiere şi distanţare, mişcare şi lentoare, sunet şi
tăcere, conferă reveriei o conştientizare raţională prin agilitatea
spiritului critic – o veritabilă joie d’esprit a artei componistice
contemporane –.

Concertul s-a încheiat cu lucrarea The Veil compusă de
George Denis Ardelean, compozitor român de origine bulgară,
născut la Timişoara, care aparţine unei generaţii de creatori
preocupaţi de interferenţele dintre muzica de concert şi
dimensiunea cinematografică a sunetului. Scrisă pentru

Ansamblul „TimbrIS”, The Veil (Vălul) se apropie de gândirea
filozofică a lui L. Blaga prin ideea de „cenzură transcendentă”
– titlul celui de-al treilea volum din „Trilogia Cunoaşterii” –.
Compozitorul a transpus sonor tensiunea dintre dorinţa de a
pătrunde misterele de nepătruns ale lumii şi conştientizarea
imposibilităţii ca acestea să fie devoalate.Texturile
instrumentale delicate au evocat o lume aflată în zona de
frontieră dintre clar şi obscur, unde fiecare gest sonor putea fi
perceput ca o tentativă de a trece prin vălul ce desparte
cunoaşterea de taină. Alternanţa timbrală dintre suflători,
cordofone şi pian sugerează dinamica interiorizată a căutării,
iar temele romantice însoţite acompaniamentul deosebit de
liric al pianului se apropie de tandreţea expresivă a celebrului
interludiu din opera Thaïs de Jules Massenet, „Méditation”.
Astfel, lucrarea nu oferă răspunsuri, ci propune o experienţă
de audiţie generatoare de lumină interioară. (Acelaşi concert a
mai avut loc în cadrul Festivalului „Meridian” şi la Cluj-
Napoca pe 5.XI, dar şi la Timişoara pe 7.XI – n. red.)

Mihaela-Georgiana BALAN
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Lauri
Premiile de excelenţă 
ale revistelor UCMR

În 2025, revista „Muzica” a Uniunii Compozitorilor şi
Muzicologilor din România a acordat premiul său anual de
excelenţă, studiului de muzicologie intitulat „Cum circulă
ideile componistice în regimuri totalitare. Mic studiu de caz:
URSS-România” ce îi aparţine doamnei Valentina Sandu-
Dediu. Autoarea este un nume binecunoscut al muzicologiei
româneşti, profesor la Universitatea Naţională de Muzică din
Bucureşti (unde predă din 1993) şi, din 2014, rector al
Institutului de Studii Avansate „New Europe College”.
Laureată cu Premiul „Academiei Române” (1997), Premii ale
Uniunii Compozitorilor şi Muzicologilor din România (1998,
2010, 2014, 2017, 2020), ale Fundaţiei Ernst von Siemens,
München (1998, 2000, 2004), Valentina Sandu-Dediu a fost
distinsă în 2008 cu Premiul Academiei de Ştiinţe Berlin-
Brandenburg, acordat de Peregrinus-Stiftung. A publicat
studii şi articole în România, Polonia, Serbia, Ungaria,
Germania, SUA, Marea Britanie, Franţa. De asemenea,
semnează volume de muzicologie apărute la Editura
Muzicală, Editura Didactică şi Pedagogică, Humanitas –
Bucureşti şi la PFAU – Saarbrücken, cu accent pus pe muzica
românească postbelică, pe stilistică şi retorică muzicală.
Studiul său premiat de revista „Muzica” (publicat în numărul

1/2025) provoacă o privire comparativă asupra istoriei
instituţionale şi parcursului individual al muzicienilor din
URSS şi din România în a doua jumătate a secolului XX.
Autoarea pune în discuţie multe asemănări care sunt încă
neglijate, referindu-se la realismul socialist şi uniunile de
creaţie, la muzicologia plasată pe drumul mitologizărilor şi al
naţionalismului, trasând o posibilă paralelă între şase
„compozitori neoficiali” sovietici şi şase compozitori români
contemporani lor. (Red.)

Colaborator constant al revistei „Actualitatea Muzicală”,
muzicologul Andra Apostu a semnat în ultimii 15 ani
numeroase cronici de concert, interviuri, articole şi nu numai,
construind în timp o voce critică matură, credibilă şi
documentată în domeniul jurnalismului cultural românesc. Cu
o pregătire muzicologică realizată la Universitatea Naţională
de Muzică Bucureşti sub îndrumarea prof. univ. dr. Mihai
Cosma şi  finalizată cu titlul de Doctor în Muzică în anul 2014,
Andra Apostu şi-a consolidat profilul profesional             printr-
o abordare analitică riguroasă, dublată de o sensibilitate literară
distinctă. Textele sale se remarcă prin capacitatea de a surprinde
atât arhitectura interioară a unei lucrări, cât şi nuanţele
interpretative ale artiştilor, fără a pierde din vedere contextul
estetic şi cultural în care acestea se înscriu. Printr-un limbaj clar,
expresiv şi prin recurgerea constantă la documentare solidă, ea

reuşeşte să ofere cititorilor nu doar relatări ale unor evenimente,
ci veritabile instrumente de înţelegere a fenomenului muzical.
Din 2015 este redactor al revistei „Muzica” a Uniunii
Compozitorilor şi Muzicologilor din România, contribuind la
promovarea creaţiei contemporane şi la cultivarea unui spaţiu
de dialog între compozitori, interpreţi şi public. 

În paralel cu activitatea de critic muzical, Andra
Apostu este de 13 ani profesor de studii teoretice la Colegiul
Naţional de Muzică „George Enescu” Bucureşti, având un
rol activ în formarea noilor generaţii de muzicieni. Din anul
2023 activează ca inspector de specialitate Arte în cadrul
Inspectoratului Şcolar al Municipiului Bucureşti, rol prin
care sprijină dezvoltarea programelor educaţionale. În trecut
a ocupat postul de asistent cercetător în cadrul U.N.M.B.,
unde a participat la organizarea şi derularea unor proiecte
culturale de anvergură, atât pe plan naţional cât şi
internaţional. (Diana MURĂŞAN-REBAC)

Colaboratorul nostru permanent Doru Ionescu este
unul din numele cele mai apreciate din peisajul publicisticii
rock şi folk, comentând fenomenele şi evenimentele acestor
genuri de peste trei decenii. Ucenicia, ca să spunem aşa, şi-a
făcut-o alături de fostul nostru coleg, regretatul Florin-Silviu
Ursulescu, în juriile tuturor festivalurilor de profil din ţară,
pentru ca la moartea acestuia să preia, firesc, rubricile de
specialitate ale revistei „Actualitatea Muzicală”. În anii 90 a
fost realizatorul Programului Radio, între timp dispărut,
pentru ca apoi să devină realizator, prezentator şi producător
al unor apreciate emisiuni la TVR, cum ar fi „Destine ca-n
filme” sau „Remix”. În emisiunile TV de care se ocupă, ca şi

în articolele din revista „Actualitatea Muzicală”, reuşeşte să
identifice, scotocind cu migală în arhivele postului public de
televiziune, documente şi filmări ale celor mai importanţi
compozitori şi interpreţi din deceniile trecute. (Octavian
URSULESCU)
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Recital-eveniment
În 9 noiembrie 2025, pianistul Viniciu Moroianu a

prezentat pe scena Sălii Mari a Ateneului Român capodopera
lui Johann Sebastian Bach – Variaţiunile Goldberg BWV 988
(elaborată în anul 1742). Distinsul interpret a studiat pianul
cu apreciaţii pedagogi  Marta Paladi şi Gabriel Amiraş şi a
beneficiat de îndrumarea maeştrilor Constantin Bugeanu,
Pascal Bentoiu şi Doru Popovici. De-a lungul carierei sale
prodigioase a obţinut premii importante la concursuri
internaţionale din Franţa („Guilde française des artistes
solistes”, 1979) şi Bucureşti („George Enescu”, ediţia 1991); în
calitate de solist a colaborat cu toate orchestrele  filarmonice
româneşti, dar şi cu ansambluri simfonice reprezentative din
Marea Britanie, Elveţia, Austria, Bulgaria şi Republica
Moldova. A participat la numeroase festivaluri
internaţionale organizate în România: „George Enescu” şi
„Dinu Lipatti”, în Slovacia, Austria, Costa Rica, Republica
Moldova, Franţa. A realizat turnee de succes în Grecia,
Ungaria, Bulgaria, Ucraina, Franţa, Italia, Germania,
Moldova, Spania, Belgia, Danemarca, Luxemburg, Elveţia,
Suedia. Este apreciat  pentru colaborările excepţionale în
calitate de membru în duo-uri camerale alături de muzicieni
valoroşi precum: Mioara Moroianu, Dan Cavassi, Eduard

Tumagian, Leontina Văduva, Georgeta Stoleriu, George
Crăsnaru. Distinsul pianist deţine o discografie impresio-
nantă la Radio, Televiziune şi la Electrecord, cuprinzând
numeroase lucrări din repertoriul universal şi românesc. 

Printre realizările artistice notabile menţionăm
transmisiile în direct ale concertelor sale la Radio Bartók
Budapesta (1995), înregistrarea din concert la „Agora” –
Grecia (1998), înregistrarea Sonatelor pentru pian şi violoncel
de J. Brahms alături de Attila Szekely. Repertoriul său vast
cuprinde integrala Concertelor pentru pian, a Sonatelor pentru
vioară şi pian şi a Sonatelor pentru violoncel şi pian de
Beethoven. În 2005 a obţinut înaltul titlu de doctor în muzică
cu teza: „Două secole de gândire componistică reflectate în
creaţia pentru pian solo a lui Dinu Lipatti” (pe care a
înregistrat-o în premieră mondială la Casa Artelor „Dinu
Lipatti” în 2019). Maestrul Viniciu Moroianu este profesor
universitar doctor la catedra de pian principal a Universităţii
Naţionale de Muzică din Bucureşti, unde desfăşoară o
activitate apreciată. În anul 2003 a realizat ediţia critică a
cadenţelor compuse de Dinu Lipatti, iar din 2011 este
membru în Consiliul Director al Uniunii de Creaţie
Interpretativă a Muzicienilor din România (al cărei vice-
preşedinte a  fost ales în 2017). Într-un interviu din 1998,

Valentin Gheorghiu îl considera ca fiind cel mai valoros
pianist din generaţia sa şi îi întrevedea un „viitor strălucit”. 

Pe scena Ateneului Român, pianistul Viniciu
Moroianu a realizat o interpretare magistrală a Variaţiunilor
Goldberg BWV 988 de J. S. Bach, creaţie monumentală de
anvergură a muzicii baroce. Lucrarea care face parte din
ciclul Klavierübung, este destinată clavecinului cu două
claviaturi; autorul a pornit de la o temă cantabilă, bogat
ornamentată (Aria), elaborată în metru de sarabandă (3/4),
urmată de 30 de variaţiuni originale scrise în stil

contrapunctic. Compozitorul îmbină tehnica
passacagliei (în care tema este menţinută la
vocea de jos) cu aceea a canonului, realizând o
capodoperă în care fantezia şi rigoarea se
completează reciproc, în care logica strictă de
compoziţie polifonică se îngemănează firesc cu
libertatea fanteziei creatoare. Muzica densă se
remarcă prin varietatea imaginilor cuceritoare
şi a stărilor sufleteşti evocate şi prin bogăţia
semantică.  Prestaţia artistică realizată de
distinsul pianist la cotele cele mai înalte mi-a
sugerat o mişcare de flux şi reflux, o îmbinare
între austeritate cu exuberanţă, între rigoare cu
exaltare, o îngemănare inedită a abstractului cu
sensibilul, a solemnului cu jucăuşul - toate
acestea conferind exprimării multă vitalitate şi

prospeţime. Variaţiunea finală evidenţiază viziunea
modernă a lui Bach, care citează motive din două cunoscute
cântece germane (ce atestă apartenenţa compozitorului la
muzica naţională); ca o concluzie, este repetată Aria „da capo
al fine”, un remember, o privire meditativă cu aspect
retrospectiv asupra evenimentelor petrecute anterior.
Spaţiul nu îmi permite să descriu în detaliu fiecare variaţiune
în parte. Pianistul a entuziasmat publicul, prin talentul şi
profesionalismul său, prin impetuozitatea prestaţiei artistice,
care a conferit unicitate şi substanţă versiunii sale
interpretative.

Publicul a apreciat prestaţia artistică plină de vervă,
de strălucire şi de profunzime realizată cu fantezie şi
dezinvoltură de distinsul pianist. Domnia sa a realizat cu
brio dificultăţile instrumentale din variaţiunile rapide şi a
transmis un evantai bogat de stări sufleteşti situate între
entuziasm debordant şi meditaţie profundă. Pe parcursul
desfăşurării variaţiunilor, a realizat un impresionant
crescendo emoţional, care a îngemănat original imagini
muzicale de factură poetică de o rară frumuseţe, momente
de patos şi de impetuozitate fără egal. Creaţia bachiană de
ample dimensiuni, admirabil alcătuită, clară, expresivă, vie,
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elaborată în stil original, i-a prilejuit pianistului ocazia de a-
şi manifesta plenar măiestria şi creativitatea, de a oferi o
variantă interpretativă de excepţie,  care poate fi integrată în
categoria unicatelor. Putem afirma că publicul a fost fascinat
deopotrivă de bijuteria muzicală  prezentată precum şi de
interpretarea magistrală realizată la nivelul marilor bijutieri
de maestrul Viniciu Moroianu. Evenimentul artistic de pe
scena Ateneului a fost o demonstraţie de cel mai înalt nivel
a ceea ce presupune actul interpretativ: sinceritate în
exprimare, elevaţie spirituală, echilibru lăuntric. Pianistul a
reusit să  traseze într-o manieră  cuceritoare o punte între
dintre trecut şi viitor; a evocat cu măiestrie parcursul
aducător de lumină şi bucurie sugerat de Bach, a oferit o
demonstraţie de profesionalism, de dăruire şi de cultură
muzicală; pe lângă calităţile menţionate, am apreciat
capacitatea de sinteză a domniei sale, care au reuşit să
realizeze o armonioasă „îmbinare a elementelor constitutive
într-un tot organic necesar” (cerinţă menţionată de criticul
Tudor Vianu în lucrarea „Arta şi frumosul”). Artisul a
demonstrat convingător că muzica nu este doar o sursă de
delectare, ci un dar spiritual, o modalitate elevată de educare
a publicului. La sfârşitul recitalului, am reţinut senzaţia de
întreg, de emoţie covârşitoare, de retrăire a unor realităţi şi
situaţii eterne, care îşi găsesc echivalentul în permanenţă. 

