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   INTERVIURI 

 
 

De vorbă cu Dana Cristina Probst 
 

 

Andra Apostu 
 

 
 
Dana Cristina Probst este o compozitoare română care trăiește la 
Viena. Acolo este și profesor de compoziție, pian, armonie și teoria 
muzicii. Simultan compune, organizează concerte, fiind membru în 
consiliul de conducere al Societății Austriece pentru Muzică 
Contemporană (ÖGZM). Apropierea de textele sacre (Psalmi, 
rugăciune), inspirația din muzica bizantină, folclorul românesc de strat 
vechi care se regăsește cu rafinament enunțat în muzica sa dar și 
procedeele tipice muzicii spectrale utilizate sunt doar câteva din 
trăsăturile marcante care îi definesc stilul.  
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A.A.: Stimată doamna Dana Cristina Probst, aș vrea să 
vorbim puțin despre anii dumneavoastră de început – ați studiat 
compoziție cu Anatol Vieru, orchestrație cu Aurel Stroe, analiză 
muzicală cu Ștefan Niculescu; nume importante, repere în muzica 
românească; există din această perioadă influențe în muzica 
dumneavoastră? 

D.C.P.: De la profesorii mei Anatol Vieru, Aurel Stroe și 
Ștefan Niculescu am avut mult de învățat, în primul rând. Ceea ce mi 
se pare foarte frumos este faptul că, alături de toți trei fiind, am avut 
parte de trei abordări pe cât de diferite, pe atât de vii ale rigorii. În 
sensul acesta, eu aș vorbi mai degrabă de formare, decât de 
influență. Temeinicia tehnicii și deschiderea către diverse lumi, estetic 
vorbind, dobândite în perioada studiului, mi-au ajutat enorm atunci 
când am ajuns la Viena și m-am trezit într-o lume muzicală atât de 
dinamică, de complexă. Înarmată cu o astfel de bază solidă, limpede, 
am putut să-mi găsesc o cale a mea, pe care să o pot articula cu 
claritate. Sigur că dintre cei trei profesori pe care i-ați amintit, cel care 
mi-a fost foarte aproape până la sfîrșitul vieții lui a fost Anatol Vieru, 
profesorul meu de compoziție. Enorma calitate a lui Anatol Vieru a 
constat în puterea de a combina severitatea cu care ne îndruma pe 
drumul concret al unei lucrări cu libertatea pe care o aveam în 
alegerea stilistică, de limbaj, la nivel general vorbind. Ceea ce mi-a 
rămas întipărit este și un alt nivel la care el ne făcea atenți, anume cel 
al stării celui care creează. Pentru că discuțiile avute cu Anatol Vieru 
nu se refereau numai la punctele reușite sau punctele slabe ale 
„produsului“, ale compoziției pe care i-o arătam, ci căutau să dezlege 
și misterul stării celui care „produce“, a modului și timpului în care ia 
viață o lucrare. Venit dintr-o călătorie cu trenul în care avusese ocazia 
să stea de vorbă cu Nichita Stănescu, el ne spunea că ceea ce 
admiră cel mai mult la poet, este capacitatea acestuia de a ajunge, de 
a se pune în stare – în starea a de a face poezie, în starea de a scrie. 

A.A.: Cum v-a atras compoziția? Când ați descoperit dorința 
de a improviza? 

D.C.P.: Nu știu exact când am descoperit, concret, 
compoziția. Știu doar că vin dintr-o familie foarte creativă și în același 
timp muzicală. Impulsul de a inventa era la el acasă în familia noastră. 
Mai conturat, probabil că momentul când m-am așezat la pian și am 
început să combin diverse acorduri a venit odată cu studiul armoniei, 
în liceu. Primul care m-a încurajat în această direcție a fost profesorul 
Harald Müller cu care m-am pregătit pentru admiterea la Conservator. 
Pentru mine, o fire introvertită, a mă exprima prin muzică a însemnat 
foarte mult, mai ales la acea vârstă. 
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A.A.: Compuneți muzică într-o varietate de genuri cu o 
ușurință admirabilă iar rezultatul este o muzică expresivă, profundă, 
cu sensuri parcă mereu îndreptate către muzica românească de 
tradiție. Aveți o cale personală pe care mergeți, o formulă simbiotică 
de tradiție și tehnici de compoziție/limbaj de avangardă în diverse 
forme. Aș vrea să ne vorbiți puțin despre câteva dintre ele și aș vrea 
să începeți cu muzica bizantină.  

