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DESPRE POSIBILE ORIGINI

Drumul muzicii prin timp ramane, in mod esential, legat de destinul
omenirii incad din cele mai indepartate epoci. Este poate cel mai firesc
mod de a comunica trdiri, afecte, de a intra pe o cale fara oprelisti in
lumea spiritului, invocand puterile magice si fervoarea credintelor in
Divinitate. Este un drum care isi pastreaza tainele, atdta vreme cat
muzica, artd vie prin definitie si supusa trecerii timpului, nu ajunge
pani la noi. Incercarea de a-i reconstitui originile se margineste doar
la descoperiri arheologice, oferind imagini diverse, pastrate de
basoreliefuri, fresce, vestigii de instrumente, marturii tiacute ale
lumii sunetelor. S-au addugat treptat si scrieri venind din Antichitate,
unde muzica pirea si ocupe un loc din ce in ce mai semnificativ. In
fine, cercetatorii istoriei civilizatiilor, ai istoriei muzicii, In special
etnomuzicologii, au cautat sa identifice in tezaurul culturilor
populare posibile asemanari cu ce a fost aceasta candva. Toate sunt
insd presupuneri, rationamente ce se opresc neputincioase in lipsa
vreunor dovezi concrete, a ceva care ,sa sune”.

Din presupuneri si deductii s-a creat si izvorul numeroaselor teorii
privitoare la originea muzicii, fiecare avand un argument valabil si
un contraargument demn de luat in considerare. Iata cateva dintre
acestea: pentru Charles Darwin problema aparitiei muzicii se
coreleazd cu evolutia speciilor; Herbert Spencer presupune o
relationare a manifestarilor sonore cu acumularea de energie, iar alti
naturalisti (Daines Barington, Weissmann) au presupus drept
esentiald imitatia zgomotelor din naturd; economistul german Karl
Biichner prefera relatia ritmului cu munca fizicd a omului, iar juristul
austriac Richard Wallaschek subliniazd pregnanta ritmurilor
provenind din ritualurile magice - idee preluata si de istoriograful
francez Jules Combarieu; mai realistd, teoria filosofului german Karl
Stumpf priveste dimensiunile comunicarii interumane, fapt existent
si In opiniile muzicologului italian Fausto Torrefranca privitoare la
strigdt, ca rezultat al afectului; oponente, teoriile lui Kurt Sachs se
indreapta spre forta spirituald a ,cercului cultural superior”, iar



muzicologul rus R. Gruber aplica orientarile filosofiei marxiste care
conditioneaza aparitia muzicii de factorii specifici societatii primitive.

Enumerdrile ar putea continua, convingandu-ne de dificultatea unui
raspuns unic, valabil din toate punctele de vedere. Pana la sfarsit, tot
cercetarea vestigiilor, descrierea instrumentelor si descifrarea
intelesurilor cuprinse in scrierile foarte vechi par sa se apropie de
interesul cunoasterii evolutiei muzicii, din acele indepartate timpuri.

INSTRUMENTELE

Indiferent de aspectele particulare ale infatisarii lor, in vechime sau
acum, instrumentele se grupeaza in familii dupa constructie si modul
de producere a sunetului.

Instrumente de percutie, de presupus cele mai vechi, legate de
configurarea ritmului in ritualuri sau dansuri (producerea sunetului
prin lovirea a doud obiecte asemandtoare - lemn, metal... - sau
diferite - membrana si obiect de lovire).

Instrumente de suflat, utilizand foarte diferit efectul vibratiei coloanei
de aer, puternica la cele din alama (trompete), mai discretd la cele
din lemn (nai, flaute etc.).

Instrumente de coarde, oarecum mai tarzii, bazate pe rezonanta
vibratiei unei coarde intinse, pusa in actiune prin ciupire, lovire sau
frecare cu ajutorul unui accesoriu (de tipul arcusului).

Instrumente de bruitaj, varii surse de producere controlatd a zgo-
motului.

PRESUPUNERI DESPRE ROLUL MUZICII

Asa cum se poate observa incd din cele mai vechi civilizatii despre
care am putut afla ceva, muzica se asociaza unor variate ipostaze in
ceremonialele sacre ale templelor, in viata particulara (de la cantecul
de leagdn la cantecul funebru), in cea publicd (muzica de protocol,



muzici militard). In ritualurile cultice, ea este limbajul cel mai adecvat
adresarii catre divinitate, forta supremd, pentru a atrage bunavointa
sau a linisti furia zeititilor. In viata oamenilor, muzica insoteste nume-
roasele prilejuri legate de ceremonii, serbari, divertismente, creand
spatiul sonor ambiental. Ceremoniile publice, marile momente de
protocol oficial, reunirea fortelor militare sau actiunea lor benefi-
ciaza, de asemenea, de un mod specific de manifestare muzicala.

Cercetand locul prin rolul muzicii, se poate observa ca cele mai
evidente vestigii sunt pdstrate In orasele-cetati, iar principalii
executanti sunt, deja mai aproape de noi, in Antichitate, sclavii. Prin
deductii si analogii cu formatii tribale, din vagi descrieri sau docu-
mente religioase (Vechiul Testament spre pildd), putem considera
ca realitatea acestei muzici, transmisa atat de nebulos viitorimii, a
cuprins o vastd arie de manifestare, in care practica executiei, de
esenta orald, s-a transformat, treptat, intr-un proces logic al evolutiei
mijloacelor de comunicare prin intermediul artei.

Muzica chineza

Istoria ei este straveche, traditia desemnand printre primele
prezente pe Fou-hi (aprox. 4380 1.Hr.) care ar fi introdus in China luthul
si lira. Doctrina lui Confucius (551 - 479 1.Hr.) a impus un statut
deosebit pentru muzicg, iar Cartea de cintece ,Si-tsin” (aprox. 2000 -
500 i.Hr.) continea un bogat repertoriu de versuri insotite de melodii
in notatie notionald a sunetelor si cu semne proprii pentru ritm.
Dinastia favorabild culturii va sprijini muzica veacuri de-a randul,
pana la Inceputul secolului XX, considerand-o prerogativ imperial.

Dupa cercetdrile existente, sistemul muzical era alcatuit din cinci
sunete, pentatonica astfel realizatd cunoscand gradari cromatice
(cele 12 lius din care se ivesc 60 de moduri diferite, notate conform
scriiturii chineze). Interesul pentru instrumente raméane doar istoric,
acestea fiind reunite in opt grupe dupa materialul din care sunt
alcatuite; metal, piatrd, matase, lemn, bambus, ticva, pamant, piele.
Alaturi de instrumentele de coarde (k’in - un luth cu sapte coarde),
de suflat (flautele ti, tch’e, siao si orga de gura cheng), cele mai
numeroase sunt percutiile, raspandite In muzicile rituale si folclorice
(clopote, gonguri). Poezia cintatd este arta traditionald in care



dansul, versul si melodia se imbina spontan, conducind spre aparitia
teatrului muzical. Acesta a cunoscut o larga raspandire, trecand de la
repertoriul cultic la divertisment, intr-o succesiune a catorva
importante scoli de creatie, cu reminiscente pana spre epoca
moderna.

Transmisa din Orient, conceptia despre muzicd, cu conotatii
cosmogonice, va fi preluatd de catre greci in teoria despre armonia
Universului, ajungand pana in Evul Mediu.

Muzica japoneza

Doud domenii capatd un contur aparte in muzica japoneza: muzica
de cult si muzica profani. In muzica religioasa sursele apartin unei
forme stravechi de drama - NO -, sinteza a dansurilor rituale si
teatrului cu tematica legendard si reprezentare somptuoasa a
interpretilor cu masti, evoludnd intr-un dans lent cu miscari si
gesturi simbolice. Muzica profand are o reprezentare cu caracter
popular in scurte poeme - KO-UTA - executate de gheise
acompaniate la shamisen (chitara cu trei coarde). Majoritatea
instrumentelor provin din China si Coreea, printre acestea
predomindand Koto (coarde ciupite, cutie de rezonanta orizontald),
Shamisen, Shakuhachi (flaut drept) si numeroase instrumente de
percutie. Ca si In China, se remarca structura pentatonica a
modurilor, de preferinti diatonice. Intre trasiturile specific japoneze
retinem rafinamentul Imbinarii poeziei cu muzica (poeme de tipul
Naga-uta) care permite treptata diferentiere de muzica chineza ce a
dominat Orientul antic.

Muzica indiana

Cele mai vechi documente scrise atribuie muzicii un caracter divin.
Muzicienii indieni cunosteau valoarea magica a sunetelor, iar scarile
sonore au semnificatii simbolice. Origini legendare graiesc despre
zeul Shiva, care stapanea puterea de a crea muzica, In compania altor
divinitati - Brahma, Indra, Nareda. Rafinamentul si complexitatea
limbajului sonor se desprind din sistemele modale multiple, de sapte
sunete, care, intr-o forma simplificatd, ajung pana la modurile
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grecesti, fiecare din scdrile primare dand nastere la multiple
combinatii. Ritmica este extrem de bogatd, sistematizata intr-un ciclu
- tala - care cuprinde variate specii simple sau mixte, cu subdiviziuni
si arabescuri ale accentelor, de mare subtilitate. Instrumentele
apartin categoriilor cunoscute: coarde (luth - stramos al viorii),
suflatori (specii de flaute), percutii (tambur, gonguri, clopotei). Ca si
in celelalte culturi, factura improvizatorica este prezenta, precum si
pastrarea extrem de riguroasda a traditiei, permitand persistenta
acestei muzici de veacuri. Cel mai vechi document de cultura indian3,
Veda, la inceput transmis oral, cuprinde texte de imnuri, cintece de
ritual magic, proza (explicatii ale legendelor), dar si melodii, precum
si unele informatii privitoare la dansuri, la teatrul indian popular si
nobiliar.

Muzica araba

Inca din cele mai vechi timpuri muzica araba este legati de istoria
Islamului. Prezenta ei se manifesta prin cantilene ordonate de
accentul limbii, ambitusul nedepasind o terta (in interiorul careia,
sferturile de ton permit pana la sase sunete diferite). Cultura araba
este cuprinsd In marele curent care, dupa anul 2000 1.Hr., a patruns
in Asia Mica si In Grecia. in teritoriile cucerite, elementele arabe
s-au adaptat specificului regional de o mare diversitate - muzica
berbera, turcd, persana, arabo-andaluzda. Treptat, structurile
melodice s-au amplificat, fira a pierde specificul microintervalelor,
castigand in eleganta si rafinament. Arta araba este caracterizata nu
numai de melopeele vocale, ci si de diversele instrumente de
acompaniament, mai ales coarde si percutie. in diferite etape
istorice, muzica araba, datorita mixturii ariene si semite, a permis o
asimilare, de catre sensibilitatea orientald, a Innoirilor transmise
apoi Occidentului in perioada de tranzitie a antichitatii grecesti, prin
romanitate, spre Evul Mediu timpuriu.

Muzica evreiasca

In Mesopotania si Galileea, cultura muzicala a evreilor antici ne este
aproape necunoscutd, in afara referirilor existente in Vechiul
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Testament. Pot fi preluate totusi de aici unele informatii. Astfel,
Moise (1, 4, 21) 1l socoteste pe lubal, fiul lui Lameh, un strabun al
manuitorilor kitarei si instrumentelor de suflat; in Geneza (Moise
II, 15) se aminteste despre cantece in sunetul darabanelor si
kinorului, despre Cantarea de slava a lui Moise dupa trecerea
prin Marea Rosie; in Cartea judecatorilor (5), despre Cantecul
Deborei si despre faptul cd Samoil, conducator al fratiei
proorocilor din cetatea Rama, 1i instruia si pe muzicantii care
insoteau profetii in cortegii cu kinoare, darabane, fluiere ca si
despre muzicalitatea Regelui David culmindnd cu interpretarea
Psalmilor, acompaniati cu cant de strune, de fluier, de kitare. Mai
multe cercetdri si concluzii evidentiaza in muzica evreilor
Antichitatii preferinta pentru sistemul cromatic, organizarea
tetracordicd, modald a melosului, si anumite semnificatii expresive
ale acestora, transmise mai tarziu si grecilor.

Muzica egipteana

Destul de tarzie, investigarea mostenirii culturale a Egiptului
antic s-a aratat extrem de bogata prin surse iconografice si scrieri.
Locul important al muzicii se impune prin multitudinea
legendelor despre aceastd artd care figureazd pe majoritatea
reprezentarilor picturale si sculpturale, oglindind ceremonialuri
religioase sau de protocol regal. Printre instrumentele specifice se
pot aminti: lira, harpa portabild cu mai multe coarde, kitara,
fluierele simple si duble, tobele cu ram3, sistra. Sclavii, executanti
ai muzicii de templu sau de curte, practicau o arta bogat
ornamentatd, melismatica, in care se recunosc multiple influente
ale culturilor inconjuratoare. Egiptul este principala sursa a
preludrilor ce conduc spre civilizatia greceasca.

Muzica greceasca
Oarecum mai apropiata de cultura epocilor moderne si cu evident

mai multe documente variate In care se constatd prezenta muzicii,
cultura greacd anticd poate fi apreciatd drept temelia culturii
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muzicale europene, care a asimilat-o in Intregime. Civilizatia
greceascd reprezinta si pentru muzicd o extraordinarda sinteza a
culturilor antice, orientale si mediteraneene. in evolutia ei se pot
discerne cateva mari perioade.

Perioada cretand (2000 - 1400 1.Hr.) cuprinde insulele marii Egee si
o parte din cetdtile peninsulei (Micene, Thirint), cunoscand o mare
expansiune artistica. Navaliri barbare au fortat retragerea civilizatiei
spre Asia Mica. Este epoca receptdrii celor mai multe influente
straine, din directia Orientului si a Egiptului. {i succede Perioada
elenicd (pana in sec. V 1.Hr.) in care se conjuga influenta nordica
(Tracia si Tessalia, simbolizate de mitul lui Orfeu) si cea orientala
(reprezentata prin Olympos). Se contureaza imnurile homerice (recitative
redate de Aezi, poeti-muzicieni), culmindnd cu capodoperele Iliada,
Odiseea, atribuite lui Homer. Cultura cunoaste forme diverse, de la
Jocurile Olimpice la arta rapsozilor, muzica instrumentala si vocala
(arta kitarozilor - poezie imnica si liricd acompaniata de coarde -,
arta aulozilor - muzica instrumentala). Cele mai stralucite centre sunt
cetatile Creta, Atena, Teba. Urmeaza Perioada Aticd (dupa 480 1.Hr.), in
care Trepandru creeazd un gen autonom al cantecelor homerice
(Nome), acompaniate de kitard si aulos, si ia fiintd tragedia (din
Ditiramburile Sarbatorilor dionisisiace), o forma spectacularj,
reunind declamatia, cantul si mima sub conducerea Corifeului, dupa
reguli clar definite (Eschil, Sofocle, Euripide). Li se vor adauga
comediile satirice (Aristofan), poezia liricd (Sapho, Anacreon) si
lirica corala (Pindar). Acestei perioade, uneori denumita si
»clasicismul grecesc”, 1i urmeaza Perioada elenisticd (aprox. 320 - 30
i.Hr.) in care gandirea, arta si civilizatia intra intr-un declin care
este, totodatd, rafinament si pierdere de vigoare.

Gandirea despre muzica, Intr-un ansamblu de conexiuni cu stiintele
exacte si filosofia (Aristotel, Platon), constituie baza viitoarelor
evolutii ale culturii europene. Sub arcada muzicii sunt cuprinse
ritmica (miscarea), metrica (divizarea versurilor), poetica (versificarea),
organica (interpretarea), hipocritica (arta dramaticd), armonia
(stiinta muzicii). Teoria muzicii si notiunile, terminologia, vor fi
preluate, in diferite variante, in secolele urmatoare, de culturile
muzicale europene - Modurie (alcatuire tetracordiala coboratoare),
conceptiile despre ethosul lor (in functie de provenientd etnica si
expresie), notatia (neumatica, transformata in literald), organologia,
denumirea termenilor legati de practica muzicala (symphonia,
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dyaphonia, polyphonia, armonia, cromatica, orkestra, choros etc.).
Rolul complex al muzicii, la nivelul societatii, continua sad exercite un
exemplu pentru epocile ce au urmat, devenind modelul Renasterii
europene. lar principiile ce o guverneazda raman valabile pana in
zilele noastre: ,Rolul muzicii depaseste utilitatea. In primul rand,
muzica trebuie sd contribuie la Imbunatitirea morald” (Aristotel,
Politica).

Muzica romana

Inainte ca Grecia si devini provincie romani, civilizatia ei pitrun-
sese deja, urmand cdile comertului, In Roma si bazinul medite-
raneean. Anexata Imperiului Roman (146 1.Hr.), Grecia a Implinit
astfel o altfel de cucerire, pasnicd, a Invingatorilor ei, prin arts,
cultura si obiceiuri. Canturile acompaniate de instrumente, executate
de sclavi greci, rdsund in casele patricienilor, iar muzica, anterior
neglijata, devine treptat o preocupare nobiliara, pana la inalte nivele
ierarhice, prin imparati ca Nero sau Caligula. Un specific aparte il
reprezinta spectacolele circurilor romane, cu fanfare rasunatoare.
Arta poetica (Vergiliu, Horatiu, Ovidiu), teatrala (Plaut), estetica
neoplatoniciand (Plotin) contribuie la raspandirea muzicii profane.
in domeniul ritualurilor nuptiale, funebre, se profileaz3, inca din sec.
I d.Hr., cantarile crestine, sinteza a repertoriului de sinagoga si a
celui greco-roman. Este hotarul de pornire principal al muzicii
europene occidentale pentru veacurile ce vor urma.

Domeniu extrem de vast, imbogatit mereu de cercetari si descoperiri
documentare, cultura Antichitdtii este un inepuizabil tezaur de
invataminte si modele pentru civilizatia europeand, conditiondndu-i
in fapt existenta de-a lungul succesivelor prefaceri pe care incercam
sd le conturdm, urcand In timp spre Evul Mediu si Renastere.
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EVUL MEDIU
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REPERELE ISTORICE SI MUZICALE
IN SEC. IV - XIV

Timp de zece secole (spatiu cuprins intre cidderea Imperiului Roman,
476, Marea schismd, 1054, si descoperirea Americii, 1492) muzica
apare asociatd tuturor manifestdarilor vietii religioase si profane,
urmand o evolutie complexa cu multiple aspecte, forme, mijloace de
expresie. Cultul, biserica, dogma vor domina aceastd perioadsd;
opunandu-se, se vor contura noi ierarhii valorice, tinzand in viitor
spre Renastere si timpurile moderne.

Muzica bizantina

Intre secolele al IV-lea si al X-lea, Bizantul a fost centrul care a
asimilat ecourile culturilor antice orientale, tranzitindu-le mai ales
spre zona de rasarit a Europei. La Constantinopole, noua capitald a
Imperiului de Rdasdrit, muzica se evidentiaza in protocolul cere-
monialului de curte (Aclamatiile), in serbarile de circ, In ritualul
religios. Originea cantarilor provine din cultul sinagogal al vechilor
evrei, transferat in cultul primilor crestini. Locul central il reprezinta
psalmii, textele evanghelice si apostolice. Imnurile bizantine au
reprezentat un repertoriu specific, cu un stil poetic si muzical bine
definit si cu caracter intonational bine diferentiat tematic (cromatic,
in tematica profana, diatonic, in cea religioasd). Se cunosc mai multe
informatii privitoare la ritualul religios, a carui muzica ne-a fost
transmisa prin traditia de cant a culturilor manastiresti. Muzica era
consideratd podoaba liturghiei bizantine. Muzica bizantind era
vocald, omofond, melismaticd, organizata pe moduri. Roman Melodul,
Ioan Damaschinul sunt cei mai de seama care au desadvarsit formele
si genurile de tropar, condac, canon si teoria celor opt glasuri
(moduri), In care sunt incadrate cantarile Octoihului.

In structurile caracteristice modurilor grecesti (cu un sistem de
notatie alcatuit din semne - neume), cunoasterea muzicii bizantine
provine mai ales din documente tarzii sau din ceea ce s-a transmis
culturilor occidentale si rasaritene. Din scolile de cantari crestine ale
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Bizantului vor iradia si primele influente asupra muzicii religioase
apusene.

Muzica slava din Rasarit

Organizarea sociald a triburilor slave std la temelia primelor
formatiuni mentionate istoric iIn zona Niprului, aproximativ in
temporalitatea secolelor II si IIl. Influenta acestora se va extinde,
treptat, asupra unui centru slavon de valoare in epocd, Kievul
(apogeul in secolele IX si X). Rolul muzicii este observat in protocolul
curtii kneazului, dar existd si formule de divertisment. Muzica are
caracterul festiv al solemnitatilor, este legatd de armata si razboaie.
Printre interpretii caracteristici se afla cei care canta bdline, asa-
numitii baiani evocatori de balade eroice, precum si saltimbancii de
balciuri, scoromohi. In ritualul cultic crestin, provenit de la Imperiul
de Rasarit, muzica vocala omofona continud modelul celei existente
mai fnainte la Bizant. Secolul X vede impundndu-se asa-numita
,Cultura a Novgorodului”, cu variate aspecte, cum ar fi teatrul de
papusi, evolutia narativa a balinei si organizarea de catre biserica a
unor scoli de cantari traditionale crestine, cu specific omofon, dar si
unele vagi aluzii de polifonie.

Muzica apuseana

Primele stabiliri de traditii ale cantului crestin sunt atribuite
episcopului Ambrozie din Milano, care pune bazele cdntului
ambrozian (sec. al IV-lea). Asupra acestui repertoriu va actiona apoi
Papa Grigore cel Mare, provenit din scoala bizantina de la
Constantinopole, initiatorul primei colectii de céantece liturgice
impuse drept formula unificatoare a repertoriului cultic - Antifonar
(sec. al VI-lea). Muzica selectatd de acest Papa 1i poarta numele -
Muzica gregoriand -, modul ei de executie fiind invatat la Schola
Cantorum, al carei scop era initierea, studierea si propagarea muzicii
respective in lumea crestina.

Caracteristici: coralul gregorian era omofon, cu texte In proza extrase
din Biblie, cu o structurd a recitdrii pe un sunet (recto tono) sau
psalmodica (stil accentus). Alte cantdri, mai melodice (antifonii,
imnuri), 1si vor afla locul in Missd (cu text neschimbat - Kyrie, Gloria,
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Credo, Sanctus-Benedictus, Agnus Dei, Aleluia), reprezentand un stil
inflorit (stilul concentus). Datoritd ritmului ordonat de declamatie si
desfasurarii melodice pe intervale apropiate, cantarea gregoriana va
fi identificatd sub numele de cantus planus. Organizarea sonora
preia sistemul grecesc, cu exceptia scdrilor in sens ascendent,
practica dogmaticd excluzdnd moduri apropiate de muzica
populard (modul de do - tonus lascivus; modul de la - tonus
peregrinus) si intervalele alterate (in special cvarta marita - diabolus
in musica). Executia era rezervata numai vocilor barbatesti (mulier
taceat in ecclesia), iar denumirea sunetelor se facea initial dupa literele
alfabetului latin. Prin caracteristicile sale simple, patrunse de
fervoare si seninatate, muzica gregoriand permitea o executie accesi-
bili si, in consecint3, participarea tuturor la liturghie. In mod firesc,
aceasta cantare va fi supusa influentelor repertoriului de cantece
populare, precum si dialectelor regionale, ceea ce va conduce la
aparitia unor formule de imbogaitire (secventele, tropele) adesea
condamnate de conciliile eclesiastice, care, de-a lungul timpului, au
reluat in noi editii Antifonarul, in scopul respectarii dogmei.

Notarea muzicii cu neume (semne) apare in manuscrise dupa secolul
al VIII-lea si va sta la baza scrierii moderne. Semnele de coordonare
a cantarilor, devenite grafice, prin simbol, permit deja transmiterea
cantului gregorian de la un magister la altul, iar fixarea sunetului
intonational de reper devine posibila In momentul scrierii neumelor
pe o linie, apoi pe dou3, indicand nota fixa (Do). Guido d’Arezzo (n.
991 - 992, m. dupa 1033) proiecteaza cresterea numarului de linii
paralele (primele patru prefigurand portativul), stabileste reguli ale
citirii sunetelor si adopta pentru denumirea lor succesivd prima
silaba a versetelor intonate ascendent din imnul Sfantului loan,
foarte raspandit in scolile manastiresti:

Ut queant laxis; Resonare fibris; Mira gestorum; Famuli tuorum; Salve
polluti; Labii reatum; Sancte Iohannes.

Mult mai tarziu, pentru prima notd a scarii se va adopta in practica
silaba DO, de la cuviantul Domine, in locul lui Ut. Asa s-a ajuns la
scara de sapte sunete cu denumiri, gama completd, care va cores-
punde in egala masurd atat structurilor cantului gregorian, cat si
muzicii populare si laice europene.
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Ars Anticva

Dupd secolul X, evolutia cantarilor cunoaste o permanentd
imbogatire pe planul teoriei si al practicii. Se stabilesc semnificatiile
de consonanta (octava, cvintd, cvarta) si disonantd (tertd, sextd) ale
intervalelor, se afirma primele forme de cantare la doua sau trei voci
(printre teoreticieni, alaturi de D’Arezzo, pot fi amintiti Erigena si
Hucbald). Cantus planus ramane melodia conducatoare peste care se
suprapune o a doua voce (diafonia), creand forma de cantare
Organum. Cresterea numadrului de voci determina clasificarea
lor dupa rol si importanta: melodia gregoriana, baza neschimbata
a cantului, va fi cantus firmus sau tenor (tenere - a tine melodia);
vocea superioara ce o secondeaza - discantus (departata de cantus);
vocea inferioara - contra-tenor basus -, iar cea superioarad - contra-
tenor altus. Mersul ritmic al tuturor vocilor preia modelul din cantus
firmus, notda contra nota. Ritualul cantdrilor liturgice
si traditia scolilor manastiresti vor ingreuna evolutia muzicii, fata
de alte domenii ale artelor. Faza finala a perioadei Incepute cu
Grigore cel Mare se profileaza spre secolele XII - XIII, moment
denumit de urmasi ,Ars Anticva” (arta veche). In acest moment al
ultimelor doud secole se contureaza primele manifestari ale im-
pulsului creator, germeni ai artei componistice pe baze polifonice
(asa-numita ,Scoald a discantistilor”). In etapele acestor acumuliri,
un rol aparte il ocupa Scoala de la Notre Dame din Paris, de care se
pare cd sunt legate si numele primilor compozitori cunoscuti pana
acum: Magister Leoninus (sec. XII), Magister Perotinus (sec. XIII).
Contributia acestora se indreaptd spre autonomizarea vocilor ce
insoteau cantus firmus-ul, atit din punct de vedere melodic, cat si
ritmic, urmata fireste si de cresterea numarului de voci (organum
triplum, organum cvatruplum). Innoirile duc spre profilarea unui
cantus firmus inventat (conductus) in locul celui gregorian. Drumul
este deschis innoirilor, apare Motetul (In care vocea a doua are alt
text - mot), evolueaza procedeele de conducere a vocilor, unele voci
svocale” sunt Inlocuite de executie instrumentald, se descopera prin
incercari efectul de imitatie a unei voci de catre alta etc.

In contextul epocii, aparitia dramelor sacre este importanti ca
reprezentare spectaculard a textelor liturgice. Inceputurile sunt
semnalate prin sec. al X-lea, capatand destul de repede amploare.
Dramele liturgice, reprezentate mai intdi sumar in fata altarelor de
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catre prelati, ajung sa devina veritabile spectacole realizate in fata
catedralelor, cu personaje din ce In ce mai numeroase, religioase si
laice, si subiecte preluate din scrierile sfinte. Din aceasta posibila
schita de spectacol teatral nu lipseste cantarea, dar nici burlescul sau
divertismentul. Spre secolul al XIV-lea acestea devin Mistere sau
Miracole, pe care le reprezinta doar laicii, textul fiind imbogatit cu
muzicd, iar durata depdsind uneori dimensiunile mai multor zile.
Interpretii - actori - se reunesc in confrerii. Unele dintre aceste spec-
tacole au cunoscut la timpul respectiv celebritatea, cum ar fi Mystere
de la Passion atribuit lui Arnoud Gréban (circa 1410 - 1471), cuprin-
zand 35 000 de versuri. Mai multe componente 1i permit lui Romain
Rolland (in studiul intitulat L’Opéra avant 'Opéra) sa descifreze, in
aceste manifestari complexe, Imbinare religioasa si laic3, cele mai
indepartate semne ale viitoarelor Opere si Oratorii.

Teatrul muzical chinez

Este interesant de mentionat cd, dupa primul mileniu, aflam unele
informatii privitoare la traditiile muzicale din Orient, derulate in
paralel si independent fatd de ceea ce se intdmpla pe continentul
european. Astfel, dupa secolul X, in China se contureaza un gen care
va cunoaste o larga dezvoltare, deoarece Imbina artele vizuale cu
poezia, naratiunea si muzica, definind un teatru muzical ce se
aseamana foarte mult cu opera europeand a secolului al XVII-lea.
Opera chineza, numita ,Zaju”, apare prima data in dinastia Tang, iar
denumirea ei era similara cu denumirea unui alt gen de spectacol,
,Baixi”, afirmat in perioada dinastiei Han. Denumirile celor doua
tipologii reuneau semnificatii precise. Astfel, ,Za” inseamna
varietate si ,Bai” Inseamna mult, iar ,Xi” si ,Ju” precizeau forma de
reprezentare. Ele Insemnau ceva asemanator vodevilului, dar diferit
totusi fata de ce intelegem noi azi.

in timpul dinastiei Song, Zaju, sau doar Za, a devenit un termen
special pentru indicarea unui nou tip de spectacol. Acesta includea,
in desfasurarea lui, cantec, dans, muzica, elemente comice si acro-
batice. Fiecare spectacol de acest fel era impartit in trei sectiuni.

1. Preludiu, numit Yanduan, care se preocupa de subiecte ale vietii
cotidiene.

2. Partea principal3, probabil continand o poveste, cantatd, recitata si
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dansata.

3. Partea finald, numita Sanduan, Zaban, Zawang sau Jihe, care era
formata dintr-o succesiune de elemente comice, cu interactiuni
acrobatice.

Este interesant cd, in spectacol, cele trei parti erau complet distincte
din punct de vedere al continutului.

Muzica din Zaju provenea fie din repertoriul de cintece de curte al
dinastiei Song, numit Daqu, fie era preluata din muzica populara.
Dupd cdderea dinastiei Song, cea din nord, Zaju s-a stramutat
in sud, urmand dinastia Song din sud (1127 - 1279). Dinastia Jin
(1115 - 1234) a mostenit aceasta forma artistica numind-o Yuanben.

Pe la inceputul secolului al XlII-lea apare o alta forma de oper3,
diferita de Zaju, In sudul Chinei. Aceasta era numita opera sudica sau
Xiwen ori Wenzhou, dupa locul nasterii sale din provincia Zhejiang.
Toate operele sudice prezentau povestiri, iar structurile lor variau in
functie de intrigd. Nu mai erau impartite In trei sectiuni si erau
formate din repertoriul de cantece populare si balade. Mai tarziu,
genul acesta va fi influentat de Song Zaju si va imprumuta melodii din
Changzhuan si Daqu. In ceea ce priveste interpretii din opera sudici,
acestia executau diverse parti vocale: solo, duete si coruri.

Dupd caderea regimului nordic si ridicarea dinastiei Yuan, se
dezvolta Yuan Zaju, avand la bazd Zaju-ul nordic si Zhugong diao.
Acest Yuan Zaju diferea atat de Song Zaju, cat si de opera sudica.
Fiecare libret avea o schema ritmica si fiecare linie avea un ritm
al sau. O piesd completd era formata din zhe si un xiezi (Prolog
sau Interludiu). Cele patru zhe reprezentau in total patru parti
muzicale, iar xiezi era inserat intre prima si a doua parte sau intre a
treia si a patra.

in Discutia cantecelor, o carte scrisd in dinastia Yuan, sunt trecute
17 melodii destinate gongului. Dintre acestea, sapte erau In mod
obisnuit cuprinse in Yuan Zaju. De altfel, in Yuan Zaju, toate cele
patru ze erau cantate de un personaj masculin (zhengmo) sau de
unul feminin (zhengdan). Celelalte personaje doar vorbeau. Interven-
tiile cantate de protagonisti erau foarte scurte si fara legatura cu
discursul muzical. Pe de altd parte, in opera sudica toate personajele
cantau, iar muzica nu era restransa doar la melodiile de gong.
Evident, opera sudica era mai flexibild decat Yuan Zaju, oferind mai
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mult potential pentru dezvoltare. Datorita viitoarelor conditii
politice ale Imperiului Chinez va rezulta o combinatie a fortelor celor
doua traditii muzicale, provenind din cele doua regiuni: de nord si de
sud. In general, muzica nordici era robusti si viguroasa, in timp ce
muzica sudici era moale si delicati. In fapt, cele mai interesante
caracteristici ale stilului chinez de opera reies din aceasta dihotomie
nord-sud, care a fost In continuare pastrata de traditia spectacolului
muzical al societatii imperiale. Popularizarea lor va permite ca
spectacolul de opera sa fie reprezentat, treptat, in casele nobiliare si
cele ale potentatilor bogati de catre trupe specializate.

Ars Nova

Incepand cu sec. al XIV-lea aceastid denumire caracterizeazi drumul
spre Renastere si finalul suprematiei culturii manastiresti.
Denumirea provine dintr-o lucrare importanta a epocii, Ars Nova de
Philippe de Vitry (1291 - spre 1361), in care sunt definite Innoiri ale
artei muzicale fata de perioada anterioara (denumita de autor Arts
Antiqua, arta veche). Cel mai important creator cunoscut pana acum
este Guilaume de Machaut (1300 - spre 1377), care a lasat notatd o
ampld mostenire muzical-literara: lais (cantece lumesti), balade,
rondeaux, chansons baladées, motete, precum si prima liturghie
catolica de autor, La Messe de Notre Dame, model pentru imensul
numadr de lucrari liturgice pe textul latin consacrat, ce vor fi create
de-a  lungul secolelor. Castigurile componistice observa
expresivitatea, cucerirea in polifonie a izoritmiei si izoperiodicitdtii,
conforme regulilor lui Machaut oglindind spiritul Tnnoitor: Qui de
sentement ne fait, Son dit et son chant contrefait.

Ars Nova italiand a fost avantajatd de diversele culturi ordsenesti
care se afirma prin repere economice ale unor orase deja celebre
(Neapole, Venetia, Genova, Padova, Verona, Florenta) si de aparitia
primelor capodopere universale (Dante, Divina Comedia). Muzica
are si aici cativa reprezentanti creatori, precum Jacopo da Bologna,
Giovani da Cascia si, mai ales, Francesco Landini, ale caror realizari
preferd genuri imitative (Cascia - ,vanatoarea”, Madrigalul, in forma
strofica a poeziei cintate, si Balata - varianta a baladei franceze). Tot
in Italia evolueaza mai mult adaptdrile instrumentale, cu muzica de
ascultat sau de dans, reunite in culegeri-codex (cum ar fi Sguarcialupi
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Codex, In care se observa evolutia notatiei muzicale spre o precizie
capabild a Inlatura improvizatia).

Ecourile Ars Novei ajung pana in nordul Europei, ca semn al
raspandirii ideilor noi, conducand prin Anglia spre scolile polifonice
ale secolelor urmatoare. Printre reprezentantii englezi se cunosc
muzicieni ca John Dunstable (spre 1370 - 1453), Lionel Power
(m. 1445), care adapteaza genurile deja cunoscute.

Ars Subtilior

Denumirea de Ars Subtilior sau Ars subtilis a fost datd de muzi-
cologul german Giinther, care a desemnat prin aceasta perioada
finala a Ars Novei - sfarsitul secolului al XIV-lea -, mai precis ceea ce
s-a creat dupa moartea celui mai important reprezentant al epocii,
Guillaume de Machaut. Disparitia acestui geniu a provocat un impas,
o descumpadnire totala. Polifonia Ars Novei atinsese prin motetul
izoritmic un nivel greu de depasit. Idealul de a scrie atat versurile,
cat si muzica era Inca 1n vigoare, si nimeni nu ar mai fi putut egala
miiestria lui Machaut, care excela in ambele arte lirice. In acest
context, compozitorii (care renuntd la anonimat, unii fiind chiar
discipolii lui Machaut) preiau ideile si tehnica acestuia, Ins3, intr-un
mod manifest, le imping la extrem; modalitdtile, de un rafinament
intelectual greu de imaginat, demonstreaza o artd rezervata si, ca
atare, destinatd unui cerc foarte restrans. Subtilitatea este de inteles
prin iscusinta, ascutimea mintii de a ndascoci sensuri obscure,
simboluri si, mai cu seama, referitor la muzica, efecte pretioase care
sa surprinda si sa incite pe cel caruia ii sunt destinate, spre a le ghici
si spre a-si regdsi identitatea prin ele. Rafinamentele sonore ale
polifoniei Ars Subtilior-ului sunt cautate asiduu, inventate, tocmai
pentru a putea delecta spirite nobile capabile in receptarea
subtilitatilor ascunse.

Existd trei copii ale aceluiasi manuscris care s-a pastrat si care
reprezintd sursa acestei literaturi muzicale a sfarsitului de secol XIV:
Codex Chantilly. Ele au fost realizate in sudul Frantei sau nordul
Italiei si cuprind lucrari legate mai mult de spatiul sudic francez.
Aceastd migrare a unor compozitori din nordul dominat de Machaut
(Reims) cdtre sud - printre acestia ]. de Senleches, P. de Molins,
J. de Noyon - aratd o dorinta de noi descoperiri, o Incercare de a se
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identifica cu alte idei, un suflu diferit, ce denota un spirit avangardist.
Preocuparea centrald a compozitorilor rimane aceea de a exploata la
maximum posibilitadtile subtile ale ritmului care, odatd cu Ars Nova,
oferea noi rafinamente tehnice de notatie. Pe langa aparitia
semiminimei, aparusera si valori mai mici ca duratd decat aceasta
(dragma si fusa) care erau reprezentate grafic prin stegulete duble,
carlige sau note goale. Astfel de inovatii, impreund cu schimbarile
frecvente de binar cu ternar sau lanturile de ,sincope”, duc la o alura
manierista a ritmului, o ,notatie manieristd”. La rafinamentele
ritmice se adaugad textele care ajung adevarate mesaje incifrate,
adresate numai anumitor persoane avizate si care fac si astdzi
deslusirea lor uneori imposibild. Textele in latind sau franceza
abunda in aluzii (maniera tipica lui Vitry, introdusa de acesta in
motetele sale) sau fac trimiteri biblice ori literare. Cercetatorii au
propus o grupare a compozitorilor pe doua generatii: prima, pana in
anul 1400 (Jean Cuvelier, Jean Galiot, Solage, Jean Susay, Jean
Vaillant), si a doua, care incepe cu 1400 (Richard Locqueville la
Cambrai, Jean Carmen la Paris, Jean Cesaris la Angers, Baude Cordier
la Reims, Nic. Grenon si Tapissier la Bourgogne). O parte dintre
acestia au activat la Paris sub domnia lui Charles V si Charles VI, iar
cei care au plecat spre sud au fost atrasi in special de Avignon,
renumit pentru stralucirea Palatului papilor; o curte extrem de
luxoasd mai ales in timpul lui Clement VII, care este cantat in cateva
balade. Dupa curtea de la Avignon urma cea a contelui de Foix,
Gaston Febus (1343 - 1391), un nobil cultivat, el insusi poet, si care
este considerat cel mai important sustindtor
al acestui curent avangardist - Ars Subtilior. in onoarea sa au
fost compuse patru balade, printre care Se Galaas de Cuvelier si
Se July Cesar de Trebor. Curtea de Aragon, in Barcelona, a avut de
asemenea o intensa viatd muzicala, ficind In mod constant
schimburi de menestreli si compozitori. Dupa numarul celor care au
activat aici, la Barcelona, se poate imagina interesul si pasiunea
patronilor respectivi pentru rafinamentele acestei muzici incifrate,
deoarece muzica franceza are pretutindeni o influenta dominatoare
in acest secol XIV.

Arta profana si arta cavalereasca
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Oricat de puternica ar fi fost cultura muzicalad religioasa, ale carei
dogme dominau viata spirituald medievala, trebuie constatat cd a
existat in paralel si un drum mai putin clar definit, dar oglindind
realitatea sociald a functiilor muzicii profane, si aceasta cu directii
de creatie cultd prin manifestari populare, diferentiate etnic. Rolul
dezvoltarii oraselor este decisiv, reflecind viata nobiliara, dar si
practica mestesugurilor, a comertului, toate favorizand asemenea
afirmari. Muzica populara - obiceiuri stravechi, cantece, dansuri -
interfera cu cea cultica in manifestdri asemanatoare legate de viata.
Cantecele populare (cu denumiri de genul cantilenei, spre deosebire
de cele religioase, cantus) sunt vocale, strofice, cu ritmica variabil3,
dar formule repetitive. Ele se transmit oral, prin interpreti, artisti
populari, de balci, de felul jonglerilor, mistrel-ilor, menestrelilor,
spielman-ilor, depinzand de zone geografice. Acestia 1si practica
meseria prin targuri si balciuri, foire, serbari populare. Dintre ei se
selecteaza si muzicieni acceptati la curtile nobiliare.

Un domeniu aparte, dar nu rupt de contextul general, este cel al unui
tip de creatie reunit sub genericul ,artei cavaleresti”, altfel spus, al
»gasitorilor” de rime si melodii. Specific laic, dar oglindind viata
feudalilor in perioada Cruciadelor, ciantecul cavaleresc apartine unei
perioade extinse (secolele XI - XIV), fiind cea mai importanta
manifestare de arta culta. Circulatia aventuroasd a cavalerilor,
integratd campaniilor intreprinse sub semnul credintei crestine
pentru salvgardarea Sfantului Mormant, aflat sub stiapanire pagana
in teritoriile lerusalimului, permite totodata o mai largd difuzare a
artei, combinata cu interferente ale feluritelor -caracteristici
regionale, reflectate si de variatele lor denumiri: trubaduri (sudul
Frantei; Provence), trouveri (nordul Frantei), trovatore (teritoriile
Peninsulei Italice), Minnesdngeri (centrul german european). Arta lor
nu se propaga doar in mediile campaniilor, In burguri, ci si la curtile
feudale, nobiliare si regale. Valoarea acestor creatii, rod al spiritului
artistic spontan, a pastrat nume de nobili, care au trecut de bariera
timpului: Guilaume de Poitiers (sec. XI), Bernard de Ventadour,
regele Richard Inima de Leu, Bernard de Born, Rainbaut de
Vaqueiras, Crestien de Troyes (sec. XII), Adam de la Halle, Walther
von der Vogelweide, Wolfram von Eschenbach, Colin Muset (sec.
XIII). Tematica creatiilor lor se potrivea unor circumstante diverse,
cum ar fi cantece lirice, de sarbatoare, de mestesuguri, cantece de
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dans, cantece de curte, cantece epice. Este evident ca arta
cavalereasca, cu origini mai vechi, a transformat incercarile primilor
mimi si hristioni intr-o manifestare savanta si nu lipsitd de
rafinament, mai tarziu preluata de interpreti profesionisti care nu
mai erau neapdrat nobili. Din manuscrisele pastrate se poate
reconstitui cadrul muzical in care ritmul urmeaza metrul versului si
o facturd melodici ce respecti principiul periodicititii. in notatie, se
observa semne derivate din neume, cu o mai mare precizie a duratei,
ce primeste denumiri caracteristice: maxima, longa, brevis. Pentru
evolutia practicii de cant, din care nu lipsesc instrumente
acompaniatoare ca fidula, viola, musetta, piesele respective pot
cunoaste o anume amplificare a tratarii, spre poematic sau dialogare.
Se remarcd astfel lucrarile lui Adam de la Halle, Jeu de la feuillée,
dar mai ales Jeu de Robin et de Marion (considerat de Romain
Rolland drept un posibil model stravechi al operei comice franceze).
Schimbarea treptata a ambiantei si motivatiei istorice, care a dat
nastere artei cavaleresti, determind o explicabild decadenta a acestui
important mod de existentd a culturii laice, din care se puteau
descifra semne pregatitoare pentru ceea ce va fi In continuare
revelatia umanului in viata artelor.
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REPERELE ISTORICE SI MUZICALE
IN SEC. XV - XVI

Semnele unei schimbari de mentalitate in cultura europeana
devenisera evidente in cuprinsul vietii oraselor. Evolutia structurilor
sociale, favorizatd de comert si meserii, avea urmari si in domeniul
spiritual, prin conturarea unei atitudini umaniste care succede
dogmatismului. Omul incepe, treptat, sa devina centrul Universului.
O dovedesc si creatori ca Dante, Petrarca, Boccacio, Machiavelli,
Bramante, Michelangelo, Leonardo da Vinci, Rafael, capabili sa
deschida noi orizonturi ce indreapta atentia spre tezaurul trecutului
antichitatii grecesti, a carei ,renastere” da iluzia redescoperirii
personalitatii umane ca depozitar al valorilor esentiale. Consecintele
acestor lente modificari de comportament si intelegere a vietii vor
marca toate domeniile artelor, de la literatura si poezie la picturj,
arhitectura si, fireste, muzica.

Renasterea muzicala franco-flamanda

Mai multe realitati istorice permit o prima afirmare a muzicii renas-
centiste pe teritoriul Flandrei, poate tocmai pentru ca reprezenta o
confluentd etnica si culturalda - celtica, romanica, germanica - si
conditii economice progresive in secolul XV. Se impun centre puter-
nice (Amsterdam, Rotterdam, Anverpen, Bruges). Ars Nova trasase in
muzicd drumurile evolutiei In genuri religioase (Missa, Motetul),
oferind si un teren de inventicd in exprimarea poetico-muzicald
profana prin primele contururi ale madrigalului. Simplificind bogatia
aspectelor, istoria propune trei generatii de creatori flamanzi:

Guillaume Dufay (spre 1400 - 1474), creator de misse, motete,
cantece liturgice, chansonuri laice, mostenitor principal al ecourilor
Ars Novei;

Jan Okegem (spre 1430 - 1495) si Jacob Obrecht (spre 1450 -
1505), continuatori ai lui Dufay, dar adaugand deja noi cuceriri in
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abilitatea scriiturii polifonice. Dintre contemporanii generatiei lor
mai pot fi mentionati artisti care se raspandesc in alte geografii:
Antoine Brumel (Lyon), Jan Chiselis (Ferara), Gaspar van Werbeke
(Roma, Milano);

Josquin des Pres (spre 1450 - 1521), artist care realizeaza in
compozitiile sale o sintezd a evolutiei genurilor cu rafinamentul
exprimdrilor melodice, de o uimitoare maiestrie, ce cumuleaza toate
experientele precedente. Este numele cel mai de seama al acestei
Scoli franco-flamande, meritindu-si un loc de frunte printre maestrii
Renasterii.

Principalele valori ale acestei prime perioade se regdsesc in crearea
unei tehnici din ce n ce mai rafinate a combinatiilor vocale
polifonice, dar si a descoperirii resurselor de expresie muzicald in
relatia muzicii cu semnificatia textului, eliberat de servitutile
anterioare. Dacd nu este logic sa se considere ca Flandra a fost, in
acest rastimp, unicul centru al progresului componisticii, trebuie
totusi acceptatd influenta pe care aceasta zona artistica a exercitat-o,
prin creatorii ce au activat in spatiul respectiv, asupra altor centre
culturale ce vor beneficia de experientele realizate. Acestea s-au
transmis atat direct, prin muzicieni flamanzi asimilati in alte situri,
cat si prin circulatia manuscriselor si a muzicii respective.

Renasterea muzicala italiana

De-a lungul acestor veacuri, Italia cunoaste o extraordinara evolutie
culturald in care muzica rezoneaza firesc cu ceea ce se intampla
in lumea scrisului si in cea a imaginilor. Desigur, intre pregnanta
manifestdrii spiritului creator prin opere poetice si capodopere
plastice, pe de o parte, si prin muzica, pe de altd parte, se pot
discerne deosebiri ce decurg chiar din modalitdtile de manifestare.
Renasterea muzicald va capata relief de abia odata cu trecerea
timpului, preluarea operelor componistice de catre constiinta
receptorilor ajungand mult mai tarziu sa fie pretuita la altitudinea de
care, la acea epocd, se bucura alte opere de arta cu impact imediat
asupra contemporanilor. Ecourile Scolii flamande devin evidente,
cum observabile sunt si tendintele umaniste cu mai mare pondere in
directia expresiei muzicii laice. Aici se va contura, concomitent cu
madiestria marilor polifonisti, subtila tranzitie care se finalizeaza in
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monodia acompaniatd. Primele semne apartin unor genuri aparent
susoare”, acele canti carnascialeschi (cantece de carnaval), sau
parodii, satire, cantece cu aluzii frivole proiectate in melodii de larga
raspandire - frottola, vilanella - cu o evidentd origine populara,
executate de voce cu acompaniament lapidar. Patrunderea acestora
in sfera poeziei cantate creeazda conditiile afirmarii celui mai
important gen componistic laic - Madrigalul. inceputurile acestui gen
au fost deja anterior semnalate, madrigalul cunoscind etape
succesive de evolutie. In forma primara, madrigalul coral a cappella
dezvoltda un mers melodic al vocii superioare, insotita de celelalte trei
voci secundare. Astfel sunt creatiile lui Jacob Arcadelt la Roma,
Adrian Willaert la Venetia, precum si ale italienilor Constanzo Festa
si Alfonso della Viola. Etapa urmatoare pare deja mai bogatd prin
adoptarea innoirilor scriiturii si libertatea inspiratiei, maiestria
conducerii vocilor (cu numdr multiplicat de 5 sau 6), prezenta
omofoniei In combinatie cu jocuri de imitatii, preocuparea pentru
expresivitatea melodica. Reprezentanti: Andrea Gabrieli, Cipriano da
Rore, Baldasare Donati la Venetia, Giovanni Pierluigi da Palestrina,
Nicola Vincentino, Giovanni Animuccia la Roma, precum si italienii
raspanditi prin Europa, ca Filipo da Monte sau Orlando di Lasso. {i va
succede, spre finele secolului al XVI-lea, o etapa In care se
intersecteaza multe noutdti referitoare la gandirea armonicj,
dramatizarea cantdrii corale, subtilitatea manuirii si asimilarii
cromatismelor. Artistii acestui moment de culminatie in
rafinamentul exprimdrii madrigalesti poetico-muzicale sunt Luca
Marenzio, Gesualdo da Venosa si, intr-o particulara atitudine in fata
tranzitiei madrigalului polifonic spre cel monodic, Claudio
Monteverdi. Imensul tezaur reprezentat de madrigalul italian a
devenit, in timp, o sursa uimitoare de frumusete, capabild a se com-
para cu artele epocii si a influenta acum mai mult, prin posibilitatea
raspandirii, sensibilitatea oamenilor. De altfel, trebuie subliniat ca
madrigalul, ca gen muzical, a rdimas permanent in atentia compo-
zitorilor, inclusiv in secolul XX, cand nu putini au fost redesco-
peritorii valorilor Renasterii.

Nici pe planul muzicii religioase influentele polifoniei flamande nu
sunt neglijabile. Ele se juxtapun perioadei framantate privitoare la
schimbari legate de dogma catolici si conflictele religioase. In centrul
germanic al Europei, Reforma provoaca puternice seismuri
anticatolice, ca ecou al schimbarilor de mentalitate si al necesitatii de

32



a lega religia de specificul etnic si cultural. Raspunsul catolicismului
va fi violent, prin Contrareformd, deoarece consolidarea pozitiei
bisericii catolice este subiectul a numeroase concilii ecumenice
vizdnd implicit si muzica de cult. Se poate constata tendinta de
eludare a principiilor cantului traditional, cu aspecte artistice
interesante (mai ales in Scoala romana prin Constanzo Festa,
Francesco d’Ana, Bartolomeo Tromboscino, Giovanni Animuccia). insa lui
Giovanni Pierluigi da Palestrina 1i va reveni misiunea
redimensiondrii componentelor missei traditionale. Recunoasterea
valorilor catolice ale muzicii sale determina Conciliul de la Trento
(1564) sa recomande stilul sau drept muzica reprezentativa pentru
liturghia catolica. Capodoperd care a constituit modelul creat de
Palestrina, devenit In apogeul carierei sale maestro di cappella al
basilicei San Pietro din Roma, Missa Papae Marcelli este o lucrare
comandatd In acest scop. Totodatd, ca o exceptie de la regula
conventionalismului, aceastd lucrare este o capodopera a genului,
desavarsita ca gandire sonord, Imbinare a polifoniei cu reperele
coloanelor armonice verticale, ca simplitate a expresiei si unitate a
constructiei. Mdiestria stilului palestrinian a ramas un reper exem-
plar in istoria artei polifoniei Renasterii.

Succesor al lui Andrea Gabrielli, Giovanni Gabrielli apartine gene-
ratiei care corespunde perioadei de final a epocii polifoniei vocale, in
ultimele decenii ale secolului XVI, realizdnd in cadrul Scolii venetiene
o formuld de tranzitie ce se indreapta spre discursul vocal-
instrumental cu profil armonic. Scriitura corala responsoriald, cu
coruri ce dialogheaza (cori spezati), ilustreaza acest nou orizont in
Sacrae Symphoniae (sase pana la 16 voci vocale si instrumentale),
Madrigale si Motete. Gruparile instrumentale se asociaza cantului, cu
caracter de acompaniere, dar si cu contributii de expresie muzicalj,
iar linia vocald primeste uneori contururi solistice ale fiecarei
partide. Tot lui Gabrielli 1i revine meritul de a crea introduceri
instrumentale la piesele sale corale, denumite sinfonia, propunand
numeroase idei novatoare la pragul schimbarilor de limbaj ce
pregdtesc epoca urmatoare. Printre acestea, apar primele contributii
de dinamicd in muzica instrumentald, intitulate explicit de catre
compozitor Sonate pian e forte.

Renasterea muzicala franceza
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Specificul epocii Renasterii In Franta, cu sistemul absolutist regal ce
i caracterizeaza organizarea sociald, spre deosebire de Italia, se
poate descifra in sintezele provenind dinspre Scoala flamanda si, In
egald masura, muzicii din Peninsula Italica. Este vorba de prezenta
marilor artisti veniti la curtea pariziana (da Vinci, del Sarto,
Benvenuto Cellini). Un rol insemnat le revine si marilor poeti ai
Pleiadei (Marot, Ronsard, Rabelais, mai tarziu Montaigne), care
definesc maniera de preluare a ideilor Antichititii. in scolile de
cantareti (maitrises), cum ar fi cea de la Sainte Chapelle du Palais, din
Paris, aceste filoane stilistice se imbina conducand spre o finalitate
stilistica in creatiile lui Clement Janequin, Pierre de la Rue, Antoine
Brumel, Jean Mouton, initiatorii adaptarii franceze a Madrigalului
sub forma Chansonului. Prin tematica si diversitate melodic3, prin
adoptarea esteticii versului potrivit criteriilor preluate de la sugestii
ale poetilor Pleiadei, Chansonul cunoaste o epoca de mare inflorire,
mai ales prin lucrarile lui Janequin. Aldturi de muzica religioasa
(misse, motete, compozitii biblice inspirate de psalmii hughenoti),
genul acesta poetico-muzical dezvaluie o imaginatie plinad de fantezie
novatoare. Este vorba, mai ales, de asa-numitele Grandes chansons
sau Inventions, cu teme a cdror dezvoltare muzicald primeste o
amploare deosebitd, addugind cantului coral si efecte imitative,
onomatopeice, de culoare, ce sugereazd preocupdri ale
descriptivismului sonor din secolele urmatoare (La bataille de
Marignan, Les Cris de Paris, Chants des Oiseaux). Secolul al XVI-
lea cunoaste printre creatorii francezi de seama si muzicieni precum
Claude Goudimel, Claude de Sermisy, Claude le Jeune (mai ales in
piesele concepute dupa principiile Pleiadei - Chansons mesurées a
I'antique - Cantece in metru antic). Muzica renascentista franceza,
ca si cea italiang, a fost in mare masura preluata repertorial de catre
formatiile corale ale secolului XX.

Renasterea muzicala spaniola

Conditii specifice determina in Spania, mai ales in timpul domniei lui
Filip al II-lea, o manifestare mai imperativd a spiritului intolerant al
Contrareformei. In acest context, agresivitatea coercitivd a Inchizitiei
domina si viata de curte, implicandu-se in profilul traditional al muzicii
de cult. Se observa, totusi, influente ale polifoniei flamande, fie prin
contacte directe, fie provenind din legaturile muzicienilor spanioli cu
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Italia, 1n special cu Scoala romana. Printre muzicienii de relief ai epocii
pot fi amintiti Christobal Morales (prima parte a sec. al XVI-lea, misse,
motete, magnificate, lamentatii), Francisco Guerrero (a doua parte a sec.
al XVI-lea, mai ales misse) si, mai ales, Tomaz Luis de Vittoria (1540 -
1613), a carui creatie este direct influentatd de stilul palestrinian
(datorita perioadei petrecute la Roma), in toate genurile liturgice, o
variantd spaniola de inaltd mdiestrie, pe linia traditiei italiene.

Renasterea muzicala germana

Apare evident faptul ca spiritul Renasterii se nuanteaza in culturile
europene centrale spre un fond umanist care, prin Reforma lui Luther,
incepand cu 1517, se distanteazd de cea italiand, franceza sau
spaniol3, fara a se evita interferente referitoare la perioada flamanda
(mai ales la curtile nobiliare precum Innsbruck, Miinchen, Viena,
Dresda etc.). Se observa, inca de la finele secolului al XV-lea, linia
cultivarii liedului monodic german, pe de o parte, si a asimilarii
polifoniei, pe de alta parte, cu o prioritate subliniata a relatiei muzicii
si cuvantului (asa-numita musica reservata, oglindind principii ale
melopeei si declamatiei antice). De aici provine si Scoala primilor
creatori de poezii pe muzica (sudul Germaniei, Meistersdnger), printre
cei mai renumiti aflandu-se legendarul Hans Sachs (1494 - 1576).
Genul liedului va fi matricea receptarii scriiturii polifonice, practicata
de Heinrich Isaak, Adam de Fulda, Thomas Stolzer, Ludwig Senfl.
Repertoriul cantecelor religioase protestante, de care se preocupa in
mod special Martin Luther, va determina impunerea coralului
protestant, vocal a cappella, evoluand spre prelucrarea armonica la
patru voci. Printre compozitorii care au sintetizat tendintele stilistice
ale epocii, pot fi amintiti Orlando di Lasso (lieduri polifonice) si Hans
Leo Hassler (corale protestante, dar si lieduri, misse, madrigale si
canzonete italiene). Muzica germana nu poate Insa rivaliza, in epoc3, cu
cea a celorlalte scoli muzicale renascentiste, a caror influentd o
recepteazad prin faptul ca perfectionarea profesionala se efectueaza
adesea 1n stagii petrecute in teritoriile vecine, mai ales Italia sau Franta.

Muzica instrumentala in Renastere

Desi epoca este dominata de arta polifoniei vocale, genurile muzicii
instrumentale isi cuceresc treptat un loc bine definit. Pornind de la
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cele doua variante de afirmare - muzica de dans si substituirea unor
voci vocale polifonice cu voci instrumentale - se observa manifestari
artistice individualizate, determinand in mod firesc si un progres al
artei interpretative cu valoare independenta (orgd, clavecin, luth,
formatii de suflitori). In Italia se contureazi denumiri specifice
pentru executii vocale (cantare) si instrumentale (suonare), uneori
ambivalente (da cantare a, Claudio Merulo, Andrea si Giovanni
Gabrielli). Apar astfel derivatele polifonice (fuga) si cele de tipologie
improvizatoricad (intrada, intonazione, toccata) cu preferinte de
virtuozitate. Dansurile incep sa se lege pe cupluri cu miscari deosebite,
lent-repede (pavana-gagliarda; allemanda-corente), cu diferentieri in
formule ritmice si metrice care vor conduce la alcatuirea Suitei (sau,
cu expuneri variate ale aceluiasi dans, Partitei).

Pentru Franta, modelele sunt asemanatoare, cu adaptari de rigoare
in terminologie si expresie, in prelucrarea chansonului. Cele mai
interesante documente provin din colectii ale epocii (Colectia editata
la Paris de Pierre Attaignant, la Lyon, cea editata de Jaques Moderne),
cu prelucrari pentru luth sau clavecin de chansonuri si dansuri.

In Spania se profileazi genuri laice destinate dansului si divertismen-
tului, ce descind din balade si romante, in special rezervate executiei la
luth dupa model italian (Luiz de Milan, Miguel de Fuenllana). Un
relief aparte il are creatia lui Antonio de Cabezon (1510 - 1566),
organist, clavecinist si compozitor al Curtii lui Filip al II-lea, in care
intdlnim si transpuneri instrumentale ale unor lucrari flamande
(colectii de tabulaturi - Musica para tecla y arpa y vihuela).

Muzica instrumentalad a avut o importanta semnificativa in tinuturile
germane prin traditia muzicantilor ambulanti (suflatori - Pfeifer;
semnalizatori - Tiirner; luthisti). Practica acompanierii si transpu-
nerilor instrumentale conduce, In muzica pentru orgd, spre piese
autonome (prelucrari de corale, variatiuni, postludii), afirmandu-se o
anume preocupare de expresie in scoala numita a ,coloristilor”, cu
cel mai ilustru reprezentant al ei, Conrad Pauman din Niirenberg
(autor al unei metode de orga, Fundamentum organisandi, 1452).
Repertoriile de orga sau luth s-au transmis prin tabulaturi in colectii
cu muzicd independenta de text (Reigen - dans in cerc; Springtanz).
Grupdrile de dansuri se relationeaza cu repertorii provenind din
practica muzicii franceze, spaniole, germane, profilandu-se astfel pe
viitorul sistem de organizare succesiunile din cuprinsul Suitei din
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secolul al XVII-lea.

Aladturi de madrigal si de muzica religioasa de influenta flamanda sau
italiand, In muzica engleza (cu denumiri paralele de catch - canon,
song - madrigal) se remarca si o scoald instrumentala definita de un
instrument ce este o varianta a clavecinului - virginalul. Aproape toti
compozitorii englezi care scriu muzica polifonicd vocald manifesta
predilectie pentru miniaturile de virginal - Wiliam Byrd, Thomas
Morley, John Dowland, John Bull. Epoca este numitd si Renasterea
elisabetana pentru interesul acordat de vestita regind a Angliei
artelor muzicii si spectacolului shakespearian (care confera muzicii
un rol individual in piesele sale). Muzica engleza este astfel o sinteza
a Renasterii europene si prin manifestarea ei mai tarzie (asemenea
Ars Novei), asigurand elemente de tranzitie spre etapa istorica
urmitoare, Barocul si Clasicismul. In fata acestei noi deschideri
culturale si de creatie se profileaza un orizont extrem de vast,
edificat pe experientele artistice ale veacurilor precedente. Este de
apreciat cd renasterea muzicald europeanda a fost perioada de
conturare si profesionalizare a artistilor pe taram estetic, componistic
si interpretativ, contribuind la definirea parametrilor de limbaj. Ceea
ce urmeaza in secolul al XVII-lea nu va nega, ci va duce mai departe
acest drum al muzicii spre alte culminatii care, fara a depasi valoric
creatiile Renasterii, sunt, prin comportament estetic, cu totul noi si,
prin aceasta, fascinante. Evocandu-le in etapele urmaditoare, ne
reamintim cuvintele pe care, in secolul al XIX-lea, le-a rostit Giuseppe
Verdi pentru urmasii sai: Torniamo a l'antico, gia sara un progresso...
(Sd ne intoarcem spre trecut, va fi deja un progres...).
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REPERELE ISTORICE $I MUZICALE
IN SEC. XVII - XVIII

Procesul lent si ireversibil al modificarilor in domeniul conceptiilor
estetice, implicit al limbajelor artistice, conditionat de mersul
istoriei, In general, si de cel al istoriei culturii, In special, se reflecta
desigur si in schimbarile succesive pe planul artei muzicale. Acest
proces devine probabil mai evident odatd cu perspectiva noastra
temporal3, fiind mai dificil de sesizat in apropierea evenimentelor
respective, care se intersecteaza neconflictual, fara schimbari radicale
usor de observat. Ultima parte a Renasterii, dupa mijlocul secolului al
XVI-lea si pana la mijlocul secolului urmator, apare sesizabild acum ca
un mare proces de tranzitie de la conceptul prioritar polifonic la cel
armonic. Temelia acestei tranzitii este cea a limpezirii evolutive
privind conturarea tonalitatii ca sistem de organizare sonora si,
odata cu aceasta, cresterea importantei elementului de comunicare
muzicald prin intermediul monodiei acompaniate. in ultimele decenii
ale secolului al XVI-lea, acest fapt se manifesta ca o preocupare din ce
in ce mai insistentd, artistii Cameratei fiorentine fiind considerati
exponentii acestei orientdri (printre cele mai relevante nume fiind
Vincenzo Galilei si Giulio Caccini). [luzia cea mare a acestei perioade ce
finalizeaza Renasterea este gandirea unor mijloace de manifestare (in
principal teatrul muzical, forma de spectacol sincretic provenind
virtual din sugestii ale teatrului antic grecesc) cu gandul resuscitarii
artei antice. Mai tarziu, va deveni clar ca tot ceea ce se ficea apartinea
de fapt viitorului, iar nostalgia trecutului indepartat nu era decat o
modalitate de evitare a trecutului apropiat, pe care artele il
mosteneau prin structura limbajelor utilizate.

La modul simbolic, Tonalitatea ar putea fi asemanata cu un sistem
solar perfect coordonat de principii si surse de energie. in Tonalitate
se va regasi organizarea intregului parcurs al secolelor urmatoare.
Conturam astfel trei etape de manifestare a clasicitatii pe fondul
unitar al tonalitatii:

- etapa de acumulare a experientelor si de conturare estetica a
Barocului (secolul al XVII-lea);

- etapa de ascensiune energetic3, tranzitie a principiilor estetice ale
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Barocului in Clasicism (secolul al XVIII-lea);

- etapa de plenitudine a expresiei subiective, care coincide cu
pierderea de energie in schimbul diversificarii si rafinamentului
(secolul al XIX-lea).

Stilistic deci, Clasicismul cunoaste in prima etapa formele conexe cu
Barocul, pentru ca apoi, in etapa a doua, transformarile si intentiile
clarificatoare ale [luminismului s3-i ordoneze gandirea, inainte de a
ajunge, In etapa finald a triadei, pe teritoriul trdirilor complexe,
subiective si sincretice ale Romantismului. Drumul acesta nu are un
traseu deliberat, ci este nuantat de contributiile diferentiate ale cul-
turilor nationale si, implicit, de relieful personalititilor creatoare,
sub arcul istoriei care, neindoios, a determinat climatul manifestarilor,
interferentelor, cadenta succesiunilor si importanta lor. Pentru a-l
descifra mai lesne, traseele trebuie urmarite pe rand, de la esenta
melodiei pand la ansamblul arhitectonic al intregului.

COMPONENTE ALE LIMBAJULUI MUZICAL
BAROC-CLASIC

Melodia

Monodia este infitisarea care caracterizeaza cu evidentd mersul
orizontal al unei voci vocale sau instrumentale, asa cum s-a afirmat
deja in perioada Renasterii. Se cumuleaza in structura ei numeroase
surse, cum ar fi provenienta din cantul gregorian, liniara prin
definitie, din cantul cavaleresc, proportionat si strofic, din diversele
aspecte ale cantecelor de dans, cu riturnelele lor caracteristice; peste
aceste aspecte, tot cu semnificatii multiple, se suprapun evolutiile
spre cantabilitatea specific vocalica a liniilor vocilor polifonice si
aparitia secventelor tipice pentru incipit sau finalizarea desfasurarii
muzicale. In timp, au existat, de asemenea, manifestari ,a una voce”,
de tipul chanson, song, aire, vaudevire, lied, in care linia melosului se
executa sau nu cu acompaniament instrumental. Toate converg catre
monodia acompaniatd afirmatd in preajma secolului al XVII-lea, care
are atributele expresivitatii in relatia cu textul coexistent ei. Ca
structurd ins3, monodia ingdduie comparatia cu linia valurit3,
continud, a unui peisaj de dealuri profilate pe orizont. Opririle si
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respiratiile sunt cele ale textului sau ale respiratiei cantaretului.
Catre mijlocul secolului, constatdm afirmarea primelor repere
ordonatoare, prin contururi cu valoare autonoma ritmic si
intonational - motivul. Initial legat de formule de concluzionare,
plasat pe treptele principale ale tonalitatii, motivul reprezinta cea
mai mica formuld autonoma recognoscibil3, ce se impune memoriei
auditive ca reper. Din ce in ce mai divers, impletit cu spiritul mereu
surprinzator al improvizatiei, motivul va fi capabil a stabili primele
cadraje ale formelor muzicale in Baroc. Linia valurita primeste astfel
un ritm al continuitatii sale. Prin sinteza intre motiv si actiunea de
impodobire a ornamenticii (actiune efectuata pe un sunet cu altele
inconjuratoare, triluri, apogiaturi, mordente etc.), prin extensia
expresivitatii, apare profilul a ceea ce numim melodie, in care
constructia orizontala cunoaste principii asemanatoare triadei de arc
de bolta ,introducere, dezvoltare, concluzie”. Drumul evolutiei
melodiei, ca nucleu al unei creatii muzicale, conduce, de-a lungul
secolului al XVIII-lea, spre stadiul evoluat al ei, care este conceptul
tematic. In Temd, care poate fi consideratd cea mai mica unitate
artisticd autonoma, se recunosc toate stadiile istoriei anterioare a
melosului, investite acum cu pregnanta a caracterului, expresivitatii,
culorii si semnificatiei in dramaturgia muzicald. Prin aceasta, Tema
este capabild a reprezenta un personaj, o stare, o imagine bine
definita. Creatia clasicismului vienez - de la Haydn la Beethoven -
este Insdsi istoria maturizarii acestui nivel, poate cel mai inalt, atins
de monodie. Ce va urma in secolul al XIX-lea este doar o diversificare
a ipostazelor prin asimilarea mai multor sugestii oferite de gandirea
romantica.

Armonia

indelunga preocupare pentru coexistenta (simultaneitatea)
sunetelor 1n discursul muzical a determinat un lent proces de
limpezire a conceptiilor privind consonanta si disonanta, apoi
sistematizarea relatiei sunetelor in functie de gravitatia (atractia) in
jurul unui centru, devenit baza modului, fundamentala intregii
arhitecturi verticale (si, bineinteles, a mersului vocilor polifonice, pe
orizontald). Cu mult Tnaintea determinarilor de la Inceputul secolului
al XVII-lea, acest proces lasa sa se intrevada viitoarea pondere a
tonalitatii si, implicit, a limbajului armoniei. Desigur, perspectiva
contemporand noud ne ingaduie asemenea concluzii care, la timpul
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lor, nu au fost nici fortate, ostentative, nici lipsite de formulari
ambigue, de tatonari. Acompaniamentul se impune sub o forma care
va dura mai bine de un secol, cunoscuta sub numele de bas continuu
sau bas cifrat. Un instrument cu claviaturd (clavecin, orga), insotit
adesea de un instrument de coarde grav, asigura astfel fundamentul
mersului armoniei pe care se desfisoara melodia. Armonia, sub
aspectul intonarii acordice (uneori cu minime figuratii de legatura),
se constituie pe legile, din ce in ce mai bine definite, ale functiilor
tonale. Ni se pare astazi, in perspectiva timpului care a trecut, ca este
o evolutie simpla si fireascd, dar drumul parcurs a fost la fel de
anevoios ca si cel al descoperirii tardmurilor necunoscute (si care
existau totusi!). Primele idei erau legate de principalii piloni ai
tonalitatii - tonica, dominanta, subdominanta -, care se succed in
trisonurile caracteristice dupa reguli treptat definite, tinind seama
de atractia (rezolvarea) pe treapta principala, tonica tonalitatii. Fiecare
mutatie, in cadrul tonalitdtii, fiecare modalitate de concluzionare
(cadentare) reprezinta o noutate intens utilizata la vremea descope-
ririi ei. In perioade succesive, apare trecerea spre tonalititile imediat
invecinate (pe sistemul cvintelor, al dominantei, al subdominantei),
apoi spre tonalitati cu alte grade de inrudire, imbogatind astfel arta
armoniei cu tehnica modulatiei, cu efectul interpretarii multiple a
acordurilor, largind apoi pana la pragul disiparii tonale procedeele
inlantuirilor sonore. Nu exista Insa o istorie autonoma a armoniei,
despartitd de celelalte componente ale limbajului muzical, drumul
spre noi focalizari insumand toate contributiile practicii artistice, de
creatie si interpretare, pentru aditionarea permanenta a noului.
Istoria capodoperelor o dovedeste cu prisosinta.

Polifonia

Ar fi inutil de presupus ca arta polifoniei, rod al secolelor precedente,
a fost abandonatd, chiar daca aspectele configuratiilor componistice
dau uneori aceastd impresie. Existd In aceasta directie doua puncte
de observatie.

Istoric, polifonia ramane o baza tehnic3, cuceritd de compozitori prin
abilitatile utilizarii regulilor contrapunctului in textul muzical, doar
cd sunt mereu mai atent observate legile respectarii unitatii
tonalitatii si functiilor armonice. Se contureaza deci un nou profil de
polifonie armonicd, pe care se vor cladi marete edificii sonore
instrumentale, orchestrale si vocal-simfonice.
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Cea de a doua modalitate de observare a prezentei polifoniei dincolo
de Renastere oglindeste evolutia personalitdtilor componistice care, in
secolele urmatoare, vor apela adesea in capodoperele finale ale
activitatii lor creatoare la sinteze sonore, ce ajung mereu sa fie
cladite pe gandirea polifonic3, ca semn al maiestriei supreme.

Ritmica

Domeniu de extrem interes, conex cu toate celelalte aspecte de
limbaj, ritmica pastreaza din arta renascentistilor, prin tehnica
contrapuncticd, reperele accentului metric si compensarilor imitative.
Ea preia, pe de altd parte, pulsatiile stravechi ale matricei dansului.
Ritmica devine in Clasicism o modalitate de echilibrare a proportiilor,
de la motiv la macrostructuri. Exista o ritmica esentiald a masurilor si
periodicitatii repetitive; totodatd, descoperim preocuparile pentru
unitatea diversificatd (declamatia, retorica expresiva si formulele
sugerate de dans). Se adaugd ritmica ordonatoare a potentialului
functiilor armonice, a agogicii si, nu in ultimul rand, a aprofundarii
resurselor dramaturgiei muzicale. Improvizatia si ornamentatia sunt
de asemenea domenii de sintezd imposibil de imaginat in afara
ritmicii.