Carmen MANEA

Simfonia a III-a
de Gustav Mahler

Cu riscul de a apela la un clişeu, reiau o afirmaţie
adesea rostită: simfoniile lui Gustav Mahler reprezintă în
continuare o ispită dar şi o provocare pentru un dirijor dar
şi pentru o instituţie muzicală, care trebuie să îşi permită
un ansamblu corespunzător unor asemenea partituri nu
numai prin proporţii ci şi prin posibilităţi, prin atribute

interpretative! La Ateneul Român, în 13 noiembrie 2025,
Filarmonica „George Enescu” a trecut cu profesionalism
testul atât de dificil al monumentalei partituri a Simfoniei a
III-a, sub bagheta oaspetelui Robert Treviño.

Sunt destul de rare ocaziile în care scena Ateneului
pare atât de mică, devenind neîncăpătoare pentru un aparat
orchestral de mari proporţii la care s-au adăugat partidele
feminine ale corului, înghesuite în spatele instrumentiştilor

pe parcursul celor aproape 100 de minute ale lucrării, încă
de la începutul opusului chiar dacă au de cântat mult mai
târziu. Pentru grupul de copii (eleve de la Colegiul Naţional
de muzică „George Enescu” din Bucureşti, pregătite de
prof. Daniela Chihaia-Popa) s-a optat pentru amplasarea
într-una dintre lojele laterale, de lângă scenă, cu puţin timp
înainte de intervenţia sa vocală. Şi unele dintre compar-
timentele instrumentale au fost altfel aşezate pe podium,
inclusiv la corzi, unde sonoritatea a avut unitate,
asamblându-se într-un volum frumos modelat, nu într-un
„fuior” de linii instrumentale distincte. Probabil că în cea
de a doua seară aceeaşi simfonie a sunat şi mai bine dar şi
joi s-a observat efortul deosebit al muzicienilor de a detalia
imaginea caleidoscopică a acestui monumental opus, într-
o viziune interpretativă sugerând adesea un traveling
cinematografic.

Dirijorul mexicano–american Robert Treviño are deja
două decenii de carieră cu atribuţii de durată la ansambluri
americane şi europene, alternând repertoriul teatrului
muzical şi cel simfonic; s-a simţit această siguranţă a
abordării suprafeţelor muzicale vaste! Dimensiunile
impresionante ale primei părţi a simfoniei au fost traversate
cu toată bogăţia lor de contraste şi cu jocul elementelor
tematice ca într-un montaj regizoral al unei producţii
cinematografice de amploare, în genul epopeilor istorice cu
mari mase de personaje în mişcare…

Discursul foarte dramatic, tensionat, pregnant, şi-a
alăturat momentele cu oarecare… insistenţă, parcă ar mai fi
avut nevoie de un respiro pentru a se echilibra cu adevărat,
pentru a depăşi acea preocupare de a nu pierde ceva în
tumultul desfăşurării; uneori s-a simţit mai  degrabă grija
de a nu pierde şirul imaginilor, ca la o paradă a partidelor
orchestrale, a succesiunii de teme variate, specifice scriiturii
mahleriene decât un echilibru „aşezat” al construcţiei .  

Un veritabil recital al alămurilor (cu pachetul de
corni foarte unitar, excelent intonaţional şi ca muzicalitate,

cu trompetele bine dozate - doar cu scurte
aproximări pe alocuri, cu solo-urile de trombon
remarcabile) s-a detaşat pe parcursul întregii
lucrări. Fineţea solo-urilor la vioară, arcuirile
expresive ample la violoncel frumos reliefate,
decupajele liniilor de la instrumentele de suflat
din lemn au punctat multe momente excelente
ale ale acestei versiuni, în care am apreciat şi
paginile diafane din părţile a doua şi a treia…

Dacă glasul mezzo-sopranei din
Lituania Justina Gringytė a avut distincţie şi
robusteţe în intervenţiile sale, apariţia corului
de femei mi s-a părut prea puţin convingătoare
ca sonoritate şi claritate (poate şi din cauza
poziţionării pe scenă) în timp ce vocile grupului
de eleve s-au conturat mai bine în contextul
scriiturii mahleriene.

Cu o gestică dirijorală elegantă şi
elocventă, Robert Treviño a condus cu

prestanţa sa această „epopee” simfonică, alcătuind o lume
bogată în contraste; evidenta sa experienţă şi bucurie a
partiturilor de spectaculozitate, tratate cu responsabilitate şi
mult profesionalism a primit un răspuns convingător şi de
înalt nivel din partea colectivului Filarmonicii „George
Enescu”, implicat total în această provocare interpretativă
mahleriană! 

Anca Ioana ANDRIESCU
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Contraste interpretative şi 
nume ce merită urmărite în viitor

La intrarea în sala Ateneului, am surprins (fără să
vreau) o replică dintr-un dialog al unor obişnuiţi ai
stagiunii: „nu am auzit de niciunul, să vedem cum vor fi
căci şi programul este neobişnuit, cu Puccini şi Verdi”… Mă
gândeam că tocmai un astfel de afiş, cuprinzând numele
acestor foarte îndrăgiţi autori italieni de operă poate
constitui un motiv de atracţie pentru un public foarte
numeros în concertele din 20 şi 21 noiembrie 2025. Şi sala a
fost într-adevăr plină vineri, bucurându-se cu entuziasm de
o seară care a oferit probabil multora ocazia de a explora
zone repertoriale mai puţin familiare.

După ce am frunzărit biografia artistică a tânărului
dirijor Sasha Yankevych (originar din Ucraina, şcolit apoi în
Polonia şi Suedia, cu o activitate care îl leagă recent de
centre de prestigiu muzical ale Germaniei) mi-am imaginat
că alegerea unor pagini simfonice, corale şi vocal-simfonice
ale celor doi compozitori renumiţi pentru creaţia lor
destinată scenei lirice poate fi explicată şi prin dorinţa sa de
a fi cât mai atent, mai riguros, mai profund implicat în
genul de scriitură caracteristic acestor autori; la cei 34 de
ani, Sasha Yankevych încă acumulează experienţă dirijorală
în ambele teritorii, ale stagiunilor simfonice şi de operă,
după ce s-a format întâi ca pianist.

Sobrietatea ţinutei dirijorale a „rezonat” cu ambianţa
generală destul de statică a Preludiului simfonic de Giacomo
Puccini căci patosul expresiv al fiecărei fraze a conturat o
tentă poate uşor sacadată tocmai prin insistenta arcuirii
fiecărui element de proporţii reduse. Ansamblul
Filarmonicii „George Enescu” a răspuns acestor „valuri”,
remarcându-se cu emfază în creşterile sonorităţilor,
reliefând frumos pasajele polifonice. Dar interpretarea
putea să fie mai convingătoare poate dacă se urmărea mai
mult construcţia ca întreg, viziunea în mare, nu doar în
detalii…

Nota contemplativă a caracterizat în mod firesc
tălmăcirea celor Patru piese sacre de Giuseppe Verdi,
programate în partea a doua a serii, cu participarea amplă
a Corului Filarmonicii, pregătit de Iosif Ion Prunner. Dacă
acustica Ateneului a accentuat pregnanţa unor consoane
finale în textul primei piese, prestanţa şi vigoarea s-a
detaşat în cea de a doua, prin contraste bine dozate; fineţea

expresivă a corului feminin în piesa a treia a fost poate un
pic umbrită de unele inegalităţi calitative ca sunet şi timbru
în registrul înalt al sopranelor în timp ce finalul (Te Deum)
a mizat pe acumulările treptate ale sonorităţilor, de la
intrările frumoase ale vocilor bărbăteşti, cu elementele
imitative bine conturate la pasajele monumentale (în care
uneori orchestra a „umbrit” cam tare glasurile). M-aş fi
aşteptat poate la mai multă cursivitate, la o viziune
interpretativă mai legată a ultimei părţi, care să valorifice,
să pună în valoare întreaga preocupare pentru detaliu a
acestei tălmăciri.

Momentul de vârf a programului l-a constituit –
categoric – colaborarea dintre solist şi ansamblu în cadrul
Concertului pentru vioară şi orchestră de Eric Wolfgang
Korngold, în prim-plan fiind tânărul violinist canadian
Blake Pouliot. Virtuoz, cu un sunet de mare limpezime, cu
o energie captivantă, implicându-se şi în discursul
orchestral, antrenând parcă pe toţi cei din jur în exuberanţa
sa interpretativă (perfect relevantă pentru partitura sa
solistică în părţile extreme ale lucrării) Blake Pouliot a
cucerit publicul cu expresivitatea sa. Dezinvolt, viguros în
întreg discursul său – şi în „paradele” violonistice
pregnante ca dinamism şi forţă, decupate cu autentic
aplomb virtuoz dar şi în cantilenele delicate, poetice, rostite
cu simplitate – solistul a impresionat nu numai prin ţinuta
tehnică impecabilă şi muzicalitatea foarte colorată ci şi prin
frumuseţea sunetului. Excelentă a fost şi sincronizarea

dialogului expresiv cu ansamblul, dincolo de
aspectul atât de diferit al atitudinii solistului şi
a dirijorului: primul fiind foarte dinamic,
neobosit în mişcările sale pe scenă,
comunicând parcă şi prin privire, prin
gesturile sale cu ceilalţi aflaţi pe podium dar şi
cu cei din sală iar cel de-al doilea evident
sobru, reţinut, mai tensionat poate dar foarte
eficient în a seconda împreună cu orchestra
dificila şi spectaculoasa partitură a lui
Korngold; această comunicare plină de
energie şi vervă a declanşat aplauzele fireşti
ale publicului după finalul tumultuos,
excelent al primei părţi, reluate cu entuziasm
şi la sfârşitul partiturii concertante dar şi după
bisul oferit – un aranjament violonistic al unui
celebru cântec irlandez, rostit cu naturaleţe şi
multă căldură de Blake Pouliot, un

temperament solistic foarte convingător în plan musical, cu
valenţe violonistice deosebite!

Anca Ioana ANDRIESCU

Jaemin Han – vedeta serii
Pornind de la spusa conform căreia „clipa este cea

mai apropiată de eternitate”, pot spune că, la concertul din
27 noiembrie de la Ateneul Român, am trăit cu emoţie
vibrantă şi clipa şi eternitatea. Ambele datorită în egală
măsură programului compus din lucrări de o inestimabilă
valoare cât şi a tălmăcirii lui de către hăruiţii artişti, ce
parcă, în pledoaria lor, au şlefuit sunetele, înnobilându-le.

Seara a debutat cu două fragmente de sine stătătoare
din opera de căpătâi a lui George Enescu – Oedipe –
respectiv: Interludiul din Actul II şi Dansul Păstorilor,
partituri care s-au auzit în primă audiţie tot pe scena

Pe scena Ateneului
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Ateneului Român exact cu 100 de ani şi 4 zile în urmă, când
au fost dirijate chiar de compozitor. Suficient pentru a te
simţi învăluit de aura dorurilor inexplicabile, parcă
niciodată înţelese deplin.

În primul fragment, prin geniala complexitate a
înmănuncherii melodico-dramatice, cu plutirea armonică
de o imensă fantezie şi elementele ornamentale prin care
instrumentele vorbesc într-un limbaj grav; prin caracterul
cromatic modal şi obsesia fascinantă a terţei mici se
întrevede premoniţia dezastrului şi apropierea destinului
din legenda grecească ce stă la baza operei sus-amintite.
Dansul Păstorilor ce a urmat este ca o fotografie sonoră a
Sărbătorii motivată de subiect (naşterea pruncului regal),
prilej de măiestrie componistică prin care mireasma
cântului popular şi ritmurile într-o continuă schimbare
străbat întregul înveliş simfonic, ilustrând şi emoţionând
prin continua proiecţie a spiritualităţii româneşti. Aceste
elemente, separate şi toate la un loc, au fost mănuşă pentru

instrumentiştii Filarmonicii „George Enescu”,
nemaivorbind de dirijorul Gabriel Bebeşelea, care le-au
reliefat prin remarcabilele lor abilităţi artistico-
interpretative. Şi cu toate că ordinea cronologică a fost
inversată în acest concert, din raţiuni muzical-dramatice,
farmecul şi misterul muzicii nu a avut decât de câştigat.

A urmat Simfonia Concertantă pentru violoncel şi
orchestră în si minor, op. 8 tot de Enescu, dedicată
violoncelistului Josef Salmon, care a cântat-o la Paris în
primă audiţie în 1909. Este un concert, de fapt, după cum
însuşi Enescu mărturisea, o simfonie pentru violoncel şi
orchestră, partitură dificilă, dar suplă şi frumoasă ce
abundă în elementele substanţei novatoare ale
compozitorului, cu lungi desfăşurări melodice pline de
poezie. Ea e concepută fără pauze, între un început de
baladă nostalgică şi un Final virtuoz. Orchestraţia este ca
un fel de tutti, de fapt o reverberaţie a instrumentului solo,
din care se simte lipsa voită a opoziţiei între solist şi ea.
Violoncelul, cu o scriitură complexă şi plină de inflexiuni, în
care se joacă cu aproape tot limbajul tehnico-emoţional,
cântă mai tot timpul „ca un apucat”, după cum scria Pascal
Bentoiu. Cât priveşte cântul solistului, a fost fenomenal.
Jaemin Han a intrat în atenţia internaţională în 2021, când
a fost distins cu Marele Premiu la Concursul Internaţional
„George Enescu” şi de atunci a încântat lumea. Acum, aici,

la doar 20 de ani, cu tălmăcirea dată Simfoniei concertante, a
împlinit, cred, toate aşteptările compozitorului, poate chiar
le-a depăşit. Afirm asta, întrucât, pe lângă sunetul de o
extrem de rară catifelare, claritate, acurateţe şi forţă, toate
îmbrăcate într-o miraculoasă sensibilitate, dublate de o
răvăşitoare tehnică – puternică şi gingaşă în acelaşi timp, în
care totul suna cleştar – el a înţeles şi a exprimat perfect
noul concept melodic al lui Enescu, ce domină până la
exclusivism restul conceptelor fundamentale ale muzicii.
Cu o intuiţie specială şi contopirea chiar cu partitura, el a
oferit ascultătorilor o tălmăcire de adâncă nobleţe integrată
perfect în esenţa muzicii multilateralului nostru
compozitor. Bravo, bravo, bravo! O adevărată vedetă a
serii! În ceea ce îl priveşte pe dirijorul Gabriel Bebeşelea,
prin calităţile şi recunoscutul său talent, a scos în evidenţă
nu doar motivele, momentele, ideile, armoniile şi ritmurile
enesciene, dar şi tratarea instrumentelor prin explorarea
registrelor lor strălucitoare, inclusiv ale percuţiei, făcând

din Simfonie o poveste adevărată din care se
simte descătuşarea simfonică de artificiile
izocrome.