D.C.P.: Cu muzica bizantină am intrat în contact în anii de 
după terminarea Conservatorului. Cred că gustul, interesul pentru ea 
mi le-a trezit Aurel Stroe prin cursurile lui de Muzici netemperate, 
Sisteme de acordaj, Muzici extra-europene, cursuri la care participam 
cu sete, dacă pot să spun așa, alături de colegi mai mici sau mai mari. 
Înainte de a mă îndrepta către tainele muzicii bizantine, însă, am fost 
atrasă de muzica indiană, atracție care a dus la o lucrare foarte dragă 
mie, anume NinSoare pentru tenor, cinci voci mixte (nelucrate), violă, 
fluier și bandă sau violoncel (1986) pe textul ultimei poezii a lui Nichita 
Stănescu: "Să ningă peste noi cu miei...". Prima ei audiție a avut loc la 
Sala Studio a Ateneului Român, „la șobolani”, cum o numeam noi 
atunci, în interpretarea noastră, a unui grup de colegi, prieteni 
muzicieni, din care făceam parte eu și sora mea. Mă bucur să-i 
amintesc aici pe Cristian Alexandru Petrescu, Dan Dediu, George 
Balint, Emanuel Pecingină, creatori, interpreți alături de care m-am 
format în perioada studenției și în cea imediat următoare. Acei ani 
(anii '80) au constituit pentru mine o experiență unică, de o intensitate 
și bucurie a trăirii actului artistic (muzical, cultural), dar și spiritual, pe 
care nu le-am mai simțit niciodată după 1989 – nici în România, și cu 
atât mai puțin în Austria: pe de o parte era presiunea regimului 
totalitar, cenzura, prietenii și cunoscuții care părăseau România, frigul 
din case, din sălile de curs, din sălile de concerte, pe de altă parte era 
bucuria de care aminteam, intensitatea cu care ne hrăneam din 
Tratatul de muzicologie comparată al lui Alain Daniélou, din 
concertele cu Johannes Passion de la biserica Luterană, din filmele lui 
Andrei Tarkovski la care până și cozile interminabile făceau parte din 
„drumul“ pe care eram „călăuziți“, conferințele despre arta icoanei ale 
lui Sorin Dumitrescu, noi, tineri și entuziaști, cântând colinde în ajunul 
Craciunului pe străzile întunecate ale Bucureștiului de atunci... În 
contextul acestei vieți culturale care se desfășura cumva în paralel cu 
cea oficială, a cărei forță devenea, iată, cu atât mai puternică, s-a 
produs și apropierea mea de muzica bizantină, de misterul slujbelor 
din biserica ortodoxă, de cântarea la strană, de manuscrisele vechi de 
la Biblioteca centrală universitară.  
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Pătrunderea și pe cale analitică în această muzică, studierea 
gramaticii ei s-au concretizat creativ în lucrarea Lumină lină pentru 
flaut, clarinet și violoncel (1989), lucrare în care, pe parcursul a șapte 
părți, materialul muzical rămâne cu strictețe în cadrul oferit de 
perechea de moduri (glasuri) II – VI. Limitarea la acest nivel mi-a 
permis atunci intrarea în zone timbrale noi mie la momentul respectiv, 
prin folosirea multifonicelor, a așa numitelor unisoane „tulburi“ prin 
combinația sunet normal – flageolet/ sunet armonic, a diferitelor 
tehnici de suflat. După mai bine de treizeci de ani, toate acestea se 
regăsesc încă printre „uneltele“ atelierului meu de compozitor. 