FORMELE MUZICALE

Rezultat al unei ordonari a gandirii componistice, formele muzicale
au parcurs un sens evolutiv in secolele precedente, transformand
treptat regulile de alcatuire a discursului sonor in modalitati si
proportii ale arhitectonicii, reflectdnd spiritul clasic al simetriei in
complexitatea expunerii ideilor. Principiul tripartit pare sa fie cel mai
caracteristic incepand cu secolul XVII, sub aspectul repetarilor
simetrice si al asamblarilor repetitive diversificate, la care se adauga
o evolutie paraleld a tehnicilor variationale. Primele contururi
tripartite intentionale se bazeazd pe alternarile de tonalitati inve-
cinate ale aceluiasi material motivic (tonalitate initiald, tonalitate
dominantica, revenire la tonalitatea initialda). Mai tarziu, sectiunea
mediana se va Imbogati si cu un material muzical distinct, definind
mai clar structura A-B-A (numita prin asemanare si formd de lied).
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Simplelor expuneri fara repetitie le corespund forme simple mono-
partite sau bipartite, iar celor amplificate, forme tripentapartite (prin
amplificarea tronsonului principal). Pe aceeasi structura repetitiva se
ridica formele complexe polifonice - Fuga - sau omofone - Sonata. Fuga
imitativd, provenind din canon, caccia, ricercar, are corespondente
de constructie ca si tripartitul sonatei - Expozitie, Dezvoltare,
Reexpozitie -, fiind bazata pe tehnica repetitiva, chiar daca alcatuirile
fiecarui segment urmeazad reguli specifice In functie de numarul
vocilor, iar intre cele trei sectiuni existd sau nu zone tranzitorii.
Sonata a cunoscut, de la Baroc la Clasic, o evolutie pornind de la o
idee principald unica, construindu-se pe tripartitul tonal si ajungand
la dublul tematism. Se poate vorbi, in acest caz, de o autentica
problematizare a formei, observabila si in gandirea filosoficd a
dialecticii de dupa secolul luminilor (Hegel, ,unitatea contrariilor”).
Forma tripartita se regdseste si In varianta ariilor ,da capo” si in
alternarea destul de libera a rondoului, cu revenire periodicd a
elementului fix (Refren). Fara a considera ca tehnica variationala a
parcurs o aceeasi evolutie, formele variationale polifonice (passacaglia,
ciaccona) 1n care tema se repetd neschimbati, concomitent cu
transformarile ei, urmeaza si o filiera de prelucrare independents,
ritmica, ornamentald, de caracter, intr-un ciclu Invecinat cu fantezia
improvizatorici. In toate cazurile mentionate, forma - in relatie cu
celelalte componente de limbaj - conditioneaza creatia baroca-clasics,
definind cu suficienta claritate fiecare etapa de comportament stilistic,
pe un acelasi fundament de principii ale limbajelor.

GENURILE MUZICALE

Acumularea de mijloace expresive si practica lor diversificata deter-
mina o considerabila Imbogatire de genuri ale muzicii vocale si instru-
mentale. Tocmai pentru ca reprezintd un teren al combinatiilor
sonore bazate pe ghidajul literar, opera pare sa deschida drumurile
spre innoire. Aminteam de Camerata fiorentina, In care artistii,
pasionati de posibilitatea reinvierii Antichitadtii, opun polifoniei
vocale cantul monodic acompaniat, germen al viitoarei opere. Cateva
experiente succed acestor incercari - Jacopo Peri si poetul Ottaviano
Rinuccini propun o prima dramma per musica, Dafné (compusa
aprox. in 1594, reprezentata in 1597), cdreia 1i urmeaza Euridice
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(1600). Opera, ca dramad cantatd, luase nastere in acel timp.
Recitativul, melodia solisticd (in viitor ceea ce va fi Aria),
ansamblurile mici (duo, tertet etc.) si ansamblurile mari (corurile)
descriu actiunea, agrementata si cu divertismente dansate, la aceste
inceputuri inspirate din mitologie, deci dupa modelul tematic al
Antichitatii. De la primele incercari (numite si pastorale, dramma per
musica) la definirea constituirii sale ca gen, se vor acumula
numeroase experiente care duc la diversificarea acestui mod de
comunicare, pe doua mari linii: cea a operei serioase (Opera seria) si
cea a operei comice (Opera buffa), cunoscand si unele intersectari de
caracter (Opera semiseria, dramma giocosa). Spectacolul este in mod
obisnuit precedat de o introducere (Intrada, Toccata, Preludio,
Uvertura) si impartit teatral in acte si scene.

Un alt gen complex, ce uneste textul cu vocea si instrumentele,
Oratoriul, 1si are inceputurile aproape simultan cu Opera. Temeiurile
muzicale pot fi considerate asemanatoare, cele literar-poetice orien-
tandu-se insa spre tematica religioasad, mostenita inca de la misterele
medievale. Sf. Filippo Neri, fondatorul Ordinului Oratorienilor,
organizeaza, in Cappella dell'Oratorio din Roma, in Saptamana
Patimilor, dialoguri cintate ale textelor Evangheliei. Aceste dialoguri,
numite Oratorii, deschid calea unui gen care se alcdtuieste din arii,
recitative, ansambluri vocale, cu acompaniament instrumental, deci
apropiate structural de operd, dar destinate executiei concertante.
Primul titlu de seamd, dupa modelul florentinilor Cameratei, este La
Rappresentazione dell’Anima e di Corpo de Emilio de Cavalieri
(1600). De dimensiuni reduse, cu texte adesea religioase, destinate
interpretdrii in timpul Liturghiei, existad si un gen Inrudit cu oratoriul,
Cantata. In ambele cazuri, evolutia se va diferentia net in relatia cu
culturile europene extraitalice.

Conexiunile vocal-instrumentale stau la baza tuturor genurilor, fie
prin servicii specializate (monodie, acomapaniament), fie prin
preludri mimetice care cresc gradul de tehnicitate in executia vocala
sau gradul de expresivitate in cea instrumentala. Se realizeaza astfel
o unitate a stilurilor, dar, totodata, o interactiune care duce la dife-
rentieri evidente spre ,operistic” sau, dimpotriva, spre ,concertant”.

Genurile muzicii instrumentale se definesc prin ansambluri mici sau
mai ample. In prima categorie, cu un statut autonom, se remarci
Suita. In acceptiunea secolului XVII, Suita este primul gen (instru-
mental sau orchestral) in sens de ciclu. Prin structura sa, Suita a
influentat si aparitia altor genuri muzicale. Un rol deosebit in
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cristalizarea Suitei l-a avut deja existenta dansurilor de Curte,
preluate, in secolele anterioare, dintre modelele diverselor formule
de dans cu origini populare. in primele sale manifestiri, numirul si
ordinea dansurilor nu cunosteau inca o formula fixa. Ulterior, se
contureaza criterii ce o caracterizeaza: unitatea tonald a intregului
ciclu; ordinea dansurilor, necesara realizarii contrastului prin caracter
si tempo (Allemanda-Moderato, Couranta-Vivace, Sarabanda-Andante,
Giga-Presto), prin metrica (madsuri binare alternate cu masuri
ternare); unitatea de forma tripartita tonal. in stadiul mai evoluat,
Suita primeste si o parte introductivd - Preludiu -, pentru Suita
instrumentald, Uverturd, Intrada - pentru Suita orchestrala. intre
dansurile cu loc oarecum fix sunt adaugate uneori altele, care
respectd insa aceleasi reguli (Menuet, Bourée, Gavota, Passe-pied,
Rigaudon, Siciliana), si chiar piese de caracter (Badinerie, Aria). In
secolul XVIII, predominarea ideii de ciclu se diversifica in subspecii
de Suitd, cum ar fi Serenada, Cassazione, Divertimento. Daca termenul de
,suitd” reflectd in principiu o origine franceza (suite = urmare,
succesiune), pe cel de ,sonatd” il regasim in definirea italiand a
discursului instrumental (suonare = a canta la un instrument), deli-
mitare fatd de executia vocald preluata si de alte culturi europene
(spielen, jouer, to play).

In secolul XVII si prima parte a secolului XVIII, perioadd majoritar
corespunzatoare Barocului, ce precede evolutia plenara a Clasicismului,
Sonata coexistd sub douda aspecte definite generic de spatiul
reprezentarii muzicale: in spatiul eclesiastic, Sonata da chiesa, in cel
laic, Sonata da camera. in ambele cazuri, numirul instrumentelor le
confera si denumirea de Trio sonata (doua viori sau doi suflatori si
basul general - violoncel plus clavecin). In Sonata da chiesa intalnim
doar indicatii de tempo, iar scriitura este prioritar polifonica (3 - 5
parti: introducere lent3, allegro, cu caracter fugatto, parte lent3, final
allegro fugato). In Sonata da camera se precizeazi termeni de
dansuri, iar scriitura inclind mai mult spre omofon, subliniind astfel
caracterul profan al muzicii. Adesea, de-a lungul timpului, apar
intrepadtrunderi intre cele doua tipuri de Sonata, evidentiindu-se de
asemenea filiatia cu genul Suitei.

Dupd inceputul secolului XVII, se contureazd modificari
semnificative in structura sectiunilor si In unitatea de conceptie a
ciclului. Aceste noi caracteristici evolueaza spectaculos pana in
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apogeul sonatei vieneze, care devine cea mai complexa realizare a
genurilor ce au accesat Clasicismului (cu ramificatii multiple in
muzica de camerd si In cea simfonicd). Este caracteristica in
Clasicism intrepadtrunderea intre gen, ca cicluy, si form3, ca structura.
Carl Philipp Emanuel Bach este considerat printre primii creatori
care propun acest nou aspect al Sonatei, in care Allegro-ul initial este
o forma de sonata bitematica, Andante-le, o forma de lied, iar Finalul,
Allegro, o forma de rondo. Vastitatea problematicii noului gen al
Sonatei, complexa tranzitie de la Baroc spre Clasic, va determina o
amplificare a continutului pana la limitele caracterizarii sale drept un
ciclu tri-cvadripartit, a carui unitate este determinata de abordarea
si dezvoltarea ideilor.

Ca si Opera, genul concertant are antecedente in variate aspecte ale
individualizarilor manifestate in complexul scriiturii polifonice.
O altd raportare este predominanta solisticd - vocald sau instru-
mentald - pe care o presupun ambele genuri care utilizau formula
acompaniamentului. Prima Infdtisare a genului concertant este
Concerto grosso, specific perioadei baroce in care subzista tranzitia
de la polifonie la omofonie. Pentru prima datd titulatura este
consemnata In Italia secolului al XVII-lea intr-o lucrare a lui
L. Gregori, model urmat de Corelli, Torelli, Vivaldi, Marcello,
Geminiani etc. si raspandit 1n alte scoli ale epocii. Numarul de parti
este variabil, asemanator Trio sonatei si Suitei. Element definitoriu al
genului este dialogul dintre concertino (grup solistic, coarde sau
suflatori) si ripieno (ansamblul instrumental de acompaniament,
alcatuit din coarde, la care se vor adauga mai apoi si suflatori).
Treptat, numarul partilor se reduce la trei, Allegro-Andante-Allegro,
ca si contributia solistica, atribuita prioritar unui singur instrument,
definindu-se astfel genul Concertului solistic (clasic si romantic),
caracteristic mai ales dupa debutul secolului al XVIiI-lea. in locul
unor forme amintind Suita, cele trei parti se apropie ca facturda de
ciclul Sonatei bitematice (forma de sonatd, Lied, Rondo), iar factura
beneficiazd de cresterea gradului de perfectionare continua a
constructiei instrumentale si tehnicii de executie. Un aspect singular
este Aria de concert, In care vocea este cea care raspunde obligatiilor
solistice, intr-o invesmantare diferitd, prin scriitura si expresie, de
Aria de operd.

O prima definire a cunoasterii genurilor orchestrale se leagda de
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aspectul initial al reunirii mai multor instrumente pentru realizarea
unui discurs muzical, In care principala preocupare este cea a
acoperirii tuturor registrelor. Sub aceasta forma, inca din secolul
precedent si pe parcursul celui de al XVII-lea, se poate vorbi mai ales
de ,ansamblu”, reunind instrumente diferite (in special coardele, dar
si unele instrumente de suflat), in care este importanta intonatia si
mai putin timbralitatea. Practica componistica va tinde, Incepand cu
secolul al XVIII-lea, spre o alta configuratie, cu repartizari de culoare,
ansamblul devine, treptat, Orchestrd (impunandu-se, implicit, arta
sonoritatii) cu compartimente clar structurate si o dinamica
specifica. Pentru prima ipostaza, momentele muzicale introductive,
de fixare a tonalitatii intregului (in Suitd sau Opera), vor fi denumite
Sinfonia, Intrada, Intonazione, Toccata, Uvertura. Sub aceste
titulaturi, genul se impune in Oper3, pastrand unele conexiuni si cu
muzica instrumentald de tipul Suitei. Aspectele principale ale
Uverturii de operda sunt: tipul italian, promovat de Alessandro
Scarlatti (succesiune ternard repede-lent-repede), si tipul francez,
propus de J.B. Lully (succesiune ternara lent-repede-lent). Cele doua
tipuri, italian si francez, contin in germen si structura Simfoniei, asa
cum se va constitui ea ca gen orchestral pe parcursul secolului al
XVlll-lea. Simfonia reuneste cautari in directia dezvoltarii formelor
deja initiate, incadrate unei arhitectonici de ciclu, a unei
particularizari de sonoritate si tempo, devenind, odata cu clasicismul
vienez, cea mai complexa si reprezentativa manifestare componistica.
Constructia sa va cuprinde patru sectiuni cu o introducere lent3,
amintind prin componente de Suitd (Menuet-Trio), de Uvertura
(Introducere), de Sonata, Lied si Variatiuni. Unitatea celor patru
sectiuni va fi realizatd treptat, pornind de la tonalitate, motivic3,
factura stilistica si orchestrald, intr-un model de imbinare a rigorii
formale si liberei inventii ce cuprinde o mare parte din cuceririle
secolelor XVII si XVIII, transmise astfel urmasilor in secolul al XIX-
lea.

O determinare stilistica unitard, pentru aceasta epoca, pare greu de
stabilit, trecerea de la Renastere la Baroc, Clasicism si Romantism
aparand suficientd, la nivel esential, prin schimbarea elementelor de
limbaj. Concordanta cu Istoria artelor poate fi observata, totusi, la
orizontul mentalitatii estetice, ceea ce explicd variate conexiuni.
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Impactul artelor vizuale se resimte in modul de asimilare muzicala a
Barocului, fara a se putea vorbi de identificare si similitudini, fapt
observabil si in trasaturi stilistice ulterioare, ale Clasicismului si
Rococoului. Evident, modificarea de mentalitate opereaza nuantat in
fiecare artd, pe plan cultural si, mai Inainte de a se ajunge la apogeul
clasicismului vienez si european, semnele preromantice devin deja
observabile. Reperele stilistice strict delimitate se intrezaresc de-
abia spre sfarsitul de secol XIX, ca un rezultat necesar al nevoii de
ordine si noutate. Tot din aceasta necesitate, imperiul tonalitatii ni se
pare cel mai propriu reper, invecinat cu schimbatoarele infatisari,
prudent nuantate privitor ideii de Baroc, Clasic, Romantic in tripla
ipostaza a ascensiunii, apogeului si diversificarii, corespunzatoare
secolelor despre care a fost vorba.

Muzica baroca-clasica italiana

Giovanni Gabrieli (1557 - 1612), nepot al lui Andrea Gabrieli,
colaborator al lui Orlando di Lasso la Miinchen, a devenit apoi
organist la Basilica San Marco din Venetia ca succesor al lui Claudio
Merulo. Creatia sa 1i evidentiazd preocuparea pentru trecerea de la
muzicd corald (lucrdari pentru Cori spezzati) la cea pentru
instrumente (Canzoni et Sonate) in care, cum s-a aratat deja,
experimenteaza opozitia Intre grupul coardelor si cel al alamurilor
(Sonata pian e forte din Sacrae symphoniae).

Giulio Caccini (1550 - 1618), membru al Cameratei lui Bardi, a fost
promotor al monodiei acompaniate (culegerea Le nuove musiche)
si a stilului rappresentativo propriu teatrului muzical (Rapimento di
Cefalo, prezentatd la Florenta concomitent cu Euridice de Peri).

Cei doi sunt contemporanii lui Claudio Monteverdi (1567 - 1642),
personalitate care domina prima jumatate a secolului XVII, capabil a
realiza artistic trecerea de la polifonia vocala (numitd de el prima
pratica) la monodie (seconda pratica) cu o madiestrie pilduitoare
pentru contemporani si posteritate. Intuitia sa il conduce spre
elaborarea teoriei Afectelor (Stilo mole, Stilo concitato), aproape
simultan cu Descartes, si a unei noi modalitati de interpretare vocala
(parlar cantando) si a unei autentice conceptii de dramaturgie
muzicald modernd, inclusiv in acompaniamentul instrumental (cu
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practicarea unor efecte noi ca pizzicato, tremolo). Creatia sa cuprinde
muzica liturgica ,in stilo antico ed osservato” (Vespre de Beata
Vergine), Scherzi musicali, madrigale polifonice, si in stilo
rappresentativo, opere (Orfeo, dramma per musica, 1607, Arianna,
1608, 11 ballo delle Ingrate, Tirsi e Clori, 1625, Il Combattimento
di Tancredi e Clorinda, 1624, Il Ritorno di Ulisse in Patria, 1641,
L'Incoronazione di Poppea, 1642).

Muzica instrumentala a epocii este reprezentatd de Girolamo
Frescobaldi (1583 - 1643), unul dintre cei mai de seama organisti ai
secolului. In interpretare (Catedrala San Pietro, Roma) si creatie, el
asigurd continuarea traditiei organistice italiene si deschide
orizonturile epocii urmatoare, asemenea lui Monteverdi in muzica
vocali. In Ricercare, Canzone, Partite, desavarseste scriitura
prebachiana de orga si clavecin. Influenta sa se exercitd mai ales in
Europa Centrala.

Arcangelo Corelli (1653 - 1713) este unul dintre primii maestri ai
violonisticii italiene, creator al modelelor de Sonate a tre si Concerti
grossi, al carui stil este influentat de melodica vocala. A format
numerosi violonisti celebri in epoca - Geminiani, Locateli -, a realizat
numeroase cicluri de muzica instrumentald in genul Sonatei da
camera, da chiesa (este celebrd Sonata ,la Follia”), perfectionand
treptele dinamicii prin alternanta de piano si forte. Din generatia sa
care tranziteaza Barocul spre Clasicism, mai amintim pe Alessandro
Marcello (1686 - 1739, creatii instrumentale, concertante, opere,
oratorii), Tomasso Albinoni (1671 - 1750, violonist, creator de muzica
instrumentala, opere), Pietro Locatelli (1695 - 1764, violonist, creator
de muzica instrumentald, concertanta), Tomasso Antonio Vitali (1660
- 1750, violonist, autorul celebrei Ciaccona), Francesco Geminiani
(1687 - 1762, violonist virtuoz, autor al Principiilor moderne de
interpretare - The Art of playing on the violin, creator de sonate,
concerte).

Alessandro Scarlatti (1660 - 1725) poate fi considerat cel mai
important reprezentant al Scolii napolitane, cu realizdri deosebite
mai ales in domeniul operei seria si al cantatei. Datorita lui se
impune formula Uverturii italiene, iar scriitura vocald virtuoza si
ornamentata devine caracteristica stilului clasic italian de belcanto (a
creat 115 opere, dintre care Mitridate Eupatore, Tigrane, Cambise,
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Griselda, oratorii, muzica religioasa, 600 de cantate de camera si
muzicad instrumentald, 12 Sinfonie di Concerto grosso, Sonate a
quatro). in domeniul operei, in afara Scolii napolitane, se remarci si
reprezentanti ai Scolii romane - Giacomo Carissimi (1605 - 1674), ai
Scolii venetiene - Francesco Cavalli (1599 - 1676).

Domenico Scarlatti (1685 - 1757), fiul lui Alessandro, devine unul
din primii mari clasici ai perioadei dintre cele doud secole.
Importanta lui provine din afirmarea tehnicii moderne de claviaturj,
cu consecinte pand in Romantism. Sonatele sale (denumite si
Essercizi) reprezinta un moment hotarator in structurarea unitatii
formale bitematice, bipartite, ce va evolua spre sonata clasica
vieneza. Scarlatti ramane important si prin varietatea scriiturii,
bogadtia motivicii si ritmicii, indraznelile armonice (creatia sa
cuprinde aproape 600 de sonate, precum si opere, cantate).

Antonio Vivaldi (1675 sau 1678 - 1741) domina tranzitia spre
clasicismul european al epocii prin pregnanta stilului componistic,
sinteza italiand a acumularilor de pana la el in aproape toate
genurile. Formatia de violonist ii inlesneste crearea unei vaste
literaturi de gen, de la sonate da camera la muzica pentru ansamblu
instrumental (23 de Sinfonii, 46 concerti ripieni) sau concertant (un
numdr record - 222 pentru vioara solo, peste 60 pentru alte
combinatii solistice). De o celebritate aparte se bucura ciclurile
concertante L’Estro armonico op. 3, La Stravaganza op. 4,
Cimento dell’armonia op. 8 (din care face parte si ciclul Le quatro
stagioni -Anotimpurile), pentru care muzicianul dovedeste o
inclinatie aparte in relatia cu poezia si cu procedee ale
descriptivismului sonor. Acest efect este consecinta preocuparilor
pentru opera si oratoriu, cantate si serenade. Personalitatea sa va
marca evolutia unor ilustri contemporani, in primul rand a lui J.S.
Bach.

Giovanni Batista Pergolesi (1710 - 1736), depdsind pragul
secolului al XVIII-lea, devine partas al clasicismului italian propriu-
zis. Reprezentant al Scolii napolitane de opera seria si opera bufa
(Olimpiade, Il prigioner superbo, L’'o Frate nnamorato), de
intermezzi in dialect napolitan, la care se adaugd oratorii, cantate
(Stabat Mater). Succesul sdu postum se datoreazda mai ales unui
intermezzo, La serva padrona, care, reprezentat la Paris, a declansat
»Razboiul bufonistilor”.
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Giovanni Batista Sammartini (1698 - 1775) aduce in clasicismul
italian interesul pentru primele forme de Simfonie cu patru parti si
cvartete de coarde (Sonate a quatro) aproape simultan cu
inceputurile genurilor respective la Mannheim si In creatia lui
Haydn. A influentat gandirea lui Gluck, care i-a fost discipol, si a
multor alti contemporani lui.

Giovanni Battista Martini, supranumit cu celebra porecla ,Padre
Martini” (1706 - 1784), ocupa un loc semnificativ nu numai prin
creatia sa muzicala, ci si prin lucrarile teoretice (Istoria della
musica, Tratat de contrapunct), fiind considerat de contemporani
(printre care si Wolfgang Amadeus Mozart) un erudit al clasicismului
italian din perioada de definire, in secolul XVIIIL.

Giovanni Battista Viotti (1755 - 1824) este creatorul violonisticii
clasice cu valoare modernd, continudnd modelul maestrului sau,
Pugnani. Creatiile sale concertistice, de structurd asemanatoare cu
operele clasicilor vienezi, reflecta un spirit stilistic european datorita
multiplelor sale contacte cu viata artisticd de la Paris si Londra. In
special concertele pentru vioard continud sa fie considerate
literaturd formativa In domeniul pedagogiei instrumentale, chiar
dacd substanta muzicald nu poate rivaliza cu cea a marilor sai
contemporani.

0 pleiada de compozitori de opera au continuat evolutia genului in
Italia, contribuind la raspandirea sa in marile centre culturale
europene care beneficiau de teatre speciale pentru a reprezenta
acest repertoriu. Pot fi amintiti, dintre foarte multi creatori de gen,
Giovanni Bononcini (1670 - 1747), Nicola Porpora (1686 - 1768),
unul dintre marii maestri de canto ai acestei epoci, Francesco
Durante (1684 - 1755), Niccolo Piccini (1728 - 1800), Tommasso
Traetta (1727 - 1779), Leonardo Leo (1694 - 1744), Giovanni
Paisiello (1740 - 1816). Printre personalitatile care mentin un profil
caracteristic clasicismului italian, inaintea romantismului, se numara
Luigi Boccherini (1743 - 1805), in domeniul muzicii instrumentale si
concertante (in special pentru violoncel), Muzio Clementi (1752 -
1832), pentru literatura pianistica (peste 100 de sonate clasice),
Domenico Cimarosa (1749 - 1801), pentru opera de factura clasica
invecinatd cu teatrul mozartian (celebritatea necontestata apartine
operei buffe Il matrimonio segreto).
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Muzica baroca-clasica franceza

Jean Baptiste Lully (1632 - 1687) este, prin origine si formatie
artistica, apartenent culturii italiene, dar devine, in timp, prima
personalitate capabila a reprezenta barocul in tranzitie spre
clasicismul francez. Imprejuririle existentei sale il afirmi ca
violonist, mai intdi intr-o orchestra princiard, apoi, angajat de
Ludovic al XIV-lea In ansamblul celor ,24 de viori regale”, al carui
conducator devine cu titlul de ,maestru al muzicii regale”. in aceasti
calitate, relatia sa cu Moliere ii permite sa propund curtii regale
primele spectacole care depasesc spiritul simplu al divertismentelor
existente sau pe cel al operelor italiene importate la Paris.
Interesantd este integrarea sa in viata sociald a tarii de adoptie si
spiritul culturii franceze, mai intdi cu pastoralele, baletele sau
comediile-balet realizate cu Moliére (Le Mariage forcé, L’Amour
médecin, Monsieur de Pouceaugnac, Le Bourgeois
gentilhomme). Apoi urmeaza creatiile de maturitate prezentate la
Académie Royale de Musique (a carei conducere o preia, oarecum
abuziv, de la un compozitor mediocru, Cambert, care o initiase in
1671 dupa modele italiene). Datoritd poetului-libretist Philippe
Quinault, aprofundeazad subtilitatile limbii franceze si, parasind
exemplele italiene, reuseste sa impuna un stil caracteristic in melosul
si recitativele tragediilor sale lirice (Les Fétes de 'Amour et de
Bacchus, Cadmus et Hermione - prima mare opera franceza -,
Phaeton, Amadis, Roland, Armide), conferind muzicii orchestrale o
importanta aparte prin uvertura in stil francez si specificul
ornamenticii clasice. Desi treptat intrata in uitare, muzica lui Lully a
fost un model pentru contemporani si urmasi, fundamentand
clasicismul francez.

Marc Antoine Charpentier (1634 -1704), contemporanul umbrit
de prestigiul, relatiile si personalitatea lui Lully, este format tot sub
influenta italiana ca elev al lui Carissimi la Roma. El dovedeste un
spirit mai rafinat in creatiile sale; reusitele apartin mai putin
teatrului muzical (colabordri cu Moliere la Mariage forcé, Le
malade imaginaire), viadind o inclinatie speciala pentru muzica
religioasd (misse, cantate, Te Deum, Lecons des ténebres, Litanies
de la Vierge) si instrumentald (Ballets des saisons, Concert
pentru patru viole, uverturi, serenade), contribuind la definirea
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specificului stilistic francez.

André Campra (1660 - 1744) asigura intr-o anume masura conti-
nuitatea acestui profil stilistic distinct, deosebindu-se de italieni.
Cronologic, creatiile sale dramatice urmeaza drumul deschis de Lully
citre opera-balet al lui Rameau (tragediile lirice Tancred, Camille,
opere-balet Europe galante, Le Carnaval a Venise, aranjamente sau
pastiches pe muzica lui Lully si Charpentier). Campra are o
contributie considerabild si in muzica religioasa (motete, psalmi, o
missd, un Recviem) si instrumentala (intermedii, divertismente). Din
generatia post-lullystd, mai pot fi amintiti: pentru muzica
instrumentald, Henry Desmarets, pentru cea de operd, André
Destouches.

Francois Couperin ,Le Grand” (1668 - 1733) a fost, in calitate de
muzician al Regelui Ludovic al XIV-lea, cel mai mare organist si
clavecinist al epocii. Meritele sale sunt subliniate de functia de
Maestru organist al Capelei Regale, Maitre de clavecin des Enfants de
France si Ordinaire de la musique du Roy, asigurand in anii maturitatii
concertele de duminica ale palatului regal. A creat muzica vocala
(Elévations, Lecons des ténébres, Airs sérieux), muzici pentru
ansambluri instrumentale (Sonate-trio, Concerts royaux ,Les Gouts
réuni”). In ,Grandes Sonates a 3” propune o sintezi a stilului
timpului prin Apothéose de Lully si Apothéose de Corelli. In afara
muzicii de orga, contributia sa majora este creatia destinatd
clavecinului (233 de piese grupate dupa tonalitdti, precum si un
tratat teoretic, L’Art de toucher le clavecin), care devine astfel o
trasatura distinctiva a clasicismului francez de la inceputul secolului
al XVIII-lea.

Jean-Philippe Rameau (1683 - 1764) poate fi considerat unul
dintre marii clasici ai ,secolului luminilor”. Gloria sa, datorata
creatiilor teatral-muzicale (tragediile lirice Hippolite et Aricie,
Castor et Pollux, Dardanus, La Princesse de Navarre, opera-balet
Les Indes galantes, comedia-balet Platée) si muzicii instrumentale
pentru mici ansambluri sau pentru clavecin, a determinat si reactii
adverse prin polemicile declansate de ].-J. Rousseau si Grimm,
reprezentanti ai ,Enciclopedistilor” (polemica in care i se opune
exemplul de naturalete al Servei padrona de Pergolesi in celebrul
,razboi al bufonistilor”). Operele sale deschid o noua epoc3, in care
compozitorul asimileaza exemplul italienilor (aria da capo, stilul
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belcantist) si acordd importantda orchestrei, inclusiv pasajelor
descriptive, expresivititii limbajului armonic. in Piéces de clavecin
en concert (clavecin, vioarad-flaut, violda, vioara a Il-a) confera
instrumentului cu claviatura un rol nou, solistic, model preluat de
Haydn si Mozart in locul basului continuu. Autor al Tratatului de
armonie, Rameau pledeaza pentru utilizarea disonantelor, pentru
rezonanta naturald a sunetelor, teoria acordurilor rasturnate, studiul
sistematic al armoniei si, mai ales, sistemul temperantei (tratat
editat in 1722, simultan cu Clavecinul bine temperat de Bach). In
orchestratie, se remarcd introducerea clarinetului in ansamblul
simfonic (opera Zoroastre), utilizarea corzilor duble si a
pizzicatelor. Prieten cu Voltaire, Rameau se ridica pe plan muzical la
nivelul gandirii celor mai importanti oameni de cultura ai secolului,
fiind autorul articolelor despre muzicd din prima editie a
Enciclopediei franceze.

Arta violonisticd cunoaste, in interpretare si creatie, o perioada
deosebit de infloritoare prin muzicieni ca Jean-Baptiste Senaillé
(1687 - 1730, 50 de Sonate pentru vioara in stil italian), Jean
Marie Leclair ,L’Ainé” (1697 - 1764, Sonate pentru vioara solo, doua
viori, 49 Sonate pentru vioara sau flaut, cu bas continuu, Concerte
intr-un stil de sinteza italo-francez), Frangois Francoeur (1698 -
1787, Sonate pentru vioard, opere), Joseph de Mondonville (1711 -
1772, Sonate pentru vioard si clavecin, Sonate-trio, opere). Intreg
acest repertoriu va fi reflectat de lucrdrile tanarului Mozart, in
creatiile sale care oglindesc turneele pariziene.

Chritoph Willibald Gluck (1714 - 1787), cu toata formatia sa
artistica datorata unor compozitori europeni - Hasse, Sammartini,
Handel - si marele numar de creatii in maniera italiang, realizate in
prima parte a vietii, poate fi considerat, la maturitate, datorita
ultimelor sale lucrari, destinate Parisului, unul dintre principalii
continuatori ai istoriei operei franceze clasice. Importanta
contributiei sale, care i-a influentat pe Haydn si Mozart, apartine
actiunii de reforma a genului, determinata de intuirea unei noi etape
a dramaturgiei muzicale. Prima sugestie, care il indreapta spre opera
francezd, in colaborare cu libretistul Calzabigi, se concretizeaza in
Orfeo ed Euridice (versiune vieneza 1762, pariziana, 1774). Ideile
sale novatoare sunt comunicate In Prefata operei Alceste, exercitand
o mare influenta asupra contemporanilor si urmasilor (de la Mozart
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pana la Wagner): renuntarea la ariile demonstrative, dar inutile, si la
ornamentatia excesiva; inlocuirea recitativului secco, acompaniat de
clavecin, cu recitativul arioso, acompaniat de orchestra; sublinierea
importantei Uverturii ca sinteza a dramei; functia teatral-dramatica a
corurilor si baletului. Depasind la randu-i o polemica franco-italiana, ce
ii opune drept rival pe Niccolo Piccini, compozitorul lasa posteritatii
capodopere ce constituie apogeul clasicismului francez in teatrul liric
(Pelerinii la Mecca, Iphigénie en Aulide, Alceste, Armide, Iphigénie
en Tauride, Echo et Narcisse). Printre compozitorii care vor reflecta
aceasta influenta pot fi amintiti Frangois-André Philidor (1726 - 1795,
mai importantd, din cele peste 30 de opere, Blaise le Savetier),
Pierre-Alexandre Monsigni (1729 - 1817, cu Les aveux indiscrets),
Nicolas Dalayrac (1753 - 1809) si, mai ales, André Modeste Grétry
(1741 - 1813, dintre cele 70 de opere se mai cantd Le Tableau
parlant, Richard Coeur de Lyon).

Interesul pentru muzica orchestrald se contureaza in activitatea lui
Francois-Joseph Gossec (1734 - 1829), unul dintre promotorii
muzicii din timpul Revolutiei Franceze, sef al muzicii Garzii
Nationale, autor de cantece revolutionare. Concertele denumite La
Loge Olympique, iIn cadrul cdrora s-au prezentat si Simfoniile
pariziene de Haydn, afirmarea ,concertelor spirituale” i stimuleaza
preocuparea pentru genul Simfoniei franceze (a creat 30 de Simfonii)
si muzicd de camerd (12 cvartete). impreuna cu Luigi Cherubini si
Jean Frangois Lesueur (1760 - 1837), Gossec reprezintd pleiada
primilor profesori de compozitie ai nou-infiintatului Conservator din
Paris (fondat in 1795), ilustrand totodatd perioada de tranzitie a
clasicismului francez spre Romantism.

Muzica baroca-clasica austro-germana

Hans Leo Hassler (1564 - 1612) apartine generatiei tranzitorii a
Renasterii catre sec. XVII, preluand, pe de o parte, modelul motetului
polifonic si al madrigalului italian (Cantiones Sacrae, Sacri
Concentus) si, pe de altd parte, arta interpretarii si creatiei pentru
orga (Ricercari, Canzoni). Este interesat de scriitura omofona in
armonizarea Coralelor (culegerile Neue teutsche Gesinge, din care
face parte si coralul O Haupt voll Blutt, preluat de Bach in Matthéius
Passion).
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Heinrich Schiitz (1585 - 1672) realizeaza o complexa sinteza intre
cele doua epoci, fiind format sub influenta polifoniei renascentiste
tarzii si, totodata, receptionand noutatile stilului omofon (in special
Monteverdi) -, exemplele muzicii italiene cunoscand o adaptare la
realitatile culturale germane pe planul muzicii instrumentale
concertante (Kleine geistcliche Concerten), al operei (i se atribuie
prima lucrare germana de gen, Dafné, in stil italian) si al muzicii
vocal-instrumentale (oratoriile De Pasti, De Crdciun, Psalmi, Pasiuni).
Este unul dintre primii muzicieni care initiaza si conduc capelele
muzicale germane (organist la Kassel, kapellmeister al Electorului de
Saxa la Dresda). Gandirea sa muzicala este importantd in pregatirea
apogeului atins de ].S. Bach. Andreas Hammerschmidt (1612 - 1675)
continud, ca discipol, procesul de asimilare a stilului italian la
practica artisticd germana si specificul religios protestant. Johann
Jakob Froberger (1616 -1667) extinde, datorita multitudinii
contactelor sale culturale europene, tendinta de reunire a
caracteristicilor stilistice, aducand in muzica germana si trasaturi ale
muzicii franceze, ceea ce reprezintd o altd contributie relevanta
pentru sfarsitul secolului XVII.

Pentru compozitorii Inceputului de clasicism german, orga apare
drept un instrument care capteaza interesul, depasind clavecinul.
Traditia Scolii ,coloristilor” se Imbogateste cu cuceririle maestrilor
orgii din Italia, receptionate prin muzicienii deja amintiti. O Intreaga
pleiadd de organisti consolideaza Scoala germana a secolului XVII
care, 1naintea lui Bach, culmineaza cu personalitatea lui Dietrich
Buxtehude. Astfel, mentionam pe Samuel Scheidt (1587 - 1654,
sinteza flamando-italiana in Tabulatura nova, piese de orga sacre
si profane, Tabulatur-Buch, preludii de orga), Johann Kriiger
(1598 - 1662, autor de corale de orga, unele preluate si de Bach),
Johann Caspar von Krell (1627 -1693, creatii de orgd, clavecin in
manierd prebachiand, opere dupda model italian, misse), Johann
Pachelbel (1653 - 1706, Etchlicher Chorale, Choralvorspiele,
variatiuni pe corale pentru orga, muzicd instrumentald, ciaccone,
toccate, fugi), Nikolaus Bruhns (1665 - 1707, Preludii si Fugi pentru
orgd), Georg Boehm (1661 -1733, Preludii, Fugi, Corale, Partite
pentru org3, piese de clavecin).

Dietrich Buxtehude (1637 - 1707) este neindoios cea mai influenta
personalitate In muzica de orgd a epocii, faima consolidata si de
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celebrele concerte de muzicd religioasai Abendmusiken, a caror
traditie a durat aproape doui secole. In creatia sa (muzici de orgs,
clavecin, cantate, misse) reuneste principalele elemente de stil ale
timpului. Printre admiratorii lui, care i-au urmat exemplul artistic, se
afla atat Bach, cat si Handel.

in muzica instrumental3 a secolului XVII, contributii interesante mai
pot fi consemnate pe planul literaturii de clavecin la Jjohann Caspar
Fischer (suite franceze, germane, ca si muzica de orga sau religioasad),
Johann Kuhnau (1660 - 1722, Biblischen Historien pentru clavecin,
Partite), Johann Joachim Quantz (1697 - 1773, muzicd concertants,
sonate, piese de clavecin) si al literaturii violonistice la Heinrich
Franz von Biber (1644 - 1704, fondatorul Scolii violonistice din
Europa Centrald, creator de sonate si partite pentru vioard, muzica
de opera si religioasa). Dintre contributiile teoreticienilor timpului le
retinem pe cele ale lui Johann Josef Fux (1660 - 1741), autorul celui
mai important tratat de contrapunct Gradus ad Parnasum
(dialoguri intre Maestru si discipol, in lating, urmate de exercitii de
compozitie).

Fara a putea fi apreciate drept esentiale pentru evolutia genului,
preocuparile in domeniul teatrului muzical se regasesc la foarte
multi compozitori, dupa Schiitz. Principala problema in conturarea
unui fagas propriu apartine faptului ca majoritatea compozitorilor isi
desavarsesc educatia artistica si profesionald in Italia, preludnd
totodatd modelele existente si propagandu-le, prin originale sau
imitatii, in zona germanica, odata cu organizarea teatrelor muzicale
de curte In ambianta nobiliara. Dintre compozitorii care au acordat o
importanta aparte operei 1i mentionam pe Johann Sigismund Kusser
(1660 - 1727, discipol al lui Lully, director al Operelor din Hamburg
si Stuttgart, autor de ,opere germane” dupa model francez), Johann
Adolph Hasse (1699 - 1783, celebru in Europa pentru operele sale in
stil italian - circa 60 de lucrari), Johann Mattheson (1681 -1764,
organist, clavecinist, teoretician, creator de opere pentru Hamburg,
oratorii, cantate, scrieri - Critica Musika, mai ales Der Volkommene
Kapellmeister), Reinhard Keiser (1674 - 1739, urmasul lui Kusser la
Theater am Ganemarkt din Hamburg, pentru care a scris si regizat
circa 120 de ,opere germane”). Ca si In genul operei, in cel al
literaturii de clavecin sau orgd, majoritatea compozitorilor se
orienteazd spre miniatura vocald ce tinde sid se deosebeascd de
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cantecul religios sau de aria italiana. Printre primii compozitori care
marcheaza inceputul acestui gen il amintim pe Johann Hermann
Schein (1586 - 1630, cu lieduri polifonice In genul villanelelor italiene,
motete, corale), care, impreund cu Heinrich Schiitz si Michael
Praetorius (1571 - 1621, autorul unei monumentale lucrari teoretice
privind genurile, formele si practica muzicala, Syntagma musicum),
netezeste drumul catre monodia acompaniatd, in Europa Centrala.
Cel mai preocupat de conturarea viitorului acestui gen este Heinrich
Albert (1604 - 1651, autor al mai multor culegeri de arii si lieduri,
pentru care a creat muzica si versurile).

La cumpana dintre secolul al XVII-lea si cel urmator, o generatie de
mari maestri a marcat primul apogeu al Clasicismului - prin Rameau
in Franta, D. Scarlatti in Italia (Spania), Telemann, Bach in Germania,
Hiandel in Anglia (Germania) -, apogeu imposibil de atins fara
acumuldrile baroce anterioare.

Georg Philipp Telemann (1681 - 1767), initiator al primei societati
de concerte publice, ,Colegium Musicum”, a contribuit, impreuna cu
Mattheson si Keiser, la renumele Scolii muzicale hamburgheze. In
epoc3, el realizeaza, pe baza unor serioase cunostinte profesionale,
sinteza intre traditia contrapuncticd si stilul italian. A avut o
activitate componisticd prodigioasa care, prin succesul imediat, 1-a
determinat pe Romain Rolland sa-1 numeasca ,rivalul fericit al lui ].S.
Bach”, desi gloria sa a palit mult, In perspectiva istoriei (peste 120 de
servicii religioase, 44 de Pasiuni, 100 de cantate, 40 de opere - dintre
care doar Pimpinone si inteleptul Socrate se mai canti - 600 de
Uverturi franceze, suite de orchestra - Muzica apelor, flux si reflux
la Hamburg, Don Quixotte -, muzica instrumentala.

Johann Sebastian Bach (1685 - 1750) realizeaza cea mai cuprinza-
toare sintezd a evolutiei limbajelor muzicale din epocile precedente.
Inaltul grad de perfectiune a gandirii armonice, polifonice, de forma
a abordarii genurilor existente, Implineste o mostenire artistica inesti-
mabild pe planul stiintei, al esteticii muzicale europene, cu ecouri
prelungite in secolele urmatoare. Urmand studiilor de cunoastere a
muzicii (vioar3, clavecin, orgd, compozitie), Bach si-a perfectionat
aceste acumuldri prin studiul capodoperelor maestrilor (studiu
aprofundat prin copierea partiturilor compozitorilor germani -
Buxtehude, Bohm -, francezi - Couperin -, italieni - Frescobaldi,

60



Albinoni, Vivaldi). Creatia sa este in mare parte legata de locul
activitatii artistice: 1697 - 1703, cantor la Ohrdurf si Liineburg
(primele cantate); 1707 - 1708, organist la Miilhausen (cantate);
1708 - 1717, Kammermusikus si Hoforganist al Curtii din Weimar,
apoi Konzertmeister (lucrari de orgd, principalele revelatii ale
componisticii italiene); 1717 - 1723, Kapellmeister la Curtea din
Kothen (Suitele pentru orchestra, Concertele brandemburgice,
concerte instrumentale, sonate, primul volum Das wohltemperierte
Clavier); 1723 - 1750, ca succesor al lui ]J. Kuhnau, cantor la
Thomaskirche din Leipzig (marile opere vocal-simfonice, muzica
instrumentald, cantate, Musikalischer Opfer, Die Kunst der Fuge),
perioadd in care intreprinde scurte caldtorii pe teritoriul german
(Weimar, Kassel, Dresda, Berlin, Potsdam).

Intreaga opera a lui Bach, din care in timpul vietii s-a editat extrem
de putin, va fi treptat redescoperit3, fiind publicata integral de catre
»Bachgesellschaft” (sub sigla BWV). Citam cateva dintre capodopere:
vocal simfonic - Pasiunea dupa loan (1723), Pasiunea dupa Matei
(1729), Missa in si minor, misse luterane, Oratoriul de Craciun,
Oratoriul de Pasti, Magnificat, aprox. 300 Cantate religioase, 25 de
Cantate profane (Cantata electorald, Cantata cafelei, Cantata
taraneasca, Actus tragicus); orgd - 144 corale, sonate, concerte,
toccate si fugi, Passacaglia; clavecin - Das wohltemperierte Clavier,
sase Suite franceze, Suite engleze, Partite, Inventiuni (doua si trei
voci), Concertul italian, Variatiunile ,Goldberg”; ansamblu
instrumental - patru Suite (,Ouverturen”), sase Brandemburgische
Koncerten, Das musicalischer Opfer, sase Sonate pentru vioara
solo, Suite pentru violoncel solo, Sonate pentru flaut, vioara,
clavecin, Die Kunst der Fuge (17 fugi, patru canoane).

Elementele fundamentale ale gandirii lui Bach reflecta specificul
esential, polifonic, al discursului, profunda intelegere a coralului pro-
testant, desavarsirea formelor si genurilor existente In practica
muzicald, expresia cuprinzatoare a utilizarii instrumentelor, amprenta
stilisticA pregnantd, capabila a ,traduce” in stil bachian chiar si
motivele tematice preluate de la predecesori sau contemporani. Din
toate punctele de vedere, estetic, filosofic si de maiestrie a com-
ponisticii, ].S. Bach ramane unul dintre cele mai mari modele ale
muzicii europene si universale.
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Din ,dinastia Bach”, cel mai apropiat de parintele sau poate fi
considerat Wilhelm Friedmann Bach (1710 - 1784), a carui
formare artistici a fost supravegheata de marele compozitor.
Organist si clavecinist virtuoz, preocupat totodata si de
componistica, el a contribuit la definirea genurilor moderne ale
Sonatei si Concertului (Simfonii, Concerte, Sonate pentru pian, piese
instrumentale - Poloneze, Fantezii) cu o amprentd personald
distincta. Fratele sdu, Carl Philipp Emanuel Bach (1714 - 1788)
devine kammercembalist al Curtii regelui Prusiei si, apoi, ca succesor
al lui Telemann, director muzical la Hamburg, contribuind la
cunoasterea multor capodopere contemporane lui (Handel, Haydn,
Jommeli). Are o contributie esentiald si In teoria interpretarii
pianistice moderne (lucrarea Vesuch iiber die wachre Art das
Klavierspielen, 1762), in afara de conturarea genurilor muzicale din
apogeul Clasicismului (Simfonii, Concerte, Sonate, Triouri, Oratorii,
Pasiuni, Cantate), in care se remarca o sensibilitate preromantica si o
elegantd a melodiei care l-a influentat vadit si pe Mozart.
Contemporanul sdu mai tdnar Johann Christoph Friedrich Bach
(1732 - 1795) ilustreaza tot aceastd perioada de apogeu a
Clasicismului, artistul reusind sa determine, la Curtea din Bilickeburg,
o crestere a interesului fatd de muzica germanad, in comparatie cu
moda italiang, In domeniul oratoriului si cantatei, lucrarile sale in
genul concertului si simfoniei fiind comparabile cu partituri ale lui
Haydn.

Franz Xaver Richter (1709 - 1789) completeaza generatia de mijloc
a secolului, devenind un reprezentant al vietii muzicale legate de
Scoala de la Mannheim (muzica religioasa, instrumentald, 64 de
simfonii). Ca si contemporanul sdu, Johann Stamitz (1717 - 1757)
isi leaga activitatea de aceasta Scoald, contribuind la fixarea tiparului
de gen al simfoniei clasice (prin filiera Vivaldi, Jommeli, Sammartini,
spre Haydn si Mozart) in vederea unor principii de orchestratie si
dinamicd mai moderne (74 de simfonii, concerte de clavecin, vioarj,
flaut, clarinet - primul cunoscut in istoria genului). Modelul sdu este
urmat de Karl Stamitz (simfonii, concerte, opere) si, mai ales, de
succesorul sdu in functia de Konzertmeister, Cristian Cannabich
(1731 - 1798), considerat, prin rezultatele de interpretare ce i-au
facut celebra orchestra simfonicd din Mannheim, drept unul dintre
primii mari dirijori in sensul modern al profesiunii, admirat ca atare
de Mozart (100 de simfonii, uverturi, cvintete, cvartete, triouri,
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balete). Originari din Boemia, ca si familia Stamitz, fratii Frantisek si
Jiri Antonon Benda sunt, de asemenea, muzicieni importanti ai
Prusiei in mijlocul secolului, promovand genurile deja conturate in
muzica de teatru (Melodramen, Singspielen) si orchestrala (simfonii,
concerte). Mai pot fi mentionate printre numele de relief ale epocii
Joseph Myslivecek (1737 - 1781, simfonii, concerte, opere, oratorii) si,
mai ales, Karl Ditters von Dittersdorf (1739 - 1799), creator care
ilustreaza nivelul vietii muzicale din zona austriacd, unind
problematica clasicismului german cu inerentele influente italiene
intr-un stil stralucitor si spectaculos, care i-a asigurat renumele printre
contemporanii lui Haydn si Mozart (140 de simfonii, 35 de opere
bufe si singspiel-uri, oratorii, misse, muzicd instrumentala si de
camerd). Dintre urmasii acestei generatii, ii mai amintim pe Jan
Dusseck, J.N. Hummel, Anton Diabelli. in acest context, caracterizat
prin acumulari, sinteze si innoiri ale limbajului muzical, apogeul
Clasicismului se implineste prin cele trei mari personalitati de nivel
european, surprinse in sintagma ,Clasicismul vienez” - Joseph
Haydn, Wolfgang Amadeus Mozart si Ludwig van Beethoven.

Joseph Haydn (1732 - 1809) isi incepe drumul in muzica marcat de
cunoasterea unor maestri ai timpului, la Viena (Porpora, Dittersdorf,
Wagenseill, Gluck), cucerind o reputatie ce 1i deschide, dupa cateva
angajamente, perspectiva unei situatii stabile la Curtea printului
Esterhazy, unde va activa timp de trei decenii (1761 - 1790) in
calitate de Kapellmeister. Dupa primele inceputuri componistice,
care nu depasesc creatiile contemporanilor sdi, aici va realiza o mare
parte a operei sale muzicale, datorita careia devine unul dintre cei
mai renumiti muzicieni ai timpului. In afara unei permanente
acumulari de cunostinte prin practicarea muzicii ca dirijor, conditiile
de exceptie ale existentei unui ansamblu de interpreti
(instrumentisti si cantdreti) 1i permit sa elaboreze si sa-si desavar-
seasca creatia, aproape in toate genurile. Rolul sdu este hotdrator in
cristalizarea celor mai caracteristice componente ale Clasicismului
din a doua jumatate a secolului al XVIII-lea, la claritatea de conceptie
addaugandu-se argumentul unei pregnante a personalitatii sale,
capabild, astfel, a defini stilul epocii printr-o sinteza particulara si
generali totodati. In muzica instrumentald contribuie la noul cadru
al sonatei de pian (60 de sonate), translat si spre formatiile camerale
de trio sau cvartet (84 de cvartete care stabilesc statutul acestui tip
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de ansamblu clasic monotimbral). In simfonie, prin seriile de lucriri
ce 1i jaloneaza aproape intreaga activitate, parcurge evolutia de la
Suitd-Divertisment-Concerto grosso la ciclul cvadripartit cu
Introducere lentd, devenit prototipul clasic al genului (Introducere-
Allegro, sonata; Andante, lied, variatiuni; Menuet cu Trio; Allegro,
rondo sonatd). Expresia orchestrald se pliaza structurii de triplu
cvartet (coarde, suflatori de lemn, suflatori de alamad) si castigd in
plasticitate, dramaturgie muzicala si echilibru arhitectonic, iar tehnica
formei se desavarseste in conturul tematic si cuceriri ale travaliului
motivic dezvoltator. Capodoperele simfonice haydniene apartin anilor
de maturitate (incepand cu Simfonia nr. 45, ,Despartirea”, pana la ciclul
»Simfoniilor pariziene”, nr. 82 - 87, Simfonia , Oxford” nr. 92 si
ciclul ,,Simfoniilor londoneze” nr. 93 - 104). Creatia sa cuprinde
un mare numdr de piese instrumentale, vocale, concerte (pian,
violoncel, vioard), divertismente. Sub impresia oratoriilor hiandeliene,
realizeaza  douda  capodopere  vocal-simfonice:  Creatiunea,
Anotimpurile, la care se adauga muzica religioasa - misse, oratoriul
Cele sapte cuvinte ale lui Isus pe Cruce. Mai putin cunoscut3, dar
esentiald 1n definirea teatrului muzical clasic, este creatia muzical-
dramatica (opere seria, opere bufe, singspiel-uri, dramma giocoso):
Farmacistul, L'Infedelta delusa, L'Isola disabitata, Il Mondo della
luna, L’Anima del filosofo etc. Influenta personalitatii lui Haydn
este considerabild in relatia cu contemporani (inclusiv cu Mozart si
Beethoven, care i-au dedicat creatii In domeniul cvartetului si,
respectiv, al sonatei de pian) si in impunerea clasicismului vienez
drept criteriu de orientare repertoriala a vietii muzicale din secolele
urmatoare.

Wolfgang Amadeus Mozart (1756 - 1791) impune vocatia
paneuropeana a clasicismului vienez prin cuprinderea, incd din anii
carierei sale artistice timpurii, a tuturor aspectelor de creatie proprii
muzicii vieneze (Haydn), germane (Emmanuel Bach), franceze
(Gluck), engleze (Christian Bach), italiene (Sammartini, Padre
Martini), care se adauga instruirii sale profesionale sub indrumarea
lui Leopold Mozart (inclusiv prin studiul Tratatului Gradus ad
Parnasum de Fux). Geniul sdu manifestd, In mod hotarator, destinul
muzicii spre orizonturile Romantismului, prin stilul sensibil,
expresivitatea si dramaturgia muzicald corespunzatoare curentului
Sturm und Drang.
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Cu vocatia perfectiunii ce-i caracterizeaza creatiile, Mozart aduce in
toate genurile modele unice de noutate bazata pe traditie, conferind
discursului muzical virtuti emotionale revelatoare. Interpret virtuoz,
artistul realizeazd un interesant transfer al experientei sale in
componistica, sub semnul unei surprinzatoare unitati a comunicarii,
mereu desavarsita de-a lungul experientelor creatoare in care inovatia
nu este un scop urmadrit, ci o necesitate. Creatia instrumentala are
reliefuri speciale In domeniul pianului (cicluri de variatiuni, 20 de
Sonate) si al viorii (35 de Sonate pentru pian si vioard), la care se
adauga lucrari pentru ansambluri camerale (Trio, Cvartet, Cvintet) in
care valoarea devine reper istoric pentru evolutia genurilor
respective. Pentru muzica de camerd, este considerabild si
contributia sa in crearea cadrului specific pentru genul liedului.
Concertul cunoaste Impliniri neintalnite pana la el, nu numai in
privinta pianului (cele 27 de concerte pot fi cuprinse in literatura
esentiald), ci si a viorii (sase concerte, Simfonia concertanta pentru
vioara si viola) sau a altor instrumente (clarinet, flaut, flaut si harpa,
oboi, fagot, corn, trompetd, Simfonia concertanta pentru cvartet
de suflitori). In ce priveste Simfoniile, a ciror evolutie coincide cu a
celor haydniene, Mozart problematizeazd genul pe toate
coordonatele - structura ciclului, complexitatea formei (forma
sonata devine preponderentd, propunand si solutia noua a sonatei-
fuga), coloristica a registratiei si conceptie dramaturgica, statutul de
capodopera fiind evident nu numai in ,trilogia finala” (Simfoniile nr.
39, 40, 41 ,Jupiter”), ci si In partituri anterioare (Simfonia in sol
minor KV183, Simfonia ,Haffner” KV385, Simfonia ,Linz” KV425,
Simfonia ,Praga” KV504). Domeniu predilect pentru Mozart, inca
din anii copildriei, teatrul muzical Insumeazd, de asemenea,
capodopere care beneficiaza de experienta contemporanilor si dau
genului o complexitate uimitoare prin fina impletire a factorului
psihologic cu cel dramaturgic, In variate specii de opera germana -
singspiel (Bastien si Bastiene, Rapirea din Serai, Directorul de
teatru, Flautul fermecat) sau italiand - opera bufia (La finta
giardiniera), pastorald (Ascanio in Alba), operd comica (Nunta lui
Figaro, Cosi fan tutte), drama giocosa (Don Giovanni), opera seria
(Idomeneo, La clemeza di Tito). Complementul religios adauga
valori de prima marime in Missa (printre cele mai importante, Missa
in do minor, Missa ,incoronirii”) si in liturghia funebra
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(Recviem). Noutatea extraordinara a discursului muzical mozartian
il situeaza pe artist printre astrii acestui mileniu, invitdnd la o
perpetud descoperire a ideilor si sentimentelor care fac din ea un
tezaur nepretuit.

Ludwig van Beethoven (1770 - 1827) are forta de a concluziona
intreaga epoca post-bachiana si, In acelasi timp, de a trasa jaloanele
Romantismului incipient. Dupa Haydn si Mozart, care vor constitui
modelele formarii sale artistice, bazate tot pe contactul cu viata
muzicalg, in calitate de pianist si compozitor, Beethoven finalizeaza
drumul unor evolutii de gen si forma prin opere-reper, cu solutii-
unicat. Cuceririle sale apartin sintezei de expresie a tematicii, fortei
de expresie dramaturgice, spiritului simfonizant al discursului, supus
unui travaliu dezvoltdtor intensiv. Forma de sonatd devine la el un
principiu filosofic similar cu dialectica unitatii contrariilor in gandirea
filosofica a contemporanilor sai. Totodatd, nuantarea tonalitatilor
atinge maximum de tensionare expresiva, limbajul instrumental con-
centreaza intreaga mostenire a predecesorilor, pana la identificarea
creatoare a ideii muzicale. Dupa primele experiente componistice in
muzica de camera pentru ansambluri variate, incepand cu anul 1800
Beethoven isi conduce proiectele cu consecventa pe cateva directii
principale - sonata instrumentald, cvartetul de coarde, trioul si
Simfonia -, fird a evita conexiuni cu alte genuri abordate ocazional.
Traiectoria Sonatelor pentru pian incepe in 1795 cu Sonata op. 2 nr. 1
si se incheie, trei decenii mai tarziu, in 1821, cu Sonata op. 111. intre
aceste douad repere poate fi cuprinsa o fascinanta evolutie a compozi-
torului, conferind sonatei pianistice dimensiunea unui veritabil
seismograf al gandirii sale, pe o subtilda ascensiune a mijloacelor
componistice si instrumentale. Se poate vorbi, pentru prima dat3,
despre sonate celebre, intrate astfel in marele repertoriu pianistic
(Op. 13 ,Patetica”, Op. 27 nr. 2 - Qasi una Fantasia, ,Sonata
lunii”, Op. 53 ,Wallstein”, Op. 57 ,Appassionata”, Op. 81 A, ,Les
Adieux”, Op. 106 ,Hammerklavier”, Op. 110, Op. 111).

Sonatele duo reprezinta aceeasi continuitate, complementar reali-
zatd prin atentia acordata viorii (debut 1799, Op. 12, continuat cu
titlurile celebre, Op. 24 ,,Sonata primaverii, Op. 47 ,Kreutzer” si in
final, 1812, cu Op. 96) si violoncelului (debut 1796, cu Doua sonate
op. 5, final in 1815, Doua sonate op. 102). Drumul cvartetului de
coarde porneste de la modelul lui Haydn cu ciclul Op. 18 (serie de
sase lucrdri intre 1798 - 1801), continua cu cele trei Cvartete
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»Razumowski” op. 59 (1805 - 1806), ajungand la solutii din ce in ce
mai complexe ca scriitura si structura cu Cvartetul ,Harpelor” op.
74 (1809) si Cvartetul ,Serioso” op. 95 (1810). Finalul creatiei de
gen constituie totodatd culminatia maiestriei sale componistice, cu
seria de lucrari din deceniul al treilea, Cvartetele op. 127, op. 132,
op. 130, op. 133 (,Marea Fuga”), op. 131, op. 135 (1823 - 1826), in
care descoperim o cuprinzdtoare sinteza a arhitectonicii ciclului,
unind sonata cu suita si, totodatd, a unei superioare contopiri intre
conceptul omofon si cel polifonic, model perfect si de fapt nedepasit
al muzicii pentru patru instrumente de coarde. Cea de a treia
constantd poate fi consideratd simfonia, gen in care Beethoven
porneste de la Tnaltele modele clasice anterioare (Simfonia I in Do
major, op. 21, 1800), pe care le amplificd in zonele dezvoltarii
formei de sonata si le modifica in succesiunea componentelor ciclului
(Simfonia a II-a in Re major, op. 36, 1802, unde, in partea a treia,
inlocuieste Menuetul, miscare de caracter dansant, cu Scherzo,
miscare de caracter expresiv; Simfonia a III-a in Mi bemol major,
»Eroica” op. 55, 1804, unde renuntd la introducerea lenta si propune
pentru partea a doua un Mars funebru, iar pentru Final, Variatiuni
duble; Simfonia a IV-a in si Bemol major, op. 60, 1805, care aduce
in partea a treia o sectiune cu caracter de Intermezzo). Noutatea
discursului impune o conceptie personald asupra unei celule
generatoare a intregii tematici (Simfonia a V-a in Do minor, op. 67,
1808) si deschide primele perspective ale programatismului
(Simfonia a VI-a in Fa major, op. 68, 1808, propune sub titlul
»Pastorala” un program declarat pentru cele cinci parti, insotite de
explicatia ,Mai mult impresie decat descriere”). Urmatoarele lucrari
extind travaliul variational si libertatea de expresie in conceptia
formei (Simfonia a VII-a in La major, op. 92, 1812, cu Scherzo si
doua Triouri; Simfonia a VIII in Fa major, op. 93, 1812, inlocuieste
sectiunea lentd cu Allegretto scherzando si revine in partea a treia
la Tempo di Menueto). Concluzia, In acest domeniu componistic,
apartine anilor maturitatii depline, prin monumentala Simfonie a
IX-a in Re minor, op. 125 (1824), in care compozitorul largeste
orizontul genului spre vocal-simfonic si afirma omnipotenta formei
de sonata In cele patru parti, sugerand in introducerea Finalului si
procedeul rememordarilor tematice.

Traseul simfoniilor beethoveniene ofera un impresionant fond de
acumuldri ascendente, capabil a deschide, pe toate coordonatele,
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orizontul muzicii romantice, de la conceptia de ciclu la dramaturgie
muzicald si sonoritate orchestrala, definind astfel conceptul de
,simfonism”.

In perioada de tinerete, reflex al preocuparilor solistice, se situeazi
capodoperele concertante dedicate pianului, viorii si formulei
complexe de triplu concert, lucrari fundamentale ale repertoriului de
gen. Ocazional, interesul compozitorului merge si spre lied (de
retinut ciclul Catre iubita de departe), spre miniatura
instrumentald (Bagatelele pentru pian, Romantele pentru vioara),
spre Uvertura pentru spectacolul teatral (Coriolan, Egmond,
Inaugurarea casei, Leonora III) ce anunta viitorul poem simfonic.
Intre lucririle de anverguri se situeazi opera Fidelio (1805 - 1814),
oratoriul Isus pe Muntele Maslinilor (1804), Fantezia pentru
pian, cor si orchestra (1808) si Missa solemnis (1819 - 1823),
creatii al caror prestigiu le depaseste popularitatea.

Personalitate complexa si incitantd, capabild a modifica Insasi
atitudinea muzicienilor si publicului fata de arta, Beethoven si-a
implinit vocatia prometeica, stabilind echilibrul necesar intre marea
traditie clasica si destinele componisticii secolului al XIX-lea.

Muzica baroca-clasica engleza

Asa cum s-a aratat In perioada Renasterii, o intreaga pleiada de com-
pozitori englezi a manifestat de timpuriu un interes deosebit pentru
muzica instrumentald, in special pentru virginal, si pentru modalitati
noi de expresie In muzica vocala cu acompaniament, prezenta adesea
in spectacolele teatrului elisabetan si in forma teatrala specific
britanica, numita ,masque”. William Byrd (1543 - 1623), John Bull
(1562 - 1628), Thomas Champion (1567 - 1620), John Dowland
(1563 - 1626), Gilles Farnaby (1565 - 1640), Orlando Gibbons (1583
- 1625) sunt principalele personalititi ale epocii. In contact cu
celelalte culturi europene, acestia netezesc tranzitia spre noile
mijloace componistice care vor deveni cu timpul caracteristice in
epoca Baroc-Clasicism.

Nikolas Laniere (1598 - 1666) s-a interesat in mod special de
spectacolul ,masque”, una dintre realizarile sale, in intregime
muzicald, Lovers Made Men de Ben Jonson, putind fi deci
consideratd drept prima opera engleza (1617). Laniere a introdus in
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spectacolele sale stilul ,recitativo”, evoluand spre declamatia in
maniera monteverdiana.

Henry Lawes (1596 - 1662) are contributii importante in privinta
modului de adaptare a versurilor in limba engleza la cantul vocal (in
»aires” - arii), fapt vizibil si In muzica de teatru (cea mai cunoscuta
»,masque” cu muzica lui este Comus de John Milton).

Matthew Locke (1630 - 1677) este apreciat drept cel mai important
compozitor de opera al perioadei dinaintea lui Purcell (Cupid and
Death, 1653), realizand totodatd muzica pentru spectacole de teatru
la cererea impresarului W. Davenant (Macbeth de Shakespeare si
Sieges of Rhodes in colaborare cu H. Lawes si M. Locke), precum si
multa muzica vocald, laica si religioasd, anthems.

John Blow (1649 - 1708), compozitor al Cappellei regale din Londra,
a fost profesorul lui Purcell, caruia i-a supravietuit, dedicandu-i Ode
on the Death of Mr. Henry Purcell, pe versuri de Dryden. El
creeazd muzicd pentru un gen nou, ,masque de divertisment”
(Venus and Adonis), multd muzicd religioasd si ode ocazionale
(Salvator Mundi, Begin the Song).

Henry Cooke (1616 - 1672), la fel ca urmasul sau William Croft
(1678 - 1727), reprezinta in muzica de orgd, muzica religioasa si
miniatura vocald generatia pregdtitoare si contemporana cu perso-
nalitdti de seama ale clasicismului englez din secolul al XVII-lea, Blow
si Purcell.

Henry Purcell (1659 - 1695) are situatia privilegiata a celei mai proemi-
nente personalitdti engleze din epoca, Inzestrat cu o prolificitate ce
isi gaseste egal in originalitatea expresiei. Inspirat si spontan in
melos, Purcell reuseste sa utilizeze tehnica basului continuu intr-o
manierd proprie; totodatd, el manifestd o deosebitd abilitate in
muzicalizarea limbii engleze, atit in muzica religioasa (60 de
Anthems, imnuri, canoane sacre), cat si in cea vocala (ode, cantate,
catches). Principalele sale reusite, care i-au asigurat perenitatea si
faima, sunt legate de muzica de teatru unde, depasind genul cel mai
raspandit al ,semioperelor” (King Arthur, The Fairy Queen, The
Tempers), creeaza prima opera engleza de anvergurd in care se
particularizeaza fata de modelul italian - Dido and Aeneas (1689).
Merite deosebite ii revin si iIn muzica instrumentala pentru felul in
care depaseste limbajul sonatei italiene (12 Sonate a tre), conturand
ulterior, In acest gen, solutii proprii ca structura si limbaj (fantezii,
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pavane, uverturi, sonate), cu interesante combinatii ce alterneaza
tonalitatile majore si minore cu inflexiuni modale. Renumele sdu nu
va fi depasit de contemporani ca Jeremiah Clarke (1673 - 1707) sau
urmasi ca William Boyce (1710 - 1779, muzica religioasd, masques,
uverturi, opt simfonii), influentand insa compozitori germani Inscrisi
in perimetrul cultural britanic - G.F. Handel si Christian Bach.

Georg Friedrich Hindel (1685 - 1759) poate fi revendicat pe drept
cuvant de catre clasicismul englez, deoarece perioada de maturitate
artistica, dupa 1712, a fost Incadrata in acest perimetru cultural
(naturalizat englez in 1726). Formatia sa are, ca la Inceputuri, un
destin asemdndtor cu cel al lui ].S. Bach (clavecinist, organist,
compozitor), dar 1si modificad ulterior orizonturile prin caladtoria
intreprinsa in Italia (1706 - 1710). Contactul direct cu muzicienii
italieni va marca evolutia sa in toate domeniile - muzica instru-
mentald, muzica de teatru. Legaturile sale cu Telemann si Matheson,
la Hamburg, palesc in fata personalitdtii lui Arcangelo Corelli,
Alessandro si Domenico Scarlatti, dupa modelul ciarora compune
primele cantate si opere (Rodrigo, Agrippina). Dupad scurta
perioadd de revenire in Germania, Handel regidseste la Londra
ambianta operei italiene, careia i se dedica incepand cu Rinaldo. Din
1719 director al Royal Academy of Music, creeazd un mare numar de
opere seria italiene, pastorale, pasticcio. Iimpreund cu Bononcini si
Ariosti, desi cu rivalitati manifeste, Hindel transforma Londra intr-o
veritabila citadeld a operei italiene, la
arta sa componisticd adaugandu-se cea a unor mari interpreti -
sopranele Cuzzoni si Bordoni, castratul Senesino. Timp de peste zece
ani creeazad lucradri a caror frumusete si bogatie expresiva a fost din
pacate uitatd de urmasi (Il pastor fido, Teseo, Amadigi, Radamisto,
Muzio Scevola, Floridante, Riccardo primo, Ottone, Flavio, Giulio
Cesare, Tamerlano, Rodelinda, Scipione, Alessandro, Admeto,
Siroe, Tolomeo). Succesul operelor sale italiene paleste in
polemica declansatd de Pepusch si Gay, cu opera-baladda The
Beggar’'s Opera (1728), polemicd asemdnatoare cu cea a
bufonistilor, in Franta, impotriva lui Rameau. Royal Academy of
Music falimenteaza, dar aceasta nu sldbeste increderea lui Handel
in vitalitatea operei seria, impunandu-l drept cel mai important
creator de gen in epocd, pand in 1741 (Poro, Ezio, Arianna, Alcina,
Arminio, Berenice, Faramondo, Serse, Imeneo, Deidamia). Dupa
1738, Handel opteaza pentru formula oratoriului al carui model,

70



preluat de la Carissimi, il transforma intr-o formula tipic britanica.
Forta dramatica a oratoriilor sale, cu text englez si subiecte alese
din Vechiul Testament, i-a asigurat un cert impact asupra
publicului, continuat astfel de posteritate (Saul, Israel
in Egipt, Belshazar, Jephta, Alexander Fest, Semele, Messiah).
Personalitatea compozitorului se impune si in domeniul muzicii
instrumentale (sonate a tre), orchestrale (Concerte grossi, suitele
Muzica apelor, Focuri de artificii, scrise pentru executie in aer
liber, Concerte pentru orgd) si vocale (cantate, lieduri, songuri si
chansonuri). Spiritul gandirii handeliene se dovedeste, prin
luxurianta sa Infatisare, mult mai receptiv la imaginea presupusa
de estetica Barocului decat contemporanul sau, J.S. Bach. Prin
aceasta orientare este mai legat de trecutul epocii, fard a prevedea
directia afirmarii Clasicismului.

Si Johann Christian Bach (1735 - 1782), ultimul descendent al lui
J.S. Bach, este cuprins, prin creatia sa de maturitate, in perimetrul
clasicismului englez. Ca si Handel, beneficiaza de un important
contact cu arta italiang, fiind un timp organist al catedralei din
Milano. Dupa o perioadd in care este captat de muzica religioas3,
incepe sa creeze muzica de teatru, reprezentata la Torino, Milano si
Neapole. Stabilit in 1762 la Londra, fondeaza impreuna cu K.F. Abel
una dintre primele forme organizate de concerte publice ,Bach-Abel
Concerts” si isi reprezintd operele la King’s Theatre. Intilnirea cu
Mozart (1764) este importantd pentru tanarul compozitor austriac.
Stilul lui J.Chr. Bach se remarca prin trasaturile caracteristice
Clasicismului de sinteza (vienez-italian-francez), in claritatea
structurilor si expresia muzicald (opere, pasticcios, cantate, muzica
religioasd, 19 simfonii, concerte, uverturi, sonate pentru pian si
pentru diferite formatii instrumentale).

