
Primul concert de muzică
românească din Festivalul Enescu

Ne-am reîntâlnit cu cvartetul Gaudeamus, un
ansamblu de patru instrumentişti extrem de serioşi şi
consecvenţi, oaspeţi deja familiari publicului de festival.
Acum doi ani, pe când apreciam prestaţia cvartetului pe
scena Sălii Mici a Palatului, în cadrul aceluiaşi Festival
Internaţional “George Enescu”, am crezut că i-am surprins în
cea mai bună ipostază. Anul acesta, la actuala ediţie a
aceleiaşi manifestări i-am regăsit într-un context chiar mai
bun. De această dată concertul a avut loc în Aula Palatului
Cantacuzino, în parteneriat cu Uniunea Compozitorilor şi
Muzicologilor din România şi Muzeul Naţional “George
Enescu”. 

Cvartetul Gaudeamus şi-a găsit cel mai potrivit loc,
cred, în Aula Palatului Cantacuzino; mică dar prietenoasă, cu
un spaţiu redus pentru public, dar suficient pentru aceeaşi
oameni care vin mereu la aceste concerte de muzică
românească, sala a contribuit enorm la sonoritatea
ansamblului, punându-l în mare avantaj. 

Prima lucrare din program a fost Cvartetul de
coarde nr. 1 de Anatol Vieru. Poate nu a fost
întâmplătoare alegerea acestei piese dense, stufoase,
a compozitorului român. Muzicienii au redat
întocmai caracterul orchestral, simfonic, al lucrării.
Prin dramaturgie, muzica acestui opus scris de
Anatol Vieru în 1955 se leagă direct, pe traiectoria
creaţiei sale, de Simfonia nr. 4, scrisă cu mai bine de
douăzeci de ani mai târziu. Din punct de vedere
structural, părţile II, III şi IV se succed fără
întrerupere, iar finalul are mai mult un caracter de
codă. Un final scurt, neaşteptat, realizat cu supleţe şi
tensiune bine controlată de către cei patru muzicieni. 

A urmat Cvartetul de coarde nr. 2 de Myriam
Marbe, piesă ce conţine o minunată indicaţie chiar la
începutul primei părţi, Passionato ma esitando. Toată
tensiunea, toate aşteptările cuprinse în aceste câteva
cuvinte i-au determinat pe cei patru să surprindă
modalismul lui Myriam Marbe prin mijloace
expresive deosebite. Încă de la începutul oarecum întunecat
al lucrării, urmat imediat de contraste, dar cu păstrarea
corzilor grave mereu în prim plan, în secţiunile următoare
artiştii au realizat acumulări sonore şi desfăşurări gradate,
acordând o atenţie specială ritmurilor şi sonorităţilor tipice
muzicii lui Marbe. Lumea descrisă de muzica ei a fost
prezentată într-un mod coerent, elegant şi desăvârşit muzical
de către cei patru interpreţi. 

Putem observa cu uşurinţă diferenţele de interpretare
faţă de alte ansambluri, obişnuinţa de a cânta împreuna,
lucruri care nu se întâlnesc la multe dintre formaţiile de
muzică contemporană. Un aspect demn de luat în seamă este
maturitatea şi seriozitatea cu care cei patru îşi tratează
partiturile. Aceşti muzicieni cântă notă de notă, şi poate o să
spuneţi că toţi fac asta. Din păcate, nu e chiar aşa. Sunt mulţi,
îndrăznesc să spun chiar foarte mulţi interpreţi care tratează
partiturile superficial şi care, bazându-se pe caracterul fluid
al muzicii contemporane mai sar câte-o notă două, câte un
grupet...

Pe această linie vreau să evidenţiez interpretarea
cvartetului Gaudeamus mai cu seamă în ultima lucrare din
program, Cvartetul Prin sunetele florilor albe compus de
Ulpiu Vlad. Colaborarea dintre compozitor şi acest ansamblu
este una de durată şi care funcţionează extrem de bine, bazată
pe o încredere deplină şi un respect pentru profesionalism
din partea ambelor părţi. Lucrarea a fost prezentată în primă
audiţie, chiar şi pentru compozitor – pentru cei care nu ştiu,
membrii cvartetului sunt instrumentişti ai Filarmonicii din
Braşov şi acolo îşi desfăşoară activitatea şi repetiţiile. Ei au
venit la Bucureşti chiar în ziua concertului, pe 6 septembrie,
şi au reuşit să îl surprindă chiar şi pe compozitor cu prestaţia
lor. 

