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EVENIMENTE

MusiCOOLt

MUS I )

Sapte compozitori din patru zari — Gabriel Malancioiu si
Gabriel Almasi din Timigoara, Diana Rotaru si DanDe Popescu
din Bucuresti, Serban Marcu si Cristian Bence-Muk din Cluij-
Napoca si Ciprian lon din lasi — si-au propus sa demonstreze
ca muzica contemporana (art music, cum i se mai spune) nu
este deloc ermetica si inaccesibila publicului ne-specialist, ci din
contra: este vie, coloratd si capabila sa genereze emotii
puternice. Nu trebuie sa fii muzician ca sa te indragostesti de
muzica contemporana, nici nu trebuie sa ai vreo pregatire
muzicald prealabila pentru a te bucura de cele mai moderne
limbaje muzicale. Trebuie sa ai doar urechi curioase si minte
deschisa.

Ideea a venit in urma experientei si interactiunii avute cu
studenti nemuzicieni de la alte facultati, la cursurile de Cultura
Muzicala (Competente Transversale) initiate de Universitatea
de Vest din Timisoara in urma carora am remarcat o
deschidere foarte mare a acestora catre muzica contemporana.
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Pornind de la premisa ca perceptia noastra este
cultivatd de mediul in care traim, iar disonanta si consonanta
sunt aspecte culturale (educate), precum si de la faptul ca
muzica este oglinda societatii, am decis sa initiem o serie de
ateliere prin care sa scoatem muzica contemporana din
festivalurile si concertele de nisa si sa tintim un public neistruit
muzical.

Atelierele care s-au desfasurat pe platforma ZOOM,
periodic, din doua in doua saptaméani intre 8 Aprilie si 1 lulie
2021 au abordat teme diferite, iar daca cineva in urma acestor
intalniri a devenit curios, pot spune ca ne-am atins obiectivul.

MusiCOOLt s-a adresat in primul rand celor neinitiati —
dar curiosi — in muzica si a prezentat muzica noua
(contemporana) cu un limbaj clar, transparent, dezinhibat.

Abordarile au fost foarte sincere, subiective si
personale, ceea ce a oferit o nota de autenticitate fiecarei
prezentari. Este extraordinar ca pe parcurs s-au alaturat
discutiilor personalitati precum compozitoarea Irinel Anghel si
compozitorul Darie Nemes-Bota (care prin completarile lor au
largit mult spectrul estetic, impartasindu-si propriile experiente
si abordari) dar si interpreti si studenti muzicieni. Raportul
numeric muzician/nemuzician al celor inscrisi pentru platforma
Zoom a fost mereu in favoarea primei categorii Tnsa
feedbackurile venite au dovedit ca mesajul nostru a ajuns la
publicul tinta.

Inregistrarile cu prezentarile care insumeaza peste 10
ore, pot fi urmarite in continuare pe pagina noastra de
facebook: https://www.facebook.com/MUSICOOLT, alaturi de
linkuri care fac trimitere la peste 55 de lucrari muzicale (48
prezentate) si o bibliografie consistenta.

Trebuie sa mentionez energia si  implicarea
extraordinara a colegilor mei, fara de care acest proiect nu ar fi
atins aceasta anvergura: Dianei Rotaru, pentru promovare, lui
Serban Marcu, care a gazduit aproape toate atelierele pe
platforma Zoom, lui DanDe Popescu pentru editarea video, lui
Ciprian lon, Cristian Bence-Muk si Gabriel Malancioiu.
Multumesc Brigitei Almasi pentru minunata grafica si tuturor
celor care au participat activ sau pasiv la realizarea acestui
proiect.

Gabriel Almasi, initiatorul MusiCOOLt
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Gabriel Almasi
Mersul trenurilor in muzica — 08 aprilie 2021

Muzica poate fi asemanata unei calatorii cu trenul.
Pornesti dintr-un punct si ajungi la o destinatie. Pe parcurs
intalnesti tot felul de peisaje, unele sunt deja cunoscute (poate
dintr-o calatorie anterioara) iar altele sunt noi.

Pe de alta parte, istoria muzicii seamana cu o gara de
triaj, unele muzici raman in depou, iar altele au o cale lunga si
strabat continente.

De-a lungul timpului o serie de compozitori au schimbat
macazul, iar in secolul XXI liniile au devenit foarte complexe.
Unele se impletesc sau merg in paralel, se inchid sau se
deschid altele noi. lar trenul functioneaza datorita oamenilor!
Daca compozitorii se ingrijesc de linii si destinatii, atunci putem
spune ca locomotiva este condusa de catre interpreti (dirijori,
instrumentisti) si muzicologi, iar pasagerii sunt melomanii. Unii
coboara la prima statie, poate pentru a lua alt tren, iar allii
calatoresc cu un singur tren o viata intreaga.

Trenul a reprezentat o sursa de inspiratie pentru
numerosi compozitori. Printre acestia se numara si
comp02|torul francez Pierre Schaeffer, o figura extrem de
importanta a secolului XX.

in 1948, pornind de la ideea c& in mod traditional
muzica clasica incepe printr-o abstractizare (notatia mu2|cala),
care se transforma ulterior In muzica, Schaeffer inventeaza
muzica concreta, prin care incearca, spune el, sa construiasca
muzica invers, plecand de la fenomenele sonore de baza, pe
care mai apoi le ordoneaza intr-o compozitie. In lucrarea Etude
aux chemins de fer, prima dintr-un ciclu intitulat Cing études de
bruits, Schaeffer utilizeaza ca material sonor sunetele unui tren,
captate, ordonate si structurate apoi intr-o forma muzicala.

