
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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necesare construcţiei, o altă temă invocată de Anca Mitrache,
se pretează şi ele la analogii, de pildă cu elementele de
morfologie şi sintaxă muzicală - tonalităţi, ritmuri, armonii,
timbruri instrumentale, tempo-uri, agogică, scriitura polifonică,
eterofonică, modală, serială etc. - şi la felul în care sunt
combinate, asamblate, astfel încât fiecare opus să poarte
amprenta personalităţii distincte a autorilor. Pe de altă parte,
Bogdan Tofan s-a referit la interesul crescând al arhitecţilor
contemporani pentru „restaurarea” şi ”consolidarea modélelor şi
tehnicilor arhitectonice tradiţionale”, în scopul „recuperării esenţei
spirituale a sufletului rural” - utilizarea mai intensă a „lemnului
stratificat”, ca material ecologic de construcţie, fiind unul
dintre mijloace. La fel ca arhitecţii, compozitorii postmoderni
se întorc cu asiduitate la surse tradiţionale de inspiraţie, cum
ar fi structurile modal-arhaice-bizantine sau polifonice, de
sorginte medieval-barocă, din dorinţa de a recupera „esenţa
arhetipală” a muzicii. Nu o dată, aceste modalităţi de
exprimare, precum şi „materialele” folosite interferează ori
se suprapun, formând structuri pluristratificate, ca nişte
palimpseste. De asemenea, accentul pus de către ambii
conferenţiari pe „iluminatul natural” al ansamblurilor
arhitectonice, şi-ar putea găsi corespondenţa în puritatea
străvezie a texturilor sonore generate de rezonanţa naturală a
sunetelor fundamentale, fenomen ce creează adevărate
„spaţii intermediare” între diferitele structuri armonico-
ritmice. 

Concertul formaţiei camerale „Profil” a debutat cu
partea I din Cvartetul nr. 2, al regretatului compozitor
Nicolae Teodoreanu. Pânza eterofonică rarefiată, de o

simplitate primară, în care autorul a încrustat un ecou doinit
filigranat, a consunat nu doar cu „lumina naturală” pe care
pun accentul arhitecţii contemporani, ci şi cu palpitul sacral
al nuanţelor alb-ivorii utilizate de pictorii Grupului „Prolog”,
în special de Paul Gherasim, Horea Paştina, Constantin
Flondor. Remarcabili tehnicieni, înzestraţi însă şi cu pasiune
şi deschidere spre spiritualitate, Diana Moş, Petru Nemţeanu,
Marian Movileanu şi Mircea Marian au restituit, „in
memoriam”, puritatea genuină a omului şi artistului Nicolae
Teodoreanu. 

Cu excepţia acestui fragment introspectiv,
imperturbabil, programul ansamblului „Profil” a stat sub
semnul motricităţii datorată varietăţii tempo-urilor şi a
formulelor ritmice, aflate în consens cu ritmurile tot mai
entropice şi mai accelerate ale vieţii contemporane. 

Compozitorului israelian Menachem Zur a scris
muzica piesei Elul Voices/Vocile lunii Elul (ultima lună a
anului ebraic, şi, totodată, cea de-a şasea lună a anului

eclesiastic), pentru fagot şi cvintet de coarde (p.a.a.).
Contrapunctul ritmic repetitiv, uneori agresiv, încrâncenat,
alteori relaxat în unisonuri sau în dialoguri amiabile, ca cele
dintre fagot-violă/fagot-violoncel din finalul cvartetului
alternează, se combină, se distanţează în mersuri paralele, ori
converg, în funcţie de intensitatea şi dramatismul rugilor
adresate divinităţii, întru iertarea păcatelor. Pocăinţele zilnice
ale poporului evreu sunt însoţite de sunetul auster al şofarului
(sugerat aici de timbrul aspru al fagotului), până în „ziua
sfântă” a iertării şi a ispăşirii, Iom Kippur. Odată familiarizaţi
cu ritualurile specifice lunii Elul, decodificarea sensurilor
muzicale se simplifică: sonorităţile corzilor intersectate fie îşi
ţin isonul una alteia, fie par a se autoflagela, în iureşul
ritmurilor biciuitoare, aidoma „vocilor” policrome ale
mulţimii penitenţilor. De la pupitrul dirijoral, compozitorul şi
fondatorul ansamblului „Profil”, Dan Dediu, reliefează fiecare
detaliu tehnico-expresiv, atent la menţinerea în echilibru a
unei atât de tulburătoare plurivocalităţi. 

