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INTERVIURI 
 
 

De vorbă cu George Natsis 
 

Andra Apostu 
 

Deși astăzi muzica pop trebuie doar să se vândă, în 
opinia compozitorului George Natsis muzica pop românească 
se află într-un proces de maturizare. Nu se consideră un 
optimist ci un realist care vede părțile bune din acest proces 
rapid de transformare muzicală prin care trec artiștii de astăzi. 
Ieșind din rândul celor care nu mai văd un viitor muzicii pop din 
România, George Natsis are curajul de a nominaliza vinovați și 
de a încuraja demersuri lăudabile. 

 

A.A.: Stimate domnule George Natsis, aș vrea să 
vorbim în primul rând despre muzica dvs. Privind în urmă am 
observat o oarecare etapizare, dacă putem spune așa, în 
activitatea dvs. de muzician. Mă gândesc la o perioadă până în 
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anii 90, cu Clopote albe, ori Billy Joe King – O poveste din vest 
iar mai apoi...? 

G.N.: Chiar și acea perioadă de dinaintea anilor „90 
poate fi împărțită în două etape; prima mea compoziție pop s-a 
numit Oamenii de mâine și am scris-o atunci când s-a născut 
fiul meu, în 1984. A fost cântată atunci de acum regretata 
Marina Scupra. Clopote albe a fost prin 1997. Revin la 1984. 
După această experiență muzicală am plecat într-un „turneu 
artistic‟ – așa se spunea atunci – în Kuweit iar acolo am 
descoperit muzica americană. Repertoriul cu care m-am întâlnit 
acolo era unul foarte interesant: fusion, muzică instrumentală 
dar și pop, și R‟nB, cu precădere. Acolo am lucrat cu un DJ – el 
avea de acoperit 45 de minute iar noi 45 de minute, cântam cu 
trupa „Romanticii‟ dar fără Mircea Drăgan; ne-am împrietenit cu 
acest DJ iar el chiar ne-a oferit cadou niște casete audio. Am 
ascultat foarte multă muzică bună; acolo am auzit prima dată 
de Luther Vandross, Laura Brannigan, The Pointer Sisters, 
Mezzoforte. Tot atunci se lansaseră faimoasele I just called to 
say I love you a lui Stevie Wonder sau Hello a lui Lionel Richie. 
Am avut, deci, norocul, de a prinde și o perioadă criminal de 
bună, ca să folosesc un termen extrem. 

A.A.: Iar în România ce se întâmpla atunci? 
G.N.: Păi în România... nu se întâmpla nimic. În 1985 

căutam conserve la Alimentara, lucru pe care mulți l-au uitat 
sau chiar nu au apucat această perioadă. Problema pentru 
români atunci era să supraviețuiești, nu să te preocupi de 
muzică prea tare. Influențele muzicale veneau de pe la Europa 
Liberă și de la cei care reușeau să plece în afara granițelor. Pe 
canalele oficiale auzeai doar „ode...‟. Cu aceste influențe pe 
care le-am adus cu mine am început să scriu niște piese, asta 
se întâmpla, cum am spus, prin 1985-1986.  

A.A.: Și așa s-ar putea contura o primă perioadă de 
creație? 

G.N.: Da, pentru că prima piesă a fost așa... ca de 
început. Abia după aceea am procesat eu tot ce ascultasem în 
Kuweit. În 1986 am plecat în Germania Democrată, cu pauze –
veneam acasă cam la o lună și jumătate. Cât am stat acolo am 
compus în continuu iar în perioada scurtă cât stăteam acasă – 
cam o săptămână de fiecare dată când veneam – stăteam 
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numai în studio să înregistrez ce scrisesem în Germania. 
Perioada aceea a scos la iveala vreo șapte piese, toate 
instrumentale, în stilul, să zic, al formației Mezzoforte.  

A.A.: Și pentru ce instrumente, cărui tip de formație îi 
erau destinate aceste compoziții? 

G.N.: Ansamblul era unui singur, eu. Îmi luasem un 
sintetizator cu 32 de preseturi – gândiți-vă ce înseamnă asta 
față de un sintetizator de astăzi, un workstation. Nu-l puteam 
numi workstation; nici nu puteam să îmi programez o secvență, 
și asta făceam tot eu. Țin minte că  Dan Dimitriu așa îmi 
spunea, „Ce faci, măi, Sequ?‟. Iar eu am replicat intrigat, „Cum, 
eu nu sunt securist!‟. „Nu, nu, ești sequencer, de-asta îți zic 
Sequ!‟ Muzica pe care o făceam era interpretată oarecum live, 
adică eu trăgeam toate canalele, cu excepția unui toboșar 
electronic; aia era singura „secvență‟ pe care o foloseam dar și 
pe ăsta îl programam măsură cu măsură, pentru fiecare piesă. 
Lucrul pe sintetizator, până făceai un sunet, era foarte anevoios 
pentru că era un sintetizator cu algoritm, cu sinteză FM, trebuia 
să cunoști o mulțime de proprietăți ale sunetului.  

A.A.: Și ce s-a întâmplat cu aceste piese, pentru ce le 
înregistrați? 

