
bucureştean apreciatul ansamblu simfonic al Filarmonicii
Transilvania din Cluj, la pupitrul căruia s-a aflat dirijorul
american Dennis Davies Russel. 

Având în vedere conceptul seriei în care a fost inclus,
programul concertului a prezentat mai întâi o lucrare
aparţinând unuia dintre compozitorii români
contemporani. Alegerea opusului Cantus Gemellus scris de
Cornel Ţăranu a părut a fi una inspirata şi firească, în
condiţiile în care Filarmonica din Cluj s-a dovedit de-a
lungul anilor unul dintre ansamblurile ce au susţinut în
mod constant muzica contemporană autohtonă, iar Cornel
Ţăranu este astăzi unul dintre cei mai reprezentativi
exponenţi ai şcolii clujene de compoziţie, apreciat
deopotrivă în ţară şi în străinătate. 

Plasată printre cele mai recente lucrări ale lui Cornel
Taranu, Cantus Gemellus, al cărui titlu face trimitere la o
formă polifonică primitivă din perioada Evului Mediu, a
fost susţinută de Filarmonica Transilvania şi Dennis Davies
Russel într-o versiune echilibrată, în care elementele de
culoare precum cântul celor două flaute drepte medievale
sau momentul coral vorbit pe versurile lui Dante din final
s-au integrat în sonorităţile nonfigurative şi melodica
originală specifice stilului componistic al lui Cornel Ţăranu.
De asemenea, Dennis Davies Russel a găsit acele soluţii
dirijorale ce i-au permis să construiască o variantă
interpretativă ce a surprins inclusiv aluziile sonore la
folclorul transilvănean şi la muzica medievala de sorginte
occidentală, prezentă în practica muzicală de peste Carpaţi
încă din secolul al XVI-lea.

Programul propus de Filarmonica Transilvania a
continuat cu interesantul şi neobişnuitul Concert pentru
pian şi orchestră de Thomas Larcher, în care partitura
solistică a fost susţinută de tânărul Aaron Pilsan, originar,
asemenea compozitorului, din Austria. Atributul de
neobişnuit poate fi asociat concertului lui Thomas Larcher
datorită lipsei aspectului concertant şi al modului în care a
fost conceput, şi anume ca o replică post-modernă a
celebrului Concert nr.22 pentru pian si orchestra de W. A.
Mozart, în acest sens fiind preluată structura aparatului
orchestral utilizat de geniul născut la Salzburg. Supranumit
Böse Zellen (Celule maligne) după titlul unui film, Concertul
lui Thomas Larcher impresionează prin echilibrul
proporţiilor celor patru mişcări ce îl
alcătuiesc şi prin atmosfera interiorizată
dar oarecum stranie ce transpare din
sonorităţile lucrării. De altfel, în versiunea
audiată în ambianţa Sălii de Concerte
Mihail Jora a Radiodifuziunii Române,
tânărul muzician Aaron Pilsan a reuşit să
sublinieze tocmai această atmosferă
aparte a lucrării prin alegerea unor nuanţe
scăzute, ce sugerau parcă un personaj
neliniştit care, cu ultimele sale zbateri,
încearcă să găsească răspunsuri la
întrebările pe care încă le are, chiar şi
înaintea unui ipotetic final sumbru. În
sensul celor menţionate anterior, alături
de elemente de tehnică pianistică tipice
muzicii contemporane, lucrarea lui
Thomas Larcher utilizează o preparaţie a
pianului în maniera lui John Cage, cu
efecte sonore mai discrete, mai domoale,
subscrise atmosferei generale a partiturii. 

Ultima lucrare inclusă în programul propus de
Filarmonica Transilvania din Cluj şi dirijorul Dennis
Russell Davies a fost Simfonia în sol diez minor de Elliot
Goldenthal. Reflectând experienţa de compozitor de
muzică de film a lui Goldenthal, piesa a fost prezentată de
Dennis Russel Davies într-o variantă în care caracterul
complementar al celor două mişcări ale opusului a fost
evidenţiat cu rafinament. Astfel, dacă prima parte a părut a
fi o veritabilă secvenţă cinematografică de tip descriptiv, în
care muzica zugrăvea peisaje desprinse din mediul natural
american, a doua mişcare a simfoniei a fost o demonstraţie
de energie şi forţă cuceritoare, dirijorul subliniind cu o
gestică adaptată foarte bine caracterului muzicii, accentul
pus pe reliefarea elementului ritmic marcat prin intervenţii
uneori spectaculoase ale percuţiei, un exemplu fiind
momentele în care o parte dintre instrumentele din acest
compartiment al orchestrei au răsunat chiar din mijlocului
publicului creând un aspect stereofonic. De asemenea, prin
toate alegerile făcute pentru a construi această versiune a
opusului, dirijorul Dennis Russell Davies a reuşit să
sublinieze vivacitatea partiturii, care, deşi utilizează o mare
parte dintre particularităţile muzicii contemporane si este
scrisă într-una dintre cele mai rar folosite tonalităţi, sol diez
minor, este captivantă şi atractivă. 