Thomas Arne (1710 - 1778), contemporan cu Handel si J.Chr. Bach, s-
a bucurat de celebritate in epoca datorita accesibilitatii muzicii sale
si unei abile publicitati ce i-a permis sd fie comparat cu cei doi
maestri, In domeniul teatrului, muzicii sacre si muzicii instru-
mentale. A rdmas cunoscut prin imnul patriotic Rule Britania,
finalul operei sale Alfred (din cele 50 de opere cea mai cunoscuta
fiind Love in a village, ballad-opera), muzica de scend, oratorii -
Abel, Judith -, melodii, muzica instrumentala. Clasicismul englez a
cunoscut o treptata asimilare a tendintelor europene, pastrandu-si in
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secolul al XVIII-lea un profil distinct care, in perioada urmatoare, va
pali considerabil. Ultimul mare eveniment englez al secolului XVIII va
fi invitarea lui Haydn, care dedica britanicilor celebrele sale Simfonii
londoneze.
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ROMANTISMUL






REPERELE ESTETICE SI MUZICALE iN SEC. XIX

Curent literar artistic, care continua si implineste tendintele filosofiei
[luminismului, precum si cautdrile de expresie artistica conturate in
secolul al XVIII-lea, Romantismul a fost deja definit inca din primele
editii ale Dictionarului Academiei Franceze, in preajma afirmarii
noii orientari, drept un termen care desemneaza locuri si peisaje ce
amintesc de descrieri din poeme si romane. Romantismul situeaza in
prim-plan sensibilitatea si imaginatia, prin care se depasec tendin-
tele rationalismului. Scriitori si artisti tind sa eludeze regulile si
caracteristicile de stil deja stabilite prin gandirea si estetica Barocului
continuat de Clasicism. Astfel, subiectele inspiratoare aprofundeaza
sondarea sinelui, ca si redescoperirea trecutului legendar sau a
specificului national, readucdndu-se, spre prezentul epocii, arta
cavalereasca si sugestiile tematice ale unui Ev Mediu imaginar. Se
poate spune ca romantismul muzical urmeaza intru catva celui literar,
fiind Insotit de romantismul artelor plastice, cu anumite atribute de
afirmare Incepand prioritar in muzica germand, urmatd de cea
franceza. Printre particularititile Romantismului putem desprinde
Subiectivismul, ca principald dimensiune a personalizarii expresiei,
Tendinta de eliberare din strictetea formelor clasice, inspiratia
fiind predominanta regulilor, Exacerbarea sentimentelor care
determind indrazneala sonoritatilor, efuziunile lirice ignorand
rigoarea, Descoperirea sentimentului naturii, implicit a
nocturnului, prin reconfigurarea ei asumata de creator ca personaj,
pelerin romantic, Deschiderea spre fantastic, spre universul
insondabil al miracolului, precum si confruntarea dintre divin si
demonic. Putem deosebi mai multe tendinte romantice, cum ar fi
Romantismul paseist, conservator, contemplativ, sau Romantismul
voluntar, eroic, national. in cadrul comportamentelor romantice se
desprind de asemenea Relatiile in succesiune, Experienta trairii,
Omul fluent, Tendinta spre universalitate, Complexul
problematic hamletian si faustic. Datoritd acestei noi orientari,
devine plauzibila evadarea din realitatea concreta (fictiune, mit,
legend3, vis), din ordinea spatiala (exotism) si temporala (trecutul
indepartat, viitorul utopic).
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in acest ansamblu de idei, Muzica va fi considerati, dupa spusele
esteticianului Tudor Vianu, categoria tuturor artelor, Imanuel Kant
situdnd-o la egalitate cu pictura, iar Novalis emitdnd sintagma
Musik, Plastic und Poesie sind sinonimen (Muzica, artele plastice
si poezia sunt sinonime).

Romantismul muzical austro-german

PREMISE COMPONISTICE

Trebuie atent observata perioada care pregdteste configurarea
romantismului fn muzica germana, deoarece deja numerosi
compozitori, astazi oarecum uitati, au asigurat in avans conturarea
ideilor specifice noii perioade, cultivind elemente tematice, de
limbaj, genuri si idei ce 1si vor gasi apoi afirmarea prin personalitati
artistice superioare. Meritele lor reprezintd acea tranzitie care
coexista cu ultimele doud decenii ale clasicismului austro-german,
asigurand astfel ideea de continuitate a artei componistice.

Compozitor si dirijor, Johann Rudolf Zumsteeg (1760 - 1802) s-a
format la Karlsschule din Stuttgart si, ca prieten al lui Friedrich
Schiller, a compus mai multe cantece, in 1782, pentru piesa Die
Rauber. Violoncelist si capelmaistru in orchestra Curtii de Wiirtemberg,
a fost autor de cantate spirituale, opere si singspiel-uri, muzica
instrumentald si muzicd de scend, in special pentru Hamlet si
Macbeth de Shakespeare, cucerind celebritatea in postura de
compozitor de balade pe texte de Goethe (Colma, 1793) si Biirger
(Lénore, 1798), ce au exercitat in epocd o mare influenta. in acest
domeniu, ca si in acela al liedului, Zumsteeg apare ca un important
predecesor al lui Schubert.

Pianist si compozitor austriac, Johan Nepomuk Hummel (1778 -
1837) a studiat la Viena cu Mozart, care l-a gazduit in propria-i
casa

(1786 - 1788) si l-a recomandat pentru primul sdau concert in 1787.
A sustinut turnee in Germania de nord, la Copenhaga, in Scotia, la
Londra (unde in 1792, a aparut in acelasi concert cu Haydn). Si-a
continuat pregatirea cu Albrechtsberger si Salieri, s-a imprietenit cu
Beethoven si s-a impus ca unul dintre cei mai importanti pianisti ai
epocii. Concertmaistru al printului Esterhazy, Hummel a ocupat acest
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post pand 1n 1811 cand a reluat cariera de pianist, in paralel cu cea
de capelmaistru la Stuttgart si Weimar. Ca pedagog al pianului,
Hummel i-a avut elevi, printre altii pe C. Czerny,
F. Hiller, F. Mendelssohn si S. Thalberg. in postura de compozitor, a
scris pentru pian, abordand aproape toate genurile instrumentale si
vocale, cu exceptia simfoniei. Primele lucrari sunt ancorate in
clasicismul vienez (Mozart, Haydn), in timp ce ultimele tind spre
romantismul anilor ‘30 (Chopin). A ldsat foarte multe piese pentru
pian, concerte (sapte pentru pian si unul pentru trompetd), muzica
de camerd, opere (printre care Mathilde von Guise si Die
Riickfahrt des Kaisers), muzica religioasd. Metoda pentru pian
(1828) a fost de o importantd considerabild pentru pianistica
romanticd din prima jumatate a secolului al XIX-lea.

Ernst Theodor Amadeus Hoffmann (1776 - 1822) este o
personalitate originald ca scriitor si compozitor german. Fiind atras
de muzic3, pe care o studiase in special cu organistul Podbielski,
renunta la cariera de magistrat si devine dirijor la teatrul din
Bamberg (1808 - 1813), apoi la Dresda. Revine la magistratura, la
Curtea de apel din Berlin, unde a ramas pana la moarte, fara sa fi
abandonat 1nsa pasiunea pentru muzicd. Celebru pentru
Povestirile fanstastice, Hoffmann a fost un compozitor abil in
genuri diferite, ca opera, muzica sacrda si muzica de camera si
simfonica (in special cinci sonate pentru pian, o Simfonie). Stilul
initial impregnat de conservatorism
a evoluat spre exprimarea fantasticului si magiei (Ondine, premiera
in 1816, la Berlin), prefigurare a operei romantice, ilustratd prin
Freischiitz de Weber.

Diversitatea talentelor sale este exaltata de doctrinele noi si de fasci-
natia pe care o exercitd asupra sa suprapunerea partiala a realului cu
imaginarul, prin mitul lui Don Juan. Fascinat de Mozart (si-a
preschimbat prenumele Wilhelm in Amadeus), aparator inflacarat al
lui Beethoven, pe care 1l considerd compozitor romantic prin
excelenta, In creatia lui literard, Hoffmann a rezervat un loc amplu
muzicii in articolele despre Gluck, Mozart, Beethoven, Sacchini,
Spontini etc. si In notele critice despre creatiile lui Beethoven,
Boieldieu, Gluck, Méhul, Paer, Spohr, Spontini. in Povestirile sale,
sau Parerile despre viata ale motanului Murr (Berlin 1819 -
1821), 1l aduce pe muzicianul Johannes Kreisler, dublura a lui insusi,
extravagant si genial. A tradus In germana Metoda de vioara a lui
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Rodé, Kreutzer si Baillot (Leipzig, 1814) si libretul operei Olimpia de
Spontini. Considerand muzica un limbaj superior cuvintelor, o
defineste ca fiind cea mai romantica dintre arte, ca o ,emanatie a
naturii”, ce nu are ca limita decat infinitul.

Creatia lui literara, mai mult decat aceea muzicald, a influentat
compozitorii romantici: Schumann a transpus pentru pian
personajul Kreisler in Kreisleriana, iar Offenbach a utilizat
realismul lui fantastic in Povestirile lui Hoffmann. Berlioz, in
Benvenuto Cellini, face dese referinte la Hoffmann, pentru a exalta
puterea imaginatiei.

Pe plan estetic, acest preromantic, asemenea lui Novallis, va expune
ideea suprematiei tematicii fatd de mijloace, spunand: Nu stiu dacd
va fi o nuveld, un tablou sau o simfonie creatia pe care intentionez sd o
realizez.

Ludwig Spohr, compozitor, dirijor si violonist (1784 - 1859), din
1779 a fost membru al cappelei Curtii din Brunswick, al Curtii din
Gotha, apoi a fost dirijor la Theater an der Wien la Viena, perioada in
care a compus creatii muzical dramatice, precum Faust (Praga, 1816,
opera care nu apeleazad la scrierea lui Goethe), Jessonda (1823).
Considerat cel mai important violonist german a compus Concertul
pentru vioara op. 47, ,in modo di scena cantante” (1816) si a
dirijat Olandezul zburator, apoi Tannhduser de Wagner. Compo-
zitor fecund, a scris 10 simfonii, 17 concerte pentru vioara si patru
pentru clarinet, un celebru Concert cvadruplu pentru cvartet de
coarde si orchestra, muzica de camer3, lieduri, oratorii si 10 opere,
devenind unul dintre principalii reprezentanti ai Romantismului
timpuriu german, in spiritul lui Mendelssohn. Contributiile sale sunt
importante In domeniul violonisticii. Mentionam metoda sa de vioara
(Violinschule, 1832) si o interesanta sugestie legatd de muzica
programatica, in sensul utilizarii, poate pentru prima datd, a tehnicii
Leitmotivului, preluat ulterior de Wagner.

Pentru o Intreagd perioadd apartindand planului secund, ca
personalitate, Carl Friedrich Zelter (1758 - 1832) a reprezentat o
anumita opinie a acestor compozitori atat in domeniul ideilor,
interpretarii, cat si In cel al didacticii ce pregdteste noi generatii.
Faima sa provine si de la relatia de reciproca prietenie cu Goethe, al
carui confident, sfatuitor si consilier muzical a fost multd vreme.
Dupad un timp in care practica interpretarea, Zelter se Indreapta spre
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pedagogie si, in 1784, contribuie la fundarea la Berlin a Sing-
Akademie, devenita model pentru muzica religioasa. I se datoreaza
relansarea oratoriilor lui Handel, motetelor si oratoriului Mathéius
Passion de Bach, oratoriilor de Haydn, Recviemului de Mozart.
Profesor la Akademie der Kiinste din Berlin, a avut printre elevii sai
pe A.W. Bach, Eduard Grell, A.B. Marx, Felix Mendelssohn, Giacomo
Meyerbeer, Otto Nicolai si G.W. Teschner. Corespondenta cu Goethe
este foarte ampla si interesanta. A contribuit la reprezentarea lui
Freischiitz, in 1821, si a lui Matthaus Passion de Bach, in 1829.
Zelter reprezintd o contributie aparte in istoria afirmarii genului de
lied, gen in care a compus 210 solo lieder (75 pe texte de Goethe) ca
si muzica de scena pentru Gétz von Berlichingen. [-a admirat pe
Beethoven, Weber si Berlioz, ignorandu-1 insa pe Schubert.

Un destin paralel de plan secund este reprezentat si de Heinrich
Marschner (1795 - 1861), a carui cariera a debutat sub influenta lui
Beethoven, urmandu-l apoi pe Weber. Dupda mai multe lucrari
muzicale, cunoaste succesul cu opera Der Vampyr (1828), urmata
de Hans Heiling (1833) consideratd capodopera sa. Cu toate
succesele sale, renumele a scazut pana la un cvasianonimat. A fost
remarcat de Wagner care, dirijandu-i la Dresda opera Kaiser Adolph
(1845), a devenit interesat de muzica sa, preludnd modelul pentru
Olandezul zburator dupa Der Wampyr.

DIVERTISMENTUL ROMANTIC VIENEZ

Josef Lanner (Viena 1801 - 1843), director al muzicii de bal la
Curtea imperiald, a dat o amploare deosebita valsului vienez, care
odata cu el a devenit o suitd de patru sau cinci valsuri, de o eleganta
rafinatd, cu introducere si coda. fmpreuné cu Johann Strauss tatdl, a
pus bazele genului. Lanner si-a numit primele valsuri ,landler”.
Johann Strauss-tatdl si fiul au fost, fiecare in vremea lui, ,regi ai
valsului vienez”.

Johann Strauss-tatal (1804 - 1849), impreund cu prietenul sau
Lanner, a infiintat un cvartet care a devenit treptat orchestra pentru
baluri, braserii sau concerte de promenada. Considerat ,regele
valsului”, calatoreste enorm si este invitat la curtile princiare, fiind
consacrat oficial director al balurilor Curtii imperiale de la
Schonbrunn. Creatiile sale sunt in exclusivitate lucrari de dans si de
divertisment, valsuri, polci, galopuri, cadriluri, marsuri.
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Johann Strauss-fiul (1825 - 1899), sef al muzicii municipale din
Viena, a intreprins numeroase turnee in Europa, secondat de fratii
sai Joseph si Eduard. Offenbach 1l va incita sa scrie operete, printre
care Liliacul (1874), O noapte la Venetia (1883), Voievodul
tiganilor (1885), Sange vienez (1899). Emblematicul vals
Frumoasa Dunare albastra reprezinta chintesenta muzicii vieneze
de divertisment, marcand intreaga muzica a epocii.

PRIMA GENERATIE COMPONISTICA ROMANTICA

Carl Maria von Weber (1786 - 1826) a fost creator de opere -
Peter Schmoll und seine Nachbarn, Silvana, Abu Hassan (1811),
Freischiitz (1821), doua simfonii, muzica de scend pentru piesele
Turandot de Schiller (1809, cu teme care au inspirat
Metamorfozele de Hindemith un secol mai tarziu), Preciosa de P.A.
Wolff (1820), lieduri, trei Concerte si Sonate pentru pian, Cvintetul
cu clarinet, cantata Kampf und Sieg, Trio pentru flaut, violoncel
si pian (1819). Pentru pian, Invitatie la dans (1819) si
Konzertstiick in fa minor pentru pian si orchestra deschid calea
exprimarii muzicale programatice. Impreuni cu clarinetistul
Heinrich Barmann a realizat Concertino pentru clarinet, al carui
succes a determinat crearea a incd doua concerte pentru clarinet,
ramase in marele repertoriu. Ca dirijor, posturd noua ca profesie in
epocd, Weber intreprinde turnee in Elvetia, la Praga, Leipzig, Dresda,
Gotha, Weimar, Frankfurt, Niirnberg, Bamberg si Berlin. Cea mai
mare parte a scurtei existente a fost dirijor de operd; dupa moartea
lui, un ziarist remarca faptul ca el ,canta cu orchestra asa cum face
un virtuoz cu instrumentul sau”. Weber a supervizat ca director
reprezentarea la Praga a 62 de opere, scrise de mai mult de 30 de
compozitori diferiti. Freischiitz, considerata prima importanta
opera germand fantasticd, s-a bucurat de un adevarat triumf in
intreaga Germanie, pastrandu-si celebritatea pana azi. A fost urmata
de opera basm Euryanthe (Viena, 1823). Dupa ce Weber dirijeaza
Anotimpurile de Haydn si Messiah de Hindel la Londra, primeste o
comanda pentru Covent Garden: Oberon (1826). Moare la Londra,
putin dupa premiera acestei ultime lucrari.

Mai tandr decat Beethoven, mai varstnic decat Schubert, se poate
spune cad o perioada destul de lunga au fost contemporani. Weber,
primul mare muzician romantic german nu si-a proclamat in mod
deosebit o ascendenta beethoveniana. Delimitarea sa de clasicismul
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vienez a fost radicald, preferand genul operei, concertului si
variatiunii. Scena de la ,Grota lupilor” din Freischiitz este carac-
teristica pentru sugestia fantansticului romantic. Esteticianul Guido
Adorno considerda ca aceastd scena, ,compusa din imagini, este
aproape la fel de aluziva ca un film, fiecarei imagini corespunzandu-i
o situatie sau o aparitie a fantomelor ... in momentul in care a fost
compus Freischiitz era inventat caleidoscopul: unele dintre nevoile
care au provocat aceastd inventie se vor transforma in muzicad”.
Retinem ca Weber a fost unul dintre cei mai mari orchestratori, iar
Freischiitz apare ca o lucrare aproape fara precedent. Romantismul
lui Weber, culorile orchestrale, simtul naturii si al fantasticului aduc
in muzica marile spatii, spectacolul naturii. in Euryanthe si Oberon,
artistul deschide drumul pentru spiritul unui romantism cavaleresc
si istoricizant, identificat si in alte lucrari de teatru muzical francez si
italian. In postura de compozitor pentru pian si de virtuoz al
pianului, Weber continuad aspiratiile de evolutie a tehnicii si expresiei
provenind de la Clementi, Dussek, Hummel si chiar primele lucrari
ale lui Beethoven. Valoarea creatiei sale si-a demonstrat dreptul la
posteritate prin permanenta repertoriala a ultimelor doua secole.

Mai tandrul sau confrate, Carl Loewe (1796 - 1869), organist si
cantor la Stettin, a cunoscut in epoca faima cu lucrarile sale vocale in
concerte la Viena, Londra, Scandinavia, Franta. in umbra marilor sii
contemporani, rdimane ca autor a aproape 400 de lieduri si balade
pentru voce si pian, cu o atmosfera ce aminteste de traditia populara
cu acompaniament descripriv: Erlkénig dupa Goethe (compus la trei
ani dupd capodopera cu acelasi nume a lui Schubert), Herr Oluf,
Ucenicul vrajitor, Heinrich der Vogler. Asemeni lui Schumann, a
realizat un ciclu pe versurile lui Chamisso, Dragoste de femeie care,
fara a atinge aceeasi expresie subtild, meritd cunoscut. A scris si
cateva opere, oratorii, cantate, motete.

Pe un plan secund, dar nu lipsit de importanta in componistica
romantismului german, poate fi situat Otto Nicolai (1810 - 1849).
Elev al lui Zelter, s-a apropiat de muzica italiana si a reprezentat in
[talia mai multe opere ale sale. Ca prim-dirijor al Operei Imperiale, a
pus bazele Concertelor filarmonice. Premiera operei Nevestele
vesele din Windsor, dupa Shakespeare (1849), a fost singura
creatie capabila sa-i salveze numele de uitare, ca titlu permanent in
teatrele germane, fiind una dintre cele mai valoroase lucrari bufe pe
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care a dat-o Germania in secolul al XIX-lea. Nicolai, profesionist de
elitd, a mai scris muzicd religioasd, coruri, lieduri, pagini
instrumentale si doua simfonii. Datorita refuzului sdu, directorul de
la Teatro alla Scala din Milano i-a propus lui Verdi libretul operei
Nabucco.

Din aceeasi generatie cu Nicolai si In aceeasi relatie cu posteritatea,
Friedrich von Flotow (1812 - 1883) s-a format ca muzician la Paris,
ceea ce explica si maniera muzicii. Esentialul creatiei sale il
constituie cele 40 de partituri lirice, dar calitatea inspiratiei melodice
nu raspunde teatrului muzical romantic, mai ales privind forta
dramaturgiei muzicale. Printre operele sale, aproape toate uitate
acum, amintim Naufragiul Meduzei (1839), Alessandro Stradella
(1844) si, mai ales, Martha (1847), care l-a impus in intreaga Europa
cu un succes stabil. Umbra (1870), lucrare mai tarzie, a fost
consideratd drept capodopera de maturitate a lui Flotow, aldturi
de muzici de sceni, balete, melodii, muzici instrumentald. In felul
sau, Flotow a asigurat continuitatea spectacolului liric ca un fond
al aparitiei capodoperelor contemporanilor sdi, Bellini, Verdi,
Wagner sau Gounod.

in primele trei decenii ale secolului, un alt nume se impune ins3,
marcand pregnant istoria muzicii romantice. Pentru Franz Peter
Schubert (1797 - 1828) existd o oarecare ezitare intre mostenirea
clasicd si caracteristicile primei generatii romantice. Totusi,
temperamental si estetic, consideram ca este mai aproape de a doua
ipostaza, desi contemporaneitatea cu Beethoven a fost intotdeauna
un prilej de meditatie. Poate fi privit uneori ca ultimul dintre marii
muzicieni clasici vienezi, dupa Joseph Haydn si Mozart. Dupa primele
semne de exceptionala muzicalitate, Schubert a primit o oarecare
educatie la Stadtkonvikt, scoald in care erau formati micii cantareti si
care era anexata Universitdtii. Din aceasta perioada se pastreaza
aproape o sutd de lucrdri care merg pand la Simfonia nr. 1, 10
cvartete de coarde, uverturi, numeroase dansuri, relativ putine
lieduri. Formatia lui teoreticd de compozitor a completat-o sub
indrumarea lui Salieri, realizdnd o cunoastere perfectd a bazelor
artei sale. In 1814 creeazi prima capodopera in domeniul liedului
romantic, Gretchen am Spinnrade (,Margareta torcand”), urmatj,
in 1815, de capodopera, tot pe text de Goethe, Erlkénig (,Regele
ielelor”). Dupd Mozart, ciruia i se aseamdnd in spontaneitatea
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inspiratiei melodice, Schubert este primul mare compozitor care a
trait doar din creatie. Cvintetul D.667, Pastravul, sau chiar
remarcabilul Octet in fa, D.803, (1824), raspunde din plin unor
cautari formale avansate ori unei necesitati interioare de expresie,
asa cum se va intdmpla in ultimele cvartete - mai ales Cvartetul in
re minor, ,Fata si moartea”, D.810 (1824) si in sol major D.887
(1826) -, in ultimele simfonii, in marile sonate pentru pian si in
vastele cicluri de melodii.

In primivara anului 1823, ales membru al Societitii Muzicale din
Styria, a trimis ca multumire primele doua miscari din Simfonia in si
minor, pastrand, cu toate acestea, In posesia lui a doua pagina,
incompleta, a Scherzoului. Acesta este punctul de plecare al unei
enigme, neelucidate intru totul pana astazi, referitoare la ,Simfonia
neterminatd”. Dar succesul sdu este lipsit de Incd un element
determinant: reusita in domeniul teatral, singura pe care o considera
capabild de a-i asigura popularitatea in randurile unui public larg.
Din mai multe opere si singspiel-uri scrise pana in 1823, data ultimei
si celei mai vaste Incercdri, Fierabras, una singura, Die
Zwillingsbriider (,Fratii gemeni”), a fost reprezentatd, ca si
spectacolul muzical Die Zauberharfe (,Harpa fermecata”), pentru
care Schubert a scris 0o muzica de scena pe prototipul ideii de ,teatru
muzical” si, asemenea lui Mozart, cu o valoare initiaticd. Uvertura a
fost reluatd pentru muzica de scend la piesa Rosamunda. Amintim
opera Alfonso e Estrella, reprezentata de Liszt abia in 1854, la
Weimar. In 1839, Robert Schumann a gisit o copie a Simfoniei a IX-
a si a prezentat-o in prima auditie la Leipzig, sub bagheta lui Felix
Mendelssohn Bartholdy. In ultimii ani de viati se impune un
important ansamblu de sonate pentru pian, urmate, in 1827, de doua
celebre serii de Impromptu-uri. Ultimul Cvartet in sol major, cu o
sonoritate inedita prin folosirea tremoloului, a fost compus 1n cateva
zile, In iunie 1826: o singura miscare va fi ascultata de autorul ei in
timpul vietii, la inceputul celebrului si unicului concert cu lucrarile
sale (26 martie 1828). Posteritatea schubertiand s-a bazat
primordial pe productia lui de melodii; succesul fulgurant al
Simfoniei in si minor va impune numele lui In domeniul orchestral.
Simfoniile din prima perioadda nu au ajuns la public decdt spre
sfarsitul secolului al XIX-lea. Schubert este desigur cel mai fecund,
mai inovator dintre marii romantici ai Inceputului de secol XIX. Se
observa aceasta la o aprofundata cercetare cu privire la sonat3,
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cvartet, simfonie. Muzica religioasa 1i datoreaza contributii esentiale,
apreciabile atat din punct de vedere cantitativ, cat si calitativ.
Creatia lui Schubert cunoaste trei etape cu importantd si
semnificatie diferitd: cea a creatiei juvenile, foarte spontane,
incepand de la Simfonia a II-a; maturizarea, care porneste de la
Quartettsatz in do minor si ajunge la Simfonia in si minor,
insumand mai multe sonate si alte proiecte simfonice si pianistice
(Wanderer-Fantasie, o sonata ciclica in patru miscari neintrerupte,
veritabila forma lisztian3, ceea ce face din ea prima dintre ,marile
sonate”); ultima etapa, incepand din 1824, vadeste posesia unei
tehnici pe care si-o faurea cu fiecare piesa, Schubert ducand la bun
sfarsit Incercarile cele mai vaste, mai intai prin intermediul sonatei
(10 capodopere in mai putin de cinci ani), a duoului, trioului,
cvartetului, octetului si simfoniei. Lucrarea fundamentald, Simfonia
a IX-a in do major, numita si Marea simfonie, reprezinta emblema
intregii opere a autorului, prin locul ei unic, apogeu al orchestra-
torului care, in pofida lipsei sale de practica in domeniul dirijatului,
gaseste culori si expresii in care orchestra este transparentd si
omogend. in afara liedurilor celor mai cunoscute, creatia sa cuprinde
mai mult de 600 de melodii pentru voce solo si in jur de 130 pentru
ansambluri vocale. Schubert da acea amploare si stralucire genului
care, pand la el, era considerat minor, in afara unor pagini
mozartiene sau a ciclului An die ferne Geliebte de Beethoven. Dupa
primele opusuri geniale, Schubert creeazd o exprimare noua si
desavarsita. Cantaretul Michaél Vogl, prieten si principal interpret al
lui Schubert, spunea ca liedurile sale erau fructul unei ,revelatii
divine”, produse Intr-o stare de ,clarviziune muzicala”. O dovedesc si
cele doua mari cicluri: Die schéne Miillerin (,Frumoasa morarita”) si
Winterreise (,Calatorie de iarna”), la care se adauga ultima culegere,
Schwanengesang (,Cantecul lebedei”), precum si seria de Wilhelm-
Meister-Lieder, cu cele doua parti ale sale - a Harpistului si a lui
Mignon. Doua mari lieduri tarzii adauga pianului, intr-o maniera
deosebit de orginald, un instrument de suflat: cornul, pentru Auf
dem Strome, si clarinetul, pentru Der Hirt auf dem Felsen.
Asociatiile Gesellschaft der Musikfreunde, atat In Austria, cat si in
Germania, sunt grupari din ce in ce mai numeroase si din ce in ce mai
consistente, in cazul compozitorului ludnd numele de Schubertiade,
menite a largi orizontul cunoasterii creatiei marelui romantic, a carui
influenta va gasi ecou de-a lungul intregului secol.
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In prima generatie care apartine in intregime secolului XIX, Felix
Mendelssohn-Bartholdy (1809 - 1847) beneficiaza de o educatie
aleasa - contacte prestigioase (la Paris a studiat pianul cu Marie
Bigot, interpreta preferata a lui Beethoven), interes pentru traditia
secolului precedent (datoritad lui Zelter, care 1i descopera muzica lui
Bach), frecventarea Academiei de Muzica si a Universitatii din Berlin
(cursuri cu Hegel), preocupare de interpretare a muzicii (dirijor,
pianist). Primele compozitii (simfonii, motete, studii pentru pian,
lieduri etc.) i impun numele de timpuriu, initiind creatii profesionale
ca Simfonia I (1924), Octetul, muzica pentru Visul unei nopti de
vara de Shakespeare (1827). in 1829 dirijeazd Mathius Passion,
eveniment menit a redeschide interesul pentru creatia lui Bach;
calatoriile prin Europa sunt oglindite in lucrari celebre: Concertul
pentru vioara in mi minor sau Simfoniile italiana (1833) si
scotiana (1842); respingerea Simfoniei a V-a ,Reforma” il
dezamageste in turneele sale de concerte, ca dirijor, la Paris,
orientandu-l spre Londra, unde prezintd prima auditie engleza a
oratoriului Paulus (1837). La Leipzig, in 1843, se inaugureaza
Conservatorul, la infiintarea caruia a contribuit predand compozitia
si pianul. Mendelssohn a mai compus Concertul pentru pian si
vioara, doua Concerte pentru pian, un Concert pentru doua piane,
prezente constant in repertoriu. Cu ciclul de sase caiete - Cantece
fara cuvinte (Lieder ohne Worte) pentru pian, Preludii si fugi,
dupa modelul bachian - largeste factura muzicii instrumentale. Se
adauga lieduri, duete, oratoriul Elias (1846). Exceptional inzestrat,
cu o vasta cultura, a imbinat fantezia si libertatea. De asemenea, lui i
se datoreazd faptul ca Germania l-a redescoperit pe Bach.
Mendelssohn a oferit publicului si numeroase lucrari ale contem-
poranilor sdi, printre care, prima auditie a Simfoniei a IX-a de
Schubert (1839). Originalitatea inspiratiei, usurinta tehnicii, uneori
privita cu neincredere, alteori cu uimire, rafinamentul scriiturii (si
orchestratiei), varietatea productiei sale 1i conferda statutul unuia
dintre marii compozitori romantici de la inceputul epocii. Sora sa,
Fanny Mendelssohn, a fost de asemenea o interpreta si o
compozitoare deosebit de Inzestratd, descoperirea mostenirii sale
componistice urmand a fi preluata de posteritate.

Contemporan cu Mendelssohn, tot cu un destin tragic, caracteristic
romanticilor, Robert Schumann (1810 - 1856) a evoluat intr-un
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mediu sensibil fatd de arta. Lectiile de pian cu Wieck 1l conving de
capacitatile muzicale si creeaza pentru pian Variatiunile Abegg,
deja tipic romantice, Papillons opus 2, dupa romanul lui Jean-Paul
Richter, Carnavalul op. 9 si Studiile simfonice op. 13. In paralel cu
activitatea creatoare initiaza redactarea publicatiei Neue Zeitschrift
fiir Musik, prin intermediul careia a inceput asaltul ,davidienilor”
(Davidsbiindler) impotriva ,filistinilor” artei - cum 1i considera pe
Cramer, Czerny, Thalberg, Ruckgaber, Meyerbeer -, denuntati ca
fiind pedanti, conservatori, In comparatie cu Mozart, Haydn,
Beethoven. Publicatia are o importanta deosebiti, Schumann
devenind criticul epocii sale sub diferite pseudonime, semnand
Eusebius (visator si melancolic) si Florestan (impetuos si pasionat).
in aprilie 1835 incepe dragostea pentru Clara Wieck, pentru care
scrie Sonatele pentru pian, o muzica debordand de pasiune. Vor
urma capodopere ale literaturii pianistice romantice: Fantezia op. 17,
Fantasiestiicke, Noveletele, Scene de copii, Kreisleriana, in care
se afirma forta viziunii sale, precum si profunzimea sentimentului
poetico-romantic. Aceste capodopere sunt urmate de Arabesca,
Blumenstiicke, Humoresca, Carnavalul din Viena op. 26. Deschi-
derea poetica il conduce spre genul liedului incepand cu 1840 (136
dintr-un total de 246), printre care ciclurile Dragoste si viata de
femeie, Dragoste de poet, Liederkreis, Cei doi grenadieri,
Myrten, Romante si Balade op. 45, 49 si 53, o prima culegere de
Lieder und Gesidnge. 1841 poate fi considerat anul simfonic, cand
iau nastere Simfonia I, Uvertura, Scherzo si Final, Fantezia
pentru pian si orchestra (devenitd In 1845 celebrul Concert),
Simfonia a IV-a. Urmeaz3, in 1842, capodopere de muzica de camers3,
Cvartete op. 41, Cvintetul in mi bemol, Cvartetul cu pian, opera
Genoveva (lucrare care este un insucces). Cauta echilibrul in alte
lucrari pentru pian (Viziuni din Orient, Album pentru tineret) si
uvertura Manfred. Urmeaza, fara oprire, pagini diverse in 1849:
lieduri pentru voce solo, duete, coruri, lucrdari pentru pian,
Recviemul pentru Mignon, Recviemul op. 90, Concertul pentru
violoncel, Simfonia a IIl-a, ,Renana”. Traseul creator este o
perpetuad cautare in care Schumann pare a fi constient de putinul timp
care i-a mai ramas pentru a compune, trdind cu teama bolii nervoase
care 1l ameninta. Scrie fara ragaz uverturi, lieduri, muzica de camera
(cele doua Sonate pentru pian si vioara). O scurtd revenire a
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increderii este reprezentatd de Concertul pentru vioara si
orchestra. Dupa tragica sa disparitie, Clara va lupta pentru a impune
definitiv creatia sotului ei, un ,romantic” in cel mai deplin sens al
cuvantului, in acelasi timp ,poetic, pictural, muzical”. Generozitatea
si clarviziunea 1i caracterizeaza dialogul cu epoca. Schumann este
primul care a afirmat geniul lui Chopin, primul care a atras atentia
asupra tanarului Brahms pentru apogeul componisticii romantice.
Cultura si mdiestria creatorului s-au imbinat cu o personalitate unic3,
inconfundabild. Partenera de viatd, interpreta inegalabild, ea Insasi
compozitoare, Clara a onorat pe deplin ideea unui cuplu artistic de
exceptie

in istoria muzicii.

ROMANTISMUL AUSTRO-GERMAN iN A DOUA PARTE
A SEC. XIX

Unicitatea personalitatii lui Richard Wagner (1813 - 1883)
reprezintd culminatia teatrului muzical in mereu reinnoita Incercare
de a reflecta, prin acest gen complex, viata. In anii tineri, Wagner era
autorul necunoscut al catorva piese de teatru, lucrari pentru
orchestrd (Simfonia) sau pian, si a trei opere, carora le scrisese si
libretul, evidentiind proiectele unui geniu care isi cautd identitatea.
Dupd asimilarea modelelor repertoriului liric romantic italian si
francez, precum si a modelelor clasice oferite de Gluck, apar primele
creatii - Nunta (1832, neterminata), Zanele (1834) si Interdictia de
a iubi (1836). Continua apoi cu realizarea proiectelor deja acceptate
de teatre, Rienzi (1840), Olandezul zburator (1841) si
Tannhduser (1845). Este perioada primelor succese publice, a
primelor experiente personalizate si forjarii unor principii de teatru
muzical. Urmatoarele opere imbina istoria si mitologia germana (cea
mai interesanta fiind prima idee despre Nibelungii, 1847). Wagner
scrie totodatd, poate pentru a-si limpezi ideile, eseuri teoretice (Arta
si revolutia, Opera de arta a viitorului, Opera si drama) si
prezintd Lohengrin la Weimar (1850). Treptat, reia proiectul
Nibelungilor si ii da forma definitivd, de neobisnuitd si ambitioasa
amploare: trei zile de spectacol precedate de un prolog (1851),
teminand mai intai poemele: Aurul Rinului, Walkyria, Siegfried si
Amurgul zeilor. Viata sa sentimentala este intersectata de idila cu
Mathilde Wesendonck, care contureaza un nou orizont tematic, cel al
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povestirii despre iubirea dintre Tristan si Isolda, la care Wagner
incepe sa lucreze concomitent cu Inelul nibelungului, gandind deja
schitele pentru Parsifal.

Opera Tristan si Isolda reprezinta o perioada extrem de importanta
in viata lui Wagner, caci lucrarea marcheaza constientizarea
orizonturilor deschise muzicianului de revelatia geniului sau.
Lectura lui Schopenhauer ii descoperda posibilitatea unui sistem
existential. Brusc, suspenda elaborarea lui Siegfried si se consacra
operei Tristan, iar, pentru Mathilde, compune pe versurile ei un
ciclu pentru voce si pian, Wesendonck Lieder, lucrare mai apoi
orchestratd, devenind astfel, aldturi de Berlioz, creatorul unui nou
gen vocal-simfonic - liedul cu acompaniament de orchestra. Muzica
sa Incepe sa fie apreciata de noile generatii de artisti parizieni
(Baudelaire, Gounod, Reyer, Théophile Gautier, Catulle Mendes) care
au recunoscut geniul lui Wagner, ceea ce 1i consolideaza eforturile in
vederea realizarii proiectului sdu mult visat, cel al unui ,teatru de
festivaluri”  (Festspielhaus), destinat reprezentdrii Inelului
nibelungului, cu sprijinul regelui Ludovic al Il-lea al Bavariei.
Compozitorul termina unica sa opera comicd, Maestrii cantareti din
Niirnberg, prezentata in premiera la Miinchen in 1868. Este momen-
tul in care, pentru aniversarea sotiei lui, Cosima Liszt, Wagner a creat
giuvaerul orchestral, sub forma unei serenade, Idila Siegfried, una
din putinele pagini orchestrale autonome, destinate interpretarii in
concert. In 1871, Wagner s-a hotirat si-si stabileascid teatrul la
Bayreuth si, cu sprijinul regelui Bavariei, a pus temelia (1872) acestui
reper mondial al artei lirice. Primul Festival de la Bayreuth (1876),
consacrat Inelului nibelungului, are wun rezultat material
dezastruos. Wagner 1si imparte timpul intre Bayreuth si Italia,
compunand Parsifal si scriind eseuri (Religie si arta, Eroism si
crestinism). Dupa premiera cu Parsifal (Bayreuth, 1882) moare
cateva luni mai tarziu la Venetia.

in calitate de creator al esteticii unei ,Muzici a viitorului”, Wagner
considera teatrul liric ca un proces initiatic - ideea de ,joc scenic
solemn sacru” (Biihnenweihfestspiel). Fuziunea dintre diferitele arte
(poezie, muzica, teatru, dans, imagine scenica) dezvoltd ideea
sincretismului prin care Wagner a incercat sa defineasca estetica sa
teatral-muzicala, alchimie In care textul devine muzica, muzica
actiune, actiunea teatru. Wagner a fost probabil primul compozitor
care si-a scris singur libretele, obtindnd unitatea gandirii creatoare.
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Compozitorul a renuntat progresiv la impartirea lucrarilor in arii,
recitative si ansambluri, pentru a respecta continuitatea dramei. Ca
limbaj, el concepe melodia continud, discurs in ample spatii de timp.
Alternanta ritmurilor este cea care va structura partitura dramei
muzicale. Din acest punct de vedere, ritmul frazei muzicale este legat
de cel al frazei scrise. Alternanta sonoritatilor, a consoanelor si
vocalelor, propria sonoritate a frazei determina tratarea ei muzicala
- pleonastica, complementard sau contradictorie -, transformand
chiar si textul intr-o veritabila partitura.

Muzical, preludiile si uverturile rezuma actiunea trecuta sau viitoare,
pregitesc un climat, anunti un personaj, o idee sau un eveniment. in
logica expresiei, rolul preponderent revine leitmotivului sau
motivului conducator, reprezentand idei, simboluri, personaje,
sentimente, obiecte, situatii, exprimate de o tem3, uneori de cateva
sunete, un acord, o tonalitate sau o structura ritmica, susceptibile de
a suporta tot atatea modificari necesare pentru a traduce muzical
evolutia unui gand. Unii analisti au vazut in acest sistem un veritabil
limbaj paralel cu repere memnotehnice, utile pentru a contura
psihologia eroilor si evolutia dramaturgiei muzicale. Dupa
Olandezul zburator, Tannhéuser si Lohengrin, numarul din ce in
ce mai mare al leitmotivelor are drept consecintd diversificarea
functiilor lor 1n relatie cu limbajul sdau orchestral. Ca orizont timbral,
Wagner foloseste orchestra beethovenianad, cu o crestere a ponderii
aldmurilor si masivitatii ansamblului. Din perspectiva vocalj,
primatul orchestrei a determinat opinia ironicd, drept care operele
sale ar fi ,simfonii cu voce”. Fortarea declamatiei recitativice, marile
fraze solicitind efortul interpretilor, determind o specializare de
executie diferentiatd In cadrul artei lirice si o cantonare sectara a
repertoriului Wagnerian, dar nu si disparitia sa din literatura
repertoriald a unor mari teatre de opera. Importantd este si evolutia
limbajului armonic, receptand noutati propuse de contemporanii sai
(Liszt, Schumann). Un reper al acestei evolutii este muzica la Tristan
si Isolda, in care exacerbarea cromatismului confera discursului
muzical o animatie constanta. Sincretismul implica vizualizarea in
plan secund, ca un raport dialectic Intre muzica si text, evidentiat
prin punerea in scend. Instrumentul original pe care l-a creat pentru
spectacol, Teatrul de la Bayreuth, i-a oferit lui Wagner ocazia de a
gandi astfel concret teatrul-muzical. Geniul sdu atinge noul, pe toti
parametrii artei secolului romantic, spre un viitor mereu supus
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schimbarilor. Este chiar istoria centenara a superbelor festivaluri de
la Bayreuth, acest unic templu fascinant al liricii wagneriene inscris
cu majuscule in ceea ce artistul numise ,Opera de artd a viitorului”.

intre cei mari ai secolului XIX austro-german, Johannes Brahms
(1833 - 1897) este unul dintre principalii compozitori pe care se
bazeazd repertoriul romantic. inceputurile oarecum obscure de
muzician, in care primeazad abilitatile pianistului si o ferventa
pasiune pentru compozitie, beneficiaza de sfaturile lui Eduard
Marxsen, care l-a format pe Brahms in cultul lui Bach, Mozart si
Beethoven. Intalnirea cu violonistul Eduard Reményi, coleg al
ilustrului Joseph Joachim, 1i descoperad orizontul muzicii tiganesti
care, alaturi de cultura clasicilor, va raméane o caracteristica a expri-
marii sale componistice. Cunoaste pe Liszt, apreciaza muzica lui
Schumann, pregatindu-se pentru legendara intalnire cu acesta (1853).
Dupa ce i-a prezentat Sonata in do major op. 1, Schumann avea sa
scrie un articol vizionar in Neue Zeitschrift fiir Musik, anuntand
aparitia unui geniu printre tinerii muzicieni. Datorita lui Schumann,
au fost editate primele sale compozitii. Dupa disparitia tragica a
mentorului sau, prietenia care il lega de Clara Schumann avea sa
dureze intreaga viatd. Ca interpretd, marea pianista a contribuit la
propagarea muzicii sale.

0 succesiune de proiecte fara mare efect il determina sa paraseasca
un timp muzica orchestrald in favoarea liedului si a muzicii de
cameri. in 1862, Brahms a beneficiat la Viena de o primire care i-a
depasit asteptdrile, mai ales din partea celebrului critic Eduard
Hanslick. Aici s-a impus prin numadarul concertelor si propriile
compozitii, i-a cunoscut pe Wagner si pe ,regele valsului”, Johann
Strauss. Din aceastd perioadd de intensd activitate dateaza
Variatiunile pe o tema de Hiandel, Recviemul german si Rapsodia
pentru alto, cor birbitesc si orchestri. in 1872, numit director la
»Societatea prietenilor muzicii” din Viena, scrie Variatiunile pe o
tema de ]J. Haydn, Simfonia I in do minor, Simfonia a II-a in re
major, Concertul in Re major pentru vioara, Sonata I pentru
vioara si pian si cele doua Rapsodii pentru pian. De-a lungul
anilor, Brahms a renuntat, ca interpret, la pian in favoarea dirijatului.
in 1874, regele Ludovic al II-lea al Bavariei i-a decernat Ordinul
Maximilian, in acelasi timp cu Richard Wagner, ceea ce da masura
reputatiei pe care o cucerise Brahms. Universitatea din Breslau il
numeste Doctor Honoris Causa, compozitorul multumind cu

90



Uvertura academica, creatd in anul urmator, ca si Uvertura
tragica. Colaborarea cu celebrul dirijor Hans von Biillow a lansat
emblema celor ,trei B” (Bach, Beethoven, Brahms). Simfonia a treia
in fa major, Simfonia a patra in mi minor, Concertul nr. 2 pentru
pian in si bemol major dateazd din acea epoca. La randul sdu,
asemenea lui Schumann, va descoperi un compozitor mai tanar -
Anténin Dvorak - pe care il va ajuta si se afirme. In decursul anilor
1886, 1887 si 1888 apar Dublul concert pentru vioara, violoncel
si orchestra, Sonatele pentru vioara in la major si re minor,
Sonata nr. 2 pentru violoncel, al patrulea Trio, un mare numar de
coruri si cele 11 Cantece tiganesti, singurele pe care Brahms avea sa
le mai scrie pana la cele patru Cintece serioase op. 121 (1896),
cantecul siu de lebada. In ceea ce priveste creatia destinati pianului, mai
pot fi mentionate cele doua cicluri de Intermezzi si Capriciile op. 116
si 117. Mai putem adauga, in genul cameral, Cvintetul in si minor
op. 115 si Trioul op. 114 pentru clarinet si coarde. Brahms, ca si
Mozart sau Weber, si-a intalnit ,clarinetistul” sdu, Richard von
Miihlfeld, ceea ce explica de ce muzica lui de camera este imbogatita
de Trioul in la minor, Cvintet si de doud Sonate cu clarinet.
Controverse astdzi uitate i-au opus pe sustindtorii ,muzicii
viitorului” (Wagner si Liszt) celor pentru care marile forme
instrumentale ale trecutului erau inca valabile. Legaturile evidente
ale lui Brahms cu traditia clasicd au determinat astfel de rivalitati.
Tocmai aici exista principalul argument al grandorii lui Brahms si al
importantei sale pentru muzica secolului XX. Schénberg a subliniat-o,
fiind primul care a revendicat pentru creatia lui atat influenta lui
Wagner, cat si pe aceea a lui Brahms, realitate recunoscutd, de
asemenea, si de citre George Enescu. in epoca sa, a fost aproape
singurul care i-a consacrat un cult lui Haydn, iar seriile sale de
variatiuni pe teme de Handel (pentru pian) sau de Bach (finalul
Simfoniei a IV-a) au fost primele lucrari dedicate unor compozitori
disparuti de mult. Componistic, se remarca la Brahms un simt al
ordinii si al arhitecturii, o rigoare care evolueaza in paralel cu o
originalitate a discursului armonic si cu plenitudinea exprimarii
melodice conditionate de acesta. Complexitatea ritmicii, densitatea
polifoniei, bogatia relatiilor motivice 1i asigura aderenta la generatiile
succesive de interpreti si melomani. Admirat sau contestat, Brahms
este un fauritor de capodopere in lumea muzicii dintotdeauna.
Hamburghez de origine, artistul a devenit un vienez de vocatie,

91



inscriindu-se in stilistica epocii ca unul dintre cei mai profunzi
continuatori ai lui Beethoven si Franz Schubert.

Se poate vorbi de o filiatie brahmsiana si In ceea ce il priveste
pe Max Reger (1873 - 1916) care, la varsta de 23 de ani, i-a dedi-
cat Suita pentru orga op. 16. Profesor de orgd si de compozitie la
Konigliche Akademie der Tonkunst din Miinchen si, apoi, la Leipzig,
lucrarile lui au dezlantuit ostilitatea membrilor ,Noii Germanii”
(Ludwig Thuille, Rudolf Louis si Max von Schillings), dar si
admiratia lui Richard Strauss. Cu acordul acestuia, va publica o serie
de articole privitoare la estetica noii muzici. Creatia lui Reger, desi
inegala valoric, cuprinde toate genurile, cu exceptia teatrului,
dezvaluind o personalitate marcanta in care principalele referinte
stilistice ar putea fi Beethoven, Schumann, cromatismul wagnerian
si Brahms. Cele mai celebre lucrari sunt Variatiuni si fuga, pe o
tema de Telemann, op. 134 (1914) si Variatiunile pe
o tema de Mozart op. 132 (1914). Ca si pentru Bruch, importanta
sa in epocd provine din soliditatea mestesugului si din modul
in care a asigurat, prin creatie si pedagogie, continuitatea Scolii
componistice germane.

Exceptia, In acest sens, vine de la Anton Bruckner (1824 - 1896),
care a avut geniul sintezei si originalitatea manifestarii creatoare in
domeniul simfonismului. Perioada tineretii este legata de studiile
muzicale, in directia interpretarii muzicii de orgd, de asimilarea artei
componistice si practica de invatator. La catedrala Sf. Florian a
devenit organist, perioadd marcata de compunerea Recviemului in
re minor si, mai tarziu, a Missei solemnis in si bemol. Aceste
lucrari au reprezentat o cotitura in viata si opera autorului ei. Dupa
ce este organist la Olmiitz, apoi la Linz, primul contact cu arta
wagneriana il va avea in februarie 1863, prin premiera operei
Tannhduser. Apar noi lucrari, Psalmul 146 pentru solisti, cor si
orchestra, Cvartetul de coarde in do minor, Uvertura in sol
minor. Bruckner a realizat atunci Simfonia intai in fa minor (,de
scoald”), pe care o va scoate mai tarziu din numerotarea definitivj,
atribuindu-i, la sfarsitul vietii sale, simbolicul numar ,zero”! Ca
organist, a fost autorul unor lucrari liturgice - motete (cuprinzand
Ave Maria la sapte voci, trei mise, intre care Marea Misa in fa
minor a fost primita cu caldura de Eduard Hanslick, care a comparat-o
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cu Missa solemnis de Beethoven). Aceste momente preced Simfonia I
in do minor (1865 - 1866), inceputul unei epopei existentiale care
isi va afla izbanda mult dupd moartea compozitorului.

Ca profesor la Conservatorul din Viena si organist la Capela
Imperiala, indoielile tineretii sunt inlocuite de decizia de a-si
desavarsi opera, pregatit sa treaca prin mari Incercari pentru a-si
implini proiectul. La prestigiul sau vor contribui si turnee organistice
triumfale, in Franta, la Londra si in Bavaria, Elvetia, Savoia. Istoricul
primelor auditii va trece dintr-o extrema in alta, de la dezastrul
Simfoniei a IlII-a (1877) la triumful Simfoniei a VIII-a (1892), fiind
rasplatit cu titlul de Doctor Honoris Causa al Universitatii din Viena.
Dupd Simfonia a II-a in do minor va continua, fara intrerupere,
elaborarea si remodelarea partiturilor. Cea mai mare parte a
simfoniilor a cunoscut astfel doua sau chiar trei redactari succesive,
deseori foarte diferite, carora li s-au addugat diverse variante pentru
parti izolate (texte aparute in Editia criticd integrald). Aceste
remanieri sunt ecoul preocupdrilor de perfectionare a lucrarii (de
mai bunad profilare a unei teme sau de restrangere a formei, chiar cu
inconvenientul de a face sa dispara originalitati pretioase).

Anton Bruckner s-a afirmat ca un romantic fundamental, un fiu al
secolului sau, prin situarea lui intre Beethoven si Schubert, pe de o
parte, Mahler si secolul XX, pe de alta parte. Inspiratia de orientare
mistica a fost o constantd a gandirii sale in toate simfoniile care raspund
unei evolutii fara lacune, parca fiecare sprijinindu-se pe precedenta,
pregdtind-o pe urmatoarea. Structura lor formala se supune principi-
ilor fundamentale ale unitdtii interne si, pe de alta parte, tritematismului
miscdrilor de sonatd, care, la fel ca succesiunea tempourilor, raspund
unei preocupari primordiale fatd de contraste (momente viguroase
sau epice incadrand un ,grup de cant” cu caracter liric). Nici durata
lor (cu doud exceptii: simfoniile a V-a si a VIII-a), nici efectivul lor
instrumental nu depdsesc exemple anterioare. Compozitorul obtine
cu orchestra clasica efecte de ampla sonoritate, datorate unei tehnici
moderne si unui instinct infailibil In alegerea si repartitia culorilor.
Contribuie si interferenta registratiei de orgda vizibila prin
independenta grupurilor orchestrale, care evolueaza in blocuri, asa
cum tot practicii organistice 1i putem asocia modul de enunt al unei
idei directoare, care 1l aseamana oarecum lui Schubert si Mahler.

in Te Deum, una dintre putinele creatii liturgice de seama, se eviden-
tiaza caracterul sacru prezent in simfoniile marii perioade (de la a II-a
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la a IX-a) reunit cu profanul, fenomen unic in literatura muzicala.
Datoritd acestei dualitati, dar si scriiturii sale, Anton Bruckner atinge
nivelul unora dintre cei mai mari poeti muzicali ai germanismului.
intr-o succinta privire asupra lucrarilor sale, in Simfonia a doua,
denumita si ,simfonia din Austria de Sus”, numele este justificat de
scherzoul in stil popular; In Simfonia a treia apare sinteza intre
inspiratia epica beethoveniana si lumea nibelungilor, explicind
dedicatia catre Richard Wagner, fapt ce a provocat ostracizarea din
partea criticii traditionaliste vieneze; Simfonia a patra fsi justifica
subtitlul de Romantica, atribuit de compozitor insusi, care a proiectat
fiecarei miscari un program dominat de dragostea fatd de naturd;
Simfonia a cincea uneste climatul religios cu lirismul vienez si ofera
ca model arhitectura unei fugi duble; Simfonia a sasea este un ecou
al ambiantei idilice din care nu lipseste o atmosfera fantomatics;
gloria in fata marelui public i-a adus-o Simfonia a saptea, prin
nobletea melodiilor sale si somptuozitatea orchestratiei, la care se
adaugda presentimentul mortii lui Wagner, idolul sau in art3,
impresionant exprimat in Adagio; Simfonia a opta, poate cea mai
vasta, cumuleaza trei elemente programatice: dangitul de clopot
mortuar, la sfarsitul primei miscari, descrierea rustica din scherzo si
tema tripla, sugerand potentialul formei simfonice 1Insesi.
Dimensiunile primei miscari din Simfonia a noua, dedicata ,bunului
Dumnezeu”, anuntd libertatea armonica (suprapunerea tuturor
treptelor gamei diatonice) atinsi in punctul culminant din Adagio. In
schitele finalului, la care muzicianul a lucrat pana in ultima clipa a
vietii sale, functiile tonale par suspendate. Cum ultima parte nu a mai
fost realizatd, s-a conturat ideea de a se adduga, drept incheiere,
pentru o continuare a tulburatorului si dramaticului Scherzo, Te Deum,
expresiv legat de dedicatia intregii lucrari. Psalmul 150 (1892) si o
ultima serie de motete incheie periplul componistic brucknerian ca o
rugdciune a acestui erou al linistii romantice mereu cautate, poate
niciodata atinse cu adevarat. Descoperirea muzicii lui Bruckner este o
menire care a onorat activitatea unora dintre cei mai mari dirijori ai
lumii. ncd nu se poate vorbi insi de o integrald cuprindere a acestei
muzici enigmatic filosofice.

Unul dintre marii admiratori ai lui Anton Bruckner si cel mai
important creator de lieduri din apusul romantismului, Hugo Wolf
(1860 - 1903) este continuatorul destinului nefericit al lui
Schumann. O cariera muzicald dependentd de mediul vienez, unde fi
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cultiva pe marii clasici, 1l indreapta de timpuriu spre lied.

Interesat de noutatile lumii muzicale contemporane ,avansate”,
reprezentate prin Wagner, una dintre primele lucrari de tinerete este
o Simfonie, din care s-au pastrat douad fragmente, Scherzo und
Finale fiir grosses Orchester. Putin mai tarziu realizeaza Cvartetul
de coarde in re minor, gen la care va reveni doar intdmplator in
Serenada italiana pentru cvartet de coarde, autentic giuvaer
cameral romantic. Poemul simfonic Penthesilea, 1883, va fi
ridiculizat de catre criticii inversunati impotriva atitudinii lui Wolf
fatd de muzica ,maestrului Brahms”, debut al unei polemici care fi
provoacd numeroase conflicte ca muzician si critic muzical
Publicarea primelor caiete de lieduri, cu un succes imediat, il
incurajeaza, dar este o bucurie traversatd de tragicele momente in
care, spre disperarea creatorului, inspiratia sa muzicald dispare
complet. Romain Rolland, intr-un portret al lui Hugo Wolf,
povesteste acest destin particular extrem de trist. Incepand din anul
1888, creeaza 100 de lieduri, In trei mari culegeri, pe versuri de
Moricke (53), Eichendorff (13), Goethe (25). Urmeaza un al doilea
ansamblu de 26 de poeme de Goethe apoi, intre octombrie 1889 si
aprilie 1890, Spanisches Liederbuch. Pauzele reprezinta tot atatea
crize de neputintd, a cdror amprentd tragici este reflectatd in
corespondenta muzicianului. Pagini corale sau scenice completeaza
acesti ani cu Christnacht, mic oratoriu de Craciun, Das Fest auf
Solhaug, muzica pentru drama lui Ibsen si o serie de poeme de
autori diferiti, dominate de Michelangelo Lieder, cantecul sau de
despartire, prin care Hugo Wolf se impune ca un mare reprezentant
al creatiei de lied dupa Schubert.

Stari conflictuale intre dorinta si nerealizare apartin genului operei,
dintre care pot fi mentionate cateva creatii. Inspiratd de romanul lui
Alarcoén, Tricornul, Corregidor are doar un succes de moment, fiind
asemadnata cu o culegere de lieduri orchestrale. Alt mare proiect
apartine unei a doua opere, Manuel Venegas, extrasa dintr-o altd
piesa de Alarcén, din care s-au pastrat doar schite.

Hugo Wolf preconizeaza filiera sonorizarii sensibile a cuvantului,
aceasta tehnica eliberand vocea cantata de orice preocupare pentru
fraza muzicald in favoarea vocii vorbite. Cromatismul preluat de la
Wagner 1i ofera posibilitatea unui joc armonic infinit mai variat decat
cel al predecesorilor sdi. Marea epoca a liedului incepe la Hugo Wolf
prin descoperirea lui Morike, caruia ii urmeaza Eichendorff, mai
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apropiat exprimdrii sufletului german, si Goethe, de la care
muzicianul nu a retinut decat trei imnuri - Prometheus, Ganymed
si Grenzen der Menschheit -, precum si cantecele Mignon si
Harpistul si poemele din West-6stliche Divan.

Poemele strdine, Cantece spaniole, au un ton cu inflexiuni religioase
si un climat intre lacrimi si suras, iar in Cantece italiene, una dintre
teme este disputa intre indragostiti. In final, cele mai cunoscute sunt
cele trei lieduri dupa Michelangelo, incarcate de tristete si de
melancolie, presentiment al tragediei care i-a destramat viata.
Neindoios, Hugo Wolf este marele inovator al genului, aflat la celalalt
capat al drumului initiat de Schubert, ca o superba arcada stelara
romantica.

Mai putin important, dar nu uitat de viata muzicald, Max Bruch
(1838 - 1920) si-a reprezentat la Kdln prima sa lucrare liric3, Scherz,
List und Rache, dupa Goethe, urmata, in 1863, de opera Die Lorelei.
Nimic nu anunta deci ca gloria sa postuma va fi legata de literatura
concertantd pentru vioara. Din 1892, profesor de compozitie la
Musikhochschule din Berlin, unde a predat pana in 1910, activitatea
sa creatoare a fost puternic influentatd de Brahms. A compus
simfonii, muzica de camera, lucrari corale, oratorii, muzica de teatru,
toate ignorate de posteritate. Totusi, In memoria interpretilor si
melomanilor raiman Fantezia scotiana pentru vioara si orchestra,
Concertul pentru vioara, nr. 1, in sol minor si o piesa pentru
violoncel si orchestrd, Kol Nidrei, datorita scriiturii sale accesibile,
cu o rigoare din care nu se sterge romantismul brahmsian mode-
lator, vadind vocatia comunicarii muzicale cu publicul si interpretii.

La rascrucea timpurilor apusului romantic, Gustav Mahler (1860 - 1911)
continud drumul simfonistilor germani si deschide noi orizonturi
spre secolul urmator, din care a parcurs doar un deceniu. Studiile uni-
versitare la Conservatorul din Viena, apropierea de Anton Bruckner,
cdruia i-a fost oarecum discipol, ii pregatesc drumul spre com-
ponisticd, prima lui mare lucrare fiind cantata Das klagende Lied.
Ca dirijor, a debutat la Bad Hall, apoi la Ljubljana, Olomuc, Kassel,
ajungand Kapellmeister la Opera din Praga. Interpretdrile din
Wagner, Mozart si Beethoven l-au consacrat. Urmeazda doud noi
creatii: Lieder eines fahrenden Gesellen (Cantecele ucenicului
calator) si Simfonia I , Titan”. Ca director al Operei din Budapesta, a
semnat premiera ungarda a primelor doud drame din Inelul

96



nibelungului si una dintre primele opere veriste, Cavalleria
rusticana, apoi, fiind dirijor la Hamburg, compune Simfoniile a II-a si
a Ill-a (1888 - 1896), precum si o parte din ciclul de lieduri
Wunderhorn Lieder (Cornul fermecat). in 1897, numit director al
Operei din Viena, initiaza un moment de istorie, o veritabila ,epoca
de aur” a ilustrului teatru (Tristan, Fidelio, Don Giovanni, Nunta
lui Figaro, Ifigenia in Aulida). Mahler a compus simfoniile a IV-a, a
V-a, a VIl-a, a VII-a, a VIII-a si ultimele sale lieduri in aceasta
perioada. Impus si in calitate de compozitor, adesea dirijandu-si
simfoniile, paraseste Opera din Viena, sustine cateva stagiuni la
Metropolitan Opera din New York, revenind doar verile in Europa,
unde va compune simfonia-cantata Cantecul pamantului, Simfonia
a IX-a si fragmentele din Simfonia a X-a.
Desi dirijor de opera, pentru voce Mahler scrie numai lieduri, 40 de
piese - din care multe cu acompaniament orchestral -, o cantata si 11
simfonii. In postura de compozitor, a fost mult timp subestimat,
dispretuit si atacat, reprosandu-i-se muzicii sale ca este plina de
reminiscente, citate deghizate, complezente sentimentale, excese de
vulgaritate si ciudate amalgamari caracterologice, adesea nemasurat
de lungi. Mahler parea cad vrea sa socheze, sa provoace, apeland la
genuri de simplitate populara (mars sau Ildndler), facilitate a melo-
dicii, schimbari bruste de stare, rupturi, contraste abrupte, asprime
timbrala, violenta a culorilor, stilistica eterogena. Aceste paradoxuri
sunt cele care dau artei lui Mahler originalitatea si bogatia
conflictelor psihologice, greu intelese de contemporani (,,... va veni si
timpul muzicii mele”, spunea artistul). S-a bucurat din partea lui
Schonberg si a discipolilor de pretuire, caci la Mahler pot fi
descoperite deja multe trasdturi muzicale ale viitorului in polifonie,
orchestratie, formd, variatie perpetud. Thedor Adorno a comparat
simfonia mahleriand cu un roman in care gigantismul si lungimea
nemasurati au fost preluate de compozitori ce i-au urmat. In
intregimea viziunii sale, de la primii romantici si pana la Mahler
asistdm la o epopee impresionanta si extrem de spectaculoasa prin
schimbarile acumulate timp de o sutd de ani, marele compozitor
marcand in ansamblu hotarul timpului. I-au urmat insa modelul
creatori veniti In secolul urmator. Printre cei mai importanti,
Sostakovici se pare ca a recunoscut in el un inaintas inspirator, iar
drumul spre glorie a fost deschis de Bruno Walter si Wilhelm
Furtwangler. Mahler a fost primul dirijor care a interpretat muzica
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lui Enescu, genialul Preludiu la unison, in concert la New York.
Comentind mostenirea mahleriana, muzicologul brazilian Alejo
Carpentier probeazd o atentd analiza, nepartinitoare, care provine
desigur si din calitatea sa de cunoscator, calitate ce-l situeaza mai sus
decat simplul meloman: ,Mahler a fost un muzician extrem de inegal
care, dupd o minunatd miscare simfonica (prima parte din Simfonia
a II-a, de exemplu), putea deveni divagator si chiar trivial, cu toate ca
planurile sublimului nu {i erau interzise cand se inalta pana la emotia
purd din Kindertotenlieder. in Mahler existi multe frunze uscate,
aldturi de pagini extraordinare. Insi nu trebuie si uitim ci, daca
vreodata a fost pe punctul de a-si rupe gatul, intotdeauna a fost
pentru ca, ambitios in creatia sa, nu i-a fost teama de periculosul joc
al zborului lui Icar”.

Romantismul muzical francez

In configurarea prestigiului muzicii franceze de teatru, Adrien
Boieldieu (1775 - 1834) se remarca printr-o evolutie semnificativj,
in genul operei comice si muzicii instrumentale. A scris de timpuriu
opere comice (Fiica vinovata, Rosalie et Myrza), sfatuit de Méhul si
Cherubini. Cantaretii Pierre-Jean Garat si Cornélie Falcon i-au
interpretat cu succes romante in saloanele pariziene, ficandu-l
celebru, ceea ce 1i inlesneste montarea la Paris a operelor la Teatrul
Feydeau si Opéra-Comique (Zestrea Suzettei, Califul din Bagdad,
Matusa mea Aurora). Invitat la Sankt-Petersburg, unde timp de
sapte ani obtine postul de compozitor al Curtii, isi prezinta operele
Tanadra femeie furioasa, Carutele rasturnate, Jean de Paris, Noul
stapan al satului. La intoarcerea in Franta devine profesor de pian
si compozitie la Conservator, urmandu-i lui Méhul, si este primit in
Academia de Arte Frumoase. Capodopera sa, Doamna alba, are un
succes mult mai durabil de-a lungul secolului. Boieldieu a scris
muzica pentru pian, sonate, muzica de camera, concerte pentru pian,
pentru harpa, contribuind astfel la rezonanta romantica franceza a
inceputului de secol XIX.

Facand parte aproape din aceeasi generatie, contemporan un timp cu
Boieldieu, rolul lui Francois Auber (1782 - 1871) este mai consistent
in ceea ce priveste creatia din prima jumatate a secolului XIX, in care
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activitatea sa a fost deosebit de marcanta in componistica epocii. Un
concert pentru vioara si prima lucrare lirica, I'Erreur d'un moment,
ii dovedesc de timpuriu aptitudinile de compozitor. Indrumat de
Cherubini, scrie lucrari religioase si cateva opere comice (Jean de
Couvin, la Bergere chitelaine, Emma, La Neige, Leicester, Le
Macgon), montate la Opéra-Comique. Prezinta aproape 50 de creatii
lirice In premiera la Paris. Stilul sau preia unele modele ale scriiturii
rossiniene, cu abundenta de vocalize, melodii inspirate. Se impune cu
la Muette de Portici (1828), inainte de Wilhelm Tell de Rossini si
Robert le Diable de Meyerbeer, fiind printre cei care inaugureaza
maniera de ,grand opéra”, cu subiecte spectaculoase, montari
fastuoase, coruri si balete. Dintre operele de maturitate, uitate de
repertoriul curent, mai pot fi mentionate le Cheval de bronze, le
Domino noir, les Diamants de la Couronne si, mai ales, Fra
Diavolo. Mentionam cd Auber are o varianta lirica pentru Manon
Lescaut (1856), subiect abordat mai tarziu de Massenet, Puccini si
Henze, si Gustave III (acelasi subiect ca si Bal mascat de Verdi).
Prestigiul sau l-a propulsat ca urmas al lui Cherubini in functia de
director al Conservatorului. Dacd nu in intregime, unele fragmente,
mai ales solistice, raman exemplare pentru vocalitatea franceza
romanticd, cu o factura particulara fatd de cea italiand, ce se poate
recunoaste pana si in creatiile lui Thomas sau Delibes.

Suita creatorilor francezi care au adus in Romantism contributii
particulare se intregeste cu Adolphe Adam (1803 - 1856). Remarcat
de Boieldieu, al carui discipol devine, obtine al doilea Premiu al
Romei. Dupa piese pentru pian si miniaturi vocale, abordeaza teatrul
liric, demonstrand ca este un compozitor prolific (53 de lucrari lirice
si balete) si accesibil. Reorchestreaza, pentru a fi repuse in sceng,
opere de Grétry sau Monsigny. Dintre creatiile sale lirice, unele au
ramas un timp pe afis (le Chalet, le Toréador ou I'Accord parfait),
iar altele existd inca 1n repertoriul francez: le Postillon de
Longjumeau, Si j'étais roi. Tinind seama de cariera primilor mari
dansatori romantici - Salvatore Vigano, Marie Taglioni, Fanny
Elssler, Carlotta Grisi -, Adam creeaza prima lucrare coregrafic3,
replica dansata a melodramei lirice, baletul romantic Giselle, pe un
libret de Theophile Gauthier (1841), model ramas definitiv in marele
repertoriy, fiind jucat permanent - alaturi de Le Corsaire inspirat de
Byron - de cdtre toate marile companii coregrafice. Ca amanunt al
celebritatii, Adam este autorul celebrului ciantec de Craciun Minuit,
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chrétiens (Noél).

Muzica franceza romanticd are drept personalitate dominanta pe
Hector Berlioz (1803 - 1869). Cu o pregatire destul de modest3,
este animat de admiratie pasionatd pentru Gluck, studiaza
compozitia cu Lesueur, Incepandu-si destinul de creator cu o Misa
solemna, prezentata in catedrala St. Roche, dar mai tarziu renegata.
Printre contemporani, Weber este un nou argument entuziasmant,
care 1l convinge sid frecventeze cursurile Conservatorului (cu
Lesueur). Se prezinta de cateva ori, fara a reusi, la concursul pentru
Premiul Romei. Dominat de admiratia pentru Shakespeare si de
dragostea pentru actrita irlandeza Harriet Smithson, care
interpreteaza la Paris cu o trupa engleza Hamlet, Romeo si Julieta,
va descoperi si Faust de Goethe. Primele sale compozitii valabile
sunt Opt scene din Faust si cantata Moartea Cleopatrei. Nimic nu
anunta Insa marele eveniment al romantismului francez - comparabil
cu premiera lui Hernani de Victor Hugo - care a fost, in 1830, Simfonia
fantastica, ,episod din viata unui artist”, capodopera inspirata de
pasiunea pentru Harriet. Urmeaza decernarea marelui Premiu al
Romei pentru cantata Ultima noapte a lui Sardanapal. La Roma
scrie uverturile Regele Lear si Rob Roy si, intors la Paris,
definitiveaza proiectul unei continuari a Simfoniei fantastice cu
Lélio, sau intoarcerea la viata. Prezentata la Paris in 1832,
Simfonia are un succes urias. La solicitatea lui Paganini compune o
simfonie pentru viold obligata si orchestrd, Harold in Italia dupa
Byron, apoi Recviemul (capodopera romantica a viziunii sonore
apocaliptice prin amploarea sonorda si dramaticd) si opera
Benvenuto Cellini. Un alt succes urmeaza cu ,simfonia dramaticd”
Romeo si Julieta, o formuld noud pentru genul simfoniei, in care
programatismul este prezent doar in partile orchestrale, alternate cu
momentele vocal-simfonice. Fara prea mult ecou, scrisa pentru o
aniversare istoric3, a realizat Simfonia funebra si triumfala, cea de
a patra formuld noud a genului, continuata cu ,legenda dramatica”,
opera-concert, Damnatiunea lui Faust (reluare amplificata a
Scenelor... scrise in tinerete). In paralel, intreprinde ca dirijor
turnee in Belgia, Germania, Praga, Budapesta, Rusia. La Weimar,
Liszt, admirator al Simfoniei fantastice, reia Benvenuto Cellini, iar
in 1854 are loc prezentarea oratoriului Copilaria lui Isus, un
autentic triumf. Continudnd cautarile unor formule noi, in 1859
Berlioz terminad Troienii, prima opera proiectata pentru doua seri
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consecutive de spectacol (Troienii la Cartagina, Caderea Troiei).
Incursiunea in genul operei se termind cu o versiune personala a
piesei Mult zgomot pentru nimic dupa Shakespeare, sub titlul
Beatrice si Benedict (premiera la Baden-Baden).

Personalitate emblematica a muzicii romantice europene, Berlioz a
fost receptat pozitiv pretutindeni mai mult decat in Franta. Printre
admiratorii sdi se numara artisti ca Paganini, Liszt si Schumann, fata
de Wagner nutrind o reciproca aversiune. Sursele sale predilecte de
inspiratie, Shakespeare, Goethe, Vergiliu, i-au inlesnit apropierea de
universalitate. Viziunea lui poetic-muzicala este exprimata subiectiv,
la hotarul cu visul. Din experiente succesive se observa ca respinge
schema traditionald a simfoniei, preferand o progresie dramatica, cu
episoade ce se succed (in Simfonia fantastica titlurile partilor fiind:
Reverii §i pasiuni; Un bal; Scend cdmpeneascd; Marsul spre supliciu;
Visul unei nopti de Sabat), si care evolueaza de la delir spre sarcasm
sub imperiul obsedat de ,ideea muzicala fixa”, varianta a leitmotivului
de tipologie romantica. Harold in Italia aduce un alt personaj
melodic (similar ,ideii fixe”), erou al meditatiei solitare. iIn Romeo si
Julieta el ignora deliberat structuri simfonice, in beneficiul poeticii, iar
in Damnatiunea lui Faust propune formula operei de concert. La
Berlioz, actiunea este dramd, temele sunt personaje, orchestra, un
decor, un spatiu scenic.

Observam 1n creatia lui momente in care creatorul anticipa
indraznelile muzicii secolului XX. Berlioz anexeaza teritorii inca
necunoscute, temperamental nu se teme de lipsa de masura. O
orchestratie plind de inventivitate adauga timbruri si culori noi
(inclusiv instrumente ca harpa, clopotele), aplicd fantezia sa asupra
partiturilor altor compozitori, orchestrandu-le (versiunea celebra a
Invitatiei la vals de Weber), dinamica joacd un rol important in
expresia muzicala. Este primul creator de melodii vocale cu
acompaniament orchestral (ciclul Nuits d’été, dedicat cintiretei
Maria Recio, cea de a doua sotie a sa).

Probabil ca absenta unei discipline a studiului se transfera asupra
libertatilor unui simt modal, care imbogateste armonia cu o
conceptie personald a planurilor sonore, utile programatismului.
Pentru Journal des Débats semneaza critici virulente care compen-
seazd propriile frustrari, comentarii amplificate si In superbele sale
Memorii, carora li se adauga si alte scrieri. Dintre acestea, o valoare
de exceptie este primul Tratat de orchestratie, lucrare ivitd din
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unirea personalitatii cu intuitia si experienta artistica a creatorului.
Cu o anumita rezervd, Berlioz va comenta si va aprecia creatia altor
compozitori din generatia ce incepea sa se afirme, printre care
Meyerbeer sau mai tanadrul Gounod, considerati de el rivali care
i-au confiscat gloria mult asteptata si temele preferate. De altfel, este
si greu de comparat geniul berliozian cu nivelul mai tinerilor maestri
ce-11nconjurau.