G.N.: Le făceam pentru mine, chiar nu aveam o 
destinație în minte pentru ele. Însă în perioada aia s-a întâmplat 
un lucru interesant. Le-am înregistrat la televiziune iar benzile 
multitrack, cele pe care se mixa, au rămas pe acolo prin 
studioul muzical. Cineva mi-a zis la un moment dat... „am auzit 
piesele astea ale tale la televizor, erau la „miră‟, înainte de 8, pe 
la 7 jumate”. Și am dat și eu drumul la televizor mai devreme – 
de altfel, de ce ai porni televizorul înainte de începerea 
programului și să vezi mira? – și mi-am auzit piesele; o zi, 
două, trei... în fiecare zi, jumătate de oră eram dat pe post. 
Cum se întâmplase asta? Unul dintre operatorii de magnetofon 
din TVR a descoperit benzile cu muzica mea, i-au plăcut foarte 
mult și le-a folosit. Imediat s-a primit un telefon de la cabinetul 2 
– ăla mai rău, al tovarășei...– „ce e cu muzica asta decadentă, 
imperialistă, pe televizor?‟ Bineînțeles că a fost chemat 
operatorul și a spus cui aparținea muzica, că era scrisă de un 
tânăr compozitor român și atunci a primit ok-ul oficial pentru 
difuzare. Asta a fost prima difuzare a mea în eter. Cam asta a 
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fost prima etapă propriu zisă de creație, dacă excludem acea 
primă piesă scrisă înainte de plecarea mea în Kuweit. 

A.A.: Și care a fost următorul pas? 
G.N.: Vreau neapărat să spun că a contat foarte mult 

relația profesională pe care am avut-o cu Dan V. Dumitriu. 
Acest om extraordinar mi-a deschis „apetitul‟ și orizontul pentru 
muzica vocală. În acea perioadă nu am primit drepturi de autor, 
abia după anii „90 am fost chemat să îmi ridic banii din drepturi 
de autor și nu știam de unde sunt; erau de la televiziune, de la 
difuzările de la miră. În perioada studenției, vorbim de „77-81, 
deja aveam contract cu teatrul “Constantin Tănase” unde am 
dirijat, am rulat vreo patru spectacole în doi ani de zile. Apoi am 
făcut armata ca să devin și eu bărbat... La întoarcere m-am 
angajat la Școala Populară de Arte iar în plan artistic am mers 
și spre zona de folk-rock, am făcut câteva turnee cu Victor 
Socaciu. Până în 1989 când a intervenit o schimbare...  

A.A.: Ce schimbare? 
G.N.: Îmi aduc aminte că în 1990 a avut loc o ședință 

extraordinară de reorganizare a Uniunii Compozitorilor, la sediul 
vechi al Uniunii, la Filarmonică. Atunci îmi amintesc că m-a 
abordat Horia Moculescu care mi-a zis „ Natsis, de ce nu vii 
dom‟le aici la Uniune? Nu vrei să-ți iei pensia de aici?‟ Eu, la 
vremea aceea numai la pensie nu mă gândeam că aveam cam 
30 de ani. Altceva a rezonat în mine, ideea de a face parte din 
elita muzicii românești pentru că Uniunea Compozitorilor asta 
reprezintă. Până la urmă a dat roade, pentru că Horia știe să fie 
insistent și are argumente bune când vrea să facă ceva. Al 
doilea om care m-a motivat a fost Cornel Fugaru care, tot la fel 
îmi spunea – eu orchestram, făceam negative pe bandă, zeci! – 
„Eu nu te înțeleg, tu muncești doar pentru alții? Negativele sună 
extraordinar, de ce nu vrei tu să îți scrii piesele tale?‟ Cornel 
Fugaru mi-a devenit, în timp, unul dintre cei mai apropiați și 
buni prieteni. Un om care m-a apreciat mai mult decât, poate, 
meritam. Și pe lista asta îl mai pot pune pe Horia Moculescu și 
în mod sigur pe Anton Șuteu, un om care m-a apreciat și m-a 
încurajat foarte mult în ce privește creația muzicală.  

A.A.: Deci această schimbare în viața dvs. artistică s-a 
produs odată cu admiterea în Uniunea Compozitorilor? 
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G.N.: Într-o frumoasă zi de vară, 14 iunie 1990... afară 
se auzeau sirene, înjurături... Mineriada... Am dat examen 
odată cu Mircea Tiberian, tot la Ateneu. Trebuie să spun că era 
o atmosferă tare apăsătoare din cauza a ce se întâmpla afară. 
Toni Șuteu era tare speriat, îi era teamă că va trebui să ne 
baricadăm acolo. Și spun asta pentru că ar trebui să nu uităm 
lucrurile astea și să nu mai lăsăm să se ajungă aici. Nu face 
bine nimănui... Așadar, am dat un examen care nu era deloc 
ușor dar nici greu. Pentru cine știa nu era greu dar pentru cine 
nu știa era aproape imposibil de trecut. Era vorba o orchestrație 
pe o formulă de big band.  

A.A.: Și după ce ați intrat în Uniune ați început, așa cum 
vă îndemna Cornel Fugaru, să scrieți piesele dvs.? 

G.N.: Am început să și scriu, da. Tot cu Televiziunea 
Română am colaborat pentru piesele mele instrumentale; 
aveam, cred, deja, vreo două-trei filmări cu piesele mele, în 
abordări foarte interesante din punct de vedere conceptual. 
Colaborasem cu Gheorghe Marian – tot vorbim de trecut... – cu 
Ioana Bogdan, care mi-a făcut o filmare superbă, în care 
apăream în mai multe ipostaze, ca pianist, chitarist, toboșar, 
eram un fel de om orchestră, filmat așa pe split screen. Era o 
piesă oarecum etno dar în stil Al Jarreau, cam pe acolo, un funk 
așa... Asta îmi plăcea mie în perioada aia, înainte de „90. După 
„90 am colaborat mult cu Aurora Andronache, în calitate de 
realizator, pentru piese de-ale mele care urmau să fie difuzate. 
De asemenea, am colaborat foarte bine și cu Paul Enigărescu 
cu care sunt prieten și acum, și în special cu Jolt Kerestely, de 
care pot spune ca mă leagă o prietenie de o viață. Jolly a fost 
cel care m-a ajutat cu primele mele piese instrumentale (alea 
de la „miră”). În spațiile lui de înregistrare, după ce făceam 1-2 
negative la piesele lui, strecuram și o piesă de-a mea. Ce să 
zic... un prieten adevărat.  