După pauză, năucită de acest fenomen
al violoncelului, am ascultat Simfonia nr. 6 în
re major, op. 60, de Antonín Dvořàk, prolific
compozitor ceh şi unul dintre cei mai iluştri
reprezentanţi ai secolului al XIX-lea. Apreciat
în mod special de Brahms, ca şi de o lume
întreagă, el scrie această simfonie în doar 2
luni, la sugestia dirijorului Hans Richter şi
evident sub oblăduirea lui Brahms. A avut
prima audiţie la Praga în 1881 iar debutul
vienez de la care a început toată nebunia
succesului internaţional al acestei simfonii a
avut loc în 1883. Cu un caracter pastoral
autentic, cu un Adagio (partea a II-a) care
rămâne în istorie ca una dintre cele mai
reuşite pagini lente din creaţia sa, de fapt o
Nocturnă ce abundă prin discursul melodico-

armonico-orchestral de o splendidă căldură intimă, cu un
Scherzo (partea a III-a) în care prezintă un dans popular ceh,
o altă pagină de măreaţă măiestrie artistică şi cu un Final ce
aminteşte vag, ca şi prima parte, de Simfonia a II-a de
Brahms, păstrându-şi perfect originalitatea, opera a bucurat
până la extaz publicul.

Am auzit în ea şi forţa, şi intelectualul, şi pasiunea
dezlănţuită în mari frumuseţi şi în accente de excelentă
declamaţie muzicală. Am auzit filonul folcloric ce a
caracterizat întreaga creaţie, toate într-o fascinantă
orchestraţie ce îi dezvăluie frumuseţea interioară, curată,
desăvârşită chiar. E foarte cantabilă, plină de lumină şi cu
un orizont sonor deschis. De aceea mă tot întreb de ce se
cântă atât de rar? Şi, dacă mă gândesc mai bine, întrebarea
e legitimă şi pentru Simfonia concertantă a lui Enescu. 

În fine, dirijorul, acelaşi şi mereu noul îndrăgostit şi
răsplătit de marea artă, împreună cu partenera sa,
Orchestra (dotată cu instrumentişti valoroşi) a făcut din
această simfonie un eveniment remarcabil, chiar dacă
alămurile grele nu s-au pus de acord uneori cu restul
colegilor. Aşa că, la finalul concertului, reînnoiesc afirmaţia
conform căreia în seara zilei de 27 noiembrie, la Ateneul
Român, am trăit cu emoţie vibrantă şi clipa, şi eternitatea.
Ce sublim dar!

Doina MOGA

Pe scena Ateneului
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Sezonul cultural România-Polonia
2024- 2025, la final

Unul dintre marii noştri muzicieni, dirijorul Cristian
Mandeal, s-a aflat la pupitrul Orchestrei Naţionale Radio,
vineri, 7 noiembrie, într-o ipostază specială de stagiune,
menită să marcheze, printr-un evenimert organizat în
colaborare cu Institutul Polonez, încheierea „Sezonului

cultural bilateral româno-polonez 2024-2025”, programată în
perioada 7 noiembrie-1 decembrie 2025. 

Cu un virtuoz al claviaturii în distribuţie,
interpretul polonez Szymon Nehring, ca
protagonist al Concertului nr. 1 pentru pian şi
orchestră în re minor op. 15 de Johannes Brahms,
scris în perioada 1854-1858, şi cu o amplă
întruchipare vocal-simfonică, în a doua parte a
respectivei seri din Stagiunea Muzicală Radio
România, Simfonia-Cantată pe texte biblice
„Lobgesang” (considerată, ulterior, drept Simfonia
nr. 2 în si bemol major op. 52) de Felix
Mendelssohn, compusă în 1840, ale cărei roluri
solistice au fost susţinute atunci, la Sala Radio, de
trei apreciaţi artişti lirici, soprana Veronica
Anuşca (sopran I), mezzo-soprana Lilia Istratii,
din Republica Moldova (sopran II) şi tenorul
Andrei Lazăr, Orchestra Naţională Radio a
evoluat, pe scena din Studioului „Mihail Jora”
alături de Corul Academic Radio, minuţios
pregătit de dirijorul Ciprian Ţuţu, şi aflat, chiar în noiembrie
2025, la a 85-a aniversare. 

În acest sens, au fost oferite melomanilor nenumărate
momente de frumuseţe sonoră, sub conducerea maestrului
Cristian Mandeal, iar hărăzitul mânuitor al baghetei a
impresionat, ca întotdeauna când apare pe un podium, în faţa
unei orchestre, prin vasta sa cultură muzicală şi claritatea
elegantă a gesticii dirijorale, prin modul lui cuceritor şi
personal de captare a sensurilor ideatice ale unei partituri, cu
o sensibilitate acută, un remarcabil simţ al detaliului raportat
la întreg şi o cunoaştere stilistică profundă, izbutind mereu să
configureze zone unice de exprimare a diferitelor stări
sufleteşti, surprinse mereu în flux emotional puternic. Aşa
s-a întâmplat şi pe 7 noiembrie, în Simfonia-Cantată de Felix
Mendelssohn, Lobgesang (Imn de laudă) op. 52, unde viziunea
estetică a dirijorului Cristian Mandeal, originală şi complexă,
s-a regăsit în toate secţiunile lucrării, pornind de la Maestoso
con moto-Allegro, Allegretto un poco agitato şi Adagio religioso,
adică de la mişcările pur orchestrale, şi continuând cu
secvenţele vocale, de ansamblu, individuale ori duete, sortite
să pună în valoare calităţile interpretative şi modalităţile de

rostire scenică ale fiecăruia dintre solişti, dar şi omogenitatea
Corului Academic Radio, dintr-un fin nuanţat şi învăluitor
demers vocal-simfonic, generat, parcă, de nebănuite legi ale
contrastelor.

Şi Concertul nr. 1 pentru pian şi orchestră în re minor op.
15 de Johannes Brahms s-a bucurat de o versiune
convingătoare, prin firescul dialogului artistic purtat între
oaspetele polonez (ca invitat al Orchestrei Naţionale Radio),
dirijorul Cristian Mandeal şi ansamblul ONR, de-a lungul
întregului discurs muzical, atât de intens simfonizat, după
modelul „Titanului de la Bonn”, şi atât de clasic structurat în
trei mişcări, numite şi înlănţuite conform tradiţiei
beethoveniene. Astfel, virtuozitatea interpretului Szymon
Nehring, dezvăluită cu măiestria unei tehnici foarte bine
stăpânită şi o reală implicare afectivă, în cele cinci secţiuni ale
primei părţi, dramaticul Maestoso, şi în incitantele prelucrări
tematice ale mişcării finale, exuberantul Rondo. Allegro non
troppo, şi expresivitatea captivantă a evoluţiei sale din
meditativul Adagio, cu o frazare adecvată, sunet cald şi o largă
paletă de culori timbrale, născută discret în clapele albe şi
negre, deosebit de sugestivă, în redarea spiritului
contemplativ al părţii mediane din amintitul concert
romantic, au conturat portretul unui veritabil instrumentist
de talie internaţională, cunoscut, de altfel, prin succesele sale
la competiţii de anvergură, precum Concursul „Arthur
Rubinstein” de la Tel Aviv, destinat tuturor pianiştilor lumii,
pe care solistul Szymon Nehring l-a câştigat în 2017, dar şi
prin albumele sale discografice, dedicate mai ales integralei

chopiniene şi unor compozitori polonezi contemporani. Iar
bisul oferit la Sala Radio, în respectiva seară de stagiune,
Romanţa în fa major op.118 nr. 5, tot din creaţia brahmsiană, a
completat generos un act artistic de referinţă, inclus în ultima
lună a „Sezonului cultural româno-polonez” 2024-2025. 

Mirela STOENESCU-TOLLEA

Concert aniversar 
Corul Academic Radio: 

o seară mare, nişte absenţe grele
De la bun început vă spun că a fost un concert

minunat. Corul Radio e din nou ce a fost în zilele de mare
glorie. Am fost foarte atent la nuanţe, la omogenitate, la
intonaţie, la claritate. Absolut nimic de reproşat! S-a muncit
tenace, s-a investit talent şi multă ştiinţă. Rezultatele sunt pe
măsură. Dar cea mai mare bucurie a fost să văd implicarea
tuturor. Revin la tema mea mai veche: blazarea în rândul
artiştilor români e endemică. Dar uite, Corul Radio, cumva, a
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reuşit să depăşească această imensă capcană. Absolut toţi
artiştii de pe scenă s-au mobilizat. Şi nu au făcut-o în stilul
hei-rup stahanovist… Nu! Au făcut-o cu bucurie, cu plăcerea
unui artist pus în lumină de un repertoriu mai mult decât
ofertant şi de un dirijor clar, precis, autentic talentat şi cu o
logică muzicală impecabilă.

Repertoriul de concert a fost, de fapt, o incursiune prin
istoria ansamblului. Structurat pe două părţi, muzică
universală şi românească, programul ne-a dus în prima parte
într-o excursie prin istoria muzicii, mergând cronologic. Am

admirat versatilitatea lor, dobândită în miile de ore de
repetiţie, trecând dezinvolt prin baroc, muzică franceză,
motete de Bruckner şi momente din Porgy and Bess, de
Gershwin, inspirat aranjate într-un medley coral. La capitolul
momente de solo, Corul Academic Radio are în componenţă
câteva voci de mare clasă, artişti dedicaţi artei corale, dar care
ar fi putut oricând face carieră ca solişti de operă, operetă sau
musical. În primul rând soprana Olga Murariu Caia, o
prezenţă autoritară pe scenă, un glas frumos controlat şi
susţinut, cu un timbru strălucitor, cald şi
puternic. Ea a cântat vestita arietă
„Summertime”, din Porgy and Bess, o mică
bijuterie de spirituals convertit în operă, dar
care cere o interpretare aparte, în stil. Iar Olga
Murariu Caia s-a achitat cu mare talent şi
farmec.

Ceilalţi solişti au avut părţi mai mici de
solo, dar toţi au dat dovadă de bravură şi
talent, cântând dezinvolt şi cu stil şi bucurie:
Valentina Verlan, Camelia Cuzub, Anastasia
Ghiţă, Cristian Paraschiv, Mihnea Stănescu,
Nicolae Simonov şi Gabriel Bănică.

În secţiunea românească, lucrările alese
au fost fie foarte cunoscute, fie în premieră.
Toate însă interpretate la un nivel foarte greu
de egalat. Am savurat piese din repertoriul
standard, scrise de Gheorghe Dima,
Alexandru Paşcanu, Sigismund Toduţă şi
Radu Paladi. S-a prezentat şi o lucrare
contemporană, cu pian preparat, extrem de reuşită, cântată
cu o plăcere specială de artişti: Ce-ai de gând?. La pian a fost
chiar compozitorul, Mihai Maniceanu.

Maestrul Ciprian Ţuţu a fost, până la urmă, vedeta. A
fost o prezenţă mai discretă decât alte dăţi, cu gesturi mai
rafinate, mai temperate, dar cu atât mai sugestive. Este foarte
îmbucurător să observ la el o anume relaxare profitabilă, un
soi de energie intensă, dar nu stridentă, o atenţie plenară, dar
nu panicată. Şi încă mă mai bucur că a ştiut să aleagă un

repertoriu perfect ilustrativ pentru nivelul ridicat al formaţiei
din faţa sa. Ciprian Ţuţu e acum un dirijor foarte bun, a cărui
muncă se adună, se împlineşte şi a cărui relaxare dă roade.

Pianista Carmen Săndulescu e mereu constantă cu ea
însăşi, dând siguranţă, cântând elegant şi expresiv, experienţa
sa îndelungată asigurând calitatea ireproşabilă a
acompaniamentului.

O mare bucurie a fost să-l revăd pe fostul dirijor al
ansamblului, Dan Mihai Goia, pe scenă. Invitat să dirijeze
rugăciunea domnească Tatăl nostru de Irina Odăgescu-
Ţuţuianu, încă tânărul şi dinamicul maestru din trecut a
dominat scena prin gesturile sale mari, generoase şi foarte
expresive. Iar artiştii l-au urmat cu bucurie, realizând un
moment mai mult decât înălţător.

Dar, să fiu sincer, mă aşteptam la acest succes. Ştiu
cum se munceşte la Radio, în ciuda nenumăratelor conflicte
de muncă de acolo.

Şi acum ajung la partea cu neajunsurile. E dureroasă
şi frustrantă.

Programul a fost prezentat în regim de transmisiune
live on air de realizatorul Ştefan Costache, parcă un pic
plictisit, aducând cu el pe scenă stilul distant-suficient-
manierist al postului Radio România Muzical.

O aniversare a unui cor de o asemenea importanţă
cum e Corul Academic Radio, la 85 de ani, impunea ca artiştii
să stea laolaltă pe scenă cu oamenii cei mai importanţi ai
instituţiei, cu tot staff-ul artistic şi de conducere. Sau, măcar,
la limită, să vedem noi, spectatorii, că instituţia a făcut
eforturi să puncteze evenimentul, să participe într-un fel sau
altul, să nu lase o asemenea cifră istorică să se scalde în
indiferenţă.

Dar, tocmai în aceste săptămâni, Radio-ul nu mai are
conducere, pentru că mandatele şefilor numiţi în Parlament
au fost cedate de la un partid politic la altul. Vechea echipă a
plecat la termenul legal, dar noua echipă încă nu a fost
validată. Să spunem că e o absenţă motivată. Însă nici măcar
conducerea muzicală din birouri nu s-a deranjat. Am înţeles
că doamna director al Formaţiilor muzicale a avut altă treabă
şi s-a scuzat politicos. Mă întreb ce altă treabă era mai

importantă. Era o aniversare cu o cifră impresionantă. Niciun
alt cor din ţara asta nu se mai poate lăuda cu astfel de cifră.
Dacă doamnei nu i se părea important numărul 85, atunci de
ce s-a mai organizat acest concert? Şi dacă s-a organizat, de ce
aşa anonim şi discret? Asta pentru că nimic nu dă prestigiu
mai mare Radioului naţional decât faptul că, prin artişti
selectaţi temeinic, arta românească se conservă şi se dezvoltă
pentru generaţiile următoare.

