
Prima lucrare din concert, pentru pian solo, a aparţinut
compozitoarei Ivana Stefanović din Serbia, şi aşa cum putem
deduce din titlu, For Left Hand Only, a fost compusă pentru
mâna stângă. Poezia corespondentă, Paradisul poetic scrisă de
poeta Magda Cârneci şi publicată în volumul “Haosmos”,
1992, dedicată tuturor poeţilor, a înfăţişat un univers accesibil
doar celor aleşi, îndemnându-ne la visare: “… acolo se
oglindeşte fără greşeală imaginea azurie/ a unui oraş rotund
şi pătrat/ tăiat într-o perlă”.

Carmen Cârneci, cu a sa lucrare …qui rêve.
Giacometti-Szene pentru flaut-bas, compusă în 2015, a rezonat
cu textul lui Alberto Giacometti, apărut în volumul Écrits
(noiembrie 1933),  pentru desenul  femme couchée qui rêve: “…
văd hoteluri cearceafuri / valuri drumuri de sex, flori /
lamentaţii, plângeri / flori palide de carne sub pietre.” Este
lesne de înţeles că această asociere a dat naştere unei
senzualităţi suprarealiste de o forţă impresionantă. 

Partitura compozitorului Donoung Lee din Coreea de
Sud – SORI pentru violoncel şi bandă,  audiată pentru prima
dată în România, a avut drept corespondent poezia Lidiei
Lazu intitulată Un nume dorit din volumul “Poezii de care

uitasem” (1995), iar rezultatul asocierii a dat la iveală un
lirism feeric: “O lumină veghind / Zile repetate în linişte /
Ninsoare bogată / În păduri de brad”. 

Situat în dublă ipostază, ca pianist şi compozitor,
Mihai Murariu ne-a oferit lucrarea Hyperlink I pentru flaut şi
percuţie. Un duo oglindit de poetul indian Sudeep Sen în
poezia sa Arborele de banyan din volumul “Lemn plutitor/
Driftwood” (2018) o traducere de Antuza Genescu. “…note
înlănţuite/game necunoscute,/ sintaxa modificată/
limbile,…”. 

Namagiri, piesa compozitoarei Livia Teodorescu
Ciocănea – trio pentru corn, vioară şi pian – a fost interpretată
în primă audiţie românească relevându-ne o viziune
antropocentrică a cunoaşterii ca relaţie între subiectiv şi
realitatea obiectivă. Arie şi ecou din volumul cu acelaşi nume
publicat în 1992, a poetului Ştefan Augustin Doinaş, s-a
dovedit a fi un bun prilej de meditaţie: “atât de puţin că
prisosul inundă / atât de durabil că a şi dispărut...”

Compozitorul Octavian Nemescu ne-a dăruit lucrarea
Orsept pentru opt seara compusă pentru ansamblu şi bandă şi
interpretată în primă audiţie absolută. Aceasta a încheiat

spectacolul într-un mod unic, timpul
oprindu-se parcă în loc... Participarea
compozitorului în transmiterea mesajului
către public a depăşit limita creaţiei, mai
precis el şi-a asumat un rol activ şi a
supervizat desfăşurarea discursului muzical.
Pe de altă parte, cea care a asigurat partea
tehnică, ca de fiecare dată cu o dăruire totală,
a fost doamna Ing. Erica Nemescu. Fără doar
şi poate am avut parte de o lucrare
impresionantă cu un ecou ce răzbate în afara
sălii de concert, sinele ascensionând
deschizător, dincolo de timp şi spaţiu. 

Acestea fiind spuse, dragostea de
înţelepciune ne aduce uneori şi în situaţia de
a parafraza: dacă tăceam, filozofi
rămâneam…

Elena APOSTOL

“Mexican Drum Wonder”
Aşa l-a numit artistul multidisciplinar şi regizorul belgian Jan Fabre pe percuţionistul Aldo Aranda, când a avut ocazia