A.A.: Faceți parte dintr-o generație frumoasă, în zona 
muzicii pop-rock, cu o perioadă de vârf plasată undeva în 
perioada marilor festivaluri, Mamaia, Cerbul de Aur. 

G.N.: Da, cred că da, s-ar putea spune. Sigur că am fost 
și concurenți, că doar  concuram unii împotriva celorlalți. 
Festivalul „Mamaia‟ era scena principală a „dezbaterilor 
muzicale‟. Era constructiv, deși când îți lua altul premiul nu erai 
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încântat. Pe vremea aceea, așa am observat, fiecare 
compozitor (inclusiv eu), avea pretenția, mândria, să fie singurul 
compozitor al piesei, singurul orchestrator... piesa trebuia să fie 
doar a lui. Cred că era ceva ce ținea de orgoliu profesional. 
Foarte puțini erau cei care-și încredințau piesele altor 
orchestratori care la rândul lor erau compozitori. Orchestratorii 
erau mai puțini, iar atunci când o piesă era orchestrată de un 
orchestrator, altul decât autorul piesei, acesta își punea 
amprenta asupra piesei respective. De multe ori puteai ghici 
cine este orchestrator după amprenta stilistică, personală. Nu o 
dată s-a întâmplat ca o orchestrație inspirată să crească 
valoarea unei piese foarte mult, piesă care poate nu era atât de 
valoroasă în forma ei brută. Cu toate acestea, repet: mulți 
compozitori preferau să fie și orchestratorii propriilor creații. 

A.A.: Și nu e normal să vrei să ai control total asupra 
piesei tale? 

G.N.: Parțial justificat... Pentru că atunci când citeam pe 
spatele discurilor cu muzică internațională, la credits, vedeam 
piesa x, compozitor unul, orchestrator altul, „rhythm 
arrangement‟ altcineva, ‚strings arrangement‟ iar altcineva... 
deci câți orchestratori sunt?? Foarte mulți și totuși ajungeau la 
un numitor comun. Lucrau împreună și cam așa se face și la 
noi astăzi. Funcționează. Din păcate nu mai e de actualitate 
partitura decât la foarte puțini. Mulți compozitori tineri consideră 
că nu e nevoie să știi note... și, atenție! Mulți instrumentiști 
consideră că nu e nevoie să știi să citești o partitură, adică e 
suficient să cânți „din feeling”, ca sa citez un tânăr muzician.  

A.A.: Mamaia era, deci, cel mai important „ring‟ la 
vremea aceea? 

G.N.: Categoric! Mamaia era locul unde se întâlnea elita 
muzicii ușoare, compozitori, textieri, orchestratori, 
instrumentiști, soliști etc. De reținut că la Mamaia se cânta 
100% live, iar sala era arhiplină.  

A.A.: Cum era în „culisele‟ festivalului? 
G.N.: Păi era destul de simplu, din punctul nostru de 

vedere. Puteai să ai cea mai grozavă piesă dar bătaia era pe 
câțiva soliști. Erau vreo trei patru buni, duetul Șerban 
Georgescu cu Mădălina Manole, Virgil Popescu cu Oana 
Sârbu, care rămâneau mereu în aceeași formulă. În ceea ce 
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mă privește, dacă voiam să participăm la creație eu aveam 
inițiativa pentru că eu participam și eu alegeam interpretul cel 
mai potrivit. Sigur că și interpretul era interesat, și el participa, 
pentru că putea să pună în valoare piesa (sau să o distrugă). 
Țin minte că vorbeam cu Gabi Cotabiță – un stâlp al muzicii 
pop-rock, fără discuție – după ani și ani, și ne aminteam când 
mi-a cântat o piesă. Balada soldatului, că despre ea este vorba, 
a fost una dintre piesele foarte difuzate și cu niște versuri scrise 
într-o metaforă totală, dar o metaforă usturătoare, de către Dan 
V. Dumitriu. Muzica și ea era cu totul altceva, nu se cânta la 
noi, un alt stil, și a luat și locul I la Șlagăre la Mamaia. Dar în 
primul an, la Creație, am participat cu piesa Mă tem să sper, 
piesă de care nu prea s-a mai auzit nimic după... n-a mai avut 
impactul ăsta grozav pe radio cum au avut altele.  

A.A.: Cine selecta piesele ce urmau a participa? 
Bănuiesc că erau mulți doritori. 

G.N.: La vremea aceea selecția se făcea direct la 
Ministerul Culturii, chiar în biroul Ministrului Culturii (pe vremea 
aceea Ladislau Hegedus) fără negative, pozitive și alte 
păcăleli... cu partiturile în față. Partitura avea și muzica și textul 
și totul era analizat până în cel mai mic detaliu. Îmi amintesc de 
un asemenea moment când eram acolo cu Cornel Fugaru – 
cred că prin ‟90-‟91 – și cu Ionel Tudor. Bătaia era pe Gabi 
Cotabiță, toți îl voiam ca solist. Problema era ca nu se putea ca 
Gabi Cotabiță (sau orice alt solist) să cânte trei piese, părea un 
micro-recital deja iar la Creație trebuiau să fie cât mai mulți 
soliști. Până la urmă au fost alese două piese, prin vot unanim, 
a mea și a lui Cornel Fugaru. Cam până prin 1996 am tot 
participat la Mamaia și la Creație și la Șlagăre.  