Răzvan GEORGESCU
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Tablouri acustice la Sala Radio
O adevărată expoziţie sonoră a propus Orchestra Naţională

Radio dirijată de Sascha Goetzel în seara de vineri, 21 noiembrie
2025. Cu sonorităţi mai calde sau mai reci, ţesături vibrante şi
complexitate dinamică, repertoriul a cuprins „Murmurul pădurii”
din opera Siegfried de Richard Wagner, Concertul în la minor pentru
vioară şi orchestră, op. 82 de Aleksandr Glazunov – care l-a avut în
ipostaza solistică pe Vlad Stănculeasa – şi Tablouri dintr-o expoziţie de
Musorgski în varianta orchestrală a lui Maurice Ravel. 

Partitura lui Wagner a abundat în texturi sonore diferite,
care s-au desăvârşit rând pe rând, în tihnă, dezvăluind când sunete
mai seci, când mai dense şi păstoase. Intervenţia flautului a conferit
prospeţime, cu toate că per total, lucrarea a invitat la introspecţie.

Tabloul a fost completat de tuşele de percuţie care, integrate abil în
relieful sonor, au făcut ca totul să pară mai evocativ şi pictural, cu
o mai mare paletă timbrală. 

Promenada printre Tablourile dintr-o expoziţie orchestrate de
Ravel s-a bazat pe contraste violente pe toate planurile: diversitate
dinamică, varietate timbrală, caracter când incisiv şi apăsat, când
pastelat, când maiestuos. Cu toate că eforturile muzicale au rezultat
într-o interpretare bună, aş spune că partitura a fost mai curând
executată decât interpretată, lipsindu-i implicarea.

Mi-a plăcut, în schimb, fluiditatea interpretării lui Vlad
Stănculeasa din Concertul pentru vioară al lui Glazunov. Şi s-a înscris
cu brio în tematica varietăţii de culori timbrale propusă prin
întregul repertoriu al serii. Vioara Sanctus Seraphin din 1739 pe
care George Enescu a cumpărat-o în timpul studenţiei şi i-a
dăruit-o lui Yehudi Menuhin a căpătat un sunet cald în mâinile
solistului şi a avut, pe alocuri, adevărate prestaţii ludice.
Pasajele de virtuozitate au avut o lejeritate fără cusur, iar
acutele în pianissimo au sunat cum nu se poate mai blând.
Recunosc că aş fi fost dezamăgită dacă Vlad Stănculeasa ar fi
părăsit scena fără a ne trata şi cu un bis. Însă după câteva zeci
de secunde de aplauze sănătoase, solistul ne-a încântat cu o
partitură dificilă şi destul de lungă: Fuga din Sonata în sol major
de Johann Sebastian Bach. 

E prima dată când spun asta despre un dirijor, dar
Sascha Goetzel „dă bine” pe scenă, e o bucurie să-l priveşti. A
reuşit să construiască un raport echilibrat între gesturile foarte
puţin variate, dar eficiente, menţinute într-o estetică unitară, o alură
graţioasă pe care a păstrat-o pe toată durata serii, invariabil, şi
aportul constant de energie. Practic şi în momentele mai agitate sau
tensionate, dirijorul a condimentat numai puţin prestaţia sa cu
câteva sărituri calculate, înscrise în graţia-i specifică de care
aminteam mai sus. 

Ce am spus până acum a fost o confirmare a faptului că orice
se întâmplă pe scenă se vede în sală. Nu am mai ascultat de ceva
timp Orchestra Naţională Radio – cred că de la Lady Macbeth din
Mţensk de Şostakovici din Festivalul „Enescu” de anul acesta. Sună
bine, sună corect, dar nu am putut să nu observ plictisul general
instalat în rândul instrumentiştilor. Fiecare părea să se gândească la

orice altceva, mai puţin la faptul extraordinar de a produce muzică,
de a dărui publicului o experienţă de neuitat. Poate printre sutele
de deţinători de abonamente prezenţi la Sala Radio a existat măcar
un spectator care a venit pentru prima dată la un concert de muzică
clasică. Fiecare concert poate să fie primul şi ultimul pentru un astfel
de spectator pe care ceea ce s-a desfăşurat pe scenă nu l-a câştigat,
nu l-a convins. Fiecare concert este o responsabilitate pentru fiecare
om care ia parte la el, e ca un episod-pilot care te captivează să
priveşti în continuare un serial, e ca o primă lecţie care, prin suma
tuturor aspectelor care o compun, te determină să mai participi sau
nu şi la o a doua. În schimb, am simţit Orchestra Naţională Radio
ca fiind la muncă, la datorie, dornică să încheie cât mai curând cu
putinţă concertul şi să meargă fiecare la treburile sale, lăsând în
mare parte reuşita pe umerii dirijorului şi solistului. Cu atât mai
tristă mi se pare această tendinţă cu cât în ansamblu se află membri
noi, tineri, care în loc să ofere prospeţime şi entuziasm, se plafo-
nează şi se aliniază la rutina colegilor mai maturi. Poate ar fi bine să
li se amintească muzicienilor că dau naştere unui act artistic, nu vin
cu nişte hârtii la semnat într-un birou. Şi publicul tot pentru asta
vine, pentru artă, pentru ceva care să-l scoată din cotidian, şi pentru
această senzaţie plăteşte bilet. 

Nu m-a atins acest concert şi pun asta pe seama
impersonalităţii cu care a fost tratat programul. A fost bine, s-a
cântat bine, dar bucuria interpretării a fost înlocuită de o execuţie
corectă a partiturii, nimic mai mult. Dacă în analiza unei partituri
putem porni de la mare către mic, cred că în redarea ei ar trebui să
pornim de la mic spre mare, de la fiecare muzician care urmează să
o aducă la viaţă şi care trebuie să trăiască acest fenomen întru totul. 

Teodora CONSTANTINESCU

Samuel Lee/ Cadmiel Boţac / 
Maria Marica/ Cornelius Zirbo

Efectele mai puţin plăcute ale timpului care anunţă
apropierea cu paşi repezi a sezonului invernal au fost îmblânzite de
măreţia şi seninătatea lucrărilor propuse pentru concertul din 28
noiembrie. Orchestra Naţională Radio are un maestru alcătuitor de
programe care, voit sau nu, ţine cont de anumiţi parametri după
care se desfăşoară viaţa spirituală a Capitalei, şi nu numai, ţinând
cont că este, credem, singura instituţie care mai difuzează ritmic, la
nivel naţional concertele de muzică clasică. 

Seara s-a deschis cu Triplul Concert pentru vioară, violoncel,
pian şi orchestră în do major, op. 56 de Beethoven, o lucrare care apare
mai puţin în programele simfonice datorită necesităţii unei ample
concentrări de forţe: orchestra, trei solişti – care evoluează pe o
scriitură complicată – şi o amplă desfăşurare temporală.

După cum se poate constata cercetând istoria concertului
instrumental, geneza lucrărilor concertante este declanşată în cele
mai multe cazuri de imaginea/personalitatea unor interpreţi din
epocă. Beethoven l-a avut în vedere pe elevul său regal, Arhiducele
Rudolf al Austriei pe care îl iniţia în secretele pianului şi ale
compoziţiei, mai pe urmă pe Nikolaus Kraft, violoncelistul bine
cunoscut pentru stăpânirea unei tehnici desăvârşite, considerat
unul dintre cei mai importanţi virtuozi ai vremii şi în cele din urmă
pe violonistul Carl Seidler. Beethoven a compus acest concert
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Vlad Stănculeasa, Sascha Goetzel

Cornelius Zirbo, Maria Marica, Cadmiel Boţac, Samuel Lee



De 40 de ori ARCHAEUS
(1985-2025)

În cadrul conferinţei internaţionale a Facultăţii de
muzică a Unversităţii Transilvania din Braşov, „Science of
Music - Excellence in Performance”, a avut loc în 23
noiembrie 2025 un eveniment care pune în valoare una dintre
cele mai importante aniversări ale anului. Dacă ar fi să
rememorăm principalele repere ale activităţii de 40 de ani
a Atelierului de muzică contemporană „Archaeus”, ar
trebui să pornim de la faptul că este declarat un... atelier:
o formă vie, dinamică de viaţă, într-o continuă construire
şi evaluare de sine, ca reverberaţie proaspătă a vieţii
componistice a atâtor autori care şi-au încredinţat
(primele)audiţii spre materializare sonoră. 

Fondat şi condus de maestrul compozitor şi
muzicolog Liviu Dănceanu, de-a lungul anilor formaţia a
susţinut peste 500 de concerte, având un repertoriu de
peste 600 de lucrări, multe dintre ele fiind premiere
mondiale, în mai multe de 22 de ţări străine, 80 de oraşe şi
140 de spaţii concertistice din ţară şi din afara ei, prezentate
în 50 de festivaluri naţionale şi internaţionale. Ansamblul

a colaborat cu numeroşi compozitori români şi străini,
promovând o gamă largă de stiluri şi lucrări muzicale: de la
muzica bizantină la jazz, de la repertoriul contemporan la cel
baroc. Din 1998, grupul organizează şi Festivalul
internaţional anual „Archaeus”, iar din 2016, concertul anual
dedicat „Componisticii feminine româneşti”. Cel mai
longeviv ansamblu de muzică contemporană românească,
„Archaeus” a trecut proba timpului şi pe cea a calităţii
deosebite a activităţii sale. La mulţi ani! 

Petruţa MĂNIUŢ-COROIU

într-o perioadă prolifică a creaţiei şi la prima
vedere are aspectul unui mare trio cu
orchestră. Deşi opusul a avut un alt destin
decât cel gândit, iată că a rămas unica
lucrare concertantă pe care Beethoven a
scris-o pentru mai multe instrumente şi
singura care aduce ca solist violoncelul.
Prezenţa acestuia din urmă, se face simţită
pe tot parcursul, de la primul enunţ tematic
al mişcării de deschidere şi până în final, iar
partea sa este considerată mai dificilă decât
a celorlalţi parteneri. Trăsăturile mai puţin
obişnuite ale acestei lucrări de mari
dimensiuni sunt binecunoscute, la fel şi
dificultăţile de ansamblu: interpreţii trebuie,
pe rând, să respecte eleganţa şi
expresivitatea liniilor melodice susţinute de
o ornamentare strălucitoare. 

Credem că cei trei solişti şi-au găsit
opus-ul prin care s-au manifestat în
deplinătatea măiestriei lor, într-o colaborare
de excepţie. Pregătirea lor temeinică s-a
evidenţiat în primul rând printr-o
sincronizare incredibilă a pasajelor cu tentă
virtuoză, desfăşurată de la început până la
sfârşit într-un tempo alert. Prestaţia lor nu a
avut nici un moment de „relaxare″,
cooperarea şi integrarea în muzică fiind
ţinta pe care au urmărit-o până la acordul
final. Bineînţeles că datorită scriiturii,
Cornelius Zirbo la a fost oarecum favorizat
din punct de vedere sonor, iar Maria Marica
a strălucit pe registrele foarte înalte ale
viorii, cu un sunet cristalin, expresiv şi foarte
îngrijit. Clapele pianului, sub touché-ul
nobil al lui Cadmiel Boţac au susţinut – ca
într-un trio cameral clasic – toată
desfăşurarea solistică, într-o partitură care
vizează mai mult o elaborare lirică decât
transformarea dramatică a materialului. Cei
trei interpreţi provin ca formare artistică
iniţială din spaţiul transilvan, sunt laureaţi
ai mai multor concursuri internaţionale şi
şi-au desăvârşit studiile la Academii
muzicale europene de prestigiu. Pentru
această performanţă s-au întâlnit din zone
diferite, dar au reuşit perfecţiunea într-o
lucrare caracterizată prin bravură şi

grandoare extraordinare în mişcările
extreme şi cu o expresivitate impresionantă
în mişcarea lentă ceva mai scurtă. 

Dirijorul Samuel Lee a fost
partenerul ideal pentru însoţirea şi
susţinerea orchestrală capacitând întregul
ansamblu în acest demers excepţional.

Surpriza a fost reprezentată de bisul
oferit. Soliştii au interpretat o enigmatică
Passacaille (Très large) în fa diez minordin Trio-
ul de Maurice Ravel, terminat în 1914. Linia
melodică de 8 măsuri derivă din prima
temă a celei de-a doua părţi, Pantoum - o
formă poetică orientală întâlnită în scrierile
lui Verlaine şi Baudelaire. Atmosfera e mai
mult decât sumbră sugerând un semnal de
început al războiului şi nu este deloc exclus
ca printr-un mecanism misterios, mai
târziu, celebrele Passacaglii şostakoviciene
să constituie un ecou întârziat al scrierii
raveliene. Cei trei solişti au oferit o
interpretare de mare clasă, rafinată şi
interiorizată. 

După pauză, Orchestra Naţională
Radio şi Samuel Seungwon Lee, dirijor de
origine coreeană (care a câştigat printre altele,
în 2024, la 34 de ani, prestigiosul Concurs de
dirijat „Malko”, Danemarca), au oferit o
interesantă variantă a unei lucrări mai puţin
cântată în ultima vreme, şi anume Simfonia
nr. 8 op. 88 în sol major de Antonín Dvořák. 

Când amintim numele lui Dvořák
ne gândim la spectaculoasele Dansuri slave,
la dinamica Simfonie a IX-a (Din Lumea
Nouă) sau la părţile orchestrale şi
grandoarea Concertului pentru violoncel. În
cazul de faţă compozitorul dezvăluie o altă
latură a temperamentului său: ataşamentul
faţă de natură, de muzica nuanţată de tuşele
ethosului morav şi al Boemiei. Stilul este
cantabil, mai apropiat de tipul vocal,
conţinutul muzical este predominant
diatonic, toate acestea fiind puse într-un
context care, la o analiză profundă este
presărat cu numeroase inovaţii. Starea
indusă ascultătorului este una schimbătoare
prin permanentul balans minor-major, prin
secvenţe care evocă imagini bucolice, mai

apoi caracteristici de dans, de marş, şi, în
final, de pasaje pronunţat dramatice. Din
aceste motive Simfonia a VIII-a este
supranumită şi „Pastorala″ lui Dvořák. În
acelaşi timp apar nemodificate elemente ale
Introducerii, cu intenţia de a unifica lucrarea,
iar contrastul tematic al părţii I-a este destul
de şters. La fel, Adagio, aduce o varietate de
stări emoţionale printr-o frapantă bogăţie
instrumentală, în timp ce partea a III-a
(Allegretto grazioso) are un caracter valsant,
melancolic, pus în contrast cu elemente de
operă comică. În Final (Allegro ma non
troppo) începem să recunoaştem modelul
dvořakian, prin evidenţierea compartimen-
tului suflătorilor de alamă şi prin
construcţia elaborată în care mixează
principiile formei de sonată cu cele
variaţionale, asemănătoare finalului din
Eroica de Beethoven. De fapt, Dvořák a avut
permanent în vedere modelul
beethovenian la care a adăugat note
personale distincte. În cazul de faţă
conţinutul muzical al lucrării este foarte
plăcut şi se desfăşoară până aproape de
final în valuri sonore, care, per ansamblu,
cresc gradual. 