Nu peste mult timp mi-am propus un alt timp de abordare, în 
ideea unei așa zise „împăcări“ a celor două lumi: cea a muzicii 
bizantine, de esență melodică, orizontală, netemperată și cea tonal-
armonică, temperată. Astfel, am gândit o nouă piesă în care căderea 
de cvintă – ca semn distinctiv al sistemului tonal – este combinată cu 
aducerea în simultaneitate a diferitelor tipuri de formule cadențiale 
melodice din modurilor bizantine, ale căror scări le-am aproximat, de 
această dată, prin sunete temperate. Este vorba despre lucrarea pe 
care am intitulat-o Kadenzen pentru pian (1993), exprimând direct 
ideea piesei. 

La o oarecare distanță în timp, în Bright Sadness – Trio 
pentru pian, clarinet bas/ clarinet și violă (2002), am recurs la o altă 
tehnică, pornind de la Axionul în glasul VIII care se cântă în duminicile 
din Postul Paștelui, ale cărui motive, celule se aud ca atare în diferite 
tranpoziții. (Bright Sadness este noțiunea introdusă de teologul 
Alexander Schmemann în cartea sa Postul cel Mare). Ideea de a 
include într-un tot elemente aparținând celor două tradiții diferite este 
prezentă și aici: pianul recurge la „registrația“ în octavă + cvintă tipică 
scriiturii de orgă, celelalte două instrumente se desfășoară, quasi 
independent, pe orizontală. 

În anul 2009 am recurs pentru ultima dată la elementul 
bizantin, și anume prin citat, în partea a II-a a lucrării Ruf pentru pian 
și ansamblu. Ruf, tradus prin strigăt, chemare, aduce împreună în 
cele trei părți constitutive trei puncte de plecare/ tradiții diferite: muzica 
indiană de tabla în partea I, un fragment din cântarea Vecerniei 
„Doamne, strigat-am“ glasul I, în partea a II-a și linia unei Chemări de 
bucium din Apuseni în partea a III-a. 

A.A.: Care a fost momentul apropierii de textele sacre și cum 
le-ați folosit în compozițiile dumneavoastră? 

D.C.P.: Primul text sacru de care m-am apropiat în drumul 
meu de compozitor a fost un psalm în limba ebraică. Nu mai știu exact 
când s-a întîmplat aceasta. Probabil că tot în anii '80. Un bun prieten 
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m-a ajutat cu textul ebraic, cu pronunția. Știu că sonoritatea acestei 
limbi, misterul ei mă fascinau. Tentativa nu s-a finalizat. La ceva timp 
după, am mai avut o încercare, de data aceasta cu rugăciunea Modeh 
ani, tot din tradiția iudaică, lucrare care urma să fie pentru un 
ansamblu de 12 voci. Nici aceasta finalizată. 

În anul 2010, la scurt timp după moartea tatălui meu, am 
primit o comandă de a scrie o lucrare pentru voce și pian. Rugăciunea 
pentru sufletul tatălui meu a devenit lucrarea și lucrarea a devenit 
rugăciunea. Alături de textul în germană, care este parte a slujbei 
ortodoxe a înmormântării și a parastasului, din care am luat titlul „La 
loc de lumină”, in germană „Am Orte des Lichtes”, în lucrare am 
introdus și foneme în limba ebraică extrase din Psalmul 22. Trebuie 
să spun că luminozitatea acestei piese în care impulsurile venite 
dinspre muzica spectrală sunt evidente a surprins publicul vienez la 
prima ei audiție. Prespectiva luminii care însoțește moartea s-a 
dovedit a fi ceva nou... 

În toate lucrările mele scrise până acum pe psalmi am folosit 
texte în mai multe limbi, dintre care una a fost ebraica. Am găsit că 
tocmai combinația dintre culoarea acestei limbi vechi și rotunjimea 
sonorității limbii engleze, spre exemplu, este foarte interesantă. Pe 
lângă acest aspect, studierea textului ebraic a deschis pentru mine o 
lume fascinantă, în care forța și concretețea sensurilor m-au inspirat, 
mi-au dat energie. 