Destinul lui Giacomo Meyerbeer (1791 - 1864) este aventuros in
lupta ambitioasd pentru afirmare. Pornit din Germania, adunand o
serie de experiente in ascensiunea faimei sale in Italia, a cunoscut o
glorie spectaculoasd, dar efemera, In lumea romanticd pariziana.
Initierea muzicald i-o datoreaza lui Zelter. Foarte curand se
indreapta spre teatrul muzical, dar titlurile acestei perioade sunt
acum ignorate. Meyerbeer, atras Intotdeauna de o carierd de
compozitor dramatic si de dorinta de a ajunge la Paris, face un popas
in Italia, unde produce alte lucrari lirice (Romilda e Costanza, Il
Crociato in Egitto). La Paris 1l solicitd pe Scribe, libretistul la mod3,
si Inregistreaza primul mare succes cu Robert le Diable, care
defineste si stilul francez de spectacol, in maniera de grand opéra,
amestec abil de inovatii si conventii (structurd in cinci acte cu un
balet, tipuri de arii prestabilite, repartizare a vocilor dupa caracterul
fiecarui rol). Realizarile sale culmineazd cu Hughenotii, cind Opera
din Paris a trdit unul dintre cele mai stralucite triumfuri din istoria
institutiei. Se remarca ,monumentalismul expresiv” al reconstituirii
istorice, impozantele misciri de mase corale, utilizarea
spectaculoasd a vocilor. Meritul sdu este cd a acordat o mare
importanta interpretului, alegerea fiind determinanta pentru
elaborarea muzicii si libretului, situatie evidentiata si in celelalte
opere ale sale, Profetul si Africana. O intreaga galerie de mari
cantareti s-a afirmat datorita lui. Printre acestia, legendarii Adolphe
Nourrit, Cornélie Falcon, basul Levasseur, Gilbert Duprez, Jenny Lind
(pentru care a scris Steaua Nordului), Pauline Viardot. Succesul
parizian al lui Meyerbeer a creat multi admiratori, dar si detractori
de talia unui Berlioz sau Wagner. Moda spectacolelor sale, extrem de
dificile ca tehnica vocala si conditii de realizare scenica, a determinat
treptata sa intrare in conul de umbra a uitarii. Uneori mai apar pagini
solistice, dar prea rar spectacole intregi care sa argumenteze rolul
avut de compozitor in istoria operei paneuropene de varianta
francofona.
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Paralelismul activitatii lui Jacques Fromental Halévy (1799 - 1862)
cu compozitorii primei jumatdti de secol explici palida sa
reprezentare din perspectiva istoriei epocii. El ramane creatorul
unui singur succes de duratd, La Juive, estompat vremelnic de
Meyerbeer, cu Hughenotii. Halévy a realizat mai multe lucrari
teatrale (l'Eclair, Guido et Ginevra, la Reine de Chypre, Charles
VI, les Mousquetaires de la reine, le Val d'Andorre), la care se pot
adduga imnuri religioase ebraice sau latine, eseuri istorice sau
muzicologice, despre Lully, Gluck, Mozart, Berton, Cherubini etc.
Halévy a predat armonia, contrapunctul si compozitia la
Conservatorul din Paris, formand generatii din care fac parte tineri
precum Gounod, Lecocq, Massé si Bizet.

In ce priveste mai tanirul Charles Gounod (1818 - 1893), el are
totusi merite incontestabile, chiar daca altitudinea sa artistica nu
atinge nivelul lui Berlioz. Studiile de la Conservator l-au pregatit
pentru a obtine ravnitul Premiu al Romei. Cunoasterea muzicii
predecesorilor - Lully, Bach, Gluck, Mozart si Rossini - a contribuit la
profesionalizarea sa, manifestatd in muzica religioasa (Te Deum,
Mise, Imn, Recviem) ca organist si capelmaistru. Pentru celebra
Pauline Viardot, fiica lui Manuel Garcia si sora faimoasei Maria
Malibran, a compus prima opera, Sapho. Gounod isi incearca
mestesugul orchestral cu doud Simfonii a caror valoare reprezinta
tendinta componisticii franceze de a-si crea un fiagas In acest gen cu
modele proprii, ceea ce se va intdimpla mai tarziu. Drumul afirmarii
in posteritate este marcat de versiunea francofonda a poemului lui
Goethe, Faust, cel mai durabil succes al lui Gounod. A mai scris,
pentru teatrul muzical, Regina din Saba, iar cu Mireille si Romeo si
Julieta are In 1867 ultimele mari reusite stabile in repertoriul liric.
Lucrarile sale ulterioare nu adaugd nimic pentru un loc privilegiat in
galeria compozitorilor francezi de la mijlocul secolului - trilogia
sacrd Mors et vita operele Cing-Mars, Polyeucte si Tributul
Zamorei. Ca muzician nu a fost lipsit de intuitie in privinta drama-
turgiei, melosului si armoniei, desi compune in respectul simetriilor
clasice. Stilul sau ramane totusi o realitate a manierei franceze
agreabil-sentimentale intr-o epoca in care arta liricd pariziana era
marcati de italienism. In melodia de salon, preocuparea lui pentru
prozodie intensificd un lirism tandru si patrunzator, care conduce
spre miniatura ce 1i anunta pe Bizet si Fauré, contribuind la claritatea
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si eleganta exprimarii. Georges Bizet, Edouard Lalo, Massenet, Saint-
Saéns i vor urma exemplul, ceea ce este un titlu de onoare pentru
acest maestru.

Cu un traseu european asemanator lui Meyerbeer, devenind francez
in final de carier3, Jacques Offenbach (1819 - 1880) a fost pentru
mijlocul secolului romantic parizian cel mai de seama propagator al
spiritului ludic in spectacolul bulevardier de genul operetei-divertis-
ment. Pentru spontaneitatea si spiritualitatea care 1l caracterizau,
Wagner l-a denumit, usor glumind, un ,Mozart de pe Champs-
Elysées”. Artistul si-a inceput cariera in Germania, ca interpret de
muzica de salon, fiind acceptat de Cherubini la Conservatorul din
Paris, parasit curdnd in favoarea unor angajamente la Teatrul
Ambigu-Comique, apoi chiar la Opéra-Comique. Sfaturile lui Halévy se
materializeaza In prima lui lucrare, Pascal et Chambord, urmata de
o mai abundenta productie de operete, cu reprezentatii intr-un mic
teatru gestionat de el, Bouffes-Parisiens (unde cumuleaza Indatoriri de
compozitor, director, corepetitor, dirijor, regizor). Atrage libretistii
scenelor pariziene, precum Forges si Riche, Jules Moineaux (Cei doi
orbi), Hector Crémieux (Elodie), Ludovic Halévy (Ba-Ta-Clan), Michel
Carré (Trandafirul de Saint-Flour), Meilhac, Scribe etc. Cu Orfeu in
infern inaugureazd seria marilor operete parodice, urmate de
Monsieur Choufleuri, Frumoasa Elena, Barba Albastra, Viata
pariziana, Marea ducesa de Gerolstein, apoi Robinson Crusoe,
Pericola, in care isi dovedeste disponibilitatea pentru stilul ,serios”.
Vedetd a Curtii celui de-al doilea Imperiu, dupa sfarsitul razboiului
din 1870 este expus atacurilor xenofobe. in mai multe incerciri, reia
titlurile de succes la Teatrul Gaité-Lyrique, cu mai mult fast si tehnica
de sceni, incercare care il duce la faliment. impreuna cu fratii
Barbier incepe lucrul la Povestirile lui Hoffmann (opera fantastics,
inspiratd de personajul poetului si muzicianul german E.T.A.
Hoffmann), care ramane neterminata. Ernest Guiraud o va orchestra
si definitiva. Raspunzand celor mai nobile ambitii artistice ale
autorului, aceastd unica opera a sa reprezinta postum adevarata sa
consacrare, la nivelul unui romantism liric francez autentic. Se poate
considera cd muzica din Orfeu in Infern, Frumoasa Elena,
Povestirile lui Hoffman depaseste in inventivitate, calitate
melodicd, simt dramatic calitatea multor creatii contemporane lui
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Offenbach. Lucrand cu libretisti de mare talent, muzician inteligent,
abil armonist si orchestrator, cu o evidenta atractie pentru umor, el
ofera spectatorului un amuzament extrem de eficace. Nu ii lipseste
1nsa nici dimensiunea melosului sentimental care, unita celorlalte
insusiri, i-a asigurat perenitatea in istoria genului.

Preferinta pentru teatru a marcat si destinul lui Georges Bizet
(1838 - 1875), care se afla tot printre muzicienii mijlocului de secol.
Format de Halévy si Gounod, distins cu Premiul Romei, compusese in
tinerete Simfonia in do (partiturda redescoperitd de-abia
in 1935) si Incercari In domeniul operetei (Doctorul Miracol, partitura
premiatd ex aequo, alaturi de lucrarea omonima a lui Charles Lecocq
la un concurs organizat de Offenbach). La Roma a compus o operet3,
o simfonie descriptivd cu cor, Vasco da Gama, uvertura Ossian.
Revenit la Paris, scrie, fara succes de moment, Pescuitorii de perle,
Frumoasa fata din Perth, participand si la o lucrare colectivj,
Malborough s'en va-t-en-guerre. Bizet a avut prilejul de a-si
asculta in concert suita simfonici Roma. In ultimii ani a mai terminat
o oper3, Ivan cel Groaznic (sau Ivan al IV-lea, care nu a fost
reprezentata decat in 1946), si a finisat opera Noe, ldsatd
neterminatd de Halévy, prezentind la Opéra-Comique o noud
lucrare, Djamileh.

Istoria realizarilor care l-au situat pe Bizet printre romanticii
francezi de seama nu s-ar fi implinit fara ultimele sale partituri, ce
abia aveau si urmeze. in noiembrie 1872, Bizet a cunoscut primul
sau veritabil succes prin interpretarea, la Concertele Pasdeloup, a
primei suite cu muzica de scend pentru piesa lui Alphonse Daudet
Arleziana; in 1874, uvertura Patria a avut o primire triumfal3; in
1875 vine consacrarea, prea tarzie si prea scurtd, cu putin inainte de
tragica sa disparitie, odata cu opera Carmen, premiera care suscita
proteste, dar si numeroase mirturii de admiratie. In versiunea
definitiva, fara dialogurile vorbite din versiunea initiald, Inlocuite cu
recitative de Ernest Guiraud, Carmen (una dintre cele mai jucate
lucrari lirice 1n intreaga lume) se situeaza printre acele creatii care,
prin popularitatea muzicii - mai addugam suitele cu Arleziana,
Simfonia in do, suita Jocuri de copii, opera Pescuitorii de perle -,
ii confera lui Bizet o incontestabila celebritate. Componistica sa este
caracterizatd de o gindire eleganta si puternica, un vocabular precis,
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0 armonie savuroasi, o mare putere de sugestie. Indeosebi privitor la
Carmen, dramaturgia muzicald, motivica, ritmica si culoarea frustd a
orchestratiei dovedesc preocuparea pentru adevarul profund, pentru
un realism emotional si autentic meridional, argumente ce
indreptdtesc admiratia lui Ceaikovski sau a lui Nietzsche, care
vedeau 1n muzica lui Bizet expresia tipicA a unei muzici
,mediteranizate”, intensiv romantice.

ULTIMELE DECENII ROMANTICE

Complexitatea personalitatii lui Camille Saint-Saéns (1835 - 1921)
l-a determinat pe Berlioz sa-1 vada ca ,,... un maestru pianist uluitor ...
si unul dintre cei mai mari muzicieni ai epocii noastre” si justifica
aprecierea artistului drept o personalitate centrala in partea a doua a
secolului romantic francez, creator atras de orizontul divers al
genurilor muzicale instrumentale, camerale, concertante, simfonice,
vocal-simfonice si de operd. Este astfel un reprezentant al
concluziilor franceze romantice, 1mbinand arta interpretarii
cu creatia componistica. De timpuriu unul dintre virtuozii desa-
varsiti ai pianului, el nu va inceta totodati si compuna. Indrumat de
Halévy, este respins la concursul pentru Premiul Romei, criteriu
necesar pentru lansarea unui tdnar compozitor. Apar Simfonia I si
Simfonia a II-a, lucrari la care Saint-Saéns renunta din scrupule nejus-
tificate de posteritate (partiturile revenind apoi in repertoriul de
concerte). Participa la infiintarea Societatii Nationale de Muzica (S.N.M.)
care, sub deviza ,Ars Gallica”, a promovat lucrarile Scolii franceze
moderne, intrand in dezacord cu discipolii lui Franck si d'Indy.

Saint-Saéns se inspirda din toate stilurile, manevrand cu usurinta
formatii vocale si instrumentale variate. Din creatia pentru pian fac
parte Variatiunile pe o tema de Beethoven pentru doua piane,
trei caiete de cate sase Studii (ultimele doar pentru mdna stdngd) si
cinci concerte. Resursele imaginatiei de virtuoz se observa si in trei
concerte pentru vioard, celebrele piese solistice Introducere si
Rondo capriccioso si Havanaise, ca si in cele doua concerte pentru
violoncel. In domeniul muzicii franceze de camerd a scris multe
lucrari, incepand cu Cvintetul op. 14, sonate pentru vioara si pian,
sonate pentru violoncel si pian, triouri, un Cvartet pentru coarde si
pian op. 41, doua cvartete de coarde, un Septet. Mai poate fi addaugat
fantezistul Carnaval al animalelor, mozaic al virtuozitatii,
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cameralului, programatismului si libertatii de inventie a compo-
zitorului (se stie, autorul nu a autorizat reprezentarea publica a
acestei capodopere!).

Remarcabila este pasiunea pentru teatru. Singurul titlu de celebritate
constantd ramane Samson si Dalila. Atras de teatru, asemeni
tuturor muzicienilor generatiei sale, nu a cunoscut confirmarea
succesului pentru alte creatii (Printesa galbena, le Timbre
d'argent, Etienne Marcel, Henric VIII, Proserpina, Ascanio,
Phryné, Barbarii, Elena, Stramosul, Déjanire, baletul Javotte). Se
mai pot adduga lucradri de teatru muzical revizuite, ale unor partituri
de Charpentier, Gluck, ca si editia completa Rameau.

Saint-Saéns, simtindu-se urmas al lui Berlioz, a fost un creator de
simfonie franceza romantica. Dupa primele doua, ignorate voit de el,
ca si Simfonia in la major, fara numar de opus, urmeaza Simfonia
in fa major si Simfonia a IlI-a op. 78, dedicatd ,memoriei lui Franz
Liszt”, principala sa capodopera de gen. De asemenea, a fost interesat
de poemul simfonic, in care exista pagini programatice memorabile,
desi rar cantate (Vartelnita Omfalei, Phaeton, Dansul macabru,
Tineretea lui Hercule). Melodiile sale continud drumul muzicii
franceze initiat de Berlioz sau Bizet, cum ar fi Melodii persane. in
genul vocal-simfonic figureaza lucrari utile pentru conturarea stilistica
a culturii galice: Oratoriu de Craciun, Potopul, Recviem.

Ca si Berlioz, a notat in pagini de critica sau beletristica opiniile sale
de artist (Armonia si melodia, Portrete si amintiri). O remarcabila
eruditie, admiratia pentru maestrii trecutului se exprima cu inventi-
vitate, indiferent de cadrul genului abordat. Perfectiunea maiestriei
orchestrale a deschis orizontul celor mai tineri, printre care {i putem
cita pe Fauré sau Ravel. Desi a promovat imaginea unei traditii
academice, ca membru al Institutului Frantei, cultura epocii a casti-
gat prin atitudinea lui de redescoperire a izvoarelor celor mai nobile,
de apdrare pasionald a marilor sdi contemporani romantici. Posteri-
tatea a operat o selectie destul de nemiloasd, desi, ca popularitate,
Saint-Saéns nu este un muzician ocolit de public. Despre acest
maestru romantic, un meloman admirator, scriitorul Marcel Proust,
va incerca o caracterizare estetica si totodatd muzical-poetica, ce
merita cunoscuta pentru ca muzica lui Saint-Saéns sa fie Intr-adevar
inteleasa: ,Stie sd Intinereasca o formuld, folosind-o in vechea ei
acceptie, si sa Inteleagd, spre a spune astfel, fiecare fraza in sensul ei
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etimologic. Stie sa aiba gratia lui Beethoven, si a lui Bach ... Sa pictezi
cu un acord, sd dramatizezi cu o fuga, sa eternizezi prin stil, sa
folosesti o gama cu tot atata inventivitate si geniu creator pe cat ar
face-o altul prin conturul unei melodii, sa o faci sa inldntuie o idee
precum iedera anticd ce nu lasd monumentul sa cada in ruind; sa
conferi astfel prin vechime un titlu de noblete modernitatii, sa darui
treptat unui loc comun valoarea unei imaginatii originale, prin
proprietatea savantd, singulard, sublima a expresiei, sa faci dintr-un
arhaism o vorba de duh, o idee general3, rezumatul unei civilizatii,
esenta unei rase, o trasatura de geniu tasnitd din instrument sau
cazutd din ceruri ...”.

Aparent fara o faima in epoca romantic3, Léo Delibes (1836 - 1891)
nu poate fi totusi ignorat, datorita valorilor care au rezistat timpului.
In domeniul teatrului liric (aproximativ 15 operete, printre care Six
Demoiselles a marier, les Musiciens de 1'orchestre, le Serpent a
plumes, Malbrough s'en va-t-en guerre - scrisa in colaborare cu
Bizet, Jonas si Legouix -, operele comice Maitre Griffard, le
Jardinier et son seigneur, Le roi I'a dit), ca si in cel al spectacolului
coregrafic (la Source, 'Homme au sable, Sylvia), s-a impus prin
doar doud capodopere: baletul Coppélia, dupi o povestire de E.Th.A.
Hoffmann, si opera Lakmé. Aceasta isi datoreaza popularitatea
farmecului sentimental si exotic al subiectului, dar si inventivitatii
melodice, virtuozitatii unei vocalitati specifice Scolii franceze de cant.

Pentru Edouard Lalo (1823 - 1892), principala caracteristici are, in
mare, aceleasi coordonate ca si caracteristica lui Saint-Saéns, cu un
interes egal manifestat pentru aproape toate genurile muzicale. Este
de fapt ecoul maturizarii Scolii romantice franceze, depdsind tra-
saturile inceputului de secol. Destinul sdu a fost marcat de hotararea
ferma de a deveni muzician. Autor de melodii si romante, de muzica
de camer3, a fost membru la partida de viold a unui celebru cvartet,
,2Armingaud”. Impreuni cu Saint-Saéns a participat la infiintarea
Societdtii Nationale de Muzicd si, orientdndu-se spre muzica
simfonica, realizeaza mai multe lucrari (Divertisment pentru
orchestra, Concert pentru vioard). Datoritd lui Sarasate va
cunoaste o faima stabild cu Simfonia spaniola, cea mai populara
lucrare a lui, ce imbind calitdtile unui concert pentru vioara cu
atragdtoare evocdri imaginare ale muzici iberice. Interesat de
legendele Bretaniei, compune o opera inspirata din legenda orasului
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Ys - Regele Ysului, lucrare urmatad de baletul Namouna, partitura
incheiata, inaintea mortii, cu ajutorul lui Gounod. Calitatile muzicii
acestor ultime lucrari, primite atunci cu rezerva de public, au reunit
in jurul sdu mai multi creatori contemporani.

Este vorba de generatia care Incepea sa contureze tranzitia spre
secolul XX: Gabriel Fauré, Emmanuel Chabrier, Ernest Chausson,
Claude Debussy. Se poate considera ca Lalo, prin capodoperele
amintite, la care pot fi adaugate si lucrari camerale, a contribuit
convingator prin claritate, eleganta si culoare la ceea ce devenise,
treptat, un stil francez.

in muzica vocali, orchestrald si, mai ales, In opera, partenerul sau la
aceasta finalitate stilistica va fi Jules Massenet (1842 - 1912), com-
pozitor si profesor de compozitie, de care sunt legate numeroase
destine creatoare ale muzicii franceze. Se presupune ca Ambroise
Thomas i-a stimulat interesul pentru operd, conducandu-l spre
obtinerea Marelui Premiu al Romei. In Italia a realizat primele sale
lucrari importante (Mare uvertura de concert, Recviem, oratoriul
Maria-Magdalena, opera Esmeralda). Cateva partituri de orchestra
ii deschid accesul in repertoriul simfonic al epocii (Scene
napolitane, Scene ungare, Scene pitoresti, Scene dramatice,
Scene alsaciene). Totodata, Massenet a inceput sa compunad muzica
de operd (la Grand-Tante, Don César de Bazan, Méduse). Anul
1884 este momentul aparitiei primei sale capodopere care l-a impus
posteritdtii, Manon, in care Massenet si-a definit limbajul propriu.
Opera Le Roy de Lahore il consacra, muzicianul devenind profesor
de compozitie la Conservator si fiind ales membru al Institutului
Frantei. Succesul obtinut cu partitura urmatoare, Hérodiade, il
determina sa se ocupe aproape exclusiv de opera (Cidul, Werther,
Esclarmonde, Amadis, Portretul lui Manon, Thais dupa Anatole
France, La Navarraise, Grisélidis, Cenusareasa, Sapho, Jonglerul
de la Notre-Dame). Ca profesor de compozitie, i-a avut elevi pe
Alfred Bruneau, Gabriel Pierné, Xavier Leroux, Gustave Charpentier,
Henri Rabaud, Charles Kcechlin, Florent Schmitt, Ernest Chausson,
Guy Ropartz, Reynaldo Hahn, George Enescu. Chérubin, opera evo-
candu-1 pe Mozart, std marturie mai ales pentru virtuozitatea stilis-
ticd a compozitorului, Thérese ofera dovada capacitatii sale de
reinnoire, In timp ce Don Quijote, a carei premiera a fost prezentats,
in 1910, de Saliapin, se numara printre cele mai importante reusite
ale maestrului, asigurandu-i un loc repertorial privilegiat in fata
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interpretilor si publicului, dar nu si a compozitorilor. A fost un
realizator de dramaturgie muzical-dramatica credibild, cu un limbaj
liric original, de o simplitate emotionala fireascd, determinand o
intelegere la nivel larg si o interpretare cat se poate de fideld
intentiilor autorului. Poate ca a fost si victima unei abilitati creatoare
la care, mai mult decat la sensibilitatea sa, a apelat in favoarea
efectului, usor de confundat cu simplismul sau facilul. Aceasta
explica atitudini ,pro sau contra” Massenet, desi, in timp, muzica sa
rezista datorita mesajului profund uman.

Dintr-o creatie ampld, s-a pastrat foarte putin din mostenirea lui
Emmanuel Chabrier (1841 - 1894). Primele proiecte sunt muzica
cu texte de Verlaine: doua opere bufe, urmate de melodii. Ca membru
al Societatii Nationale de Muzica, lucrarile lui s-au bucurat de o
primire favorabild (Larghetto pentru corn si orchestra, Lamento
pentru orchestra, opera bufa Steaua, Piese pitoresti pentru pian,
Valsuri romantice pentru doud piane). In 1882, o cilitorie prin
tinutul Spaniei i-a inspirat Espafia, lucrare care l-a facut celebru.
Dirijorul Félix Mottl i-a prezentat Gwendoline, drama lirica de
influenta wagneriang, la teatrul din Karlsruhe, fara de care Chabrier
n-ar fi cunoscut decit succese efemere. Cu Bourrée fantasque pentru
pian a inaugurat o nouad maniera pianisticd, iar muzicieni dintre cei
mai diferiti I-au considerat un inovator pentru mobilitatea in expresie,
o fizionomie foarte particulard, combindnd tandretea, luminile
armonice, imprevizibilul ritmic, Inflicararea, naivitatea. Influenta lui
se manifestd asupra unor compozitori diversi: de la Fauré la Richard
Strauss, Messager, Satie, Ravel, Debussy, R. Hahn, de Falla, Milhaud,
Poulenc etc. Oricare ar fi fost genul pe care l-a adoptat, comic sau
grav, lejer sau dramatic, ruptura stilistica raimane de suprafata si nu-i
afecteazd maniera. Din intreaga sa creatie se cantd mai ales Espaiia,
mereu intdmpinatd de aplauze, luminand viitorul peisajului muzical
francez al virtuozitatii temperamentale meridionale.

Cu un destin oarecum nefavorabil fatd de posteritate, Ernest Chausson
(1855 - 1899) este situat, de asemenea, intr-un plan secund al
generatiei romantice franceze de final al secolului. Apropiat mai mult
de Vincent d'Indy si César Franck, aceasta ii marcheazda melodiile
(Fluturi, Farmecul, Serenada italiana). Descoperirea lui Wagner
este vizibild in Sapte melodii op. 2, poemul simfonic Viviane.
Compune fard Iintrerupere (la Nuit, le Réveil, Apaisement,
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Cantique a l'épouse) cultivind relatii importante cu poeti si
scriitori ca Mallarmé, Régnier, Turgheniev, muzicieni precum Lalo,
Debussy, Albéniz, Ysaye, Cortot. Venit tarziu catre muzica si disparut
prematur, Chausson a ldsat o creatie personala in toate genurile,
insuficient cunoscuta - Poemul dragostei si al marii, opera Regele
Arthur, Simfonia in si bemol op. 20 si celebrul Poem op. 25
pentru vioara si orchestra. Temperament intimist, format in aura
de gandire a lui Massenet, Franck si Wagner, respectand traditia lui
Beethoven si Schumann, Chausson a dorit sa se elibereze de
influente, In cautarea propriei sale modalititi de a exista compo-
nistic, ca un martor privilegiat al sensibilitatii franceze din finalul de
secol romantic. De o mare probitate, generos, dar si delicat (marturie
std ajutorul lui discret indreptat citre Debussy sau Albéniz), legat
prin prietenie de cei mai mari artisti ai epocii sale, el ne apare acum
si ca un privilegiat al sensibilitatii franceze a vremurilor sale.

Prin Henri Duparc (1848 - 1933) aceastd trecere spre secolul
urmator tinde sa fie mai evidentd, desi pastreaza influenta gandirii
profesorului sdu César Franck. In 1870 a scris Invitatie la cilitorie,
capodopera care avea sd deschida era parnasiana a melodiei vocale
franceze. Astfel Incepe o perioada in care Duparc a participat la viata
artistica militanta a Societatii Nationale iInfiintate de catre Saint-
Saéns si Romain Bussine, societate al cdrei secretar a fost mult timp.
Si-a continuat foarte lent lucrul la opera sa, compusa din melodii si
incursiuni in domeniul orchestral, printre care Lénore (1875), care
i-a consacrat numele in viata muzicala oficiala. O boald nervoasa l-a
obligat sa paraseasca Parisul si, timp de inca cincizeci de ani, cat a
mai trdit, Duparc a asistat, cu luciditate, la paralizarea talentului sau.
Melodiile sale sunt unele dintre cele mai de pret reusite ale muzicii
franceze. Sinteza a romantei si a liedului, poemul liric care ia nastere
astfel, si In special libertatea de a apela la texte de calitate
(Baudelaire, Leconte de Lisle, Th. Gautier, Jean Lahore), marcheaza
un moment decisiv in evolutia genului, intre Gounod, Fauré
(contemporan cu Duparc) si Debussy. Odatd cu Chanson triste si
mai ales cu Invitation au voyage, fidelitatea fata de forma strofica
merge in paralel cu independenta modulatiilor si cu rafinamentul
care prelungeste In muzica imaginile textului. Extase, scris mai mult
sau mai putin voit ,in stilul lui Tristan”, utilizeaza si Inlantuiri tipic
franckiene. Pentru prima datd aceasta creatie atribuie culorii
armonice o echivalenta sonora cu imaginea poetica, o fluiditate pe
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care ritmul sincopat o puncteaza cu o deosebitd gingasie. Phidylé
(1882) si La vie antérieure (1884), ultima sa melodie, atestd
expresia definitiva si originald a poemului cantat, capabil de a
traduce muzical gandirea si sensul textului. Acompaniamentele
pianistice, deseori concepute in fraze foarte ample si lucrate in
detaliu, prezinta mari dificultdti de interpretare. Cele mai multe
dintre aceste melodii au fost si orchestrate de compozitor.

Un contemporan mai agreat de destin, Gabriel Fauré (1845 - 1924)
l-a Intalnit pe Saint-Saéns, care i-a facut cunostintd cu muzica lui
Schumann, Liszt si Wagner. Dateaza de atunci o melodie celebrsj,
Fluturele si floarea (1861), dupa V. Hugo, urmata de trei Romante
pentru pian (1863) si de Cantique de Jean Racine (1865). Fauré a
absolvit Scoala Niedermeyer si a ocupat un post de organist la
biserica Saint-Sauveur din Rennes (1866), dupa care s-a inrolat in
iulie 1870, moment al prieteniei cu Messager, In timpul Comunei din
Paris. Ajutat de Saint-Saéns sa-si gaseasca un loc printre organistii
parizieni, la Saint-Honoré-d'Eylau, la Saint-Sulpice, la Madeleine,
devine capelmaistru al aceleiasi biserici, inlocuindu-1 pe Théodore
Dubois. Din momentul in care devine profesor la Scoala Niedermeyer
intrd cu adevarat in confruntarea cu lumea muzical3, participand la
infiintarea Societatii Nationale, ce avea ca destinatie promovarea
muzicii franceze. Regasim in muzica lui urme ale wagnerismului, in
orchestratie (Prometeu) sau in alura epicd a anumitor melodii
(Lacrimi, La cimitir), dupd care traieste o perioadd de creatie
intensa: Cvartetele cu pian, sase Nocturne, sase Barcarole,
Recviemul (1887 - 1890), Balada (1877 - 1879) si numeroase melodij,
printre care se remarca ciclul la Bonne Chanson. Notorietatea lui 1i
permite sa ajunga si la postul de titular al Marii orgi de la Madeleine
si la acela de profesor de compozitie la Conservator, unde i-a urmat
lui Massenet (printre elevii pe care i-a format au fost: Ch. Kcechlin, FL
Schmitt, L. Aubert, N. Boulanger, M. Ravel). incununarea acestei
cariere profesorale a fost numirea ca director al Conservatorului
(urmandu-i lui Th. Dubois), institutie al carei elev nu fusese si din
partea cireia nu primise nicio diploma. incepand din 1903, compo-
zitorul a suferit de o surzenie aproape total3, ceea ce nu l-a impie-
dicat sa creeze. Printre ultimele lucrari amintim opera Penelopa
(1913). S-a stins in 1924, dupa ce 1si arsese lucrdrile neterminate.

Adept al romantismului, a dorit o muzica expresiva si intros-
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pectiva, contribuind la pregitirea muzicii franceze a inceputului de
secol XX, asociata silistic cu ecourile Impresionismului. A fost neplacut
surprins de evenimentul premierei cu Pelléas si Mélisande de
Debussy (1902), cand a inceput o a treia maniera de creatie consi-
derata uneori chiar ascetica. Este urmarea celor doua etape anterioare:
prima, pana in 1880, inca foarte romantica, legatd de moda si de
viata saloanelor pariziene; a doua (1881 - 1902), mai reprezentativa
pentru personalitatea compozitorului, careia 1i corespund o armonie
sclipitoare, culori orchestrale strilucitoare. A treia perioada, domi-
natad de surzenie, a contrazis-o pe cea precedentd, caci Fauré nu este
prin natura lui un muzician intimist si nici ascetul pe care il reveleaza
ultimii ani. Ecourile din ce 1n ce mai palide ale trdirilor romantice, in
tinerete coborand pana la Chopin, pot fi uneori descifrate de-a lungul
unei vieti pline de evenimente si cu un final deosebit de efervescenta
inovatoare a primilor ani ai secolului XX.

Vincent d’'Indy (1851 - 1931) participa impreuna cu Franck, Duparc
si Bussine la infiintarea Societdtii Nationale de Muzicd, S.N.M., in
acelasi timp dedicandu-se activ compozitiei (Romante, Simfonia
italiana), incepand sad dirijeze si urmand clasa de orgd de la
Conservator si cursurile de fuga sustinute de Franck. d'Indy a
acordat o mare atentie artei populare si a inceput sa realizeze o
culegere a cantecelor din Vivarais, pe care le va utiliza in special in
Simfonia pe un cantec de la munte. Pune bazele Scholei Cantorum
si, Incepand din 1896, se dedicd profesoratului, continuand sa
compuna (opera Fervaal, Cvartetul de coarde nr. 2, Simfonia a II-
a, Sonata pentru vioara si pian). Este totodata autor de lucrari
didactice (Curs de compozitie muzicala, monografii despre Franck,
Beethoven, Wagner). El ocupa un loc aparte In muzica franceza
dintre cele doua secole prin productia componisticd, situatd in afara
marilor innoiri aduse de Fauré, Debussy, Ravel, cit si prin activitatea
de dirijor, prin intermediul cdreia a reinviat importante capodopere
ale trecutului, ori prin activitatea pedagogica, la Conservator sau la
Schola Cantorum, unde a format elevi cu temperamente foarte dife-
rite, ca Séverac, Roussel, Satie, Le Flem, Honegger, Auric si romani
precum Dumitru Georgescu Kiriac, Dimitrie Cuclin etc.

Romantismul muzical italian
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TRANZITIA SPRE ROMANTISM SI DIALOGUL
ITALIENILOR CU EUROPA

Se poate observa ca iradierile artistice meridionale, in special cele
provenind din Italia, 1si mai continua actiunea si dincolo de perioada
baroci si clasica. In principalele centre culturale europene, muzicieni
din Peninsula Italic, creatori sau interpreti cauta conditii favorabile
de manifestare si, nu arareori, se implici In contextul artistic,
cultural si social respectiv. Fenomenul nu este nici acum sporadic, iar
integrarea in noile conditii se invecineazd adesea cu asimilarea
reciproca. El este partial observabil la muzicieni austro-germani
(exemple vin chiar de la Christian Bach, Gluck, Haydn sau Mozart) si
mai putin la cei francezi, a caror scoald muzicala era inca pe fagasul
devenirilor. Italienii lupta insa pentru pastrarea suprematiei, chiar in
conditiile n care Imprejurarile activitatii lor se combind cu procesul
tranzitiei de la Clasicism spre Romantism.

Un reprezentant tipic pentru ,italieni in Europa” este Antonio
Salieri (1750 - 1825). Format la Venetia, in 1766 s-a stabilit la
Viena, unde, incurajat de Metastasio, Calzabigi si Gluck, a compus
primele creatii lirice. Foarte curand a inceput sa ocupe diferite functii
oficiale. Faima lui a impus ca L'Europa riconosciuta sa fie aleasa
pentru inaugurarea Scalei din Milano, in 1778. Reprezentat la
Teatrul National de Singspiel (Der Rauchfangkehrer), este
recomandat de Gluck pentru Paris cu Danaidele. incantat de
succesul repurtat, Beaumarchais i-a scris libretul pentru Tarare,
reprezentata la Viena in limba italiand, sub titlul de Axur, re
d'Ormus. Majoritatea acestor lucrari au iesit de mult din repertoriul
stagiunilor lirice. Din 1788 capelmaistru imperial, a fost preocupat
de rivalitatea cu Mozart, desi putea fi multumit ca lucrarile lui erau
interpretate in intreaga Europa. Dintre titlurile mai cunoscute se
remarca modernitatea ideilor din Prima la musica e poi le parole
(1786), iar Falstaff a fost, in 1799, ultima productie importantd,
deoarece Incepuse sa se consacre din ce In ce mai mult pedagogiei. I-
a Indrumat pe Beethoven, Schubert, Liszt, Meyerbeer, Hummel,
Moscheles, avand capacitatea de a asimila diferitele stiluri europene
mai bine decat rivalii sdi. Lucrdrile sale vadesc o uimitoare varietate
in scriiturd, prezenta si in importanta lui productie instrumentala si
sacra. Printre cei din urma mari reprezentanti ai traditiei napolitane
implementate in Europa, Salieri a fost urmarit in posteritate de
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legenda total nefondata
ca si-ar fi otravit rivalul, pe Mozart, subiect pus in circulatie publica
de interpretarile fanteziste ale lui Pugkin si, mai tarziu, ale lui
Rimski-Korsakov. Oricum, in utlimele decenii ale secolului XX, reve-
nirea in actualitate a muzicii sale dovedeste cd orientarea sa
expresiva se deosebea foarte mult de modelul mozartian.

Contemporaneitatea l-a consacrat ca rival al lui Salieri la faima
artistica si sociala a epocii si pe Luigi Cherubini (1760 - 1842),
pentru care destinatia de emigrare profesionald a fost Parisul. Initiat
in stilul religios sever, a studiat apoi genul dramatic la Bologna, cu
Sarti, scriind, de asemenea, sonate pentru instrumente cu claviaturg,
in spiritul timpului. Debuteazda in operda cu Il Quinto Fabio, in
maniera lui Metastasio, si prezinta in mai multe teatre italiene lucrari
lirice In genul seria sau semiseria, denotand o tendinta de imbogdtire a
orchestratiei si de amplificare a finalurilor, in detrimentul ariei
ornamentate, asa cum facea si Mozart la Viena, in aceeasi epoca.
Dupa ce prezinta cateva dintre operele sale la Londra, s-a stabilit la
Paris, unde cauta sa se adapteze manierei de spectacol la moda.
Lucrari ale sale au fost montate in premierd la Teatrul Feydeau, a
carui conducere artistici avea sd o preia. Astfel, Cherubini si-a
asigurat o pozitie de prim-plan la Paris, dupa moartea lui Gluck si
Sacchini, dupa ultimele triumfuri ale lui Grétry si primele opere ale
lui Le Sueur, Méhul si Boieldieu. Comedia eroicd Lodoiska a
confirmat puternica originalitate a talentului sau. Despre lucrarile
sale se poate spune ca se afla intre drama lacrimogend, comedia
elegiaci si cea sentimentald, in spirit preromantic. in 1797, reluand
tragedia dupa modelul lui Gluck si urmand exemplul italienilor, cu
partitura operei Medeea, el semneaza actul de nastere a dramei
romantice. Este ceea ce va demonstra, dupa 1950, geniul interpre-
tativ al Mariei Callas, care a relansat capodopera lui Cherubini.
Esecul operei Anacreon, mult admiratd insa de Beethoven, l-a
determinat pe compozitor sa plece din Franta, intdlnind la Viena pe
Haydn si Beethoven. Reintoarcerea Bourbonilor i-a permis lui
Cherubini sd cunoascd o noud ascensiune ca supraintendent al
Capelei Regale, membru al Institutului si, in sfarsit, director al
Conservatorului, din 1822 pana la moarte. Ultimii ani au fost dedicati
in exclusivitate muzicii religioase (douda Recviemuri) si muzicii de
camera - sase Cvartete, dintre care al doilea este transcrierea unicei
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sale Simfonii si reprezintd impreuna cu Cvintetul in mi minor cea mai
interesanta productie franceza de gen a epocii. Cherubini este poate
singurul compozitor de prima marime care a fost contemporan cu
Haydn, Mozart si Beethoven. Sonatele lui pentru clavecin si prima sa
opera sunt anterioare premierei cu Idomeneo si instalarii lui Mozart
la Viena, ultimul sau cvartet este ulterior celor beethoveniene, iar
ultimul sau Recviem 1l evoca pe cel al lui Berlioz, compus in aceeasi
epocd. Operele sale, de genuri si orientari diferite, par sa opereze
sinteza ideala intre stilurile lui Piccini, Gluck si Grétry, dar cu un cu
totul alt rafinament armonic. Cea mai marcanta lucrare a lui
Cherubini ramane Medeea, care anuntd premisele reformelor
wagneriene prin folosirea leitmotivului (principiu utilizat de
compozitor si in alte opere), prin rolul de actiune incredintat
orchestrei si scriitura vocala care se prezinta deseori ca un arioso
apropiat de recitativ si de arie, cu un efect dramatic fara precedent.
Romantic impotriva lui insusi, contemporan cu Rossini, dar strdin de
influentele sale, admirat de Beethoven, Schumann, Wagner si Brahms,
educat in Italia, francez prin adoptiune si onorat de Germania,
Cherubini a ocupat un loc incd insuficient evaluat in afirmarea
romantismului muzical european.

Desi drumul vietii il duce tot spre Franta, Gaspare Spontini (1774 - 1851)
ramane un italian care s-a format la Neapole. Incurajat de Cimarosa
si Piccini debuteaza la Roma cu cateva opere. Dupa un mare numar
de opere comice, ajunge la Paris, unde Finta filosofa a cucerit
publicul francez, in 1804. A continuat cu opere comice in care a
adoptat maniera lui Grétry, Cherubini si Méhul. In 1807 a prezentat
la Opera Vestala si, doi ani mai tarziu, Fernand Cortez. Aflat la
conducerea Teatrului Italian, a prezentat pentru prima oara Don
Giovanni de Mozart. in ciutarea recunoasterii sale, Spontini a plecat
la Berlin, unde ideile lui reformatoare se bucurau de o primire
favorabila, prezentdnd o grandioasd capodoperd, Agnes von
Hohenstauffen. Dupa aceea prefera totusi sda revina in patrie.
Reprezentant tipic al cosmopolitismului muzical al erei napoleo-
niene, a reusit mai bine decat Cherubini sa adapteze viana melodica
italiand la grandoarea tragediei lirice franceze si la nationalismul
operei romantice germane in curs de aparitie, al cdrei veritabil
initiator a fost. Indraznelile de scriiturd, cromatismul lui neasteptat,
orchestratia inovatoare au avut, de-a lungul iIntregului secol, o
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influenta puternica asupra lui Berlioz, Verdi si chiar Wagner, care fi
purta o stimad deosebitd. Cu sigurantd, acestuia din urma i declara
Spontini In 1845 ca ,,... dupa Vestala, nu fusese scrisa nicio partitura
care sa nu-i fi plagiat inovatiile”. Adevarat sau nu, aceastd opera
rezista intemperiilor timpului si erodarilor uitarii.

Este si soarta lui Giovanni Paisiello (1740 - 1816), a carui
celebritate s-a pierdut la marginea de inceput a Romantismului prin
afirmarea lui Rossini. A debutat la Neapole cu L'Idolo cinese si Don
Quijote, fiind apoi, dupa practica timpului, chemat capelmaistru al
Curtii imperiale ruse a Ecaterinei a II-a, la Sankt Petersburg, unde
si-a prezentat, printre altele, Barbierul din Sevilla (1782). La
intoarcere, a montat la Viena Il Re Teodoro in Venezia (1784),
drama eroico-comicd, ce va ramane pe afis mai mult de 50 de ani,
apoi a revenit la Napoli, unde a compus capodopera sa Nina ossia La
Pazza per amore. Apoi, la Paris, unde ajunge pentru un timp, a scris
un Te Deum si o Messe du sacre. Ca si Cimarosa, Paisiello s-a distins
in domeniul muzicii sacre, al muzicii de camera (remarcabile
cvartete) si al concertelor pentru clavecin. Se poate aprecia ca
anumite scene, precum aceea a nebuniei Ninei, respird o atmosfera
preromanticd, ceea ce il anuntd pe Rossini si prin realismul unui
limbaj in interiorul cdruia a oferit exemple meritorii. Pentru muzi-
cienii Peninsulei, primele decenii ale secolului anuntau o epoca
extrem de bogatd, in care dialogul Italiei cu Europa va continua.

Muzio Clementi (1752 - 1832) ajunge de foarte tanar sa se stabi-
leasca la Londra, unde a dat recitaluri si a dirijat Orchestra de muzica
italiand de la King's Theatre, cucerindu-si renumele mai ales dupa
publicarea celor sase Sonate op. 2 (1779). Intreprinde numeroase
turnee prin Europa: Paris, Strasbourg, Miinchen, Viena (impdaratul
Joseph al II-lea 1i propune sa intre intr-o competitie pianistica cu
Mozart, care l-a judecat drept ,un mecanism fara un dram de sensibi-
litate sau de gust”), Ziirich, Lyon, probabil Roma. Se stabileste in
capitala britanica, consacrandu-se compozitiei si dirijatului de
orchestra, carierei de pianist si de profesor. In 1798, a luat nastere
firma de piane ,Longman, Clementi and Co”. In aceastd pozitie
sociald, aratand un ascutit simt al afacerilor, el s-a dedicat vinderii si
mai ales fabricarii manuale a pianelor. in 1802, a plecat impreuna cu
elevul sau preferat, John Field, Intr-un nou mare turneu european.
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Impartindu-si timpul intre compozitie, fabrica de piane si dirijatul de
orchestrd, Clementi a participat la Infiintarea Societatii Filarmonice
si s-a Intors din nou pe continent. Desi a debutat ca clavecinist, iar
primele sonate le-a scris pentru acest instrument, chiar din timpul
vietii era numit ,tatal piano-forte-ului”. Cariera lui de interpret a fost
un model pentru nenumarati pianisti virtuozi de la Inceputul
secolului al XIX-lea. Componistic, nu s-a consacrat in exclusivitate
muzicii pentru instrumentele cu claviaturd, dar el este cel care a
creat in principiu stilul pianistic modern, atat pe plan tehnic (octave
si terte paralele), cat si pe planul sonoritatilor, toate acestea urmand
sa-i inspire pe elevii si succesorii lui, in frunte cu Beethoven (care
situa Sonatele lui Clementi mai presus de cele ale lui Mozart). Din
sonatele lui, mai multe au cunoscut si varianta de concert, dar una
singura (op. 33 nr. 1 in do major) a supravietuit si sub aceasta forma.
Ultimele sonate, opus 50, cuprinzand si celebra Didone abbandonata,
au aparut in 1821, dar au fost compuse In cea mai mare parte in
perioada 1804 - 1805. Mai multe sonate sunt capodopere, caci
creatia componistica a lui Clementi nu se rezuma nici pe departe la
sonatinele cunoscute de toti pianistii incepatori. A realizat o celebra
culegere didactica, Gradus ad Parnassum op. 44 (trei volume) si
doud simfonii (op. 18, 1787). Alte patru simfonii, una dintre ele
aducand ca citat God Save the King, au fost reconstituite in anii 1970
de Pietro Spada. Clementi este, printre muzicienii tranzitiei spre
Romantism, unul dintre cei mai activi artisti paneuropeni.

Autoritatea profesionala si difuzarea repertoriald au contribuit
pentru a stabili, la inceputul romantismului italian, un anume
renume pentru Ferdidnando Paer (1771 - 1839) care, la fel ca alti
contemporani ai sdi, si-a cautat sansa de afirmare in centrele
culturale europene. A debutat la Parma cu Orfeu si Euridice, apoi a
devenit dirijor de opera la Viena, la Praga si Dresda, dupa care a fost
chemat la Paris de Napoleon, urmandu-i, in 1811, lui Spontini la
conducerea Teatrului Italian, post pe care, la randul sau, 1l va ceda lui
Rossini. In primele sale opere il urmeazi pe Cimarosa, insi
cunoasterea operelor lui Mozart i-a modificat evident stilul in
profunzime (Camilla ossia Il Sotterraneo, Achille, Leonora care a
devenit un model pentru Fidelio de Beethoven). Paer se distinge
prin cosmopolitism, prin utilizarea abila a belcantoului, o maniera
melodicd Insotitd de preocuparea pentru o armonie si o instru-
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mentatie de facturd personal3, marcata finalmente de viata muzicala
pariziand, unde a prezentat opera Agnese, urmatd de
Capelmaistrul. Paer a realizat si creatii religioase, muzica de
camerd, concertantd (pian, orgd), dovada a dorintei sale de a
raspunde problematicii muzicale din Franta timpului sau.

Spre deosebire de el, Simon Mayr (1763 - 1845) are un traseu
existential directionat spre Italia. S-a perfectionat la Venetia cu Padre
Martini si a fost succesor al lui Galuppi la San Marco, unde i s-au
cantat primele lucrari de muzica sacra, precum si operele Saffo, Che
originali. Este initiatorul unui institut muzical unde l-a avut elev pe
Donizetti. Operele sale seria au un loc important in evolutia genului,
dupa Mozart, Cimarosa si Paisiello si inainte de Rossini. Mayr a
urmdrit o sintezd intre stilul vocal si structurile lirice italiene
(folosirea recitativului acompaniat, structurile deschise, care
integrau corurile in actiune, utilizarea crescendo-ului orchestral) si
stiinta orchestratiei datorate cunoasterii muzicii lui Haydn, Mozart
Gluck si Cherubini. intr-un fel, Mayr a fost cel mai important dintre
predecesorii lui Rossini (aproximativ 70 de opere: Lodoiska, Ginevra
di Scozia, consideratd capodopera lui, I Misteri Eleusini, L'Amor
conjugale, dupa libretul lui Bouilly, aflat si la originea operei Fidelio
de Beethoven, Adelaisa e Aleramo, Raoul de Créquis, La Rosa
rossa e la Rosa bianca, Medeea in Corinto, cu subiectul lucrarii
omonime a lui Cherubini, Fedra, Demetrio).

Este oarecum dificil sa se stabileascd o ierarhie valoricd intre
compozitorii primelor decenii romantice, deoarece doar cateva
nume sunt cele ce domina repertoriul.

Printre cei aflati In ,penumbra” se numard si Nicola Antonio
Zingarelli (1752 - 1837), coleg cu Cimarosa. In viata muzicald nu
s-a distins decat in 1781, odata cu Montezuma, unde a pus in
evidenta stiinta componistica acumulata. Dupa 1785, lucrarile lui au
fost intepretate pe toate scenele italiene si In strdinatate (Antigona
la Paris). Informativ doar retinem Gerusalemme distrutta, actiune
sacrd, si capodopera sa, Giulietta e Romeo (Teatro alla Scala), scrisa
pentru castratul Crescentini. in 1811, succesul lui Rossini, pe care
Zingarelli 1l ura, I-a constrans sda abandoneze scena. Capelmaistru la
catedrala din Milano, apoi la San Pietro din Roma, a lasat lucrari
religioase, de muzica de camer3, piese pentru clavecin, orga. Astazi,
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numele lui ramane legat de activitatea de pedagog, ca director al
Colegiului Regal din Neapole, unde s-au format Bellini, Mercadante.
Fidel principiilor vechii Scoli a operei seria napolitane, s-a opus din
toate puterile ideilor inovatoare ale lui Rossini, pe care il considera
supus influentei germane.

Nu isi poate imagina multa lume ca Saverio Mercadante (1795 - 1870),
un nume de primd importantd in Italia secolului al XIX-lea, a fost
martorul destinelor celebre care au luminat triada Rossini, Donizetti,
Belini. Cu acesta din urma a fost coleg la Neapole, unde a studiat si
vioara si flautul, initiindu-se in aspectele Romantismului. A stiut sa
imbine o scriitura vocala incd belcantistd cu necesitdtile unei
instrumentatii in care aspectul timbral capata functie dramatica.
Operele sale, reprezentate si la Torino, Milano, Neapole, Viena,
Madrid, Lisabona, Paris, au fost mult apreciate de artistii si publicul
vremii - L'Apoteosi d'Ercole, Elisa e Claudio. Revenit la Neapole, in
plind maturitate, a compus Il Giuramento, care s-a jucat din Rusia
pana in America. Urmandu-i lui Zingarelli la conducerea Conser-
vatorului din Neapole, triumfa astfel asupra rivalului sau de succes,
Donizetti. Si-a continuat activitatea cu o altd serie de creatii lirice,
fireste, uitate acum: La Vestale, Il Reggente, Virginia. Contem-
poranul lui Rossini si Bellini, a caror influenta se resimte, al lui
Donizetti si al lui Verdi care, la randul sau, a preluat de la el anumite
procedee, obsedat mereu de aceste redutabile vecinatati rivale,
Mercadante nu ramane mai mult decat un compozitor ,elegant”, unul
dintre putinii autori italieni care si-au asumat dificila tranzitie intre
mostenirea rossiniand (chiar prerossiniand) si spiritul nou, cu o forta
dramatica necunoscutd pand atunci. Distantat de aspiratiile
Risorgimento-ului si fidel publicului napolitan, el a perseverat in a
trata vocea pe linia mostenita de la belcanto, fidelitate care revine
actualmente 1n atentie si este din ce in ce mai pretuita.

Asemeni lui Nicola Porpora, marele pedagog al artei vocale italiene
de la Inceputul secolului al XVIII-lea, Nicola Vaccai (1790 - 1848) a
avut o importanta aparte prin modul in care, in creatiile sale lirice
(I Solitari din Scozia, Giulieta e Romeo, Giovanna Gray), a aplicat
experientele de interpret si, mai ales, concluziile innoitoare privitoare
la executia vocala. in celebra si inci actuala sa Metodo pratico din
canto italiano, Vaccai stabileste principiile cantului romantic aflat la
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pragul de tranzitie dintre belcanto si modern, fapt observat adesea
de compozitorii contemporani lui. Rossini il aprecia drept... un
cunoscdtor atent al psihologiei vocii, care permite astfel sufletului sd se
exprime. Una dintre contributiile sale In directia declamatiei vocale a
fost adaptarea versurilor clasice (in special Metastasio) la formulele
mai noi ale cantului silabic si semisilabic, practica preluata mai ales
de compozitorii ce i-au fost contemporani.

AFIRMARI COMPONISTICE MAJORE
iN ROMANTISMUL ITALIAN

In adeviratul siu inteles, epoca romantica italiani este inaugurata
deplin cu Gioacchino Rossini (1792 - 1868), compozitor a carui
redescoperire valorica nu s-a epuizat in cele doua secole care au
urmat. Precocitatea i este dezvaluitd de compunerea Sonatelor a
quatro, pentru coarde, la numai 12 ani, consecintd a studiului
partiturilor lui Mozart si Haydn, care ii vor marca intreaga pregatire
artristicd. De-a lungul adolescentei, Rossini compune diferite lucrari
instrumentale cu aceeasi precocitate, preocupat de armonie si
instrumentatie. La Cambiale di matrimonio (1810, Venetia) i-a
deschis accesul in teatrele italiene, determinandu-l in anii urmatori
sa realizeze lucrari care l-au impus repede (La Pietra del paragone,
Ciro in Babilonia, Il Signor Bruschino, La scala di seta, opera seria
Tancredi, drama giocoso Italiana in Algero, operele seria
Elisabetta, Otello). Anul 1816 marcheaza triumful Barbierului din
Sevilla, urmat de comediile sentimentale Cenusdreasa, Cotofana
hoata. Rossini opteazd pentru melodrama liricA romantica,
conturand

noi tipuri vocale, dezvoltind rolul orchestrei si corului in Mose,
La Dona del lago si opera seria Semiramida. In 1822 a rimas legen-
dara intalnirea cu Beethoven, ocazie cu care acesta l-a sfatuit sa se
limiteze doar la compunerea de opere bufe. Dorindu-si notorietatea
europeand se indreapta spre Paris, unde devine director al
Teatrului Italian. Aici, Rossini a adaptat stilului francez lucrari mai
vechi, addugand si titluri noi (Maometto II si Mose, Contele Ory,
Guillaume Tell - ,Wilhelm Tell”). Un experiment aparte, in
perioada finalului creatiei sale scenice, il reprezinta Calatorie la
Reims, operd-cantata pentru 12 voci solistice performante, in care
compozitorul proiecteaza o noud viziune asupra teatrului muzical -
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teatru in care dramaturgia nu mai este dependenta de naratiune, ci
oglindeste psihologia situatiilor, stadiu de evidentd noutate a
conceptiei, afirmata in creatia de gen abia un veac mai tarziu.

Rossini va inceta sa compuna, dupa 1830 asistdnd la triumful lui
Meyerbeer si al mai tinerilor sii contemporani, Bellini si Donizetti. In
urmatoarele decenii a mai scris Soirées musicales, Stabat Mater,
piesele pentru pian, Pacate de batranete, o Mica misa solemna.
Desi a cunoscut criza neputintei de a mai compune, a supravietuit
disparitiei unui mare numar dintre operele sale, care au iesit din
repertoriul epocii. Un secol mai tarziu, reincepe descoperirea
capodoperelor tragice care, alaturi de operele comice, 1i confirma
geniul. Rossini stiuse sa se adapteze timpurilor noi, raimanand totusi
puternic legat de belcanto (extensie a registratiei cantate, absenta
acutelor in fortd, coloratura expresiva etc.), reusind sa realizeze
sinteza intre genurile operei - seria, semiseria si bufa. A renuntat la
recitativul secco in beneficiul unui recitativ liric si ornamentat, in
spiritul traditionalului recitar cantando, ecou al traditiei secolului al
XVIl-lea. in arhitectonici imbini numerele solistice, ansamblurile
mici cu interventiile corului, construind, asemenea marilor clasici,
vaste finaluri. Disciplina in interpretarea solistica a redus libe-
ralitatile solistilor, ornamentatia haotic3, redistribuind scara tesa-
turilor vocale in favoarea afirmarii categoriilor intermediare, de
mezzosopranad sau bariton. O parte din Uverturile operelor sale, ca si
Sonatele pentru orchestra, indica un cert progres al simfonismului
italian, cu stapanirea perfectd a formei si orchestratiei clasice, cu
utilizarea intensiva a sufldtorilor (cornul, clarinetul) in dialog cu
coardele, ceea ce i-a asigurat si permanenta repertoriald in sala de
concert simfonic.

Putin mai tanarul sdu confrate in lumea gloriei liricii italiene,
Gaetano Donizetti (1797 - 1848) a fost un artist a carui valoare in
repertoriul romantic si-a dovedit cu prisosinta perenitatea. Primele
reusite de compozitor (Enrico di Borgogna, Zoraide di Granata) 1-
au facut cunoscut mai ales la Neapole. Donizetti s-a remarcat in egala
masura in genurile buf, semiseria si seria. Cunoaste cu adevarat
notorietatea odatd cu Anna Bolena care, interpretatd de Giuditta
Pasta si Rubini, i-a adus aprecierile milanezilor, succes confirmat
apoi cu Elixirul dragostei. Este perioada operelor tragice cu
subiecte romantice sau istorice (Roberto Devereux, Maria
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Stuarda). Ca si Rossini sau Bellini, in cautarea succesului european
vine la Paris, unde prezintd, in limba franceza, Fiica regimentului,
Favorita si Martirii, dupa care este aplaudat la Viena pentru Linda di
Chamounix si Maria di Rohan. Ultimele sale creatii pariziene, Don
Sébastien

si Don Pasquale, se situeazd cu putin inaintea prematurei sale
dispatii in conditii dramatice. Aplicand principiul de suprasolicitare
in procesul tensionat al creatiei, care l-a facut celebru cu expresia
sa ,far presto”, Donizetti a lasat o productie liricd considerabild (mai
mult de 70 de partituri), la care se adauga muzica sacra, cantece,
muzica instrumentald. Talent iesit din comun, Donizetti lasa cateva
celebrissime capodopere tragice (Lucia di Lammermoor, La
Favorita), cu personaje puternice si generoase ca emotionalitate si
stralucire a vocalititii belcantiste. In operele comice contureazi o
dualitate tipologica nemaiintalnita dupa el, cu ipostaze in care si
genul intermediar de semiseria se Invecineazda cu cele mai bune
inventii ale comicului pur muzical. Calitatea melosului, predispozitia
pentru culorile sumbre si contrastele frapante, economia unei
strategii dramaturgice eficiente sau, in operele comice, umorul
spiritual sunt slujite cu sanse egale in solistica si ansambluri,
numeroase pagini donizettiene intrand in antologia esentiald a
istoriei operei romantice.

Privit de poetul romantic Heine ca un damnat al destinului,
premonitie adeverita de realitate, Vincenzo Bellini (1801 - 1835) a
fost educat de Zingarelli. Orientarea initiala catre muzica religioasa si
instrumentald (compozitii sacre, sapte simfonii de tinerete,
Polonezele pentru pian la patru maini, melodii, Concert pentru
oboi si coarde) este parasita in favoarea teatrului muzical, in care se
remarca incd de la prima sa operd Adelson e Salvini. Dupa Bianca e
Fernando, Bellini debuteaza la Scala din Milano cu Piratul, pe libret
de Felice Romani, poetul italian cu cel mai mare renume in epoca.
Vor urma la Straniera, Zaira, Somnambula, Norma si Beatrice di
Tenda, moment de rupturd cu Romani, libretistul inspirator.
Urmand pilda confratilor, Bellini se stabileste la Paris, unde scrie
ultima sa opera pentru Thédtre des Italiens, Puritanii. Potential rival
pentru contemporanii sai, creand in paralel cu Pacini, Mercadante si
Donizetti, Bellini obtinuse suprematia dupa retragerea lui Rossini.
Particularitatea artei sale se remarca in acordul perfect intre
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frumusetea clasica si exaltarea poetica a personajelor. Sensibil la
curentele noi, aflat in comuniune artistica si spirituala cu Chopin,
Bellini cultiva o scriiturd melodicd expresiva, cu respiratie ampl3,
uneori incantatorie, neocolind acel rubato care reaminteste
libertatea ritmica monteverdiana (la sprezzatura), pastrand mult din
virtuozitatea belcantista, inclusa insa trdirilor poetice. Bellini imbina
intr-o manierd personald structura pe numere izolate si ample
arhitecturi ,deschise”, mai ales privind finalurile de act sau marile
duete. A ramas cunoscutd preocuparea sa pentru elaborarea
melosului, dupd indelungi reveniri asupra textului in favoarea
expresiei vocii, a continutului emotiv al dramei, relationata cu
armonia si orchestratia, precum si atentia acordatad corului si
monumentalului vocal-simfonic. Dacd intr-un fel lumea sonorad ne
ofera senzatia unei finrudiri cu muzica lui Chopin, totodata
rafinamentul expresiei muzicale, dincolo de perceperea mai dificild a
desfasurarii spectaculare, se vadeste valoric superior productiei
multor compozitori ai epocii sale. Ceea ce explica si confruntarea
paradoxala intre dificultatea de executie si popularitatea de care se
bucura aproape toate operele sale, mai putine numeric, dar nu si
valoric, in comparatie cu Rossini, Mercadante, Donizetti si, chiar,
Verdi.

Neindoios, prezenta care domind secolul al XIX-lea in arta lirica
meridionald este cea a lui Giuseppe Verdi (1813 - 1901). Cu o
educatie muzicala modest3, respins la concursul de admitere pentru
Conservatorul din Milano, a fost incurajat spre compozitie de
productia lirica a predecesorilor sai, Donizetti, Bellini, Vaccai si
Rossini. Comanda Scalei din Milano pentru prima opera, Oberto
(1839), 1l lanseaza catre creatia de gen, urmata insa de opera comica
Un giorno di regno, care a fost un esec. Tentat de a parasi creatia,
este convins sd mai incerce o data si, tot la Scala, va prezenta
Nabucco, subiect refuzat de Otto Nicolai. Triumful premierei se
datoreaza unui limbaj teatral ce va marca nasterea unei arte lirice
»populare”, cu coruri spectaculoase si expresie patriotica. Italienii
aveau nevoie in preajma afirmarii Rissorgiment-ului de o asemenea
atitudine. Alte opere, cu acelasi profil (Lombarzii, Ernani),
contribuie la formarea compozitorului, Verdi depdsind cu eforturi
proprii (numite de el ,anii galerelor”) dificultdtile profesiunii si
cucerind notorietatea.

Pentru marile scene italiene si din strainatate, Verdi ofera un sir de
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creatii menite a-i consolida ascensiunea (I Masnadieri la Londra,
Ierusalim, Giovanna d'Arco, I Due Foscari, Attila, Alzira sau Il
Corsaro). Prima lucrare inspiratd de Shakespeare, Macbeth, fi
marcheazad evolutia dramatica diversificatd cu Luisa Miller, dupa
Schiller. In cariera sa, un mare reper este cel al asa-numitei ,trilogii
populare” (1849 - 1853), ce cuprinde capodoperele de celebritate
mondiald Rigoletto, Trubadurul si la Traviata. Va continua, in
urmatoarele decenii, ascensiunea spre desavarsire, infruntand totusi
dificultati in elaborarea dramaturgiei muzicale, cu incercari ce
se reflectd in titluri de plan secund (Vecerniile siciliene, Simon
Boccanegra, Bal mascat, Forta destinului, Macbeth remaniat).
Considerat unul dintre eroii epocii Risorgimento, este ales deputat
de Busseto si primit la Torino de regele Vittorio Emmanuele al 1I-lea
(V.E.R.D.L. reprezinta simbolic pentru revolutionarii italieni sigla
Vittorio Emmanuele Re D'Italia). Aida, a cdrei premiera a avut loc la
Cairo in 1871, cu un lux nemaiintalnit (si cu un onorariu niciodata
oferit unui compozitor pana atunci), avea sa fie consacrarea gloriei
mondiale. Grandioasa Messa da Recviem, scrisa in memoria lui
Manzoni, cunoaste un succes fiard precedent, dar declanseaza si
contestdrile celor autointitulati la scapigliatura, reprezentand noul
val de muzicieni italieni tineri. Cu fostul sau adversar, Arrigo Boito,
va colabora Insa la remaniera operei Simon Boccanegra, realizand
totodatd muzica pentru Otello (1887) si Falstaff (1893), pe libretele
acestuia, inspirate de Shakespeare, capodopere care afirmau
uimitoarea maiiestrie a maestrului octogenar. in afard de muzica
lirica, Verdi a realizat Piesele sacre, Imnul natiunilor (versurile de
Boito), precum un Cvartet de coarde si mai multe Canzone da
camera. Drumul creatiei sale, de la modelele melodramei lirice
italiene din prima perioada romanticd, urca treptele maiestriei, cu un
efort sisific, pana la expresia perfecta a dramei lirice declamatorii.
Personalitatea sa emotioneaza prin simtul grandorii, fie ca este vorba
de accentele patriotice, de ,vocalitatea” nestavilitd din Nabucco, Attila,
Ernani sau Corsarul ori de cizelarea rafinatd a teatralitatii vocale
din Otello, Falstaff. Inainte de Boito, compozitorul a mai colaborat si
cu alti maestri libretisti care au contribuit la conditiile Implinirii sale
teatrale - Piave sau Cammarano -, bazandu-se pe scrieri de Schiller,
Shakespeare, Gutierrez sau Hugo. in domeniul vocal, Verdi a parasit
treptat belcantoul in favoarea cantului dramatic, solicitind vocilor
aceeasi suplete, aceleasi efecte de expresie patetica in toate registrele.

125



Rolul orchestrei a crescut, Verdi ofe-rindu-i o functie esentiald, mai
ales dupa ,trilogia popularad”, ajungand spectaculoasd dupda Don
Carlo, cu ale sale culminatii vocal-simfonice si comentarii autonome
ale dramei romantice. Scriitura, initial cu un primat monteverdian de
monodie acompaniatd, a urmat acelasi drum ascendent, cu treptate
castiguri in armonie si polifonie, culmindnd cu superba fuga finala
din Falstaff. Verdi a ilustrat, la modul ideal, fara sldbiciunile inerente
psihologiei romanticilor, ideea exprimata de el candva: ,Viata mea
sunt operele mele.”

Cu doud decenii mai tanar decat Verdi, Amilcare Ponchielli (1834 - 1886)
este o prezentd interesantad prin modul in care a reusit sa se distan-
teze stilistic si dramaturgic de dominanta verdiana a ultimului patrar
de secol XIX, anuntind prin continutul muzicii sale apropierea unor
noutdti ce apartin prin expresie verismului. S-a ficut remarcat cu
0 operetd, cu lucrdri de muzica de camerd, apoi cu cateva opere
(I Promessi Sposi, I Lituani), numele sau impunandu-se in marele
repertoriu doar cu La Gioconda dupa Victor Hugo (1876). Au mai
urmat, in paralel cu lucrari instrumentale sau religioase, operele Fiul
risipitor si Marion Delorme, fiara prea mare ecou, in maniera unui
romantism meditativ. Se poate considera totusi ca evidentul sdu
talent dramatic a contribuit la configurarea legdturii cu verismul
pe cale de afirmare.

Intre muzicienii care au avut de implinit un destin in lumea operei
italiene romantice, Arrigo Boito (1842 - 1918) se deosebeste ca
personalitate prin imbinarea mai multor directii artistice in
componistica si literatura. Sprijinind reprezentarea operei Faust de
Gounod la Milano si constatand slabiciunile libretului acestei lucrari,
Boito a redactat un poem-sintezd dupa capodopera lui Goethe,
scriind el insusi o versiune muzicala, opera Mefistofele, prezentata
la Scala, In 1868, fara niciun succes. Revizuita ulterior, partitura va
triumfa la Bologna, cunoscand forma definitiva dupd inca alte
modificari, pentru noua sa reluare la Scala, din 1881, cu o distributie
stralucita. Boito, Inflacdrat in fata curentelor noi ale artei teatral-
muzicale, a militat In favoarea cunoasterii lui Wagner (realizand
versiunile in italiand pentru Rienzi, Tristan, dar si Freischiitz de
Weber), criticandu-l1 pe Verdi, ca reprezentant al valului reformator
intitulat Scapigliatura. Reconcilierea cu venerabilul maestru a
condus apoi la refacerea libretului lui Simon Boccanegra si
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realizarea libretelor pentru Otello si Falstaff. Boito este, de altfel,
autor al mai multor librete de operd, pentru Franco Faccio (Hamlet),
Ponchielli (La Gioconda), Catalani (La Falce) si Mancinelli (Ero e
Leandre). In preocupirile sale de creatie se include laborioasa
elaborare a operei Nero, ramasda neterminatd (completatd de
Antonio Smareglia si Vincenzo Tommasini), in care 1i descifram
evolutia catre Modernism. Contributiile sale, oarecum mai speciale,
sunt fara indoiala importante pentru istoria teatrului liric italian.

Din generatia tanara, Alfredo Catalani (1854 - 1893), disparut de
timpuriu, isi demonstrase, cu capodopera sa La Wally (1892),
intreaga fortd de creator liric original. Intre alte lucrari ale sale,
ramase doar in file de dictionar, se mai pot aminti La Falce, Elda,
Dejanice, Edmea si Loreley. A compus romante si muzica de camers,
reflectdnd o anumitd apartenenta la culturile franceza si germana. Ca
si Ponchielli, Catalani asigura relatia de continuitate a romantismului
italian spre efervescenta verismului, primele mari titluri ale noului
curent aparand aproape concomitent cu propria sa capodopera.

Desi muzica instrumentalda nu a ocupat prim-planul culturii
romantice italiene, astrul unic al lui Nicolo Paganini (1782 - 1840)
a stralucit puternic in ambianta contemporaneitatii, prelungindu-si
ecourile in posteritate. A debutat la Genova cantand variatiunile
proprii pe La Carmagnola, urmand apoi indrumarile unor muzicieni,
elevi ai lui Paer. Realizeazad primul turneu de concerte in Lombardia,
adaugand violinei si studiul chitarei. A strabatut Europa, suscitand
entuziasmul peste tot: la Viena, In Germania, Austria, Boemia, Saxa,
Polonia, Bavaria, Prusia si In provinciile renane, la Paris, la Londra.
Din intalnirea cu Berlioz a luat nastere, la comanda interpretului,
simfonia cu viola obligata Harold in Italia, lucrare pe care Paganini
insd nu avea sa o cante niciodatd. Paganini a fascinat artistii
romantici, in special pianisti, compozitori, pictori sau scriitori,
precum Chopin, Schumann, Liszt, Brahms, Th. Gauthier, Goethe,
Heine. Legendara sa virtuozitate spectaculard este proprie artei
romantice, care vrea sa surprindd prin fantastic, supranatural si
noutate, suscitind un entuziasm imbinat cu uimirea. Desi odata cu
trecerea timpului au mai existat mari violonisti, in secolul al XIX-lea
Paganini ramane simbolul violonistului virtuoz, deschizator de noi
perspective in manuirea instrumentului sau. Personalitate inzestrata
cu o extraordinard putere de sinteza, a reunit intr-o forma originala
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tot ce exista deja In tehnica viorii, conferindu-i un nou statut in
relatia cu publicul. Nu pot fi omise accentele provenind din
explorarea virtualitatilor acrobatice ale viorii, punand in valoare si
posibilitatile expresive, utilizdnd libertatea bratului, alternarea
registrelor opuse. Componistic, a practicat scordatura, a scris lungi
pasaje cromatice, a valorificat resursele instrumentului in sonatele
sale (subintitulate simbolic Maria-Luisa, Napoleon, Militara,
Sonati majestuoasi sentimentali, Trei teme variate). in tehnica
sa se cumuleazad primele exemple de triluri in octava si la unison,
staccato jeté, coarde duble, triple, cvadruple si acorduri, combinatii
care cereau deseori digitatii delicate, incrucisari ale degetelor sau
extensii dificile datorita rapiditatii tempoului, utilizarea sunetelor
armonice, utilizarea ambelor maini pentru siruri rapide de pizzicato
cu sunete coll'arco. Dificultatile tehnice ale lucrarilor lui, ,punct de
solstitiu al virtuozitatii” (dupa expresia lui Schumann), valorificate in
celebrele 24 de capricii pentru vioara solo, au inspirat numerosi
compozitori, printre care Schumann, Liszt, Brahms, Rachmaninov,
Casella, Castelnuovo-Tedesco, Lutoslawski si Dallapiccola. Paganini
nu a compus doar muzicd instrumentald destinatda instrumentelor
sale favorite - chitara, viola si mai ales vioara (sonate, variatiuni pe
teme celebre) -, ci si sase foarte apreciate concerte pentru vioara si
orchestra, dintre care cele mai cantate sunt Concertul nr. 1 in mi
bemol major op. 6, Concerul nr. 2 in si minor, op. 7. Rezistenta in
timp a repertoriului creat de el provine totodata din vocatia inspiratiei
melodice a compozitorului, sintezd personala intre tematica clasicg,
repertoriul contemporan de opera si muzica populara italiana.

Fara a rivaliza in faima cu Paganini, Giovanni Sgambati (1841 - 1914)
reprezintd continuitatea muzicii instrumentale in Italia, dupa maestri
clasici, de talia lui Cimarosa. Compozitor si pianist, elev al lui
Zingarelli, Liszt si prieten cu Wagner, Sgambati a urcat pe cele mai
inalte trepte ale performantelor concertistice. impreuni cu Martucci,
el militeaza pentru renasterea muzicii instrumentale italiene de
traditie clavecinistic3, cautand sa se opund dominatiei artei vocale
operistice. In acest scop, a cautat sprijin in sugestiile instrumentale
ale muzicii germane, abordand toate genurile si excluzand opera.
Mostenirea sa cuprinde doua simfonii, Concertul in sol minor op. 10
pentru pian, Requiem, cvartete, cvintete, piese instrumentale pia-
nistice (Nocturne, Preludii si fugi, Suite, Piese lirice, transcriptii
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pentru pian dupad Gluck, Beethoven, Pagini de album). Muzica sa
instrumentald, ca si cea camerald, reflectd marea traditie germana -
Mendelssohn, Schumann -, fiind totusi profund marcata de caracte-
risticile unei cantabilitati melodice tipic italiene.