Orchestra s-a lăsat uşor condusă de
gesturile dirijorului care au subliniat cu
delicateţe evoluţia acestui conglomerat
sonor prin schimbările de dispoziţie
generate de modulaţiile subtile sau de
accentele expresive. Folosirea sporadică a
flautului piccolo, a cornului englez precum
şi delicatul solo de vioară din Adagio, toate
au adus un aport considerabil la conturarea
acestui tablou desprins parca din cromatica
lui John Constable sau mai „de acasă″,
Antonín Slavíček. Desigur, construcţia
acestei simfonii este mult mai complicată
decât pare, dar experienţa dirijorului a găsit
mijloacele de unifica diversitatea melodică
şi ritmică într-un flux continuu, însufleţit,
fără a trece peste detalii, cu bucuria de a
reda o muzică frumoasă alături de un
ansamblu versatil, experimentat şi animat
de spiritul de colaborare.

Corina BURA
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Ana Szilágy, Petruţa Măniuţ-Coroiu, 
Laurenţiu Beldean, Rodica Dănceanu



AM

Glose după filmul cu Celibidache
Obişnuit cu producţii modeste însă trufaşe, tipice locului,

îmi venea mereu să zic că prin Cravata galbenă (explicit afişat,
oarecum subintitulat şi recomandat drept Extraordinara viaţă a lui
Sergiu Celibidache) însuşi Hollywoodul va fi făcut şi lansat un film
de talia proprie şi impactu-i specific, având ca subiect şi predicat,
nume propriu şi erou biografic, un român. Eveniment
nemaivăzut/ nemaicunoscut. Gândul era însă anticipat mai
degrabă din cauza subiectivei aşteptări nerăbdătoare, curiozităţi
înfrigurate, ba poate incluzând fără dubitaţie reclama şi
declaraţiile patriotarde atât de pistonante. Ziceam (anticipat) că
imediat după vizionarea filmului voi scrie că „şi eu am fost în
Arcadia”. (Apropo de teribilul şi năvalnicul Celibidache nu poţi
fi decât pompos şi fanfaronard.) Însă savurarea filmului nu mi-a
dat şi lăsat impresia ciudatului dezir, ci doar un gust acceptabil,
căldicel.

Pentru cine nu ştie mai nimic despre marele dirijor filmul
e poate surprinzător. Pentru cine-a mai citit sau văzut din
sumedenia de yutuburi, cărţi, interviuri,
articole... cam puţin nou sub soare.
Personal nu pot bifa şi recomanda Cravata
galbenă drept operă cinefilă (e doar un
documentar bine sacadat, extins şi
pigmentat cu câteva momente de efect
inteligent sau perlă subtilă). Şi aş face orice
să nu intre-n tolba patriotismului de
duzină (recuperare de valori internaţiona-
le româneşti, excepţionalism naţional,
propagandă populistă), cel atât de ispititor
azi şi-n posibilul ultranaţionalist viitor
apropiat.

Filmul e unul de familie. Domnul
regizor-fiu, Serge Ioan Celibidachi, este şi
personaj, ca atare profesându-şi o
admiraţie filotimică (aşadar anti-oedipică,
deloc opusă ori substanţial revoltată
contra admiratului admirabil părinte). Şi
neselectând printre anecdote picante şi
ce-ar fi putut dăuna unei onorabilităţi
familial-domestice de tip patriarhal şi
filial, pudibond şi conservator, tihnit,
ideal. Căci drăguţ e să faci ceva din bună intenţie, iubire,
admiraţie; însă utilă şi prielnică artei maidegrabă se face detaşarea,
dezindividualizarea, obiectivarea „uitării de sine”. Totuşi, în film
e inteligentă gradaţia: dinspre debutul cu scene extreme, violente,
cu parcurs subţiat treptat, avansând spre final în lirism, linişte, tot
mai fine tăceri. Şi mai există un fir psihanalitic demn de laudă,
pornind de la trauma infantilă generată dirijorului de către tatăl
autoritarist, care-şi va alunga fiul nesupus, urmând ca genialului
artist care va deveni Sergiu bătrânul părinte să-i poarte o iubire
total secretă, acoperită de eroare şi vină. La rându-i, din cauza
tiraniei paterne, fiul nu doar că va refuza să vorbească până la
vârsta şcolară (oare şi Lucian Blaga să fi făcut la fel pentru similare
pricini, sau doar din autismul deja creativ şi văzător de „corole
de minuni ale lumii”?), ci va şi reuşi să-şi anuleze respectivul
model tiranic sieşi, faţă de propria-i familie. În schimb va presta
autoritarism şi intransigenţă dură faţă de idei, oameni şi prestanţe
muzicale imperfecte sau lucrative, compromisuri profesionale,
înregistrări şi discuri.

Zic deci că există substanţă subtilă în film (dramă intimistă,
revenire şi-nchidere cercuală), diluată însă până spre nere-
cunoaştere pregnantă din cauza altor redundanţe, insistenţe,
lungiri. Ca atare, pelicula apare foarte măgulitoare pentru istoria
şi cultura măruntei (dar făloasei) noastre naţiuni, dar se face mai
puţin demnă de atenţie pentru istoria tematică a grandioasei
cinematografii mondiale. Premieră mondială absolută, contează

doar ca premieră naţională (cu care să ne tot autogratulăm
etnonarcisist).

Drept o fi că pelicula s-a turnat în totalitate prin România,
dar se vede nefamiliaritatea lui Serge Ioan Celibidachi cu filmul
românesc, în care fix aceleaşi străzi, clădiri şi interioare au apărut
obstinat şi obositor în mai toate dragile noastre de filme
(retro)comuniste. Oricum, creşterea valorii regizorului (de la
cumintele şi simplul Octav şi de la simplistul documentar Grădina
lui Celibidache până acum) e majoră. Şi bine c-a apelat la câteva
nume mari şi grele ale cinematografiei nordamericane, „al nostru”
dirijor fiind jucat foarte convingător de Ben Schnetzer, ca şi de
teribilul John Malkovich, de-asemeni un dublu fără cusur. Cu
deosebirea că primul chiar a-nvăţat să dirijeze (în Bolero e nu doar
Celibidache, ci şi un profesionist impecabil al baghetei, atât în
perfect ritm şi tempo cât şi în volubilitate dirijorală); în vreme ce
Malkovich mai rămâne cu braţele în urma orchestrelor. (Scuze,
insist pe detaliul artei dirijorale tocmai subliniind aici plusul, rarul
atins, ştiind toţi că-n mai toate filmele cu dirijori şi dirijoare
bunăvoinţa actoricească arată-n dezacord jenant faţă cu muzica
pretins produsă simultan, iar observaţiile sau comentariile

dirijorale, partiturale şi muzicografice
curg dinspre fantezist spre nonsens.)

Aşadar: dacă n-am vedea atât de
mult din Bucureştiul filmelor lui Sergiu
Nicolaescu şi atât de multe scene pu-
blice simpluţ şi-n stil documenta-
rist/perimat de filmare, pelicula
familiei Celibidache ar fi mai mult decât
de cravată. Ar fi de papion elegant,
eşarfă fină, jabou aristocrat. Mai mult
sau mai puţin cunoscător, mai patriotic
inflamat sau infatuat, publicul i-ar
putea acorda acum şi acul, broşa, co-
carda sau fibula de preţ (prin vacarm de
aplauze furtunoase şi recomandări tik-
tokoase).

Nota Bene 1. Internaţional în
sensul că-n film se vorbeşte engleză şi
germană (inclusiv în imaginile cu
scrisori româneşti), cu 2-3 actori de
bună mână americană (aude-se că
bugetul va fi fost pe măsura proporţio-
nală a solidităţii onorariilor pe care

Celibidache însuşi le primea şi le risipea ori dona), filmul acesta nu
umbreşte foarte tare pelicula Enescu jupuit de viu (a lui Toma
Enache). Ba chiar reuşeşte să ne amintească de ea, cea din urmă
fiind făcută sărac şi benevol până la caritabil. Nu multele
superiorităţi tehnice şi artistice ale filmului cu Celibidache poate
c-ar putea sugera cuiva şi refacerea radicală a celui cu Enescu.

Notă de Bine 2. Banal sau nu, detaliul cravatei galben-aurii
pe care Celibidache o primise de la tatăl său (dar retrasă şi
interzisă de către acesta din urmă cu ocazia părăsirii la ordin a
căminului familial), dar care revine în final drept ofrandă restituită
de către părinte, peste timp, oarecum ca din moarte, apare aici ca
un simbol a ceea ce-nseamnă reper existenţial şi destinal,
reîntoarcere la origini, reparaţie tardivă de erori. Oricum, în alte
declaraţii ale maestrului cravata aceea e pomenită ca fiind la
origine o achiziţie personală (dar interzisă drept pedeapsă pentru
marea nesupunere). Iar în anecdotele din volumaşul Sergiu,
altfel..., soţia Ioana Celibidache pomeneşte despre cravata cu care
viitorul dirijor va fi aterizat în Berlinul antebelic, drept una „verde
cu picăţele”. Aceeaşi ori alta, ce contează detalii precum culoarea
trecută, reală, ori natura sa de dar retras ori proprietate silnic
amendată? Memoria eroilor de biografie şi viaţă extraordinară nu
e instabilă, ci dinamică. Reactualizând valorează şi revalorizează.
De altfel, modularea şi remodularea detaliilor biografice i-a fost
caracteristică lui Celibidache însuşi tocmai din cauza caracterului
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„Cravata Galbenă”, 
un film de colecţie
„Sunetul nu trebuie căutat, sunetul trebuie trăit”

(Sergiu Celibidache)

După şapte ani de pregătiri, documentare, castinguri,
(pre)selecţii, filmări şi lungi perioade de post-producţie, „Cravata
Galbenă” / „The Yellow Tie”, una dintre cele mai spectaculoase
producţii cinematografice româneşti (echipa a fost alcătuită din
peste 300 de profesionişti) a fost lansată oficial în România, la
Bucureşti, cu premiera de gală de la Sala Palatului, cu o serie de
avanpremiere cu sălile pline în principalele oraşe ale ţării.

Cu o sală arhiplină (au fost peste 4.000 de spectatori), seara
premierei a adus laolaltă şi pe Alteţa Sa Regală Principesa Sofia,
personalităţi din lumea cultural-artistică şi show-biz (Victor
Rebengiuc, Marian Râlea, Ana Ularu, Irina Rimes, Virgil Ianţu,
Lora, Nicolai Tand, Lili Sandu, Andreea Marin ş.a.) şi politică
(fostul Preşedinte Emil Constantinescu, András István Demeter,
Ministrul Culturii, Sebastian Burduja, Călin Popescu Tăriceanu,
Raluca Turcan, Theodor Stolojan,), jurnalişti (Andreea Esca, Paula
Herlo, Teodora Tompea, Andrei Nourescu, Cosmin Stan, Amalia
Enache), pe criticul de film Irina Margareta Nistor sau pe Mugur
Isărescu, Guvernatorul Băncii Naţionale a României. Cu toţii au
păşit pe covorul galben „asortat” titlului filmului şi au trăit cu
maximă intensitate emoţiile marilor întâlniri cu mari vedete de la
Hollywood (actorii John Malkovich şi Sean Bean, regizorul Tim
Burton, invitat special al galei) şi pe cele ale unei poveşti de viaţă
unice şi irepetabile care a marcat un destin extraordinar, aşa cum
a fost cel al lui Sergiu Celibidache (1912 - 1996). 

La finalul proiecţiei, aceştia au urcat pe scenă pentru a
mulţumi publicului şi pentru a împărtăşi emoţiile trăite în timpul

filmărilor, onoraţi fiind că au
făcut parte din acest impre-
sionant proiect cultual-
artistic.

Fascinat de România,
de farmecul locurilor şi al oa-
menilor din perioada filmă-
rilor pentru serialul de
televiziune „Wednesday”
(producţie Netflix, lansat în
2022), Tim Burton a declarat
pe scenă: „Filmul a fost minu-
nat. Şi voi avea mereu o legă-
tură romantică cu România
unde am lucrat şi ştiu cât de ta-
lentaţi sunt profesioniştii din
domeniu”.

Actorul Ben Schnetzer (Sergiu Celibidache în anii tinereţii)
a transmis publicului cu ocazia premierei de gală un mesaj video
emoţionant: „Aceasta este o poveste românească şi cred că vorbesc în
numele întregii distribuţii şi al întregii echipe când spun că, în fiecare zi,
ne-am inspirat din forţa spirituală a românilor, pe care am simţit-o pre-
tutindeni în jurul nostru. Acest film este pentru voi şi sper din suflet să
vă placă pentru că explorează teme precum familia, iertarea, iubirea, per-
severenţa, pasiunea şi arta. Cred că este un film care va atrage un public
larg, nu doar pe iubitorii muzicii clasice”.

„Cred că acest film va atrage oameni care vor să creeze ceva,
oameni care merg pe propriul lor drum şi care sunt dispuşi să persevereze
pentru a face lucrurile aşa cum consideră ei că e potrivit (...) Şi mai cred
că toţi cei care nu suntem români, ne simţim onoraţi să facem parte din
acest film despre un mare român. Încerc să nu anticipez niciodată ce va
gândi sau simţi publicul, dar aş spune că acest film merită văzut pentru
că Celibidache a avut o viaţă bogată şi fascinantă, a călătorit în întreaga

lume şi a făcut ceea ce iubea, fără compromisuri. Cred că filmul
merită văzut şi pentru istoria pe care o dezvăluie, pentru luptele
care fac parte din acea istorie şi pentru că surprinde aspiraţia spre
perfecţiune şi frumuseţea muzicii pe care o auzim.” – spunea
celebrul actor John Malkovich, care joacă în rolul principal.