Importanta lui Schaeffer in muzica este multipla.
Datorita Iui, surse sonore (sunete) noi au patruns in vocabularul
limbajului muzical. Mai intai sunete concrete, iar mai apoi,
sunetele produse de instrumentele traditionale prelucrate cu
ajutorul mijloacelor electronice. El a fost printre primii muzicieni
care a utilizat si prelucrat sunetul inregistrat cu scopul de a
realializa o compozitie si care a folosit tehnica de inregistrare
intr-un mod creativ, valorificAnd puterea instrumentelor
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electronice. A redefinit zgomotul si ideea de zgomot si tot ceea
ce se credea Tnainte despre sunetul muzical. Teoria muzicii
arata altfel dupa Pierre Schaeffer!

Cu o viziune mai romantica asupra trenului ne surprinde
compozitorul brazilian Heitor Villa-Lobos, in lucrarea O
trenzinho do Caipira (Micul tren al taranilor). Villa-Lobos
reuseste sa redea aici prin intermediul melodiei, a ritmului si a
instrumentelor populare braziliene (precum ganza si reco reco),
punerea in miscare si drumul unui tren cu aburi. Lucrarea este
o toccata, fiind ultima dintr-o suitd intitulatd Bachianas
Brasileiras (1930), remarcabil construita din punct de vedere
timbral si ritmic.

Compozitorul elvetian, nascut in Franta, Arthur
Honegger este autorul unui numar semnificativ de simfonii,
opera, operete, oratorii, balete si lucrari camerale. Printre cele
mai interpretate lucrari orchestrale ale sale se numara si Pacific
231, scrisa in 1923. Titlul face trimitere la o locomotiva cu aburi,
proiectatd de firma americana Baldwin la comanda companiei
de cai ferate din Noua Zeelanda. Orchestra devine aici un
mecanism urias pe care Honegger il pune in miscare, ,dand
sentimentul unei acceleratii matematice a ritmului, in timp ce
miscarea insasi se incetineste” (Arhur Honegger, Sunt
Compozitor, Ed. Muzicala, Bucuresti, 1966).

Charles Edward Ives a fost unul dintre primii compozitori
americani cu renume international. Muzica sa considerata
foarte originala utilizeaza deseori citate sau straturi melodice
suprapuse. lves s-a inspirat din melodii si cantece religioase,
traditionale, cantecele galeriilor de la meciurile de fotbal, ale
fanfarelor locale, paradele de sarbatori, cantece patriotice,
balade de salon si melodiile lui Stephen Foster.

In partea a doua din simfonia a IV-a, intitulata Comedy,
Ives utilizeaza materialul sonor (orchestrat) dintr-o lucrare de a
sa mai veche scrisa pentru pian, The Celestial Railroad (Calea
ferata celestd), inspirata din nuvela cu acelasi nume al lui
Nathaniel Hawthorne. in nuvela sa, Hawthorne parodizeaza
cartea The Pilgrim's Progress de John Bunyan aparuta in
secolul al XVll-lea, care descrie calatoria spirituala a unui
crestin prin viata.

In nuvela lui Hawthorne, naratorul calatoreste din Orasul
Distrugerii in Orasul Celest — dar nu pe jos, asa cum a facut-o

57



Revista MUZICA Nr. 5/ 2021

initial pelerinul Christian din The Pilgrim’s Progress, ci ca
pasager intr-un tren. Trenul este redat muzical printr-o
suprapunere de melodii patriotice sau muzici cantate de galerii
din tribune la meciurile de fotbal.

Comedia lui Ives face trimitere la tot ceea ce se
intdmpla de fapt in America, in special inceputul mecanizarii,
aspectul zgomotos al civilizatiei moderne. Este o parodie a
agitatiei si excesului de zgomot din societatea moderna si o
parodie a muzicii care se canta in ceainarii, asa numita muzica
de salon. Sunt suprapuse mai multe realitati, straturi, melodii
care aparent nu au nicio legatura.

In concluzie, elementele din care e faurita muzica
,noud” Tsi trage seva din realitati care ne inconjoara. Toate
sunetele, sonoritatile pe care le intalnim utilizate Tn muzica sunt
din jurul nostru, traim cu ele, le respiram, le auzim si uneori
poate chiar le ascultam. Muzica se poate realiza cu orice mijloc
sonor si ar putea fi orice fel de organizare sonora, care are o
forma (o directie si o structurd), un concept, se petrece in timp,
are o ordine (e organizatd) si un mesaj, satisface sau
dimpotriva, pacaleste asteptarile, cu conditia sa fie locuita
(acolo unde e muzica sa fie si omul)! Muzica este strans legata
de natura umana, iar natura umana e cultura. Muzica se
redefineste mereu, iar integrarea bogatiei sonore din jurul
nostru face ca muzica noua sa fie cu adevarat extraordinara.

Gabriel Malancioiu
Mierla staccato — 22 aprilie 2021

Sunetele naturii au fascinat compozitorii din cele mai
vechi vremuri. Regasim urme ale acestor influente in mai toate
perioadele istoriei muzicale, vremurile in care traim nefiind o
exceptie. Cantul pasarilor a reprezentat un simbol al frumusetii
nealterate a naturii, iar pentru mulii compozitori zborul pasarii a
oglindit aspiratia catre libertate, catre implinirea spirituala.

Fire nevazute leaga cantecul pasarii de creatia
compozitorilor contemporani; semnalez o prima legatura
urmarind transcriptia cantecului privighetorii in notatia muzicala
realizata de compozitorul Alexander Liebermann: flexibilitatea
intonationala si elasticitatea ritmica prezente aici ar putea
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caracteriza numeroase partituri compuse in a doua jumatate a
secolului XX.