Un destin oarecum asemanator, situat la momentul tranzitiei Veris-
mului catre secolul XX, il cunoaste si Ferruccio Busoni (1866 - 1924),
de asemenea impletind cariera de pianist cu cea de compozitor.
in 1888 1si incepe, cu o Fugi pentru orgi, monumentala munci de
transcriptie pianistici a lucrarilor bachiene. Artist cu un simt al
arhitecturilor vaste si al decorativului, a cantat in recitaluri creatia
lui Liszt si a dirijat la Berlin concerte de muzica contemporana. De
asemenea, a facut cunoscute publicului concertele lui Mozart, pe
atunci Inca neglijate, ornamentandu-le cu cadente proprii. Ca
profesor, a predat la Helsinki, Moscova, Boston, Berlin. in compozitie,
se remarcd spectaculosul Concert pentru pian cu cor final
op. 39 (1904), desi nu-si va gasi rezonanta personala decat odata cu
Berceusa elegiaca op. 42 pentru orchestra (1909). Elaborarea
teoreticd a Proiectului pentru o noua estetica muzicala apare ca
un veritabil tratat de anticonformism muzical In care contesta
exclusivitatea modurilor major si minor si a formei de sonat3,
propunand unele inovatii care aveau sa se afirme in prima jumatate a
secolului XX: politonalitate, modurile vechi, modurile imaginate,
microintervale si chiar sursa muzicala electronica. Fantezia indiana
op. 44, Romanza e scherzoso op. 54 pentru pian si orchestra,
sonatinele pentru pian sunt marcate de diferite indrazneli, inclusiv
disonante sau consonante inlantuite In solutii surprinzatoare.
Proiectul propunea o esteticdi neconventionald pentru teatrul
muzical, In ce priveste utilizarea antirealistd a cantului, bazata pe
librete proprii. Dupa Die Brautwahl (poveste fantastici dupa
Hoffmann), Arlecchino si Turandot (dupa Gozzi), realizeaza o
parodie de operd, ,capriciu teatral”, care se deschide cu o fanfara
dodecafonica. In ce priveste lucrarea sa muzical-teatrald capitala,
Doktor Faustus, Busoni se indreapta spre un spectacol dominat de
pitoresc, filosofie si metafizici. In ultima perioadd a vietii se
considerda cd Busoni a fost singurul compozitor modern ale carui
innoiri nu provin din influentele lui Debussy sau Wagner. Spiritul sau
de o neobositd curiozitate isi propunea innoirile in fantezie si
cercetare, mentalitate preluata de discipolii sai, Kurt Weill, Edgar
Varése, Jan Sibelius, Arthur Lourié sau Philippe Jarnach (care a
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orchestrat si a completat ultimele pagini din Doktor Faustus inceput
in 1916). Mai pot fi mentionate creatii instrumentale, concertante
(pentru pian, pentru vioard, pentru clarinet, cantate si lucrari corale,
numeroase piese pentru pian, printre care patru versiuni ale unei
Fantasia contrappuntistica dupa fuga neterminata din Arta fugii
de Bach), muzica de camerd, melodii. Un capitol aparte este reprezen-
tat de cele sapte volume de transcriptii pianistice (lucrari de Bach,
Beethoven, Brahms, Liszt), precum si cadente pentru concertele de
Beethoven si Brahms, care consolideaza relatia acestui epigon al
traditiei muzicii germane cu romantismul italian.

Romantismul muzical rus

Secolul al XIX-lea este o etapa importantd a afirmarii valorilor
nationale ruse la nivelul societatii nobiliare. Relatii intre Rusia tarista
si Europa dateaza incda din timpul lui Petru cel Mare, cand se
infiintasera primele orchestre si teatre muzicale, cu artisti straini,
evolutie continuatd in timpul tarinei Ecaterina cea Mare. Este
perioada dominatiei operei italiene, compozitorii de la finalul
secolului precedent fiind solicitati sa creeze special pentru Curtea
imperiald (Traeta, Cimarosa, Paisiello). Primele Incercari autohtone
apartin teatrelor populare, apropiate de formulele operei comice, si
aparitiei unui repertoriu propriu. Printre acesti primi compozitori se
pot mentiona Vasili Paskevici Sokolovski (1742 - 1800), Mihail
Martinski (1750 - 1820), I. Fomin (1761 - 1800), care creeaza mai
ales dupa modelele europene de opere comice. In 1780 se deschide
la Moscova primul teatru, rezervat operei italiene. De altfel, influenta
operei italiene depdseste genul si cuprinde si alte domenii, inclusiv
muzica religioasa, realizata de compozitori cu studii in Italia. Cel care
se reintoarce la fagasul autohton este Dmitrii Stepanovici
Bortneanski (1751 - 1825), elev al lui Baltasare Galuppi, dirijor al
Cappellei papale din Roma. A fost autor de opere (Creonte, Quito
Fabio, Alcide, Le fils rival, Le Faucon), piese simfonice, o simfonie,
un concert pentru pian, muzici de cult ortodox. In viata de salon se
raspandeste varianta rusa a liedului, asa-numita romanta cultd cu
influente tiganesti. Printre autori, se afla Bortneanski, fratii Titov,
Alexandr Alabiev (1787 - 1851), compozitor de muzicd simfonica,
opere si autor al celebrei romante Privighetoarea, A.G. Varlamov
(1801 - 1848), dirijor si compozitor de opere, balete si romante, A.N.
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Verstovski (1799 - 1862), autor de muzicd de scend, romante si
opere (Pan Tvardovski, Mormantul lui Askold, Gromovoi).
Predominanta spiritului salonard, in primele decenii ale secolului,
mentinerea manierismului monden in cultivarea repertoriului vor
pali treptat, odata cu afirmarea unor personalitdti creatoare mai
puternice si originale, ca Mihail Ivanovici Glinka (1804 - 1857) si
Alexandr Sergheevici Dargomajski (1813 - 1869).

Pentru Glinka primele impresii au fost legate de muzica religioasa si
de orchestra de iobagi a familiei sale. Studiul pianului il indeamna sa
incerce sd compuna (Variatiuni pe o tema de Mozart pentru
harpa). Autodidact In muzic3, scrie melodii ruse si italiene si o sonata
pentru viold si pian. O caldtorie in Italia ii reveleaza operele lui
Bellini, Donizetti, Rossini, iar un popas in Berlin contribuie la studiul
contrapunctului si completarea cunostintelor muzicale, sub
indrumarea lui S. Dehn, singurul sau veritabil profesor. Pentru prima
sa operd, Ivan Susanin, sau O viata pentru tar, alege un subiect
istoric. Opera a avut un imens succes, dar a provocat si aprecierile
negative ale anumitor critici care au vazut in ea o ,muzica pentru
birjari”. In continuare, a compus muzica de scend pentru o tragedie
de Kukolnik, Printul HolmskKi, si a lucrat la a doua sa opera, Ruslan
si Ludmila, dupa o poveste de Puskin. Glinka a plecat din Rusia
calatorind in Franta si Spania, s-a Imprietenit cu Berlioz si, datorita
lui, a fost primul rus a cdrui muzica s-a cantat in Franta. Scrie In
Spania doud fantezii pentru orchestrd, Jota aragoneza si Amintire
din Castilia, devenitd apoi O noapte de vara la Madrid. Reintors in
tara, compune fantezia pentru orchestra pe doud teme populare
ruse, Kamarinskaia, si lucreaza la simfonia ucraineana, Taras
Bulba, dupa Gogol, neterminata. Glinka nu a fost primul care a citat
cantece rusesti in lucrarile sale sau s-a inspirat din subiecte
nationale, initiative pe care le initiasera deja Paskevici, Fomin si alti
compozitori de la sfarsitul secolului al XVIII-lea. Dar Glinka a fost
primul care si-a impregnat limbajul de intonatiile melodice populare
si a conferit operei ruse o dimensiune dramatica. in cele doua opere
ale sale, influenta italiand ramane sesizabila prin impartirea in
numere, tendinta catre virtuozitate vocala. Corurile si ariile din Ivan
Susanin conferd o prezenta dramatica poporului si, fireste, eroului
care il reprezintd, anuntand astfel opere ale lui Musorgski. Cu
tablourile din Rusia straveche si feeria ei orientalizanta, Ruslan si
Ludmila va fi un model pentru operele-basm ale lui Rimski-
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Korsakov. in Ruslan si Ludmila, Glinka este primul care utilizeaza
melodiile si ritmurile orientale (cor persan, lezghinka, marsul lui
Cernomor). Orientalismul se regaseste si in fanteziile spaniole. Aflata
la baza Scolii simfonice ruse, Kamarinskaia consacra principiul
parafrazei si al varierii instrumentale a temelor, deosebite de
simfonia germana. Ca orchestrator, Glinka are simtul coloristicii
sonore si al nuantelor, ce i-au adus elogiile lui Berlioz. Originalitatile
sale armonice sunt deseori remarcabile (gama prin tonuri, in
Ruslan). Numeroasele melodii, in special ciclul Adio la Sankt
Petersburg, imbina aria italian3, romanta franceza si cantecul rus.

Apartinand aproape aceleiasi generatii, Alexandr Sergeevici
Dargomajski impresiona publicul prin virtuozitatea pianistica si
caracterul placut al primelor compozitii pentru pian sau pentru voce.
Succesul operei lui Glinka 1-a convins pe Dargomijski sa scrie o
opera dupa Hugo, Esmeralda. Calatoreste, ca si Glinka, in Europa -
Viena, Paris, Bruxelles -, prilej de a intdlni muzicieni ca Auber,
Halévy, Meyerbeer si Fétis. La Intoarcere, a scris o opera-balet, apoi a
terminat un proiect pregatit de mult timp, Rusalka, si a Inceput
Oaspetele de piatra, dupa Puskin, partitura terminata de Cesar Cui
si orchestratd de Rimski-Korsakov. Continuandu-l pe Glinka,
Dargomdjski a avut asupra muzicii ruse o influenta considerabilad
prin elementele dramatice In muzica de opera. El contureaza o
inovatie de mare importanta: recitativul. Compozitorul, urmarind sa
contureze raporturi riguroase intre muzica, text si cuvant, obtine un
efect bine definit, mai ales in Oaspetele de piatra. Aici putem intui
originile lui Boris Godunov sau ale Casatoriei de Musorgski, Mozart si
Salieri de Rimski-Korsakov sau Jucatorului de Prokofiev. Prin
aceste contributii, la care se adauga creatii In genul romantei,
paternitatea Scolii nationale ruse romantice 1i apartine in mod egal
cu Glinka.

Acum, spre mijlocul secolului romantic, este epoca in care 1si incepe
activitatea Grupul celor cinci, cunoscut si sub numele ,Manunchiul
puternic” - Mili Balakirev, Cesar Cui, A.P. Borodin,
N. Rimski-Korsakov si M.P. Musorgski, cu sprijinul ideologic al
esteticianului Vladimir Stasov. Grupul publica un manifest dramatic,
care pune problema unei scoli muzicale bazate pe conceptii
generoase, pornind de la Glinka si Dargomajski, exprimandu-si
admiratia profunda fata de tot ce este cu adevarat valoros in creatia
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compozitorilor rusi mai vechi si mai noi.

Pentru Aleksandr Porfirievici Borodin (1833 - 1887), profesor de
chimie, muzica a fost o ocupatie secundard, ceea ce explicd si
numadrul restrans al creatiilor. Este atras de genurile orchestrale -
Simfonia I, Simfonia a II-a, poemul simfonic in stepele Asiei
Centrale. Opera Cneazul Igor reflectd tendinta lui Borodin spre o
sinteza intre Rusia si Occident, printr-un amestec intre izvoarele
populare orientale (Dansurile polovetiene) si formele clasice sau
romantice europene. Tnceputé 1n 1869, lucrarea a ramas neterminata,
fiind finisatd de Rimski-Korsakov si de Glazunov. In comparatie cu
stilul recitativic al lui Musorgski, pentru Borodin vocea ocupa in
discursul melodic primul loc in fata orchestrei. Inspiratia marcheaza
si melodiile sale, precum Printesa adormita, Cantec in padurea
intunecata, Marea, in care se subliniaza atractia citre simplitatea
liniei cantabile, citre usurinta si agilitatea contrapunctului, citre
claritatea unei armonii bogate in modulatii. Cvartetele, ca si
Simfonia a II-a, au cunoscut pe drept celebritatea, particularizand
locul sau in cadrul Grupului.

Cel mai modest ca potential artistic dintre membrii acestei generatii,
César Cui (1835 - 1918) a imbinat creatia muzicald cu activitatea de
critic. Inginer militar, specialist in fortificatii, a ales drumul spre
muzicd dupd ce s-a intalnit cu Balakirev si Dargomajski. Atractia
pentru polemicd l-a fiacut sa joace un rol important in lupta de
afirmare a Grupului. Fiind un compozitor fecund, s-a indreptat la
inceput citre genul liric (Prizonierul din Caucaz, Festinul din
timpul ciumei, Fata Capitanului, Angelo, Corsarul), iar pentru
melodiile vocale, fapt explicabil prin filiera originii sale familiale, Cui
preferd poezie franceza. Ca miniaturist innascut, influenta lui
Schumann se regaseste in lucrdrile instrumentale, cea a lui
Dargomdjski, In romante. Cui a terminat Oaspetele de piatra de
Dargomadjski, a revizuit, apoi a incheiat Targul din Sorocinsk de
Musorgski.

Mili Alexeievici Balakirev (1837 - 1910) a fost autodidact, formandu-
se in contactul cu o orchestrd particulara si urmand sfaturile lui
Glinka. Admiratia pentru acesta il determina ca, pentru a incerca o
reforma muzicala bazata pe principiile maestrului sau, sa adune in
jurul lui tineri muzicieni, mai precis pe Cui, Musorgski, Rimski-
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Korsakov si Borodin. Se poate presupune cd, datoritd lui, acestia au
devenit ,Grupul celor cinci”. Pentru a populariza si a pune in practica
ideile Grupului, Balakirev a fondat, in 1862, Scoala libera de muzic3,
consacratd propagarii lucrdrilor rusesti. Pe plan componistic, s-a
manifestat cu o neobisnuitd pretentie de perfectiune. in poemul
simfonic Tamara si in Simfonia I, folclorul rus apare ca o sursa
importanta a inspiratiei sale. In cuprinsul creatiei, mai sunt Uverturi,
doua simfonii, poeme simfonice, concerte pentru pian si orchestr3,
lucrari pentru pian solo (sonate, mazurci, valsuri), celebra fantezie
Islamey, considerata una dintre cele mai dificile piese romantice de
virtuozitate, numeroase melodii, coruri.

Modest Petrovici Musorgski (1839 - 1881) s-a format prin
asimilarea a doud surse: cultura muzicala occidentala si spiritul
muzical popular rus. Pe drumul afirmarii muzicale, Vladimir Stasov,
ziarist-animator, 1i va da impulsul si inspiratia inovatoare. Anul 1857
este cel al primei melodii importante, Micuta stea, care poartd
pecetea geniului sau, marcand orientarea lui catre muzica vocala si
dramatici, hotirat si se consacre creatiei. Incepe si lucreze la opera
Salammbd, care nu va fi dusa la bun sfarsit, dar al carei material va fi
refolosit in lucrari viitoare. Doctrina lui estetica - a traduce
»,adevarul, fie el si amar”, intr-un limbaj muzical ,indraznet si sincer”
- ia nagstere 1n acea perioada. Compune melodii pentru voce si pian
cu text propriu, in care utilizeaza un stil de muzicalizare a
intonatiilor cuvantului. Acest ,recitativ’ a continuat incercarile lui
Dargomadjski, Musorgski fiind cel care l-a impus muzical, reusind sa
Jincorporeze recitativul in melodie”, conform opiniei sale. in 1868,
incepe sa lucreze la opera Boris Godunov dupa Pugkin si scrie ciclul
de melodii Camera copiilor. Dupa ce prima versiune a lui Boris
Godunov a fost respinsa de Teatrul Imperial, el adauga personajul
Marinei si ,actul polonez”. Astfel reficutd, opera se joacd in
fragmente, apoi In intregime, In auditii particulare si, In sfarsit, la
Teatrul Mariinski (1874). incepe un proiect de operd gigantic, cu
subiect politic, Hovanscina, pe o idee de Stasov, lucrare remaniata si
reorchestrati pani in 1879. In colaborare cu poetul Arseni
Golenisev-Kutuzov realizeazd doua cicluri pesimiste de melodii,
numite de compozitor cele doua Cdldtorii de iarnd: Fara soare si
Cantecele si dansurile mortii (1875 - 1877).
n 1874 a inceput o operi populari dupa Gogol, Targul din Sorocinsk
(care, In versiunea finald a lui Rimski-Korsakov, va cuprinde si
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poemul orchestral O noapte pe muntele plesuv). O seamd de
creatori, de la Debussy la Janacek, de la Berg la Dragoi sau Poulenc, au
gasit in lucrdrile lui Musorgski idei pentru afirmarea propriilor
cautari. De asemenea, multi muzicieni s-au devotat pentru a-i aduce
creatia la conditiile unei difuziri integrale. Incepand cu Rimski-
Korsakov si ajungand pana la Sostakovici, aceasta latura
stralucitoare, pe care urmasii sai i-au descoperit-o muzicii lui
Musorgski, parea sa fi fost inchisa 1n ea, ca un potential neexplorat.
Sonoritatea sumbra, aparent lipsitd de armonice, era incontestabil
voita si aleasa. Pianistului experimentat care era Musorgski nu i-ar fi
trebuit prea multa indeméanare pentru a face ca toate creatiile sale sa
fie ,frumoase”. Daca a scris Tablourile dintr-o expozitie aparent
Jimpotriva” pianului, a ficut-o din fidelitate fatd de ceea ce se ,aude”.
Estetica lui era ,adevarul”, iar armonia lui, viziune de intonatie si
culoare. Astfel, muzica sa pare sa fnainteze catre necunoscut, cu un
pas ferm, dar 1n acelasi timp riscant, plin de noutate. Chiar daca nu se
identificd la Musorgski niciuna dintre acele ,inovatii” precise, usor de
definit, compozitorul a fost unul dintre artistii curajosi care, in
anumite epoci, si-au asumat misiunea reinnoirii. in versiunea
orchestrala a Tablourilor dintr-o expozitie, Maurice Ravel
descifreazd la Musorgski creatia vizionard, conferindu-i intreaga
valoare de artist.

Locul lui Nikolai Rimski Korsakov (1844 - 1908) in activitatea
acestui grup are menirea de a sublinia concluziile epocii romantice
ruse. Absolvent al Scolii de cadeti ai Marinei militare din Sankt
Petersburg, el este mai atras insa de muzica. Sub influenta ideilor lui
Liszt si Berlioz, incepe sa scrie primul poem simfonic, iar numirea sa
ca profesor de compozitie si de orchestratie la Conservatorul din
Sankt Petersburg va fi cotitura decisiva a vietii sale. Perfectionarea
profesionalda substituie tehnica empirismului primei lui maniere,
ceea ce explica partial munca de ,revizuire” careia i se va dedica, mai
ales in ceea ce 1i priveste pe Musorgski si Borodin. Culegerea
cantecelor populare 1l ajutd sa descopere vechile rituri pagane, care
vor fi preluate in lucrdrile lirice. Rimski-Korsakov, in cadrul
Expozitiei universale de la Paris din 1889, are un prim contact cu
muzicienii francezi si curentele muzicale noi, ceea ce 1i ofera alte
orizonturi in arta.

Interesat de teatrul muzical, o mare parte a activitatii compozitorului
a fost consacrata celor 15 opere ale sale. Lumea lui Rimski Korsakov
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este o lume a poeziei, a frumusetii, luminii, povestilor populare,
feerice, fantastice. Aceasta orientare apare evidentd in Noapte de
mai, Snegurocika, Sadko, Kascei nemuritorul, Legenda orasului
nevazut Kitej, Cocosul de aur. Optica sa reflectd o anumita
conceptie privind conventionalul genului ca spectacol si stilizare,
chiar dincolo de tendinta spre realism. Mai pot fi addugate anumite
caracteristici de tip italian (Logodnica tarului), preponderenta
influentelor lui Wagner (Mlada, Mozart si Salieri, Kitej), apropieri
de declamatie (Snegurocika, Sadko, Noaptea de Ajun, Povestea
tarului Saltan, Cocosul de aur). Primeaza in arta lui stiinta orches-
tratiei (concretizata teoretic si in tratatul Principii de orchestratie),
care se sprijind pe experientele compozitorilor germani, francezi,
rusi. In acest domeniu, Rimski-Korsakov a format o intreagi gene-
ratie, inclusiv pe Stravinski, Respighi, ficindu-le cunoscute culoarea si
procedeele sale de scriiturd, evidente si in partiturile orchestrale
(Capriciul spaniol, Seherazada, Marele Paste rus). Fara indoial3,
Rimski-Korsakov a fost cel mai important sef de scoald al Rusiei
de la sfarsitul secolului al XIX-lea, capabil sa finalizeze sinteze
ale Romantismului.

Existd, in aceeasi perioada a activitatii ,,Grupului celor cinci”, si alti
compozitori care consolideaza romantismul national rus. A.S. Arenski
(1861 - 1906), discipolul lui Rimski Korsakov si, la randul sau,
profesorul lui Skriabin, Rachmaninov si Glier la Conservatorul din
Moscova, stabileste prin activitatea sa artistica si pegagogica legatura
dintre generatii. Primul lui succes a fost opera Un vis pe Volga.
Succesor al lui Balakirev la Capela Imperiald, compune pentru pian
Concertul ,rus” op. 2, Eseuri pe ritmuri uitate op. 28, Variatiuni
pe o tema de Ceaikovski, muzica de camera (Trio, doua Cvartete
de coarde, piese pentru vioara, violoncel), melodii si coruri.
Stilistic, componistica sa reflectad influenta lui Korsakov si Ceaikovski,
dar si contacte cu muzica germanda (Mendelssohn, Schumann) si
franceza.

Mareatd personalitate a Romantismului, Piotr Ilici Ceaikovski
(1840 - 1893) a studiat muzica cu Nikolai Rubinstein si Zaremba,
devenind profesor de armonie la Conservatorul din Moscova.
Relatiile cu ,Grupul celor cinci” nu se finalizeaza prin integrarea sa ci,
dimpotriva, il determind sad-si indrepte optiunile catre Occident,
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indemnat si de Stasov care, pastrand subiectele ruse pentru prietenii
lui, fi propune lui Ceaikovski subiecte europene. in prima perioada
de creatie realizeaza trei simfonii, Concertul nr. 1 pentru pian,
operele Voievodul, Ondine, Opricinicul, Fierarul Vakula si cea
dintai versiune a baletului Lacul lebedelor, uverturile simfonice
Romeo si Julieta, Furtuna. Ceaikovski cultivd un caracter rus,
imbinat cu o anumitd melancolie personald a cantilenelor. Dupa
1875 s-a imprietenit cu Saint-Saéns, i-a frecventat pe Liszt, Bizet, a
carui operda Carmen o admira. Relatia foarte speciald cu doamna
Nadejda von Meck (melomana care in 1879 il angajase pe Debussy ca
profesor de pian al uneia dintre ficele sale), devenita sfatuitoarea si
mecena lui, 1i ofera linistea grijilor materiale, necesara pentru a crea.
Corespondenta lor, de-a lungul a paisprezece ani, cuprinde
cunoasterea gandurilor artistului, ca si a conditiilor in care a putut sa
realizeze marile sale lucrari, opinii privitoare la expresie si tematica.
Ca dirijor, face turnee in Europa si America, unde lucrarile lui s-au
bucurat de o primire entuziasta. in 5 mai 1891, Ceaikovski a
inaugurat Carnegie Hall din New York. De asemenea, este distins cu
titlul de Doctor Honoris Causa al Universitatii din Cambridge. Tema
fundamentalda a lucrarilor sale simfonice si lirice este destinul
obsedant, de la poemul simfonic Fatum pana la ultimele trei simfonii.
Destinul marcheaza si personaje ca Lenski, Hermann si loana d'Arc.
in muzica de cameri (Sextetul Amintiri din Florenta, Trio, muzica
de pian, Romante) si simfonii, modul lui de manifestare a
sentimentelor impresioneaza prin amploarea cadrului formal,
dramatic si expresiv. In scriitura orchestrald compozitorul solicita cu
mare expresivitate ansamblul, ceea ce justificd aprecierea ca
Ceaikovski este cel mai important simfonist rus al generatiei sale.
Operele sale variaza de la tematica istoricid (Fecioara din Orléans,
Mazeppa) la drama psihologica (Evgheni Oneghin, Dama de pica)
sau basm (Iolantha). in drumul siu reflecti o gandire mai apropiata
de Glinka, prin succesiunea de arii si ansambluri. Cu capodoperele
coregrafice Lacul lebedelor, Frumoasa din padurea adormita,
Spargatorul de nuci, el a reusit sa impund o muzica de balet
capabild sa devind o autenticd drama muzicala dansata. Privind in
ansamblu muzica secolului XIX, prin Ceaikovski, Scoala nationald
rusd se Intregeste estetic si ca motivatie emotionald, reprezentand
astfel un important domeniu al componisticii veacului.
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Romantismul muzical ceh

Multa vreme cultura muzicala cehd a fost, in Baroc si Clasicism, o
parte reprezentativa a celei austro-germane. Din aceasta cauza,
vorbim destul de rezervat despre caracteristicile proprii, ce aveau
sa-si afirme drepturile abia In Romantism. Autonomia culturii muzi-
cale cehe se consolideazd prin Bedrich Smetana (1824 - 1884).
Precoce ca afirmare muzicald, devenit profesor, incepe de timpuriu
sa compuna, fiind cunoscut si apreciat de Hummel, Mendelssohn,
Schumann. Ajutat de Liszt si Clara Schumann, Smetana pune la Praga
bazele unei Scoli de muzica cu limba ceha obligatorie. Karel Sabina 1i
va oferi libretele primelor sale opere.

Un timp (1856 - 1861) dirijeazda Harmoniska Sillskapet din
Goteborg, unde compune trei poeme simfonice: Richard al Ill-lea,
Tabara de la Wallenstein si Hakon Jarl. Revenit la Praga, depune
toate eforturile de afirmare a culturii cehe, devenind dirijorul
permanent al Teatrului Boemian. Prima operd, Brandenburghezii
in Boemia, reprezintd, prin subiect si utilizarea limbii cehe, un
eveniment national, potentat mai apoi de faima principalei sale
creatii scenice, opera comica, Mireasa vanduta. Mai putem cita, din
creatiile sale care au fondat opera nationala cehd, operele istorice
Dalibor si Libuse, precum si comedia Cele doua vaduve.
Personalitatea sa se impune prin valoarea unei creatii nationale, in
care ciclul de sase poeme simfonice Ma Vlast (,Patria mea”) descrie
istoria, natura si muzica poporului ceh. Arta lui Smetana este
originalda prin eroismul, umorul, supletea melodicd si ritmicg,
trasaturi care il particularizeazd pe creator, dovedind ca specificul
patrimoniului artistic boemian ajunge la o audientad internationald,
realizdnd o sintezd intre forma romanticd si un individualism
cultural putin cunoscut. in domeniul muzicii de camera existi doua
cvartete de coarde care preced gandirea armonicd a lui Janacek,
piese pentru pian In maniera lui Liszt, cicluri de coruri care initiaza
calea Scolii componistice cehe moderne.

Contemporan cu perioada maturitatii creatoare a lui Smetana, un alt
creator are meritul de a amplifica renumele international al muzicii
cehe. Antonin Dvorak (1841 - 1904) dispune de o solida formatie
clasica de organist, pianist si violonist, iar cunoasterea muzicii lui
Smetana il convinge sd-si asume misiunea de muzician national.
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Primul succes de compozitor este un imn patriotic, Mostenitorii de
la Muntele alb. La Viena a facut cunostintd cu Brahms, care l-a ajutat
mult, recomandandu-l editorului sdu pentru Cantecele morave,
Dansurile slave si mai multe simfonii. Dirijorul Hans von Biilow a
contribuit de asemenea la propagarea creatiei sale care cucereste un
renume european. Dupa prima sa caldtorie in Anglia, va reveni la
Londra adesea, dirijand un mare numar de lucrari, printre care si
Simfonia a VII-a, comandad a Societatii Filarmonice Britanice, in
1885.

Dvordk scrie operele lacobinul, Diavolul si Caterina, Dmitri,
Rusalka si Simfonia a VIII-a inainte de a fi invitat sa preia condu-
cerea Conservatorului din New York, unde va preda Compozitia intre
1892 si 1895. Creatiile lui ,americane” raman printre cele mai
cunoscute, mai ales Simfonia a IX-a, ,Din lumea noud”. in versiune
orchestrald, cele 16 Dansuri slave pentru pian i-au impus numele
in Intreaga lume. Daca In miniatura vocala ciclul Cantecelor tiganesti
are aceeasi celebritate, nu mai putin impundtoare sunt creatiile
vocal-simfonice de inspiratie religioasa, Te Deum, Recviem, Stabat
Mater. Creatia lui imensa nu poate fi considerata doar ca o extensie
provinciald si folclorizanta a romantismului german, caci Dvorak a
edificat traditia simfonica, vocal-simfonica si cameralad a muzicii cehe
moderne. Din creatia instrumentald retinem pentru pian opt piese
intitulate Humoresca, un Cvintet cu doua viole, cvartetele, Dumky
Trio nr. 4, muzicd vocal-instrumentala. Cvartetele se impun ca
lucrari majore in cadrul literaturii dedicate acestui gen, prin
afirmarea unei personalitati ce obtine fuziunea intre stilul national si
clasicismul universal. Se adaugd si creatii In domeniul poemului
simfonic: Ondina, Vrajitoarea de la pranz, Vartelnita de aur,
Porumbelul din paduri, Cintul eroic. Acestea formeaza verigile,
structura muzicald care va permite mostenitorilor lui Dvorak - Josef
Suk, Vitezslav Novak, Leos Janaéek, Bohuslav Martinu - sd atingd o
profunda originalitate pe planul Scolii nationale moderne ce o
continud pe cea romantica. Putem spune cd, printr-o maturizare
lentd, Dvorak a devenit egalul ceh al lui Brahms, cucerind drepturi
importante in lumea muzicii romantice si pastrand un loc privilegiat
in fata publicului de pretutindeni.

Romantismul muzical polonez
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Scoala nationala poloneza se impune prin cativa creatori care, relativ
intr-un timp destul de scurt, ridica faima muzicii patriei lor la nivelul
celorlalte culturi europene de traditie - Chopin, Wieniawski, Moniuszko.

Frederic Chopin (1810 - 1849) este nelndoios egalul celor mai
importanti romantici ai secolului. Se pare ca pianistic a fost format
de un singur profesor, Adalbert Zwyny. Intuitia de creator se
manifestd de timpuriu, cu cateva mici piese, aproape simultan cu cele
dintai aparitii publice ca interpret. Din aceastd prima epoca dateaza
piese in genul variatiunilor sau dansurilor poloneze. Ca elev la
Conservatorul varsovian condus de Elsner, scrie o prima lucrare
remarcatd de Schumann, in 1827, Variatiunile op. 2 pe o tema din
»Don Juan”. Importante, in aceastd faza de afirmare, sunt si alte
lucrari In genul dansurilor poloneze sau studiilor pentru pian.
Concertele de la Viena, Praga, Teplitz, Dresda si Breslau 1i impun
renumele de interpret. Compozitorul, animat de sentimentele pentru
tdndra cantdreatd Constance Gladkowska, realizeaza inspiratele
pagini lirice ale celor doud concerte pentru pian (Larghetto din
Concertul in fa minor si Romanta din Concertul in mi minor).
Insurectia de la Varsovia il decide sa se indrepte spre Paris, consi-
derat in acel moment capitala muzicii. ,Am gasit in acest oras cei mai
mari muzicieni si cea mai mare operi din lume”, va marturisi el. In
1832, dupd primul sdu concert parizian, Liszt, Hiller, Berlioz,
cantaretul Nourrit, violoncelistul Franchomme, Heine, Mendelssohn
au devenit prietenii sai. Fétis vede In muzica celui nou-venit ,o0
abundenta de idei originale” si prevede ,profunda influenta” pe care
formele propuse de el o vor exercita asupra ,caracteristicilor viitoare
ale lucrarilor scrise pentru pian”, remarca autentificata de posteritate.
Chopin termina si publicd, intre 1832 si 1834, cele 12 Studii op. 10,
dedicate lui Liszt, sase Nocturne op. 9 si op. 15, patru Mazurci op. 17,
Marele vals in si bemol major op. 18. Mari pianisti ai momentului,
Liszt, Kalkbrenner, Hiller, Osborne, Stamaty, Clara Wieck, contribuie
pentru a-l face cunoscut publicului epocii. Continua
sa compuna Mazurci, Poloneze, Balada I, Balada II, Balada III,
Nocturne, Valsuri, al doilea caiet de Studii op. 25, ciclul de
Preludii, Sonata in si bemol minor, cu mars funebru. in 1842, scrie
Balada a IV-a, Berceusa, Barcarola, lucrari prin care Chopin accede
la acea libertate din Poloneza-Fantezie op. 61 in la bemol major,
urmata de Sonata pentru violoncel si pian op. 65 si Nocturnele op.
62. Mai mult decat tristetea discretd care il reprezentase la un

140



moment dat, cele trei Valsuri op. 64, cele trei Mazurci op. 63, 17
Cantece poloneze op. 74, publicate dupa moartea lui, stabilesc
perfectiunea expresiei modelului componistic de maturitate. Mazurca
op. 68 nr. 4 este ultima lui oper3, simbol al unei iubiri fidele pentru
patria sa (,Mazurcile lui Chopin, spunea Schumann, sunt tunuri
acoperite de flori”). Cel din urma concert parizian are loc la Pleyel, pe
16 februarie 1848, dezvaluind publicului , misterul unei interpretari
care nu are asemdnare In regiunea noastra terestrd”, cum scrie la
Paris cronicarul de la Gazeta muzicald.

Chopin s-a nascut sub semnul precocitatii si al unei recunoasteri
imediate a darurilor sale de pianist si de compozitor, profund legate
prin inspiratia creatoare si multitudinea de nuante, de timbruri ale
interpretului. Acestea au determinat impresia unei muzici evident
originale, in forme traditionale personalizate si reinterpretate (scherzo,
preludiu, sonatd etc.), inspirandu-se in mod ideal din izvoarele unui
folclor national de natura imaginativa. Pianistica sa pretinde un
echilibru subtil intre virtuozitate si inspiratie, un rafinament extrem
al alternantelor dinamice, al ornamentelor fluide ce anunta transpa-
renta si luminozitatea impresionista, dar si o sensibilitate bogat3,
divers3, poate oarecum angoasanta.

Primul compozitor de anvergura care s-a dedicat in exclusivitate pia-
nului, Chopin creeaza o noua atitudine a interpretului spre suplete,
succesiuni vertiginoase, mobilitate a mainii, o educatie inteligenta a
digitatiei, utilizarea celor doua pedale concurand la completa stapa-
nire a claviaturii si a instrumentului. Rubato-ul este o caracteristic3,
observata inca de Liszt si Debussy, definitorie pentru executia
chopiniang, conferind frazei melodice un accent personal.
Admirandu-l1 pentru virtuozitatea sa pe Paganini, aprofundand
cunoasterea lui Bach, muzicianul sau preferat, alaturi de Mozart,
Chopin a fiacut o alegere esentiald, ce 1i defineste personalitatea,
marturisind: ,Muzica este doar muzica singura”, definind astfel
identitatea personald. Dupa el, pianul nu a mai fost niciodata ceea ce
fusese fnainte, ci a suferit o metamorfozi completi. Incepand cu
Liszt, Anton Rubinstein sau Paderewski, de la Cortot la Horowitz sau
Lipatti, Chopin nu a incetat niciodata sa fie slujit, intr-adevar, de cei
mai mari interpreti. El ramane inc3, in intreaga lume, unul dintre
compozitorii aflati cel mai frecvent in repertoriile de concert, pentru
cd a identificat sufletul national cu universalitatea, muzica cu starea
poetica de nestinsa ardere umana.
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In vecinitatea sa, desi mai rezervat ca inspiratie poetics, Stanislav
Moniuszko (1819 - 1872) asigurd deschiderea Scolii nationale
poloneze catre alte genuri. Formatia sa artistic3, la Conservatoarele
din Varsovia si Berlin, i-a permis mai tarziu sa predea compozitia.
Dupa 1858, anul succesului operei sale Halka, s-a stabilit la Varsovia,
numit director al Operei si fiind considerat cel mai mare compozitor
polonez de opere si melodii. Halka, prima opera nationalad poloneza,
l-a facut celebru, sintetizdnd orizonturile estetice si mijloacele
tehnice pe care compozitori contemporani cu Chopin si cu
Moniuszko, ca Elsner, Stefani sau Kamienski, incepusera sa le
promoveze in viata culturala nationald. Moniuszko nu a incetat sa
exprime, mai ales prin melodiile lui, temperamentul muzical polonez.
In timp ce Chopin a depisit orizontul national, Moniuszko reprezinti
din interior Polonia romantica a secolului al XIX-lea. Printre creatiile
destinate teatrului muzical, unele prezente si acum pe scenele
poloneze, putem mentiona: Nowa Precioza, Nowy Don Quichot,
Loteria, Bettly, Flis, Hrabina-Contesa, Verbum nobile si Straszny
Dwor - Conacul cu stafii. Este un teatru national prin tematici si
descrierea obiceiurilor poloneze, construit ca arhitectonica in
spiritul operei italiene, de la care preia si modul de realizare a
intregului. Ca si In alte scoli nationale, asemenea opere reprezinta si
experienta necesara unei afirmari din ce in ce mai autonome, drumul
pe care vor merge si urmasii lui Moniuszko.

Intr-o mare misuri considerat un posibil urmas al faimosului Nicold
Paganini, Henryk Wieniawski (1835 - 1880) reprezint3, in mijlocul
secolului romantic, tipul de virtuoz capabil a demonstra si aparte-
nenta la muzica unei scoli nationale. O pregatire artistica desavarsits,
la Paris, precede cariera sa violonisticd de mare succes european si,
mai apoi, peste Ocean, in Statele Unite. Wieniawski s-a dovedit
capabil sd creeze o muzicd menitd a largi propriul repertoriu. A
compus lucradri instrumentale si doud concerte destinate a-i pune in
valoare uimitoarea tehnica. Valoarea muzicala a acestor lucrari l-a
impus insd printre muzicienii de aceastda facturd, concertele sale
ramanadnd celebre pentru repertoriul spectaculos si contribuind la
cunoasterea spiritului polonez in lumea intreaga. Ca si in ale cazuri,
citim, in ceea ce au lasat posteritatii asemenea reprezenzanti, princi-
palele elemente de proiectare a muzicii nationale in ansamblul
artistic postromantic al secolului urmator.
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Romantismul muzical belgian

Pare ca aspectele principale ale culturii muzicale belgiene nu sunt
relevante in perioada secolului XIX, majoritatea manifestarilor fiind
dominatd de zona francofoniei si, partial, de cea germanicg, fara a
mai lua In considerare traditia flamanda si pe aceea a clasicismului
european. Daca ne rememoram perioada Ars Novei, intelegem atunci
acest spatiu ca un loc de intersectie a culturilor si etniilor, capabil a
iradia, ceea ce este, fireste, o calitate ce nu trebuie ignorata. Totusi, pe
de alta parte, mai ales viata muzicala franceza agreeaza destul de
putin prezenta belgienilor, pe care nu 1i asimileaza intru totul ca
valori componente. Este cazul lui André Ernest Modeste Grétry
(1741 - 1813), provenit dintr-o familie de muzicieni din Liége, cu
studii la Roma (elev al lui Padre Martini), membru al Academiei
Filarmonice din Bologna. in 1768 s-a stabilit la Paris, care va rimane
centrul activitatii sale. Cu primele sale opere, le Huron si Lucile,
devine muzicianul la moda din Franta prerevolutionari. in perioada
revolutiei a fost ales membru al Institutului si inspector de studii la
Conservator. In componistica, urmeaza modelele predecesorilor,
Rameau, Haydn sau Mozart, dar si ale autorilor de opere comice
pariziene, Duni, Monsigny si Philidor. Inovatiile lui Grétry se
manifesta In formele muzicale, continuitatea dramatica fiind
asiguratd de ansambluri, de desfiintarea dialogului vorbit, sub
influenta operei bufe italiene (Rosiere de Salency, Colinette,
Zémire et Azor). Romanta lui Blondel, care revine de noua ori de-a
lungul operei Richard Cceur de Lyon (citata de Ceaikovski in Dama
de Pica), constituie unul dintre primele exemple de ,motiv de
reminiscentd”, care va sugera functia leitmotivului in opera secolului
al XIX-lea. Toate acestea, inclusiv atractia catre experiment, 1i confera
calitatea de precursor al operei romantice.

Printre primele personalitidti marcante ale inceputului de secol se
afla si Henri Vieuxtemps (1820 - 1881). Debuteaza ca violonist de
timpuriu, iar Bériot il aduce la Paris. intreprinde inci din acea
perioadd turnee europene, intilnindu-se cu Spohr la Viena, cu
Paganini la Londra. Reintors la Paris pentru a studia compozitia la
Conservator, Incepe sa scrie muzica, mai ales pentru vioara. Catre
sfarsitul vietii preda cursuri de interpretare la Conservatorul din
Bruxelles, unde il are ca elev pe Ysaye.
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Sef al Scolii violonistice belgiene, careia ii apartine intrucatva si
George Enescu, a compus transcriptii si fantezii, concerte. Din reper-
toriul solistic care a ramas actual pot fi mentionate mai ales Concertul
nr. 4 in re minor, op. 31, Concertul nr. 5 in la minor, op. 37.

Aproape contemporan cu el, César Franck (1822 - 1890) a studiat la
Scoala regala de muzica din Liége, dupa care, in 1835, a venit la Paris
pentru a urma cursurile lui Reicha, Zimmermann si Leborne, pentru
contrapunct si fugd, obtindnd un ,mare premiu de onoare” pentru
pian, un premiu pentru fugd si un altul pentru orga. Paraseste
Conservatorul pentru turnee de concerte in Belgia, Germania si Paris.
Pentru propriul repertoriu, compune numeroase pagini de
virtuozitate, lucrdri pentru pian si vioara (Andante quietoso), trei
Triouri, dedicate regelui Belgiei, in care se afirma deja principiul
ciclic care il atragea pe muzician. Franck va fi numit, In 1858,
organist la Sainte-Clotilde, la Paris. Incepand de atunci, geniul lui se
va afirma. El compune pentru inceput cateva lucrari religioase: Misa
solemnd, Andantino pentru orga, Motete, Imnuri pentru orga
mare, sase Piese pentru orga mare. Acestea, prin factura lor
revolutionard si prin scriitura savantd, prin limbajul patruns de
fervoare, dau semnalul revirimentului muzicii religioase pentru orga
in Franta. Cativa admiratori si elevi ai lui Franck au infiintat S.N.M.
(Societatea Nationalda de Muzicd) a carei deviza ,Ars Gallica” avea si
semnificatia unui program, constand in promovarea interpretarii si
compunerii muzicii franceze. Franck a atras in jurul lui un numar de
tineri compozitori (d'Indy, Duparc, Chausson etc.) care, formand
celebra ,banda a franckistilor”, il vor determina pe profesorul lor sa
iasd din anonimat, ficindu-l sd se manifeste prin lucrari noi. La
maturitate, Franck va urma deci o tripla cariera: de profesor (la
Conservator), de organist (la Sainte-Clotilde) si de compozitor. In
fiecare an, apare cate o opera majora. Apoi, vor lua nastere poemele
simfonice le Chasseur maudit, les Djinns, Preludiu, coral si fuga,
Preludiu, arie si final pentru pian, Variatiunile simfonice pentru
pian si orchestra, Sonata pentru pian si vioara, Simfonia in re
minor, Cvartetul de coarde (1889) si Trei corale, ultima lucrare si
testamentul sdu de compozitor pentru orga.

Influenta lui Franck s-a manifestat pe mai multe planuri, ca inovator
in domeniul muzicii de camera si continuator al simfonismului lui
Beethoven si Schumann, uneori marcat de Wagner. in mod deosebit,
procedeul formei ciclice, prin reaparitia temelor dintr-o miscare in
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cealaltd si prin suprapunerea lor in partea finald, confera
compozitiilor sale o arhitectura solida si o mare unitate. Adaugam
scriitura mobila si cromaticd, dominata de modulatii bogate, care pot
reprezenta tot atatea noi puneri in lumina ale discursului.

Chiar daca el va suscita urmasilor si reactii contrare esteticii sale,
,maniera” lui Franck poate fi inci perceputi la acestia. Intreaga sa
creatie este naratiunea acestei cuceriri, austera cu buna stiinta, dar
asumata pe deplin. Este interesant de observat faptul ca muzicologia
franceza nu a incetat sa-1 considere un strain, mari tratate de istorie
a muzicii - cel semnat de Albert Lavignac de exemplu - ignorand
integrarea sa In Scoala franceza, fireste ca un castig de prestigiu al
celei belgiene care, astfel, are partea sa importanta de contributie in
perioada romantica.

Un ultim reprezentant al epocii, compozitorul Guillaume Lekeu
(1870 - 1894) poarta cu tragism amprenta presupusa a unui potential
componistic de exceptie. In foarte scurta sa existentd a lisat defini-
tivatd doar o singura capodoperd, Sonata pentru vioara si pian,
entuziast evaluata de posteritate. Eugene Ysaye va duce spre final o
Sonata de violoncel si un Cvartet de coarde, aldturi de care raman
nevalorificate fragmentele unei opere si a douda simfonii, muzica
instrumentald si de camerd, pentru care molima febrei tifoide s-a
aratat necrutatoare, stingand viata artistului la numai 24 de ani.

Pentru arta viorii secolului XX, Eugéne Ysaye (1858 - 1931) este
una dintre personalitatile unice, capabile a defini statutul de exceptie
al interpretului virtuoz ce sintetizeaza principalele directii ale artei
timpului sau. Discipol al lui Viextemps si Wieniawski, a facut o
spectaculoasa cariera solistica. La aceasta se adauga insa si impor-
tante contributii la literatura viorii. Cele sase Sonate pentru vioara
solo, singulard incursiune In domeniul componisticii, continua si
actualmente sa fascineze pe orice mare violonist si, fireste, publicul.
Dincolo de alte creatii ale sale - Trio de concert op. 19, Divertimento
pentru vioara solisti si orchestrd, Poéme nocturne op. 29
pentru vioara, violoncel si orchestra - aceste Sonate au cucerit
statutul de exceptie al unanimitdtii valorice si de originalitate.
Publicate sub Opus 27, sonatele sunt marcate, dupa observatia
autorului, de modelul estetic si componistic bachian, care il obseda
pe violonist. Remarcam personalitatea conceptiei ciclului 1n
integralitatea sa, semnificatia tehnicii instrumentale, complexitatea
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unei scriituri care, spune Ysaye, ,... isi afla puterea in polifonie. Daca
se doreste, tehnica acordurilor, arpegiilor, a dublelor, triplelor si
cvadrupelor coarde poate oferi o simultaneitate a sunetelor multiple.
Toate acestea sunt puse in serviciul unei gandiri muzicale libere,
fanteziste si, nu in ultimul rand, rapsodice.” Este interesant de
subliniat ca, simbolic, fiecare sonata este dedicata unui prieten
violonist pentru care Ysaye nutrea o pretuire aparte. Sonata I, in sol
minor, a fost dedicata lui Joseph Szigeti, pentru Sonata a II-a, in la
minor, beneficiarul dedicatiei este Jacques Thibaud. Dedicatd lui
George Enescu, Sonata a IlI-a in re minor este cea mai concisa din
ciclul respectiv, iar Sonata a IV-a in mi minor este dedicata nu mai
putin ilustrului Fritz Kreisler. Penultima lucrare a ciclului, Sonata a
V-a, in sol major, este gandita pentru unul dintre elevii lui Ysaye,
Mathieu Crickboom, care a fost vioara a doua in formatia de Cvartet a
marelui interpret. Ciclul se incheie cu Sonata a VI-a, in mi major,
destinata violonistului spaniol Manuel Quiroga, a carui cariera a fost
intreruptd de un tragic accident. Neindoios, acest Opus 27 este o
opera unicd, ce rezista astfel In posteritatea artei violonistice
belgiene de aproape un secol, ilustrand tranzitia de la Romantism
spre epoca moderna.

Romantismul muzical nordic

Contributia In muzica romantica a tarilor nordice este inca destul de
limitatd, mai ales datoritd numeroaselor schimbari in configuratia
istorica si traditia culturald. Precumpaneste doar un important fond
de traditie folclorica, la care se adauga particularitatile existentiale
conditionate de clima si peisaj. Influentele europene din secolele
precedente, de la cele flamande la cele germanice, britanice sau
italiene, au 0 anume pondere in tarile scandinave care vor castiga in
notorietate europeand oarecum mai tarziu, in sec. al XIX-lea, prin
Niels Gade, Edward Grieg sau Jan Sibelius.

DANEMARCA

Componistica se manifesta in Danemarca incd din a doua jumatate
a secolului XVIII prin autori de teatru muzical, aproape
greu de cunoscut in teritoriul european, P. Schultz, F. Aunzen,
E.F. Wayse. Discipol al lui Haydn, Frederik Kuhlau (1786 - 1832),
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originar din Germania, s-a refugiat in Danemarca in 1810 pentru a
evita inrolarea in armata napoleoniand, impunandu-se ca pianist si
compozitor al Casei Regale. A scris sonatine pentru pian, piese pentru
flaut, muzicd de camerd, un concert pentru pian, opt comedii lirice,
care s-au bucurat de un mare succes (Roverborgen - ,Barlogul
talharilor”, Trylleharpen, Elisa, Lulu, William Shakespeare,
Elverhgj - ,Muntele elfilor”). Numele sdu este legat si de o
anecdotd: Beethoven, intalnindu-l in 1825, a compus un canon
intitulat Kiihl, nicht lau. 1i urmeazi P.E. Rassmunsen, Christian
Lumbze - supranumit ,Strauss al Danemarcei” - si J.P.E. Hartimann
(1805 - 1900), despre care Grieg spunea ca ,a exprimat visarile
noastre nordice, ale tineretii generatilor ce i-au urmat”, cu creatii de
opera (Der Rabe, Micuta Christine) si lieduri. Legatura cu
romantismul epocii va fi realizatd de Niels Gade (1817 - 1890).
Succesul primei sale lucrari, uvertura Ecouri din Ossian (1840), a
atras atentia lui Mendelssohn Bartholdy si L. Spohr, ceea ce i-a permis
sa obtina 0 bursa de studii
la Leipzig, unde a devenit apoi profesor la Conservator si succesorul lui
Mendelssohn la Gewandhaus. intors la Copenhaga, a condus
Musikforeningen, a infiintat Conservatorul Regal, impreuna cu J.P.E.
Hartmann si H.S. Paulli. Lucrarile lui sunt caracterizate prin spiritul
romantic si un discret lirism danez: opt simfonii, baletul
Et Folkesagn, opera balet Elverskud, uverturi, cantate, lieduri,
muzicd de camerd, piese pentru pian. Muzica lui, scria Schumann in
cronicile sale ,,... ne poarta cu gandul la Incantitoarele paduri de fag
din Danemarca...”.

FINLANDA

Prin separarea Finlandei de Suedia se pun bazele unei vieti muzicale
proprii la Helsinki, sub conducerea lui F.A. Ehrstrom, compozitor
de melodii, si a germanului Fr. Pacius (opera Loreley). Au devenit
cunoscuti in Europa cativa compozitori romantici, ca Moring,
K. Collan, mai tarziu organistul R. Faltin, care a raspandit muzica lui
Bach in Finlanda, si muzicologul Martin Wegelius. De-abia prin Jan
Sibelius, la finalul Romantismului si Inceputul secolului XX, Scoala
nationala finica ajunge sa-si contureze importanta.
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NORVEGIA

In ansamblul tirilor nordice, patrimoniul muzical norvegian este mai
bogat datoritd varietatii muzicii populare, a instrumentelor specifice
si compozitorilor formati sub influenta germanica - J.D. Berlin (1714
- 1787), J.H. Berlin (1741 - 1807), L. M. Lindeman (1812 - 1887). Un
rol important il are si faimosul virtuoz romantic al Nordului,
violonistul Olle Bull (1810 - 1880). Richard Nordraak (1842 -
1866), care este si autorul imnului national norvegian, Ja, vi elsker
dette landet... (,Da, noi iubim aceasta tara...”), a lasat putine lucrari
in scurta sa existentd - muzica de scend pentru piesa Maria Stuart a
lui B. Bjgrnson, romante si cateva piese pentru pian. Dar rolul lui va
fi esential prin influenta exercitatd asupra lui E. Grieg, pe care l-a
convins de credinta in posibilitatea credrii unei muzici nationale
norvegiene (tendintd reprezentatd de grupul Euterpe, cu Nordraak,
C. Horneman si G. Matthison-Hansen). Inaintea lui Grieg, din gene-
ratia celei de a doua jumatati a secolului XIX, mai poate fi amintit
Martin Udbye (1820 - 1880), autorul primei simfonii norvegiene.

Cel mai de seamd muzician romantic nordic, Edvard Grieg
(1843 - 1907) si-a desavarsit pregatirea la Conservatorul din Leipzig,
apoi la Copenhaga, cu Niels Gade, Intalnindu-i pe compozitorii care
constituiserd grupul Euterpe, ca o reactie la influenta germana a lui
Schumann si Mendelssohn. Revenit in Norvegia, lupta pentru o arta
nationald, sustinand in paralel o cariera de compozitor si interpret,
pe langa o dificild activitate de organizator al vietii muzicale. Dirijor
apreciat, el nu a fost un pianist virtuoz, dar s-a remarcat ca un
interpret sensibil. Cu ajutorul lui J. Svendsen (1840 - 1911), a reusit
treptat sa impunad ideea unei muzici nationale. Durabila celebritate a
lui Grieg se sprijina pe lucrarile lui cele mai cantate, muzica de scena
la Peer Gynt de Ibsen si Concertul pentru pian in la minor. Grieg a
manifestat, de asemenea, o mare abilitate In crearea miniaturilor
muzicale, melodii vocale si piese pentru pian. In perspectiva timpului
apare si ca un armonist Indraznet (oscilari intre modurile major si
minor), initiator de limbaj intr-o viitoare arta ,impresionistd” ce a
influentat compozitori precum Debussy, Ravel si Delius. Inspiratia lui
populara este cea mai autentica in piesele vocale si pianistice (Piese
lirice). Se mai pot mentiona din lucrarile pentru orchestra muzica la
Sigurd losalfar, suita Din vremea lui Holberg, Simfonia in do
minor, Suita lirica, Dansuri simfonice. Amprenta personald se
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desprinde din geniul inspiratiei melodice, valorizate poetic si
dramatic in capodopera sa, Concertul pentru pian in la minor,
construit oarecum dupd modelul capodoperei lui Schumann si
adnotat pentru elemente de tehnica virtuoza dupa sfaturile lui Liszt.
Este cel mai de seamad artist norvegian care se distinge printr-o
superba sintezd a spiritului national cu universalitatea, sinteza
recognoscibild In majoritatea creatiilor sale a caror popularitate nu
si-a pierdut ecoul in secolul urmator.

SUEDIA

Datorita izoldrii si lipsei de interes pentru o manifestare artistica
nationald, evolutia culturii muzicale suedeze a fost oarecum mai
lent3, in afara creatiei populare. Un prim reprezentant in secolul XVIII
este Johan Helmich Roman, care organizeaza si primele concerte
publice la Stockholm. Datorita regelui Gustav al IlI-lea (cunoscut si ca
personajul inspirator pentru eroul principal din opera Bal mascat de
Verdi), care sprijind cultura si universitatile, viata muzicald va
cunoaste o oarecare animare, fiind reprezentata de compozitori
precum J.M. Kraus, H.P. Johnson, C.M. Bellman. Un stimul impor-
tant va fi publicarea culegerilor de cantece populare suedeze, subiect
pentru multi muzicieni ai locului, printre care Haeffner si Fr.
Lindblad. Simfonistul cel mai de seama al perioadei este Insa Franz
Berwald (1796 - 1868). Membru al Academiei Regale de Muzica si
profesor de compozitie la Conservatorul din Stockholm, el a Inceput
de timpuriu cariera solisticad de violonist si compozitor. La Berlin
(1829), relationeaza cu Mendelssohn si Zelter, iar la Viena, unele
creatii i-au fost cantate cu succes. Creatia lui Berwald, putin pretuita
in Suedia in timpul vietii sale, este de o certa originalitate, dar imbina
si elemente stilistice diverse, Schubert, Schumann sau Berlioz, prin
scriitura de o mare putere evocatoare, prin concizie, un anume
clasicism si o serie de trasdturi scandinave. Berwald a scris sase
simfonii (printre care Simfonia ,sérieuse” in sol minor, Simfonia
,capricieuse” in Re major, Simfonia ,singuliére”), poeme
simfonice (Joc de efecte, Amintire din Alpii norvegieni), compuse
inaintea poemelor lui Liszt, uverturi, muzica de camerd, concerte
pentru pian si pentru vioara, operele Estrella de Soria si Regina din
Golconde. Prin personalitatea muzicii sale, Berwald se inscrie drept
cel mai important artist al romantismului national suedez.
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Romantismul muzical englez

Dupd puternica personalitate a lui Handel, urmeaza in Anglia, la
finalul Clasicismului, citeva prezente mai putin relevante - Th. Tudway,
W. Turner, W. Croft. Mai semnificativa fusese creatia de opera a lui
Thomas Arne si cea orchestrala a lui Joh. Christian Bach, urmat la
Londra si de prezenta lui Haydn. Putem vorbi deci de momente de
apogeu englez al unor cariere de muzicieni germani, fapt carac-
teristic pentru contextul cultural britanic. Pentru inceputul secolului
XIX, istoriografia a consemnat, la modul general, ca Anglia este ,0
tara fara muzica”, dominata de europeni (de la Haydn la Weber sau
Mendelssohn, Rossini, Berlioz sau Rossini, Verdi, Liszt, Spohr, Wagner,
Dvorak si Ceaikovski). Printre numele care au un oarecare relief se
numara doar John Field, G.A. Macfaren, M.W. Balfe, W.S. Bennet.

Pianist si compozitor irlandez, John Field (1782 - 1837) a fost la
Londra elevul lui Clementi. La Paris, In 1802, interpretarile date
creatiei lui de Bach si Handel au suscitat admiratia, Field continuand
turneele in Germania si Rusia. in drumul numeroaselor sale concerte,
Viena a primit triumfal Nocturnele sale, Field fiind primul care
daduse asemenea titlu unor pagini romantice pentru pian. Artistul a
contribuit la evolutia tehnicii interpretarii pianistice si a Imbogatit
literatura romantica, piesele sale precedand creatia marilor romantici
(Schubert, Mendelssohn, Chopin, Schumann). Field pare sa-i anunte
prin inventivitatea melodica si intentiile expresive
ce corespund Inceputului de romantism. Spre deosebire de el,
M.W. Balfe (1808 - 1870) cultiva mai ales genurile muzicii vocale -
melodii, cantate, opere -, fiind puternic influentat de Rossini. Mai
tanar decat contemporanii sai, G.A. Macfaren (1813 - 1887) a fost un
important profesor la Universitatea din Cambridge, creatia sa cuprin-
zand opere (Don Quixote, Robin Hood), oratorii, cantate, noud
simfonii, uverturi, concerte (vioara, violoncel, flaut). Pe William
Sterndale Bennet (1816 - 1875), in mijloc de secol XIX, o promisiune
a componististicii engleze, il aprecia in mod deosebit Robert Schuman in
cronicile sale din Neue Zeitschrift fiir Music: ... prezentarea unei
individualitati luminate... in care surprinde afinitatea elocventa
cu Mendelssohn...”. Printre cele mai importante lucrari ale sale
se retin opt simfonii, muzicd instrumentala (pian, orgd), muzica
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vocal-simfonica religioasa.

Linia culturald a muzicii engleze, in acest secol fara glorii nationale,
este conturata si de preocupdrile de istoriografie si cercetare teore-
tica, in randul carora, pentru secolele XVIII si XIX, pot fi mentionate
nume prestigioase ca Sir John Hawkins (1719 - 1789), Charles
Burney (1726 - 1814) si Robert Lucas Pearsall (1795 - 1856).
Disciplina inclusa in focarele de culturd de la Oxford si Cambridge,
muzicologia englezd a fost un puternic sprijin pentru afirmarea
constantd a profesionalismului care a dus la relevantele componistice
din secolul XX.

Romantismul muzical ungar

In fapt, Scoala nationald ungari isi deschide drumul spre o mani-
festare autonoma fatda de muzica austro-germana relativ tarziu, la fel
ca Scoala cehd, si numai atunci cind prima mare personalitate a
Romantismului 1si manifesta prezenta oarecum disjunct, desi tot in
context european. Aceasta se datoreazda marelui artist Franz Liszt
(1811 - 1886), care provine dintr-o familie din preajma domeniilor
printului Esterhazy. Tatal sdu, violoncelist In orchestra printului, i-a
creat conditiile cunoasterii muzicii lui Haydn, Mozart si Beethoven.
Datoritd unui talent de exceptie, de timpuriu manifestat, a studiat la
Viena sub indrumarea lui Salieri si Carl Czerny. Apoi, la Paris,
Cherubini ii refuza intrarea la Conservator, sub pretextul originii sale
strdine de Franta, devenind astfel elevul lui Paer si Reicha. Ca pianist,
debuteaza la Paris, dupa care urmeaza turnee in Anglia, cunoscand
deja mari succese In compania lui Berlioz, Chopin si Paganini, care
vor avea o mare influentd in promovarea sa muzicala. Cariera
itineranta de pianist-virtuoz - cea mai spectaculoasa in epoca - 1l va
conduce in toate marile orase europene. Astfel, incepe sa compuns,
dupa obiceiul timpului, muzicd pentru propriile recitaluri:
Rapsodiile ungare si Studiile dupd Paganini. In majoritatea
cazurilor, programele de recital nu contineau, cu exceptia lucrarilor
sale, decat muzica germand, de Chopin sau Scarlatti. Datorita faimei
sale este numit Kapellmeister al Ducelui de Weimar, ceea ce 1i inga-
duie sa Inceapa o noud perioada a componisticii sale. Renumele sdu
poate fi caracterizat de biografi drept cultural francez, muzical
german si sentimental ungur. In ciutarea exprimirii noului, creeaza
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capodopera sa pianisticd, Sonata in si minor (1853), si importante
lucrari simfonice (ciclul poemelor din care fac parte Preludiile,
Tasso) si vocal-simfonice, innoind genurile traditionale, precum
Simfonia ,Faust”, Simfonia ,Dante”. Marie d’Agout (in literatura
Daniel Stern) este cea care 1i sprijind primii ani de carier3,
recompensata fiind de superbe dedicatii ale partiturilor lisztiene.
Fiica lor, Cosima, avea sd devina mai tarziu sotia lui Wagner. in
aceasta perioada Lizst inoveaza tehnica spectaculard a pianului (mai
ales virtuozitatea utilizarii bratelor si anvergura pasajelor de
velocitate) si promoveaza formula recitalului solistic. Ca pianist, el
avea o foarte mare disponibilitate tehnica si o conformatie ideala a
mainilor. El a stiut sa reia, punct cu punct, problemele de digitatie ca
si salturile de octave, temele in acorduri, trilurile paralele,
depasindu-i de departe pe aceia care erau considerati pe atunci
modele. Confruntdrile sale in concursuri pianistice de recitaluri
paralele cu Thalberg au ramas legendare. Liszt abordeazad pianul
intr-o perspectivd expansionista. Celebrele sale ,transcriptii”
(simfonii de Beethoven, Berlioz, lieduri de Schubert, parafraze dupa
opere italiene etc.) nu sunt doar lucrdri stralucitoare. Asemenea
reductii, aduse 1n sala de concert, ating un inalt grad de desavarsire.
Experienta lui de improvizatie pianistica
i-a inspirat marile indrazneli de forma, scriiturd, sonoritate, modul
lui de a reinnoi dezvoltarea, chiar in lucrarile simfonice. Dovada
vitalitatii artei sale i-a oferit-o posteritatea, pentru care interpretul
ramane o legend3, iar compozitorul o prezenta mereu fascinanta.

De altfel, Printesa Caroline Sayn-Wittgenstein, marea lui sfatuitoare
in cea de-a doua parte a vietii sale, 1-a convins sa renunte la cariera
de pianist-virtuoz pentru a se consacra doar compozitiei. In timpul
primilor ani de la Weimar, Liszt nu numai ca a scris majoritatea celor
mai cunoscute lucrari ale sale, dar a si montat si dirijat, in virtutea
postului de capelmaistru, nenumarate lucrari ale contemporanilor
sai, semnand in special premiera cu Lohengrin de Wagner, Troienii
de Berlioz, Samson si Dalila de Saint-Saéns etc. Aflat in fruntea unei
orchestre, a putut scrie, revizui si experimenta seria de poeme
simfonice. Weimar a devenit un loc de intlnire al avangardei epocii. In
1865 Liszt a intrat In ordinul minorit. Convingerile religioase ale
abatelui Liszt au fost deseori subiect de gluma, dar muzicianul,
profund credincios, a devenit om al bisericii dupa ce aceasta vocatie il
insotise intreaga viata. La Roma a descoperit repertoriul vocal al
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Renasterii, ceea ce avea sa-i deschida calea pentru mari lucrari
religioase, cum ar fi Via crucis pentru orga si variatiunile pe tema lui
Bach, Weinen, Klagen, Sorgen, Zagen. Marele cadlator european si-a
consemnat drumurile, impresiile si lecturile intr-un inedit jurnal
romantic, dedicat Insa partiturii pianistice, Anii de pelerinaj. La
Budapesta si-a facut unele sperante de compozitor national. Liszt,
care se autodefinea ,pe jumatate franciscan, pe jumatate tigan” si
care evoca ,aceasta tara stranie, al cdrei rapsod am vrut sa fiu”,
cunoaste ideile Scolii nationale care, mai tarziu, l-a revendicat ca
reprezentant, in context european. Dintre capodoperele pianistice, in
afara Anilor de pelerinaj, mai pot fi amintite Studiile de concert,
Studiile trancendentale, lucrari marcate de tendinta cultivarii unui
complex programatism muzical, precum si cele cinci Mephisto
Walzer, piese de mare dificultate tehnicd si imaginativa, din care
ultima, subintitulatd Bagatelle sans tonalité, este o premonitie
pentru apropiata abandonare a tonalitdtii la inceputul secolului
urmator. Prietenul sau, Richard Wagner, va prelua din inovatiile sale
numeroase idei, refolosite in creatiile de oper3, in orchestratie, forme
sau armonie. Liszt a promovat, de asemenea, multe idei proiectate in
viitorul muzicii, pornind pe drumul poliarmoniei - care va contribui
la deteriorarea principiilor muzicii tonale. Neindoios, marile sale
concerte pentru pian si orchestrd, simfoniile, poemele simfonice,
liedurile, ciclurile pianistice alcatuiesc un bogat fond artistic romantic,
de care interpretii si publicul se arata foarte interesati. Muzicienii
unguri au considerat acest patrimoniu ca un bun national ce sta
drept temelie a istoriei artei nationale romantice.

Aladturarea lui Ferenc Erkel (1810 - 1893) se justificd mai mult prin
modul 1n care acest artist a contribuit decisiv la definirea componis-
ticii ungare, chiar daca se afla iIn umbra marelui sau contemporan, ce
a apartinut mai mult culturii europene. Provenit dintr-o familie de
origine olandez3, Erkel si-a inceput cariera la Cluyj si s-a instalat de-
abia apoi la Pesta, putin Tnainte de deschiderea Teatrului National,
unde a fost numit prim-dirijor. Devenit directorul muzical al tea-
trului, a infiintat concertele Societdtii Filarmonice din Budapesta, a
predat pianul la Academia Regald de Muzic3, al cdrei director a si
fost. in 1884, cu toati varsta fnaintat3, a fost numit director pe viata
al Operei Nationale din Budapesta, care tocmai se inaugurase. Prin
subiectele pe care le-a abordat, creatia lui Erkel in domeniul liric a
avut rolul de a impune o forma de rezistentd a poporului ungar fata
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de dominatia culturald austriacd. Dupad o opera de tinerete, Maria
Bathori, in 1844 a avut loc premiera cu Laszlé Hunyadi, primul
erou de opera din istoria Ungariei, si apoi capodopera Bank Ban,
prezentatd in premiera la Pesta, in 1861. Pe plan muzical, Erkel nu
apare ca un inovator ce se inspird din autentice izvoare ale muzicii
populare ungare. Pornind de la modelele epocii, provenind de la
Rossini, Bellini, Auber si Meyerbeer, el s-a ldsat cucerit de influenta
germand, in special de aceea a lui Wagner, evidenta in ultimele sale
creatii, Regele Stefan, Uvertura solemna. Mostenirea componistica
a lui Erkel cuprinde 10 opere, sase opere-comice, imnul national
ungar, muzicad de scend, uverturi, piese pentru pian si lucrari
camerale, suficiente argumente pentru a-1 considera intemeietorul in
fapt al Scolii nationale ungare, datorita complexei sale activitati. Daca
institutul superior de muzica din Budapesta poarta numele lui Liszt,
in aceeasi masura teatrul de opera al capitalei ungare a fost, pe drept,
denumit Erkel, ca si un binecunoscut concurs international de canto.
De-abia in secolul urmator, aceste premise se vor consolida intr-o
veritabila scoald componistica.

Romantismul muzical romanesc

Se poate vorbi despre o realitate a romantismului romanesc pe
teritoriul secolului al XIX-lea? Desigur, aceasta se demonstreaza
destul de clar pentru o lume a confluentelor culturale si geografice,
caracteristica tarilor romanesti. Dar, in acelasi timp, procesul este
deosebit de alte zone europene, pentru ca ideile s-au propagat in mod
deosebit si a fost nevoie de construirea unor generatii de intelectuali
capabili a le prelua in intreaga semnificatie a acestei epoci.

Pragul secolului al XIX-lea reprezintd in fapt activizarea unui
complex proces de definire a unei configuratii nationale, pe plan
istoric si al societatii romanesti, un proces ce se desfasoard intr-o
cadentd din ce in ce mai marcanta a integrarii 1n civilizatia continen-
tald. Cultura occidentald este incd, pentru primele decenii, o cauza
care castigad un domeniu in care nu se raspandeste cu repeziciune,
fiind nevoie de eforturi de implementare, pe de o parte, de
indepartare a influentelor retrograde, provenind din istoria dominatiei
orientale, pe de alta parte. Deci, In Romania procesul incepe pe un

154



teren virgin, altfel spus, slab receptiv progresului romantic in
comparatie cu marile focare de idei filosofice, estetice, artistice ale
Europei. Muzica europeand devine, din aceasta perspectiva, una
dintre formele importante de relatie concreta, pe linie de culturd, cu
tarile vecine, mai ales cu Franta, Germania si Italia, oarecum mai
rezervatd cu Rusia. Este vorba, in primul rand, de crearea conditiilor
activizarii contactelor, de prezenta artistilor straini care traverseaza
teritoriile romanesti in traseele turneelor efectuate intre mari centre
culturale europene. Totodat3, interesul lor se evidentiaza treptat prin
oportunitatea deselor opriri pe teritoriul tarilor romanesti, pentru
concerte si spectacole. Se retin astfel de evenimente la Timisoara,
Sibiu, Iasi, desigur si la Bucuresti, unde poposesc trupe italiene de
opera, ocazii de contact al publicului cu realizari recente. Curtea
Domnitorului Alexandru Ipsilanti este favorabila unor asemenea
evenimente, Incurajand totodatd alcdtuirea de formatii autohtone
care sa execute un asemenea repertoriu muzical occidental. Nu sunt
lipsite de importanta nici evenimente de genul acesta reprezentate
de turneele unor vedete ale timpului, cum au fost cele ale lui lui
Johann Strauss-fiul sau Franz Liszt In Tarile Romane si Transilvania.
Astfel, trupele de opera si interpretii contribuie la educarea gustului
si trezirea preocupdrilor pentru raspandirea acestei orientdri
europene in societatea timpului, care, anterior, asa cum ardtam,
fusese supusa impunerii tendintelor orientale, mai ales turcesti, cu
un caracter evident nereceptiv la tendintele evolutive ale
Romantismului.