A.A.: Ce piese de răsunet ați scris în perioada aceea? 
G.N.: Piese care au avut mare succes au fost Micul meu 

univers, care a fost pe locul III la selecția națională pentru 
Eurovision în 1991. Piesa asta a legat prietenia mea cu Adrian 
Enescu. Lui i-a plăcut piesa atât de mult încât, trecând peste un 
conflict stupid pe care-l avusesem în trecut, după o ședință de 
aici de la Uniune, m-a fixat cu privirea și mi-a zis: „Auzi?‟ Eu am 
înghețat, avea Adrian o atitudine dar și un fizic impresionant... 
„Extraordinară piesa aia a ta, Micul meu univers!‟. A doua piesă 
care a fost de mare succes este Clopote albe pe care am 
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cântat-o ultima dată chiar în iunie, anul acesta, cu Paula Seling. 
Am scris-o pentru ea, i se potrivește foarte bine. Piesa a fost 
respinsă la Mamaia dar a fost cântată de Silvia Ștefănescu și a 
fost premiată la alte manifestări. M-am bucurat tare mult să aflu 
că Paula Seling a inclus-o în albumul ei „Best of...‟.  

A.A.: Nu mergeați și la Cerbul de Aur? 
G.N.: Cerbul de Aur a fost grozav dar doar în perioada 

în care a purtat amprenta unei echipe, respectiv Dumitru 
Moroșanu și Octavian Iordănescu, realizator fiind Mariana 
Șoitu. În momentul în care echipa s-a schimbat, Cerbul de Aur 
nu a mai fost același lucru; doar câteva ediții bune, care au 
adus niște nume sonore. Păcat că autoritățile locale nu au 
înțeles că acest festival trebuie susținut, el făcând parte din 
patrimoniul culturii românești și bucurându-se de o apreciere 
internațională deosebită.  

A.A.: Ce trebuie făcut ca un festival de muzică ușoară 
să se bucure de succes? 

G.N.: Trebuie investit! Dacă nu investești vei avea doar 
niște șușe.  

A.A.: Și mai sunt astăzi festivaluri în care se cântă 
această muzică românească? 

G.N.: Sunt dar nu mai sunt mediatizate. Mamaia atunci 
era „top of the top‟. Acum este... Untold care din punct de 
vedere al grandorii – lumini, tehnică – este o manifestare 
amplă. Eu unul, însă, nu pot să ascult – mă scoate din sărite, 
pur și simplu – o muzică de club care este obsesivă, predictivă, 
știi de acum că mai urmează 8 măsuri de una, apoi încă 8 
măsuri de alta, nu se poate 7 sau 9... Dintre festivalurile care au 
„supraviețuit‟ ca să zic așa, mai există cele de la Amara, 
Focșani, Brăila... Din păcate cuvântul de ordine e „vânzarea‟. 
Nu vreau să arunc o anatemă dar trebuie spuse anumite lucruri 
pentru că trebuie acceptată o anumită realitate.  

A.A.: Și care ar fi această realitate despre care vorbiți? 
G.N.: La ora actuală există o prăpastie între cele două 

generații: generația „dinozaurilor‟, elita care a avut ceva de spus 
și care, cred, încă mai are ceva de spus și a căror experiență ar 
trebui exploatată de către noua generație, pe de-o parte. Pe de 
altă parte este generația nouă; întrebare, există „muzică 
românească‟? Poate cineva să le spună celor de la radiouri că 
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nu difuzează muzică românească? Nu... Ce fel de muzică 
difuzează, aia e altceva. Cu toate acestea, eu cred că muzica 
pop românească a început să intre într-un proces de maturizare 
și mă refer la cei care sunt pe piață de cel puțin zece ani. Hai 
să ne amintim anii „90. Atunci apăruseră tot felul de tineri 
entuziaști, era o modă, istoria cerea asta, hai să arătăm că 
putem schimba ceva. Am ieșit de sub jugul ăla (comunist), 
avem voie să ascultăm orice iar muzica trebuie să fie 
cunoscută, cântată. Atunci muzica românească se cânta mai 
mult în limba engleză și suna prost! Din punct de vedere al 
orchestrației... fiecare făcea ce putea, cu ce resurse avea la 
îndemână. Nu existau nici standarde ale sunetului, ale 
masterului, ceea ce acum există. Se cânta într-o engleză 
stâlcită, se pronunța cum se pronunța. Iată că peste niște ani 
de zile nu putem să nu observăm că acum se cântă aproape 
exclusiv în limba română.  

A.A.: Prăpastia dintre cele două generații este creată, 
așadar, de faptul că ele se exclud una pe cealaltă? 

G.N.: Această ruptură dintre generații are la bază 
cunoașterea sau necunoașterea teoriei muzicale, a noțiunilor 
despre muzică, a istoriei muzicii; e normal ca pentru a scrie o 
muzică, de orice gen ar fi ea, să cunoști istoria ei și, pentru 
generația actuală, asta nu înseamnă istoria muzicii din 2000 
încoace.  

A.A.: Și ce este de făcut? 
G.N.: Eu am întreprins un demers, acela de a folosi 

întreg patrimoniul muzicii pop românești. În calitate de consilier 
muzical la una din televiziunile de top din Romania am 
întreprins acest demers de a folosi în cadrul talent show-urilor 
cât mai multă muzică românească. Nu câștigăm nimic cântând 
în limba engleză, mulți nici nu înțeleg ce cântă iar dintre 
ascultătorii noștri, nu știu dacă e vreunul atent la textul piesei. 
În momentul în care au un mesaj în limba lor, e altceva. Sper ca 
acest demers al meu să aibă roade, pentru că eu nu vizez 
numai muzica românească actuală ci și muzica românească 
mai veche și aici mă refer la o multitudine de piese valoroase. 
Dintotdeauna a existat junk, chiar și înainte de „90. Trebuie 
făcut totul pentru ca prăpastia asta dintre generații să nu mai 
existe. 
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A.A.: Sunteți cadru didactic la Universitatea Națională 
de Muzică, cum abordați problema aceasta cu studenții?  