Având încă în memorie ultimele ecouri ale simfoniei
lui Goldenthal, putem nota că programul prezentat de
Orchestra Filarmonicii Transilvania din Cluj a evidenţiat, o
dată în plus, compatibilitatea lucrărilor compozitorilor
români în context internaţional şi a adus în faţa publicului
un ansamblu bine închegat, care, printr-o bună colaborare
cu dirijorul, a demonstrat că muzica contemporană poate
fi interpretată cu echilibru şi rigoare. 

Mădălin Alexandru STĂNESCU

Camerata Regală în 
Seria Muzica Secolului XXI
Am avut plăcerea să întâlnesc pe scena Studioului

„Mihail Jora” din Bucureşti ansamblul Cameratei Regale
format din instrumentişti tineri şi iubitori de muzică.
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Iniţiativa înfiinţării acestei orchestre a aparţinut unui grup
de studenţi şi absolvenţi ai Universităţii Naţionale de
Muzică iar Înaltul Patronaj al Alteţei Sale Regale Principele
Radu al României nu face decât să întărească încrederea în
calităţile lor artistice şi să impună, în acelaşi rând,
Cameratei, menţinerea în topul formaţiilor camerale din
România. 

Şi pentru că scopul principal al Cameratei Regale
este să promoveze, în primul rând, muzica cultă
românească, îi regăsim duminică, 17 septembrie 2017, în
seria de concerte Muzica Secolului XXI în cadrul
Festivalului Internaţional ”George Enescu”, cu un
repertoriu frumos şi variat alcătuit din lucrări de Dan
Buciu, Thierry Huillet, Viorel Munteanu şi Vladimir
Cosma. 

Programul a debutat cu lucrarea Ilustrate din Kyoto
de Dan Buciu, cinci schiţe pentru orchestră de coarde.
Personal, cred că Dan Buciu este unul dintre cei mai
inspiraţi compozitori de muzică pentru copii şi am avut
chiar bucuria de a-i interpreta câteva din corurile sale.
Există o dragoste atât de simplă, de discretă, ce transpare

din muzica lui, şi în special din aceste cinci ilustrate, încât
nu ai cum să nu te simţi captivat de aceste pagini. Lucrarea
este un tablou extras dintr-o lume foarte diferită cu care noi,
europenii, nu suntem familiari, lumea japoneză. De ce din
Kyoto? Poate pentru că este unul dintre locurile cu cea mai
mare încărcătură culturală, fiind capitală imperială a
Japoniei pentru mai mult de o mie de ani, poate pentru că
numele său, cândva, însemna Capitala păcii şi a liniştii ori
poate pentru că limbajul locuitorilor are un tip de
muzicalitate nemaiîntâlnită în altă parte în Japonia. Cele
cinci ilustrate sunt Fetiţa cu kimono, Copiii se joacă, Pârâul din
grădina japoneză, Palatul Samurailor şi Templul de aur. Doar
citind aceste titluri parcă ai în faţa ochilor un întreg itinerar
care, din punct de vedere muzical, este prezentat de
compozitor prin diverse elemente de folclor japonez,
frânturi melodice şi celule ritmico-melodice, fără ca autorul
să folosească citate integrale de melodii. Este un simbol al
muzicii lui Dan Buciu, în general, şi un omagiu discret şi
simplu adus unei lumi atât de speciale. Aşa cum
mărturiseşte autorul însuşi, cele cinci „ilustrate” sunt

gândite ca nişte cărţi poştale desenate naiv, de mâini şi
minte de copil, şi trimise din Extremul Orient de bunic
nepoatei sale. Întreaga muzică este construită pe repere
muzicale tradiţionale, cu elementele pentatonice
caracteristice şi creionează fiecare moment cu mijloace
muzicale esenţiale, fără să facă risipă de resurse – de altfel,
suita este gândită iniţial pentru pian şi abia mai apoi va fi
dezvoltată pentru orchestră de coarde. Doza de naivitate
este voit expusă de compozitor şi se simte această dorinţă a
destinatarului ilustratelor, bunicul, ca nepoata să poată
intra în contact nemijlocit cu acest fascinant univers
japonez. 