Forme incipiente de invatamant artistic se concretizeaza si creeaza
conditiile realizarii, In productii lirice proprii cu creatii italiene contem-
porane, de evidenta orientare romantic evolutiva, caracteristica pentru
prima parte a secolului XIX. Cateva exemple sunt concludente in
aceasta directie. Astfel, la putini ani dupa premiera mondiala, opera
seria Semiramida de Gioacchino Rossini a fost reprezentata cu forte
proprii, in 1836, de catre elevii scolii de muzica a Societatii Filarmonice
din Bucuresti. in conditii similare, la Iasi, opera Norma de Bellini
este interpretatd, in 1838, de cdtre elevii Conservatorului
Filarmonic-dramatic, premiera aviand loc doar la trei ani dupa
premiera absolutad din Italia. Asemenea realizari sunt de natura sa
influenteze pozitiv muzicienii care activeaza in Romania spre
productii autohtone si crearea de lucrari si spectacole cu o amprenta
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asemadnatoare modelelor romantice de succes. Dupa initiativele
iesenilor Gheorghe Asachi si Elena Tayber, care realizau spectacole
nationale cu muzicd si poezie, si concertele de muzica clasica
organizate la Bucuresti de catre printesa Ralu (era vestita la timpul
respectiv o sald destinatd unor asemenea manifestari, numita
,Cismeaua Rosie”, unde apdreau In programe artisti strdini, dar si
unele dintre primele pianiste autohtone, ca Eufrosina Latescu sau
Smaranda Sapte Sate), primele titluri care se cunosc sunt creatiile lui
Alexandru Flechtenmacher. Se poate deja vorbi de o mentalitate
esteticd romantica intr-o productie componistici romaneascd de
nivel profesional, odatd cu prima auditie ieseand a Uverturii
nationale Moldova (cantata la Iasi cu ocazia turneului efectuat de
Franz Liszt in capitala Moldovei) si a operetei Baba Harca. Inspirat
de variatele creatii romantice de tipologie fantastica, Flechtenmacher
propune spectatorilor, pe un libret autohton scris de Matei Milo, o
Lopereta-vrajitorie”, foarte apropiata de modele existente in aceeasi
perioadd in creatii ale altor Scoli nationale contemporane, purtand
semndtura lui Erkel Ferenc in Ungaria sau Stanislas Moniuszko
in Polonia. Compozitorul va avea de altfel si alte idei de preluare
a modelelor, de data aceasta pariziene, din genul vodevilurilor, foarte
apreciate de public pentru mentalitatea social-mondend a epocii.
Muzicianul, conlucrand pentru realizarea lor cu un celebru poet
romantic, Vasile Alecsandri, beneficiaza de un om de cultura cu o
noud orientare, ale carui contacte cu viata culturalad europeana erau
frecvente si 1n calitate de diplomat. Prin intermediul acestor creatii,
reprezentate in mai multe orase de pe teritoriul romanesc, se
contureaza preferinte ce tind spre acea aliniere specifica
romantismului centru-european. Sunt momente a caror activizare
este intensificata si de valul miscarilor revolutionare de la mijlocul
secolului al XIX-lea, simbolic reprezentate de anul 1848. Aceastd
noud generatie a oamenilor de cultura din mijloc de secol (asa-numita
generatie a ,pasoptistilor”) reprezinta implicarea romantica asteptata.
Flectenmacher este urmat, destul de aproape, de alte nume ce vor
reprezenta, 1In conditiile Romantismului, Scoala nationalad
romaneasca (Henri Erlich, Carol Miculi, cunoscut ca unul dintre elevii
lui Chopin), care i-au urmat modelul si pe plan componistic (Iacob
Muresianu, .LA. Wachmann, autor al unei prime opere cu subiect
istoric dedicatd lui Mihai Viteazu, Eduard Caudella, Tudor Flondor).
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Pentru toti acesti artisti creatori, identificarea cu spiritul national
este vitala, entuziasmanta, oferindu-le succesul asteptat in fata unui
nou public. Comentariile presei devin mai evidente si, desigur,
pertinente la preluarea ideilor ce se indeparteaza mult de ceea ce
cultiva, cateva decenii in urma3, clasa nobiliara si cea a negustorimii
bogate.

Se remarca manifestari de evolutie a gustului si atitudinii estetice si
in felul de directionare a specializarilor legate de muzica corala si
ansambluri instrumentale (mentionam pentru a dovedi acest
progres Horul trupei vocale condus de Visarion - 1836, Muzica
Stabului ostirii si Orchestra palatului, conduse de muzicianul de
origine germana Ludwig Wiest - 1838, Hermanstadter Musicverein -
reuniune profesionald de muzicd la Sibiu, 1839). Pe planul muzicii
populare apar interpreti de renume, ca Barbu Lautaru, a caror arta
este orientatd spre gustul occidental. Muzica bisericeascd are
reprezentanti de seama in Anton Pann (cel care se presupune cu
argumente documentare a fi autorul melodiei cantecului patriotic
pasoptist Desteapta-te romane!, actualmente Imnul de Stat al Romaniei)
sau George Ucenescu, autor si de romante. Scriitorul Nicolae Filimon
publica primele cronici muzicale semnificative ca profesionalism, din
care aflam despre prezenta mereu mai numeroasa a cantaretilor
italieni la Bucuresti, cu un repertoriu liric de autentica actualitate.
Acelasi Vasile Alecsandri contribuie la revelatia caracteristic
romanticd a creatiei populare, prin dezvoltarea interesului pentru
poezia romaneascd, pe care isi propune sd o difuzeze In mediul
intelectualilor, alcituind culegeri de versuri si atragidnd atentia
asupra celebrei teme a baladei ,Miorita”.

Sub domnia lui ALL Cuza, in 1864, se decreteaza Infiintarea
Conservatoarelor de musicd si declamatiune la Bucuresti si lasi,
eveniment urmat in 1868 de crearea Societitii ,Filarmonica Romana”
din Bucuresti. Suntem 1n fata unor temelii solide pe care se con-
struieste fiinta muzicii romanesti de nivel european, ce va avea ca
urmare raspandirea faimei tarii noastre pretutindeni, in perioada
deceniilor urmatoare, precum si circulatia ideilor si personalitatilor.

Un nume important ca semnificatie romantica, prin creatie si existentd,
este cel al lui Ciprian Porumbescu (1853 - 1883). Compozitor si
violonist, artistul este animat de iubirea pentru muzica poporului sau
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si stabileste considerabile legaturi cu artisti din viata muzicald
austriaci si italiani. Intreaga sa creatie vocal, instrumentals,
muzical-teatrald si vocal-simfonica poarta aceasta pecete noud, deja
consideratd normald pentru ultimele decenii ale secolului. lacob
Muresianu scrie muzica asemandtoare si editeazd in Transilvania,
dupa modelul lui Robert Schumann, revista ,Familia” in care se
propaga ideile europene.

De perioada finald a secolului al XIX-lea se leaga din ce in ce mai
numeroase realizari ale acestei ascensiuni. Autorul primei Simfonii
romanesti, George Stephanescu (1843 - 1925), este un compozitor
cu studii la Conservatoire National din Paris, unde se afla in plin val
de migcari revolutionare ale Comunei, asimiland mentalitatea respec-
tiva. El intemeiaza stagiunile lirice autohtone care, din 1885, ridica
arta romaneasca liricd spre victoria inaugurarii Operei Romane,
in 1921. Nume de mari cantdreti se afirma in stagiunile romanesti,
dar si pe marile scene lirice internationale, la Opera din Paris, Scala
din Milano, Opera din Viena etc. Amintim dintre acestia doar cativa, si
astdzi prezenti in paginile de istorie a artei lirice: Haricleea
Darclée, Florica Cristofoneau, Elena Teodorini, Dimitrie
Popovici Bayreuth, Giovanni Dimitrescu, Traian Grozavescu,
Carlota Leria, Nicolae Leonard, multi dintre ei aducand si in
Romania marele repertoriu abordat.

Studiul profesional la Conservatoarele romanesti - Bucuresti, lasi,
Cluj -, continuate adesea cu specializari in centrele culturale euro-
pene, a deschis o noua perioada de afirmare artistica, etapa stabilirii
coordonatelor Scolii muzicale moderne. Lui Constantin Dimitrescu
(1847 - 1928) i se datoreaza realizarea primelor cvartete de coarde,
George Dima (1847 - 1925) devine unul dintre initiatorii liedului
romantic si, alaturi de George Stephanescu si lacob Muresianu, sem-
neazia primele lucriri vocal-simfonice. in poezie apare marea
personalitate a lui Mihai Eminescu, iar tineretea plina de talent a lui
Ciprian Porumbescu Innobileaza arta vocald, instrumentald si coral3,
prin spectacolul muzical romanesc de operetd, Crai nou, cu aura
inspiratiei unui autentic romantism, a carui valoare rezista in timp.
Daca privim retrospectiv drumul parcurs de cultura romaneasca in
secolul al XIX-lea, putem ajunge la concluzia c3, asemenea mai
multor natiuni din Europa Rdsdriteand, asimilarea Romantismului
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coincide cu propagarea noului, a civilizatiei europene, a desprinderii
de un trecut care lasa istoria poporului nostru multa vreme in umbra.
Diferentele, de-a lungul secolului, sunt pozitive si considerabile.
O singura argumentare devine evidentd, intre modestele Inceputuri,
fara baza ideatica, ale primilor muzicieni si intelectuali, si rasaritul
luminos al celui care avea sa ducd Romania la altitudinea marilor
culturi muzicale occidentale. Este, fireste, destinul lui George
Enescu, cu care Incepe si la noi epoca moderna, dupd o lunga si
rodnica ascensiune.
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MODERNISMUL






MUZICA MODERNA iIN SEC. XX

Aspecte ale innoirii limbajelor muzicale
in sec. XX

Dupad cum se poate constata, trecerea spre secolul XX nu este brusca
si nici fortata. Dimpotriva, prin tranzitii pe care le putem descifra,
prin ecouri sesizabile ale trecutului (cum ar fi neoclasicismul,
postromantismul), ea raspunde unor necesitdti complexe ale
limbajului artistic, implicit cel muzical, in care perioadele revolute se
inlocuiesc treptat cu innoiri. In ce priveste drumul muzicii, acesta
este supus, cu sau fara voie, marilor evenimente care au marcat
istoria unui secol XX, in cuprinsul cdruia clipele de acalmie, de
antantd sociald, au fost foarte putine in comparatie cu flagelul
razboaielor mondiale, revolutiilor si sistemelor dictatoriale. Toate
sunt, Intr-un fel sau 1n altul, reflectate si in muzica, ceea ce este firesc.
Asa cum spunea Nikolaus Harnoncourt, ,limbajul muzical a fost
intotdeauna considerat ca fiind in mod absolut legat de timpul sau”
(Le discours musical), simpla si elocventd formulare a ideii de
perpetud actualitate a artei sunetelor.

Pragul noului secol inaugureaza o perioada pe care incd muzicologia
nu a catalogat-o. Ne propunem, ca generic pentru noua sutd de ani
care, de fapt, si-a incheiat periplul prin timp, o denumire generoasa
si... generald - ,Modernismul”. Evitam astfel caracterizari ce nu mai
apartin secolului trecut, cum ar fi ,muzicd noud” sau ,muzica

contemporand”, ce sunt implicate in actualitate.

Intr-o sumara insiruire de curente si directii, secolul XX subsumeaza
Impresionismul, Verismul, Expresionismul, Noile scoli nationale,
precum si tehnici legate de sistemele sonore sau de noi surse si
modalitati de producere a sunetului, depasind utilizarea instrumen-
telor istorice si descoperind universul electronicii.

Problema Impresionismului, ca asimilare In muzica franceza a trasa-
turilor curentului provenit din artele plastice, afirmat de o intreaga
pleiada de artisti in ultimele decenii ale secolului XIX, a suscitat
numeroase interpretiri ,pro si contra”. In fapt, existi unele similitu-
dini legate de trairea starilor afective sensibile in contact cu realitatea,
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iar ceea ce a sugerat muzica, incepand cu Fauré si Duparc, apoi
continuand cu Debussy si Ravel, poate Ingddui asemenea acceptari
pe plan estetic si de limbaje. Totusi, compozitorii mentionati nu au
fost de acord cu cuprinderea lor in ecoul Impresionismului plasti-
cienilor, declarandu-si optiunile doar spre innoirea expresiei si
comunicarii, ca reactie de refuz in privinta continudrii epigonice a
romanticilor. Prudenta constatarii Impresionismului, ca un curent
estetic muzical In muzic3, este subliniata si de existenta, in aceeasi
perioada - final de secol XIX, primele decenii de secol XX -, a unei
miscari de orientare creatoare ce a cuprins toata lumea artelor si
vizualului, cunoscute sub mai multe denumiri, dintre care cea mai
raspandita este cea de Art nouveau (Secession, Jugend Stil, Coup
de fouet etc.). Regasim in trasaturile acestui curent de dinaintea
Primului Razboi Mondial atat trasaturile muzicii asa-numitilor
impresionisti, cat si vocatia de universalitate si interes multietnic.
Totodatd, in favoarea aceleiasi precautii, de a nu absolutiza accep-
tarea Impresionismului asimilat de muzicda, pledeaza faptul c3, in
perioada tranzitorie de la Romantism spre Modernism, au existat
numerosi compozitori francezi care au avut alte directii, conforme
propriei lor personalitati.

Mersul spre o noud conceptie privind organizarea sunetelor este deja
posibil de intuit dupa excesul de cromatism la Wagner, libertatile de
modulatii la contemporanii sdi, dorinta de a inova a unor compo-
zitori, spre directia libertatilor asumate fata de sistemul tonal (Liszt
semnase la sfarsitul vietii sale o piesda subintitulatd semnificativ
Bagatelle sans tonalité, Chopin, Grieg, Musorgski sau Dvorak evadeaza,
fiecare in maniera sugerata de folclorul poporului respectiv, spre
modalism). Chiar Schumann, in Carnavalul op. 9, indica segmente
intonationale care ar fi virtuale serii (Sfinxes). Treptat, s-a concretizat
astfel tendinta de a se parasi legile sistemului tonal traditional in
favoarea unei autonomii intonationale, proprii Atonalismului (mod
de organizare sonor3, identificabil si In epoci anterioare configurarii
sistemului tonal, in creatii stravechi, populare sau culte). De la
Atonalism, cautarile evolueaza aditional si logic spre anumite reguli
privind organizarea sistemului celor doudsprezece semitonuri
ale octavei, astfel ficandu-si in tehnica de compozitie aparitia
Dodecafonismul. Pastrandu-si autonomia, fiecare dintre sunetele
gamei cromatice intra, dupa reguli stricte, in formarea unei structuri
anume construite, numita Serie. Serialismul ca sistem se extinde, de-a

164



lungul etapei urmatoare, spre ritmica si timbralitate, devenind astfel
Serialism integral.

Un alt aspect al expansiunii acestor noutdti este cel geografic,
deoarece aceste procedee vor fi asimilate de numerosi compozitori
ai secolului in culturi diferite.

O a treia orientare, care poate fi asimilatd inceputului de secol, pro-
vine dintr-o interesantd cuplare a directiilor estetice cu elementele
de limbaj de-abia prezentate. Expresionismul are implicatii sociale si
tematice pe care artistii primului deceniu al secolului le configureaza
in imagini plastice si viziuni ale scrisului literar. Nume ilustre ale
epocii se reunesc la Viena in celebrul, la acea vreme, cerc ,Der blaue
Ritter”. Omul problematic este subiectul principal al comunicarii cu
realitatea in conditii ce depdsesc cotidianul, cautind exceptia si
patologicul. Din anumite puncte de vedere, orientarea afla mijloace
potrivite in tehnica muzicald a ,Noii scoli vieneze” sau in creatiile
altor compozitori ai epocii, fira ca modalitatea expresionista sa
conditioneze In mod obligatoriu mijloacele. Atitudinea expresionista
a creatorului ramane, mai apoi, pe parcursul secolului, o posibild
caracteristica a comunicarilor sale artistice.

Verismul este, intre aceste curente, o optiune mai mult literard, care
se preia, mai ales in Italia finalului de secol XIX, de la propunerile
tinerilor scriitori reuniti in jurul lui Giovanni Verga. Initial, este
vorba de exacerbarea, de sorginte naturalista, a realitatii fruste,
precumpanitor dramatice. Evitarea edulcorarilor sentimentale, apro-
pierea de situatii care nu mai sunt impodobite sentimental a deter-
minat reactiile ,veriste”, mai adevarate decat adevarul care exista in
circulatia operelor literare. Muzicienii, de fapt mostenitori ai lumii
verdiene, descopera aici noi modalitiati de manifestare care, final-
mente, promoveazad verismul in teatrul muzical cu mai mult succes,
rasunet si duratd in timp decat literatura. Compozitori din alte scoli
componistice nu-1 vor ocoli ca si In privinta expresionismului.

Ar mai putea fi mentionate, in aceasta imagine generala a secolului,
muzica concretd, care apeleaza la zgomote varii, Inregistrate pe
banda magnetica si clasate intr-o sonoteca utilizata de compozitor
conform proiectelor sale de realizare a discursului muzical. In ce
priveste muzica electronicd, aceasta se bazeaza pe un material sonor
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oferit de surse electro-acustice, sunete inregistrate si supuse apoi
transformarilor. Majoritatea compozitorilor de muzica electronica nu
refuza intru totul dialogul cu muzica concretad sau cea traditionala.
Sunetul electronic oferd muzicii sugestii timbrale inedite, asociate
unei rigori de elaborare, care pot crea noi mijloace de expresie si
forme necunoscute, suma lor imbogatind 1n fapt imaginatia
compozitorilor cu un univers sonor exceptional, pregnant imagistic.
in domeniul tehnicilor componistice ale ultimelor decenii din secolul
XX si inceputul secolului XXI, se impun numeroase contributii
creatoare care, insd, depasesc hotarul muzicii moderne, uneori
asteptandu-si confirmarea pe scara timpului.

Muzica moderna franceza

Claude Achille Debussy (1862 - 1918), format la Conservatorul din
Paris, unde a primit o educatie foarte solidd, a fost recomandat de
profesorul sdau, Marmontel, Nadejdei von Meck, protectoarea lui
Ceaikovski, pentru ca sa predea copiilor ei muzica. Cele trei sejururi
in Rusia, caldtoriile in Austria si Italia i-au influentat cultura si
pregdtirea componistica. Cu cantata I'Enfant prodigue, Debussy a
primit Premiul Romei. Dupda o prima vizitd la Bayreuth, devine
»nebun dupa Wagner”, idol pe care mai tarziu il reneaga. in 1889, la
Expozitia universala, Debussy descopera muzica Extremului Orient si
opera Boris Godunov de Musorgski, cu ecouri, ,influente”, asupra
lui. Prima auditie a Preludiului la dupa-amiaza unui faun (1894)
coincide cu lansarea curentului Art Nouveau. Aceastd prima
capodopera a lui il apropie de Mallarmé, inspiratorul sdu in utilizarea
ritmicii, sintaxei, retoricii iIn forme proprii. Neincetatele fluctuatii
armonice, bogatia ritmica, supletea si libertatea frazarii propun un
nou ,mod de a vorbi” In muzicd, cu o scriitura instrumentala rafinata
si o forma voit liber3, intr-o continua transformare, in care revenirile
apar ca evocari, ca amintiri modificate, nu ca reprize. ,Ideea da
nastere formei”, scria Paul Dukas a doua zi dupa prima auditie a
Preludiului, rezumand, astfel, intr-o fraza, una dintre caracteristicile
fundamentale ale creatiei debussiste.

Urmeaza perioada in care a scris Trei cantece din Bilitis, Pour le
piano, Nocturnele pentru orchestra, culmindnd cu premiera
operei Pelléas si Mélisande, dupa piesa lui Maeterlinck. Cele trei
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Nocturne (inspirate de pictura lui Whistler), Nuages, Fétes,
Sirénes, sunt explicate chiar de autor: ,Titlul Nocturne vrea si ia aici
un sens mai general si, Indeosebi, mai decorativ. Nu este vorba deci
despre forma obisnuitd de nocturnd, ci de tot ceea ce acest cuvant
contine ca impresii si lumini speciale ..”. In ce priveste Pelléas si
Malisande, una dintre capodoperele lirice ale secolului XX, ea a fost
reprezentata In 1902, intr-o atmosfera de razboi. Dramaturgia
muzicald este realizata la nivelul scenei, al tabloului si al
personajului. Nivelul individual este caracterizat printr-un tip
tematic, in acelasi timp apropiat si diferit de leitmotivele
wagneriene. Pierre Boulez spunea: ,Doar in masura in care structura
muzicald - In aceeasi madsura vocald si instrumentala - 1si asuma
deplina responsabilitate scenicd, noi putem descoperi astdzi in
Pelléas o capodopera de neinlocuit”.

Mai buna cunoastere a artistului este inlesnita de celebra culegere de
articole Monsieur Croche Antidilettante, marturie pentru
anticonformismul lui absolut, pentru verva si umorul sau necrutator.
Dintre capodoperele majore face parte si Marea, trei schite pentru
orchestra: De I'aube a midi sur la mer, Jeux de vagues, Dialogue
du vent et de la mer, titluri care, conform gandirii debussyste, evita
orice intentie descriptiva. In succesiune, se enunti o augmentare
progresiva a iluminarii muzicale, la care contribuie toate elementele
limbajului - timbruri, ritmuri, intensitati, inlantuiri armonice - in
raporturi variabile din ce In ce mai extinse. Marea este probabil
lucrarea cea mai vizionarda a lui Debussy, desavarsire poeticd ce
reprezintd marca singulara a geniului sau.

in primul deceniu al secolului, Debussy a scris o parte a creatiei lui
pentru pian (Stampe, Masti, Insula vesela, Preludiile, doua caiete
de Imagini, Childrens' Corner) si miniaturi vocale. Nu termina insa
proiectele scenice dupda Edgar Poe (Diavolul in turnul cu clopot,
Prabusirea casei Usher, schite completate recent de Juan Allende
Blin). Colaboreaza cu D'Annunzio la lucrarea Martiriul Sfantului
Sebastian, reprezentatad in 1911 de Baletele Ruse, dupa care Diaghilev
i-a comandat lui Debussy baletul Jeux (coregrafia lui Nijinski). In
perioada Primului Razboi Mondial, pentru a desemna orientarea
personalitatii sale, ce se dezice de calitatea de reprezentant al
curentului Impresionist in muzica, Debussy a Inceput sa-si semneze
lucrarile ,Claude Debussy, muzician francez”. Creeaza acum trei
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Sonate pentru violoncel si pian, flaut, viola si harpa, respectiv vioara
si pian, si ultimele capodopere, 12 Studii pentru pian si suita En
blanc et noir pentru doud piane. Creatia pentru pian, profund
inovatoare in conceptie, jaloneaza Intreaga sa activitate compo-
nisticd. Dupa Arabesques, Suite bergamasque, Pour le piano,
in l'Isle joyeuse si Images se contureazad o scriitura mai mult din
sunete decit din note, iar Preludiile atrag prin varietatea realizarii si
jocul intre pictura figurativa si nonfigurativa. Poate fi considerata
reald modernitatea creatiei lui Debussy, care refuza similitudinile
rutiniere cu Impresionismul. Pe plan armonic, a fost un inovator,
chiar daca nu a proiectat constient, precum Schénberg, o suspendare
a tonalitatii. Functionalitatea tonald existd incd, dar ea apare ca un
act de referinta din ce In ce mai nesigur, deplasandu-se catre
domeniul timbral. Debussy, indicind fiecare intensitate si fiecare
nuantd, este preocupat de rolul lor expresiv si de functia in consti-
tuirea timbrului, una din dimensiunile cele mai importante ale
limbajului sdu muzical, care refuza metodele traditionale analitice.
Prin aceasta, Debussy apare fara predecesori, cu o traiectorie de
remarcabila unitate, Incepand cu Preludiu la dupa-amiaza unui faun
si pand la ultimele lui lucrari. Un drum de singuratic, el neavand
contemporani demni de acest nume decat in literatura si in pictura.

Maurice Ravel (1875 - 1937) este originar din Tara Bascilor, origine
care, din perspectivd etnica, isi pune amprenta in multitudinea
disponibilitatilor temperamentale si a sensibilitdtii artistice unice a
muzicianului care, la Inceput de secol XX, a contribuit substantial la
gloria culturii componistice franceze. De foarte devreme dispune de
o cultura artistica necesara pentru deschiderea estetica si creativi-
tatea viitorului muzician. O va marturisi chiar el, la anii maturitatii:
Alegeti un model si imitati-l. Dacd nu aveti nimic de spus, nu vd
rdmadne altceva de fdcut decdt sd copiati. Dacd insd existd ceva special,
personalitatea voastrd nu se va evidentia niciodatd mai bine decdt in
incongtienta infidelitate fatd de modelul ales.

Importanta maestrilor cu care studiaza la Conservatorul din Paris
este recunoscuta de artist si de biografii sai, printre profesori aflan-
du-se Charles de Bériot, André Gédalge, Gabriel Fauré (compozitie).
Incepand din 1901, se prezinti fari succes de mai multe ori la con-
cursul pentru Premiul Romei. Gabriel Fauré 1-a apreciat pe Maurice
Ravel ca pe ,un elev foarte bun, laborios si punctual, o natura
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muzicald deosebit de influentatd de noutate, de o sinceritate dezar-
mantd”. La momentul absolvirii studiilor, Maurice Ravel era deja un
compozitor cunoscut, comentat, o personalitate ce se afirmase cu
Menuetul antic si Habanera, in 1901 cu Jeux d'eau, in 1903 cu
Cvartetul in fa si Shéhérazade. intre 1905 si 1913 Maurice Ravel
compune o parte importantd a creatiei sale: Sonatina, Miroirs,
Istoriile naturale, Rapsodia spaniola, Ora spaniola, Ma meére
1'Oye, Gaspard de la nuit, Valsurile nobile si sentimentale,
Daphnis si Chloé. La sfarsitul primului deceniu, este unul dintre
fondatorii S.M.I. (Societatea Muzicald Independentd), care se opune
Societatii Nationale de Muzica, supusa influentei lui Vincent d'Indy,
devenita prea conservatoare ca reprezentatd a forumului pedagogic
al Scholei Cantorum. Opera Comica monteazad in 1911 Ora spaniola,
lucrare atragiatoare prin umorul, poezia situatd intre familiar si
feerie, trasaturi distinctive ale lumii imaginative raveliene. Urmeaz3,
in 1912, Daphnis si Chloé, ,simfonie coregrafici” (caracterizarea
apartine compozitorului), comandata de Diaghilev si reprezentata la
Baletele Ruse in decorurile lui Bakst si In coregrafia lui Fokin, cu
celebrii dansatori Nijinski si Karsavina in rolurile titulare. Descopera
Poemele din lirica japoneza de Stravinski, Pierrot lunaire de
Schonberg si, utilizdnd o formatie instrumentala analoga cu cea din
aceste doud lucrdri, compune Trei poeme de Mallarmé, apoi Trio
pentru pian, vioara si violoncel, iar in 1916 le Tombeau de
Couperin, dedicat prietenilor morti in Primul Razboi Mondial. Reia
activitatea componistici de-abia in 1919, cu poemul coregrafic
Valsul, lucrare realizata initial la doua piane si dedicatad Vienei. Stilul
lui evolueazda cautand un limbaj cit mai epurat, fara Incarcaturi
inutile sau ornamente, chiar atunci cand s-a apropiat ca maniera de
Impresionism (Jeux d'eau, Miroirs). Dreptul la disonanta este
revendicat in Valsurile nobile si sentimentale, iar Sonata pentru
vioara si violoncel marcheaza o cotitura in cariera muzicianului, pe
care el o caracteriza drept orientarea spre o simplificare Impinsa la
extrem, o renuntare la farmecul armonic in avantajul melodiei.
Urmeaza capodoperele ultimei perioade a vietii sale, 'Enfant et les
Sortileges (premiera in 1925), cele doud concerte pentru pian si
orchestrd (1929 - 1931), artistul detasandu-se de imperativele unei
estetici prea marcate de vointa, cucerindu-si propria libertate.

Maurice Ravel poate fi considerat la inceput de secol XX mai mult un
»clasic” decat un modern. Creatia lui este iubita si admirata nu numai
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pentru lirismul si pentru feeria pe care o raspandeste, pentru marile
elanuri ce urca spre paroxism, invecinate cu orizontul de limpezime
si puritate, pentru perfectiunea scriiturii si marea fantezie a
instrumentatiei. El este un artist cu un simt estetic acutizat, care ar
putea fi considerat, daca este privit superficial, drept un fel de
atractie pentru artificial. Ravel vede natura prin intermediul poeticii
lui Jules Renard (Istoriile naturale), noaptea romanticd, prin
fantezia scrierilor lui Aloysius Bertrand (Gaspard de la nuit),
Grecia, prin translarile imagistice preluate de la Longos de catre
Paul-Louis Courier (Daphnis si Chloé), lumea copildriei, prin
privirea tandrda si naiv sentimentald a lui Colette (Copilul si
vrajitoriile), burlescul, prin teatrul lui Nohant (Ora spaniola),
senzualitatea extaticd, prin ritmurile dansului pasional (Bolero). in
ansamblul sdu, acest univers divers si unitar, evident recognoscibil
prin muzica, nu are repere si orientdri limitative, literare sau
anecdotice, dimpotriva, are o extraordinara libertate de naratiune a
sonoritatii, melosului si ritmicii. Ravel regaseste lirismul
profunzimilor, isi impune constrangeri stricte; acribia scrierii
corecteaza senzualitatea, interzice facilitatea, cautand libertatea in
disciplina.

Este interesant de urmarit cum, intr-un moment al rastalmacirilor si
anuldrilor de principii, caracteristice inceputului de secol XX, Ravel a
mlddiat si a imbogatit intr-un mod personal limbajul armonic al
epocii sale, construind un vocabular original, respectuos fatd de
traditie, cautand adevaruri in modurile medievale si scarile sonore
apartinand Extremului Orient, cu toate implicatiile pe care le aveau
acestea pe plan armonic, fara a urmari totusi o ruptura cu sistemul
tonal. Astfel, impresia dominanta este ca Ravel opereaza innoirea din
interiorul limbajului clasic. Scriitura lui pianistica si arta orchestrala
sunt modele de inventivitate rationald si fantezista, unite cu poezia
starilor. In lucririle sale vocale, prozodia reprezinti un model de
abilitate si 1ndrazneald. La acest punct al perfectiunii, al
rafinamentului, al artei maiestrite, domind inventivitatea artizanului,
care se alaturad artistului si transcende regulile.

El traseaza astfel o linie invizibild a unui univers in care totul devine
posibil. In acest sens poate fi inteles clasicismul lui Ravel, reinventat
in Sonatina. O parte din paginile sale destinate pianului vor cunoaste
o tdlmacire orchestrala (Pavana pentru o infanta defuncta, Valsul,
suita Mama mea gasca). Mai mult, Ravel pune in slujba muzicii
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aceasta fantezie madiestritd, citind ,altfel” multicolora suita pentru
pian a lui Modest Petrovici Musorgski, Tablouri dintr-o expozitie,
lucrare aparuti cu aproape o jumatate de veac mai inainte. Intr-o
epocd a negdrii acestor repere cultural-muzicale, drumul lui Ravel
invatd ascultatorul si interpretul cum sa citeascad trecutul privind
spre viitor. El a cucerit In postromantism stabilitatea In mijlocul
instabilitatii generale, a captat o noua coerenta in ciuda incoerentei
crescande din jur, determinatd de un mediu de mare si contra-
dictorie risipa sonora experimentald. Ca Mozart, Scarlatti, Schubert,
este si el un contemporan de cursa lungd, si muzicienii au inca mult
de Invatat ce Inseamna, pentru un creator, amprenta afirmarii unei
personalitati inconfundabile.

Putem retine cateva nume importante de compozitori contemporani
cu Debussy sau Ravel, a caror evolutie personalizatd se plaseaza in
aceasta perioada de inceput de secol XX si de debut pentru epoca
moderna.

Eric Satie (1866 - 1925) debuteaza cu lucrari scurte si serioase
pentru pian, urmate de Trei gimnopedii care au devenit, impreuna
cu cele Sase gnosiene, cele mai cunoscute lucrari ale lui.

Pianist acompaniator la cabaretul ,Pisica Neagra”, apoi la hanul
,Clou”, l-a cunoscut pe Debussy. Importanta este descoperirea
muzicii Asiei si Europei Centrale, la Expozitia universala de la Paris
din 1889, cu ecouri in Gnosiene (inclusiv o melodie populara
romaneascd). Urmeaza muzici de scend si piese Incadrate in maniera
esteticii lui ,minimale”, bazata pe juxtapunerea unor acorduri
foarte simple, inlantuite Intr-o maniera statica si antifunctionala.
Indepirtandu-se de Debussy, scrie piese derizorii pentru pian (Piese
reci, Trei piese in forma de para, Priviri de ansamblu
dezagreabile, Preludii flasce si Veritabile preludii flasce
pentru un ciine, Embrioane uscate, Trei valsuri distinse ale
pretiosului dezgustat etc.), cu adnotdari burlesti privind
interpretarea lor, sau mici poeme, care sunt veritabile ,hai-ku”-uri
umoristice. Melodiile pentru voce si pian, destinate Paulettei Darty
(Je te veux, la Diva de I'Empire, Tendrement, Poudre d'or), sunt
parodii plasate in mod voit la limita accesibilului galant. Drama lui
Satie este aceea de a fi simtit ,pe propria piele” anumite impasuri
estetice si de a fi deschis calea unor inovatii pe temeiul carora altii 1si
vor construi cariera cu muzica ,de fond”, muzica grafica si
conceptuala, muzica-colaj, cu citatele si efectele realiste si bruitiste
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din baletul Parade (argument de Cocteau, decoruri si costumele de
Picasso). Succesul insotit de scandal al baletului nu l-a indus in
eroare pe Satie. Lucrarea in care Satie a pus 1n acelasi timp ambitia
lui proprie si ambivalenta-i caracteristica este ,drama simfonica”
Socrate, utilizdnd fragmente din dialogurile lui Platon pentru a
evoca figura si moartea inteleptului grec. Imobilizdnd si
devitalizandu-si muzica la maximum, Satie a dat impresia c3, in locul
lui Socrate, el insusi ar fi biut cucuta. in aparents, Satie nu este
singur: tinerii compozitori Henri Clicquet-Pleyel, Roger Desormiere,
Henri Sauguet, Maxime Jacob s-au asociat cu el si cu Charles Keechlin
pentru a constitui o ,Scoala de la Arcueil”, grupare al carei spirit
tutelar si parinte I-au considerat.

Contemporan cu acesti artisti, Gustave Charpentier (1860 - 1956)
ramane cunoscut cu romanul muzical Louise, lucrarea lui cea mai
importantd, prezentatd In premierd in februarie 1900, cu un succes
rar intalnit, care i-a adus o reputatie iesita din comun. Pasionat de
natura, de existenta oamenilor simpli, de reactiile populare, el a
cautat lirismul ascuns in destinele umile si nu a ezitat, in special in
operele Louise si Julien, sd aducd In muzica ecouri ale naturalis-
mului din literatur3, reprezentat de Emile Zola.

Pe aceeasi traiectorie este inscris si Alfred Bruneau (1857 - 1934),
care a imbinat critica muzicalad si componistica. Din cele 14 opere ale
sale, incadrate tot orientdrii naturaliste, s-au mai reluat L’ataque du
moulin si Le Reve.

Reynaldo Hahn (1875 - 1947) imbinad de asemenea critica muzicalad
cu creatia de melodist (aproximativ 125 de melodii - Cantece gri,
Studii latine, Frunze moarte, Cintece venetiene etc.), comedii
muzicale, operete, opere. Mozartian fervent, i-a consacrat acestui
compozitor principala parte a activitatii sale de dirijor.

André Messager (1853 - 1929) a fost un compozitor cu mai multe
pretentii decat rezultatele obtinute In primele decenii ale secolului.
Opera Véronique, rimasa cea mai populard, si Fortunio sunt
partituri avand un farmec real, dar nelegate de marile probleme de
creatie ale epocii.

In schimb, Paul Dukas (1865 - 1935) a impus o atitudine profesionala
autoritara prin activitatea sa componisticd si creatoare, fiind unul
dintre formatorii noilor generatii, printre discipolii de la Ecole
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Normale numarandu-se si muzicieni din alte tdri, ca Romeo
Alexandrescu, Tudor Ciortea, ]. Rodrigo, P. Vladigherov. Creatia sa a
cunoscut totusi aceeasi selectie severa, la foarte popularul sdu poem
simfonic Ucenicul vradjitor addugandu-se doar opera Arianne et
Barbe-Bleue.

Albert Roussel (1869 - 1937) intrd la Schola Cantorum pentru a
studia compozitia si orchestratia sub indrumarea lui Vincent d'Indy.
Creatia sa componistica debuteaza in 1904 cu piesa pentru orchestra
invierea si prima simfonie Poemul piadurii. A scris numeroase
melodii pentru voce si pian si lucrari de muzica de camerd, cu un
caracter foarte personal. In 1912, pentru Teatrul Artelor, a compus
baletul Ospatul paianjenului si, apoi, Padmavati, opera-balet in
doud acte, pe un libret de Louis Laloy. Poemul simfonic Pentru o
serbare de primavara deschide seria de capodopere care aveau sa-i
marcheze cariera.In 1931, urmeaz3i baletele Bacchus si Ariadna,
pentru Paris, si Aeneas, pentru Bruxelles. Muzica are o forta care
antreneaza elanuri dionisiace, dar o fereste de excesele romantice.
Evolutia lui Albert Roussel l-a condus catre un clasicism in care
logica si senzualitatea se echilibreazd, iar muzica pura si evocarea
provin din acelasi izvor. Cele mai importante capodopere ale sale,
Bacchus si Ariadna, Simfoniile a III-a si a IV-a, marcheaza triumful
acestei orientari.

Personalitatea lui Florent Schmitt (1870 - 1958), desi formata de
Massenet si Fauré si apropiata lui Debussy, se deosebeste tem-
peramental si stilistic de a acestora. Renumele lui se datoreaza, mai
ales, unei singure lucrari realizate in 1907, Tragedia Salomeei, la
Teatrul Artelor, in interpretarea dansatoarei Loie Fuller. Simfonia
concertanta pentru pian si orchestra, Simfonia a II-a sunt opere
importante, dar pe care repertoriul curent nu le retine, desi in
calitate de creator si profesor de compozitie a fost considerat un
maestru. Debussy, Stravinski, Schonberg nu au avut nicio influenta
asupra lui, artistul pastrandu-si independenta.

Dorinta de autonomie fatd de predecesori este si atitudinea unui
grup de autori dornici a evada de sub mostenirea Debussy-Ravel.
Reuniti mai ales ca program de creatie sub titulatura ,Grupul celor
sase”, patronati de Jean Cocteau si recunoscand personalitatea lui
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Satie, acestia 1l au ca reprezentant principal pe Arthur Honegger,
aldturi de Milhaud, Auric, Poulenc, Durey, Tailleferre. Pastrandu-si
originalitatea, ei se manifesta si in douad creatii colective, Album de
Six (piese de pian) si Les Mariés de la Tour Eiffel, balet pe libretul
lui Cocteau, coregrafia lui Jean Borlin, reprezentat de Compania
Baletelor Suedeze.

Darius Milhaud (1882 - 1974), muzician prolific, a refuzat adoptarea
vreunui sistem, manifestandu-se Intr-un principial limbaj de actuali-
tate sub caracteristica de ,liric mediteraneean”. A creat muzica de
camerd, melodii, 10 simfonii, piese instrumentale, operele Pauvre
Matelot, Médée, trilogia sud-americana Christophe Colomb,
Maximilen, Bolivar, baletele Le Boeuf sur le Toit, Lhomme et son
Désir, La Création du Monde.

Desi de origine elvetiand, Arthur Honegger (1892 - 1955 ) este un
mare nume al muzicii tarii de adoptie, in care aportul originii lui
germanice se afla in echilibru cu cel al educatiei franceze. Oratoriul
Regele David s-a aflat la temelia popularitdtii autorului sau din
momentul primei auditii la Paris, in 1924, dupa care au urmat altele:
Judith si, mai ales, Ioana d'Arc pe rug, oratoriu dramatic pe un text
de Claudel, care i-a asigurat celebritatea. Personalitatea sa puternica
va sta la baza renumelui ,Grupului celor sase”. O mare parte a
creatiei sale se bazeazad pe expresie, forta a lirismului si dramatism.
El se impune In muzica franceza cu cateva mari realizari: cele cinci
simfonii, muzicile de scend, opera Antigone, Pastorala de vara,
baletele si muzica lui de camera. Un loc aparte, prin sugestii progra-
matice, il au originalele piese simfonice Pacific 231, Rugby. In crea-
tiile orchestrale a indicat tematici speciale, precum Simfonia a II-a
pentru coarde si trompeta, Simfonia a IlI-a ,Liturgica”, Simfonia
a IV-a ,Deliciae Basiliensis”, Simfonia a V-a ,Di tre Re”,
capodopere definitorii ale muzicii franceze in mijlocul secolului XX.

Francis Poulenc (1899 - 1963) a beneficiat de o inzestrare aparte
de violonist, fapt evidentiat de creatia vocald (Le Bestiare) si de
operd - Les Mamelles de Tirésias (text de Apollinaire), Dialogue
des Carmélites (text de Bernanos), La Vois humaine (text de
Cocteau). Elegant si spiritual In expresie, realizeaza muzicd de
concert, piese instrumentale, de camerd, balete (Les Biches, Les
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Animaux modeles), reprezentind o creatie ce pare, prin aspectul
neoclasic, invecinata cu ideile lui Prokofiev, In varianta galica.

Georges Auric (1899 - 1983) este de asemenea creator de melodii,
muzicd instrumentala si de balet. Louis Durey (1888 - 1979) are incli-
natii spre opereta si muzica corala. Germaine Tailleferre (1892 - 1983),
de asemenea, adauga creatii instrumentale, vocale, muzica de balet la
fondul componistic al ,Grupului celor sase”.

Succedand acestor muzicieni, si alte reuniuni isi cautd identitatea.
Printre acestea, asociatia ,Tryton”, reprezentata de Feroud si Filip
Lazar, si, cu un relief aparte, ,La Jeune France”, ai carei membri
actioneazd, nainte de razboi, cu un program ce se opune abstractio-
nismului si ,reumatismului” muzicii epocii lor. S$i aici, fiecare
membru si-a pastrat personalitatea In cadrul ideilor grupului, fie
ca este vorba de André Jolivet, Yves Baudrier, Daniel Lesur sau de
cel mai de seama muzician francez el epocii, Olivier Messiaen (1908
- 1990). Discipol la Conservatorul din Paris al lui Maurice
Emmanuel, Paul Dukas, Marcel Dupré (orgd) compune in 1928
Banchetul celest, ce contine deja unele dintre procedeele sale
favorite - al doilea ,mod cu transpozitie limitatd” (mod in care
succesiunea intervalelor este astfel ganditd incat, transpundndu-1 pe
alte trepte, regasim aceleasi note ca in forma originald). Urmeaza
Preludiile pentru pian in care el declarad ca vede sunetele in culori,
un fenomen numit ,synopsie”. Titular al marii orgi de la biserica
Trinité din Paris, a dezvoltat in improvizatia organistica o mare parte
dintre descoperirile sale, model al scriiturii lui orchestrale. in
studiile sale, aprofundeazd preocuparea asupra unei noi ,durate”
(Tratat de ritm). Citim dintre creatiile sale la Nativité du Seigneur,
Poemele pentru Mi, ciclul ,tristanesc” (Harawi, Simfonia
Turangalila, cinci Recanturi). Editeaza Tehnica limbajului meu
muzical, adevarat inventar al tuturor procedeelor pe care el le
utilizeaza liber: moduri cu transpozitie limitata, acorduri cu note
addugate, utilizare a ritmurilor cu valori adaugate sau
Jnonretrogradabile”, structuri ritmice preluate din Grecia antica sau
din muzica indianad. Vingt Regards sur I'Enfant Jésus este un vast
ciclu pentru pian solo, care contribuie la o consacrare dublata de o
contestare agresiva. La mai mult de 40 de ani, el intrd intr-o perioada
de cautari tehnice, in care unii au vazut partea cea mai arida a
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productiei sale. Messiaen a obtinut o clasa ,speciala”, creata pentru
el, botezata ,clasa de analiza” sau de ,estetica”, pe unde vor trece
unele dintre cele mai mari nume ale tinerei muzici internationale:
Pierre Boulez, lannis Xenakis, Jean-Pierre Guézec, Jacques
Charpentier, Pierre Henry, Karlheinz Stockhausen si, de asemenea,
mai tarziu, Tristan Murail, N'guyen Tien Dao, Paul Méfano, Michéle
Reverdy.

Muzicianul cauta sa transcrie cantece ale pasarilor cat mai exact, cat
mai ,obiectiv” posibil, pentru a face din ele materialul unor lucrari
descriptive (Mierla neagra, Trezirea pasarilor, Catalogul
pasarilor). In Chronochromie pentru orchestra (,culoarea
timpului”), impinge la extrem travaliul abstract asupra duratelor si
integreaza in tesitura muzicald cantecele pisarilor. in 1983, are loc
la Opera din Paris premiera cu opera Sfantul Francisc din Assisi.
Personalitate dominanta a secolului, Messiaen nu este 1ncd un
creator suficient de cunoscut in ansamblul vietii muzicale, desi
renumele international 1i atesta valoarea.

Pierre Schaeffer (n. 1910) este cunoscut ca ,pdrintele muzicii
concrete”, In egala masura un veteran al Radioului, unde a infiintat in
1944 un studio de incercare consacrat formarii si experimentarii
radiofonice. Curiozitatea 1l determind sa ,inventeze” muzica
concretd, prin tatondri succesive, pentru a face sd progreseze o
muzicd a cdrei incongruenta il fascineaza. Pierre Henry i s-a aldturat
in 1949 si impreund au compus mai multe lucrdri, printre care
celebra Symphonie pour un homme seul (1949 - 1950), care s-a
impus ca prima lucrare clasica a genului. Din 1951, ,Grupul pentru
cercetdri muzicale” s-a mobilizat asupra unei cercetdri colective in
jurul ipotezelor fondatorului sau: definirea unui ,solfegiu
experimental” al universului sonor, bazat pe ascultarea si repunerea
in chestiune a acestor notiuni care sunt muzica, ascultarea, timbrul,
sunetul etc. Monumentalul Tratat de obiecte muzicale, publicat in
1966 de Pierre Schaeffer, intocmeste considerabilul bilant al
cautarilor sale. Productia muzicala a lui Pierre Schaeffer, in totalitate
electroacustica, este compusa dintr-un numar redus de lucrari,
realizat pe perioade scurte: Studiile de zgomote, Flautul mexican,
Pasarea RAIL O a doua serie este aceea a lucrarilor compuse in
colaborare cu Pierre Henry, in special opera concreta Orphée 51
(1951). Se adauga Studiu de aluri, Studiu de sunete animate si
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Studiu de obiecte. Unica personalitate intr-o avangarda muzical3,
Pierre Schaeffer cultiva o disonantd necesara si vitald. Influenta lui
este importanta pentru diversi compozitori de muzicd concreta si
electroacustica.

Pierre Boulez (n. 1925) se situeaza printre cei mai reprezentativi
compozitori ai avangardei ultimelor decenii ale secolului XX. El isi
incepe activitatea componisticd urmarind o sinteza intre inovatiile
,Noii scoli vieneze” si limbajul componistic al marilor artisti ce 1-au
precedat, Stravinski si Messiaen, al carui discipol a fost. Autor de
genuri diverse, de la muzicd de pian (Structures) la muzica de
camerd, muzica concretd si simfonica, s-a impus cu creatii de larg
ecou, printre care Le Marteau sans maitre, pentru voce si sase
instrumente, Le Soleil des eaux pentru voce si orchestra. Paradoxal,
respectul pentru traditie 1-a determinat sa adauge componisticii si
dimensiunea interpretarii dirijorale, ajungdnd unul dintre ilustrii
interpreti ai muzicii wagneriene chiar in templul de la Bayreuth.

Muzica moderna austro-germana

Vienezul Arnold Schénberg (1874 - 1951) poate fi considerat primul
compozitor care a definit pardsirea tonalitatii si orientarea spre
atonalism. El contribuie, impreuna cu Josef Hauer (1883 - 1959) la
stabilirea regulilor si legitdtilor de organizare a sunetelor in cadrul
dodecafonismului. Muzicianul s-a impus In prima jumatate a
secolului XX prin inovatiile creatiei sale, dar, in paralel cu activitatea
de dirijor, si prin scrierile teoretice (Tratat de forme, Tratat de
armonie), exercitand si o activitate didactica la Viena, Berlin si, mai
tarziu, in Statele Unite. Plecind de la consecintele wagneriene,
Schonberg se departeaza treptat de predecesorii sdi, definitivarea
cautdrilor manifestandu-se in celebra lucrare vocal-instrumentala
Pierrot lunaire (1912), realizata in criteriile tehnicii seriale (la care se
adauga si modul de executie vocald a cuvantului-cantec, Sprechgesang).
Descoperirile de sistem il indeamna spre o activitate componistica
prolifica (melodii, coruri, oratoriu, muzica de camera - Simfonia de
camera). De amintit, printre cele mai importante lucrari, Noaptea
transfigurata, Cinci piese pentru orchestra, Gurrelieder,
Variatiuni si, la finalul vietii, Supravietuitorul de la Varsovia.
Pentru teatru muzical scrie opere importante ca reper istoric al
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innoirii expresioniste a genului - Erwartung (Asteptarea), Mana
fericita, Moise si Aron. Geniu inzestrat cu o puternica personalitate,
formuleaza solutii si sinteze, urmarind tranzitia intre traditie si noua
oferta a celor doudsprezece sunete. O altd contributie originald a sa
este reprezentata de deschiderea spre variate solutii timbrale,
camerale sau simfonice.

Printre discipolii lui Schénberg, care au cunoscut afirmarea mondiala
alaturi de maestrul lor, se numara Webern si Berg. Cei trei compozitori
alcatuiesc, in perspectiva istoriei, triada modelatoare a Noii scoli
vieneze, exercitand, fiecare n parte, marcante influente in epoca.

Anton von Webern (1883 - 1945) preia modalitdtile de organizare
a limbajului ce au fost promovate de maestrul siu. {i sunt caracte-
ristice economia de mijloace, preferinta pentru esenta, sinteza intre
sistem si expresia laconica, crearea unei timbralitati speciale
Klangfarben-melodie (melodia timbrurilor), la care se adauga o mare
pretuire fata de arta componisticd a Barocului. Principalele sale
lucrari, care au faima de capodopere, sunt sase Piese op. 6, Melodii,
sase Bagatele pentru cvartet op. 18, Simfonia op. 21, Variatiuni
op. 27 pentru pian. Interesant de mentionat este faptul ca intreaga
creatie weberniand nu depaseste, ca durata in timp, citeva ore (,,un
roman Intr-un suspin” va spune Schénberg).

Colegul sdu de generatie, Alban Berg (1885 - 1935), se dovedeste
receptiv la aceeasi problematica de limbaj, dar mai concesiv unor
ecouri romantice, atat ca sistem, cat si ca expresie. Temperament
generos si expansiv, Berg creeaza doud capodopere lirice incadrabile
in estetica expresionismului - Wozzeck si Lulu - si o partitura impor-
tantda in genul concertant - Concertul pentru vioara, marcat de
elemente programatice chiar prin subtitlu, ,in amintirea unui inger”.
De altfel, existd temeiuri programatice si in muzica de camera: Suita
lirica pentru cvartet. Expresivitatea sa este evidentd in piese instrumen-
tale si, mai ales, in lieduri sau 1n cantata Der Wein. Ca ecou in public,
dintre cei trei, Berg este cel mai agreat de melomani si interpreti.

Scoala dodecafonic-seriala afirmata in inceput de secol XX la Viena,
prin acesti compozitori, s-a propagat destul de repede in spatiul
european, mai ales dupa cel de al Doilea Razboi Mondial. Un centru al
transmiterii acestor inovatii de limbaj, la care se adauga si alte
aspecte, va fi ,Festivalul de muzica noud” de la Darmstadt, urmat mai
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apoi de alte festivaluri ale muzicii contemporane, cum este cel de la
Varsovia.

in paralel cu evenimentele propuse de acesti compozitori, destinul
lui Richard Strauss (1864 - 1949) pare sad apartina unei alte lumi.
Fiind foarte tandr, este marcat in primele lucrari de romantici,
descoperind, dupd Mendelssohn si Schumann, pe Wagner. in 1886
incepe sa dirijeze si, reintors din Italia, realizeaza primul poem
simfonic Aus Italien, urmat de Macbeth si Don Juan, capodopera lui
in domeniul orchestral, aldturi de lucrarea cu tenta autobiografica
Moarte si transfiguratie. In 1894, dirijeazd la Festivalul de la
Bayreuth, apoi revine la compozitie cu poemele simfonice Till
Eulenspiegel, Asa grait-a Zarathustra, Don Quijote si O viata de
erou. Aceste creatii vor deveni principalul argument al celebritatii
sale de factura postromantica, cu un succes nedezmintit de-a lungul
timpului. Interesat de operd, sub influentd wagneriand, compune
Guntram si Feuersnot pe librete proprii. in 1904 are loc la New
York prima auditie a Simfoniei domestice. Momentul urmator, cu
Salomeea dupa Oscar Wilde si Elektra, marcheaza intensificarea
interesului pentru genul operei, compozitorul adoptand initial ecouri
ale expresionismului vienez, in colaborare cu poetul Hugo von
Hofmannsthal. Strauss paraseste Insa aceastd orientare, incepand o
lunga serie de creatii spirituale si inclinate spre tematici nonviolente,
incredibila intoarcere estetica si stilistica, Incepand cu operele
Cavalerul rozelor, Ariadna la Naxos, Femeia fara umbra, Elena
egipteanca, Arabela si Simfonia Alpilor, partiturd ce pare a fi
destinata filmului. Cu ultima sa operd, Capriccio, Richard Strauss
reuseste sd se autodepaseasca prin transpunerea in muzica a unui
subiect care prezinta cearta estetica dintre gluckisti si piccinisti. Mai
pot fi adaugate Burlesca pentru pian si orchestra, Concertul
pentru corn, Metamorfoze, studiu pentru 23 de instrumente de
coarde, capodopera sa de orchestrator, reprezentand, in acelasi timp,
punctul final pus constient Romantismului de catre unul dintre marii
compozitori ai secolului XX. Si, in 1949, dupa o bogata creatie de gen,
urmeaza ultimele patru melodii pentru soprana si orchestr3, care
simbolizeazd o superba despartire de viata. Prelungind o traditie
mostenitd de la secolul al XIX-lea, se poate afirma cda Strauss
realizeaza sinteza moderna a unui romantism aflat in prelungirea
idealului clasic.
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Carl Orff (1895 - 1982) are o evolutie artistici in paralel cu
generatiile ce-i urmeaza lui Richard Strauss, cunoscand un
remarcabil succes in mijlocul secolului datorita capacitatii sale de a
compune intr-o maniera eclectic3, extrem de accesibild, dar nu lipsita
de madiestrie. Este un autor care a compus opere, poeme simfonice,
lieduri, cantate si, totodata, creatorul unei Scoli de gimnastica ritmica
si de dans clasic pentru care concepe o orchestra utilizata si astazi in
educatia muzicala activa prin metoda propusa de el in 1933, in
lucrarea Schulwerk. In 1937, in Germania celui de-al Ill-lea Reich,
cunoaste un succes de proportii mondiale cu Carmina Burana, in
care ,,0 noua simplitate” se pune in slujba ideii realizarii muzicale. Au
urmat Catulli Carmina, Trionfo di Afrodite, ce intregesc tripticul
,pagan” intitulat Trionfi, operele Der Mond, mai apreciate de public
decat creatiille urmadtoare, Antigonae, (Edipus der Tyrann,
Prometheus. Cu Carmina Burana, care, dupa unele statistici, se
canta de decenii In fiecare zi undeva pe mapamond, a avut parte de o
glorie cu totul aparte 1n acest secol.

Numele lui Erich Wolfgang Korngold (1897 - 1957) ramane in
stransa legdtura cu fondul destinat muzicii de film. Pornind cu
atuurile unui copil minune, Korngold ajunge in anturajul lui Mahler
si Zemlinski, devine apoi director muzical si dirijor al Stadttheater
din Hamburg, iar mai tarziu adauga si postura de profesor al
Academiei de Muzica din Viena. Componistic, a cunoscut o oarecare
faima europeand, datorita lucrarilor sale de concert sau camerale,
dar in special in genul muzicii de scend (Der Ring des Polykrates,
Violanta) si de opera - unde un succes rasundtor a fost Die tote
Stadt. In 1934, din ratiuni de discriminare, este determinat sa se
stabileasca in America. Pentru Hollywood-ul anilor ‘30, ‘40, numele
lui Korngold este legat de numeroase reusite cinematografice. Avand
un contract cu Warner Bros, compozitorul austriac compune muzica
multor filme de succes, dintre care doua - Anthony Adverse si
Aventurile lui Robin Hood - 1i aduc chiar Oscarul. Korngold
semneaza si versiunea modernd, ca aranjament, armonie si orches-
tratie, a celebrei operete vieneze Liliacul de Johann Strauss.

Perioada interbelica induce necesitatea creatorilor de a promova si o
arta care, sub semnul accesibilului, include manifestul politic. Este un
curent estetic propice pentru Kurt Weill (1900 - 1950), artist ce 1si
propune sda aduca in fata publicului o muzica ,pentru azi” si nu
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Jpentru  posteritate”.  Potrivit  curentului  Zeitkunst (arta
contemporand), se indeparteaza de ideea de audienta ultrasofisticat3,
dorind sa propuna teme de larg interes, de actualitate si redate in
limbajul usor de urmarit al songurilor. Sub genericul de ,song play”,
piesd cu muzici, Weill nu compune music-hall sau opere, ci o
combinatie intre acestea, de tipul cabaretului, in care adopta
intonatii din jazz, balade, elemente de music-hall, refrene de dans,
surse folclorice, bazandu-se si pe experienta inaintasilor clasici sau
romantici. Aldturi de Protagonistul (1925), pe un text de Georg
Kaiser, Opera de trei parale (1928, dupa piesa lui Bertold Brecht
bazata pe The Beggar’s Opera a lui John Gay) devine un succes
deplin, invadand scenele vremii. incearci si reitereze reusita
colaborarii cu Brecht compunand Grandoarea si decadenta orasului
Mahagonny (singspiel, 1927, operd, 1929), Cele sapte pacate ale
micii burghezii, Happy End (1929) sau Der Jasager (1930), in
colaborare cu Hindemith.
in 1935 emigreaza in America, noile sale lucrari, sub influenta
operetei, devenind cap de afis pe Broadway: Johnny Johnson,
Knickerbrocker Holiday, Lady in the Dark, One touch of Venus,
Street Scene, Lost in the Stars. Weill trece de la lumea germana la
cea americand, adaptandu-si stilul fara prea multe compromisuri,
determinand o influenta eliberatoare si proaspatd pentru generatia
in formare, chiar daca interdictiile regimului hitlerist incercasera
sa-1 anihileze ca autor. Creatia sa raimane cel mai elocvent argument
al muzicii de tipul dizidentei antihitleriste, In timpul celui de al
Doilea Razboi Mondial.

Paul Hindemith (1895 - 1963) se afla la intersectia tuturor aspec-
telor muzicii austro-germane din prima jumatate a secolului. Initial
violonist virtuoz, a cantat operete, la serbari de balci, in grupuri de
jazz sau in cinematografe, pana a infiintat cvartetul Amar, in care
canta ca violist. Devenit director muzical al Operei din Frankfurt a
compus sonate pentru diferite instrumente, muzicd de camera.
Primele lui creatii sunt trei opere intr-un act, care vadesc puternica
lui atractie fatd de expresionism (In special Asasin, speranta
femeilor pe textul lui Kokoshka, urmata de Nusch-Nuschi, piesa
exaltata si foarte ritmicd, dupa un joc de marionete de Franz Blei). Se
remarcd, de asemenea, apropierea de traditia germana contrapunc-
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tica transmisa de Brahms si Reger, ca o reactie fatd de drama
wagneriana (Final 1921, pe o veche tema de fox-trot, a facut sa se
vorbeasca despre Asphaltmusik - ,muzica de stradad”). La fel se intampla
cu Suita 1922 pentru pian, suitd de dansuri inspiratd din jazz si
care, punand in evidentad ragtime-ul sau insistand asupra ideii de a
considera pianul drept un fel de instrument de percutie, a interesat si
a socat in mare misura. in ciclul de lieduri pe poeme de R.M. Rilke,
Das Marienleben, melodia se desfisoarda Intr-o maniera in
intregime autonomg, atat in frazare, cat si in ,caAmpurile de influenta”
tonald, deasupra unei tesaturi liniare, sustinuta de ostinati frecvente.
Aceasta creatie deschide drumul unui val de muzici la moda, care vor
face din acel Hindemith al anilor '20 o ,sperietoare burgheza”.

Interesat in continuare de teatru, compune opere pe texte aparti-
nand autorului de cabaret M. Schiffer si muzici pentru instrumente
mecanice si noi instrumente electrice (Concertino pentru
trautonium, 1931), care au fost interpretate in festivaluri de muzica
contemporand ale epocii: Donaueschingen si Baden-Baden. Invitat
profesor de compozitie la Hochschule fiir Musik din Berlin, Hindemith
se intereseazd de muzica pedagogicd, Invatand sa cante la alte
instrumente si aprofundand studiile teoretice. In aceeasi perioads, a
compus si muzicd de camerd, in care preia din secolul al XVIIiI-lea
stilul concertant, conducerea polifonica a vocilor, calitatea struc-
turala a elementelor motivice. Opera Cardillac (1926) aduce aceste
principii pe scena pentru a transpune in domeniul muzicii pure, in
forme independente si desdvarsite, continutul fiecarui numar din
libretul lui F. Lion. Hindemith a atins un punct de echilibru in
muzicile concertante (Konzertmusik op. 49, Concert filarmonic).
Isi construieste o eticd personald care se contureazi in Mathis der
Maler, un fel de declaratie de credintd in autonomia absoluta a artei
pusa fatd in fata cu noul regim politic, care, de altfel, i-a interzis
lucrarile. El reia legaturile cu traditia, imbinand cantul gregorian,
cantecul popular german vechi si tehnicile baroce, pentru a ajunge la
concizia limbajului din simfonia pe care o compune dupa opera
Mathis der Mahler, si sintetizeazd experienta sa creatoare in
tratatul de compozitie Unterweisung im Tonsatz. Ludus tonalis,
fugi legate intre ele prin interludii, reprezinta aplicatia directa a
acestuia. Treptat tinde spre o sinteza personald (Nobilissima Visione
Metamorfoze simfonice, Sinfonia serena). Stabilit in Statele Unite,
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Hindemith s-a inspirat din teoriile lui Kepler asupra astrilor,
reflectate in opera Die Harmonie der Welt, care va cunoaste si o
versiune de simfonie. Aceastd vasta activitate In toate domeniile
muzicale, interesul pentru genurile si stilurile cele mai diverse fac
din Hindemith unul dintre acei ,artizani” ai artei care si-au indreptat
capacitatea creatoare spre destinele muzicii, considerate mai
importante decat exegezele descoperirii de noi tehnici sonore. O
personalitate implicatd in viata sociald, Paul Hindemith traverseaza
totusi singular si plin de forta muzica secolului sau.

Interesul lui Ernst Krenek (1900 - 1991) pentru operad s-a conturat
in timpul cand era consilierul artistic al Stadttheater din Kassel. Aici
a creat deja unele lucrari muzical-scenice care preced cea mai
celebra partitura a sa, Jonny spielt auf. Emigrand in Statele Unite in
1938, va deveni profesor la universitatile americane, stabilindu-se
definitiv la Palm Springs. Printre creatiile sale de gen mai amintim:
Der Sprung iiber der Shatten, Orpheus und Euridike, Der
Diktator, Das geheime Konigreich, Die Ehre der Nation, Leben
des Orest, Karl V, Tarquin, Dark Waters, Pallas Athene Weint,
The Belltower, What Price Confidence?, Der goldene Bock. Se
adauga spectacole muzicale de televiziune, operete, balete, piese
orchestrale, muzica de camera si muzica vocala. Stilistic, Krenek este
unul dintre primii compozitori ai secolului trecut de orientare
»postmodernad” prin stiluri diverse, imbinare a expresionismului cu
jazzul si muzica electronica.

In activitatea sa, Wolfganf Fortner (1907 - 1987) inainteazi spre
finalul secolului XX. A absolvit studii de filosofie, psihologie,
germanisticd si muzicd. Activitatea sa pedagogica a contribuit la
crearea unei Intregi generatii de tineri compozitori, dintre care fi
amintim pe Hans Werner Henze sau Bernd Alois Zimmermann. Din
1947 este organizator al concertelor Musica Viva, menite a promova
compozitiile contemporane. Lucrarile sale ating o gama variata de
genuri - Miscari pentru pian si orchestra (1954), Triplum pentru
trei piane si orchestra (1966), Cantece de nastere (1958), Imagini
pentru soprand si 13 instrumente de coarde (1966) sau operele
Nunta insangerati si in gridina lui, Dom Perlimpin o iubeste pe
Belisa, ambele dupa Lorca (1957), Elisabeth Tudor (1972) sau
That Time dupa Samuel Beckett (1977). Fantezia pe motivul B-A-C-
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H (1950) dovedeste interesul si abilitatea lui Fortner de a utiliza
tehnica dodecafonica in spiritul virtuozitatii, intr-o generatie care
priveste din ce in ce cu mai mult interes spre trecut...

Hans Werner Henze (n. 1926) s-a format sub indrumarea lui
Wolfgang Fortner la Heidelberg si a lui René Leibowitz la Paris.
Considerat deopotriva unul dintre cei mai importanti compozitori de
opera moderni, cat si un prestigios simfonist, Henze si-a dezvoltat un
stil propriu care imbina elemente tonale, bitonale, politonale si
atonale. Anul 1947 incheie o prima perioada creatoare, in care se
aflase sub influenta muzicii lui Stravinski, Hindemith sau Bartok,
abordand un stil neoclasic, vadit prezent in lucrari precum sonatele
de vioara sau flaut, Concertul de camera pentru pian, flaut si
coarde (1946) sau Simfonia I (1947). Aflat pentru doi ani la Paris si
cunoscandu-l aici pe René Leibowitz, interesul lui Henze se dezvolta
catre tehnica dodecafonica, compunand pentru inceput Concertul
de vioara. Odatd cu opera radiofonica Ein Landartz, dupa Kafka
(1951), si Boulevard solitude, drama lirica in sapte scene dupa
romanul abatelui Prevost, Manon Lescaut (1951), isi largeste
orizontul catre un serialism liber ce-i permite sa combine elemente
de politonalitate, de neoclasicism, motive romantice sau lirice, cat si
pasaje pucciniene sau de jazz. in 1952 pariseste Germania
stabilindu-se in Italia. Interesul pentru opera se traduce intr-un
numdr mare de lucrdri de gen, care 1i consolideaza succesul: Kénig
Hirsch (1955), Il Re cervo, Der Prinz von Homburg (1958), Elegy
for Young Lovers (1961), Der junge Lord (1964), Die Bassariden
(1965). Urmatoarele patru simfonii, muzica de balet (Jack Pudding,
Ondine, Finf neapolitanische Lieder), vocal-simfonica (oratoriul
dupa Novae de infinito laudes de Giordano Bruno, cantata Being
Beauteous dupa Rimbaud) sau muzica destinata filmului intregesc
portretul complex al unui compozitor care, Intr-o maniera eclectica,
depaseste limitele europene centrale, in lupta dintre mijloace si
sentiment, gasindu-si echilibrul.

Numele lui Bernd Alois Zimmermann (1918 - 1970) este legat de o
opera care a cunoscut un imens succes - Die Soldaten. In calitate de
creator modern se perfectioneazd la cursurile de varda de la
Darmstadt (unde se converteste la scriitura dodecafonica sub
influenta lui Fortner si a lui Leibowitz). Incepand din 1950, devine
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conferentiar la Institutul de Muzicologie al Universitdtii, apoi
profesor de compozitie la Scoala Superioara de Muzica din Koln.
Creatia sa a cunoscut mai multe perioade: expresionistd, pluralista si
staticd, intr-o progresie pentru desavarsirea unui ideal estetic si
filosofic. Dintre lucrarile sale pot fi amintite baletul Alagona,
Concert pentru vioara, Simfonia intr-o miscare (1947 - 1953),
care, dupa propriile-i cuvinte, face sa alterneze ,amenintarea apoca-
liptica” si ,,calmul mistic”. Utilizeaza procedee jazzistice in Concertul
pentru trompeta (1954) si este influentat de Berg in Sonata pentru
viola solo. in 1957, Zimmermann redescopera capodopera lui Jakob
Lenz, Die Soldaten. Structura pluralista a piesei gaseste o corespon-
dentd perfectd cu Zimmermann. 15 februarie 1965, data premierei
cu Soldatii, a 1asat auditoriului o impresie profunda.

Ultima faza a expansiunii temporale, sau ,staticismul muzical”,
predomina in muzica de scena Die Befristeten (,0da libertatii sub
forma de dans al mortii”, 1967), pe care, datoritd atractiei lui pentru
jazz, Zimmermann a compus-o pentru un cvintet de gen. Autorul
Soldatilor este, impreuna cu M. Tippett, muzicianul contemporan
care s-a apropiat cel mai mult de spiritul jazzului, ca expresie a
sufletelor oprimate, asemanator umanistului Zimmermann. Disperarea
cosmicd a Recviemului pentru un tanar poet l-a tulburat profund,
si poate chiar ea este cea care i-a precipitat moartea. Lucrarea se incheie
cu urmadtoarea afirmatie: ,Exista aici motive pentru a spera? Nu este
nimic altceva de sperat, in afara de moarte.” Soldatii se termina cu
interogatia: ,Trebuie oare ca toti cei care suferd din cauza nedrep-
tatii sa tremure, In timp ce aceia care o comit sunt singurii care se
bucura?” in 10 august 1970, Zimmermann isi pune capit zilelor, la
varsta de 52 de ani. In titlul ultimei lui partituri, terminatd cu cinci
zile fnainte de a muri, el spune: Md voi intoarce si voi lua in
considerare toatd oprimarea care existd sub soare...

Provenit dintr-o familie tdraneasca de origine renana, Karlheinz
Stockhausen (1926 - 2007) a fost afectat in tinerete de ascensiunea
regimului hitlerist, de razboi si de consecintele infrangerii Germaniei
naziste. In 1947 a intrat la Conservatorul din Kéln si urmeazi studii
de muzicologie, de filosofie si de filologie la Universitatea din Koln,
perioadd in care a fost pianist de jazz in baruri din Koéln. Studiaza
compozitia cu Frank Martin si se apropie de ,Noua scoalad vieneza”.
Participand in 1951 la cursurile de la Darmstadt, descopera muzica
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lui Pierre Boulez si Olivier Messiaen, ale carui Moduri de valori si
intensitati 1l impresioneaza puternic, determinandu-l sa studieze cu
el la Paris. Dupa primele lucrari ce pun in evidenta un sistem serial
generalizat la nivelul tuturor parametrilor, abordeaza si muzica
experimentald, la grupul de muzica concreta al R.T.F., animat de
Pierre Schaeffer. in 1953, compune primele lui lucriri de muzici
electronicdi (Studiu I pentru sunete sinusoidale), termina
Kontrapunkte si Klavierstiicke I - IV, participd la infiintarea
Studioului de muzica electronica din Koln, unde va deveni
colaborator permanent si director artistic. Preda (din 1953) la
cursurile de vara de la Darmstadt si produce lucrari care 1l afirm,
aldturi de Boulez, drept un mare lider al muzicii contemporane
(celalalt fiind Pierre Boulez): Klavierstiicke V - X, Zeitmasse,
Gesang der Jiinglinge, Gruppen si Carré, care exploateaza ,forma
de grupuri”, spatializarea, si rezolva problemele relatiilor sunet-
timp-spatiu (Kontakte, sinteza intre timbrurile traditionale ale
muzicii instrumentale si timbrurile electronice pe banda magnetica).
In intreaga lui creatie, Stockhausen pune ca prim-principiu
Junicitatea materialului si a formei”. Stockhausen intreprinde
numeroase turnee de concerte-conferinte in Statele Unite si in
Canada, devine directorul artistic al ,Cursurilor de muzicd noua” de la
Koln si predd la mai multe universitati. Evolutia gandirii
componistice a lui Karlheinz Stockhausen se face cunoscuta din ce in
ce mai mult, mergand neincetat in paralel cu o acutda simplitate
stilistica, cu o conceptie din ce in ce mai subiectiva si chiar liturgica
asupra muzicii, cu un profetism, in acelasi timp, sofisticat si naiv. In
acest sens, compozitiile lui devin veritabile ritualuri. ,Cred cu
adevarat in noile materiale - declara el -, in undele alfa ale omului, in
vibratiile care vor permite in cativa ani sa modulezi o unda prin
intemediul unui om pentru a-1 face sa caliatoreasca in afara
sistemului nostru solar. Pentru cd, precum toti oamenii de stiint3, eu
vreau sa realizez cdldtoria in cosmos... Cred in descoperirea perpetua
a unor forme muzicale, a unor vibratii sonore si a unor ambiante care
vor oferi omului ocazia de a se minuna din nou, de a sesiza miracolul
care 1i ofera ratiunea de a continua sa trdiascd.” Sef de scoala al
miscdrii internationale, impreund cu Pierre Boulez, Stockhausen
poate fi considerat chiar unul dintre fenomenele artistice cele mai
mari si mai originale si una dintre personalitdtile muzicale cele mai
puternice ale secolului XX.
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Muzica moderna italiana

Continuarea evolutiei istorice a muzicii italiene acorda prioritate
genului operei, ceea ce se vadeste chiar in ultimul deceniu verdian al
secolului XIX, cand apar generatiile ce vor prelua traditia
componisticii marelui compozitor, adaptindu-se nolilor curente.
Este vorba de transferul verismului literar in teatrul muzical, cu
consecintele schimbarilor de expresie, tematicd si dramaturgie. Cu
acest impuls incepe de fapt perioada modernd a muzicii italiene. Din
severa selectie a posteritatii, numai cativa creatori rezista in marele
repertoriu liric international al secolului XX.

In stabilirea perenititii creatiei veriste, operele lui Pietro Mascagni
(1863 - 1945) cunosc o curba descendentd a celebritatii si succe-
sului, dupa debutul stralucit cu Cavalleria rusticana pe un subiect al
scriitorului verist Verga. Doar cateva titluri au mai supravietuit -
L’Amico Fritz, Le Maschere, Il Piccolo Marat si Iris -, alte partituri
ramanand doar 1in istoria verismului, fard ecou prelungit in reper-
toriu. Maniera componisticd a lui Mascagni se indreapta spre factura
pitoreasca a expresiei si contrastele spectaculoase ale derularii
muzicale a naratiunii, oferind si citeva generoase pagini vocale sau
orchestrale (Intermezzo din Cavaleria rusticana).

Destinul artistic al lui Ruggero Leoncavallo (1858 - 1919) este
legat de triumful unei singure lucrari, I Pagliacci, considerata si unul
dintre manifestele Verismului in opera italiand, prin expunerea, in
Prolog, a principalelor idei estetice ale curentului. Desi prin cultura
si maiestrie atinge cotele artistice ale celor mai importanti exponenti
ai Verismului, lucrarile sale ulterioare au parcurs un drum efemer,
nu numai datoritd comparatiei cu alte capodopere ale timpului, ci
si pentru ca elementul de noutate nu a avut consistenta suficienta
ca sa evite repetdrile. Constienti de raspunderile manageriale si
necesitatea pastrarii unui prestigiu international pentru opera
italiand, proprietarii celebrei edituri Casa Ricordi au instituit un
premiu de debut, care a revenit prima data celor doua capodopere
amintite, semnate de Mascagni si Leoncavallo, lansandu-le cu mare
efect In viata muzicala.