să lucreze cu el în cadrul producţiei History of Tears; o colaborare care i-a declanşat lui Aldo dragostea pentru teatrul
instrumental, pentru performance, pentru mişcarea scenică şi pentru muzicile “altfel”, de multe ori interpretate în contexte
multimedia sau cu o componentă tehnologică. Aldo Aranda este cu adevărat ceea ce se numeşte un “interpret total”, care
transcede virtuozitatea tehnică şi expresivitatea muzicală, necesare şi caracteristice oricărui mare interpret (ceea ce este, cu
prisosinţă), şi se foloseşte pe scenă de întregul corp, prin mişcare, expresie facială sau voce (de la vorbit la cântat, de la urlat
la şoptit). Face parte din acea specie-hibrid, de muzician-actor-dansator-performer, care iese din tiparele şi convenţiile
clasicizate ale “marelui interpret inaccesibil”, ale “maestrului” demn de a fi admirat de la distanţă, şi îţi intră în suflet ţie, ca
spectator, pe toate căile posibile şi prin toţi porii, cu o carismă şi pasiune incredibile. Corpul devine instrument şi interpretul
devine astfel cu adevărat un receptacul, conductor şi transmiţător de emoţie. Recitalul PERCUSSION LANDSCAPES din
ziua de 7 noiembrie (Studioul de Operă şi Multimedia al UNMB) a fost cu siguranţă unul din evenimentele cele mai
importante ale ultimei ediţii a Festivalului MERIDIAN, iar programul, ales şi construit cu inteligenţă, a demonstrat aproape
toate aspectele personalităţii muzicale ale acestui vrăjitor şi manipulator de sunete. 

Debutul programului l-a constituit o lucrare cu aspecte teatrale foarte puternice, Ombré (1989) a marelui Vinko
Globokar, pentru percuţionist, bandă şi tobe. Acest studiu asupra umbrei (sau a Doppelgänger-ului) scindează percuţionistul –
ale cărui corp şi voce sunt folosite de către compozitor ca două instrumente ce completează micul set de tobe – în două
jumătăţi: una introvertită, care vorbeşte într-un grai inventat şi cântă la propriul corp şi una extrovertită, care devine din ce
în ce mai dezumanizată (şi demonizată?), transformându-se spre final într-o maşinărie de neoprit sau un toboşar de hard rock
scos din minţi. Tensiunea dintre percuţionist şi alter ego-ul său creează impresia de nebunie în creştere şi o expresie în egală
măsură tragică şi ludică. 

Un contrast binevenit l-a constituit superba Pour qui les cloches sonnent, compusă de însuşi Aldo Aranda, care s-a
relevat astfel şi ca un foarte talentat compozitor. Un studiu asupra culorilor, clopotelor şi marimbei – instrumentul preferat
al muzicianului, care este acţionat cu o inventivitate impresionantă de mijloace (de la degete la coate la tot felul de baghete
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şi măturele, chiar şi prin suflu). Structurii principale
muzicale, în continuă vibraţie şi mişcare şi construită pe un
schelet armonic de origine spectrală, i se creează o rezonanţă
magică prin boluri şi alte instrumente metalice rezonatoare
ritualice din Nepal (live sau înregistrate). 

A urmat exploziva lucrare a lui Martin Jaroszewicz
(SUA), Lago Argento, pentru percuţie, video şi bandă, unul
dintre cele mai spectaculoase momente ale recitalului. Din
nou este evocată imaginea unei maşinării, de această dată
gigantică şi construită din trei surse: video-ul creat chiar de
compozitor (care debutează cu imaginea unor roţi imense),
mediul electronic îmbibat de sunete metalice şi forţa aproape
ritualică, tribală a membranelor. Lucrarea încearcă să recreeze
atmosfera brutală a mediului unde îşi petrec viaţa zilnic
minerii din Bermejillo – de unde compozitorul a înregistrat
diverse sunete din inima minei “La Platosa”. Pulsaţia
energetică care pare la început de nestăvilit ajunge să

amorţească într-o atmosferă stranie şi delicată, quasi-onirică,
însoţită pe video de forme abstracte, tot metalice, care se
topesc una într-alta, îngheţând în imaginea roţii de la început. 

Lucrarea lui Nebojsa Jovan Zivkovic, compozitor din
Serbia, a părut mai anostă în context, fiind însă o
demonstraţie a virtozităţii lui Aranda şi a stăpânirii
impecabile a marimbafonului pe care acesta o posedă.
Ultimátum I a fost o lucrare corectă, convingătoare,
structurată în trei părţi.

Delicioasă a fost în schimb piesa mexicanului
Alejandro Castaños, Match pentru percuţie şi alter ego (din
nou!) pe video, care explorează posibilităţile de sincronizare şi
desincronizare între cei doi “jucători”: percuţionistul de pe
scenă şi percuţionistul filmat pe video (care este, aparent,
Martijn van Boven). Regia este minuţios controlată, de la
intrarea percuţionistului pe scenă. Instrumentarul său este
minimal – o tobă mică, un cinel şi un woodblock, accentul
fiind pus aici nu pe culoare ci pe parametrul ritmic şi pe
interacţiunea între planul real şi planul înregistrat. 