În „Let Your Ears Be Attentive to My Voice...” pentru cinci voci 
mixte (2015) pe texte din Psalmul 129 (în ebraică și engleză) și din 
Sonette an Orpheus de Rainer Maria Rilke (în germană), succesiunea 
limbilor însoțește curba formei. Aceleași cuvinte, propoziții se aud 
succesiv în două limbi. La fel se întâmplă și în Voice of Joy pentru 
mezzosoprană și ansamblu (2017), lucrare în care am folosit 
fragmente din psalmii 5, respectiv 30. Alegerea versetelor am făcut-o 
aici în funcție de prezența cuvântului „bucurie” și am găsit că impactul 
fonetic în limba engleză - „Joy” - este cel mai intens; de aici opținea 
pentru limba engleză și nu pentru cea maternă, sau cea germană. 

A.A.: De asemenea, o zonă importantă a creației 
dumneavoastră este reprezentată de muzica de inspirație folclorică – 
arhaică, folclorul de tradiție. 

D.C.P.: Folclorul muzical românesc de strat vechi este o lume 
complexă în care am avut ocazia să intru la începutul anilor '90. 
Interesul meu a fost deopotrivă legat de context, de ritual, dar și de 
caracteristicile strict muzicale – scări, ritm, timbru, instrumente, emisie 
vocală, etc. De-a lungul anilor, drumul meu a făcut diverse „popasuri“, 
abordarea fiind foarte variată. Parcurgând acum lista de lucrări, am 
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constatat că ceea ce m-a atras în primul rând a fost ritmul giusto. Așa 
s-a născut Zicala dobei pentru flaut, pian și percuție (2004) sau, într-o 
altă variantă, violă, pian și percuție (2006) unde interpreții cântă nu 
numai la instrument, dar și din gură. Binecunoscutul colind Leușoru ș-
o tunatu din zona Pădureni se aude ca atare, prima secțiune a piesei 
fiind inspirată de cântatul nesincronizat tipic secvențelor instrumentale 
din cadrul obiceiului colindatului. Politempie, scări netemperate 
prepentatonice – acestea sunt, iată, câteva din elementele care m-au 
atras și de care am făcut uz în lucrările mele. După zece ani de la 
prima Zicală a dobei, piesa s-a transformat în La colindat (2014) unde 
formulei inițiale li s-a adăugat un actor, un clarinet și un acordeon, 
totul transformându-se într-o scenă de colindat. Dacă Zicala dobei a 
fost dedicată Trio-ului Contraste, La colindat a fost interpretată în 
primă audiție de un ansamblu vienez de această dată, Wiener 
Collage, ai cărui membri au cântat în românește! Și nu ar fi de admirat 
numai aspectul tehnic rezolvat exemplar, dar și cel estetic, muzicienii 
trebuind să facă un salt enorm de la Schönberg, Webern sau Cerha la 
o muzică frustă, robustă, de o cu totul altă factură. În aceeași 
categorie aș încadra și experiența la fel de îmbucurătoare cu prima 
audiție a piesei Lioară (2008), compusă pentru corul de fete al 
Liceului de Muzică din Viena, cu text deasemeni în românește. 

În lucrarea Joc pentru vioară, clarinet și pian, a cărei primă 
versiune datează din 1994, ideea de plecare a fost cea a unei muzici 
energice de care simțeam nevoia la începutul anilor '90, melodia 
folosită fiind un dans din Bihor – regiunea mea preferată, alături de 
Apuseni. 

Și pentru că am amintit de Apuseni, trec într-o altă zonă, cea 
a muzicii de bucium, din care m-am hrănit la diferite niveluri o 
perioadă lungă de timp. Aici ar intra pe de o parte Ruf – Chemare 
pentru corn natural/ corn în Fa, vioară și pian (2006), în care am 
folosit atât citatul, cât și procedee tehnice inspirate din Semnalele de 
bucium culese și transcrise de Corneliu Dan Georgescu, și pe de altă 
parte, piese precum Auftakt, Austakt pentru pian (2006), partea a III-a 
din Ruf pentru pian și ansamblu (2009), partea a V-a din Vers les 
quatre points pentru saxofon sau clarinet (2011), sau, mai recent, 
Adorm..., ascult... pentru clarinet și cvartet de coarde (2019), lucrare 
scrisă în amintirea lui George Balint.  