G.N.: În postura de profesor am avut plăcuta surpriză ca 
studenții să mă întrebe... noi nu facem și puțină istorie a muzicii 
pop românești? Și am intrat cu ei în detalii, le-am vorbit despre 
stiluri, influențe dar și lucruri mai puțin cunoscute, poate 
amuzante pentru unii dar care oferă o imagine cât se poate de 
reală unei lumi care nu mai există. De exemplu, cele mai multe 
șlagăre se lansau la teatrul de estradă, la “Cărăbuș”. După 
premiera unuia, toată trupa mergea la grădină, la terasă, la 
Cina la bere, iar acolo îi aștepta orchestra care cânta deja piesa 
care fusese lansată în primă audiție. Așa se promova muzica și 
tuturor le plăcea acest „drum‟. Am acceptat să predau nu pentru 
că mă consider un cadru didactic tipic, nu am foarte multă 
răbdare la treaba asta, ci la insistențele colegilor mei; lucrăm pe 
piese, le arat lucruri care țin de instrumentație, lucruri specifice. 
De multe ori cei talentați se complică iar pentru cei mai puțin 
talentați este extrem de greu... mă refer la limbajul muzical pus 
în partitură. 

A.A.: Dumneavoastră ați avut noroc de o școală de pian 
extraordinară, una dintre cele mai cunoscute din punct de 
vedere al metodei excepționale aplicate chiar și până astăzi. 

G.N.: Am studiat cu Ana Pitiș și Ioana Minei. O 
extraordinară școală, poate singura școală adevărată și cu 
rezultate pe măsură. Pot să zic că la ora actuală, în materie de 
pianistică, încă mai pot să arăt și altora ce am învățat, știu cum 
să abordez stilistic o partitură clasică și nu de puține ori mă 
refugiez la pian, în improvizație. 

A.A.: Ce părere aveți despre muzica de astăzi? Ce 
facem cu junk-ul din prezent care parcă domină? 

G.N.: Junk-ul e la nivel internațional. Îți dai seama numai 
aruncând o privire la topuri. Există și piese valoroase dar există 
trenduri care vizează ideea principală a industriei muzicale, și 
anume profitul. La noi e la fel; difuzarea muzicii este problema – 
pentru că asta ajunge în urechea românului care uneori ajunge 
să fredoneze ceea ce de fapt nu înțelege sau nu îi place 
neapărat, doar pentru că aude acea piesă la radio de zeci de 
ori. Îmi explica cineva din Germania, când eu, uimit, întrebam 
cum ajung piesele astea junk să fie în top? Că eu auzeam de 
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zeci de ori pe zi aceeași piesă. Și am înțeles că inițial se 
plăteau sume considerabile pentru ca o piesă să fie difuzată, să 
zicem, o lună de zile, zilnic. Ideea era că dacă piesa place, 
bine, dacă nu, asta e. Dar și dacă plăcea... intra în top. 
Problema e și la cei care conduc casele mari de producție care 
urmăresc exclusiv profitul, nu calitatea. Cam ăsta e mecanismul 
și la noi. Se copiază multă muzică din afară și depinde ce 
prinde la noi. De exemplu, în prezent există un trend ușor 
oriental, ceva între reggaeton și oriental, care prinde și asta cel 
puțin de vreun an de zile. Este exact tiparul marelui hit al lui Ed 
Sheeran, de exemplu, Shape of you. Sau Swalla a lui Derulo. 
Ăla e ritmul. Se poartă foarte mult. Ascultam la un moment dat 
Inna, mi-am zis sa vad cum a reușit să fie așa mediatizată. La 
fel, tipare... simplu.  

Vremurile actuale au adus cu ele o și metodă foarte 
simplă de „verificare‟. Orice piesă poate fi încărcată pe youtube 
și strânge vizualizări. În momentul în care strânge suficiente 
vizualizări ea poate deveni o piesă difuzată în heavy rotation. 
Abia mai târziu, când și dacă e difuzată masiv la radio putem 
vorbi de un hit. 

A.A.: Vorbeați de un proces de maturizare, la ce vă 
refereați mai exact? 

G.N.: Mulți artiști au înțeles un lucru foarte important, 
vorbind de acel proces de maturizare. Au zis... bun, eu nu știu 
note. Că și aici e mărul discordiei, între a ști sau a nu ști note. 
Eu am zis că poți ști note dar dacă nu ai talent, nu îți folosește 
la nimic. Toți foștii mei colegii mei de la liceu cu care chiar de 
curând m-am revăzut odată cu 40 de ani de la absolvirea 
liceului, știu note, dar nu toți au făcut ceva în muzică. Cert este 
că nu aici este problema. Câți din marii artiști în trend știu note? 
Dar ei știu că trebuie să se înconjoare de oameni profesioniști. 
Este un lucru foarte bun și aici este cheia acestei „maturizări‟. Și 
la noi a început să fie la fel, artiștii și-au dat seama că e bine să 
se înconjoare de oameni care știu muzică, de profesioniști. Ok, 
eu am ideea asta dar o dau mai departe unui profesionist care 
o va face să sune bine pe trupă. Smiley, de exemplu, are o 
trupă foarte bună, el chiar este un personaj cu care am avut 
surprize plăcute din punct de vedere profesional. Are, de pildă, 
un toboșar excelent, Marcel Moldovan, cu care eu am cântat în 
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turneul european în care am dirijat orchestra care l-a 
acompaniat pe Steve Vai. Marcel a făcut față cu brio unei 
partituri extrem de dificile. Acesta este doar un exemplu, lista 
poate continua. 