Nu am putea aborda acest subiect fara sa vorbim
despre intensa preocupare a lui Olivier Messiaen (1908-1992)
in acest domeniu. Urmaresc modul in care compozitorul
francez incearca sa incifreze cantecul pasarilor in notatie
muzicala intr-o lucrare de referinta pentru creatia camerala a
secolului trecut, lucrare scrisa in conditii cu totul si cu totul
deosebite: Quatuor pour la fin du temps (1941) — partea a lll-a
+LAbime des oiseaux”. Viziunea incarcatda de sacralitate
transforma pasarile in simboluri ale implinirii spirituale: ,pasarile
sunt opusul Timpului; ele reflecta aspiratia noastra catre lumina,
catre stele” ne spunea Messiaen. Flexibilitatea ritmica este
probabil cea mai puternica amprenta lasata de studiul pasarilor
in creatia lui Messiaen, dar in unele lucrari apar si preluari
onomatopeice, exemplificate de compozitor intr-un material
documentar.

Activitatea stiintifica si muzicala a lui Olivier Messiaen a
fost continuatda de un discipol al acestuia: academicianul
Frangois-Bernard Méache (n. 1935), cel care i-a urmat lui Yannis
Xenakis la Academia de Arte Frumoase. In lucrarea Korwar
pentru clavecin si banda (1972) poate cele mai interesante
momente sunt cele in care sunetele produse de pasari, broaste
sau balene se amesteca cu sunetele clavecinului, Tntr-un
discurs in care ambiguitatea sursei sonore predomina.
Subliniez un concept nou datorat lui Frangois Mache, acela al
ornito-muzicologiei.

Aceeasi ambiguitate a sursei sonore ne fascineaza si in
lucrarea Cantus Arcticus pentru orchestra (1972) — partea a lll-
a ,Swans migrating” compusa de Einojuhani Rautavaara (1928-
2016), intr-o abordare mai apropiata de traditia muzicala:
efemerele panze sonore ce amintesc de perioada impresionista
sunt alaturate unui suflu melodic ce se reinnoieste continuu,
imbindndu-se cu sunetele produse de pasari din apropierea
Cercului Polar. Un alt compozitor puternic afiliat unei orientari
ce vizeaza sacralitatea muzicii, Jonathan Harvey (1939-2012),
recurge atat la procesarea cantecului inregistrat al pasarilor din
zona Californiei, cat si la Tmbinarea sunetelor produse de
instrumente concomitent cu spatializarea, modularea lor in timp
real in lucrarea Bird Concerto With Pianosong (2001) pentru
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pian, ansamblu si live-electronics. Dialogul arta-natura-stiinta isi
gaseste implinirea in muzica compozitorului englez, care, in
acord cu gandirea Ilui Messiaen, afirma: ,pasarile nu
intruchipeaza doar bucuria nesecata de a canta, ci si libertatea
zborului”.

Céantecul pasarilor nu a determinat compozitorii
secolului XX sa priveasca doar inspre viitor, prin integrarea
noilor cuceriri tehnice, ci a insemnat si o reevaluare a trecutului
muzical, cum ne demonstreaza Ottorino Respighi (1879-1936)
in suita orchestrala Pasdrile (1928) — partea a lll-a ,Gaina”.
Spiritul ludic al lui Respighi se manifesta printr-o amplificare
orchestrala a unei lucrari scrise cu 200 de ani in urma de Jean-
Philippe Rameau (1683-1764): ,Gaina”, parte a amplului ciclu
Nouvelles Suites de Piéces de Clavecin. O viziune mai intuitiva
a integrarii cantecului pasarilor in partitura ne ofera
compozitorul italian Luigi Pizzaleo (n. 1971) in lucrarea Tre
meditazioni (2011) — partea a ll-a pentru vioara si live-
electronics.

In finalul prezentari ma opresc asupra lucrarii lui
George Enescu (1881-1955) Impresii din copildrie (1940) —
partea a IV-a ,Pasarea din colivie si cucul de pe perete”. Un
compozitor iremediabil indragostit de natura, purtdnd in suflet
melancolia locurilor natale, Enescu recurge Ila imitari
onomatopeice ale cantecului pasarilor prin folosirea tehnicilor
extinse ale viorii.

Diana Rotaru
Cum prepari un pian?
Retete pentru o ureche gurmanda — 6 mai 2021

Incd de la stramosul sdu, pianofortele inventat de
Bartolomeo Cristofori prin jurul anului 1700, pianul a avut rolul
sau bine definit Tn lumea aristocratiei si ulterior a burgheziei, de
simbol al statutului social. De-a lungul anilor ii putem urmari
evolutia de la conditia de obiect de lux inchistat intr-o zona a
confortului la cea de organism viu, partener de scena si de
aventuri sonore. Mai precis, intram in lumea tehnicilor extinse,
tehnici care au imbogatit atat de mult paleta de expresii, de
emotii a compozitorilor din secolul XX incoace, prin influentele
venite mai cu seama din jazz si din muzicile orientale.
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Incep cu un ,aperitiv frantuzesc”, respectiv, cu
»Aventurierul” Erik Satie (1866-1925), compozitor delicios de
excentric si primul care a preparat pianul, prin plasarea unor
coli de hartie pe corzi, in muzica pentru micro-piesa de teatru
suprarealist, Le piege de Méduse (1913).