„Acest proiect este împlinirea unui vis de-o viaţă” -
spunea Serge Ioan Celebidachi, regizorul şi scenaristul
filmului ai cărui producători sunt Adela Vrînceanu
Celebidachi, Cristina Dobriţoiu, James Olivier, Andrei
Boncea şi Robert W. Cort. „Nu este vorba despre cei şapte ani
în care am realizat acest film, ci despre cei 50 de ani în care am
purtat această poveste în mine, cu speranţa că vom putea
descoperi traiectoria unui băiat din România care şi-a răspândit
geniul în întreaga lume. Acest film a fost întotdeauna cel mai
drag proiect al meu, un mod de a aduce o lumină frumoasă şi
pozitivă asupra unei ţări ale cărei imagine şi libertate au fost
martirizate de-a lungul secolului trecut”. (Foto: @Cravata
Galbenă, Mihaela Petre)c

Oana GEORGESCU

său muzical. Practic, exact ca-n muzica
dirijată de Celi, prin rememorări şi vorbe
modulate el fraza, construia (per
ocazie/eveniment) reliefând variante,
detalii mereu reconstruite şi inevitabil noi.
Dualitatea sa (filozof absolutist şi neiertător
în artă, în privat om graţios, simplu,
generos până-n risipă, blând până la banal
şi comic până-n circar) nu era „de
suprafaţă” ci de suprafeţe şi polifonii,
totodată compensatoare sau egalizante. De
fapt era jazzistic şi simfonic în toate, şi-n
complexităţile, conflictualităţile sau
contradicţiile sale exhibând dinamici şi
dinamisme tipice construcţiilor muzicale.
În caracterul social sau domestic al lui Celi

tot spiritul şi trupul muzicii se reificau. El
juca scene de gen şi stil diferit. Despre un
atare detaliu de esenţă merită revenit şi-n
urma sau împrejurul cărţilor care, iată, încă
apar despre Maestru.

Notă de Bine 3. Funcţie de
„urechile de auzit”, de exploatările şi
cultivările neuronal-cognitive plus
expansiunea sensibilităţilor perceptive,
filmul ar putea deschide ori măcar sugera
deloc puţine ferestre, porţi sau găuri de
cheiţe înspre înţelegerea ceva mai rafinată
a complexităţii geniului. Ca şi a celebrei
sale fenomenologii (personală, dar
aplicabilă în pretutindenea manifestărilor
şi cu-atât mai mult, deşi apofatică până la

ezoteric, aplicabilă în arte, respectiv
muzică, dirijat, compoziţie, interpretare).
Receptivilor, căutătorilor, exploratorilor de
sensuri şi profunzimi filmul le poate da
„de gândit”, ba chiar le sugerează poteci şi
teme inedite, aparent umile, totuşi fecunde
(mai ales pentru o contemporaneitate în
care abundă colajele de citate şi referinţe,
lipsind cu îngrozitoare frecvenţă şi
persistenţă comprehensiunea lor). Aşadar
de la acest film trebuie pornit într-o
călătorie personală spre zări, sfere,
câmpuri sau profunzimi timid atinse ori
doar sugerate.

Marin MARIAN
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Carmen Stoianov – 75 de ani:
omagiu excelenţei

Dacă în peniţa muzicologică nu vibrează anvergura
sufletului şi excelenţa ştiinţei muzicale, cuvintele sunt
neputincioase. Când scrii despre muzicologul şi profesorul
cu preocipări componistic-literare Carmen Stoianov, scrii
în egală măsură despre rostire şi despre suflet. Pentru că,
dincolo de proiectele, cuvintele cu sens, volumele originale
şi analizele profunde, este o inimă care nu poate fi trecută
cu vederea dacă te-ai întâlnit cu ea pe drumurile vieţii.
Cultivând relaţii umane calde şi longevive, Carmen
Stoianov ilustrează idealul vechi şi, de fapt, nemuritor al
profesorului care te întreabă, înainte de cărţi şi muzică,
despre CE MAI FACI: simplu, uman, perfect, complet,
matern.

Ilustru doctor în muzicologie (cu o tematică ce
surprinde aspecte ale muzicii româneşti), Carmen Stoianov
(n. Vulcu) propune o prezenţă vie, de 50 de ani, în
exprimarea metaforică muzicală autohtonă. Căsătorită cu
compozitorul prof. univ. dr. Petru
Stoianov, a adus-o pe lume pe Sarah
Ioana Carla, ce urmează excelenţa
părinţilor în cariera sa artistică,
bucurându-se şi de nepoţica sa, Neta,
care a aniversat de curând un
deceniu de viaţă, un deceniu de
bucurie; este cea care i-a inspirat şi
ilustrat două cărţi pentru copii,
publicate în Editura Muzicală:
„Portativul minune” şi „cartea anului
2025” – aceasta din urmă, povestea
muzicală „Strop şi Pic îşi caută ploaia”
primind, în 2025, premiul Uniunii
Compozitorilor şi Muzicologilor din
România la secţia de Muzică Vocală,
categoria Didactică (2024).

Formată într-un mediu familial
impregnat de substanţa muzicii de
operă, a început studiul artei sonore
din copilărie, în 1961-1965 fiind eleva
Şcolii de Muzică şi Arte Plastice nr. 5
din Bucureşti. După absolvirea Liceului de Muzică
nr.1/Colegiul Naţional „Dinu Lipatti” (1965-1969), şi-a
desăvârşit pregătirea muzicologică la Conservatorul
„Ciprian Porumbescu” (1969-1973), astăzi Universitatea
Naţională de Muzică din Bucureşti (în prima promoţie cu
această specializare). Anul 1998 a consemnat susţinerea tezei
de doctorat la Universitatea Naţională de Muzică Bucureşti
cu titlul „Repere în neoclasicismul muzical românesc”
(coordonator acad. prof. univ. dr., dr. h. c. mult. Octavian
Lazăr Cosma, mentorul său). 

Spirit inovator, proaspăt în abordări de fiecare dată,
doamna Carmen Stoianov a realizat, în 1999-2001,
aprofundarea domeniului Studii Culturale Ebraice în
cadrul Facultăţii de Litere a Universităţii din Bucureşti, tema
reverberând ulterior în cercetările şi scrierile sale (în perioada
1998-2000 a fost şi cadru didactic asociat la Universitatea din
Bucureşti, Facultatea de Litere, Centrul de Studii Iudaice).

Cariera sa didactică a început ca profesor de
instrument la Şcoala de Muzică şi Arte Plastice nr. 2 (1973-
1990) şi la Colegiul Naţional „Dinu Lipatti” (1988-1990).

Următorul deceniu (1990-2000) i-a adus valorificarea
vocaţiei muzicologice din postura de lect. şi apoi conf. univ.
dr. la Universitatea Naţională de Muzică din Bucureşti
(Istoria muzicii româneşti, Muzicologie), apoi ca prof. univ.
dr. la Universitatea „Spiru Haret” din Bucureşti (2000-
2014), undee a ocupat şi funcţia de decan (2000-2008).

Activitatea sa culturală a adus în prim-planul
societăţii muzica, din postura de realizator şi director de
programe muzicale la TVRM (2002-2006), realizând cicluri
de emisiuni de televiziune: „Portret în sunet”, „Cu şi despre
muzică...” şi, împreună cu Valeriu Râpeanu  –  „Maeştri ai
culturii româneşti”, a colaborat cu Iosif Sava şi cu Rodica
Sava în programe ale TVR1, TVR2, Radio România
Cultural, Radio România Muzical şi Radio Shalom. 

Doamna Carmen Stoianov şi-a dovedit spiritul ma-
nagerial ca organizator, coordonator, membru în diverse
comisii, preşedinte şi membru în jurii naţionale şi interna-
ţionale, membru raportor în comisii de susţineri publice ale
multor teze de doctorat (Universitatea Naţională de Muzică
din Bucureşti, Academia de Muzică „Gheorghe Dima” din
Cluj-Napoca), preşedinte de comisie doctorală (École des

hautes études en sciences sociales –
Paris, teză de doctorat condusă de
Paul Henri Stahl),  participant în se-
siuni ştiinţifice, colocvii, congrese,
conferinţe naţionale şi internaţionale
(Montpellier, ICR Tel-Aviv...), cena-
cluri muzicale şi literare, ediţii de
simpozioane internaţionale „George
Enescu” sau pe alte tematici (1977 şi
în prezent). Bogata sa activitate i-a
adus recunoaşterea naţională şi pre-
zenţa în cadrul Uniunii Compozitori-
lor şi Muzicologilor din România din
1980, al Societăţii Internaţionale de
Muzică Contemporană – Secţiunea
Naţională Română, al Asociaţiei Ro-
mâne a Femeilor în Artă şi al The
„Goldstein Goren” Center for He-
brew Studies (Facultatea de Litere a
Universităţii din Bucureşti). 

Premiile au consfinţit, încă din
1973, calitatea scrierilor sale, pentru

ca în 1981 şi în 2019 să devină titulara premiului la
secţiunea Muzicologie a U.C.M.R., iar în 2020 a
prestigioasei reviste „Actualitatea Muzicală” (Premiu de
Excelenţă). Este autoarea a sute de studii, cronici,
corespondenţe speciaale, eseuri, articole, recenzii, interviuri
şi a unor importante volume colective şi personale precum:
carte universitară (ediţii succesive, ca unic autor ori în
colaborare cu Mihaela Marinescu sau Petru Stoianov),
monografiile „Ioan Scărlatescu”, „George Stephănescu”,
„Repere în neoclasicismul muzical românesc” (2  ediţii,
2000, 2002), „Neoclasicism muzical românesc” (2 ediţii,
2001, 2002), „Cercetare şi comunicare în muzico-
logie” (2010), „Dimensiunea sonoră a existenţei în proza
literară a lui Mihai Eminescu şi în scrierile lui Ion
Creangă” (2013), „Sonorul în basmul românesc” (2015),
„Cărţile Psalmilor. Reflexii în sonor” (2 vol., 2019 – premiul
U.C.M.R. şi al Academiei Române), „Via Psalmorum Regia”
(2 vol., 2022)... 

Dominanta erudită interdisciplinară plasează
exprimarea doamnei Carmen Stoianov în vecinătatea unor
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domenii conexe muzicii (sociologia, paleografia, analiza
lingvistică intertextuală, literatura, matematica, teologia şi
filosofia). Scriitura sa priveşte realitatea muzicală din
perspective unice în cercetarea românească, investigând
poezia unor teme rar abordate – din pricina specializării şi
dificultăţii lor. Fiind şi singurul muzicolog român premiat
pentru creaţiile sale sonore, cu prospeţimea celor 75 de ani,
Carmen Stoianov conjugă misterul celor mai importante

verbe ale umanităţii: „viaţa de până acum, cu perspectiva
viitorului – devine şi indiciu al fiinţării, reunind verbele A
AVEA şi A FI. Nu asta îşi doreşte orice început: să fiinţeze,
să fie şi să aibă succes astăzi şi în viitor?” (Carmen Stoianov,
Revista „Actualitatea muzicală”, 5/ 2020, p. 5). La mulţi ani
binecuvântaţi în partitura vieţii!

Petruţa MĂNIUŢ-COROIU

Aniversări,
comemorări...

Pe 8 decembrie 1915 venea pe
lume dirijoarea şi compozitoarea
Florica Dimitriu. Prima femeie din
România care a obţinut o diplomă de
dirijor de orchestră a studiat la
Conservatorul din Iaşi cu profesori
precum Alexandru Zirra, Constantin
Georgescu şi Radu Constantinescu şi a
urmat şi cursurile Facultăţii de Litere
din Iaşi, specializându-se în limbile
franceză şi greacă. A fost pianist-
corepetitor la Opera din Iaşi, a lucrat ca
bibliotecar muzical la Conservator şi ca
asistent-corepetitor pentru studenţii de
la canto. De asemenea, a ocupat un
post de suplinitor la catedra de cor şi
orchestră la acelaşi Conservator. Mai
târziu a fost maestru de sunet la
Radiodifuziunea Română, apoi a fost
şef al Formaţiilor Radio, director
muzical adjunct şi regizor muzical la
Radioteleviziunea Română. Pe 8 martie
1970 a dirijat prima orchestră simfonică
de femei din România. A trecut la cele
veşnice pe 22 decembrie 1993.

Compozitor şi dirijor de faimă
mondială, Ionel Perlea s-a născut în
Ograda, Ialomiţa, la 13 decembrie 1900.
După moartea tatălui său s-a mutat la
München şi apoi la Leipzig, pentru a
studia muzica. A început să compună
de la o vârstă fragedă, creând lucrări
importante chiar din timpul studiilor.
Revenit în România, a debutat la

Ateneul Român şi a avut o activitate
fructuoasă, atât din postura de
compozitor cât şi de la pupitrul

dirijoral. A fost dirijor al Operei
Române şi al Orchestrei Radio,
câştigând totodată recunoaştere
internaţională. A fost arestat în 1944 la
Viena, iar autorităţile i-au refuzat
întoarcerea, astfel că s-a stabilit în
Italia, continuându-şi cariera dirijorală
în Europa şi mai târziu în S.U.A. A
avut o carieră didactică remarcabilă în
Statele Unite ale Americii şi a continuat
să compună. În 1969 a revenit în
România pentru ultimele concerte. Din
fericire, au rămas foarte multe
înregistrări radiofonice şi discografice
cu maestrul Perlea, dovedind peste
timp talentul său neegalat de dirijor de
operă. Suferind, aflat la un spital din
New York, în 29 iulie 1970 Ionel Perlea
părăsea această lume.

La 2 decembrie 1950, pleca
dintre cei vii, la numai 33 de ani, Dinu
Lipatti. Cel care avea să devină pianist,
compozitor şi pedagog, a venit pe lume
la 19 martie 1917 în Bucureşti.

Provenind dintr-o familie muzicală, a
studiat cu profesori renumiţi (George
Enescu, Florica Musicescu, Alfred
Cortot şi mulţi alţii) la Conservatorul
din Bucureşti, la Viena şi la Paris.
Cariera sa a început în 1936 cu
recitaluri în Germania şi Italia. La
începutul celui de-al Doilea Război
Mondial s-a întors la Bucureşti, unde a
susţinut recitaluri de pian ca solist sau
acompaniindu-l pe George Enescu.
Alături de cea care avea să îi devină
soţie, pianista Madeleine Cantacuzino,
s-a stabilit mai târziu în Elveţia,
devenind profesor la Conservatorul
din Geneva. În tot acest timp a
continuat să susţină recitaluri şi

concerte alături de dirijori precum
Herbert von Karajan şi Alceo Galliera
şi a realizat imprimări. Diagnosticul de
leucemie l-a afectat grav, dar
contribuţiile unor muzicieni celebri au
ajutat la cumpărarea tratamentului
care, din păcate, nu a dat roade. A fost
ales membru post-mortem al
Academiei Române în 1997, la 80 de
ani de la naştere.