Schimbarea totală de stare este adusă de Concertul
pentru vioară, violă şi orchestră de coarde de Thierry
Huillet, în interpretarea violonistului Erzhan Kulibaev,
laureat al Concursului Internaţional „George Enescu” ediţia
2016 şi a violistei Clara Cernat. Lucrarea este un omagiu
adus compozitorului rus Dmitri Şostakovici. Colaborarea
dintre compozitor şi violista protagonistă este una de
durată şi mult lăudată în cronicile internaţionale. Lucrarea
este intens exploatată într-un stil contrapunctic modern,

liber, cu un tip de construcţie stratificată
pe mai multe planuri, atât melodic cât şi
ritmic. Cele patru secţiuni ale concertului
pun în valoare ambii solişti, făcându-i
parteneri egali pe scenă dar aducând în
prim plan nu de puţine ori şi ansamblul
orchestral. O colaborare frumoasă între cei
doi interpreţi; deşi complet diferiţi ca stil
au reuşit să păstreze unitatea atât de
necesară unei partituri care pune
probleme tehnico-stilistice oricărui
instrumentist. 

Ne-am reîntors pe plaiuri
româneşti, de această dată nu doar prin
originea compozitorului ci şi prin muzica
pe care el ne-o propune. Lucrarea Glasurile
Putnei de Viorel Munteanu a fost
interpretată de multe orchestre chiar şi
fără grupul coral bărbătesc prevăzut de
compozitor în partitură, cu soluţii diverse
prin care dirijorii au optat fie pentru
suplimentarea formaţiei cu câţiva suflători

care cântă vocal fie prin câţiva cordari care ar putea fredona
monodia, de altfel, de mare efect muzical. Din păcate, poate
din opţiunea dirijorului Vlad Vizireanu sau din motive
obiective, lipsa acestui element a lăsat un mic gol acolo
unde maxim 3-4 vocalişti ar fi putut asigura continuitatea
isoanelor. Pentru cine a ascultat lucrarea pentru prima dată
sunt absolut convinsă că nu s-a simţit această lipsă,
dimpotrivă, interpretarea a fost una excelentă, mai cu
seamă în momentele solistice ale violoncelului asigurate de
Eduard Zecheru. Personal, mi-aş fi dorit să existe aceste
„voci” care ar fi completat tabloul stereofonic şi antifonic
aşa cum prevede partitura. De altfel, lucrarea aceasta a
însemnat un moment important în creaţia simfonică a
anilor 70-80, aducând în lumină o preocupare mai puţin
obişnuită pentru acele vremuri şi anume muzica bizantină.
Din fericire, plaiurile moldave unde îşi are originea Viorel
Munteanu s-au bucurat de o atenţie deosebită în zona
cercetării şi practicii muzicii psaltice. Cele trei părţi ale
lucrării se deosebesc prin elemente discret contrastante de
melodică, orchestraţie şi fluctuaţii de tempo – putem spune
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că lucrarea se derulează într-un permanent rubato. Sunt
evidente sonorităţile statice de clopot sau toacă, extrase şi
ele tot din structuri monodice, în spiritul muzicii bizantine,
care pun accent pe evidenţierea, mai degrabă, a spiritului
acestui tip de muzică şi mai puţin pe „litera” ei. Ca limbaj,
compozitorul dezvoltă procedee de mobilitate pentru
anumite sunete din modurile utilizate, isoane simple,
duble, desfăşurări heterofonice, antifonii şi armonii
primare, toate intuite excelent şi evidenţiate inspirat de
ansamblul orchestral. 

Concertul s-a încheiat cu Tripticul pentru orchestră de
coarde compus de Vladimir Cosma, compozitor de origine
română stabilit în Franţa încă din anii ’60. Întreaga lucrare
este, parcă, desprinsă dintr-un scenariu de cinema, o
caracteristică bine cunoscută titratului compozitor laureat
cu două premii César pentru cea mai bună muzică de film.
Lirismul, liniile melodice specifice unui nocturn, parcă,
misterios şi întunecat, alternate cu parametrul ritmic deloc
monoton – într-o „joacă” de metru binar şi ternar – fac din
lucrarea lui Vladimir Cosma încă o dovadă de netăgăduit a
talentului său creator. 