Foarte importanta este apoi ,Bucataria americana”, prin
triada Cowell-Cage-Crumb. ,Pianul fragezit” poate fi o sintagma
asociata lui Henry Cowell (1897-1965), ,pianistul-pugilist” ale
carui cronici erau concepute precum review-uri la meciuri de
box. Precoce si inventiv, Cowell este parintele muzicii
experimentale americane, extrem de influent prin modul in care
a folosit clusterele (cu palma, antebratul sau chiar pumnul) in
lucrari precum The Tides of Manaunaun (inspirata de mitologia
irrandeza), dar mai cu seama prin tehnicile de emisie pe corzile
pianului, care au deschis usa larg catre o intreaga lume de
posibilitati sonore: dau ca exemplu lugubra The Banshee
(1925), prima lucrare la care nu se canta deloc pe claviatura si
Sinister Resonance (1930) si care exploreaza fenomenul
sunetelor armonice. Apoi ,Pianul bine preparat” — John Cage
(1912-92), cel cu numele predestinat ,pe dos”, incapabil sa stea
in colivia traditiei. Povestea pianului preparat a inceput de la o
dansatoare, Syvilla Fort, care i-a comandat Bacchanale (1938),
iar tehnicile descoperite (cu ajutorul obiectelor din bucataria
proprie, cum altfel) au fost mult dezvoltate in capodopera sa,
Sonatele si interludiile pentru pian preparat (1946-48). Prin
.Pianul umbrelor’, George Crumb (n. 1929), bijutier muzical
mistic, fascinat de Natura, preia tehnica harpei eoliene de la
Cowell si o foloseste cu succes in Music of Shadows, parte din
ciclul Makrokosmos (vol. I, 1972). Tot in Makrokosmos si-a
creat si autoportretul, The Phantom Gondolier — lucrare prin
care suntem transportati intr-o altfel de lume a umbrelor, una
demonico-fantomatica in care pianistul devine un adevarat
actor dezlantuit.

Un al doilea capitol, ,Pianul bine netemperat’, este
dedicat pianului microtonal, ,lichefiat”, explorat, printre altii, de
magicianul lvan Wyschnegradsky (1893-1979). Microtonalitatea
are, pentru urechile obignuite cu temperanta, un efect bizar de
,patinare” sonora, de glisare in afara realitatii, precum Alice in
Tara Minunilor — fenomen usor de depistat in concertul pentru
pian acordat in saisprezecimi de ton Balbuceos, al lui Julidn
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Carrillo (1975-1965), alt mare pionier al aventurilor in interiorul
sunetului si inventatorul pianului metamorfozant.

Ce urmeaza? ,Mecanisme gi mirapozi: retete pentru
lenesi si retete pentru harnici”, capitol in care ii pun fata in fata
pe doi compozitori care s-au admirat reciproc foarte mult: pe de
0 parte, Conlon Nancarrow (1912-97) si al sau ,Pian gata-
preparat” care canta singur muzici de o complexitate
inaccesibila unui interpret viu (player piano) si, pe de alta parte,
Gyorgy Ligeti (1923-2006), care a scris pentru interpreti vii dar
,[foarte bine preparati”, Studiile sale cerand o Vvirtuozitate
aproape inumana. Daca la Nancarrow vorbim despre canoane
si despre politempii, audibile in The Boogie-Woogie Suite
(1948), la Ligeti ma opresc la singurul studiu care necesita un
fel inedit de preparare, respectiv Touches bloquées (nr. 3, vol. |,
1985), unde pianistul ,isi pune singur piedici” blocand anumite
sunete in timp ce canta cu cealaltd mana.

Pentru final am ales un ,Desert” incitant si una din
lucrarile mele preferate pentru pian: o ,tocatura de oase”, mai
precis, Toccata (1995) lui Francesco Filidei (n.1973), o piesa la
care se canta exclusiv pe deasupra claviaturii si pe lemnul
instrumentului — o tehnica folosita si de Helmut Lachenmann in
al sau Guero (1969-70). Pornind de la sensul verbului toccare
care in limba italiana inseamna ,a atinge”, dar si de la
virtuozitatea genului de tocata, Filidei se foloseste exclusiv de
carcasa pianului, de scheletele sau, transformand astfel pianul
cu adevarat intr-un instrument de percutie (in traditia Ives-
Cowell-Bartok); finsa tactilul are, pentru compozitor, 0
semnificatie foarte profunda care transpare si in muzica sa,
chiar si atunci cand se foloseste de masca ludicului.

DanDe Popescu
Curiosul caz al minimalismului muzical:
ce auzim si ce ascultam — 20 mai 2021

Desi nu imbatraneste invers, minimalismul muzical are
si el o relatie cel putin ciudata cu timpul. lar raportarea noastra
(subiectiva) la artele interpretative este intr-o stransa legatura
cu perceptia timpului. De aici se naste intrebarea ,ce auzim si
ce ascultam”, valabila in orice context muzical, dar in special in
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cazul particular al minimalismului. Suntem de cele mai multe ori
ghidati — sau chiar supusi — de dorintele si asteptarile noastre.
In consecinta, perceptia temporala de care aminteam ne poate
da o senzatie de scurgere, de rupere sau chiar de staza in
raport cu muzica.

Auz versus ascultare pune in evidenta distinctia intre
simtul auditiv si procesul ascultarii. Daca in cazul primului
vorbim de o insusire (pre-)innascuta, un dat care nu se afla sub
controlul nostru voit, in cazul ascultarii implicarea activa a
atentiei si a memoriei este imperativa. Insa minimalismul
muzical tinde nu arareori sa stearga sau macar sa obscureze
linia de demarcatie intre cele doua, astfel ca prin repetitia
motivicd sau staza sonora, interesul sustinut sa se
destabilizeze, scapand intr-un rift al ascultarii subconstiente.
Ecoul muzicii se afla astfel in sinele ascultatorului, el
continudnd Tintr-o anumitd masura creatia dupa propria
sensibilitate si emotie, lasand (sau nu) sé incolteasca saméanta
sonora sadita de compozitor.

