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muzicieni ai familiei Pop ; bunicul său patern, prof.univ.
Dorin Pop, a fost un eminent profesor şi dirijor de cor,
artizanul Cappellei Transylvanica, formaţie corală de elită,
împreună cu care a susţinut concerte de neuitat, tatăl său,
Adrian Pop, este un distins compozitor şi profesor, şi el, la
rândul său, este excelent. 

Şi la actuala ediţie, a 12-a, a Festivalului
Internaţional “Meridian”, Bucureşti România, ca
întotdeauna, Ansamblul AdHoc al Academiei de Muzică
“Gheorghe Dima” din Cluj-Napoca şi-a demonstrat
excelenţa.

Veturia DIMOFTACHE

Trio MOZAIC într-o admirabilă
dispoziţie artistică

În dimineaţa zilei de 20 noiembrie 2016 la Aula
Palatului Cantacuzino într-o atmosferă destinsă, agreabilă,
familiară, de liniştea şi aşezarea de week-end, ne-am
reîntâlnit cu Trio Mozaic, formaţie
camerală acreditată peremptoriu
la nivelul publicului meloman, cât
la acel al specialiştilor. Compo-
nenţii acestui trio sunt Emil
Vişinescu, clarinet, Diana Spânu
Dănilă, pian, Oana Spânu
Vişinescu, vioară şi violă. Această
identitate genetică, familiară, a fost
şi de această dată faptul meritoriu
care a creeat acea specială şi
vibrantă trăire pentru artă care a
fost ţinuta artistică în derularea
întregului program.

Am ascultat mai întâi piesa
Two Puppies pentru vioară,
clarinet şi pian de Daniel Cohen
din Israel, în care am urmărit o
excelentă conturare a unei
imagistici de certă teatralitate. În
continuare am apreciat Ipostaze pentru clarinet şi pian de
Viorel Munteanu, o melopee în alternanţe, în care un fond
persistent de cântec popular şi de cântec de strană se
structurează cu o tentă de fină expresie de modernitate.
Proporţii I, pentru clarinet solo de Petru Stoianov, un
studiu cu o scriere savantă, în care compozitorul uzează
liber de procedurile şi procedeele din care rezultă sonorităţi
noi, fruste, chiar dacă şi insolite.

În finalul acestei prime părţi am ascultat două
remarcabile bijuterii muzicale, şi anume miniaturile
Dedicaţie pentru violă, clarinet şi pian de Felicia Donceanu
şi Cântec de pustiu pentru clarinet şi pian de Carmen Petra
Basacopol.

Au urmat apoi, sub sigla Cincisprezece minute de
faimă, cincisprezece minicompoziţii scrise de autori din
Statele Unite şi Portugalia, din Argentina şi Marea Britanie,
din Irlanda Nord şi Rusia, din Ungaria si Taiwan, într-o
peroraţie sonoră perfect încadrată în semnificaţia care le
este proprie. Această quasi suită cu o multitudine de
compozitori se obiectivează atotcuprinzătoare, în ampla
dimensiune a Planetei Muzica şi a elitelor care o populează
şi îi dau strălucirea.

Mircea ŞTEFĂNESCU

Muzica prietenilor 
îşi mai are încă prietenii ei

Am contribuit, în 16 noiembrie, la numărul
considerabil de spectatori de care ansamblul Profil a avut
pe bună dreptate parte, cu ocazia recitalului pe care l-a
susţinut în cadrul Festivalului Meridian din acest an.
Desigur, când spun „număr considerabil de spectatori” mă
refer la faptul că scaunele din Aula Palatului Cantacuzino
au fost toate ocupate de către fanii obişnuiţi ai unor astfel de
selecte evenimente – profesori şi studenţi ai
Conservatorului din Bucureşti, critici muzicali şi alţi
asemenea iscusiţi. Cine alţii, de fapt, să se încumete, când a
intrat cumva în inerţie paradoxul unui festival care, deşi
dedicat în exclusivitate celor mai noi muzici, se comportă şi
e tratat precum o stafie, mai mult sau mai puţin abil
înveşmântată în costumele publicitare, mai mult sau mai
puţin preocupată de vigoarea unei tematizări şi structurări
de ansamblu periodic reîmprospătate, o stafie ce tot bântuie
prin rafinate încăperi în care stingherului, stoicului,