Mihai Măniceanu şi-a dedicat Concertul concentric
aceleiaşi combinaţii instrumentale: fagot şi cvintet de coarde
(p.a.a.). Prin aplicarea scordaturii, după modelul renascentist,
compozitorul modifică ambitusul şi coloritul timbral ale
viorilor, violei, violoncelului, transformând contrapunctul
canoanelor iniţiale în armonii fantasmatice, intermediate de
abundenţa flageoletelor. Din acest motiv, în unele momente
timbrurile corzilor, inclusiv ale contrabasului, se confundă
între ele, în special când coincid în registrele superioare.
Revenirea lor algoritmică învăluie, concentric, intruziunile
ritmice brutale ale fagotului, în alternanţă cu secvenţele în

pizzicato ale corzilor, generând contraste
extreme în interiorul lucrării; ca şi când
contemplatorul s-ar fi rătăcit, întâmplător şi
efemer, în realitatea imediată. Spun
întâmplător şi efemer, întrucât flageoletele
infinitesimale ale contrabasului readuc, în
final, starea de beatitudine a începutului. Din
nou, Dan Dediu s-a dovedit a fi şi un dirijor
foarte eficient, cu o gestică precisă,
distributivă, dinamică, asemenea dinamicii
muzicii sale. 

Tema vânătorii a fost cea care l-a
inspirat pe compozitorul german Jörg
Widmann în conceperea Cvartetului de
vânătoare (Jagdquartett) pentru cvartet de coarde
(p.a.a.). Toată piesa e clădită dintr-o cavalcadă
ritmică frenetică, ce-i obligă pe instrumentişti
să execute adevărate „acrobaţii” tehnice.

Însoţită sau dublată de strigăte şi icnete viscerale,
instinctuale, tipice gonacilor porniţi în urmărirea/hăituirea
vânatului, această alertă ritmică inepuizabilă a impresionat
prin magistrala scriitură contrapunctică. Instrumentiştii au
trecut la superlativ veritabilul test de virtuozitate, stimulaţi
de vitalitatea muzicii, dar şi de eroicul exemplu al Dianei
Moş, imbatabilă în soluţionarea unor astfel de confruntări la
limita firescului! Diana Moş s-a lăsat golită efectiv de energia
proprie, pentru a o canaliza în scopul atingerii intangibilului!

Ultima piesă din programul ansamblului „Profil” a
purtat semnătura lui Sebastian Androne-Nakanishi – un
tânăr talentat şi original, câştigător, în 2014, al Concursului
Internaţional de Compoziţie „George Enescu”, şi, recent,
laureat al celei de-a VII-a ediţii a Concursului Internaţional
de Muzică de Film de la Zürich-Elveţia. Natură reflexivă,
imaginativă, şi, în acelaşi timp profund lucidă, iscodind cu
aviditate lumile de dincoace şi chiar de dincolo de „sistemul
nostru solar”, Sebastian Androne uimeşte şi încântă cu fiecare

Profil
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nou opus. Predispoziţia sa pentru subtilităţile semantice ale
limbajului, pentru insolitul combinaţiilor timbrale şi ideatice
s-a manifestat şi în piesa The Hunter, the Hummingbird and
the Hippopotamus (Vânătorul, Pasărea colibri şi Hipopotamul)
pentru fagot şi cvintet de coarde (p.a.a.) - o asociere extravagantă
de „personaje”, demnă de figurile alegorice din Anotimpurile
pictorului renascentist Arcimboldo! Ideea de
vânător/vânătoare din titlu s-a dovedit a fi mai degrabă un
pretext. De ce pretext? Deoarece, ascultând această muzică
scrisă iniţial pentru piccolă, tubă şi pian, se observă cum, atât
de riguroasa tratare contrapunctică, împreună cu scurtele
inserturi cantabile ale fagotului şi sunetele şfichiuite, ca nişte
piuituri ale viorii (aluzie la delicata Colibri?), sunt absorbite
în ostinato-ul ambiguu al corzilor, oscilând între ritmul
cadenţat de marş şi, poate, cel de
tango! „Vânătorul” lui Sebastian
Androne nu mai este, aşadar, un
simplu gonac, ca cel din partitura
lui Widmann, ci un „vânător” de
metafore senzitive menite să
unifice contrariile: paşii sacadaţi
ai vânătorului, cântecul săltăreţ
şi gracil al păsării - călăuză
spirituală a vânătorului, aidoma
„păsării pădurii” din opera
Siegfried? -, şi cursul impasibil al
apei în care se odihneşte şi
respiră hipopotamul - „calul de
râu”, conform etimologiei
greceşti, îndrăgită de autor. 

Despre nivelul elevat al
instrumentiştilor am avut ocazia
să vorbesc în mai multe rânduri.
Cu fiecare apariţie pe podium,
comuniunea lor cu miezul
ideatic, estetic, stilistic al
opusurile interpretate, precum şi
coeziunea dintre ei devin tot mai distincte. Iar atunci când
aceste „daruri” sunt puse în acord de intuiţia, ştiinţa muzicală
şi privirea integratoare a lui Dan Dediu, concertul are toate
şansele unei reale izbânzi cultural-artistice.