Incep auditia cu doua muzici preminimaliste, dupa cum
le-am numit strict din perspectiva cronologica: prima piesa din
Musica ricercata (1951-1953) de Gyorgy Ligeti, Quattro pezzi
su una nota sola (1959) de Giacinto Scelsi. Economia de
mijloace, repetitia sau tiparele muzicale, drona sonora sau
linistea poate fi o enumerare a caracteristicilor minimalismului
muzical. Ca trecere catre compozitorii curentului propriu-zis
audiem un fragment din Pastorala (!) de Ludwig van Beethoven
incepand cu primele masuri ale simfoniei, insa masurile 16-24
(identice, cu exceptia interventiei fagotului si planului dinamic)
sunt redate in bucla. Armonia cadentiald se dematerializeaza,
sensul devine abstract, scos din contextul tonal, iar auzul
incepe/incearca sa dea noi valente muzicii. Acelasi lucru il
urmareste si Steve Reich in It's gonna rain (1965), o lucrare ce
constd in prelucrarea unei inregistrari ce surprinde un
predicator penticostal — street preacher — vorbind despre
venirea potopului. Interesul compozitorului pentru defazarile a
doua instante ale aceluiasi motiv muzical il putem observa in
Piano Phase si Violin Phase (ambele din 1967), Clapping Music
(1972) si alte lucrari. Preocuparea Iui Reich privind procesul
muzical — descris de el insusi ca fiind asemeni unui leagan care
este ridicat si apoi doar urmarit pasiv in desfasurarea miscarii
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pendulare autonome — va domina creatia sa pe care o sondam
cu fragmente din Four Organs (1970), Music for 18 Musicians
(1974-1976), Different Trains (1988) sau Three Tales (2002).

Al doilea compozitor din SUA despre care vorbesc este
LaMonte Young, format atat in traditia clasica vest-europeana
cat si in traditia indiana, mai exact in muzica hindustani.
Contactul cu aceasta lume foarte diferita il va fascina si va face
sa-si insuseasca anumite concepte si moduri de a géandi/trata
muzica sub indrumarea lui Pandit Pran Nath. Acest lucru se va
reflecta in compozitii predominant statice, drone sonore peste
care se desfasoara improvizatii atat instrumentale cat si vocale.
Dronele sale sunt insd conglomerate sonore, construite cu
ajutorul mai multor generatoare electronice de sunet, formand
un compus complex pe care auzul nostru il descopera si
inventeaza in acelasi timp (apropos de explicatile de mai sus).
Ascultam céateva fragmente din Well Tuned Piano (1964), The
Tortoise, His Dreams and Journeys (1964) si Dreamhouse
(1974). Aceasta din urma este o instalatie audio-vizuala
realizatéd in colaborare cu cétiva prieteni si artistul multimedia
Marian Zazeela, sotia compozitorului, si consta intr-o casa in
care fiecare camera are propria lume sonora si vizuala.

in Europa minimalismul a patruns putln mai tarziu si are
o abordare sensibil diferitd de cea de peste ocean. In cazul lui
Louis Andriessen avem de-a face cu o muzica intens ritmica,
influentata inclusiv de hard-rock, dupa cum insusi compozitorul
marturiseste. Motricitatea si nuantele mari sunt caracteristice
lucrarilor sale, dintre care sondam Workers Union (1975), De
Staat (1972-1976) si Hoketus (1975-1976). Atat ansamblurile
cat si notatia compozitorului olandez sunt nonconformiste, el
preferand de regula grupuri simetrice (in care intalnim chitara
electrica, chitara bas electrica sau chiar setul de baterie) cu
ajutorul carora speculeaza posibilitatile stereofonice — cum ar fi
cazul lucréarii Hoketus. in Workers Union ins3, instrumentatia
nici macar nu este specificata, indicandu-se doar un ansamblu
cu sunet mare, potential galagios. De asemenea, in anumite
lucrari intalnim miscarea in nemiscare, un fundal pe o structura
motrica, un paradoxal continuum inert.

Arvo Part este promotorul a ceea ce este numit
minimalism sacru, in cazul de fatd o muzica destul de detasata,
cu o tendintd ascenta relativ fatisd care tradeaza firea
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religioasa, introspectiva a compozitorului. Acesta s-a inspirat
din muzica gregoriana, imaginand o tehnicd proprie -
tintinnabuli — care presupune o polifonie intre o voce melodica
si 0 a doua, vocea tintinabulum, care face o figuratie armonica.
Din nou, procesul de evolutie din lucrari este in foarte multe
cazuri evident si predictibil, ceea ce confera si ,implinirea” in
planul posibilelor asteptari muzicale. Tehnica tintinnabuli se
lasa descifrata usor alaturi de alte abordari cum ar fi
segmentarea discursului cu pauze din ce in ce mai scurte care,
alaturi de acumularile dinamice, dau senzatia apropierii
ansamblului de ascultator. Observam acest proces in Tabula
rasa (1977), in timp ce in De Profundis (1980) versurile solistilor
se indeparteaza treptat de un centru sonor in functie de
numarul de silabe.

Minimalismul muzical continud sa ofere o sursa de
inspiratie pentru compozitorii contemporani la mai bine de
jumatate de secol de la aparitia lui. Desi in multe cazuri
raportarea fata de el s-ar rezuma cel mai bine prin extremele
sintagmei love it or hate it (,ori iubesti ori urasti”), consider ca
abundenta si diversitatea curentului reclama o atentie si analiza
obiectiva care sa deserveasca atat mediul academic cat si o
posibila apropiere de publicul meloman. Ca referintd — si cu
certitudine relevanta — la contextul social al anilor 1960 in SUA,
minimalismul muzical poate fi drogul de initiere (gateway drug)
care sa te ,agate” de alte muzici contemporane.