Pe 31 decembrie 1985, la
Bucureşti, trecea în nefiinţă Nicolae
Kirculescu. Compozitorul român s-a
născut pe 28 decembrie 1903 la Corabia
şi a început să studieze pianul încă de

la 3 ani. După terminarea liceului a
suferit o boală gravă care l-a ţinut la
pat 6 luni astfel că, în 1922 a plecat la
Viena pentru tratament. În acest timp
a studiat şi la Academia de muzică din
oraş, fiind menţionat de ziarul „Neuer
Wiener Tage” ca o nouă speranţă a
pianisticii, însă tatăl său se opunea unei
cariere muzicale. Prin urmare, a fost
obligat să se înscrie la Facultatea de
Drept; în paralel însă, a creat o
orchestră numită Los Occhios. Tatăl l-a
trimis la Paris să obţină doctoratul în
Drept la Sorbona; şi aici, în paralel a
urmat cursurile de Artă Teatrală cu
Louis Jouvet. A compus lucrări
instrumentale, piese pentru teatru
muzical, comedii muzicale, operetă
radiofonică pentru copii, muzică de
film şi piese de muzică uşoară. A avut
o activitate publicistică remarcabilă, cu
articole şi studii despre muzica uşoară
şi muzica de teatru, construindu-şi o
carieră artistică bogată, timp de 45 de
ani.

Norela-Liviana COSTEA
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Despărţiri
Horia Moculescu

În ultima vreme i-am consacrat lui Horia Moculescu
numeroase articole, reflectând activitatea neobosită a
acestui octogenar mereu tânăr, dar iată că a venit şi clipa
dureroasă când a trebuit să ne despărţim de acest muzician
excepţional. Avea 88 de ani, dar el considera, cu umoru-i
binecunoscut, că bătrâneţea începe după 90-95 de ani,
considerându-se încă la... maturitate. Şi cum să nu fie aşa,
când el nu stătea o clipă locului, în ciuda problemelor de
sănătate? Chiar anul acesta a lansat la Editura Muzicală un
caiet cu „Mini-miniaturi pentru pian”, a fost în juriu atât la
festivalul internaţional „George Grigoriu” de la Brăila, cât
şi la Mamaia (unde i-a fost înmânat Trofeul „Nostalgia”).
În 2022 a fost distins cu premiul I, dar şi cu premiul UCMR
la ultima sa participare la un concurs de Creaţie, cu piesa
„Anii mei” (solist Aurelian Temişan, pe care l-a acompaniat
la pian), la Festivalul naţional al romanţei
„Crizantema de aur” de la Târgovişte. Iar
în ce priveşte muzica uşoară, cea din urmă
oară când a concurat la festivalul de la
Mamaia a fost în anul în anul când acesta
s-a întrerupt, 2012, când a cucerit Trofeul
cu piesa „Tăcerile de fier” (pe versurile
poetului George Ţărnea), cântată chiar de
el. Anul trecut, Ileana Popovici l-a invitat
la festivalul Ceramus de la Câmpulung-
Muscel, unde cei doi au dialogat spumos,
fireşte cu exemplificări, în cadrul
proiectului „Muzica de film”. 

Compozitorul Jolt Kerestely îşi
aminteşte că au cântat în aceeaşi orchestră
în anul 1955 la Petroşani, unde ajunseseră
amândoi ca refuzaţi la Conservator din
cauza „originii nesănătoase”... A debutat
la festivalul de la Mamaia în 1965, scriind
pagini memorabile aici, cu numeroase
Trofee – de altfel cele peste 500 de creaţii
ale sale i-au adus mai bine de 200 de
premii. În egală măsură pianist, şef de
formaţie, orchestrator, interpret vocal (la una din ediţiile
festivalului de la Mamaia compozitorul braşovean Dan
Pavelescu a cucerit Trofeul cu o piesă cântată, în maniera
sa inconfundabilă, de Horia Moculescu!), a fost şi un
apreciat realizator şi prezentator (alături de actriţa
Alexandra Velniciuc) al remarcabilei emisiuni în direct
„Atenţie, se cântă!” de la TVR, între 2009 şi 2013, şi chiar că
este de neînţeles de ce postul public a scos-o din grilă. Nu
doar cei mai importanţi solişti ai genului îi datorează imens,
dar şi compozitorii noştri. Timp de 9 ani a realizat la Radio
România Cultural seria de emisiuni „Music Show” – o
istorie a muzicii uşoare româneşti. Serialul, rămas în
„Fonoteca de aur” a postului public de radio, include peste
800 de ore de mărturii, plus muzică aleasă de muzician,
delectându-i pe ascultători în fiecare sâmbătă seara de la
ora 22. De altfel, pe site-ul radioromaniacultural.ro poate fi
găsită o selecţie din cele mai frumoase emisiuni „Music
Show”, cu vocea unică a lui Horia Moculescu.

La câteva zile după ce se internase în spital şi cu doar
cinci înainte de plecarea lui în eternitate, la Teatrul de
revistă „Al. Davila” din Piteşti a avut loc concertul
comemorativ „Gala Centenar Vasile Veselovski”, la 100 de

ani de la naşterea renumitului compozitor, bun prieten al
lui Horia Moculescu. Din acest motiv, el figura în program
cu două melodii pe care urma să le cânte alături de fiica sa,
Nidia.          N-a fost să mai fie, dar a fost omagiat prin câteva
secvenţe: un videoclip filmat în 2022 alături de Nico, cu
melodia „Mon amour” de Veselovski, descoperită de
Moculescu între partiturile uitate într-un sertar şi
încredinţate lui spre orchestrare în... 1971; compoziţia sa din
1985 „Un actor în plus”, cântată de Alexandra Penciu;
marele său şlagăr „De-ai fi tu salcie”, reamintit de Nico.
Acest titlu figurează de altfel alături de alte 20 de piese
reprezentative pe CD-ul dedicat lui de UCMR în cadrul
„Antologiei muzicii româneşti”.

În 2011 a lansat cartea autobiografică „Doar atât mi-
am amintit”, urmată anul acesta de cea apărută la Editura
Muzicală, „Aş mai avea ceva de spus”, pe care n-a mai
apucat s-o vadă, aceasta ieşind de sub tipar cu doar 2 zile
înaintea morţii lui...  Ar fi dorit s-o lanseze la marele

spectacol conceput de Aurelian Temişan, „Anii mei –
toamnă moculesciană”, de la Teatrul Naţional, în care
fireşte trebuia să fie pe scenă... 

Unele dintre cele mai mari şlagăre ale lui Horia
Moculescu au fost compuse pe versurile bunului său
prieten Mihai Maximilian, care avea o casă de vacanţă pe
marginea unui lac la Samurcaş, lângă Buftea. La despărţirea
de Horia Moculescu, acolo nu doar „salcia de pe mal”
suspină, ci toate au devenit sălcii plângătoare. „Se răscolesc
de dor/ Fântânile albastre”... iar dorul de zâmbetul şi
umorul lui Horia ne va rămâne mereu în suflet.

Octavian URSULESCU

Ultimul interviu al lui 
Horia Moculescu

Cu două săptămâni înainte de moartea sa, Horia
Moculescu l-a primit acasă pe studentul la Facultatea de
Jurnalism Mihnea Badea, căruia i-a acordat ceea ce s-ar
putea să fi fost cel din urmă interviu al său...

Mihnea Badea: Aş dori ca astăzi să vorbim despre marii
compozitori şi interpreţi de muzică uşoară, mai ales din perioada
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Despărţiri
interbelică. Dar în primul rând vreau să vă întreb care a fost
prima melodie de muzică uşoară pe care v-o amintiţi?

Horia Moculescu: Cred că „Astăzi e ziua ta” de Ion
Vasilescu, îmi plăcea când o auzeam cântată. Nu ştiu când
a fost compusă, poate nu în interbelic, dar Ion Vasilescu a
fost unul dintre cei mai mari compozitori români şi din
perioada interbelică.

M. B.: Pe care din păcate nu aţi apucat să-l cunoaşteţi...
H. M.: Nu, nu am apucat să-l cunosc, doar pe el

dintre cei care trăiau. L-am cunoscut pe Gherase Dendrino,
care şi el a compus în perioada interbelică, pe Henry

Mălineanu, pe Nicolae Kirculescu, pe Elly Roman, pe Aurel
Giroveanu, care au compus toţi în perioada interbelică, pe
Florentin Delmar, dar nu, el n-a compus în acea perioadă.
Deci am cunoscut câţiva, dintre cei mai importanţi, nu şi pe
Ionel Fernic. Am amintit de Fernic pentru că acesta a fost
pentru mine un compozitor de vază şi de mare har.

M. B.: Pe care dintre ei îl consideraţi cel mai
mare?

H. M.: Pe Ion Vasilescu. Nu l-am cunoscut,
dar îi ştiam creaţiile. Eu fiind compozitor de
muzică uşoară şi membru în Uniunea
Compozitorilor şi Muzicologilor din România
trebuie să spun că dacă mâine ar trebui să defilez
cu doi muzicieni ai Uniunii Compozitorilor, unul
ar fi George Enescu şi celălalt Ion Vasilescu.

M. B.: Mi-am notat câteva nume şi vreau să vă
întreb cum erau ei ca oameni. Să începem cu Elly
Roman. Cum era în viaţa privată?

H. M.: Destul de închis. Nu era un
exuberant. Zâmbea cu lejeritate, dar nu era un
exuberant. Şi bagă de seamă că a avut unul din
marile şlagăre ale anilor ’30, „Nu mai plânge,
baby”.

M. B.: Lansat de actriţa Leny Caler.
H. M.: Care mai târziu a plecat în Israel.
M. B.: Mişu Iancu?
H. M.: Da, am omis să-l spun pe Mişu Iancu.

Era un lord, un tip elegant, cu câteva piese foarte
frumoase, dintre care cred că vreo două au fost scrise
înainte de 1944, deci să zicem interbelic, deşi acesta se
termină în ’41.

M. B.: Nicolae Kirculescu?
H. M.: Un lord şi el. A fost ataşat cultural la un

moment dat la Paris, cred că pe vremea lui Antonescu.

M. B.: Aurel Giroveanu?
H. M.: Era un bonom. I-am cântat două piese la

Mamaia şi am fost prieten cu el, păstrând proporţiile, căci
îi spuneam Nea Aurică. Eu şi lui Gică Petrescu tot aşa i-am
spus, Nea Gică, până când am devenit mai apropiaţi şi i-
am spus Gică. Doar lui Vasile Veselovski nu i-am spus pe
nume niciodată.

M. B.: Vreau să vă întreb şi de câţiva interpreţi. Am
înţeles că aţi cunoscut-o pe Lisette Verea.

H. M.: Cântam la hotel Intercontinental, ea trăia în
America, a fost măritată cu un mare bogătaş, şi a venit la

Inter în 1972. Am cunoscut-o, i-am
sărutat mâna cu plăcere, pentru că ştiam
ce mare vedetă a fost în România.

M. B.: Dar Gică Petrescu?
H. M.: Dintre toţi cu el am fost cel

mai bun prieten, pentru că era un om
care merita totalul meu respect. Îi
spuneam Nea Gică. Am orchestrat prin
1967, 1968 un disc cu melodii de Vasile
Veselovski şi Temistocle Popa pentru
Gică Petrescu, cu cântecele de petrecere
ale celor doi. Era un profesionist
desăvârşit. La nivelul acestui
profesionism sau profesionalism nu
exista atunci decât Margareta Pâslaru.
De altfel amândoi au luat „Discul de
aur” în 1968.

M. B.: Pe Cristian Vasile l-aţi
cunoscut?

H. M.: Nu, şi cred că nici n-a trăit după  43.
M. B.: A murit în 1975.
H. M.: Ei, nu zău! Unde?
M. B.: La Sibiu. Dar pe Petre Alexandru?

H. M.: Nici pe el. A fost soţul Miei Braia.
M. B.: Pe ea aţi cunoscut-o?
H. M.: Bine de tot. Ştii că Ioana Radu era sora ei? Am

fost în turneu în 1966 în Israel. Dragă Mihnea, mă bucură că
există tineri ca tine, cu pasiune pentru muzica uşoară
românească. (Mihnea BADEA)

Alături de fiica lui, Nidia



AM

Oscar-urile pentru Operă
Cea de-a 12-a ediţie a Premiilor Internaţionale de Operă

– International Opera Awards – Oscar-urile pentru operă, cea
mai prestigioasă distincţie din lumea spectacolului liric – a
conferit strălucire în această seară Sălii „Stavros Niarchos” a
Operei Naţionale a Greciei din Atena, într-o celebrare de
referinţă a comunităţii globale de operă. Transmis în direct la
nivel mondial, evenimentul a subliniat puterea durabilă a acestei
forme de artă de a inspira publicul şi de a transforma
comunităţile dincolo de graniţe.

Găzduit pentru prima dată de Opera Naţională a Greciei
pe 13 noiembrie şi prezentată de Petroc Trelawny de la BBC
Radio 3, evenimentul a sărbătorit realizări remarcabile în operă
pe cinci continente, cu finalişti din 25 de ţări. 

Evidenţiind vitalitatea şi influenţa globală a operei,
evenimentul strălucitor – posibil datorită unui grant de la
Fundaţia „Stavros Niarchos” (SNF) pentru a spori activitatea
artistică a Operei Naţionale a Greciei – a fost o celebrare
puternică a muzicii academice greceşti, cu lucrări remarcabile
ale compozitorilor greci Spyridon Samaras, Paolo Carrer,
Theofrastos Sakellaridis, Nikos Skalkottas, Mikis Theodorakis
şi Giorgos Koumendakis. Sub conducerea muzicală a lui
Konstantinos Terzakis, soliştii Operei Naţionale a Greciei
Dimitri Platanias, Vassiliki Karayanni, Yannis Christopoulos,
Maria Kosovitsa, acompaniaţi de Orchestra, Corul, Baletul şi
Corul de Copii ale Operei Naţionale a Greciei, au oferit
reprezentaţii emoţionante. Coordonarea artistică şi regia
ceremoniei au fost asigurate de directorul de balet al Operei
Naţionale Greciei, Konstantinos Rigos, în colaborare cu
regizoarea de scenă a Operei Naţionale a Greciei, Katerina
Petsatodi. Fragmente din operele lui Puccini au fost interpretate

de soliştii de top Marina Rebeka şi Nicholas Brownlee,
câştigători ai premiilor Readers’ Awards şi respectiv Male
Singer Awards. 

Harry Hyman, fondatorul International Opera Awards,
a declarat: „Este minunat să sărbătorim câştigătorii Premiilor
Internaţionale de Operă 2025 cu Opera Naţională Greacă din Atena
pentru prima dată, la magnifica Sală „Stavros Niarchos”. În această
seară, sărbătorim realizările excepţionale ale artiştilor şi companiilor
din întreaga lume, ale căror activitate exemplifică creativitatea,
excelenţa şi spiritul colaborativ care definesc opera. Cele mai calde
felicitări ale noastre merg tuturor câştigătorilor şi nominalizaţilor din
acest an. Contribuţiile tale inspiră audienţe din întreaga lume şi asigură
vitalitatea continuă a acestei forme de artă extraordinare.”