Instrumentarul cel mai mic a fost utilizat însă în piesa
de final, care a fost şi piesa de rezistenţă a recitalului. Dacă v-
aţi pune întrebarea “cât poate dura o piesă pentru maracas
(o pereche, ce-i drept) şi bandă”, răspunsul îl are
compozitorul mexican Javier Alvarez Fuentes: peste opt
minute. Opt minute pline de energie dementă în care
interpretul se dezlănţuie până la limita posibilităţilor fizice

pentru a vira stilistic brusc în finalul dansant şi tonal. Opt
minute în care nu te plictiseşti nicio secundă şi în care
ritmurile, provenite din muzicile tradiţionale din America
Latină, se întrepătrund cu noise-urile mediului electronic într-
un vârtej hipnotic, aproape animalic. Temazcal a fost scrisă în
1984, iar titlul face referire la un tip de saună mexicană, cum
nu se poate mai nimerit pentru efectul similar pe care îl are în
final asupra percuţionistului care o interpretează. 

Am spus că PERCUSSION LANDSCAPES a prezentat
publicului român aproape toate aspectele personalităţii
muzicale ale lui Aldo Aranda, pentru că portretul său a fost
completat de participarea în calitate de profesor coordonator
la un workshop de improvizaţie liberă de sunet şi mişcare,
workshop care a fost organizat de CIMRO la Centrul
Naţional al Dansului din Bucureşti în datele de 12 şi 13
noiembrie şi la care au participat 19 artişti din domenii şi cu
pregătiri diferite, muzicieni, dansatori şi performeri. Cu

inteligenţă, căldură, spontaneitate şi talent al
“mizanscenei”, Aldo Aranda a reuşit să obţină, în
numai două zile, rezultate surprinzător de bune cu
un grup extrem de neomogen din punct de vedere
al experienţei în improvizaţie. Totodată, Aldo este
şi directorul artistic al al companiei The Modern
Troubadours” din Barcelona cu care produce
spectacole care combină muzică, teatru, dans şi
poveşti. Aşadar, portretul nu este complet.
Aşteptăm cu nerăbdare următoarele vizite în
România pentru a-i descoperi noi faţete. 

Diana ROTARU

Profiluri arhitectonice şi
muzicale

Concertul Ansamblului „Profil” (Diana
Moş – vioara I, Petru Nemţeanu – vioara a II-a,
Marian Movileanu – violă, Mircea Marian –
violoncel, Săndel Smărăndescu – contrabas,

Cristian Buciumaş – fagot), din seara zilei de 7 noiembrie,
desfăşurat în Sala Frescelor a Universităţii de Arhitectură şi
Urbanism „Ion Mincu”, a fost precedat de conferinţele
susţinute de către arhitecţii Anca Mitrache – Interfeţe
sustenabile ale arhitecturii - şi Bogdan Tofan – Arhitectură
şi Urbanism în Bienala Naţională de Arhitectură 2018.
Expozeurile lor au atras atenţia asupra unor aspecte
susceptibile de a fi comune atât arhitecturii, cât şi muzicii,
probând aserţiunea celebrului arhitect Ion D. Berindey, autor,
pe lângă alte edificii emblematice din Bucureşti şi din ţară, al
splendidului Palat Cantacuzino de pe Calea Victoriei: „dacă
muzica este arhitectura sunetelor, arhitectura este muzica
spaţiului”. 

Printre „elementele identitare” ale arhitecturii, Anca
Mitrache a menţionat, la capitolul „principii de bază ale
proiectării” clădirilor sau monumentelor, „abordarea estetică
şi etică”. Or, în ultimele decenii, şi în lumea muzicii problema
asumării unei „atitudini etice”, responsabile faţă de sunet, de
către compozitori şi chiar interpreţi, a devenit prioritară în
„proiectarea” şi construcţia edificiilor sonore. Un alt principiu
arhitectonic pus în discuţie a fost „contextul” amplasării
clădirilor respective. Şi aici există un posibil echivalent în
plan componistic, şi anume contextul instrumental/orchestral,
sau ideatic al plasării unui motiv/subiect, ce stă la baza
dezvoltării şi devenirii oricărei creaţii muzicale. „Materialele”
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