Mulți dintre tinerii muzicieni care ajung să fie pe lângă 
vedete, cei care alcătuiesc echipa din jurul unei vedete, sunt 
absolvenți de Conservator, sunt tineri foarte talentați, știu asta 
pentru că lucrez cu ei. Și ei vor să își facă o trupă, o carieră în 
muzica pop și nu au cum dacă nu au susținere; merg pe lângă 
acești oameni deja lansați, în studiouri, lucrează împreună... 
Sunt instrumentiști foarte buni care lucrează piesele acestor 
vedete. De aceea sunt de părere că lucrurile merg într-o 
direcție bună, profesionistă. Nu neapărat acceptabilă pentru cei 
care s-au obișnuit doar cu muzica scrisă pe note și cântată de 
orchestră, dar trebuie să recunoaștem că e foarte important ce 
este și... dincolo de note. Eu sunt încrezător, văd partea bună, 
văd oameni care vor să se înconjoare doar de profesioniști. 
Sigur că în pleiada asta sunt și oameni care neagă orice ține de 
trecut. Tendința asta e veche; tot ce e în spate e expirat. Eu, 
însă,  asta văd, un proces evolutiv bun. Nu știu cât va dura, e 
ceea ce simt acum. Sunt artiști care doresc să colaboreze cu 
oameni cu experiență și îi apreciază, se leagă punți după multe 
rupturi (și pentru aceste rupturi ambele părți sunt vinovate!). S-
au pus niște etichete și s-au creat bariere care nu ar trebui să 
existe. 

A.A.: Cu ce artiști ați colaborat și mai colaborați în 
prezent? 

G.N.: Daca ne referim la trecut, pot spune ca am 
colaborat cu aproape toți artiștii pop din țară și am orchestrat 
pentru mulți compozitori. În prezent am o colaborare (o serie de 
concerte) cu Aurelian Temișan care face totuși parte din 
generația veche un pic, chiar dacă nu suntem de-o vârstă (tot la 
Mamaia s-a lansat și el!).Am colaborat cu Delia, care are o 
voce extraordinară, nu este o voce făcută pe computer, atenție! 
Că acum se poartă muzica „făcută‟. Pe lângă ea, cu aceeași 
calitate deosebită și fără ajutorul computerului mai sunt Andra, 
Loredana... pe Loredana o știu de la 14 ani, una dintre primele 
ei piese a fost o compoziție de-a mea. În timp, Loredana este o 
artistă care s-a reinventat permanent și a și avut succes în 
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fiecare ipostază. Pornind de la muzica lui Kerestely sau Țeicu, 
după aceea cu Adrian Enescu, cu Mihai Ogășanu, până la 
Agurida, demonstrează o incredibilă versatilitate. Un alt 
exemplu ar fi colaborarea mea cu trupa VUNK. Am orchestrat și 
dirijat un concert Vunk plus orchestra de pop simfonic. Au avut 
și un unplugged cu un cvartet de corzi. Și se pare că se va 
repeta concertul simfonic în curând. Nu sunt singurii, mai sunt 
și alții. În spatele acestor show-uri este o muncă titanică, dar și 
cu satisfacții pe măsură.  

A.A.: Vă puteţi da seama, la o primă audiţie, dacă o 
piesă va avea succes? 

G.N.: Îți dai seama pentru că „rămâne‟. Eu am avut 
senzația asta cu piesa Deliei, Ce are ea. Este preferata mea și 
am și orchestrat-o într-un mod special pentru concertul ei, 
începând cu o introducere de corzi care nu era și care mergea 
înspre Debussy, Prokofiev... apoi se liniștea și începea pianul 
simplu de tot.  

A.A.: Și apropos de pianul simplu... există acum o 
tendință spre simplificare, spre disoluție a acompaniamentului 
în muzica pop? 

G.N.: Așa este. Școala veche de muzică ușoară era cea 
care tindea să armonizeze cât mai mult iar construcția melodică 
era foarte importantă. Acum linia melodică este mai mult ritmică 
decât melodică; există, poate, motive scurte care se rețin – dar 
asta e o treabă veche care se practică demult, de cel puțin 20 
de ani, o spunea chiar Laurențiu Profeta; când compui nu face 
melodii lungi, nu ești Rachmaninov, pune motive scurte, așa se 
reține.  

Nu putem să nu ținem cont de ce se întâmplă în jurul 
nostru: ceea ce observ e ca trăim sub imperiul depresiei – e un 
sindrom actual pe care îl resimțim cu toții – și sub imperiul 
autoizolării. Dacă acum 20 de ani – nu știu dacă apreciez bine 
perioada – mergeam acasă și intram pe internet puțin să văd ce 
mai e interesant pe acolo (nu aveam internetul la purtător), 
acum am luat și eu un smartphone, laptop... am orice informație 
la dispoziție. Și putem transmite multe informații în timp real: 
cum e piesa? Uite, așa e piesa, îți trimit acum pe email, pe 
whatsapp... Nu putem să refuzăm tehnologia în domeniul 
comunicării, este foarte utilă. Și totuși trăim sub imperiul 
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depresiei și al autoizolării, iar muzica reflectă treaba asta în 
mare măsură.  

A.A.: Și care este preocuparea principală a muzicii pop?  
G.N.: Preocuparea este pentru „beat”, el este cel care 

diferențiază acum genurile, nu armonia sau mersul melodic. Pot 
să vorbesc cu studenții mei o grămadă dar când spun beat-ul 
cutare... știm clar la ce ne referim. Dacă vorbim, de pildă, de 
muzica braziliană, de bossa ori samba; sigur că armoniile sunt 
mai complexe dar, de exemplu, un chitarist bun care știe să 
acompanieze bossa nova nu va cânta niciodată pe 6 corzi, sau 
pe 5 corzi, ci pe 2 sau 3. Adică e un lucru pe care l-am învățat, 
culmea, la teoria muzicii... e vorba de intervalele caracteristice. 
Spuneam acum cuiva... e bună piesa dar la acordurile astea 
caută să eviți terțele. „Cum adică să evit terța în acord?” Păi în 
momentul în care ai septimă mică iar terța este eliminată, obții 
un soi de „pendulare” tonal-modal, prin faptul că o „armonie” 
formată din două note care rămân constante și un bas care „se 
plimbă” conferă o mare libertate melodică și un discurs muzical 
foarte interesant. În fine, discuția poate fi mai lungă, a fost doar 
un exemplu de „simplificare” armonică folosită în muzica pop (și 
de ce nu, și în jazz). 