In cadrul curentului verist, cu un mai pronuntat ecou postromantic al
operei italiene, Giacomo Puccini (1858 - 1924) ocupa locul central,
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definind, prin puternica sa personalitate creatoare, aceasta orientare
si, totodata, depasind-o prin complexitatea gandirii sale. Compozitor
care imbina lirismul cu sensul dramei, fara a fi lipsit de umor, Puccini
continud marea linie a melodismului italian vocal, adaugandu-i insa o
aprofundare a contextului simfonic. Daca in prima perioada de
creatie are preferinte spre muzica de camera (cvartetul Crisanteme)
sau vocal-simfonica (Messa di Gloria), optiunea spre opera devine mai
apoi dominanta. Este unul dintre putinii compozitori a caror creatie
figureaza, aproape integral, In repertoriul permanent al teatrelor
lirice: de la lucrarile de debut, Le Villi Edgar (1893), la
capodoperele ce au urmat, care alcatuiesc de fapt catalogul liric
puccinian: Manon Lescaut, La Bohéme, Tosca, Madama Butterfly,
La Fanciulla del West, La Rondine, I  Trittico
(11 Tabarro, Suor Angelica, Gianni Schicchi), Turandot. Lui Giacomo
Puccini 1i datoreaza Italia recucerirea glorioasd a suprematiei lirice
mondiale, cu importante consecinte in reactualizarea dramaturgiei
specifice spectacolului de operd, la care se adauga semnificative
cuceriri de tehnica si expresie in arta vocala.

Exponent al Romantismului tarziu si reprezentant apreciat al
Verismului, Francesco Cilea (1866 - 1950) a ramas in constiinta
publicului nu atat prin realizarea unor creatii unitare ca dramaturgie
si stil, cat prin unele pagini solistice care i-au asigurat fidelitatea
interpretilor si publicului datorita expresiei si efectului spectaculos
al solicitarii vocii. Astfel, daca Tilda, Gina, Gloria sunt aproape
necunoscute astazi, in schimb L’Arlesiana si, in special, Adrianna
Lecouvreur au o solida reputatie in lumea liric3, oferind importante
performante marilor cantareti ai secolului.

Printre corifeii verismului italian poate fi cuprins si Umberto
Giordano (1867 - 1948), ocupand un loc privilegiat, chiar daca
gloria sa nu poate rivaliza cu cea a lui Puccini. in comparatie insa cu
alti muzicieni ce au ilustrat aceasta perioada postromantica italiang,
Giordano a reusit sd se mentind prin citeva creatii, dintre care
amintim, in special, Andrea Chenier si Fedora, pastrate in peri-
metrul marelui repertoriu liric actual. Preocuparile sale componistice
s-au indreptat cu insistenta spre teatrul muzical, numeroase pagini
din operele mai putin cantate meritdnd totusi atentia melomanilor
datorita sevei melodice si a unei constructii simfonice demne de un
autentic maestru.
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Format 1n generatia care a asistat la apogeul Verismului, Ermanno
Wolf-Ferrari (1876 - 1948) a dorit la Inceputul activitatii sale sa
continue modelele pucciniene, prin I gioielli della Madonna si Sly,
conturandu-si treptat personalitatea, mai inclinatd spre genul
comediei muzicale. Compozitorul pastreaza o serie de elemente ale
traditiei operei bufe, realizind versiuni moderne ale acestui gen, care
i-a asigurat un durabil succes de teatru cu La Cenerentola, Le
Donne curiose, I quattro rusteghi, Il segreto di Susanna, L’Amore
medico, oferindu-i implinirea prin optiuni mai putin dramatice.

Nu atdt de cunoscut in lumea operei, fatd de marii reprezentanti
ai Verismului cu care a fost contemporan, Riccardo Zandonai
(1883 - 1944) ramane 1n actualitate ca un muzician sensibil si cu
certe valente teatrale. Considerat de Ricordi drept un continuator al
lui Puccini, muzicianul nu a avut aceeasi fortd, chiar daca linia de stil
este cea a veristilor. Dupa debutul cu Il grillo del focolare, se
impune publicului cu Francesca da Rimini, operd care nu va fi
depasita valoric de celelalte lucrari ale sale, dintre care mai amintim
Giulietta e Romeo, a cidrei tema a fost adesea abordata in lumea
mugzicii romantice.

Ca si In secolul precedent, tendinta de a compensa dominanta
teatral-muzicala a existat si In perioada muzicii moderne. Dupa
svalul verist”, urmeaza astfel o personalitate complexa ce isi asuma
aceasta perspectiva complexa. Asemeni lui Vaughan Williams pentru
Scoala englez3, Ottorino Respighi (1879 - 1936) regaseste o parte a
inspiratiei sale in descoperirea valorilor trecutului muzicii italiene.
Lucrari precum Suitele de arii si dansuri vechi nr. 1, 2 si 3,
inspirate de partituri renascentiste apartiniand lui Simone Molinaro,
Vincenzo Galilei, piese pentru lauta si viola ale lui Fabrizio Caroso,
Jean-Baptiste Besard si Bernardo Gianoncelli sau piese pentru lauta
si chitard baroca, Concertul gregorian pentru vioara si orchestra
(1921), Tre Preludi e sopra gregoriane (1925), Concertul in mod
mixolidian pentru pian si orchestra (1925), Gli Uccelli (,Pasarile”,
1927, avand ca model piese baroce care imitau cantul pasarilor)
determina critica vremii sd caracterizeze initial stilul lui Respighi
drept neoclasic cu elemente de stil neobaroc si aspecte modale. De
fapt, Respighi utilizeaza forme muzicale de provenientd renascentista
sau baroca (de factura dansurilor, a elementelor improvizatorice sau
a variatiunilor), adaptandu-le limbajului postromantic. Celebritatea
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nu i este asiguratad insa de aceste lucrari, pastrate in repertoriul de
concerte, si nici de productiile de opera uitate in umbra timpului. Se
vor dovedi mult mai marcante partiturile de factura simfonica, ce
revigoreaza muzica italiang, reactualizand interesul compozitorilor
italieni contemporani citre muzica destinata aparatului orchestral,
neglijat in favoarea teatrului liric. in prim-plan se afli Trilogia
Romana - Pini di Roma (1923), Fontane di Roma (1915) si Feste
Romane (1928) - care propune prin intermediul poemului simfonic
cu caracter programatic o cdlatorie sentimentald, pasionald si
pasionantd prin locuri celebre din Cetatea Eterna. Limbajul sau, o
jonctiune intre neoclasic si romantic, imbracand o orchestratie
fascinantd (probabil mostenire a studiului de la Sankt Petersburg cu
Rimski-Korsakov), intermediaza ascultatorului imagini sonore
corespondente Fantanii Valle Giulia, pinilor de la Villa Borghese,
Pietei Navona, inlesnind o apropiere sufleteasca fata de orasul
preaiubit pentru Respighi - Roma -, caruia i-a dedicat intregul sau
destin creator. Muzica sa restituie, de asemenea, o dimensiune
aproape uitatd, cea a miniaturii vocale camerale, denumirea italiana de
liriche cunoscand titluri celebre ca Nebbie, E si un giorno ronassi.
Dincolo de personalitatea sa pregnantd, care ii conferd prezenta in
marele repertoriu, putem spune ca Respighi a redat muzicii italiene o
dimensiune pe care o pierduse.

fi continud drumul de implementare in muzica secolului XX si com-
pozitori din generatiile urmatoare. Tehnica dodecafonica gaseste pe
teritoriul italian un adept in Luigi Dallapiccola (1904 - 1975). In
decursul anilor el ajunge sa-si formeze un limbaj propriu, care Imbina
elemente asumate din intilniri semnificative pe plan spiritual cu
muzica lui Mozart, Wagner, Debussy, Stravinski sau Mahler, Busoni
ori Berg, cu inspiratia de tip vocal italian. in special admiratia pentru
Pierrot Lunaire de Schonberg (manifestata anterior si de Puccini)
aduce transformari drastice asupra limbajului sdu muzical, dobandit
pe timpul studiilor muzicale la Graz sau Florenta, dovada fiind prima
sa operd - Volo di notte (text de Saint Exupéry), in care pasajele
vocale clasice alterneazd cu elemente de sprechgesang. Stilul sdu
componistic evolueazd pornind de la o manierd concisa
si interiorizata de tipul neomodalismului de inspiratie din secolele
XV, XVI (Dufay, Palestrina) - in lucrari precum Doua canturi din
Kalewala, Rapsodia dupa Cantul lui Roland sau cele Sase coruri
de Michelangelo Buonaroti - citre un dodecafonism fatis, cum
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sunt lucrarile Liriche greche, Ciacona, intermezzo si adagio
pentru violoncel solo, Rencesvals si, mai ales, opera Il Prigionero
(1944 - 1949) sau oratoriul Job. Aparitia capodoperei Il Prigionero
(textul dupa Tortura prin sperantd de Villiers de L’Isle-Adam si
Legenda lui Ulenspiegel de Ch. De Coster) este pregitita de Volo di
notte si Canti di Prigionia (,Cantece din inchisoare”, pe texte de
Mata Stuart, Boetius si Savonarola), lucrari care anunta teme simbol
ale intregii sale creatii - singuratatea, idealul libertatii, pesimismul
captivitatii. Ceea ce diferentiaza insa stilul dodecafonic al lui
Dallapiccola de cel afirmat de compozitorii celei de-,A doua scoli
vieneze” rezidd in combinarea intervalelor de secunde, septime sau
none specifice muzicii seriale cu intervale consonante si elemente de
cantilend vocald, preluate din tesdturile mozartiene si wagneriene.
Profesor de pian la Conservatorul din Florenta, critic muzical pentru
ziarul Mondo din Florenta, Dallapiccola ajunge odata cu anii '50 sa
predea compozitia In Statele Unite (Tanglewood, 1951 - 1952,
Queen’s College din New York, 1956 - 1959, Universitatea Berkely
1961). Dallapiccola nu face parte dintre compozitorii care aplica
tehnici noi doar de dragul unui fictiv progres. Orientarea sa catre
muzica dodecafonica a mers in paralel cu o viziune deschisa catre
posibilitatile infinite ale limbajului muzical, raliindu-se intr-un fel lui
Schonberg atunci cand afirma ca ,tonalitatea exista, si va exista, fara
indoiala, incd mult timp”. Tartiniana (1951) si Tartiniana seconda
pentru vioard, pian si orchestra (1956) sustin acest lucru,
rememorand, uneori, viziunea sa neoclasici de la Inceputuri,
atitudine menita a nu-1 desparti de traditiile originii sale italiene.

Din perspectiva contextului muzical italian, numele lui Luigi Nono
(1924 - 1990) este sinonim muzicii contemporane si viziunilor
avangardist-revolutionare. Muzica lui Nono trece prin diverse etape
de interes, de la influenta profesorului sau Hermann Scherchen
(Zirich 1948) la cea a lucarilor lui Schonberg si Webern (Variatiunile
canonice pe seria din opus 41 ,,0da lui Napoleon”), ca apoi sa dispre-
tuiasa serialismul si, in acelasi timp, sa-1 foloseasca (Polifonica-
monodica-ritmica, Composizione per orchestra I, Espana en el
corazon pentru soprand, bariton, cor mixt si orchestra, Romance de
la guardia civil espanola pentru recitator, cor vorbit si orchestra,
Due espressioni per orchestra, Victoria de la Guernica pentru cor
mixt si orchestrd, Canti pentru 13 instrumente), pentru ca in a
doua parte a vietii sa se dedice muzicii electronice si electroacustice.
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Participarea la cursurile de la Darmstadt la inceputul anilor ‘50 i-a
inlesnit intalnirea cu personalititi marcante ale muzicii de
avangarda (Edgar Vareése si Karlheinz Stockhausen), Nono ajungand,
la randul sau, sd sustina cursuri in cadrul aceluiasi festival opt ani
mai tarziu (1958, 1959). Abordand o tehnica seriald elasticd, ce nu
exclude, ci, dimpotriva, cultiva elementul melodic, Nono ramane fidel
celui mai expresiv dintre expresionisti, lui Webern (I Canto
Sospeso, 1955). O cotitura de esentd va avea loc in viziunea crea-
toare a lui Nono in momentul in care devine, voluntar, membru al
Partidului Comunist si 1si raliaza telurile artistice perceptelor de
ordin filosofic si estetic decurgand din aceasta optiune (Intolleranza
1960, operd in doua acte si 11 tablouri). Condamnand antisemi-
tismul, lagarele, conflictele beligerante, Nono pledeaza pentru o
muzicd adresatd maselor, promovata in uzine, pe stradda sau in
magazine. Stilul sau evolueaza citre zona electroacustica, realizand
simbioze intre sloganuri, efecte si elemente muzicale preinregistrate
(Un volto del mare, pentru doua voci, cant si banda magnetica, Non
Consumio Marx, montaj de nonmuzica, cu sloganuri si sunete
electronice, lucrare realizata impotriva Bienalei de la Venetia, la care
refuzase sa participe). Constant in admiratia sa fatd de voce, Nono
devine interesat de ansamblul coral, in opinia sa nu un instrument, ci
un colectiv instruit sa lucreze in echipa (Cori di Didone pentru cor si
percutie - 1958, Fabrica Illuminata - 1964, dedicata muncitorilor
grevisti de la Italsider din Genova). Aproape fiecare lucrare a sa este
insufletitd de cate un eveniment social al maselor, care il revoltad sau
il anima pe Nono (A Floresta e Jovem e cheja de Vida - 1966,
pentru banda magnetic3, voce, clarinet si percutie, dedicata Frontului
National de Eliberare din Vietnam, Canto per il Viet-Nam pentru cor
mixt - 1972 sau Ein Gespenst geht um die Welt pentru soprang,
cor si orchestrd - 1971, dedicatd Angelei Davis). Cu timpul isi
diversifica mijloacele tehnice, muzica electronica devenind un teren
de experiment. Lucreaza mai intai la Elektroakustische Experimental
Studio din Gravesano (compunand lucrdri de anvergurda precum
Como Una Ola de Fuerza y Luz pentru soprand, pian, orchestra si
banda magnetica, Al Gran Sole Carico d’Amore, actiune scenica,
Sofferte Onde Serene pentru pian ,live” si preinregistrat sau Con
Luigi Dallapiccola pentru percutie). Creatiile tarzii ale lui Nono
dovedesc un interes din ce in ce mai canalizat pe proprietdtile,
insusirile si capacitatile de emitere si semnificatie ale sunetelor.
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Lucrari precum Das atmende Klarsein pentru flaut-bas, cor mic si
live electronic, Diarao Polacco nr. 2 sau opera Promoeteo il
descopera pe Nono drept un compozitor afirmat al Scolii moderne
italiene, care nu ezita sa isi identifice opera cu idealurile sociale si
politice care 1i guverneaza destinul ideologic.

Desi apartine aceleiasi tdri, iar mai tarziu Iimpartaseste chiar anumite
puncte de vedere asupra rolului si destinului muzicii, cu Dallapiccola,
aflat in America, la Tanglewood, in postura de maestru, Luciano
Berio (1925 - 2003) a avut nevoie sa-i fie student pentru a-l
cunoaste. In primele lucrari ale lui Berio stiruie aceastd intalnire
(Nones, 1954), folosind elemente de tehnica seriala. Italia celei de-a
doua jumatati a secolului XX este strabadtuta de curente si directii de
preocupare ce tintesc catre viitor si inovatie. Atat Berio, cat si Bruno
Maderna, si mai tarziu Luigi Nono, devin entuziasmati de
descoperirile din domeniul electroacusticii. Muzica devine un teren
imens de cercetare si testare pentru noile tehnici, iar infiintarea la
Milano a R.A.I (studio de fonologie) de catre Berio si Maderna da
unda verde explorarii efectuate de compozitor (Thema ,Omagiu lui
Joyce” - 1958, Diferente pentru bandd magnetica, flaut, harpa,
clarinet, viold si violoncel - 1958 - 1959, Momente - 1957, Chip
pentru banda magnetica cu voce - 1961). Asa cum Nono lega toate
elementele de credintele sale politice, pentru Berio muzica se leaga
de tot ceea ce Inseamna viata. Se intereseaza de orice, studiaza jazz,
folk, rock, citeste imens, este fascinat de poezie si semiotica (unul din
prietenii sdi de o viatd este Umberto Eco), sustine cursuri la
Darmstadt, Darlington, Universitatea Columbia sau Julliard School of
Music. Isi dezvoltd o personalitate de tip baroc, in care eclectismul si
abuzul de stiluri, pastise sau colaje duc la catalogarea sa, de catre o
parte a criticii, drept postmodernist. Aceasta sentintd se afirma in
special pentru una dintre cele mai reusite lucrari ale sale - Sinfonia
(1968 - 1969), pentru orchestra si opt voci amplificate. Berio refuza
totusi pecetea ,colajului”, considerandu-se mai degraba un creator
care ,transcrie” sau desface, in bucati, in spiritul unei nondepen-
dente si al libertatii absolute de expresie. Pe aceastd directie se
inscriu Circles (1960), seria de Secvente (Sequenza I - XIV, 1958 -
2002) sau Chemins (1965 - 1975). In obsesia sa de a realiza
transcriptii, el extinde obiceiul si la propriile lucrari, astfel ca in
Secvente apare o serie similard de transcriptii, intitulate Drumuri.
Berio forteaza limitele instrumentelor, ale vocii, ale textelor si
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melodiilor, ajungand de multe ori In momente de tensiune tragica
(Epifanie, pe texte de Proust, Joyce, Machado, Simon, Brecht si
Sanguineti). intreaga gami a pasiunilor ce il macini se regiseste in
muzica ce 1i apartine (Coro - 1976 - incearca parca sa inventarieze
totalitatea trdirilor umane pentru a capta esentialul fiintei vii).
Revenit la Milano (dupa ce ocupase la Paris conducerea depar-
tamentului electroacustic al 1.R.C.A.M), Berio surprinde cu lucrari de
fortd anturajul ce 1l considera a fi catre sfarsitul capacitatii de a inova
(Opera, Recital I, Linea, Points on the curve to find). Daca
ascultdm muzica cu participare vocald (Chamber Music, Folk Songs,
O King, inspirat de moartea lui Martin Luther King, opera Un Re in
Ascolto), cu participare instrumentald (Tempi concentrati, Still, Il
ritorno degli snovidenia, Formazioni, Festum) sau participare
electroacustica (Canturi paralele, Diario Immaginario), trebuie sa ne
straduim sa intelegem semnificatia creatiilor sale pornind de la
compozitorul ce le-a creat, un artist care s-a dezvoltat potrivit ideii
ca: trebuie sd trdiesti in spiritul sfdrsitului Renagterii si inceputului
Barocului, in spiritul lui Monteverdi, care inventa muzica pentru
urmdtoarele trei secole care aveau sd vind... .

Giacinto Scelsi (1905 - 1982) a studiat cu Respighi si Casella si a
obtinut primele succese la Paris, in special odata cu prima auditie a
Rotative pentru orchestra (1931). Dupa cadldtorii in Orientul
Apropiat si in Africa, a studiat tehnicile dodecafonice la Viena, cu
Walter Klein (1935 - 1936). A publicat la Paris poezie in limba
franceza si a participat la activitatile grupului Nuova Consonanza de
la Roma. incepand din 1952, s-a orientat in componistica spre solutii
radicale, apeldnd uneori la ezoterism sau la misticism, reflectind
influente ale lui Ligeti sau Morton Feldman, precum si ale unor
membri ai tinerei generatii, vizibile in cele Quattro Pezzi su une
nota sola pentru orchestrd, Hurqualia pentru orchestra mare si
instrumente amplificate, O-ho-i pentru 16 instrumente de coarde,
Pranam pentru voce, 12 instrumente si banda magnetica. Succesul
muzicii sale se datoreaza interesantei combinatii intre accesibil si
noutate, cu grija de a nu soca ascultdtorul.

Roman Vlad (n. 1919) apartine muzicii italiene, desi este de origine
romanad, ndscut la Cernduti, unde si-a inceput studiile muzicale la
Conservatorul din localitate. Si-a continuat studiile la Universitatea
din Roma ca elev al lui Alfredo Casella, stabilindu-se in Italia
din 1938. Din creatia sa amintim baletul Dama cu camelii, opera
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Storia di una mamma, lucrari orchestrale si concertante, precum
Sonet catre Orfeu pentru harpa si orchestra, Variatiuni pe o
tema din 12 sunete din Don Giovanni de Mozart pentru pian si
orchestra. A mai scris muzica de camer3, pentru pian (cinci Exercitii
dodecafonice), muzica de film si teatru. Dintre lucrarile sale de muzi-
cologie se impun remarcabilele monografii Stravinski, Dallapiccola,
Storia de la dodecafonia. A condus Academia Filarmonica din
Roma, a fost presedinte al sectiei italiane a S.LM.C., al Festivalului
»,Maggio Fiorentino”, director artistic al Teatro alla Scala din
Milano. Doctor Honoris Causa al Universitatii de Arte din lasi,
este si Membru de onoare al Uniunii Compozitorilor si Muzico-
logilor din Romania, din1990.

Muzica moderna rusa

Printre compozitorii rusi care ilustreaza etape ale tranzitiei roman-
tice spre modern, Alexandr Gazunov (1865 - 1936) este un nume
important. El a fost promovat de cdtre mecenatul Beleaev, ajungand
profesor de compozitie la Sankt Petersburg (discipoli Stravinski,
Prokofiev, Sostakovici), emigrand, dupa evenimentele revolutionare
din Rusia, la Paris. Este autor de muzica vocald, noua Simfonii, un
celebru Concert pentru vioara, baletul Raimonda. Poate fi, in
ansamblul creatiei sale, considerat un purtdtor al ecourilor Scolii
romantice ruse. Apropiati de aceeasi mentalitate mai sunt Anatol
Liadov (1855 - 1914), culegator de folclor rus, cea mai cunoscuta
lucrare fiind poemul simfonic Baba Iaga. Urmeaza Nikolai Cerepnin
(1873 - 1945), director al Baletelor Ruse la Paris dupa 1921, creator
de opere si balete, Alexandr Grecianinov (1864 - 1956), continuator
in S.U.A. al ideilor ,Grupului celor cinci” (muzicd pentru copii,
melodii vocale) sau Reinhold Glier (1875 - 1956), compozitor,
dirijor, etnomuzicolog, autor de balete (Fantana din Baccisarai,
Calaretul de arama), muzicd de concert (Concertul pentru
soprana). Un caz aparte este reprezentat de Nikolai Miaskovski
(1881 - 1950), a carui principald preocupare componistica a fost
realizarea celor 21 de simfonii reprezentand, oarecum anacronic, un
veritabil domeniu stilistic al , clasicismului rus”.

Alexandr Nicolaevici Skriabin (1872 - 1915) poate fi considerat
una dintre personalitdtile cele mai originale ale muzicii Inceputului
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de secol XX. Discipol al lui Arenski si Taneev, pianist concertist, in
timpul turneelor a avut prilejul sa asculte muzica lui Wagner, Liszt,
Strauss, Debussy si Ravel, ceea ce se reflecta in muzica sa de pian
(Preludiile). Personalitatea lui Skriabin este complexd, contradic-
torie. El a repus in chestiune sistemul tonal, hipercromatismul, fiind
totodatda dominat de convingeri filosofice mistice, care sunt reflectate
de lucrari orchestrale in stil neoromantic (Simfoniile I si a II-a),
propunand forma acordului mistic (do, fa diez, si bemol, mi, la, re,
acord de sase sunete, compus din cvarte perfecte si alterate si bazat
pe rezonanta armonicd), prin intermediul caruia Skriabin evita
»capcana” atractiei tonale. El ii acorda o valoare mistica de ,principiu
unificator”, ce reflectd ,armonia lumilor”, si o alta cale spre o
dimensiune a atonalismului. Printre cautdrile sale identificam si
proiectii colorate stabilite pe baza unor corespondente a inaltimilor
cu spectrul culorilor (do = rosu, sol = portocaliu, re = galben
stralucitor, la = verde, mi = alb-albastrui etc.). fi identificim viziunile
in Poemul extazului, Prometeu, Simfonia a IlI-a. in acest inceput,
care inseamna trecerea de la Romantism spre Modernism, Skriabin a
fost considerat seful de generatie al avangardei ruse.

Serghei Rachmaninov (1873 - 1943), de asemenea pianist concertist
si compozitor, reprezintd o imagine artisticA mult deosebita de
Skriabin, fiind purtdtorul unei prelungite stari afective romantice,
reflectatd in prima jumatate a secolului XX. Desi a parasit Rusia
inainte de Revolutie, a ramas, chiar si in America, fidel spiritului tarii
sale. A realizat muzica sub stimulul predecesorilor, fiind apreciat de
Ceaikovski care intervenise pentru montarea la Moscova a operei
Aleko. O parte din creatia sa apartine pianistului interpret - Studiile
Tablou, Preludiile, patru Concerte pentru pian, Rapsodia pe o
tema de Paganini. Se preocupa totusi si de alte genuri, fie romante
pentru voce si pian, dupa modelul ceaikovskian, fie simfonii in care
apar si elemente de noutate in forma, melos si armonie, fie opera
(Cavalerul avar), fara a parasi traditia predecesorilor, fie muzica
religioasa - Vecernia, o monumentald creatie dedicata ritualului
rugdciunilor ortodoxe liturgice.

Igor Stravinski (1882 - 1971) domina desigur aproape tot secolul,
depdsind dupa anii tineretii perimetrul Scolii ruse si devenind un
artist international. Primele lucrari poartda amprenta maestrului sau,
Rimski Korsakov (Scherzo fantastic, Focuri de artificii), fiind
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urmate de colaborarea cu Diaghilev, care l-a orientat pe Stravinski
catre balet, comandandu-i Pasarea de foc, Sacre du printemps si
Petruska. Scandalul provocat de Sacre (1913) la Champs-Elysées,
fara Indoiald mai mult de ordin coregrafic decat muzical, se continua
cu succesul primei sale auditii in concert, care il proiecteaza pe
Stravinski in prima linie a actualitatii, devenind Impreunad cu
Schonberg simbolul muzicianului revolutionar, ce se alatura marilor
compozitori ai timpului, Debussy, Ravel, Satie, Falla si Casella.
Continua sa creeze de-a lungul anilor lucrdri de teatru muzical,
precum Nunta, Vulpea. Poetul Ramuz se afld la originea inspiratoare
a Povestii soldatului, al carei libretist a fost (,povesti facute pentru
a fi cantate si jucate” precizeazda compozitorul). Cu Pulcinella pe
teme de Pergolesi se deschide perioada asa-zisa ,neoclasicad”, care il
conduce pana la opera Rake's Progress. Se impune ca pianist si
dirijor, este invitat in 1939 - 1940 de Universitatea Harvard sa
sustind cursuri despre Poetica muzicali. in ansamblu, componistica
stravinskiana poate fi privitd in trei perioade: rusa, neoclasica si
seriald. In prima, se cuprind lucriri de la Pasirea de Foc si Nunta
pana la Pribautki, Cantecele de leagan ale pisicii, patru Coruri a
cappella, Simfonia pentru instrumente de suflat, opera Mavra
(1922), opera bufa intr-un act dupa o poveste de Puskin, bazata pe
motive apartinand lui Ceaikovski, din care se inspira si pentru
baletul Sarutul zanei. Octetul pentru instrumente de suflat este o
intoarcere la muzica de camerda pura sau apropierea de stilul
clavecinistilor francezi (Rameau servind drept referinta pentru
baletul Apollon Musagéte). Etapa neoclasici este diversa,
cuprinzand, printre altele, Concertul in mi pentru orchestra,
Simfonia psalmilor, Octetul, Concertul pentru pian si orchestra
de armonie, Capriccio, Concertul pentru vioara, Simfonia in do,
Simfonia in trei miscari, (Edipus rex. Urmeazad prioritdtile
adoptdrii gandirii seriale, Incepand cu Cantata, dupa poeme
anonime din secolele al XV-lea si al XVI-lea, Cantece pentru
Shakespeare, Canoane funebre, dupd poeme de Dylan Thomas,
Canticum sacrum Threni si baletul Agon, In care coexistd
serialismul si modalismul. intreaga traversare a muzicii secolului
trecut are, in manifestarea artistului Stravinski, suficiente argumente
pentru a-i aprecia contributiile prin originalitatea care se inter-
secteaza cu o personald comentare a tuturor optiunilor stilistice pe
care le-a cunoscut, apreciat si reflectat.
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Dmitri Sostakovici (1906 - 1975), discipolul lui Glazunov, si-a
scris In timpul studiilor primele lucrdari (Dansuri fantastice
pentru pian, Simfonia I). Destinul sdu este contradictoriuy,
considerat, pe de o parte, un compozitor sovietic ,oficial”, a carui
cariera este marcata de o spectaculoasa alternare intre consacrari si
caderi. Ziarul Pravda denunta violent, in 1936, ,haosul in loc de
muzicd”, opera Lady Mackbeth din Mstensk, apreciind insd mai
tarziu Simfonia a V-a si alte creatii distinse cu Premiul Stalin
(Cvintetul cu pian, Simfonia a VII-a, dedicata Blocadei
Leningradului - subiect dezmintit mai tarziu de compozitor, care se
gandise, se pare, la victimele stalinismului). in 1948, celebrul Jraport
Jdanov”, care definea estetica ,realismului socialist”, il condamna din
nou pe Sostakovici pentru Simfonia a IX-a, fiind apoi ,iertat” pentru
Cantarea padurilor si din nou criticat, in 1962, cand in Simfonia a
XIII-a ataca toate calamitatile care se abdtusera asupra societatii
sovietice odatd cu stalinismul: antisemitism, opresiune, angoasa
cotidiana, arivism. Dupa modificari aduse textelor inspiratoare ale lui
Evtusenko, aceastd simfonie a putut fi interpretata din nou in Rusia.
Sostakovici reflectd ideea de a traduce in muzica sufletul rus, urmand
in estetica sa unele modele ale maestrilor simfonismului, mai ales
Mahler. Muzica lui are elemente de satira (opera Nasul), cidpatand un
limbaj foarte personal, fidel sistemului tonal si situat in afara
timpului in privinta ,tehnicii” (modelul bachian neoclasic al celor 24
de Preludii si fugi este un exemplu), totusi apropiat de sensibilitatea
contemporand. Din aceasta perspectiva, chiar dacd scriitura lui
ramane relativ traditionald, Sostakovici se ridica la nivelul celor
mari, imbinand profunzimea lui Musorgski cu dimensiunile orchestrale
ale lui Mahler, al cirui urmas poate fi considerat. In afara celor 15
simfonii, creatia sa mai cuprinde 15 cvartete de coarde, sase
concerte (doua pentru vioara, doua pentru violoncel, doud pentru
pian, dintre care unul cu trompeta), opere (Nasul, dupa Gogol, Lady
Macbeth, dupa Leskov, opereta Moscova, cartierul Ceriomuski),
balete, lucrari pentru orchestra, muzica de scena si de film, melodii,
muzicd de camerd si intrumentala. Lui Sostakovici i se datoreaza
orchestratiile pentru Boris Godunov si pentru Hovanscina de
Musorgski. Imaginea veridica a artistului pare sa fie cuprinsa in
cartea publicata dupd moartea compozitorului, Marturie,
Memoriile lui Dimitri Sostakovici, de citre Solomon Volkov.

Serghei Prokofiev (1891 - 1953) intregeste galeria unora dintre cei
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mai de seami compozitori ai secolului. incurajat de Taneev, parcurge
studiile muzicale ca elev al lui Liadov, Rimski-Korsakov si leaga o
relatie de o viata cu Nikolai Miaskovski, de la care probabil porneste
sugestia compunerii celebrei Simfonii clasice. Primele influente
provin din cercetarea muzicii lui Debussy, Strauss, Reger si
Schonberg, ale caror lucrari le interpreteaza ca pianist, impresionand
prin forta si tehnica lui. La Concursul de pian ,Rubinstein”, in proba
cu orchestra canta propriul sau Concert nr. 1 pentru pian, in care
stilul sau se defineste cu claritate. Cu Concertul nr. 2 provoaca un
scandal memorabil, iar cu Suita scita, Prokofiev se raliaza la Sacre du
printemps de Stravinski. In creatia sa se adaugi opera Jucitorul,
Sonate, Concertul nr. 1 pentru vioara, ciclul Viziuni fugitive si
Simfonia clasica. Emigreaza in Statele Unite unde scrie pentru
Opera din Chicago Dragostea celor trei portocale, dupa o fabula de
Gozzi, si lucreazi la o noui opers, ingerul de foc, dupi o nuveld de
Valeri Briusov. Odata cu Simfonia a II-a, Prokofiev abordeaza
estetica constructivista, care rimeazi cu Pacific 231 de Honegger. In
U.RS.S,, stat al cdrui cetdtean nu era incd, Prokofiev va primi,
incepand din 1933, comenzile cele mai interesante, cu muzica de
film, povestirea muzicala Petrica si Lupul, baletul Romeo si Julieta.
In timp ce numerosi muzicieni rusi (Rachmaninov, Saliapin, Medtner,
Glazunov) au preferat sia emigreze, refuzand viitorul sovietic,
Prokofiev, pentru a-si putea pdastra trecutul rus, face alegerea
inversia: isi sacrifica libertatea si va reveni in Rusia. Intalnirea cu
cineastul Eisenstein se traduce in compunerea mai multor muzici de
film celebre, Alexandr Nevski, Ivan cel Groaznic. in acelasi timp,
compune operele Simeon Kotko, apoi Logodna la manastire,
Razboi si pace, noi sonate pentru pian (nr. 6, 7 si 8, zise ,sonatele de
razboi”). Moartea lui Eisenstein, in 1948, va incheia colaborarile lui
Prokofiev cu filmul. Distinctia de artist al poporului al R.S.F.S.R. nu il
pune la addpost de atacurile lansate de ]Jdanov impotriva lui
Sostakovici, Haceaturian, Miaskovski, Kabalevski. O intreaga serie de
lucrari ale lui Prokofiev este condamnatd, cu precdadere cele din
perioada lui occidentald (Bufonul, Pasul de otel, Fiul risipitor,
ingerul de foc). Ultimele lucriri importante sunt Sonata pentru
pian si violoncel, Simfonia a VII-a si baletul Floarea de piatra.
Exceptand muzica religioasd, Prokofiev a abordat toate genurile, de
la muzica pentru pian (concerte, sonate si miniaturi) la lucrarile
coregrafice si cinematografice, unde exceleazda prin gasirea
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echivalentului muzical al miscarilor si al scenelor vizuale. Prokofiev
este incomparabil mai inovator in domeniul armonic si instrumental
decat 1n acela al scriiturii vocale. El poate fi considerat un mostenitor
direct al clasicilor, prin simtul formei si al constructiei solide si prin
disciplina inspiratiei sale. Ceea ce explica, iIn mare masurd, usurinta
de adaptare la asteptarile publicului si marea lui productivitate.

Aram Haceaturian (1904 - 1978) las3, in paralel cu muzica acestor
mari compozitori, cateva lucrari care i-au Ingaduit o buna relatie cu
oficialitatile, dar si cu marele public sovietic: Tocata, Concertul
pentru vioara, dedicat lui David Oistrach, baletele Gayane,
Spartacus, Simfonia-Poem, Simfonia cu clopote. Dupa moartea lui
Stalin, Haceaturian a fost unul dintre muzicienii eminenti care au
cerut public o mai mare libertate de creatie. Cu toate acestea, dupa
infiintarea Festivalului ,Toamna muzicala varsoviana” (1956), el
avea sa condamne tendintele dodecafonice sau inrudite cu orien-
tarile de avangarda occidentale.

Alfred Schnittke (1934 - 1998), in postura de compozitor, a petrecut
mult timp admirandu-1 pe Prokofiev, trecand apoi la o creatie anga-
jata spiritual si mentinandu-se in cadrul strict al muzicii de camera
(Cvartetul de coarde, Sonata a II-a pentru vioara, Cvintetul cu
pian). Se pot distinge la el deci trei grupuri de creatii: cele mostenite
de la Prokofiev, cele organizate rational pe o baza seriala, cele
influentate de Lutoslawski. Urmeaza, catre finalul vietii, Simfonia a
II-a, ,Sfantul Florian”, Cvartetul de coarde nr. 2, Cvartetul de
coarde nr. 3, Concerto grosso nr. 4, Simfonia a V-a, Concertul
pentru viola, Concertul pentru vioara nr. 4, Concertul pentru
violoncel, opera Viata cu un idiot. Schnittke se inscrie in autentica
traditie a componisticii ruse care, pastrand cu originalitate o anumita
amprentd nationald, nu a ignorat asimilarea contemporaneitatii
europene.

Muzica moderna finlandeza, daneza, suedeza
si norvegiana
Finlanda a trdit o istorie improprie afirmarilor internationale in

secolul al XIX-lea pana la momentul sperat cand, depasind conditiile
istorice, poporul si-a cucerit independenta, eliberandu-se de statutul
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de Mare Ducat din cadrul Imperiului Rus, statut abolit in al doilea
deceniu al secolului XX. Intreaga intelectualitate a natiunii a trebuit
deci, timp indelung, sda suporte aceastd oprimare, desi fondul
national era puternic si cu temeiuri de a se situa la egalitate cu tarile
din nordul european. In perioada de dinaintea acestei emancipiri,
Finlanda are sansa de a se alinia la nivelul culturilor moderne din
Europa datoritd, mai ales, unei mari personalitati muzicale, compo-
zitorul si dirijorul Jan Sibelius (1865 - 1957). Artistul si-a edificat
formatia muzicala la Conservatorul din Helsinki, apoi la Berlin si
Viena. Primele Inceputuri profesionale apartin activitatii didactice, ca
profesor de vioara si teorie muzicald, Sibelius impunandu-se destul
de repede in calitate de compozitor, cu pagini orchestrale
impregnate de sentimentul national, prin accente muzicale patriotice
adresate poporului finlandez, ceea ce il impune in postura de sef de
Scoald componisticd a muzicienilor tarii sale. Este mai ales cazul
unor poeme simfonice - Kulevro, Finlandia, En Saga - care poarta
aceastd amprenta. De altfel, elementul tematic programatic se
regdseste si mai tarziu in astfel de creatii de factura poematica, cum
ar fi Lebada din Tuonela, Legendele pentru orchestra, Fata din
Pohjola, Oceanidele, Luonotar.

Ca muzician national, Sibelius poate fi apropiat de Janacek sau de
Bartok, care, asemenea lui, pentru a se elibera de influenta germanica,
au recurs la apropierea de alte culturi europene. Relatiile lui cu
Finlanda nu au fost 1nsa niciodatd bazate pe inspiratii de ordin
folcloric, deoarece in creatia sa nu apar citate de teme populare si
nici macar - in pofida culorilor de multe ori foarte subtil modale si
non-tonale ale muzicii sale - un gen de folclor recreat, ca la Barték
sau Enescu. Desi a fost deschis orizonturilor internationale, prin
cariera de dirijor si relatiile cu numerosi compozitori si artisti con-
temporani, intre Finlanda si el nu a existat niciodatda o ruptura. Ca
toti marii creatori, Sibelius pune nationalul si universalul in relatie
dialectica si, datorita acestui fapt, s-a sustras nu numai provincialis-
mului, ci si cosmopolitismului in sensul ,interbelic” al termenului, inte-
grandu-se comportamental si artistic in viata muzicala continentala.
Majoritatea poemelor si suitelor lui simfonice au ca sursa de inspi-
ratie directa sau aluziva Kalevala, care a exercitat asupra artistilor
finlandezi din a doua jumatate a secolului al XIX-lea si de la inceputul
secolului XX o foarte puternica influentd, intr-o epoca in care Finlanda
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se straduia sa-si afirme identitatea nationala. Mai ales, exista afinitati
intre muzica lui Sibelius si ritmul limbii finlandeze. Compozitorul
intuieste, asemenea lui Janaéek pentru limba ceha, locul accentului
pe prima silabd a cuvantului sau pe iInceputul unei fraze. Suita
Rakastava (in traducere libera Ibovnicul) este exemplara in acest
sens, deoarece a fost initial conceputd pentru o formatie coralad
barbateascd, in 1893, pe texte ce pastreaza caracteristici ale cantului
pe text finlandez. Aproape doud decenii mai tarziu, dupa ce
compusese suita Karelia, Sibelius revine asupra acestei lucrari,
transformand-o in muzica pentru orchestra de coarde si percutie,
varianta intrata astfel in circuitul repertorial.

Cu toate turneele sale amintite, in Italia, Franta, mai ales Anglia (se
adauga un stadiu de cursuri la Conservatorul din Boston in 1914),
Sibelius a fost un solitar, manifestiand intransigenta fatd de numerosi
avangardisti sau inovatori, dar si aprecieri deosebite pentru muzi-
cieni ca Bruckner, Debussy sau Bartok. Cele mai importante eveni-
mente creatoare sunt reprezentate de catre simfoniile sale. Primele
doud lucrdri - Simfonia I, Simfonia a II-a - apartin perioadei
apropiate de exaltarea spiritului national, fiind astfel receptate si in
exteriorul Finlandei. Urmeaza apoi seria celorlalte cinci simfonii, cu
grade de interes variabile, atentia fiind conditionata si de factorul
unei accesibilitati a limbajului, complex de altfel in armonie, tematica
si arhitectonicd, asa cum se vadeste in Simfonia a III-a si Simfonia a
VII-a. intre aceste creatii, se intrevid si alte momente de inspiratie
autentica. Este vorba de muzica pentru piesa lui Maeterlinck Peleas si
Mélisande sau pentru piesa Kuolema (cu renumitul Vals trist), dar
mai ales de Concertul pentru vioara (1905), devenit in secolul XX
una dintre marile partituri solistice ale repertoriului violonistic. In
1929, contrar asteptarilor, Sibelius se inchide, pentru urmatoarele
decenii ale vietii sale, intr-o tdcere creatoare aproape absolut3,
insotitd de rezerve majore si In privinta contactelor publice si
aparitiilor dirijorale. Cea de a VIII-a Simfonie, despre care se stie ca
a terminat-o, a fost ulterior distrusa de compozitor.

O caracteristica importanta a muzicii lui Sibelius este modul in care a
stiut sa evite orice abordari de formule componistice prestabilite,
ceea ce se observa foarte bine in tendinta de a actiona liber, in
simfoniile sale, spre o continuitate organica ce le este proprie. Se
desprinde de aici un principiu personal ,al cresterilor tematice”, care
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se deosebeste foarte mult de procedee ale predecesorilor sii,
inclusiv de rigorile structurilor sonatei. Fiecare dintre simfonii, fara a
adopta un program explicit, are ca fundament o idee inspiratoare ce
i confera individualitatea. Sibelius, a cdrui personalitate este un
motiv de legitima mandrie pentru Finlanda, unde discipolii Scolii
componistice i-au urmat modelul, iar pleiada dirijorilor finlandezi,
raspanditi pretutindeni, lupta pentru promovarea creatiei sale, a fost
totodatd si mult contestat. Avangarda vieneza i-a ocolit numele, unele
publicatii, precum cartea muzicologului si compozitorului René
Leibowitz, l-au proclamat ,Cel mai prost compozitor din lume”. Pe de
alta parte, alti biografi i-au oferit fara rezerva compensatia pretuirii
existente 1n patria sa, britanicul Cecil Gray declarand ca este ,Cel mai
mare simfonist dupd Beethoven”. Intre grandoare si decadents,
slujind muzica finlandeza a primei jumatati de secol XX si contri-
buind la faima tarii sale, Jan Sibelius si-a manifestat cu consecventa
echilibrul si intelepciunea de mare artist, declarand: ,Eu cred in
civilizatie”. in acest sens, el mai sublineazi: ,Cu cit observ mai mult
viata, cu atata imi dau seama ca Clasicismul este arta viitorului”.

Personalitatea sa a exercitat un ascendent important asupra crea-
torilor contemporani nordici si anglo-saxoni. Dintre compozitorii
finlandezi se mai pot cita, desi la un nivel de plan secund, nume ca
Erkki Melkartin, Selim Palmgren, Armas Launis, Heino Kaski, [lmari
Hannikainen si, mai recent, Einojuhani Rautavaara.

*

Numele dominant al afirmarii muzicii in Danemarca este cel al lui
Carl Nielsen (doud opere, sase simfonii, concerte, cvartete de
coarde), cel care deschide drumul spre secolul XX, reflectand si
influentele maestrilor contemporani lui - Sibelius, Debussy, Berg. i
urmeazd, ca generatie, Herman Koppel, Svend Schulz, in creatia
cdrora, ca si la Nielsen, se observa fidelitatea fatd de sentimentul
national si asimilarea experientelor de limbaj ale secolului XIX (mai
ales privind tonalismul si major-minorul). Printre compozitorii
danezi ai secolului XX, destul de putin cunoscuti peste hotare, 1i mai
mentiondm pe Haakon Borresen, Peter Gram, Jorgen Bentzon,
fondatorul scolilor de muzicd populard, Flemming Weis, denumit
»~Honegger al Danemarcei”, Vagn Holmboe, Per Norgard.

*
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Actualmente, muzica moderna suedeza a cunoscut o afirmare apre-
ciabila mai ales pe planul participarilor la festivalurile de creatie
contemporand. Cu aceste ocazii, nume precum Karl Birger Blomdabhl,
Ingvar Lidholn, Bo Nilsson au devenit cunoscute in centrele muzicii
noi, contribuind la cunoasterea talentelor componistice suedeze.
Drumul acesta a fost precedat de influenta romantismului german si
redescoperirea valorilor inspiratoare ale izvoarelor folclorului
national, la aceasta adaugandu-se elemente ale impresionismului. Pe
aceasta cale au devenit cunoscuti compozitori ca Wilhelm Peterson-
Berger, Wilhelm Stenhammar, Oskar Lindberg, Hugo Alfvén (cinci
simfonii, Reformation Cantata, Rikdag Cantata). Spre mijlocul
secolului XX, se fac remarcati alti compozitori, printre care Hilding
Rosenberg (oratoriul losif si fratii sai, baletul Orfeu, sase simfonii),
influentat estetic de Debussy si Schonberg, dar si beneficiarul unei
voite intoarceri la scoala lui Bach (Sonata pentru vioari solo). i
urmeaza Gosta Nystroemm, elev al lui D’Indy, Lars Erik, epigon al lui
Alban Berg, si Dag Wiren, aflat sub amprenta neoclasicismului (patru
simfonii, Serenada pentru orchestrd), precum si Gunnar de Frimerie
si Alan Petersson, puternic atasati de climatul parizian postbelic.
Cautdri ale timbralitatii si dezvoltarea efectelor percutiei sunt
caracteristice pentru Sven Erik Back, foarte interesat de inovatiile
scriituri. Generatia avangardei se dovedeste activa incepand cu
discipolul lui Messiaen, Bengt Hambraeus, si cu Bo Nilsson, a carui
muzicd a constituit o autentica revelatie la Festivalul SIMC de la
Roma, cu citeva decenii in urma, situdnd muzica suedeza printre
manifestdrile artistice in plina efervescenta.

*

Este dificil de consemnat daca se poate vorbi de vreo personalitate
importanta a muzicii norvegiene in planul vietii culturale interna-
tionale. Scoala componistica reflectd mai mult influente europene ale
epocii — postromantism, cromatism, atonalitate, dodecafonie -,
observabile in formule diferite la creatori precum Fartein Valen,
David Monrad Johansen, epigon al lui Grieg, Bjarne Brustad, mai
interesat de traditiile folclorice norvegiene, Alf Hurum si Pauline
Hall, atrasi de muzica franceza, Ludwig Irgens Jensen, dornic de a
relua estetica polifoniei secolului XVI, si, din generatia mai nous,
apropiati de folclor, Knut Nystedt, Finn Mortensn, Knut Wiggen. In
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comparatie cu muzica suedeza, in Norvegia se observa numeroase
reticente fatd de integrarea artistica europeana.

Muzica engleza moderna

Merita sa citdm in deschiderea prezentarii creatiei britanice moderne
o caracterizare despre Edward Elgar (1857 - 1934), menitd a
compensa absenta muzicii engleze din concertul vocilor europene
romantice: Limbajul sdu, in cele mai bune momente, are frumusete.
Farmecul lirismului, distinctia formei, robustetea orchestratiei,
fmpreund cu poezia si misticismul paginilor sale incdntd urechea. Este
o muzicd ce poartd aceleagsi atribute ca omul ce a scris-o: suav, genial,
destept, sentimental si cultivat (David Ewen). Elgar este unul dintre
creatorii de seama ai culturii engleze, abordand o muzica apartinand
Romantismului tarziu, de inspiratie germano-austriaca, ce urmeaza
filiera lui Schumann si Wagner. Desi acest tip de compozitie duce la o
muzicd agreabild si placuta, lui Elgar i-a fost reprosata filiatia
continentald romantici in detrimentul unei priviri moderniste. inca
de la primele compozitii, lucrari corale cu care participa la diverse
festivaluri, Elgar simte c3 acesta este drumul pe care doreste sa-l
urmeze, si nu cel pentru care se pregatise la insistentele familiei -
studiul dreptului. in 1899 scrie prima lucrare importantd pentru
cariera sa ulterioara - Variatiunile Enigma pe o tema originala op.
36 -, In care isi propune ca tema ,sd parcurga toata lucrarea de la
cap la coad3, dar sd nu fie niciodata auzitda”. O alta enigma a lucrarii
vine din prezenta unor litere la Inceputul variatiunilor, initiale ale
unor prieteni, ale sotiei sau chiar ale lui, care anuntau caracterizarea
»tonald” a acestora. Anul 1900 aduce oratoriul pentru voci solo, cor si
orchestrd, The Dream of Gerontius, avand la bazd poemul omonim
al lui Cardinal Newman. Respectidnd traditia romantica, Elgar
imagineaza intr-o serie de episoade lirice
si dramatice viziuni ale purgatoriului. Dupa o serie de lucrari desti-
nate simfonicului (Cockaigne op. 40, 1900 - 1901, sau In the South
op. 50, 1904), Elgar compune prima sa Simfonie (1908), lucrare ce
va fi interpretatd numai in primul an de 100 de ori. In 1910 scrie
pentru Fritz Kreisler un Concert pentru vioara si orchestra, iar un
an mai tarziu compune si o a doua Simfonie. Cele cinci marsuri
intitulate Pomp and Circumstance se constituie intr-o mare reusit3,

205



primul dintre acestea ramandnd pana in zilele noastre, aldturi de
Variatiunile Enigma, un punct de referinti al creatiei lui Elgar. in
1924 este numit maestru al muzicii regelui, singura functie oficiala
pe care o acceptd in afara orelor de la catedra de muzica din
Birmingham (1905 - 1908). Dupa 1920 compune din ce in ce mai
putin, iar visul de a scrie o operda (The Spanish Lady) ramane la
stadiul de schitd, alaturi de proiectul de a realiza o a treia Simfonie
pentru BBC. Poate prea adesea ldsat uitarii de catre repertoriul
actual, Elgar a reprezentat o piatrd de temelie in tranzitia Scolii
moderne de compozitie engleze, inlesnind drumul mai tinerilor
Tippett sau Walton. Hotdrarea sa de a ramane insa devotat epocii
romantice a venit din trasaturile caracteristice temperamentului sdu
creator, functionand, dupa cum el insusi argumenta, dupa legile
naturii: copacii cntd muzica mea sau... eu pe-a lor?

Desi ca temperament un compozitor al secolului XX, Ralph Vaughan
Williams (1872 - 1958) gadseste o mare parte a inspiratiei In muzica
elisabetana si jacobing, fiind un fervent culegator de folclor si analist
al imnicii engleze - dovada cele aproape 800 de melodii de aceasta
factura pe care le selecteazad sau creeaza. Destinul compozitorului,
profesorului, scriitorului, dirijorului, organistului sau editorului
Williams este cucerit In pasi marunti, de la statutul de ,tanar nebun”
din timpul studiilor (Royal College of Music, Cambridge si un scurt
stagiu la Paris cu Maurice Ravel) pentru a ajunge unul dintre
compozitorii cei mai legati de traditie dintre reprezentantii vietii
muzicale engleze. Regdsim In creatia sa un interes permanent
canalizat catre figuri celebre de suverani - cinci Portrete Tudor
(1935), trei Cantece elisabetane, muzica de film la Anglia reginei
Elisabetha - sau cdtre opera shakespeariana - opera Sir John
indragostit, cantata in padurea Windsor, trei Cantece
shakespeariene, muzica de teatru pentru Nevestele vesele din
Windsor, Henry al IV-lea, Richard al IlI-lea sau Henry al V-lea.
Fantezia (gen tipic elisabetan) combinad in conceptia lui Williams
elementele presupuse ale tehnicii renascentiste cu ansamblul
orchestral de secol XX - Fantezia pe Greensleeves (un cunoscut
refren al vremii citat si de John Dowland), Fantezia pe colinde de
Craciun si, mai ales, Fantezia pe o tema de Thallis, dovedind un
echilibru desadvarsit intre umbra trecutului si staruinta prezentului.
Interesul fatd de inspiratia elisabetand nu este insda unilaterala.
Williams compune si noud simfonii (dintre care amintim A Sea
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Symphony - simfonia nr. 1, cu cor, pe texte de Whitman -, A London
Symphony - simfonia nr. 2 -, A Pastoral Symphony - simfonia nr. 3 -
sau Sinfonia Antartica - simfonia nr. 7, 1949 - 1952), opere (Hugh
the Dover, The Poisoned Kiss, Riders to the Sea sau Pilgrim’s
Progress), balete (Job, a masque for dancing, Old King Cole),
concerte sau diverse partituri destinate repertoriului cameral sau
celui de film. In ceea ce-1 priveste pe R.V. Williams, muzica sa poarti
pecetea istoriei din spatele timpului, determinandu-l pe ascultator,
asa cum nota muzicologul Fuller Maitland, sd nu fie niciodatd sigur
dacd ascultd ceva foarte vechi sau foarte nou.

Succint, Sir William Walton (1902 - 1983) poate fi caracterizat
drept un compozitor englez influentat in creatia sa de lucrarile lui
Stravinski, Sibelius sau de elemente din muzica de jazz, realizand
compozitii atdt pentru orchestra sau cor, cat si pentru instrumente
soliste, film sau diverse ceremonii. Mergand insa catre profunzime,
descoperim un personaj cameleonic, care isi inventeazda pentru
fiecare lucrare altd fatd, obtindnd cu usurintd notorietatea.
Neglijandu-si de multe ori studiile in favoarea muzicii, Inca de la
prima sa lucrare - Fagcade (1922) -, Walton uimeste publicul. Dupa
ce este expulzat de la Oxford pentru neimplinirea datoriilor de
student, Walton ajunge sa locuiasca la Londra impreuna cu familia
Sitwell - prin intermediul careia va deveni prieten cu iIntreaga
protipendadd muzicald a orasului. Edith Sitwell creeaza poeme
abstracte, servind astfel un punct de plecare pentru realizarea
lucrarii Facade, un ,entertainment” pentru recitator si sapte
instrumente. Desi poeziile sunt abstracte, muzica lui Walton preia
modelul postromantic, individualizandu-se in lungi melodii cu o
textura transparentd si orchestratie stralucitoare, cu elemente de
jazz - critica desemnandu-1 drept ,un modernist de avangarda”.
Odatd cu uvertura de concert Portsmouth Point (1925), Walton
tinde sa fie acceptat pe deplin drept un exponent al muzicii britanice,
adevarata confirmare venind insa cu Concertul pentru viola
(1929), partitura de notorietate pentru repertoriul destinat acestui
instrument. Desi diverse ca facturd, pe masura ce Walton prezenta
publicului noi lucrari, acestea erau foarte bine primite. Oratoriul
pentru bariton, cor si orchestra, Belshazzar’s Feast, sau Simfonia
nr. 1, combiniand elemente preluate din muzica lui Beethoven si
Sibelius, au provocat adevarate triumfuri, rimanand si actualmente
prezente in repertoriul permanent al stagiunilor britanice. Cu o astfel
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de imagine, Walton a provocat un adevarat eveniment monden
londonez in momentul in care si-a lansat la Covent Garden opera
Troilus si Cressida. Revenind la muzica destinatd orchestrei,
realizeaza Concertul pentru violoncel si orchestra, Simfonia nr.
2, Variatiunile pe o tema de Hindemith, dar si lucrari comandate
de diverse filarmonici: Capriccio burlesco (1968 - cerut de
Filarmonica din New York) sau Improvizatii pe un Impromptu de
Benjamin Britten (1969 - la comanda San Francisco Symphony).
Desi lucrdrile sale nu sunt foarte numeroase, Walton
s-a bucurat de recunoastere, tehnica sa imaginativd, combinarea
de elemente diverse, expresivitatea remarcabild, cit si mobilitatea
ritmica inscriindu-1 printre cei mai interesanti compozitori ai Angliei
secolului XX.

Liric si sofisticat, Sir Michael Tippett (1905 - 1998) pastreaza
echilibrul intre cele doua fete ale muzicii moderne: provincialismul si
cosmopolitismul. Pe parcursul studiilor sale la Royal College of Music
din Londra, Fettes si Stamford School, Tippett intrd sub imperiul
tehnicilor polifonice si contrapunctice, considerandu-se pe tot
parcursul vietii un discipol total al lui Palestrina, Bach, Handel si
Beethoven. Prima sa perioadd de creatie dovedeste pe deplin acest
interes, lucrdri precum primele cvartete, Concertul pentru dubla
orchestra de coarde (1938 - 1939) sau oratoriul A Child of Our
Time (1939 - 1941, pe libret propriu realizat la sfatul lui T.S. Eliot),
combinand elementele de sintaxa romantica cu structuri polifonice si
migaloase trasee contrapunctice. Un pacifist convins, Tippett revine
mereu la teme simbol care ii reprezintd propriile convingeri -
compasiunea fatd de cei oprimati, protestul fatd de persecutie si
violentd, dorinta de bine si armonie, toate acestea avand influenta si
asupra propriului destin. La refuzul sau de a satisface stagiul militar,
sufera trei luni de Inchisoare, pe care Tippett le va considera un test
de intdrire a spiritului si credintei. Odata cu anii '50, limbajul sdu se
indreapta cdtre texturi complexe si o accentuare a elementului
melodic, inflacarat fiind de necesitatea unei redescoperiri a sinelui
materializat in muzica prin revigorarea valorilor clasice in tonalitati
stralucitoare si un lirism luminos (opera The Midsummer
Marriage), elemente de neoclasicism (Simfonia a II-a) si, in mod
exceptional, Fantezia concertanta pe o tema de Corelli, care reface
legdtura cu traditia muzicii engleze reprezentate de predecesorii sai,
Vaughan Williams, Elgar sau Delius.
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Decada anilor '60 aduce o abrupta scindare cu trecutul (opera King
Priam, Concertul pentru orchestra 1962 - 1963, Sonata a doua
pentru pian), Tippett adoptand un stil mult mai retinut, renuntand
la contrapunct in favoarea elementelor armonice si provocand o
simplificare a texturii. Odatd cu cea de-a treia operd (The Knot
Garden), compozitorul englez realizeaza o sinteza a tuturor stilurilor
si procedeelor utilizate pana atunci. Pentru Simfonia a III-a (1970)
sau Sonata a II-a pentru pian (1972) limbajul sau va evolua intre o
polifonie medievald, tehnica madrigalesca, elemente de folclor celtic
si inovatii preluate din muzica de jazz, adoptand si citatul (cum ar fi
elemente din muzica lui Beethoven sau Mussorgski). Mijloacele de
experimentare a posibilitatilor instrumentelor, combinate cu
inspiratia ritmica extrasa din muzici exotice (muzica din Bali), il
conduc catre o abstractizare a discursului, devenit pur instrumental
- Simfonia a IV-a (1977), Cvartetul nr. 4 (1978) sau Triplul
concert pentru vioara, viola si violoncel (1980). The Mask of
Time pentru solisti, coruri si orchestra, dupd Milton si Shelley,
reprezintd, dupa pdrerea sa, o incununare a muncii de o viat3,
desemnand indepartarea de la sintaxa tonala cdtre un atonalism
diatonic, raspuns personal de indepartare si lepadare fata de
depresia si tristetea inconjurdtorului, usor de suprapus indepen-
dentei caracteritice atonalismului. Muzica lui Tippett este personala
si calatoreste in paralel cu propriile trdiri din care a izvorat,
determinandu-i pe critici sd constate cd deranjeazd cu gentilete
simturile, dar fdrd a le ultragia sau, mai mult, cad puritatea si inte-
gritatea stilului sdu este mai profunda decat pare la suprafata.

Aldturi de Elgar, Vaughan Williams, Sir Walton sau Sir Tippett,
tabloul muzicii engleze de secol XX nu ar fi complet fara prezenta lui
Benjamin Britten (1913 - 1976). Personalitate controversatd, com-
pozitorul isi construieste propriul limbaj, caracterizat drept un
dialect eclectic, dovedind atat admiratie fatd de inaintasi - muzica
epocii virginaliste sau creatia lui Henry Purcell -, cat si pentru
traditia romanticd germano-austriaca prin prezenta lui Mahler sau
Strauss. Fara sa adopte cu fermitate niciuna dintre traiectoriile
investigate, Britten va scrie o muzica traditionald, revigorand formele
clasice si dovedind inventivitate in ceea ce priveste prelucrarea ele-
mentelor tematice, a ritmurilor, culorilor orchestrale si, In special, un
deosebit talent in a acorda cuvantului poetic un loc desavarsit in
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relatia cu melodia. De aici si colaborarea de o viatd cu genurile
dedicate vocii, In diferite combinatii, ciclurile de lieduri (Les
INluminations, ciclu de cantece pentru voce si orchestra - 1939,
Songs and Proverbs of William Blake, dedicate celebrului cantaret
Dietrich Fischer-Dieskau), diversele lucrari ce solicita participarea
vocala (A Ceremony of Carols, Serenada op. 31 dedicata lui Peter
Pears, Serenada pentru tenor solo, corn si orchestrd de coarde,
Spring Symphony pentru soprana, tenor, cor mixt, cor de baieti si
orchestra, A War Requiem). in special operele sale i vor asigura un
loc de seamd in traditia muzicald britanicd si universala. Genul
dramatic reprezinta un punct simbol in cariera sa componistica.
Dupad o prima incercare - opera Paul Bunyan op. 17 (partitura pe
care o retrage ulterior), Britten, revenit in Anglia dupa un autoexil in
America, triumfa cu Peter Grimes (1944), operd ce 1i consacra
definitiv pozitia in contextul muzical al vremii. Interesat de acest ecou,
Britten compune cateva opere de camerd, un gen rafinat si mult mai
intimist, cu prerogative interpretative mai dificil de implinit - Violul
Lucretiei (1946), Albert Herring (1947), inblanzirea scorpiei (1954)
-, cat si o serie de opere engleze care meritd amintite pentru succesul
repurtat — Billy Budd, The Turn of the Screw. in 1946 infiinteaza
English Opera Group (un proiect in care Britten este dirijor,
compozitor si director artistic), dorindu-si astfel sd poata pune in
scend atat propriile lucrdri, cat si partituri ale tinerilor sai colegi.
Desi un bun pianist, Britten acordda o atentie secundara acestui
instrument in creatia sa, singurele exemple fiind Concertul pentru
pian sau Diversions pentru pian si orchestra (lucrare dedicata lui
Paul Wittgenstein). Desi redusa cantitativ, muzica dedicata reperto-
riului cameral (trei cvartete de coarde, Sonata in do pentru violoncel
si pian op. 65, doud Suite op. 72 si 80 pentru violoncel, dedicate lui
Rostropovici, care a fost ajutat de el sa paraseascd Uniunea Sovietica)
dovedeste reale calitati. Dupd baletul The Pince of the Pagodas
(reflectand intalnirea civilizatiei japoneze cu muzica balineza pentru
gamelan), Britten revine la genul teatrului liric (opera Visul unei nopti
de vara, pe texte prelucrate impreuna cu Peter Pears dupa Shakespeare),
ca apoi sa compuna o serie de parabole cu tenta operistica inspirate
din subiecte biblice (Curlew River, The Burning Fiery Furnace, The
Prodigal Son). A War Requiem (,Recviemul de razboi”) se distinge
de celelalte realizari ale lui Britten, fiind una dintre cele mai sensibile,
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impresionante si elocvente evocari ale ritualului funebru destinat
celor trecuti In nefiintd. Un impact considerabil vine din
suprapunerea de cdtre Britten, pe cadrul fix reprezentat de Missa Pro
Defunctis (Requiem Aeternam, Dies Irae, Offertorium, Sanctus,
Agnus Dei, Libera Me), a unor poeme in limba engleza (apartinand lui
Wilfred Owens, ucis in Primul Razboi Mondial), dezvaluind
sentimentele si protestele disperate ale constiintei autorului impo-
triva oricarei tentative de ultragiere aduse fiintei umane.

Britten dovedeste 1n intreaga sa creatie o neobisnuita usurinta in a
recrea atmosfera, acordand textului o perfecta articulare in relatia cu
melodia si profilul dramatic al discursului. Versatilitatea sa il
protejeaza de caderea in banal, pericol pentru un compozitor care nu
adopta un stil de avangardd, conferind muzicii elemente de identifi-
care specifice secolului XX. Fidel formelor clasice si normelor
traditionale, talentul sau modeleazd mesajul muzical oferindu-i
prospetime, distinctie, exceptionala orchestratie, simt dramatic si
noblete, anumite momente de pedanterie sau pretiozitate putand
trece astfel neobservate in favoarea viziunilor originale si contribu-
tiilor la redresarea valorica a culturii muzicale britanice.

Muzica moderna spaniola si portugheza

In drumul reafirmirii Scolii componistice spaniole, Felipe Pedrell
(1841 - 1922) este cel care regaseste resursele de valoare impunerii
pe plan international, in secolul XX. Absolvent al Conservatorului din
Madrid, a scris opere (le Dernier des Abencérages, Quasimodo) si
poeme cantate (Cintecul muntelui, Invocatie catre noapte).
Preocupat de soarta muzicii spaniole, lanseaza eseul Pentru muzica
noastra, in care reaminteste muzicienilor de ilustra traditie polifo-
nica a Spaniei si bogatia cantecelor populare. El s-a dedicat activitatii
de folclorist si cercetdtor, contribuind la redescoperirea lui Tomas
Luis da Vittoria, ale carui opere complete le-a editat. La
Conservatorul din Madrid, Pedrell a fost profesorul lui Albéniz,
Granados, Vifies si de Falla. Cancionero popular espaiiol este
sinteza tuturor cercetdrilor sale de erudit. Considerat sef al Scolii
moderne spaniole, Pedrell a reusit sa o integreze cu adevarat in
miscarea muzicald europeana.
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Isaac Albéniz (1860 - 1909) se impune ca virtuoz si improvizator.
n 1880 il cunoaste pe Liszt, apoi sustine concerte in America de Sud,
Cuba si Spania, unde compune cateva zarzuele. Dar, primele sale
creatii, puternic influentate de Schumann, Mendelssohn si Liszt,
palesc in fata Suitei spaniole, lucrare cu care fondeazd Scoala
componistica spaniold bazata pe ritmuri si teme folclorice. Albéniz
face cunostinta la Paris cu discipolii lui César Franck, cu Dukas,
Debussy si Fauré, devenind profesor de pian la Schola Cantorum.
Cariera componisticd se continuad cu La Vega si Cantecele Spaniei.
Capodopera sa ramane Iberia, lucrare pentru pian scrisa intre 1905
si 1908, consacrandu-l in marele repertoriu instrumental interna-
tional ca un autentic pionier al renasterii muzicii spaniole la
inceputul secolului XX. Teoriile lui Pedrell (volumul Pour notre
musique, 1891), dupa care muzica unei natiuni trebuie sa se bazeze
pe elemente populare, au gasit In Albéniz cea mai potrivita
concretizare. Catalanul Albéniz a fost mai preocupat, muzical, de
Andaluzia maura, lasand revelatia geniului muzical al provinciei sale
natale, Catalonia, andaluzului Manuel de Falla.

Don Enrique Granados y Campifa (1867 - disparut pe mare,
1916) se impune ca o personalitate de mare autoritate in creatia
spaniolad a primelor doua decenii. Primeaza o carierd de pianist, pe
care o va urma cu stralucire fie ca solist, fie Impreund cu violonisti
(Crickboum, Ysaye, Thibaud), cu pianisti (Risler, Saint-Saéns) sau cu
formatii camerale (cvartetul Crickboum). Debuteaza cu opera Maria
del Carmen. A Inceput sd se ocupe serios de compozitie, de perfor-
manta pianisticd si de activitatea pedagogica la Conservatorul din
Barcelona, al carui fondator a fost. Piesele pentru pian, 12 Danzas
espaiiolas, Escenas romanticas si Goyescas i-au asigurat celebri-
tatea. Mai tarziu, avea sa adapteze muzica de la Goyescas intr-o
opera cu acelasi titlu. Spania pe care o evoca este cea galanta si
ironica a secolului al XVIII-lea, nu cea ,maurda” din Iberia lui
Albéniz. In Tonadillas pentru voce si pian si in Goyescas a pastrat
spiritul tematicii si ritmurilor populare, tinzand spre o expresie cu
rezonante universale, ceea ce i-a asigurat accesul in repertoriul de
concerte de pretutindeni.

Fireste, Manuel de Falla (1876 - 1946) este cel mai proeminent nume
al muzicii spaniole din prima jumatate a secolului. Participarea la un
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concurs organizat de Academia de Arte Frumoase, scriind in acest
scop Vita breve, opera de factura veristd, il lanseaza in viata
muzicald. Ajuns la Paris, leaga relatii cu Dukas, Debussy, Ravel,
Albéniz si Vifies. Acesta din urma i-a cantat cele patru Piese
spaniole la Societatea Nationala si i-a sugerat ideea pentru capodo-
pera sa concertantd Nopti in gradinile Spaniei. Stabilit la Madrid,
scrie Amorul vrajitor, apoi Tricornul, destinat Baletelor Ruse. Vor
urma: opera Papusile mesterului Pedro si Concertul pentru
clavecin, scris pentru Wanda Landowska. in 1927 incepe opera
Atlantida, creatie vasta pe care o va ldsa neterminata. Cele patru
Homenages pentru Arbos, Dukas, Debussy si Pedrell reprezinta
ultima lucrare scrisa inainte de plecarea in Argentina, unde este
invitat sa dirijeze mai multe concerte. Succesiunea ipostazelor de stil,
dupa Verismul care fi inspirase Viata scurta, reflecta preocuparile
infaptuirii renasterii muzicale spaniole, dar si revelatia universului
armonic al lui Debussy. Maturitatea 1-a condus pe de Falla citre un
stil original, mai clasic decat cel al predecesorilor, prin expresia
cantecului gitano-andaluz din Amorul vraijitor si Tricornul. Papusile
mesterului Pedro si Concertul pentru clavecin sunt rezultatul
efortului de a atinge o simplitate maxima printr-o asimilare paraleld
a muzicilor vechi si a tehnicii lui Stravinski.

De Falla reuseste prin Atlantida sa realizeze conceptia finala asupra
muzicii, simplificatd la extrem, in cel mai arhaic sistem modal.
Partitura, terminatd de Ernesto Halffter, confera demersului artistic
al lui de Falla o concluzie a drumului unei permanente evolutii
spre idealul sau estetic.

Joaquin Turina (1882 - 1949) este puternic marcat, la Paris, de
muzica lui Debussy si Ravel. Compozitor, pianist, profesor, critic
muzical, artistul rimane in umbra contemporanilor sii. intreaga
productie a lui Turina se inspira din cantecele populare si din
ritmurile spaniole, In mod special din cele andaluze.

Halfter este o intreaga familie de muzicieni spanioli. Cel mai cunos-
cut, Ernesto (n. 1905) a fost elevul lui de Falla. A fost influentat si de
Stravinski, Ravel si ,,Grupul celor sase” (Rapsodia portuguesa). La
cererea mostenitorilor lui de Falla, din 1954 pana in 1960 a lucrat la
terminarea cantatei scenice Atlantida. Aceasta activitate a fost, de
altfel, elementul de la care au pornit lucrari precum Canticum in
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memoriam P.P. Johannem XXIII, Gozos de nuestra Sefiora.

Joaquin Rodrigo (1902 - 1999), pasionat de muzicd, dar afectat inca
din copilarie de orbire, si-a realizat studiile In orasul natal, Valencia,
continuandu-le apoi in Germania, unde a scris primele compozitii.
Elev la Paris al lui Paul Dukas la Ecole Normale, a fost aici foarte
apropiat de pianistul Ricardo Vifies si de Falla, ale caror sfaturi l-au
influentat profund. Prima sa lucrare importanti, Concerto
d'Aranjuez (1939), a fost primita pretutindeni cu un entuziasm care
se mentine si in zilele noastre si a exercitat o influenta determinanta
asupra evolutiei chitarei In secolul XX. Limbajul lui Rodrigo nu
Incearcd sa evadeze dintr-o claritate folclorizantd care, datorita
inspiratiei melodice generoase, i aduce o audientd foarte larga.
Melodiile lui, paginile orchestrale si de inspiratie religioasa apartin
aceleiagi estetici de un farmec incontestabil. i mai apartin un
Concert andaluz pentru patru chitare, Concerto en modo galante,
Concerto serenada pentru harpa si orchestra si Fantezia para un
gentilomo, dedicata unui mare muzician spaniol din sec. 17, Gaspar
Sanz, pe care Rodrigo l-a considerat un model pentru el. 0 muzica
sensibila si coloratd, destinata chitarei acompaniate de orchestr3,
caracterizeaza aceste lucrari, compozitorul unind sensul poetic si cel
nostalgic sub aura cavalerismului spaniol legendar. Rodrigo
marturiseste cu evidentd legdtura sa cu o istorie spirituald, in care
muzica si-a avut Intotdeauna locul, pentru a face cuvintele sa fie mai
adevirate prin imaginea auziti. Intr-un fel, poate si datoritd vietii
sale neobisnuite, Rodrigo demonstreaza cat adevar exista In ideea de
a vedea ascultand.