Despina PETECEL THEODORU

Studii în negru: concert de muzică
electronică şi nu numai

Sintagma “studii în negru” nu îmi aparţine, ci a fost
folosită de compozitorul Călin Ioachimescu pentru a descrie
lumea magico-coşmărească a muzicilor electronice create de
Irinel Anghel. Sper să nu se supere pe mine pentru că i-am
“furat-o”, dar descrie extrem de bine ceea ce s-a întâmplat în
seara zilei de 7 noiembrie în cadrul Festivalului MERIDIAN.
Şi am menţionat-o pe Irinel Anghel nu numai pentru că a fost
prezentă în concert cu o lucrare, dar şi pentru că şi-a asumat
regia unui eveniment ce altfel ameninţa să cadă în banal: a
asculta muzică pe întuneric, într-o sală dedicată eminamente
Spectacularului (Studioul de Operă şi Multimedia al UNMB),
împreuna cu un public care cel puţin în România, ştim cu
toţii, este aproape incapabil să păstreze liniştea şi atmosfera
de reculegere necesare audiţiei profunde a unor lucrări
muzicale, totul putea foarte repede să degenereze într-un act
superficial sau blazat. Iată că nu a fost aşa, iar eu cred că unul

din motivele pentru care mi-a plăcut atât de mult acest
concert a stat în iscusinţa lui Irinel Anghel de a crea un
context atipic şi, cum îi stă în fire, bizaro-jucăuş. La intrare
primeai în dar diferite obiecte – eu am primit o floare de
hârtie. Până să se adune publicul în sală, pe fundal s-a derulat
în loop o voce monotonă de crainic (Irinel) care enumera, pe
un ton mecanic, diverse instrucţiuni: “dacă aţi primit o floare,
nu o pierdeţi...dacă aţi venit însoţit, despărţiţi-vă....cât timp
aşteptaţi începerea concertului, încercaţi să nu vă uitaţi în
telefon...”, ulterior enumerând lucrările din program pe
acelaşi ton monoton, cu excepţia informaţiilor despre propria
lucrare, Phantom Power, care au fost rostite în şoaptă, la limita
audibilului. Totul pe un ambient sonor nepământean, marca
Irinel. Astfel, o manifestare non-spectaculară prin excelenţă

(audiţia) a fost transformată într-
un alt tip de spectacol, unul
ascuns în intimitatea şi vraja
întunericului. 

Cel mai important lucru
este, însă, că cele patru lucrări
prezentate în cadrul concertului
au fost la înălţime. Superba
lucrare a compozitorului Dimitri
Voudouris, sud-african de
origine greacă, NPFAI 1, este
parte a unui mic ciclu care caută
“New Possibilities For African
Instrument(s)” – “noi posibilităţi
pentru instrumente africane”. În
cazul piesei prezentate în
festivalul MERIDIAN, este vorba
despre kundi şi m’bira, procesate
de compozitor în texturi extrem
de rafinate, în care sursa sonoră
nu mai putea fi recunoscută, fiind
transfigurată în greieri lunatici,
păsări metalice şi insecte

mecanice; o lume sonoră care amestecă răceala tehnologică
cu devenirea organică. Pe website-ul compozitorului acesta
se prezintă astfel: “compozitor de muzică nouă şi farmacist
praticant care aplică principii analitice de biomecanică şi
teoria mişcării în strategiile sale componistice”. 

Phantom Power, termen împrumutat de la modul de
a alimenta un microfon condenser cu energie electrică, este,
după spusele compozitoarei Irinel Anghel, o “muzică
fantomatică” a “apariţiilor şi aparenţelor”, o lume populată
de năluci sonore, la limita audibilului, fine, neclare, care se
topesc una într-alta formând nişte structuri “de tip iceberg”.
Trebuie remarcat, din nou, simţul excelent al timpului cu care
Irinel Anghel îşi construieşte himerele muzicale, precum şi
ineditul combinatoricii timbrale – mă văd nevoită să îl citez
pentru a doua oară pe Călin Ioachimescu care a numit-o “o
maestră a muzicii electronice româneşti”. Muzica a fost
însoţită de scurtmetrajul Postnegru al artistului video
Alexandru Claudiu Maxim, care explorează, în alt mediu,
acelaşi lucru: limita vizibilului, năluci vizuale care se
conturează extrem de subtil la graniţa dintre lumină şi
întuneric, într-un context video în care opacitatea este redusă
la extrem. Un film pe care abia îl vezi şi o muzică pe care de
abia o auzi – cu toate acestea, dimensiunea performativă pe
care Irinel Anghel nu se poate abţine să o dea lucrărilor sale
a fost una a deranjului: telefoane care zbârnâie, lanterne care
se aprind, un Foşnitor-de-Pungi care părea desprins dintr-un
roman de Boris Vian (o creatură mult hulită de publicul din
sala de concerte care, iată, a căpătat de această dată un rol