Serban Marcu

Corul cum nu I-ati mai auzit:

muzica corala a secolelor XX-XXI,

intre traditie si experiment — 03 iunie 2021

S-ar putea crede ca muzica pentru cor / grup vocal este
o zona de repertoriu in care noutatea si-ar putea gasi mai greu
loc, dar ultima suta si ceva de ani a demonstrat ca lucrurile nu
stau deloc asa. Muzica acestei perioade a pendulat intre
directiile retro/neo si experimentul indraznet si imaginativ.

Primii ,corifei” ai secolului al XX-lea sunt, desigur, cei
doi monstri sacri ai impresionismului, Claude Debussy si
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Maurice Ravel. Fiecare dintre ei autor al cate unui triptic coral,
sunt si astazi in repertoriul ansamblurilor de gen. Pentru
prezentarea MUSICOOLT l-am ales pe Ravel, care imbina in
piesa Nicolette (1914) ecourile sonore ale chansonului francez
din secolul al XVI-lea cu diverse inovatii timbrale — tenorul in
registrul supraacut, pentru a ilustra muzical personajul unui paj,
sau cantarea nazala.

Francis Poulenc, baiatul rebel care I-a gasit spre mijlocul
vietii pe Dumnezeu, si care a lasat in urma o bogata creatie
corala si vocal-simfonica, amesteca cu dezinvoltura stiluri
muzicale ale trecutului cu jazzul — la moda atunci — si cu
armoniile picante, dense. In piesa La blanche neige (1936), pe
versurile proto-suprarealistului Guillaume Apollinaire, sonoritati
de factura neorenascentista apar alaturi de momente de
reverie, ca sa coloreze un text despre ingerii din cer, dintre care
unul, imbracat in bucatar, jumuleste o gasca, ale carei pene
cad pe pamant (de unde ninsoarea din titlu).

Agnus Dei (1926), din Misa pentru cor dublu de Frank
Martin, porneste de la melosul in stil gregorian, pe care autorul
il acompaniaza cu acorduri dense, aproape jazzy, intr-un ritm
repetitiv, greoi, obsedant. O lucrare splendida a unui
compozitor trecut cu vederea la vremea sa — premiera absoluta
a lucrarii a avut loc aproape 40 de ani mai tarziu, in 1963.

Heruvicul lui Krzystof Penderecki — cadoul facut de
acesta prietenului  sau, celebrul violoncelist Mstitlav
Rostropovici cu ocazia implinirii varstei de 60 de ani — este o
muzica ortodoxa scrisa de un catolic. Se aud in cadrul acestei
piese, pe langa densitatile texturale pentru care autorul este
cunoscut, discrete ecouri bizantine si mai putin discrete trimiteri
spre muzica omofona, armonica, specificd corurilor rusesti,
distribuita in acest caz ansamblului barbatesc.

Gyorgy Ligeti este prezent cu doua avataruri muzicale,
diferite ca stil si scrise in perioade distincte: celebra Lux
aeterna (1966) si piesa a doua din ciclul Nonsense madrigals
(1986-1993). In prima lucrare se pot auzi panzele sonore
specifice acestui compozitor, in relatie cu stravechiul text al
recviemului catolic, iar in cea de-a doua, scrisa pe versurile lui
William Rands si cantata in prima auditie de renumitii King's
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Singers, tonul este postmodern, imitdnd cu mijloace muzicale
noi genul madrigalului renascentist.

Nuits (1967-1968) este capodopera corala a unui autor
cu o biografie crancena: lannis Xenakis isi pierde un ochi
luptédnd in cadrul unei organizatii paramilitare, este condamnat
la moarte in Grecia si face cariera ca arhitect si compozitor
dupa evadarea din aceasta tara. Piesa, dedicata tuturor
detinutilor politici din lumea intreaga, este un strigat muzical
violent, fara cuvinte, doar cu foneme, uzand de microintervale,
glissandi si elemente de tehnica corala extinsa (soapte, strigate
etc.).

Lucrarea Gesang der  Jinglinge (Céntecul
adolescentilor) de Karlheinz Stockhausen, realizata intre anii
1955-1956, nu este o piesa corala propriu-zisa, ci este
considerata prima capodopera a muzicii electronice. Aceasta
utilizeaza ca sursa sonora o inregistrare a unui baiat, Joseph
Protschka, care canta avand drept text un fragment biblic din
Cartea lui Daniel. Vocea inregistrata este suprapusa cu ea
insasi, transformata in fel si chip si insotitd muzical de sunete
produse electronic.