Aminteam la început că ceea ce m-a interesat în folclorul 
românesc a fost deopotrivă contextul, obiceiul și semnificațiile lui. În 
Vers les quatre points regăsim un ritual, anume cel al înconjurării 
casei, a gospodăriei, cântând la bucium/ trâmbiță, pentru a alunga 
spiritele rele. În cazul piesei mele, interpretului i se cere să parcurgă 
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un cerc în jurul publicului, oprindu-se în cele patru puncte cardinale, 
pentru ca în ultima parte, a V-a, el să ajungă  în centru, în mijlocul 
celor care ascultă și pentru care el a creat acel cerc protector de 
sunet. 

A.A.: Dintre proiectele pe care le-ați realizat aș vrea să ne 
oprim puțin asupra proiectului Der Klang Brâncuși, ancorat în zona 
artistică românească, proiect din care fac parte lucrările „...et une 
flûte” și „Maître du marteau”. 

D.C.P.: Proiectul multimedia Der Klang Brâncuși a fost 
realizat în decembrie 2007 la Viena, an când s-au împlinit 50 de ani 
de la moartea sculptorului. El a inclus muzică scrisă/ filme semnate de 
patru compozitoare originare din România, dar care trăiesc și 
activează în Austria – Ana Szilágyi și Dana Cristina Probst, Franța – 
Ana Giurgiu Bondue, respectiv Finlanda – Adina Dumitrescu, 
interpretă fiind flautista austriacă Sylvie Lacroix. Contribuția mea a 
constat din cele două lucrări pe care le-ați menționat. Prima este 
scrisă pentru flaut solo și folosește un text autobiografic în franceză al 
lui Brâncuși, sunetul flautului amestecându-se cu cel al cuvântului 
rostit, șoptit, cântat. A doua, mai complexă, compusă într-o primă 
variantă tot în 2007, și-a găsit forma definitivă în anul 2012, când 
ansambul s-a mărit iar muzicii i-am adăugat și un video cu imagini ale 
sculpturilor lui Brâncuși.  

A.A.: Procedeele specifice muzicii spectrale sunt prezente în 
creația dumneavoastră încă din perioada lucrărilor de început. Cum a 
evoluat această relație a dumneavoastră cu muzica spectrală?  

D.C.P.: În privința istoriei acestui drum al meu, sunt mai multe 
fire care conduc la „împrietenirea” cu muzica spectrală. Cred că 
interesul, curiozitatea pentru lumea armonicelor naturale, bucuria de a 
fi acolo cu urechea mi le-a trezit profesorul meu din liceu, Octavian 
Nemescu. Imediat ce am terminat facultatea am scris o lucrare bazată 
exclusiv pe șirul armonicelor naturale, cantata de cameră Reflexe N 
pentru mezzosoprană și instrumente (1985). A urmat apoi o perioadă 
în care această direcție a așteptat, cumva, în umbră. Pe drum, însă, 
mi-a devenit din ce în ce mai clar că, independent de cum și ce scriu, 
armonia este importantă pentru mine; că eu nu pot fi indiferentă la 
înălțimea sunetului, la relațiile de înălțime, lucrând numai la nivel de 
efect sonor, joc zgomot-sunet, ritm, densitate sonoră, etc.. Cât 
privește modurile, scările, preferința mea pentru modul acustic sau 
pentru semnalele de bucium duceau în aceeași direcție. 

Un alt fir cred că este Impresionismul (din pictură), față de 
care simt o atracție fără rest, cum se spune. Și-apoi este muzica 
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franceză care pornește cu Debussy, Ravel și ajunge la Messiaen – 
culoarea care vine din armonie. 

În pofida faptului că trăiesc în Austria, „inima mea muzicală” 
bate ceva mai departe, ca un arc care unește spațiul francez cu cel 
românesc. Aici, în Viena, însă, am avut ocazia să particip la 
workshop-urile mai multor compozitori francezi spectraliști și să le 
ascult muzica live. Lucrările lui Tristan Murail, spre exemplu, dar și 
analizele propriilor opusuri au produs o impresie puternică asupra 
mea. Îmi aduc bine aminte cum audiția în concert a piesei pentru pian 
Cloches d'adieu, et un sourire... in memoriam Olivier Messiaen a fost, 
pentru mine, un coup de foudre. Armonia și timbrul nu mai erau 
considerate elemente ce sunt percepute separat, ceea ce cunoșteam, 
de fapt, încă de la Messiaen. Ele se contopeau...  