Giorgos Koumendakis, directorul artistic al Operei
Naţionale a Greciei, a declarat: „Este o mare bucurie pentru noi toţi
cei de la Opera Naţională a Greciei să primim, pentru prima dată în
Grecia, un eveniment atât de prestigios, de talie mondială. În fiecare
an, Premiile Internaţionale de Operă celebrează cele mai semnificative
realizări artistice la nivel mondial, spectacole care ies în evidenţă şi cele

mai bune teatre de operă. Suntem foarte norocoşi să deservim o formă
de artă vibrantă, în continuă evoluţie, care provoacă reflecţia şi
stârneşte discuţii — o artă care domneşte suverană ca esenţa supremă,
rafinată, a spiritului uman. Sper ca această seară să inunde atât reţelele
tradiţionale mass-media, cât şi social media cu veşti pozitive care să
încurajeze asumarea riscurilor, inovaţia, cunoaşterea, talentul şi
devotamentul. Lumea operei produce lucruri remarcabile, iar în această
seară vom sărbători această creativitate şi o vom duce într-o călătorie
dincolo de Atena, până la marginea lumii.”

Ministrul culturii din Grecia, Dr. Lina Mendoni, a acordat
una dintre cele mai prestigioase distincţii ale serii, Premiul
pentru cea mai bună companie de operă, către MusikTheater an
der Wien. După o închidere de doi ani şi o renovare amplă a
uneia dintre cele mai vechi case teatrale din Europa, compania

a revenit triumfător în sezonul 2024/25, prezentând un program
îndrăzneţ şi cuprinzător, care a acoperit peste patru secole de
teatru muzical, de la producţii complet puse în scenă la opere-
concert şi iniţiative educaţionale.

Dr. Mendoni a remarcat: „Suntem încântaţi şi mândri să
găzduim Ceremonia Premiilor Internaţionale de Operă la Opera
Naţională a Greciei, o dovadă a staturii globale în creştere a instituţiei.
Datorită muncii asidue a tuturor celor implicaţi şi sub conducerea
artistică inspirată a compozitorului de renume internaţional Giorgos
Koumendakis, Opera Naţională Greacă se află acum, pe bună dreptate,
printre cele mai importante teatre de operă din lume. Găzduirea pentru
prima dată a Premiilor Internaţionale de Operă confirmă strategia sa
orientată spre internaţionalizare, evidenţiază contribuţia sa la cultura
greacă modernă şi o plasează ferm printre naţiunile care servesc artei
operei cu expertiză, imaginaţie creativă şi dedicare. Vreau să transmit
cele mai calde felicitări artiştilor şi creatorilor pe care îi onorăm în
această seară şi mulţumirile mele din suflet personalului dedicat al
Operei Naţionale a Greciei pentru organizarea impecabilă a
evenimentului din această seară.”

Bas-baritonul american Nicholas Brownlee, laureat al
Premiului Richard Tucker 2025, a fost desemnat Cântăreţul
anului (voci masculine) pentru interpretări precum Macbeth şi
Amfortas pentru Opera Frankfurt şi Wotan în Das Rheingold
pentru Opera din Paris. A uimit publicul din Atena cu o
interpretare a secvenţei „Te Deum”, din Tosca. 

În unul dintre cele mai emoţionante momente ale serii,
legendara mezzo-soprană Agnes Baltsa a primit Premiul pentru
întreaga carieră din partea directorului artistic al Operei
Naţionale a Greciei, Giorgos Koumendakis, primind ovaţii în
picioare şi aplauze. Cu o carieră ce se întinde pe mai bine de
cinci decenii, vocea puternică, intensitatea dramatică şi prezenţa
scenică magnetică a lui Baltsa i-au adus recunoaştere globală, în
special pentru interpretarea sa iconică a lui Carmen, interpretată
de peste 60 de ori la Opera de Stat din Viena. Fiind o prezenţă
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constantă la Festivalul de la Salzburg, a urcat şi pe scenele
Metropolitan Opera, La Scala, Covent Garden şi Opera din
Paris, cu repertoriu de la Mozart şi Rossini la Verdi, Bellini şi
Strauss.

Noul premiu pentru musical a  fost acordat unei
companii americane – Glimmerglass Festival pentru glorioasa
sa producţie recentă a musicalului Sunday in the Park with George
de Stephen Sondheim, regizată de Ethan Heard. 

A existat şi un succes notabil pentru Cehia, cu premiul
Festivalul Anului acordat Festivalului Janáček din Brno, iar
premiul pentru Premieră de operă revenit piesei fantastice a lui
Robert Carsen Excursiile domnului Brouček de Janáček, pusă în
scenă la acel festival într-o coproducţie a Teatrului Naţional din
Brno, Staatsoper Berlin şi Teatro Real. 

Rediscovered Work, care celebrează bijuterii pierdute şi
uitate re-puse în scenă anul acesta, a celebrat lucrarea lui
Baldassare Galuppi din 1762, L’uomo femina, oferită de Opéra de
Dijon într-o coproducţie cu Le Poème Harmonique, Théâtre de
Caen şi Château de Versailles Spectacles.

Château de Versailles Spectacles a fost, de asemenea,
implicat într-un alt mare succes a serii, ca producător discografic
la categoria Complete Opera Recording, premiu acordat
tragedie lui Lully, Atys, dirijată de Leonardo García Alarcón. Cel
mai bun disc solo a fost considerat recitalul discografic al lui Ann
Hallenberg, care a obţinut al treilea său International Opera
Award, pentru înregistrarea ariilor lui Gluck cu The Mozartists,
la Signum. 

International Opera Award pentru Premieră mondială
absolută celebrează vitalitatea operei contemporane, iar acest
sezon s-a dovedit atât de bogat în lucrări noi încât juriul şi-a
extins lista scurtă a nominalizaţilor la zece, o dovadă a operei ca
formă de artă vie şi evolutivă. Câştigătorul a fost Festen de la
Royal Opera Covent Garden, de Mark-Anthony Turnage şi Lee
Hall, bazată pe influentul film danez care a lansat mişcarea
avangardistă Dogme 95. 

Seara a adus onoruri pentru mai multe persoane
remarcabile. Premiul Cititorilor revistei Opera with Opera News
(singurul premiu al serii decis de public), a fost acordat sopranei
letone Marina Rebeka. Directorul muzical de la La Monnaie/De
Munt, Alain Antinoglu, a fost numit Dirijorul Anului, în timp ce
titlul de Cântăreţul anului (voci feminine) a revenit lui Asmik
Grigorian, al cărui sezon remarcabil a inclus întruchiparea
tuturor celor trei eroine din Il trittico la Opera din Paris şi o
Salome primită cu entuziasm alături de London Symphony
Orchestra. Claus Guth, care a impresionat în mod special juriul
prin îndrăzneaţa sa punere în scenă a operei Salome la
Metropolitan Opera, a câştigat  titlul de Regizorul anului, iar
Premiul pentru scenografie a fost acordat lui Paolo Fantin,
lăudat pentru decorurile sale inventive în producţii noi, inclusiv

premiera mondială a operei Il nome della rosa la La Scala din
Milano.

Premiul Rising Star a fost acordat la doi tineri cântăreţi
remarcabili: Hugh Cutting, artist BBC New Generation şi primul
contratenor care a câştigat Premiul Kathleen Ferrier, şi mezzo-
soprana franceză Adèle Charvet, pentru un sezon revoluţionar
care a inclus debuturi în rolurile Ariodante, Carmen şi Charlotte
(Werther). Sprijinirea talentelor în ascensiune rămâne o prioritate
pentru International Opera Awards; Gala strânge fonduri
pentru Opera Awards Foundation, care sprijină talente din
întreaga lume pentru a le cataliza potenţialul profesional.

Premiile Internaţionale de Operă recunosc, de asemenea,
organizaţiile care urmăresc implementarea unor politici
inovatoare şi de mediu cu viziune de viitor. Dintr-o listă
impresionantă, Teatro Real din Madrid a primit Premiul pentru
Sustenabilitate pentru instalarea unui acoperiş fotovoltaic
pietonal care generează energie curată, devenind prima clădire
istorică din lume care integrează o astfel de producţie de energie
din panouri solare. Premiul a fost înmânat de doamna Sofia
Dimtsa, Director de Relaţii Corporative şi Comunicare, PPC
Group.

Lista scurtă a finaliştilor, bazată pe peste 14.000 de
nominalizări depuse de iubitori de operă din întreaga lume, a
fost întocmită de un juriu internaţional format din interpreţi,
critici de operă şi administratori din 20 de ţări şi prezidată de
John Allison, redactor-şef al Opera with Opera News şi critic de
muzică clasică la The Daily Telegraph. Câştigătorii tuturor
categoriilor, cu excepţia Premiului Cititorilor, au fost desemnaţi
de juriu.

John Allison, preşedintele juriului, a declarat: „A fi la
Atena pentru International Opera Awards este o celebrare a culturii
atât locale, cât şi globale. Mitologia greacă a fost unul dintre principiile
fondatoare ale operei iar acum, la peste 400 de ani distanţă, una dintre
cele mai cu adevărat internaţionale forme de artă – iar în această seară
am ascultat lucrări greceşti contemporane. Acesta a fost un cadru

potrivit pentru celebrarea excelenţei operatice din întreaga lume în
2024-2025 şi sunt încântat de atât de mulţi câştigători remarcabili.”

Câştigătorii au primit un trofeu durabil şi semnificativ,
creat datorită Operei Naţionale a Greciei, care a comandat noi
statuete ce valorifică bogăţia patrimoniului cultural al Greciei.
Designul se bazează pe un artefact remarcabil din Epoca
Bronzului timpuriu găsit în Ciclade, care înfăţişează o figurină
elegantă, în formă de vioară. Realizată în colaborare cu Muzeul
de Artă Cicladică, unde sunt expuse figurine originale, fiecare
replică va fi realizată din marmură şi montată pe o placă
personalizată pentru Premiile Internaţionale de Operă. 

Lista completă a câştigătorilor poate fi accesată pe
www.operaawards.org (M. C.)
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Premiul pentru Premieră de operă - 
Excursiile domnului Brouček 

Agnes Baltsa



Triumf nesfârşit la Chişinău
Cum a avut un concert grandios în primăvară, plus

recitalul extraordinar de pe scena festivalului de la Mamaia,
Paul Surugiu-Fuego a renunţat la tradiţionalul său spectacol
de toamnă de la Sala Palatului pentru a se concentra pe cele
două reprezentaţii monumentale de la Chişinău. Ele au avut
loc sub genericul „Cântec nesfârşit”, desfăşurându-se la

Palatul Naţional „Nicolae Sulac” în faţa a peste 4000 de
spectatori, cu casa închisă şi cu protocol zero (preşedinta
Maia Sandu a fost în sală împreună cu mama sa), totalizând
3 ore „live”, pop-simfonic, cu 100 de artişti pe scenă. Artistul
a fost acompaniat de orchestra Filarmonicii Naţionale
„Serghei Lunchevici” (prim-violonistă Viorica Agafiţa) din

Chişinău şi de un grup instrumental din Constanţa, ambele
sub bagheta dirijorului Cristian Obrejan, precum şi de Capela
corală „Doina” condusă de Ilona Stepan. Artist al Poporului
în Republica Moldova încă din 2012, Paul Surugiu-Fuego are,
la 49 de ani, o popularitate uriaşă, fiind adulat de basarabeni,
care-i cunosc pe dinafară toate cântecele. Semn al acestei
preţuiri este faptul că a primit pe scenă premiul „Darul de
aur” din partea postului de radio Dar fm, trofeu acordat
„celui mai iubit artist de peste Prut în Republica Moldova”.

Cele două show-uri au beneficiat de o sceno-
tehnică absolut impresionantă, cu ecrane LED
spectaculoase, aranjamente florale mai ceva ca
la Sanremo, candelabre princiare, schimbări de
costume, fotografiile semnate de Petru Platon
reuşind doar în parte să evidenţieze grandoarea
celor două concerte (din fericire, ele au fost
programate pentru transmisiuni speciale la
TVR2 la sfârşitul anului, mai precis pe 27
decembrie, la ora 20). Conform tradiţiei,
interpretul a cântat în duet cu invitaţii săi, nume
binecunoscute în Basarabia: Anişoara Puică,
Andrei Porubin, Doredos, Adriana Ochişanu,
Aura, dar cel mai impresionant duet a fost cel
care a încheiat concertul, cu publicul în picioare,
cu şlagărul lui Jolt Kerestely pe versuri de
Ovidiu Dumitru „Copacul”, în care Paul
Surugiu-Fuego a avut-o alături pe soprana Ana

Cernicova. Un alt moment de intensă emoţie l-a constituit
lansarea unei melodii în primă audiţie, scrise de un
compozitor multi-laureat la Festivalul Naţional al Romanţei
„Crizantema de aur” de la Târgovişte. Dumitru Caulea are o
biografie foarte interesantă: este născut în Republica
Moldova, a studiat Canto clasic la Universitatea Naţională
de Muzică din Bucureşti şi locuieşte la Cernăuţi, în Ucraina,
unde conduce Asociaţia „Armonia” a muzicienilor români!
Paul Surugiu-Fuego a intrat în sală cu braţele încărcate de
pâine, alături de elevii Liceului teoretic „Vasile Alecsandri”
din Chişinău, cântând piesa în primă audiţie „Bună seara,
dulcele meu grai” de Dumitru Caulea pe versurile poetului
Dumitru Matcovschi...

Au fost două concerte triumfale, cu o încărcătură
emoţională aparte, cu o adevărată poveste depănată prin
cântec şi vers, cu trăiri aparte de ambele părţi ale scenei şi
mai ales cu muzică uşoară românească de cea mai bună
calitate. Iar succesul de care vorbim s-a datorat muncii într-
o echipă formidabilă, unită sub semnul profesionalismului:
organizatorul Ady Carp, DVV Show – Vitalie Dubciuc,
Sergiu Sârbu, Iurie Budişteanu, Victoria Bordianu, apoi
Butnaru Films, dansatorii de la DA Production, Silvia Rickel
şi, desigur, dar nu în ultimul rând, aşa cum se spune, poetul
Narcis Avădănei, care s-a ocupat de regie şi de scenariu, aşa
cum face şi la emisiunea „Drag de România mea” de la TVR2.

Octavian URSULESCU
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