fanaticului, suprarealistului
ascultător de muzică
contemporană i se oferă din nou şi
din nou prilejul de a contempla
fenomenul romantic al rarefierii şi
al depunerii prafului? Sunt
chestiuni arzătoare aflate demult la
ordinea zilei, asupra cărora nu e
acum momentul şi rostul să mai
insist; le sunt cunoscute pesemne
fiecărui cititor. Fiecărui cititor, într-
adevăr, căci iată, nu se pomeneşte
oare şi această tardivă adiacenţă la
rândul ei bântuind prin rafinatul
ghetou? 

Revenind: cei ce au ales să
reasculte ansamblul Profil au
alcătuit un public relativ numeros,
ştiind ei foarte bine de ce şi la ce fel
de recital vin, căci profesionalismul

persuasiv al interpreţilor şi consistenţa repertoriului propus
s-au vădit încă o dată, confirmând reputaţia deţinută cu
graţioasă autoritate de către acest grup cameral, coordonat
de Dan Dediu, în micro-universul actualei lumi muzicale
româneşti. Ascultându-i pe Diana Moş (vioara I), Petru
Nemţeanu (vioara a II-a), Marian Movileanu (violă) şi
Mircea Marian (violoncel), am simţit că nu e de ici de colo
capacitatea unor interpreţi de muzică nouă de a-şi invita
ascultătorii nu doar să ia la cunoştinţă, în moduri mai mult
sau mai puţin cerebrale, ci chiar să se angajeze afectiv în
actul ascultării. Fie că piesele prezentate invitau la o lejeră
savurare pe măsura pitorescului meşteşugit (Fantaisie en
variations sur une thème populaire de Horia Şurianu) sau a
obsesivităţii lapidare (Am I Falcon, a Storm, or an Unending
Song? de Jana Andreevska), fie că obligau la o pasională
escaladare, prin amploarea dramaturgiei gestuale (Cvartetul
de coarde nr. 4 de Adrian Iorgulescu) sau prin neliniştea
multifaţetării postmoderne (Cvartetul de coarde nr. 3 de
Alfred Schnittke), interpreţii au ştiut să procedeze astfel
încât toate aceste diverse muzici să fie trăite de ambele părţi
ale scenei la aceeaşi toridă temperatură. În plus, a fost
demonstrat cuvântul decisiv pe care îl are în acest sens
întotdeauna de spus însăşi ordinea de prezentare a pieselor,

Trio MOZAIC



adică posibilitatea de a alcătui programul unei seri
muzicale ca pe o naraţiune palpitantă, menită să urzească
fire roşii imaginare şi să coperteze opusuri care altfel
probabil că nu ar fi avut prea mult de-a face unele cu altele,
dar care tocmai de aceea pot intra sub incidenţa unor
iluminări din unghiuri inedite. În cazul de faţă, a fost
sesizabilă arcuirea întregului recital într-un foarte bine
gândit crescendo al intensităţii spirituale, într-o trecere de la
politeţurile ludice şi exerciţiile agreabile din prima jumătate
a programului la ulterioarele solilocvii lirice şi peroraţii cât
se poate de grave (chiar tragice pe alocuri, dacă m-aş referi
la histrionismul interiorizat al lui Schnittke). Interesantă a
fost şi posibilitatea de a depista în cazul fiecărei piese
coagularea în jurul unei entităţi fredonabile de la care sau
înspre care îşi croia înaintările. Dacă, la început, Horia
Şurianu şi-a ticluit, limpede, la vedere, destinsele
comentarii variaţionale în jurul şlagărului folcloric Mociriţă
cu trei foi (în intonarea căreia şi-a adus contribuţia
suplimentară chitaristul Costin Soare),
macedoneana Jana Andreevska a ales o
modalitate mai subtilă de trimitere la
referinţe nu doar muzicale, ci şi literare;
anume, şi-a ipostaziat aforistica piesă ca o
tatonare germinativă ce gravita şi se disipa,
se oglindea şi se disimula în jurul unor aluzii
delicate la fragmente din prima parte a
Sonatei nr. 3 pentru vioară solo, BWV 1005, de
Johann Sebastian Bach, această mişcare
circulară fiind asociată de către
compozitoare cu versurile unui poem din
Cartea orelor de Rainer Maria Rilke. Doar
pentru plăcerea gratuită de a înnobila acest
colţ de pagină, cred că merită citată
traducerea lui Mihail Nemeş (din
impresionantul volum Opera poetică de R. M.
Rilke, apărut la Editura Paralela 45, în 2011): 