Izolat, aspecte preluate conștient din procedee specifice 
muzicii spectrale, impulsuri venite din această zonă au existat în 
muzica mea încă din primul deceniu al anilor 2000: în Hommage à 
Messiaen pentru violoncel și pian (2001), în Auftakt, Austakt pentru 
pian (2006), în partea a II-a din Ruf pentru pian și ansamblu (2009). 
Momentul evidenței l-a constituit lucrarea „Am Orte des Lichtes” 
pentru voce și pian (2010), pe care am amintit-o mai devreme. 
Hängende Gewölbe pentru vioară, clarinet și acordeon (2012) cu 
varianta pentru ansamblu numită Hanging Vaults (2012), 9pm Oxford 
Time pentru ansamblu (2013), Les voix cachées pentru vioară și 
violoncel (2014), „Let Your Ears Be Attentive to My Voice...” pentru 
cinci voci mixte (2015), Voice of Joy pentru mezzosoprană și 
ansamblu (2017), Profond miroir I, III pentru ansamblu (2019), Alba 
Carolina II pentru ansamblu (2018/2020) sunt alte exemple în acest 
sens. 

A.A.: Ați întemeiat, împreună cu sora dumneavoastră, 
compozitoarea Adina Dumitrescu, unul dintre cele mai longevive și 
interesante festivaluri de muzică din România, Țintea Muzicală, care 
cred eu a fi proiectul dumneavoastră de suflet. Ați pornit în 2009 și ați 
crescut foarte mult. Cum vedeți această evoluție? Cum vedeți soluții 
pentru manifestările muzicale în aceste noi vremuri pandemice? 

D.C.P.: Festivalul s-a născut și continuă să-și tragă seva din 
bucuria unui ÎMPREUNĂ: noi, cele două gazde alături de muzicieni 
din România și muzicieni din alte țări; lucrări de care ne despart sute 
de ani și lucrări compuse doar cu câteva luni în urmă, ca două din 
fețele aceleiași roci; profesioniști și oameni care ascultă pentru prima 
dată în viață o lucrare de Mozart; verdele grădinii de la Țintea și 
ornamentele interioare ale Aulei Palatului Cantacuzino... Traiectoria 
festivalului eu o privesc acum în sens invers, cronologic vorbind. 
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Acească creștere, evoluție, care, desigur, există aduce pentru mine 
reevaluarea începuturilor, a experienței actului artistic trăit într-un 
spațiu mic, personal. 

...”noi vremuri”... Îmi doresc ca aceste vremuri să devină în 
curând vremuri trecute. Durerea acestui an și jumătate pe care l-am 
parcurs cu toții șontâc, șontâc a fost cea a retezării tocmai a lui A FI 
ÎMPREUNĂ. Iar fără un REAL ÎMPREUNĂ, inclusiv în actul artistic, nu 
putem supraviețui sufletește, uman. A căuta soluții în online pentru a 
continua cumva viața de concert, de spectacol nu reprezintă 
SOLUȚIA. Sunt țări care, avându-o la dispoziție, ca și noi dealtfel, au 
pus-o în practică printr-o politică hotărâtă și care a știut să sădească 
încredere în populație. Mă refer la nordul, nord-vestul și vestul 
Europei. E de-ajuns să urmăm exemplul acestor state, și lucrurile pot 
recăpăta cursul firesc. Nu putem decât să sperăm că și România va 
merge pe acest drum. 
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Dana Cristina Probst is a Romanian composer who lives in Vienna. 
She also teaches composition, piano, harmony and music theory. In 
the same time she writes music, organizez concerts and she is also a 
member in the board of the Austrian Society for Contemporary Music 
(ÖGZM). Her approach on sacred texts (Psalms, prayer), the 
Byzantine music inspiration, the old folklore that is subtle stated in her 
music but also the spectral music techniques she uses are only some 
of the main features that define her musical style.  

 

 
 
 
 
 
 
 