A.A.: Se distinge și o preocupare pentru timbru, pentru 
culoarea sunetului. 

G.N.: Pai dacă vreau să am o piesă sau un fragment 
care să îmi sune a anii ‟30 e foarte simplu, transpun totul și dau 
printr-un filtru care mă plasează fix în anii ‟30. Sunt treburi de 
postprocesare, dar se poate. De exemplu ascultam piesa lui 
Katy Perry, Chained to the rhythm, care are la început o 
sonoritate ce pare înfundată, îmi vine să-i adaug înalte. Sau 
trec la altă extremă, Herbie Hancock, a scos celebrul album 
Imagine, s-a reinventat prin Possibilities, prin cel cu care a luat 
Grammy cu Joni Mitchell (River: The Joni Letters), prin 
colaborarea cu Seal, cu Pink, Paul Simon, Peter Gabriel etc. 
Ceea ce nu știam era că acele „coruri” africane ce apar pe 
albumul Imagine au fost înregistrate... chiar in Africa!  

A.A.: O altă dimensiune importantă a muzicii este și 
muzica pentru film, foarte mult în atenția publicului larg dar și 
specializat. Ați scris muzică doar pentru un film, de ce nu ați 
continuat pe linia aceasta? 
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G.N.: Muzica de film este cu precădere o muzica de 
stare și trebuie să servească imaginii. Eu am făcut muzica 
pentru un singur film și nu am lucrat așa cum mi-ar fi plăcut, nu 
am lucrat pe imagini, am lucrat pe scenariu. În 1990 nu exista 
posibilitatea de a lucra muzica pe imagine. De exemplu, 
imaginile din, cred, cel de-al doilea episod din Lord of the 
Rings, în care se dezvăluie munții ăia grandioși, fără muzica lui 
Enya nu ar fi avut același impact. Sau, pe de altă parte, există 
filmele fără muzică, și nu de acum ci mai demult, cum e 
Păsările de Hitchcock. Groaznic de apăsător. Și un altul 
interesant, care are muzică dar tot filmul este un solo de tobe, 
Birdman, cu toboșarul Brian Blade pe muzica lui Antonio 
Sanchez. La ora actuală posibilitățile sunt practic nelimitate. Pe 
vremuri dacă scriai o muzică de film aveai orchestră, nu puteai 
să nu scrii partiturile, să nu orchestrezi. Mi-aduc aminte un 
documentar în care am văzut o sesiune de înregistrare – 
muzică de film în America. Orchestra (simfonică) cânta partitura 
în timp ce dirijorul, care urmărea imaginile pe un ecran mare, 
avea grijă ca fiecare accent, nuanță, intenție, să fie sincronizate 
cu imaginea. V-a plăcut muzica din Pe aripile vântului? Ei bine, 
așa se înregistra!  

A.A.: Vorbiți-mi de proiectele actuale și de proiectele de 
viitor. 

G.N.: Pai este Stagiunea de Jazz cu care intrăm în al 
șaptelea an. Sincer, nu am sperat și nu am crezut că va dura 
atât dar am avut surpriza ca în ultimul an, din iarnă începând, 
toate spectacolele să fie sold out. Sigur, sold out la o sală de o 
sută de oameni dar sold out la un concert cu aceeași trei sau 
patru oameni pe scenă timp de șase ani eu zic că e un lucru 
bun. Este adevărat, cu un repertoriu nou dar nu total înnoit, 
unele teme se mai repetă; la proiectul Michel Petrucciani nu ai 
cum să nu repeți piesele, alea sunt. Dar iată că de 7 ani acest 
proiect trăiește. Mai este „cartea de muncă‟ care este la Radio 
și mai am cele câteva ore la Conservator.  

A.A.: Cum se susține financiar un eveniment care se 
repetă anual, cum e Stagiunea de Jazz de pildă? 

G.N.: Beneficiem de susținerea Radio România Cultural, 
e un sprijin constant, apoi Teatrul Act care ne primește în 
fiecare an, este gazda noastră. Trebuie să spun că Marcel Iureș 
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este un împătimit al muzicii bune. Gândiți-vă că el a cumpărat 
acel pian Steinway, pe care îl îngrijește iar pentru mine e o 
mare șansă să cânt pe un pian foarte bun. Contează enorm, 
pentru că în cele mai multe cluburi nu există instrumente de 
calitate. Ori, scuze, nu poți să cânți Petrucciani sau Bill Evans 
la clapă. Nu sună deloc armoniile alea cum trebuie... Stagiunea 
este proiectul meu de suflet, ca o gură de aer proaspăt după un 
an de muncă, mă motivează să cânt și mă ține aproape de 
instrument, de pian.  

A.A.: Deci, cu siguranță, în ultima perioadă sunteți 
aplecat mai mult spre muzica jazz ori spre a orchestra, și mai 
puțin spre creație. 

G.N.: Am făcut mereu și creație dar orchestrația a fost o 
constantă în viața mea. Și, sigur, jazz-ul ocupă un loc important 
în cariera mea.  

A.A.: Ați schimba ceva la piesele dvs. acum, dacă v-ați 
întoarce la ele? Există compoziție perfectă, „încheiată‟? 