„În cercuri ce cresc îmi duc viaţa, şi-aşa / tot trec
peste lucruri din cerc în alt cerc. / Pe ultimul poate nu-l voi
încheia, / dar vreau să-l încerc. // În jurul Domnului, turlă
străbună, / mă-nvîrt de milenii mereu; / şi nu ştiu încă: sînt
vultur, furtună / sau cîntec prea mare sînt eu.”

Chiar dacă robustul Cvartet de coarde nr. 4 semnat de
Adrian Iorgulescu nu a mai apelat în mod explicit la
procedeul citării, mi s-a părut totuşi că închegarea lui
formală s-a petrecut printr-o aceeaşi stabilire a condiţiilor
propice pentru invocarea unei prezenţe care să se instituie
suverană asupra tuturor zvonurilor, patronând,
direcţionând, când luminând intangibilă, când germinând
subterană. E vorba mai degrabă despre un fel de citat
imaginar, ivit pentru prima oară la lumină într-un subit
episod lent de pe la începutul lucrării: o melopee
hipnotizantă, cu inflexiuni bizantine, de o sinceritate şi
simplitate lirică emoţionantă, oarecum înrudită cu dulceaţa
nostalgică a levitaţiilor melodice enesciene. Această entitate
autonomă sensibiliza cu atât mai mult cu cât, percepută
retrospectiv, se detaşa pe fundalul gestualităţii trepidante
din prima parte, de o nervoasă şi deopotrivă pastelată
repetitivitate, căpătând apoi, pe parcursul restului
cvartetului, valoarea reperului ideal, prin raport cu care
toate nestatornicele creşteri şi descreşteri, chemări şi
încălecări, rodiri şi ofiliri de foşnete şi plesnete nu păreau
decât nişte progenituri sublunare, ba îndepărtându-se
rebele, ba tinzând chinuite înspre odihna în luminişul

aproape implauzibil conturat sub strălucirea acelei stele
polare melodice. Am asociat toată această muzică în primul
rând cu robusteţea deoarece mi s-a părut că măiestria
compozitorului s-a evidenţiat mai ales în ştiinţa de
arhitecturare a unor construcţii sonore capabile în aceeaşi
măsură de soliditate şi claritate savantă, de mlădiere şi
divagare atunci când largheţea sentimentului o cere, de
surpare şi reinventare ludică sau dramatică. Altfel spus, mi
s-a părut ireproşabil simţul prin care Adrian Iorgulescu a
strunit dozajul dintre contraste şi reminiscenţe, intuind (şi,
de fapt, plănuind) totdeauna la ţanc punctele esenţiale când
se impun rupturi sau încălecări proliferante, intersecţii sau
prospectări ale unor noi traiectorii, astfel încât, oricât de
larg i-ar fi suflul, ansamblul lucrării a avut proprietatea de
a rămâne cu un chip bine definit în memoria ascultătorului. 