Am inclus Tn prezentare si o lucrare romaneasca, prima
parte — Vai, badica, dor ti-a fi — din tripticul Viersuri de dor
(1971) al compozitorului Vasile Herman. Scrisa pe versuri
populare, aceasta piesa nu utilizeaza citat folcloric, ci doar
turnuri melodice cromatice specifice folclorului est-european,
alaturi de numeroase elemente de tehnica corala extinsa, cu rol
coloristic (spre exemplu pentru a sugera muzical fosnetul
vantului).

in final, propun o lucrare scrisa in anul 2000, Sleep de
Eric Whitacre, pe textul lui Charles Anthony Silvestri, o piesa
mai putin indrazneata din punctul de vedere al mijloacelor
muzicale folosite, dar emblematica pentru o anumita parte a
creatiei corale recente, aflatd intr-o zona mai accesibila,
folosind cu delicatete si cu sensibilitate acordurile cu note
adaugate, intr-o scriitura predominant diatonica.
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Cristian Bence-Muk
Intertextualitatea — povestea din spatele muzicii
secolelor XX si XXI — 17 iunie 2021

,conceptul de intertextualitate, introdus inh semiotica de
Julia Kristeva in 1967, desemneaza, in general, o relatie a
fiecarui text, respectiv enunt cu alte texte pe care le absoarbe si
le transforma, in ansamblul aceleiasi culturi literare” (Manu
Magda 2013: 586). J. Peter Burkholder evita termenul de
intertextualitate in muzica, deoarece acesta ar fi prea larg si
vag, incluzand nu doar citarile si aluziile recognoscibile, dar si
asemanarile generale, de ordin estetic, stilistic sau referitoare la
tehnicile de compozitie. Astfel, el propune sintagme mai precis
delimitate ca inteles, cum ar fi ,the uses of existing music” sau
,musical borrowing” (Burkholder 1994: 862). Totusi, conceptul
revine in forta in anul 2021, prin lansarea, chiar in data de 17
iunie 2021, a volumului colectiv Intertextuality in music -
Dialogic composition. De ce am ales ,intertextualitatea” ca
subiect al prezentarii noastre? In primul rand, deoarece
aceasta, prin legatura ei cu alte muzici (posibil ale trecutului),
creaza conexiuni multiple si complexe, deschide punti de
legatura cu muzica ,noud”, in special pentru muzicienii sau
melomanii atasati doar de muzica secolelor XVII-XIX. in al
doilea rand, ,povestea” nu este doar o tehnica didactica extrem
de actuald (,story telling”), dar deschide si un spatiu de
manevra comun si pentru cei din alte domenii de activitate.

Primul exemplu care ilustreaza conexiuni intertextuale,
se refera la Concertul pentru orchestra (1943) de B. Bartok,
partea a IV-a, Intermezzo interrotto, care, in cadrul formei
tripentastrofice standard (A B Au Bwu Aw) interpoleaza o
sectiune C (dupa Au), care parodiaza ,episodul (tema) invaziei”
din partea | a Simfoniei a Vll-a ,Leningrad” (1941) de D.
Sostakovici, care, la rAndul sau, se presupune ca ar face aluzie
la aria Da geh ich zu Maxim din opereta preferata a lui Adolf
Hitler (Vaduva veseld de Fr. Lehar), dar si la imnul de stat al
Germaniei, celebrul Deutschland iiber Alles (partea a ll-a a
celebrului Cvartet de coarde op.76, nr. 3, ,Kaiser”, in Do major,
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de J. Haydn). Motivul parodierii pare sa fie intensa utilizare a
simfoniei lui Sostakovici ca muzica de propaganda a Aliatilor, in
cursul celui de-al Doilea Razboi Mondial.

Urmatorul exemplu, Recital | (for Cathy) de Luciano
Berio, se refera la o piesa scrisa in anul 1972 pentru cantareata
americana Cathy Berberian, cu care compozitorul italian a si
fost casatorit intre anii 1950-1964, cea care a dat viatd multor
prime auditii ale lui Berio. in aceasta piesa, se regasesc, sub
forma de colaj (tehnica ,brevetatd” de compozitorul american
Ch. Ives), peste 40 de citate din diferite lucrari din repertoriului
cantaretei, inclusiv din alte lucrari ale lui Luciano Berio (de
exemplu, Epifanie — 1961), dar si dintr-o lucrare a tatalui
compozitorului, Ernesto (Pioggerellina).

Lucrarea orchestrala Stele (1994), op.33, a lui G. Kurtag
abordeaza intertextualitaea intr-o maniera mult mai subtila,
discreta si aluziva, mai intai prin unisonul pe sunetul ,do”, cu
care debuteaza lucrarea si care trimite direct spre debutul
uverturii Leonora nr.3 de L. van Beethoven, apoi printr-un
,omagiu lui Bruckner”, trecut in partitura, concretizat in
preluarea unui motiv la tube wagneriene din ultima lucrare a
compozitorului austriac, ramasa neterminata (Simfonia a 1X-a,
partea a lll-a), dar si prin acordul repetitiv, obsedant, care
circumscrie finalul lucrarii (partea a lll-a) si care trimite, prin
autoreferentialitate, atat la piesa pentru pian In memoriam
Andras Mihaly din volumul 6 al ciclului Jatékok, cat si, aluziv, la
,Lacul de lacrimi” din Castelul lui Barba Albastra de B. Bartok.

Noi posibilitati de abordare intertextuala, din ce in ce
mai subtile, sunt evidentiate prin lucrarea Time Stretch on
Gesualdo (2006) de Bruno Mantovani, care preia 130 de
acorduri din madrigalul S’io non miro non moro de Carlo
Gesualdo da Venosa, insa acestea nu vor putea fi recunoscute
in timpul audierii piesei, deoarece durata lor este extinsa foarte
mult, prin ,stretching”, astfel incat nu mai poate fi perceputa
inlantuirea lor ca atare, dar si prin adaugarea numeroaselor
planuri sonore adiacente (figuratii, note straine, clustere, incizii
melodice), care transforma preluarea acordica intr-un simplu
pretext de recontextualizare contemporana, intr-un limbaj de
secol XXI, a curgerii unui discurs muzical renascentist.
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Intertextualitatea se poate manifesta si in context
umoristic, motiv pentru care ultimul exemplu muzical reprezinta
o ,glumitd” sonora apartindnd compozitorului britanic Thomas
Adeés, care a transcris, in 1995, pentru un septet atipic (clarinet,
clarinet bas, viola, violoncel, contrabas si 2 piane), piesa pop
Cardiac Arrest, apartinand trupei britanice a anilor 80,
Madness. Desi transcriptia pastreaza nu doar titlul originar, ci Si
,fonalitatea” si lungimea piesei pop, totusi se pot recunoaste si
stileme sonore ale muzicii culte contemporane.