Partitura scrisă de Ulpiu Vlad este una dificilă şi din
punct de vedere tehnic, dar şi din punct de vedere expresiv.
Pe parcursul lucrării se disting mai multe secţiuni care
alternează momentele liniştite cu cele de virtuozitate. Ceea
ce se remarcă în lucrarea lui Ulpiu Vlad şi, de fapt, în toate
compoziţiile sale recente, este aplecarea către melodie.
Absolut fiecare fragment are un sens melodic. Poate şi de
aceea artiştilor le face plăcere să îi interpreteze lucrările,
pentru că se ataşează mai uşor de melodie decât de structuri
complicate de scriitură. 

Celor din cvartetul Gaudeamus le-a făcut plăcere să
cânte această lucrare şi acest mesaj l-am primit şi noi, cei din
public. A nu se înţelege că lucrarea este o curgere continuă
de melodie; există momente în care, din raţiuni de strategie

componistică, pot apărea şi reapărea doar fragmente din
aceste structuri melodice. Ideea care se desprinde este că
nimic nu este scris la întâmplare şi lucrarea, acum în primă
audiţie, este un exemplu de atenţie şi migală componistică,
cu elemente care deseori pun artistul în dificultate. Din punct
de vedere armonic, muzicienii au evidenţiat fiecare structură,
plasată atent în partitură de către compozitor, la fel şi
ornamentele – apogiaturi şi mordente; acestea au dat naştere
unor fenomene sonore adiacente, într-un interes continuu
pentru materialul muzical.

Acum, la momentul când scriu această cronică, îmi
vine în minte câteva discuţii pe care abia ulterior concertului
le-am auzit la Forumul Compozitorilor organizat în cadrul
Festivalului Enescu, pe tema melodiei şi a revenirii ei... să fie
această perioadă, în care încadrăm şi creaţia lui Ulpiu Vlad,
un moment de reabilitare a melodiei? Este adevărat, nu sunt
mulţi compozitori care scriu muzică punând accent pe
structuri melodice şi poate că acest lucru este un avantaj
pentru Ulpiu Vlad, muzica sa fiind foarte bine primită de
public.
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Nu doar melodia este zona în care compozitorul se
desfăşoară; din punct de vedere ritmic există o predilecţie
pentru formulele divizionare ternare, într-o multitudine de
forme, diferite şi complexe, nu rareori în suprapuneri cu
ritmuri binare. Ulpiu Vlad spunea, despre diviziunea ternară
pe doi timpi, pe care el o preferă: „E ca un zâmbet, ca o
îmbrăţişare; ca atunci când întâlneşti pe cineva drag şi te
manifeşti. La fel este şi muzica mea, deloc leneşă şi
nepăsătoare, ci cu foarte multă afectivitate, nicio secundă nu
te lasă să o părăseşti...”. 

Titlul lucrării, Prin sunetele florilor albe, nu se vrea a fi
privit programatic; este, mai degrabă, o sugestie. Da, muzica
are acest „parfum” al florilor albe, are candoarea şi puritatea
lor, dar acestea trebuie descoperite moment de moment, de la
acord la acord. 

Deşi menţionat în program la „alte evenimente”,
concertul de muzică românească de la Palatul Cantacuzino a
deschis cu onoare seria de manifestări dedicate muzicii
secolului XXI, serie care a continuat la Studioul „Mihail Jora”
al Radiodifuziunii Române. 

Andra APOSTU

Farmecul unui concert de muzică
electronică românească

Unul din atractivele concerte găzduite în Aula
Palatului Cantacuzino, din cadrul Festivalului
Enescu, a fost şi cel de muzică electronică
românească, care a avut loc joi 14 septembrie, de la
ora 17,00. 

Concertul a început cu lucrarea pentru pian
şi mediu electronic Privind trecutu-ndepărtat,
aparţinând tânărului compozitor Roman Vlad, care
a şi interpretat-o cu multă sensibilitate, exprimarea
tehnică deosebită aducând încă un plus actului
recreator. Fluidul evocator a reunit frânturi de
amintiri, inspirat sugerate printr-o gamă de
sonorităţi, venite dinspre mediul electronic,
încărcate emoţional prin  intervenţiile live ale
pianului – deţinătorul memoriei afective. Întreaga
re-amintire a fost învăluită de un nostalgic lirism.