Văzut prin raportare la piesele ce l-au precedat,
Cvartetul de coarde nr. 3 al lui Schnittke a adoptat o
poziţionare diferită faţă de procedeul citării, în sensul că nu

s-a mai conturat treptat, prin căutări şi apropieri de
entităţile melodice care urmau să se impună abia
retrospectiv drept instanţe guvernatoare. Dimpotrivă,
compozitorul a afişat de la bun început, în mai puţin de un
minut, trei scântei muzicale culese parcă la întâmplare din
tradiţii stilistice disparate ce acopereau jumătate de
mileniu, abia pe baza lor construind apoi depărtări şi
derivări remarcabile prin concentrarea şi organicitatea lor
motivică, prin registrul expresiv de o violenţă autoritar
controlată, în mod evident tributară modelului
beethovenian, dar amintind, prin fluiditatea
transformărilor structurale, şi de tehnica brahmsiană a
„varierii dezvoltătoare”. A apărut mai întâi, etalându-şi
provenienţa de la sfârşitul anilor 1500, o cadenţă dintr-un
Stabat Mater de Orlando di Lasso, al cărei diatonism
„suspect” a fost repede contrazis de contorsionatul cap
tematic din Marea Fugă a lui Beethoven (1825), şi, în sfârşit,
de DSCH, faimoasa melogramă personală a lui Dmitri
Şostakovici, folosită pentru prima oară în 1952, în Cvartetul
său de coarde nr. 5. Este un fel de încălecare, chiar încăierare
a lumilor, a contemporaneităţii cu zvonul fantomatic al
unui vechi maestru, căci cadenţa diatonică din Lasso tot
încerca să intervină la răstimpuri, ca un straniu semn de
punctuaţie care ar fi fost menit să aducă limpezime şi
împăcare, dar care, în realitate, a fost condamnat să fie
înghiţit în final de freneticul şi deznădăjduitul limbaj
cromatic dezlănţuit de celelalte două citate, înrudite, în fapt,
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prin transpoziţie, ca sâmburi explozivi ieşiţi din cutia
Pandorei şi proliferant rodiţi în sensul umbrei şi al
multiplicităţii discordante. Maniera ostentativă în care
aceste module muzicale divergente sunt alăturate şi
metamorfozate, ca şi cum compozitorul ar fi ales şi
reîmbinat în moduri contradictorii câteva cioburi din
trecute timpuri şi capodopere făcute ţăndări, impresionează
cu atât mai profund, cu cât tot cvartetul pare astfel să nu se
ipostazieze în altceva decât într-o consecventă demonstraţie
a unui adevăr alternativ care, din perspectiva obişnuinţei
de a considera autenticitatea glasului componistic drept un
rezultat al purităţii stilistice, a părut pentru multă vreme
prea puţin plauzibil. Anume, saturând textura întregii
lucrări cu aluzii la diverse maniere muzicale (precum
imitaţiile şi canoanele din prima parte sau, în a doua parte,
valsul-scherzo tipic pentru secolul XIX) şi reuşind în acelaşi
timp să se păstreze el însuşi în modalitatea personală de
orientare şi antrenare cinetică a acestui eterogen flux
muzical, Schnittke oferă o magistrală demonstraţie a
faptului că o asemenea flagrantă şi stridentă juxtapunere
de stiluri posedă nu doar savoarea piperată a expresivităţii
produse de încrucişarea şi hibridizarea amprentelor, ci
poate să capete coerenţă şi capacitate de emoţionare, în
aceeaşi măsură în care s-a stabilit că se putea în vechea
logică creatoare a
omogenităţii şi clarităţii
stilistice. Pe scurt, e vorba
despre o întrupare-etalon a
polistilismului practicat de
Schnittke, binemeritându-şi
locul deţinut între cele mai
cântate lucrări muzicale din
repertoriul produs după
1945. Eu unul m-amă
bucurat cu atât mai mult că
lucrurile s-au aranjat în ceea
ce mă priveşte astfel încât să
am ocazia de a stabili un
prim contact cu o astfel de
capodoperă nu prin
intermediul înregistrărilor,
cum epoca de faţă face să se întâmple de regulă, ci pe viu,
prin mijlocirea ansamblului Profil şi a interpretării sale ce a
avut din plin proprietatea de a te ţine cu sufletul la gură.
De altfel, mi-am dat seama că am luat parte pentru prima
oară la un recital de cvartet de coarde, ceea ce, îmbinat cu
aerul de „rezervaţie culturală” creat de audienţa
specializată întrunită în rafinata restrângere spaţială a Aulei
din Muzeul „George Enescu”, inevitabil m-a trimis cu
gândul la începuturile senine ale acestui sofisticat şi
cerebral gen muzical, când gentlemeni amatori făceau
muzică în mod amical, ca şi cum ar fi discutat de pe poziţii
egale, fie subtili şi serioşi, fie puşi pe calambururi, ca „patru
persoane raţionale conversând”, după cum Goethe avea să
pronunţe atât de memorabil mai târziu. De atunci, desigur,
multe s-au schimbat. Nu le mai descriu. Doar conchid
observând că, în pofida sublimei preponderenţe a
dezinteresului public pentru o atât de introspectivă şi
intimă artă precum cea a cvartetului de coarde, recitaluri
precum cel din 16 noiembrie demonstrează totuşi că ceea
ce a început ca o muzică a prietenilor continuă să îşi aibă
prietenii ei devotaţi, atât în rândul ascultătorilor, cât şi în
acela al compozitorilor şi interpreţilor. 