G.N.: Nu știu, poate la textura melodică aș mai umbla. 
Aș scrie mai puțin dens ca în trecut, dar atunci așa era stilul. Aș 
simplifica majoritatea pieselor, ca orchestrație și ca armonie. 
Acum trendul este altul – foarte interesant – anume acela de a 
merge pe o structură cât mai liniară, oarecum obsesivă. Nu aș 
face schimbări doar de dragul de a schimba ci dacă mi se pare 
că e ceva ce ar merita îmbunătățit. Asta e partea extraordinară 
a muzicii bune, că nu poți considera „încheiată‟ o compoziție, ea 
se poate în permanență reinventa. Până și muzica lui Bach – 
pe care, personal, îl consider un compozitor perfect – poate fi 
reinventată; lucru demonstrat de numeroasele interpretări care 
îi dau de fiecare dată o cu totul altă perspectivă, dar și de 
numeroasele prelucrări care, fără a știrbi personalitatea lui 
Bach, oferă muzicii sale o abordare nouă, de multe ori 
interesantă.  

A.A.: Asta înseamnă și un compozitor bun, nu? 
Permanența ideilor dar și preocupare constantă pentru 
noutate? 

G.N.: Atât în compoziție cât și în orchestrație e nevoie 
de exercițiu, de preocupare permanentă. Dacă eu am o 
perioadă mai lungă în care nu orchestrez și am nevoie să fac 
un spectacol, primele piese merg mai greu și abia apoi începe 
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să „curgă‟. Îți „faci mâna‟ pe primele piese apoi merge treaba; 
de fapt creierul este cel care trebuie menținut în stare de lucru. 

A.A.: Ce muzică ascultați, ce muzică vă place cu 
adevărat? 

G.N.: O muzică foarte diversă. În principiu jazz; chiar 
noaptea înainte să adorm îmi pun fie Keith Jarret, Brad 
Mehldau, în general pian dar nu e singurul jazz pe care îl 
ascult. Din zona muzicii culte, îmi plac Prokofiev, Ravel, dar și 
Rachmaninov sau Chopin. Sunt, în schimb, foarte pretențios la 
interpretări. Mi se întâmplă să văd multe variante și să caut 
diverse înregistrări din diverse concursuri; îmi mai spun prietenii 
de câte un interpret mai tânăr, mai puțin cunoscut, merg repede 
să ascult, să-l văd. Poți să îmi spui că sunt desuet dar eu am 
rămas tot la Richter. Este foarte greu să „treci peste‟ Richter, 
mai ales că am fost la 2 metri de el, când a venit aici în 1976. A 
avut și proasta idee (glumesc, desigur) să cânte Sonata în Re 
major de Beethoven, op. 10 nr. 3 pe care eu o pregăteam 
pentru Conservator. Mi-a făcut rău... nu am mai putut să o cânt 
o lună de zile, voiam să cânt ca el ceea ce era imposibil. Ce 
făcea el nu se putea descrie, venea din culise, cu mersul lui și 
cu privirea peste toți și toate... era în sferele lui. Se așeza și 
cânta imediat. Altă dată l-am văzut la un bis când a început să 
cânte înainte să se așeze pe scaun, era fantastic. Își urma 
pornirea lui din acel moment, nu mai avea răbdare... Din 
generația mai nouă îmi mai place, la recomandarea prietenului 
meu Cristi Beldi (cu care am fost coleg de clasă, în liceu), 
Arcadi Volodos, un pianist de o profunzime deosebită. Și, 
bineînțeles, Horrowitz.  

A.A.: Dar și cu muzica actuală trebuie să rămâneți 
conectat. 

G.N.: Mai ascult și ultimele „hituri‟ că trebuie să fiu 
informat, pe deoparte. Pe de alta parte mă interesează direcția 
în care se îndreaptă muzica, fie că vorbim de pop, rock, dance, 
R‟nB etc... În același timp, însă, am un adânc respect pentru cei 
care, de-a lungul timpului, au reprezentat ceva pentru muzica 
românească. Chiar dacă astăzi, muzica lor pare uneori 
desuetă, valoarea ei este de necontestat.  

Sfatul meu pentru tinerii muzicieni este: fiți mereu 
preocupați de tot ce este nou în muzică, de noile tendințe, stiluri 
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etc... Dar nu uitați că avem un patrimoniu muzical deosebit de 
bogat care merită exploatat. Au fost muzicieni, artiști ai scenei 
care și-au câștigat respectul nu numai față de generația lor, dar 
și față de generația de astăzi. 

A.A.: Vă mulțumesc! 
 
 
SUMMARY  
 
Andra Apostu – A Conversation with George Natsis 
 
George Natsis: In my opinion, Romanian music is moving in 
the right direction, a professional one. Not necessarily 
acceptable to those who are only accustomed to music whose 
scores are actually written and which is played by orchestras, 
but we must admit that what is... beyond the notes is also very 
important. I am confident, I see around me people who want to 
be surrounded only by professionals. It goes without saying that 
within this elite there are artists who reject anything pertaining 
to the past. This tendency has always existed: “everything that 
is behind me is outdated”. There are labels and barriers that 
should not exist. 
My advice to young musicians is: be constantly preoccupied 
with everything that is new in music, with the new tendencies, 
styles, etc... But do not forget that we have an extremely rich 
musical heritage that is worth exploring. There have been 
musicians and performing artists who have won not only the 
respect of their own generation, but also that of today‟s 
generation. 
 
 
Rectificare 

În dialogul pe care l-am avut cu Andra Apostu, publicat în numărul 6/2017, am 

lansat o afirmaţie inexactă privind primatul folosirii termenului de arhetip în 

muzicologia românească, referindu-mă la o conferinţă ţinută de către Corneliu 

Dan Georgescu probabil la sfârşitul anilor ‘70. În realitate, cel dintâi care a 

recurs la acest termen, preluat – se pare – din surse platoniciene, a fost 

Octavian Nemescu, care s-a referit la arhetipuri în piesa sa Concentric, 

scrisă la sfârşitul anilor ’60. (Nicolae Teodoreanu) 
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