Luneburg Soundscape de Cătălin Creţu,
prezentată în festival  în varianta audio-video (pe
care eu o prefer pentru că are o conexiune extrem
de subtilă a imaginii cu muzica) este o lucrare de o
frumuseţe austeră, „un peisaj sonor plastic
conceput”, în care se întrepătrund sunete din
natură cu vibraţiile imperceptibile care ne înconjoară, captate
şi redate cu fineţe, generând, în timp, „crescendo-uri sonore
impresionante, verticalizate în sunete metamorfozate de
orgă”. Avem, împreună cu compozitorul, revelaţia Naturii -
Templu. Contururile neclare, în straturi, ale imaginilor
(dintre care una cu profilul unei biserici revine in mod
semnificativ), par a corespunde unei infinitezimale cinetici a
acestora, activată miraculos de reverberaţiile undelor sonore.
Rezultă o remarcabilă textură video-electro-acustică de real
impact, al cărei autor este, pe cât de riguros în concepţie, pe
atât de sensibil în exprimare.

Concertul pentru pian şi mediu electroacustic de Maia
Ciobanu este o lucrare mult apreciată din creaţia sa, poate şi
pentru că şi-a gasit interpretul ideal.. Structurat în trei părţi
(după modelul clasic-romantic) şi în cadrul căruia

interferează, în mod măiestrit, forma de sonată cu cea de
variaţiuni, concertul se înscrie, doar aparent, în linia unei
elegante reverenţe stilistice, spectaculos însă metamorfozate,
prin ingenioasa recontextualizare a modelelor formale,
instalate într-un amplu cadru electroacustic. Construcţia
denotă inedite reflexe metastilistice. Dramaticul –
predominant, alternează spectaculos cu oazele de profund
lirism, în care „pianul e romanticul, seducătorul protagonist”.
Fundalul este rezervat mediului electroacustic, un partener
impresionant al pianului, reprezentând o cu totul altă lume,
care, prin sunetele grave, realizează ancorarea în spaţiu, iar
prin ritmul trohaic ostinat – cu funcţie metronomică, indică
scurgerea inexorabilă a timpului. Între performer (indicând
valoarea) şi fixarea lui spaţio-temporală există un strat
muzical reprezentând ground-ul cultural cotidian, adesea
redundant, superficial, anacronic, distructiv. Sunetul grav de
la final, percutat în mod repetat, asemeni unei lovituri de
ciocan, cu ecouri dramatice, cade ca o sentinţă. Vorbim de un
opus amplu, dinamic, dificil, de o personalizată factură
metastilistică, în care sunt imperative virtuozitatea solistică
împletită cu versatilitatea stilistică interpretativă. Excelent
pianist, Sorin Dogariu (solist al Filarmonicii din Arad, cadru
didactic al Universităţii de Vest din Timişoara), ne-a oferit o
versiune remarcabilă prin tehnica şi expresivitatea exprimării
(care au înnobilat partitutra), prin patosul şi iscusinţa de a da
contur formei şi sens tulburătoarei muzici.

Arca lui Irinel, Everything is fine, Icodex, aparţinând
compozitoarei Irinel Anghel, a încheiat, cum altfel decât

provocator, concertul. Referindu-se dintru început la titlul
compus (din trei titluri) al lucrării, Irinel a făcut trimitere,
ironic, la indecizia părinţilor, din varii motive, de a da un
singur nume copiilor... Departe de motivele ce ţin de cutume
exagerate ancorate în tradiţii sau de revărsarea de trend-uri
kitsch-iste, autoarea însăşi a ţinut să sublinieze, anul trecut –
la lansarea piesei, că „risipa de titluri dă un indiciu asupra
multiplelor direcţii de semnificare – toate posibile. Deşi pare un
artificiu ne-convenţional, această decizie (n.n. a compozitoarei) de
a lăsa trei variante de titlu,  poate fi modelatoare în procesul
receptării muzicii.” Feed-back-ul spontan al receptorului e
intrarea lui „în joc”. Vorbim de o operă deschisă, cu faţete
polistilistice, al cărei conţinut e determinant în structurarea
sa tripartită, străbătută de irezistibilul, quasi obsesivul, uşor
narcotizantul leit-motiv, de doar cinci secunde, extras din
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