Vlad VĂIDEAN

Gaudeamus igitur!
…ascultând Cvartetul de coarde

„Gaudeamus”.
A constituit o mare bucurie, a suscitat un interes

aparte faptul că programul din acest an al Festivalului
Meridian a inclus participarea unei formaţii instrumentale
pe care, cu drept cuvânt, o putem considera ca fiind
tradiţională, anume cvartetul de coarde. Cvartetul
braşovean Gaudeamus este o asemenea formaţie care, iată,
pe parcursul a trei decenii de continuă activitate, îmbină
cultura tradiţională a cvartetului clasic cu momentele
semnificative privind evoluţia formaţiei, a genului însuşi
de cvartet de coarde, atât în secolul XX cât şi în perioadele
actuale.

Căci observând cu atenţie performanţa recentă a
celor patru muzicieni în Aula Palatului Cantacuzino, poţi
realiza temeinicia asimilării culturii cvartetului clasic în ce
priveşte coeziunea de acţiune, omogenitatea sonorităţii de
ansamblu, dinamica acesteia, funcţionalitatea raporturilor
timbrale. 

Dată fiind alegerea titlurilor, programul susţinut de
muzicienii braşoveni nu s-a situat pe direcţia prospectării

unor soluţii experimentale
în materie de disponibilităţi
ale formaţiei; s-a urmărit
evaluarea felului în care
posibilităţile cunoscute ale
formaţiei pot valorifica
unele aspecte ale gândirii
muzicale actuale, cele
ataşate valorilor umaniste
pe care le întâlnim în secolul
XX, pe care le dezvoltă
marile personalităţi ale
epocii.

Două au fost
lucrările care, din motive
diferite, mi-au suscitat în
mod special interesul. Mă

simt atras, într-un anume fel apropiat, de zona spirituală
pe care o frecventează şi o împlineşte compozitorul Ulpiu
Vlad. Cvartetul pentru corzi al domniei sale, lucrare
sugestiv intitulată Prin sunetele florilor albastre, creează o
lume a meditaţiei înseninate în care tensiunea gândului
determină interogaţii subtile, revelate în suprapuneri
polifonice de o uimitoare sensibilitate; iar aceasta de o
manieră în care transparenţele timbrale se luminează într-
o viziune muzical-poetică extinsă. Să fie, oare, vorba de un
post-impresionism situat în actualitate, în urma experienţei
oferite de Olivier Messiaen? Poate.

Cu totul diferit în privinţa viziunii sale asupra
menirii operei de artă, compozitorul israelian Menachem
Zur, dezvoltă pe parcursul episoadelor celui de la 3-lea
Cvartet, o gândire structurală de mare coerenţă, o
construcţie temeinic constituită. Claritatea acţiunii
componistice defineşte stabilităţi ale secţiunilor lucrării
susţinute de evoluţii consistente într-un anume fel
apropiate unei gândiri simfonice, bine fundamentate. Este
motivul care mă face să apreciez acest demers componistic
ca fiind apropiat de gândirea de tip constructiv dezvoltată
cu mai bine de un secol în urmă de Paul Hindemith sau, în
sens diferit, de Béla Bartók.

Cvartetul de coarde GAUDEAMUS