Prezentarea nu si-a propus sa epuizeze subiectul
abordat, ci doar sa traseze céateva coordonate de baza ale
acestuia, deschizand perspectiva unor viitoare cercetari, care
sa exploreze si alte aspecte ale unui domeniu extrem de vast si,
in egala masura, fascinant.

Ciprian lon
Muzica religioasa in creatia

compozitorilor contemporani — 1 iulie 2021

Sentimentul religios, prezent inca de la primele forme de
creativitate manifestate de umanitate, a fost si este insotit de
profunzimea ritualului, ce include diferite forme de exprimare
artistica. Dintre acestea, muzica pare a avea cel mai puternic
impact, alaturi de cuvant. Ne-am axat prezentarea pe muzica
religioasa a zilelor noastre, incercand sa cuprindem diferite
abordari componistice, din zone geografice si culturale diferite,
cu aplecare doar spre religia crestina.

O trasatura comuna a tuturor compozitorilor
contemporani, alesi pentru a ilustra acest vast subiect, este un
soi de ,indulcire” a limbajului, prin readucerea in prezent a
sonoritatilor si trasaturilor de stil specifice unor epoci anteriore.
Aproape orice lucrare religioasa compusa in zilele noastre
poate primi prefixul ,neo-” cand ne referim la incadrarea
stilistica, desigur, cu unele notabile exceptii. Remarcam, de
asemenea, o noua forma de abordare a consonantei in
contextul acestei evocari a muzicii trecutului.

Din spatiul muzical romé&nesc am ales doua lucrari
diferite din punct de vedere stilistic: Glasurile Putnei de Viorel
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Munteanu, un poem vocal-simfonic neobizantin in care sunt
valorificate cantari religioase din spatiul cultural manastiresc
bucovinean, si Te sldvesc pe Tine, Périnte de Pascal Bentoiu, o
miniatura corald modala cu insertii tonale, scrisa in traditia
compozitiilor pentru cor mixt ce deservesc cultul liturgic. Avand
surse de inspiratie diferite, cele doua lucrari cuprind, practic,
intr-o forma stilizata si elaborata, ambele forme de manifestare
muzicald crestina de pe teritoriul romanesc: cea bizantina si
cea corala de influenta occidentala.

O altd compozitie prezentata in cadrul proiectului a fost
Ultimele sapte cuvinte ale Mantuitorului de Sofia Gubaidulina,
pentru violoncel, bayan si coarde. Alegerea acestei lucrari ne-a
servit in a ilustra faptul cd muzica religioasa nu necesita
neaparat prezenta textului, mesajul fiind preluat de
expresivitatea instrumentelor. De asemenea, compozitia este
realizatd pe baza unui limbaj inovativ, cu foarte putine ecouri
din epoci anterioare, intrdnd in contrast cu toate celelalte lucrari
alese pentru prezentarea noastra.

Ne-am oprit si asupra muzicii crestinismului apusean
prin abordarea sectiunii Lacrimosa din Recviemul polonez de
Krzysztof Penderecki, precum si a motetului O magnum
Mysterium de Morten Lauridsen, aceste compozitii ilustrand
doua modalitati diferite de abordare a tonalitati in zilele
noastre: forma hipercromatizata, instabilda si volatila a
compozitorului polonez si, in contrast, forma esentializata,
diatonica si plina de culori armonice a compozitorului american.

Desi traim intr-o lume secularizatd, creativitatea
compozitorilor ce abordeazda muzica religioasa se
caracterizeaza printr-o bogatie a formelor de limbaj neintalnita
panad acum. Libertatea de exprimare se manifestd si in
domeniul muzicii, rezultatul fiind un caleidoscop stilistic plin de
farmec, chiar daca foarte multe dintre lucrari nu se mai
adreseaza sustinerii slujbelor religioase, ci sunt dedicate
scenei.
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SUMMARY

MusiCOOLt

Seven composers from four Romanian cultural centers —
Gabriel Malancioiu and Gabriel Almasi (Timisoara), Diana
Rotaru and DanDe Popescu (Bucharest), Serban Marcu and
Cristian Bence-Muk (Cluj-Napoca) and Ciprian lon (lassy) have
participated between April 8 and July 1st of 2021 in the
MusiCOOLt educational project for non-musicians. The project
was meant to prove that contemporary music can be accesible
to anyone and that it's not an ermetic language, but a colorful,
alive and emotional one. The idea first occured to Gabriel
Almasi after his experience with the very open minded non-
musician students fron the West University in Timisoara, in the
framework of the Musical Culture course. MusiCOOLt was a
series of online ZOOM discussions, one every two weeks, on
various subjects from concrete music, minimalism, extended
techniques to choral or religious music. The presentations (over
10 hours of abut more than 48 musical works) can be viewed
on facebook.com/MUSICOOLT. While the numeric balance
between musicians and non-musicians that participated on
ZOOM was still in favour of the first category, the open, friendly
approach and the discussions that sparked with personalities
such as lIrinel Anghel or Darie Nemes-Bota, as well as the
positive feedback received online, have for sure raised an
interest in a larger audience for contemporary music. A special
mention to Brigita Almasi for the wonderful graphics of
MusiCOOLLt.
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