Tabloul întregului concert a fost unul bine alcătuit
din punct de vedere al alegerii pieselor, al alternanţei lor –
de mare efect plasarea Tripticului ca ultimă piesă în
program – dar şi din punct de vedere al duratei sale. Nu
cunosc autorul strategiei de programare
artistică din această ediţie de Festival dar
aş vrea să îi laud alegerile pentru acest
concert. Al doilea element foarte potrivit
a fost prezenţa Cameratei Regale pentru
acest repertoriu, ansamblu care nu s-a
dezis nivelului ridicat la care concertează
de obicei şi căruia acest program i s-a
potrivit foarte bine. 

Andra APOSTU

Despre înălţimi,
originalitate şi zone
sigure – Cvartetul

Arcadia
Un fapt curios se petrece când unele

lucruri se întîmplă mai târziu în istorie,
cum este şi cazul în ceea ce priveşte şcoala
de compoziţie românească, extrem de tânără în raport cu
rudele sale europene. O rară unanimitate între muzicologi
se concretizează uşor în postulat: faptul de a porni dintr-un
punct avansat al istoriei determină o evoluţie mai rapidă şi
mult mai interesantă a muzicii produse de români, mai ales
cei din generaţiile postenesciene, primii care au creat şcoală
în adevăratul sens al cuvântului. 

Concertul cvartetului Arcadia din 21 septembrie, în
cadrul seriei Muzica secolului XXI, a ilustrat perfect
postulatul, căci cele trei lucrări prezentate au prezentat
două laturi opuse ale apropierii de muzică, latura
româneasca înfăţişând cele mai originale două personalităţi
muzicale ale momentului: Doina Rotaru şi Octavian
Nemescu, iar cea a olandezului Leo Samama reîntoarcerea
spre trecut.

A-ţi găsi vocea personală nu ţine de stilul în care compui,
dar rămâne suprema aspiraţie a oricărui compozitor.

A fost şi cazul primei compoziţii din program,
Vivarta, de Doina Rotaru, intrepretată de membrii
cvartetului Arcadia absolut fascinant, precis, cu sunet cald
şi claritate uimitoare a gestului componistic, căci just
redate, lucrările Doinei Rotaru sunt recognoscibile de la
primele note, şi, mai presus de asta, ideile muzicale ale
compozitoarei sunt vizibile ca o radiografie: transformările
sunt treptate, planificate judicios, iar emoţia primordială nu
e niciodată abandonată, ci ni se prezintă prin multiple faţete
tehnice şi acumulări de energie pe filiera muzicii
dezvoltătoare.

Cvartetul Arcadia a intuit just lirismul absolut al
acestei lucrări, şi a dozat splendid intensitatea fiecărui
micromotiv muzical, abanondându-se conştient în
expunerile eterofonice, creatoare de ireală
imponderabilitate şi relevând viguros metamorfozele
impecabile, energice ale materialului sonor, metamorfoze
deterministe despre care compozitoarea des mărturiseşte
că îi sunt apropiate, ca tehnică, pe filieră beethovenian-
olahiana, Tiberiu Olah fiind unul dintre mentorii săi în
perioada studiilor la Conservatorul bucureştean.

De altfel, Doina Rotaru este unul dintre acele cazuri
fericite din istoria muzicii în care influenţa iluştrilor maeştri

cu care a studiat, cei care au constituit generaţia de aur
postenesciană (lirismul lui Myriam Marbe, dezvoltările lui
Olah, rigoarea excepţională a lui Ştefan Niculescu,
imaginaţia orchestrală a lui Aurel Stroe) se îmbină creând o
abordare unică şi profund originală a muzicii. Căci de la
maeştri „se fură” meseria, tehnica, se învaţă procedeele,
urmând ca acestea să se sublimeze şi să se supună pe deplin
trăirii proprii şi uriaşei intuiţii muzicale ale compozitoarei.

A doua compoziţie din program ne-a adus faţă în
faţă cu un alt colos al originalităţii muzicale din spaţiul est
european. Lucrările lui Octavian Nemescu cu greu pot fi
despărţite de ritual, de adevăruri în care creatorul crede
absolut, de convingeri tari şi de meditaţii asupra a tot ceea
ce ne înconjoară.  Cvartetul de coarde de la miezul nopţii
(Partage de minuit) este prima din ciclul Cartea Orelor,
compoziţii ce ar trebui, la modul ideal, să fie interpretate
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