Muzica vocala spaniold, instrumentala si de orchestra are un repre-
zentant important, Incd putin cunoscut, in Xavier Montsalvadge
(n. 1912), compozitor si critic format la Conservatorul din Barcelona,
al carui debut cu Suita burlesca a fost distins in mod simbolic cu
,Premiul Pedrell”. Realizeaza in 1937 baletul El angel de la guarda,
urmat de alte creatii de gen comandate de Compania Goubé-Alexander
din Monte-Carlo, inclusiv La muerte enamorada, Manfred, La
Venus de Elna. Asemeni altor compozitori spanioli, preia modele
stilistice venite de la Stravinski sau de la francezi din ,Grupul celor
sase”, mai ales Milhaud. Pentru Montsalvadge au fost importante
ritmurile si melosul cubanez care se iImbinad cu cel din Catalonia,
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reformulat de multi emigranti reintorsi in Spania dupa razboi. Acest
stil hibrid ,hispano-african-american” poate fi regasit in Album de
habaneras (1948), Cuarteto indiano (1952), Cinco Cancion
negras, Poema concertante pentru vioard, Concerto breve pentru
pian. Se mai adauga in creatia sa opera basm Motanul incaltat,
Viatge a la luna, povestire cu acompaniament orchestral, Cinco
invocaciones al Crucificado, Simfonia de Requiem. in 1985,
compozitorul a instituit, pentru stimularea creatiei iberice a tinerei
generatii de creatori si interpreti, ,Premiul Montsalvadge”.

Federico Mompou (1893 - 1997) ocupa un loc particular in muzica
spaniold mai recenta. Pentru pian, Cantecele magice, Impresii din
copilarie, Scene de copii reprezinta o personalitate poetica remar-
cabild prin lirismul discret al expresiei, din care nu lipseste un aer
debussyst. Inclinat spre improvizatie si un oarecare ,primitivism”,
a abordat repertoriul vocal-cameral si coral in totala fidelitate fata de
traditia iberica.
*

Muzica portugheza moderna se caracterizeaza in ansamblu printr-o
profunda reactie in favoarea conservatorismului national. Compo-
zitorii portughezi, bazdndu-se pe resursele patrimoniului folcloric,
pastreaza cu precadere maniera postromantica cu unele conotatii
neoclasice. Este orientarea ce caracterizeaza creatia lui Luis de
Freitas Branco, interesat si de impresionism, a carui activitate si
influenta pedagogica a fost considerabila. Pe aceeasi linie se situeaza
si contemporanul sdu Jorge Croner Vasconcellos. O altd grupare de
compozitori este mai cu insistenta orientatd spre atitudinea
nationalistd, avandu-1 drept promotor pe José Vianna da Motta. Fata
de aceste generatii, cei mai tineri tind sa asimileze modelele
avangardei internationale, care, chiar farda a oferi capodopere
componistice portugheze, a avut un oarecare ecou in componistica
lui Federico de Freitas, Fernando Lopes Graga si Ruy Coelho, cel din
urma fiind considerat fondatorul operei nationale moderne. Printre
afirmarile mai recente mai poate fi mentionat José Manuel Braga
Santos, care s-a format, in creatie si interpretare dirijorald, sub
indrumarea lui Hermann Scherchen.

Muzica moderna elvetiana si greaca
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Pentru Elvetia, criteriul unei scoli componistice reprezentative este
greu de formulat Intre orientarile principale ale culturii respective,
ce o cumuleaza pe cea germana si pe cea franceza. Primele semne ale
unei organizdri autonome pot fi observate odatd cu infiintarea
Asociatiei Muzicienilor Elvetieni, In 1900, in care se reunesc nume de
mai semnificativd importantd componistica, necunoscute insa
in Europa: Friedrich Hegar, Gustave Doret, Hermann Suterm, Fritz
Brun, mai ales Othmar Schoeck si Emile Jacques-Dalcroze (initiatorul
unei teorii a practicii corporale in evolutia miscarilor ritmice).
Elvetia 1si datoreaza renumele european celor trei muzicieni care au
activat, dupa deceniul al treilea al secolului, mai ales dincolo de
hotarele ei. Ne referim la Arthur Honegger, relationat cu muzica
francezd, Ernest Bloch, relationat cu muzica nord-americana, si
Frank Martin, relationat cu muzica olandeza. Valoarea acestor
compozitori devine reprezentativd pentru zona principala a acti-
vitatii lor de maturitate. Li se adaugda o importantd personalitate
teoreticd si interpretativi - Ernest Ansermet. Contributiile sale
la definirea unei noi gandiri muzicale - fenomenologia - sunt
importante, la fel cum primele auditii de muzicad europeand
contemporand, majoritatea realizate la pupitrul orchestrei Suisse
romande, au ramas momente de referintd pentru epoca sa. Mai pot fi
amintite si alte personalitdti care, Intr-o anumitd masura, s-au
manifestat la intersectia culturilor central-europene, precum Henri
Gagnebin, Willy Burkhard, Andre Marescotti si, dintr-o generatie ce
depdseste prima jumadtate a secolului XX, Pierre Wissner, Rolf
Liebermann, Jacques Guionnet. In muzica acestor compozitori
regdsim interesul pentru noutdtile de limbaj modern, alternate cu
fidelitatea fata de traditia clasico-romanticg, in functie de conditiile
afirmarii lor in contact cu alti muzicieni, din alte tari, cu care au
fost contemporani.

*

Afirmarea unei muzici nationale in Grecia a fost impulsionatd, in
secolul al XIX-lea, de catre Nikolos Mantzaros si S. Samaras. Dupa
primele manifestdri componistice, ce nu s-au impus dincolo de
hotare, a urmat o noua generatie care asigura tranzitia spre muzica
moderna - Dionysios Lavrangas, Georges Lambelet si Smyrniote
Manolis Kalomiris. Acesta din urma a devenit deja un muzician
acceptat drept compozitorul care a fondat Scoala muzicala greaca
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modernd. De-a lungul secolului XX, se constata in muzica greaca
evolutii care reflectd zona in care s-a desavarsit formatia artistica a
personalititilor respective. In zona francez3, influenta este vizibili la
Th. Spathis, D. Levidis, Varvoglis si, mai ales, Yannis Xenakis, ale
carui conexiuni cu Grecia sunt totusi partiale. Dinspre zona germana
de influenta, se remarca Loris Margaritis, A. Evangelatos si J.
Constantinidis. Unii muzicieni au ajuns mai cunoscuti peste hotare,
precum Mikis Theodorakis la Paris si Nikos Skalkottas in Austria, ca
elev al lui Schonberg si creator de o uimitoare prolificitate. Se poate
afirma ca viata muzicala greceascd s-a intensificat dupa al Doilea
Razboi Mondial prin redescoperirea reperelor de turism cultural
oferite contemporaneitdtii prin valorile antice si, totodatd, de
personalitati interpretative internationale, printre care numele cel
mai rasundtor este cel al Mariei Callas.

Muzica moderna ceha

Destinul muzicii cehe de secol XX se decide prin Leo§ Janacek (1854
- 1928), artist atras din tinerete de muzicad. Dupd o serioasa
pregdtire, a pus bazele unei orchestre de amatori pentru care a
compus Suita pentru coarde si Idila, dupa modelul serenadelor lui
Dvorak. in 1887 a scris prima oper3, Sarka, in paralel cu culegeri
folclorice si, impreuna cu Martin Zeman, a studiat, a notat si a
colectionat nu numai formulele melodice si ritmice, ci si modul de
interpretare a acestor cantece morave, dupa care a scris Dansuri din
tara lesilor, lucrari incad inrudite cu celebrele Dansuri slave de
Dvorak. Originalitatea scriiturii lui Janacek straluceste in coruri
barbatesti in care compozitorul ajunge sa respecte natura limbajului
vorbit si sa redea ,vibratia afectivd” a celor care vorbesc ceha in
dialect, limba 1n care accentul tonic este deplasat pe antepenultima
silaba. Janacek a extins aceasta restituire a sentimentului perso-
najelor puse in scend, de la cor la cantati, in Carnetele unui
disparut si, apoi, mai ales la drama lirica. El se preocupa si de eveni-
mentele sociale (Sonata pentru pian ,1. X. 1905”) sau patriotice
care il Inconjoara. in 1903 a scris cea de-a treia opera a sa, Jenufa,
care va face ulterior o carierd de succes. In ultimii 10 ani ai vietii au
fost create o serie de capodopere a cdror originalitate inca uimeste:
Contele pentru violoncel si pian, Sonata pentru vioara, tripticul
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simfonic Taras Bulba, Aventurile lui Pan Broucek, o opera aparent
comicd, Balada Blanik. Urmeaza patru mari opere - Kat’a Kabanova,
Vulpea cea sireata, Cazul Makropulos si Amintiri din casa
mortilor. De asemenea, Janacek, septuagenar, a scris primul lui
cvartet de coarde, dupa Sonata Kreutzer de Tolstoi, si alte lucrari
camerale comparabile cu partituri stravinskiene sau bartdkiene
contem-porane creatiei lui. Apoteoza lui Janacek a fost atinsa in
ultimele trei capodopere: Sinfonietta, Misa glagolitica si, ultima
lucrare, Cvartetul al II-lea , Scrisori intime”, veritabila scrisoare de
dragoste a unui batran de peste 70 de ani. Creatia lui Janaéek nu este
un caz izolat In contextul muzicii cehe. A avut meritul de a atinge
expresia cea mai autentic3, in care muzica devine un limbaj direct, o
imagine a vietii, a sentimentelor traite, care ar putea fi caracterizate
drept un realism pe masura exigentelor sale.

Admirator al muzicii franceze, Bohuslav Martinu (1890 - 1959) a
parasit Cehia pentru a pleca spre Paris, dornic de a se pregati pentru
compozitie cu Albert Roussel. Dintre numerosii discipoli, Martinu
avea sa-1 onoreze cel mai mult prin realizarile sale. A activat la Paris
aproape doud decenii, frecventand grupul de muzicieni din Europa
Central3, pana la plecarea in Statele Unite, la izbucnirea razboiului.
Sprijinul lui Serge Koussevitski i-a permis obtinerea unei catedre la
Universitatea din Princeton si comanda primei sale Simfonii, careia
aveau sd ii urmeze alte patru. Martinu nu avea sa-si mai revada
niciodata patria. Dupa ce a plecat din Statele Unite in 1953, si-a
impartit ultimii ani Intre Roma, Nisa si Basel. Dupa Villa-Lobos si
Milhaud, Martinu este, se pare, unul dintre cei mai fecunzi muzicieni
ai secolului XX, cu 384 de opusuri apartinand celor trei perioade:
intre 1924 si 1938 compozitorul isi clarifica limbajul propriu,
dominat de ritm - opera Julietta este punctul culminant al creatiei de
pana atunci; intre 1938 si 1950 atinge apogeul creatiei cu Concertul
pentru doua orchestre de coarde, pian si timpane si primele cinci
simfonii, piese concertante, sonatele, cvartetele; perioada a treia se
orienteaza citre un gen de neoimpresionism romantic, ilustrat prin
lucrari cu program, rapsodice si intoarcerea la opera - Din ce
traiesc oamenii, dupa Lev Tolstoi, Casatoria, dupda Gogol,
Mirandolina, dupad Goldoni, Pasiunea greaca dupad Kazantzakis. Se
adauga noi partituri orchestrale: Simfonia a VI-a, Frescele lui Piero
della Francesca. Martinu ramane fidel folclorului ceh, fara a-l cita,
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morav din punct de vedere etnic, ceea ce explica anumite afinitati cu
Leo$ Janacek in inflexiunile melodice si ritmice. Alte surse sunt
Debussy si muzica franceza, pe de o parte, si madrigalul din epoca
elisabetand, pe de alta parte. ,Ceea ce frapeaza la Martinu este forta
motrica”, avea sa-l caracterizeze Ernest Ansermet, caci, urmandu-1 pe
Gustav Mahler, Martinu a adoptat conceptul de tonalitate evolutiva.
Opunidndu-se postromanticilor legati de dezvoltari grandioase, el a
cultivat poezia profunda a lucrurilor simple, indiferent ca era vorba
de muzica de camer3, simfonie sau opera. in ansamblu, un muzician
care nu a trdit pe pamant ceh, dar profund devotat spiritului
poporului sdu.

Alois Haba (1893 - 1973), morav de origine, german prin studiile
desfasurate la Viena si Berlin, se intereseaza de originile actului
muzical, cercetand muzicile extraeuropene si structura cromaticd a
cantecului primitiv. S-a aratat atras de sferturile de ton si, In general,
de microintervale, scriind despre Bazele armonice ale sistemului
prin sferturi de ton (Praga, 1922), despre compozitia
ultracromatica  utilizdnd  sferturile, cincimile, sesimile si
doisprezecimile de ton (Neue Harmonielehre). Haba a initiat
construirea, In sistemul sferturilor de ton, a trei tipuri de piane.
Astfel, Haba a deschis drumul unor muzicieni care incearca sa
descopere secretele muzicilor nescrise si sd regaseasca atematismul
natural si supletea ritmicd, bazatd pe microarmonie. Intre 1945 si
1961 s-a aflat in fruntea ,Departamentului compozitie in sferturi si
sesimi de ton” al Academiei de Muzica din Praga. A scris o operj,
Marka, dar creatia lui este In mod special instrumental3, avand ca
punct de rezistenta 16 cvartete de coarde cu utilizarea sistemului de
microintervale. Prin contributiile sale, el situeaza muzica moderna
ceha la nivelul cautarilor avangardiste ale epocii.

Muzica moderna poloneza

Karol Szymanowski (1882 - 1937) este pentru Scoala poloneza
moderna creatorul care realizeaza traseul de patrundere in muzica
modernd, pastrand ecouri postromantice, dar inovand totodata in
directia expresiei si limbajului. La Varsovia, iIn 1901, interesat de
lucrarile lui Wagner si Strauss, a pus bazele grupului ,Tanara
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Polonie” Impreund cu alti muzicieni ai generatiei sale, precum
Szeluto, Karlowicz, Rozycki si Fitelberg, pentru a cduta noi cai si a
umple vidul creat in muzica poloneza dupa moartea lui Chopin.
Studiind aspectele muzicii europene moderne, productiile grupului
au fost primite nefavorabil de criticii conservatori. Szymanowski
parcurge sugestiile venind de la Reger, Strauss, Skriabin, Debussy
sau Stravinski pana la afirmarea unui stil personal. in drumul acesta
se Inscriu Simfonia I, Simfonia a II-a (1911), Sonata a II-a pentru
pian. Szymanowski a devenit apardtorul muzicii ca mijloc de
expresie, construindu-si lucrarile pe teme precise si creand un
impresionism foarte personal, in care a abandonat uneori sistemul
tonal pentru a utiliza game orientale, imagindnd noi colorite
instrumentale. A compus doud cicluri de melodii pe versurile
poetului persan al secolului al XIV-lea Mohamed Hafiz, Cantecele
dragostei lui Hafiz, iar trasaturi impresioniste se insereaza intr-o
maniera cu totul speciala in culegerile pentru vioara si pian intitulate
Mituri (,Fantana Aretusei”, ,Narcis”, ,Driadele si Pan”), in care sunt
folosite sferturile de ton. Din 1916 dateaza ciclul pentru pian Masti, a
carui perfectiune nu este egalatd decit de dificultdtile lui de
interpretare. in Simfonia a Ill-a, numiti ,Cantecul noptii”, creata
pornind de la versurile lui Djelal ed Din Roumi, poet mistic persan, el
devine din ce in ce mai personal, la fel ca in Concertul nr. 1 pentru
vioara, de o scriitura orchestrala rafinata. Temele mediteraneene si
orientale domina operele sale Hagith si Regele Roger. Dupa razboi,
a avut revelatia Baletelor Ruse, a lui Stravinski si Diaghilev, pentru
care a creat baletul Harnasie, pe motive populare poloneze. Se pare
ca lucrarea cea mai emotionanta din intreaga lui creatie va ramane
Stabat Mater. Creatiile ultimilor ani reprezinta o sinteza a muzicii
nordului si sudului Poloniei: Mazurcile pentru pian, Cvartetul de
coarde nr. 2, Concertul pentru vioara nr. 2, Simfonia
concertanta, lucrdri in care folclorul ajunge la un clasicism de
semnificatie universald. Contributia lui Karol Szymanowski pe planul
tehnicii instrumentale, al armoniei, al conceptiei corale si orchestrale
oferd imaginea unui artist original si devotat muzicii poporului sau.

Witold Lutoslawski (Varsovia 1913 - 1994) ii succede lui Szymanowski,
ca generatie, continudndu-i modelul pe linia afirmarii moderne
a muzicii poloneze. De fapt, audierea Simfoniei a III-a de Karol
Szymanowski a determinat orientarea lui citre muzica contemporana.
Cele mai reprezentative dintre partiturile sale dinaintea celui de-al
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Doilea Razboi Mondial sunt Sonata pentru pian, Fuga dubla
pentru orchestra, Variatiunile simfonice, in care se reflecta un
simt innascut al formei concise si echilibrate, al rafinamentului
armonic si instrumental. Prizonier in cursul campaniei din Polonia,
din 1939, a evadat si si-a petrecut anii de ocupatie cantand la pian in
cafenele, pentru a-si castiga existenta. Este epoca Variatiunilor pe o
tema de Paganini pentru doua piane si a Simfoniei I. Se consacra
lucrarilor pedagogice, pieselor radiofonice si unor studii asupra
folclorului polonez, perioada din care dateaza Melodiile populare
pentru pian, Mica suita pentru orchestra, Tripticul silezian
pentru soprana si orchestra, Bucolicele pentru pian, Dansurile
preludii pentru clarinet si ansamblu mic, Concertul pentru
orchestra. Parasind influenta unor modele efemere, Lutoslawski si-a
construit un limbaj personal, opus oricarui sistem, etapa
caracterizatda de Muzica funebra pentru orchestra de coarde si ciclul
de cinci Melodii pe poeme de Kazimiera Illakowicz.

Cofondator al Festivalului ,Toamna muzicald varsoviana”, Lutoslawski a
devenit vicepresedinte al Societdtii Internationale de Muzica
Contemporana, a sustinut cursuri de compozitie si a inceput o
carierd de dirijor, interpretand in special propriile lucradri. Cu
Jocurile venetiene muzicianul a abordat ,aleatorismul controlat”,
declarand ca a optat pentru tehnica aleatorie in scopul restaurarii
placerii de a face muzica, de a obtine piese fluide, constant schim-
batoare, o imbogatire ritmic3, introducerea unor nuante capricioase
si 0 anumita bogatie a interpretarii solistice In cadrul unui ansamblu
orchestral sau vocal. Urmeaza o capodoperd, cele Trei poeme de
Henri Michaux pentru cor, cu 20 de partide reale si ansamblu
instrumental, dupa care urmeaza titluri importante: Cartea pentru
orchestra si Concertul pentru violoncel dedicat lui Mstislav
Rostropovici. Lutoslawski a mai compus un Dublu concert pentru
oboi, harpa si orchestra de camerad, Simfonia a III-a si un Concert
pentru pian.

Personalitatea sa domind muzica poloneza cu fermitatea si origina-
litatea unui mare maestru, al carui comportament se deosebeste
radical de cel al lui Krzysztof Penderecki (n. 1933), mare muzician
polonez care a cunoscut succesul si contestarile mai mult in patria sa.
Succesul afirmarii sale timpurii este marcat de premiul oferit din
partea Uniunii Compozitorilor Polonezi, iIncununand primele lui trei
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lucrari importante: Psalmii lui David, Emanatii si Strofe, care
contineau deja viitoarele caracteristici de expresie ale
compozitorului. Cu Miniaturi pentru vioara si pian, Anaklasis,
pentru 42 de instrumente de coarde si grupuri de percutie
(1959 - 1960), Penderecki se lanseaza pe plan international, la
Donaueschingen, lucrdri umate de Dimensiunile timpului si
linistii, Threnos, pentru 52 de instrumente de coarde,
Fonogrammi, pentru flaut, Polimorfie, pentru
48 de instrumente de coarde si Fluorescente, pentru orchestra
mare.

In aceste lucriri primeazi interesul pentru timbrul instrumental si
prelungirea sa in vocalitate, in cdutarea de noi sonoritati prin
intermediul unor tehnici neobisnuite ale corzii si arcusului si a unor
tehnici bruitiste. Aceasta cale este urmata de Stabat Mater si, mai
tarziu, integratd In Patimile dupa Luca, Dies Irae, oratoriu in
memoria victimelor de la Auschwitz, si opera Diavolii din Loudun.
Penderecki, contrar criticilor privitoare la concesiile ficute pentru a
obtine succesul de public, a continuat sd exploateze descoperirile lui
sonore, evoluind citre neoromantism in Utrenia (sau ,Misa rusa”),
Punerea in mormant, Invierea, Paradise Lost (sacra
rappresentazione) si opera Masca neagra.

Distins cu Premiul Arthur Honegger in 1979, Penderecki a fost
declarat Doctor Honoris Causa al Universitatilor din Rochester si
Bordeaux, devenind rector al Scolii Superioare de Muzicd din
Cracovia. Asumandu-si activitatea dirijorald, pentru a promova pro-
priile creatii, a optat in perioada maturitatii spre lucrari specta-
culoase, de mare ecou in randul publicului international, ceea ce
i-a atras animozitatea muzicienilor conationali. Printre cele mai de
rasunet opere componistice se numara Recviemul polonez, integrat
luptei pentru libertate conduse de Walessa, si Cele patru porti ale
Ierusalimului, manifest antirazboinic dedicat uneia dintre cele mai
incendiare zone geo-politice ale lumii. Indiferent de reactiile pro sau
contra, Penderecki constituie una dintre cele mai puternice voci
artistice ale Poloniei secolului XX.

Muzica moderna ungara

Béla Bartok (1881 - 1945) se impune ca pianist, studiaza compozita
indrumat de Erné Dohnanyi si, la Academia Regald de Muzica din
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Budapesta, cu Janos Koessler. Nationalist convins, Barték se face
cunoscut prin poemul simfonic Kossuth, apoi cu Burlesca pentru
pian si orchestrid. Impreuni cu Kodaly, se consacrd cercetirii
traditiilor populare ungare si incearca sa stabileasca legdturile intre
mostenirea muzicald a Orientului si Occidentului.

Ca profesor la Academia de Muzicd din Budapesta (1907), a Inceput
sa scrie piese didactice care aveau sa-1 duca pana la Mikrokosmos.
Utilizeazd o tehnica pianisticdi noud, ilustratd de mobilitatea
percutanta a piesei Allegro barbaro, iar in muzica vocala, patru
Cantece de leagan, bazate pe cinturi foarte vechi, ignord ,tirania
sistemelor modurilor majore si minore”. in Castelul lui Barbi
Albastra creeazd prima operda care foloseste efectiv prozodia
naturald a limbii ungare, lucrare care a inaugurat o colaborare
deosebit de fructuoasa intre Bartdk si Béla Balazs, eseist ungar ce isi
extragea ideile politice avansate din povestile si baladele populare.
in 1913, Kodaly si Barték au cules 200 de cantece arabe si kabyle
(din Alger) si s-au ocupat de patrimoniul mongol, ungar si finlandez.
Intentia lui Barték era de a recrea muzica populara pe care o
descoperea. Astfel, a scris pentru pian Dans oriental, Dansuri
populare romanesti, 20 Colinde romanesti, noud Cantece
populare romanesti, Improvizatii pe cantece taranesti pentru
pian, cele doud sonate pentru vioara si pian, Suita de dansuri
(1923), compusa din doud dansuri arabe, unul ungar si unul
romanesc, ale caror identitati ritmice si modale se reunesc in final. La
Philadelphia primeste un premiu pentru al treilea cvartet si scrie
doua Rapsodii pentru vioara si pian. Un moment important este
Cantata profana, in care Bartdk preia o tema legendara a colindelor
romanesti: cei noud fii ai unui tdran, transformati in cerbi, isi
regdsesc libertatea. Cvartetul Kolisch canta in prima auditie, la
Washington, cel de-al cincilea cvartet care, prin perfectiunea formala,
expresionismul tensionat si complexitatea contrapunctului ritmic, se
situeazd pe culmile creatiei sale camerale. in 1936, ingrijorat de
amploarea luatd de nazism, Barték merge in Elvetia, la dirijorul Paul
Sacher, pentru care a scris doua dintre capodoperele sale, Muzica
pentru coarde, percutie si celesta, Divertimento pentru coarde,
interpretate in primi auditie de Sacher, cu orchestra din Basel. In
paralel cu Muzica pentru coarde, Barték a scris o originala Sonata
pentru doua piane si percutie.

In 1939 Bart6k s-a hotdrat si aleagi calea exilului ludndu-si rimas-
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bun cu ultimul sdau concert la Budapesta, sub bagheta lui Janos
Ferencsik. Se stabileste la New York, ca cercetator la Universitatea
Columbia, sustine conferinte, cateva concerte impreund cu Szigeti si
cu clarinetistul de jazz Benny Goodman (Contraste pentru clarinet,
vioari si pian). In 1943, Koussevitski 1i comandi o lucrare pentru
Orchestra simfonicd din Boston, care devine Concertul pentru
orchestra, cantat In prima auditie in decembrie 1944. De asemenea,
Yehudi Menuhin i solicita o lucrare, Bartok scriind Sonata pentru
vioara solo. Succesul revine, comenzile sunt din ce in ce mai frecvente. Va
reusi aproape sa finiseze cel de-al treilea concert pentru pian, va
termina schitele partiturii solistice ale unui concert pentru viola,
destinat violistului William Primrose. La sfarsitul razboiului, Barték
nu a mai avut satisfactia de a revedea Budapesta.

Bartok este primul etnomuzicolog ale carui cercetdri s-au extins
asupra intregului bazin mediteraneean oriental. Cercetdrile sale 1-au
condus catre punerea in evidenta a identitdtilor muzicilor diferitelor
popoare, al caror limbaj comun s-a straduit sa-l1 descopere, mai
departe de ideea de nationalism sau de apartenenta lor la anumite
civilizatii. Impregnat de spiritul acestor muzici populare, Barték a
inteles ,pana unde muzica popularad este opusul unei arte persona-
lizate si pana unde, prin insasi esenta lor, toate manifestarile ei sunt
colective”, reusind o sintezd unicd intre modalism si tonalitate,
cromatism si diatonism. Muzicologul Erndé Lendvai a demonstrat in
analizele creatiei compozitorului raporturile intre cromatism si
diatonism, care pot fi considerate ca dovada unei munci extrem de
originale si de personal legate de principiul sectiunii de aur. in ce
priveste arta populard, cuvintele scrise de Nicolae lorga in Neamul
romdnesc, din 1934, despre Barték au ramas intru totul valabile:

A cercetat astfel ani de zile, cu pricepere tehnicd, ariile tdranului romdn
de peste munti. Dar n-a rdmas exclusiv muzicolog, ci si-a dat seama cd
toate acestea sunt lucruri de mediu §i cd, precum a spus-o in conferintd,
ele nu pot fi deslipite, pentru interpretare, din acest mediu care le-a creat.
Astfel a ajuns sd si iubeascd pe creatorii acestei arte naive si totusi
addnci si a ajuns sd vorbeascd romdnilor din Bucuresti altfel decdt unor
dusmani... . Aceasta este calea cea bund pentru a face ca popoarele sa
poatd trdi unele ldngd altele. Si, in momentul cdnd hitlerismul vrea sd
interzicd sagilor, considerati ca o simpld sentineld a pangermanismului
in Rdsdrit, orice atingere, fireste pdngdritoare, cu sufletul romdnesc, ne
pare bine sd vedem rdsdrind dintre maghiari un intelegdtor activ al
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nostru, cum este domnul Béla Bartok.

Zoltan Kodaly (1882 - 1967) l-a intalnit pe Béla Bartdk la Academia
de Muzica din Budapesta, ramanandu-i prieten fidel toata viata. Ca si
acesta, s-a hotarat sa faca anchete etnomuzicologice in zonele rurale
din Ungaria, ca urmare a tezei lui de doctorat despre structura
»stroficd” a cantecelor populare. La Paris a urmat cursurile lui Widor
la Conservatoire National, descoperind debussysmul (Meditatie pe
un motiv de Claude Debussy pentru pian). Profesor de teorie la
Academia de Muzica din Budapesta, a fost si titular al unei clase de
compozitie. Intreprinde studii sistematice pentru culegerea si
notarea melodiilor populare unguresti simultan cu preocupdrile de
compozitor si pedagog, devenind specialistul de conceptie al muzicii
ungare contemporane. Distins cu Premiul Kossuth, membru
corespondent al tuturor marilor universitati din lume, presedinte al
International Folk Music Council, a fost cel mai important reprezen-
tant al umanismului cultural al tarii sale timp de mai mult de juma-
tate de secol. Creatia lui se poate Imparti in doua orientari - partituri
de forma clasica, o sinteza a traditiei de la Bach la Debussy, si lucrari
inscriindu-se in preocupadrile lui didactice, In care arta lui Palestrina
este reactualizata prin contactul cu melodica si ritmica din cantecul
popular ungar. Activitatea creatoare a lui Kodaly cuprinde doua
Cvartete de coarde, Sonate pentru violoncel, cu pian sau pentru
violoncel solo, Te Deum, Missa brevis. Muzica simfonica are lucrari
de succes, precum Dansurile din Marosszek, Hary Janos si
Uvertura de teatru. Mari dirijori l-au prezentat - Toscanini a dirijat
Dansurile din Galanta, Mengelberg, Variatiunile pe o melodie
populara ungara, dedicate orchestrei Concertgebouw din
Amsterdam, F. Stock a prezentat la Chicago Concertul pentru
orchestra, F. Fricsay a interpretat la Lucerna Simfonia in do, scrisa
in memoria lui Toscanini.

Stilul lui Kodaly isi datoreazd unitatea ritmicii ungare, armoniei
modale naturale, structurii clasice, procedeelor impresioniste. Creatia
corald a lui Kodaly este foarte ampla, variatd, utilizdnd cantece,
balade, povesti, melodii populare. Dintre lucrarile scenice, se poate
aminti originala povestire muzicald, marturie pentru suflul epic,
picaresc sau dramatic de care era capabil. Se adaugd eficienta
Metodei Kodaly in invdatamantul muzical, originala solutie moderna
a studiului muzicii, realizdnd sinteza intre traditie si configuratia
artistica a melodiei populare.
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Laszl6 Llajhta (1892 - 1963) este mai putin cunoscut deciat Bartok
si Kodaly, cu toate ca reprezintd, in prima jumatate a secolului XX, al
treilea mare nume al muzicii ungare. Studiile le-a realizat la
Budapesta si la Paris, la Schola Cantorum, in preajma lui Vincent
d'Indy, ramanand sub influenta muzicii franceze. I-a insotit uneori pe
Bartok si Kodaly in cercetarile lor folclorice, intrand in departa-
mentul de etnografie al Muzeului National Ungar din Budapesta, spe-
cializandu-se in domeniul etnomuzicologiei. Sub anumite aspecte,
cariera lui de compozitor se aseamana cu aceea a contemporanului
sau ceh, Bohuslav Martinu, echilibrand in creatia lui componentele
ungare si cele ale culturii latine. A realizat partituri camerale (10
cvartete de coarde) si noud simfonii, fiind distins cu Premiul Kossuth
pentru activitatea sustinuta in sprijinul folclorului ungar.

Gyorgy Ligeti, nascut in Romania, la Tarnaveni (1923 - 2006), este
aliniat gindirii lui Boulez si Stockhausen, chiar daca nu s-a afirmat in
primul esalon al compozitorilor contemporani decat mai tarziu decat
acestia, in jurul anului 1960, dupa ce a plecat din Ungaria. Elev al
Academiei din Budapesta, a predat armonia, contrapunctul si analiza
muzicald, din 1950 pana in 1956, dupd ce realizase un turneu de
cercetdri folclorice in Romania (1949 - 1950), care avea sa-l
determine sa valorifice in primele lui compozitii coordonatele culorii
sonore si timbrului. De-a lungul acestor ani a compus mult, in
general intr-un stil neobartékian, dar si sub influenta lui Berg: Sase
bagatele pentru cvintet de suflatori, Cvartetul de coarde nr. 1,
»Metamorfoze nocturne”. Pardsindu-si tara ca urmare a evenimen-
telor din 1956, Ligeti a lucrat cu Karlheinz Stockhausen, Herbert
Eimert si Gottfried Michael Konig la Studioul de muzica electronica
din Koln, realizand Glissandi, Articulatii. S-a impus apoi cu partituri
orchestrale, care renuntd la electroacustica si serialism - Aparitii,
Atmosfere - concepute sub semnul unei micropolifonii determinate
de ,suprafete de timbruri“ statice, cu intinderi, greutati, culori si
consistente foarte diverse, totul fiind notat cu o precizie extrema.
Compozitorul a continuat cu Volumina pentru orga, Poemul
simfonic pentru 100 de metronoame, Aventuri si noi aventuri,
actiune scenicd imaginard, compozitie fonetica pe texte imaginare,
nonsemantice. O prima sinteza a celor doua tendinte a fost realizata
in Recviem, unde se reintroduc notiunile de contrapunct si de
intervale. Concertul pentru violoncel se inscrie in descendenta
lucrarilor anterioare. Dupa 10 ani urmeaza opera Marele macabru
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(premiera in 1978), compusa dupa farsa lui Michel de Ghelderode.
Ligeti reuseste articularea unor vocabulare uneori eterogene,
recurgand ocazional la turnuri neodadaiste, la procedee de montaj si
citate, integrandu-se intr-un continuum acustic. Dupa, sau in acelasi
timp cu Marele macabru, a scris lucrdari de gen miniatural -
Passacaglia ungherese si Hungarian Rock pentru clavecin -, pe care
le considera luari de pozitie Impotriva curentelor neoromantic si
neotonal, la moda 1n acea perioadd, Studii ungare I, II si III pentru
cor a cappella si un Concert pentru pian, un Concert pentru
vioard, (1990), interpretat, dar inca ,neterminat”. Ideile sale sunt
cuprinse si In numeroase studii: Decizie si automatism in
Structura lui Pierre Boulez, Dimensiunea armonica in prima
cantata de A. Webern, Compozitia seriala si consecintele
acesteia la A. Webern, Efecte ale muzicii elctronice asupra
creatiei mele componistice. Ligeti a fost distins cu Premiul
Beethoven al orasului Bonn, medalia de onoare a universitatii din
Helsinki, Premiul Bach al orasului Hamburg, titlul de Membru de
onoare al Uniunii Compozitorilor si Muzicologilor din Romania.

Muzica romaneasca moderna

Diferentele, de-a lungul secolului, sunt pozitive si considerabile.
O singura argumentare devine evidenta, intre modestele Inceputuri,
fara baza argumentata ideatic si estetic de catre primii nostri muzi-
cieni si intelectuali, si rasaritul luminos al celui care avea sd duca
Romania la altitudinea marilor culturi muzicale occidentale, George
Enescu, cu care va Incepe si la noi epoca modernd, dupa o lunga
si rodnica ascensiune.

La orizontul primelor impliniri ale secolului XX, se ridica stralucirea
fara de pereche a astrului George Enescu (1881 - 1965), cel caruia
arta nationala 1i datoreaza in mare masura racordarea noastrad la
universalitate. Format in centrele traditiei culturale europene, cu
temeinice studii profesionale la Hochschule fiir Music din Viena si
Conservatoire National din Paris, artistul a beneficiat de intalniri
majore cu marii compozitori romantici, Johannes Brahms, Gabriel
Fauré, cu mari profesori ca Josef Hellmesberger sau Eugéne Ysaye.
Violonist, pianist, compozitor, afirmat treptat, de-a lungul existentei
sale, si In calitate de dirijor si pedagog, George Enescu reprezinta
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exemplar geniul creator al poporului roman, cu vocatie universala.
Lui 1i datoreaza muzica secolului XX mari realizari, a caror afirmare
acopera domeniul muzicii instrumentale (Suitele si Sonatele pentru
pian, Sonatele pentru vioara, pentru violoncel), muzicii de camera
(lied, cvartete, Octet sau Dixtuor, Simfonia de camera), muzicii
simfonice (simfonii de scoald, Suite si poeme simfonice, simfonii de
maturitate) si de opera (tragedia lirica Oedipe).

Primele sale mari opusuri atrag atentia lumii muzicale interna-
tionale, incepand cu Poema romana, superbele Rapsodii romane,
Octetul, Dixtuorul si Simfonia I. Violonistul de talie internationala
va fi mereu dublat de compozitorul cautdtor de minunate intruchipari
sonore si marcat de culminatii-eveniment, cum ar fi Simfonia a IIlI-a,
Sonata ,in caracter muzical romanesc” pentru vioara si pian,
Suitele pentru orchestra, Simfonia de camera si, poate, mai ales,
stralucitoarea victorie a dramei muzicale, Oedipe, ce a vazut lumina
rampei la Paris (1936), Inainte de a incepe, decenii mai tarziu, o
impundtoare cariera internationald, in care va fi considerata una
dintre primele capodopere ale teatrului liric din secolul XX. Sprijinitor
al vietii muzicale si Scolii componistice romanesti, George Enescu
initiaza Premiul de compozitie ce 1i poarta numele, stimuland tinerele
generatii de creatori; el revigoreaza, de asemenea, interesul
Academiei Romane pentru Muzica, aduce exemplul propriu in
inaugurarea Societatii Compozitorilor Romani si a Operei Romane (a
fost dirijorul primului spectacol, cu Lohengrin de Wagner), se afla
printre contribuabilii tuturor actiunilor de crestere a prestigiului
national prin viata muzicald si inviatdmantul romanesc. in jurul
sau, din generatia contemporana artistului, apar alti compozitori de
frunte - unii, legati de cauza promovarii folclorului autohton (Tiberiu
Brediceanu, Sabin Dragoi), altii, orientati spre universalitatea
curentelor contemporane (Dimitrie Cuclin, Alfonso Castaldi,
Alfred Alessandrescu, Ionel Perlea, Marcel Mihalovici, Ion
Dumitrescu).

Prin Mihail Jora (1891 - 19971), ilustru sef al Scolii componistice
autohtone, pianist, dirijor si profesor, se deschide istoria moderna
a cantecului pentru voce si pian, alternativa autohtona a liedului,
si, totodatd, configurarea formulei originale a baletului roméanesc
(prima dintre capodoperele initiatoare fiind La piata, urmata
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de Demoazela Mariuta, Curtea veche, Cand strugurii se coc si
Intoarcerea din adancuri).

fi continud drumul Paul Constantinescu (1909 - 1963), ce promo-
veaza calea valorificarii izvoarelor traditiei muzicii ortodoxe de cult
in marile sale Oratorii bizantine de Craciun si de Paste, Sonata
bizantini pentru violoncel solo, Trio bizantin. In paralel, compo-
zitorul a oferit posteritatii si cea mai izbutitd versiune muzicala a
unei comedii de I.L. Caragiale, O noapte furtunoasa. Aproape de el,
intr-un spirit care imbina experienta proprie si invatatura la institute
superioare de muzica de la Berlin, Viena, Paris sau Roma, evolueaza
muzicieni creatori de neindoioasd maiestrie, ca Zeno Vancea,
Martian Negrea, Sigismund Toduta, Mihail Andricu.

Cladite pe acumuldri de argumente stiintifice, muzicologia si folclo-
ristica ating deja, ca si critica muzicala, parametri competitivi
datoritda unor personalitdti de seamd, precum Constantin Brailoiu
(1893 - 1958), cdruia i se datoreaza crearea Arhivei de folclor,
fundamentarea teoretica a stiintei Etnomuzicologiei pe plan interna-
tional, ca si cercetarea lui George Breazul, marele profesor de
istoria muzicii romanesti si universale. Ei sunt Inconjurati de reali-
zarile criticilor si esteticienilor cu importante volume de profil
muzicologic, de la Grigore Poslusnicu la Dimitrie Cuclin, Emanoil
Ciomac, Alfred Alessandrescu.

Cea de a doua jumatate a secolului al XX-lea aduce in muzica
romaneasca noi generatii de creatori. Unii continud drumul deja
inceput, intr-un dialog al generatiilor, precum Ion Dumitrescu,
Gheorghe Dumitrescu, Tudor Ciortea, asigurand tranzitia de la
generatia maestrilor perioadei interbelice spre muzica ultimelor
decenii. Dupa 1950, o altd serie de creatori, denumita generic pleiada
,post enesciand”, impune viziuni sonore moderne la cea mai inalta
altitudine a exigentelor contemporaneitatii, continuand si cautarile
de limbaj ale ,Noii scoli vieneze”, investigatiile muzicii concrete,
stokastice, electronice, la care adauga viziuni originale. Anatol
Vieru, Aurel Stroe, Pascal Bentoiu, Tiberiu Olah, Stefan
Niculescu, Cornel Taranu, Theodor Grigoriu, Miriam Marbe,
Doru Popovici, Felicia Donceanu, Carmen Petra Basacopol sunt
nume de o deosebitd rezonanta pe toate meridianele muzicale ale
lumii. Numeroase dintre creatiile lor au fost distinse cu premii interna-
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tionale de compozitie si figureaza In repertoriul stagiunilor si
festivalurilor de anvergura. Astfel, Scoala componistica romaneasca a
devenit, In caiteva decenii, o autoritate recunoscutd in reuniuni
internationale de creatie, adesea situdndu-se in avangarda
evenimentelor de ultima ora. Mai tineri artisti, deveniti la randul lor
maestri, vin treptat sa continue aceasta ascensiune prin Liviu
Glodeanu, Mihai Moldovan, Corneliu Cezar, apoi Adrian
Iorgulescu, Dan Buciu, Octavian Nemescu, Dan Dediu, Liana
Alexandra, Doina Rotaru, Irina Odagescu, Cornelia Tautu, Serban
Nichifor, Dan Voiculescu, Vasile Herman, Mihaela Stanculescu
Vosganian - in tard, Adriana Holski, Violeta Dinescu, Horatiu
Radulescu, Costin Miereanu - peste hotare, cu activitate in Franta
si Germania.

In plan interpretativ, scoala dirijorala a dat secolului XX personalitati
stralucite, prin George Georgescu, Ilonel Perlea, Constantin
Bugeanu, Constantin Silvestri, losif Conta, Sergiu Comissiona,
Erich Bergel. Cu Sergiu Celibidache si Constantin Bugeanu
pedagogia dirijorala adapteaza la specificul interpretarii dirijorale
filosofia ,fenomenologiei” ca metoda de studiu al muzicii, model
continuat de maestrii contemporani, printre care cei mai de seama
sunt Emil Simon, Ion Bociu, Cristian Mandeal, Horia
Andreescu. Faima mondialda a scolii dirijorale romanesti are
oglindiri prin dirijorii internationali Cristian Badea, Ion Marin. Si
in alte domenii, cum ar fi pianistica, violonistica, se impun profesori
ca Florica Musicescu, Constanta Erbiceanu, Garabet Avakian,
George Manoliu, Stefan Gheorghiu, veritabili autori de destine
artistice, nume adesea prezente in marile competitii interpretative.
Amintim, printre pianistii de mare carier3, pe Clara Haskil, Maria
Fotino, Dinu Lipatti, Silvia Serbescu, Valentin Gheorghiu, mai
recent adaugandu-se alti interpreti, dintre care 1i mentiondm pe Dan
Grigore, Radu Lupu, Dana Borsan, violonisti straluciti ca Ion
Voicu, Stefan Ruha, Silvia Marcovici, Sherban Lupu, Alexandru
Tomescu, violoncelistii Radu Aldulescu, Vladimir Orlov, Catalin
Ilea, Marin Cazacu, Laura Buruiand, harpisti ca Liana Pasquali,
Ion Ivan Roncea, clarinetisti ca Aurelian Octav Popa. Multi dintre
acestia onoreaza prin prezenta lor lumea muzicala de pe toate
meridianele.

Gandirea muzicologica contemporand se continua prin Octavian
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Lazar Cosma, pentru istoria muzicii romanesti, prin Viorel Cosma,
pentru monumentala sa opera lexicograficA dedicatda muzicii
romanesti (Lexiconul Muzicieni romani, o lucrare de valoare unica
in literatura de specialitate), si prin numerosii cercetatori ai
mostenirii enesciene, ilustru reprezentate de Pascal Bentoiu,
Cornel Taranu, Theodor Grigoriu.

De altfel, din 1958, crearea unei suite de evenimente de larg rasunet
international culmineaza prin aparitia Festivalului si Concursului
International ,George Enescu”, ajuns actualmente la cea de a XVIII-a
editie, sub presedintia de onoare a directorului Operei din Viena,
domnul loan Holender, tinzidnd si transforme Romania intr-un
centru de cultura ce intereseaza lumea muzicala nationala si de peste
hotare, demonstratie impresionantd de integrare a valorilor
patrimoniului romanesc in universalitate.

Arta interpretativa contemporand a devenit de asemenea o parghie
importantd a raspandirii muzicii romanesti, incepand cu numarul
mare de orchestre filarmonice (Bucuresti, Cluj, lasi, Timisoara,
Constanta, Brasov, Sibiu, Bacau, Targu-Mures, Ramnicu-Valcea, Arad,
Satu Mare, Botosani, Craiova, Giurgiu), de teatre lirice, la Bucuresti,
lasi, Cluj, Constanta, Galati, Timisoara, capabile sa aduca o crestere
calitativd a vietii muzicale in principalele centre culturale ale tarii.
Conservatoarele romanesti, devenite institutii universitare de o comple-
xitate din ce in ce mai apreciatd pe plan european, se integreaza
firesc intr-un sistem educational continental, prin aceasta propul-
sand in lume nume de tineri deveniti celebri interpreti si situdnd
Romania, In ultimele decenii ale secolului XX, printre primele tari
castigatoare ale competitiilor interpretative internationale. Pe scenele
cele mai importante ale lumii lirice sunt aplaudati artisti de recu-
noscutd celebritate, printre acestia meritind mentiuni speciale
Nicolae Herlea, Eugenia Moldoveanu, Elena Cernei, David
Ohanesian, Octavian Naghiu, Ludovic Spiess, Magda lanculescu,
Arta Florescu, Valentina Cretoiu, Emilia Petrescu, Maria
Slatinaru Nistor, Viorica Cortez, Nelly Miricioiu, Angela
Gheorghiu, Leontina Vaduva, Alexandru Agache, Ruxandra
Donose, Adina Nitescu, Ionel Voineag, Elena Mosuc, Felicia Filip,
artisti reprezentdnd generatii succesive ale artei interpretative
romanesti prezente la Scala din Milano, Covent Garden din Londra,
Metropolitan din New York.

Un fenomen artistic aparte 1l reprezinta, in muzica coralg, cele patru
decenii de existentd ale Corului national de camera ,Madrigal”,

231



condus de dirijorul si compozitorul Marin Constantin, ansamblu
care a fost distins de catre UNESCO cu titlul de ,bun al patrimoniului
cultural mondial”, formatie ce a readus in actualitate muzica
bizanting, arta Renasterii, dar si ultimele experimente de componis-
tica contemporana. Preocuparea raspunderii cerintelor actualitatii a
condus, de mai mult de un deceniu, la configurarea Festivalului
»Saptamana internationald a muzicii noi”, inscris in fruntea manifes-
tarilor mondiale pentru creatia componistica de ultima ora. Mentio-
nam si alte asemenea manifestari din centrele romanesti intrate in
traditie contemporana: ,Timisoara muzicala”, ,Toamna muzicala

S

clujeand”, ,Festivalul muzicii de camera” de la Brasov, ,Festivalul de
artd medievald” de la Sighisoara, ,Festivalul de operd” de la Constanta,
Sibiu. Sunt deja consacrate si concursuri destinate promovarii tine-
retului, cum ar fi competitiile ,Traian Grozavescu” de la Lugoj, ,Paul
Constantinescu”, ,Martian Negrea” de la Ploiesti, ,Mihail Jora” de la
Bucuresti, ,lonel Perlea” de la Slobozia etc. Acestea reprezintd doar
cateva repere ale unei intense preocupdri pentru diversitate si
cultur3, prin care muzica romaneasca a devenit, la Inceputul acestui
mileniu, o voce distinctd si de valoare in concertul international,
emblematica pentru viata noastra spirituala.

Muzica moderna in culturi extraeuropene

AMERICA DE NORD

Pornit sa caute 1n muzica sa ,invizibila activitate interioara a adeva-
rului”, Charles Ives (1874 - 1954) se dezvaluie posteritatii asemeni
unui mare inovator de tehnici componistice. Mult timp creatiile sale
au asteptat In umbra camerei de lucru, fara a fi cunoscute publicului
si criticii. Potrivit ulterioarelor cercetari, Ives s-a dovedit un pionier
si un explorator al posibilitdtilor limbajului muzical care a folosit
poliritmia Tnaintea lui Stravinski, politonalismul inaintea lui Stravinsky
si Milhaud, s-a aventurat in atonalism inaintea lui Schonberg, a
experimentat sferturile de ton inaintea lui Alois Haba, a exploatat
clusterele de tonuri naintea lui Henry Cowell si, cu mult Tnaintea lui
Boulez, a introdus elementele de hazard in muzicd (dupda cum
apreciaza David Ewen In The world of twentieth century music, 1968).
Cele 186 de opusuri ale lui Ives au fost putin cunoscute in timpul
vietii sale. Dar nu celebritatea il interesa pe Ives, cat libertatea
exprimdrii In arta, indepartarea oricaror reguli si obstacole si

232



descoperirea esentei muzicii, in profunzimea sa filosofic3, fara a se
feri sa exclame: ,Ce are de-a face sunetul cu muzica!”. Adevarat
promotor al culturii si traditiilor americane, Ives creeaza o arta ce
vibreaza sub influenta continentului cdruia 1i apartine. Titluri
precum Variatiuni pe ,America” pentru orga (1891), cvartetul nr.
1 From the Salvation Army (1896), Central Park in the Dark
pentru orchestra de camera (1898 - 1907), A Symphony: New
England Holidays (1904 - 1913), Suita orchestrald nr. 1 Three
Places in New England (1903 - 1921) sau Sonata pentru vioara nr.
4 Children’s Day at the Camp Meeting (1912 - 1915) sunt doar
cateva exemple ale atractiei sale fatd de tot ceea ce este american, de
la istorie la politica, de la traditii la locuri dragi, ramanand fidel si
amintirilor din copildria petrecuta aldturi de tatdl sau in New
England. Desi Ives are ambitia de a scrie si pagini simfonice de
anvergura (Simfoniile I, II, III, IV, pentru trei orchestre, sau a V-a,
Universe Symphony, rdmasa neterminatd), succesul si curiozitatea
publicului se datoreazi productiilor de tipul Intrebirii firi
raspuns (The Unanswered Question - 1906) sau al celor doua
contemplatii pentru orchestrd mica Central Park in the Dark.
Compozitorul 1isi inventeazd un stil personal care, datoritd
accesibilitatii temelor extramuzicale sau a combinatiilor de elemente
melodice, determina ascultatorul sa accepte si inovatiile de scriitura
sau lexic, nu putine la numar: lucrarea variabild pentru cvartet de
coarde si pian Hallowe’en, The Pond, Rainbow, cele patru sonate
pentru pian si vioard, cvartetele de coarde sau cele trei Quarter
Tones Piano Pieces pentru piane, in sferturi de ton. In faimoasa
Concord Sonata (de fapt sonata nr. 2 pentru pian), Ives 1si propune
sa extraga muzical ideiile filosofice apartinand scolii scriitorilor din
orasul Concord, cele patru miscari, fiecare purtdnd numele unui
reprezentant al scolii (Emerson, Hawthorne, Alcotts, Thoreau),
intruchipand ceea ce in fapt reprezintd o suitd. Pentru a explica
lucrarea, Ives scrie un pamflet intitulat Essays Before a Sonata si il
dedicd celor care nu-i suportd muzica, iar muzica, celor care nu-i
suportd eseurile; tuturor care nu pot suporta nici una nici cealaltd,
cartea le este, intru totul, cu respect dedicatd. Putem afirma ca in
creatia lui Ives isi gdsesc rddacinile majoritatea procedeelor de
avangarda ulterior afirmate sau ,,descoperite” de catre altii? Poate ca da,
insd procesul nu a fost unul deliberat, de explorator plecat in
misiune. Daca a folosit poliritmii, tehnica colajului sau a mixat si
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superpozitionat tonuri si tonalitati, asta s-a Intdmplat datorita
viziunii libere, dechise si flexibile a lui Ives fatd de ceea ce inseamna
muzicd, libertate de exprimare si lipsa a inhibitiillor de ordin
traditional. Sunt aspecte care nu l-au impiedicat sda devind un
compozitor clasic al Scolii americane moderne de compozitie.

George Gershwin (1898 - 1937) este imaginea fireasca a ameri-
canului: entuziasm, culoare, sentiment, spontaneitate, un puternic
sentiment de vitalitate. Sunt doar cateva elemente care transpar din
muzica lui, la fel de proaspete astdzi ca in momentul in care au fost
concepute. Felul cu totul special in care isi articula melodiile, linia
fina si eleganta pe care o acorda sunetelor au inspirat si continud sa
insufleteasca atat publicul, cat si interpretii, fie ca este jazz, opereta
sau gen simfonic. Instinctul muzical al lui Gershwin, alaturi de
talentul de melodist, iesit din comun, il conduc pe compozitor
(Impreuna cu fratele sau, Ira, care realiza textele) catre realizarea a
peste 500 de cintece (songs) de mare popularitate. Personalitatea
versatila a lui Gershwin depaseste pragul lipsei studiilor universitare
de profil, ajutdndu-l in a crea un stil nou, care imbind ingenios
elemente de origine clasica cu elemente provenite din lumea jazzului, a
operetei, a cantecelor anglo-saxone si care construieste firul muzical
astfel Tncat sa nu poatd fi confundat. Rapsody in Blue (1924),
Concertul in fa pentru pian si orchestra (1925), Un american la
Paris (1928), Rapsodia a II-a (1931), Uvertura cubaneza (1932)
sau Variatiunile pe ,I Got Rhythm” pentru pian si orchestra
reprezintd o ambitioasa lupta din partea compozitorului pentru a se
apropia de standardele ,clasice” ale muzicii, fara a pierde insa din
nobletea sau prospetimea melodiilor. Simbioza dintre ritmurile si
armoniile de jazz si structura simfonica a ansamblului, interventiile
stralucitoare ale pianului sau diversele solouri, preluate din muzica
de pe Brodway si iIncredintate muzicii simfonice, identificarea
diverselor miscari ale lucrarilor cu elemente de dans, precum rumba,
habanera sau charleston, si permanenta elasticitate a discursului
rapsodic sau variational revolutioneaza partiturile deschizand noi
orizonturi de exprimare. Odata cu Porgy and Bess (1935) - opera
populard in trei acte dupa piesa Porgy de Dorothy si Du Bose
Heyward - Gershwin se apropie si mai mult de temele reale si de
actualitate, abordand de aceasta data un subiect sensibil al societatii
americane si realizdind o premiera prin aducerea pe scend a
personajelor afro-americane si a problemelor societatii lor. Refrenele
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lui Gershwin i-au fascinat pe John Coltrane, Frank Sinatra, Billie
Holiday sau Miles Davis, determinandu-i sa-1 cante. Totodatd, acestea
i-au determinat si pe Ravel, Krenek, Weill, Walton sau Copland sa-i
urmeze exemplul si, asemeni lui Debussy, Stravinsky sau Milhaud, sa
indrazneasca 1n a realiza experimente si a introduce in tehnica
muzicald elemente populare, accesibile, faira a denatura calitatea
textului.

Edgard Varese (1883 - 1965) este initial, ca muzician de origine
francezd, rezultatul unei educatii in institute pariziene (Schola
Cantorum cu d'Indy, Roussel, Conservatorul cu Widor), al caror ecou
sunt primele creatii, Prélude a la fin d'un jour si o Rapsodie
romana pentru orchestra. Au urmat mai multe lucrari care nu vor
ocupa un loc prioritar, mai tarziu, in mostenirea sa componistica. In
1915 a plecat spre Statele Unite unde, in 1921, anul terminarii
Americilor, prima lui compozitie care s-a pastrat, a Infiintat
International Composers' Guild al carui manifest era: ,A muri este
privilegiul celor care sunt epuizati. Compozitorii de astazi refuza sa
moara”. Le va face cunoscute americanilor lucrari precum Pierrot
lunaire de Schonberg, Nunta de Stravinski sau Concertul de
camera de Berg. Anii cei mai fecunzi ai lui Varese se extind pana in
1934, perioada a capodoperelor sale: Ofrande, pentru soprana si
orchestrd de camerd, Hyperprism, pentru orchestrd mica si
percutie, Octandre, pentru sase instrumente de suflat si un
contrabas, Integrale, pentru orchestra mica si percutie, cu sonoritati
sugerand viitoarea muzicd electronica, Arcana, pentru orchestra
mare, lonizatie, pentru 37 de instrumente de percutie, si Ecuatorial,
pentru cor, trompete, tromboni, pian, orgd, doud unde Martenot si
percutie. La New York, Varése a lucrat cu fizicianul si electronistul
Léon Thérémine, 1nainte de a traversa anii cei mai ,negri” ai
existentei sale sub tensiunea pe care o crease in jurul sdau. Nu mai
scrie decat Densitate 21,5, pentru flaut solo (1936), si Studiu pentru
»Spatiu” (1947). in 1948, a sustinut la Columbia University din New
York o serie de cursuri de compozitie si de conferinte asupra muzicii
secolului XX, care vor marca momentul ,renasterii” sale, dupa care a
inceput sa compuna Deserturi si a predat la Darmstadt (unde Il-a
avut ca elev pe Luigi Nono). O scurta revenire creatoare este datorata
aparitiei muzicii pe banda magnetica (concreta si electronica), de care
Varése va fi cucerit imediat. Deserturi va declansa la Paris un
scandal memorabil, urmat de la Procession de Verges, ,sunet
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organizat” pe banda magneticd destinat unui film despre Joan Miro,
Poemul electronic, pentru pavilionul Philips de la Expozitia
internationala de la Bruxelles (1958), si Nocturnal, pentru soprang,
cor si orchestra (1959 - 1961), terminata dupa moartea lui Varese
de catre elevul lui, Chou-Wen-Chung. Considerand timbrul ca pe un
fenomen 1n sine, deschizand muzicii dimensiunea spatial3,
propunand noutati radicale in materie de ritm, de melodie si de
forma, Varése a contribuit esential la constituirea peisajului muzicii
noi. A fost primul care a dorit sa faca muzica cu sunete si nu cu note,
declarand ca ,lucreaza cu ritmurile, cu frecventele, cu intensitatile”,
convins cd imperiul sonor se intinde dincolo de limitele traditionale si
cdutand sunete nemaiauzite, noi mijloace tehnice. A folosit
instrumentele traditionale intr-o maniera neobisnuita ca moduri de
atac, sunete retrograde, opozitii sistematice de tesaturi si de
intensitati, a conceput o ,proiectie spatiala a sunetului” si ,anumite
mijloace acustice care inci nu existau”. In ansamblu, o creatie de
anticipatie, deoarece pentru Varése ,muzica de maine va fi spatiald”,
»sunetele vor da impresia ca descriu traiectorii in spatiu, ca se
situeaza Intr-un univers sonor in relief”. Aceste cai ale sunetului sunt
concretizate in Poemul electronic. De asemenea, linistea ficea parte
din universul organizat al sunetelor, asa cum o utilizeaza in ultimele
masuri din Arcana si la sfarsitul Deseturilor, unde aceasta liniste
trebuie invinsa. Uitat, ignorat, supus oprobiilor si nedreptatit, Varése
a depasit rolul de precursor al muzicii secolului XX, fiind 1n egala
masura unul dintre marii ei creatori, rasplatit cu o ingratitudine pe
masura de contemporanii sai.

Considerat un ,decan al muzicii americane”, Aaron Copland
(1900 -1990) parcurge un destin componistic divers. Dupa studiul
pianului cu Rubin Goldmark, Copland ajunge sia cunoasca viata
muzicald franceza ca student al Conservatorului american de la
Fontainebleau. Intilnirea cu Nadia Boulanger i schimbi oarecum
orizonturile, familiarizandu-1 cu creatiile lui Ravel, Stravinski, Milhaud si
orientandu-l catre ideile creatoare ale ,Grupului celor sase”. Lucrari
precum Dance Symphony, Music for the Theater, pentru orchestra
de camerd, Simfonia cu orga, compusd pentru Nadia Boulanger,
Variatiunile pentru pian sau Statements folosesc procedee
moderniste ce implica profesional tehnica armoniei si a contrapunc-
tului, de tipul celei mostenite de-a lungul studiilor la Paris, creand
insd o muzicd ce nu va avea succes in fata publicului american.
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Incercand si-si schimbe stilul pentru a ajunge si realizeze o muzica
accesibila, exprimatd ,in cei mai simpli termeni posibili”, Copland
investigheazd elementele de jazz, politonalism, diversitate ritmic3,
cautand un echilibru intre muzica moderna si elementele folclorice
americane. Din aceastd perioadd dateaza unele dintre creatiile cele
mai reusite sau, mai bine spus, cele mai apreciate (El Salon México,
Danzén Cubano sau marile balete lirice Billy the Kid, Rodeo si
Appalachiam Spring), care, alaturi de Simfonia I, versiune revizuitd a
Simfoniei cu orgd, Short Symphony, Sonata pentru pian,
Concertul pentru clarinet si orchestra de coarde dedicat lui
Benny Goodman, confirma un stil cosmopolit, cu ecouri neoclasice si
multe elemente ce amintesc de atmosfera vestului silbatic. In ideea
unei muzici usor asimilabile, Copland scrie si lucrari de divertisment,
menite sa ilustreze diverse ocazii: muzica pentru copii (opera The
Second Hurricane sau The Outdoor Overture pentru orchestra),
muzica de film (Of Mice and Men, Our Town, The City, North Star,
The Heiress, The Red Pony), muzica pentru teatru (Quiet City) sau
muzicd pentru radio (Music for Radio). Imboldurile financiare
primite In tinerete (Bursa Guggenheim in 1925 si 1926, echivalentul
Premiului Pulitzer pentru muzicd, oferit de New York Music Critics
Circle, Premiul Academiei pentru The Heiress si multe alte distinctii)
l-au determinat mai tarziu s devind un mare sustinator al muzicii
americane contemporane si al tinerilor sdi urmasi, organizand
»Stagiunea de Concerte Copland” din New York, ,Festivalul American
de Muzicd Contemporand” sau ,Uniunea Compozitorilor Americani”.
Pianist si dirijor de anvergura, profesor de compozitie si decan al
Berkshire Music Center Tanglewood, Copland tinde din nou sa-si
schimbe stilul componistic dupa anii ‘50, angajandu-se oarecum pe
traseul tehnicii seriale (Fantezia pentru pian, Connotations, Music
for a great City sau Inscape pentru orchestrd). Nici sdricire a
stilului si nici concesii nu se descifreaza in acest efort constient al
compozitorului de a scrie o muzica ce poate fi apreciatd de mai multi.
A fost poate principiul ce l-a caracterizat.

Referindu-se la John Cage (1912 - 1992), Schonberg il considera mai
degrabd un inventator de geniu decit un compozitor. Pe parcursul
studiilor cu Cowell la New York si cu Schonberg la Los Angeles, John
Cage 1si descopera o individualitate foarte puternica, ce il conduce pe
un drum de inovatie extremd. Primele lucrari, dovedind o
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preocupare fatd de serialism si fiind sub sfera de influenta a lui
Schonberg, adopta un serialism riguros propriu. Atractia lui Cage fata
de serialism vine din conotatia ,democraticd” a sistemului (ce nu
permite dominatia unui sunet fatd de altul) si va pali destul de
repede in favoarea experimentelor. Ajuns la Cornish School of the
Arts din Seattle, In 1938, isi formeaza o orchestra de percutie,
lucrarea First Construction (In Metal) propunand o textura sonora
galdgioasa bazata pe ostinato. De la experimentele pe instrumente de
percutie clasice sau inventate devine interesat de aplicarea acestora
pe pian. Prin introducerea de diverse obiecte intre sau pe corzile
instrumentului obtine sonoritati neobisnuite, inventand astfel
»pianul preparat” (A Book of Music si Trei dansuri pentru doua
piane preparate, in Sonate si Interludii sau Concertul pentru pian
preparat si orchestra de camera). Landscape no. 1 foloseste
aparate electronice cu viteze diverse, anuntdnd domeniul muzicii
electroacustice. Music of Changes pentru pian aplicd teoria
hazardului sau a nonimplicarii personale in favoarea vointei naturale
preluate din filosofia Zen, in timp ce Imaginary Landscape no. 4
este creata pentru 12 radiouri, 24 de executanti si un dirijor. John
Cage intelege sa se foloseasca de mijloacele sonore - indiferent de
natura lor (radiouri, aparate de Inregistrare, instrumente preparate
etc.) - pentru a largi sfera de expresie sonora, diminuand deopotriva
implicarea creatorului ca legiuitor suprem si aplicind metode
nedeterminate in structurarea discursului. 4,33 reprezinta una
dintre cele mai cunoscute si contradictorii lucrari ,muzicale”
realizate vreodatd, avand in vedere ca nu implica prezenta nici macar
a unui sunet voit pe parcursul intregii durate. Plecand de la ideea ca
»nu exista liniste” si cd ,ceva se intdmpla mereu si produce sunete”,
Cage imagineaza acest moment in care lasad Inconjuratorul s emita
propriile vibratii si ritmuri. Anii petrecuti la New School for Social
Research se materializeaza pentru Cage intr-un val de noi compozitii
experimentale, integrate sub semnul fluxus, un curent interdisci-
plinar care deschide muzicii calea intalnirii cu orice alta artd. Odata cu
Theater Piece no. 1, realizatd In colaborare cu coregraful Merce
Cunningham, David Tudor si Charles Olson, Cage distruge ideea de
teatru menit exclusiv scenei, pasind in mijlocul spectatorilor si
introducand in ecuatie elementul hazard, determinand astfel ceea ce
mai tarziu va fi intitulat si teoretizat de catre un elev al sdu (Allan
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Kaprow) drept ,happenings”.

Cu HPSCHD (1969) - lucrare de proportii care necesitd prezenta a
sapte clavecine (ce canta la intdimplare extrase din alte lucrari ale lui
Cage, Hiller si alte partituri clasice cu valoare canonicd), 52 de
frecvente generate pe computer, 6 400 de imagini proiectate si 40 de
filmulete - se poate spune cad John Cage si-a implinit unul dintre cele
mai ambitioase proiecte de natura experimentala. Folosind tehnica
colajului, el combina elemente independente, aproape fara legaturj,
creand o noud atmosfera artistica de impulsuri diverse, fara a acorda
insd niciunuia statutul de lider. Cage depaseste granitele considerate
ca apartinand exclusiv muzicii, ,un alt cuvant pentru a desemna
viata”. Muzica inseamna miscare, permanenta schimbare, libertate si
sunet, indiferent de sursa care il produce.

Personalitatea lui Cage a determinat deopotriva construirea de ideal,
cat si cele mai acerbe iIntrebari cu privire la destinul ulterior al
muzicii, in cazul in care aceasta avea sa supravietuiascad experi-
mentelor. Istoric privind insd, figura lui Cage, din perspectiva
avangardei americane, a determinat o schimbare a opticii, esteticii si
chiar filosofiei privind rostul, telul si mijloacele de intruchipare a
muzicii de secol XX.

MUZICA MODERNA AMERO-LATINA SI JAPONEZA
BRAZILIA

Heitor Villa-Lobos (1887 - 1959) este marea personalitate care a
contribuit major la cunoasterea internationald a muzicii braziliene
moderne. La Rio de Janeiro, Villa-Lobos a facut cunostintd cu muzica
de salon din Europa si cu cea a muzicienilor populari, devenind
chitarist in ansambluri , chdros”.

Autodidact, el este puternic impresionat de creatia lui Bach, fapt care
se va recunoaste in ciclul de Bachianas brasilieras, compuse intr-o
manierd de adaptare a muzicii baroce la muzica braziliana.
Violoncelist in orchestra Teatrului Recreio, interpreta un repertoriu
constituit din opere, operete si zarzuela, condus de un instinct
infailibil de a intelege sufletul muzical brazilian. El porneste de la
cantecele primitive indiene, ritmurile negrilor din Bahia pana la
cantecele populare urbane si rurale. Influenta lui Wagner si Puccini
in privinta melodiei, Vincent d'Indy si, mai tarziu, Debussy si
Stravinski, nu va estompa aceste origini nationale folclorice. Com-
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punerea lucrdrilor Amazonas si Uirapuru duce la conturarea unui
gen pe care avea sa-l utilzeze In diferite etape ale vietii sale
creatoare privind poemul simfonic amazonian si primitiv, plin de
vitalitate ritmicad si de virtuozitate instrumentald. Din primele sale
cinci simfonii, trei au fost marcate de evenimentele mondiale:
Simfonia a IlI-a (Razboiul), Simfonia a IV-a (Victoria), Simfonia a
V-a (Pacea). In 1923, compozitorul pleaci la Paris, unde muzica lui i-
a adus prietenii durabile in lumea artistica: Florent Schmitt, Paul Le
Flem, René Dumesnil, Arthur Rubinstein. Marile Chéros, piesele lui
cele mai inovatoare, dominau acest repertoriu. La intoarcerea in
Brazilia, in 1930, si-a Impartit activitatea intre compozitie si o creatie
pedagogica importanta. Stabilit la Rio de Janeiro pentru a conduce
aici Superintendenta educatiei muzicale si artistice, se afirma ca un
animator neobosit, dirijdind numeroase concerte si organizand
invatdmantul muzical in scoli. Programele lui ldsau intotdeauna un
spatiu larg muzicii franceze; pagini de Honegger, Milhaud, Ravel,
Roussel, Schmitt, Poulenc au fost astfel interpretate in prima auditie
in Brazilia. A pus bazele Conservatorului de cdnt orfeonic si a dirijat
ansambluri corale impresionante (in 1942, 4 000 de scolari vor cinta
impreuna sub conducerea lui pe un stadion). Orientarea artei sale
catre universalitate s-a cristalizat odatd cu seria celor noua
Bachianas brasileiras, elaborate, ca si Choros, pentru cele mai
neobisnuite formatii, in timp ce culegerea Ghid practic de piese
pentru pian, voce si cor va contribui la raspandirea folclorului
brazilian. Dupd 24 de ani, ciclul de simfonii este reluat in 1944
cu Simfonia a VI-a, inspirata de muntii Braziliei, pentru a se incheia,
1n 1957, cu Simfonia a XII-a. Villa-Lobos a realizat turnee de concerte
si, dupd razboi, si-a Impartit viata intre Brazilia, Statele Unite si
Europa, In special Paris, dirijandu-si lucrarile; a sustinut concerte
memorabile si a realizat inregistrari cu Orchestra nationala a
Radiodifuziunii Franceze. In 1952, prima auditie integrali a
Descoperirii Braziliei a fost prezentata in prima auditie publicului
parizian. Muzica lui castigd in lirism si In universalitate; primeste
numeroase medalii si distinctii din partea mai multor tari din Europa
si America. Ultimii ani au fost, de asemenea, consacrati desavarsirii
unei creatii de cvartete de coarde, coruri, poeme simfonice, simfonii,
opere, catalogul operei sale componistice implinind aproape 1 000 de
opusuri. Prin aceasta, se poate considera cd Villa-Lobos a fost un
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mare reprezentant al muzicii moderne din secolul trecut.

ARGENTINA

Lumea tangoului argentinian defineste, In mare masura, persona-
litatea lui Astor Piazzolla (1921 - 1992), un artist aplaudat, rasfatat
de succes si, totodati, subiect de polemici. Intr-un fel, prezenta sa in
peisajul muzicii secolului XX este controversata datorita eforturilor
sale de a regasi unitatea pierduta a muzicii, timpul in care nu existau
hotarele actuale intre domeniile componisticii, cind mari creatori
compuneau §i muzicd ambientald, firda a se simti prin aceasta
diminuati in realizarile lor. Pronuntandu-si profesiunea de credint3,
artistul amero-latin spunea: Eu incerc sd fiu Piazzolla, cdci cred cd
astfel fiind, sunt tara mea, sunt Argentina §i Buenos Aires si nimic nu
este mai frumos decdt sd auzi spundndu-se cd: aceastd muzicd este
muzica din Buenos Aires... M-am indrdgostit de muzicd; dacd nu esti
indrdgostit de ea, este mai bine sd nu te apuci s-o cdnti. Muzica este ca
o femeie, dacd nu o iubesti, te lasd. Eu o iubesc si, de fiecare datd, md
indrdgostesc si mai tare de eaq, cdci spiritul meu se hrdneste cu muzicd.
Nascut la Mar del Plata, Piazzola a trdit un timp la New York, unde a
beneficiat de Indrumarile lui Rachmaninov. Tot in tinerete, a fost
aproape de Carlos Gradel, cel mai mare interpret de tangouri. Apoi,
ca bandoneonist, a ficut parte din orchestra lui Anibal Troilo. La
recomandarea lui Artur Rubinstein ajunge sa studieze compozitia cu
Alberto Ginastera. Educatia sa muzicala se completeaza cu studii
intreprinse sub indrumarea Nadiei Boulanger (compozitie) si a lui
Hermann Scherchen (dirijat). Dar, neindoios, germenul inspirator
ramane tangoul argentinian care, asa cum marturisea artistul, este o
muzicd superbd.

Dacd in deceniul patru al secolului XX era contestat vehement de
compatrioti, Astor Piazzolla a devenit astazi regele de necontestat al
tangoului, exprimand tristetea, melancolia, lumea contrastelor, toate
surprinse si cuprinse in cateva minute de muzica.

Pentru Astor Piazzola tangoul a fost ,,0 muzica plina de sudoare, fum
de tigard, pete de sange, riduri, gingdsie, murdarie, vise, profetii,
jurdminte de dragoste, explozii de ura, indoieli si convingeri”.

In lucrarea Tres Tangos pentru bandoneon si orchestrd sunt
alternate miscari contrastante. Astor Piazzolla construieste nu numai
un pod intre Lumea Veche si cea Nouda, dar si intre tangoul
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traditional si noul tangou. Melodiile nostalgice si turnurile armonice
se amesteca fara incetare Intr-un limbaj de avangarda, care ajunge ca
in cel de-al treilea tangou sda aduca aminte uneori de o masindrie
grotesca. Sinfonieta reflecta ecourile cunoasterii muzicii europene si
asimilarea sugestiilor muzicii tarii sale pe structuri traditionale. Ave
Maria, 1n original pentru pian si oboi, face parte din muzica de film
scrisd pentru creatia cinematografica ,Enrico IV’ a lui Marco
Bellocchio, avandu-i ca protagonisti pe Marcello Mastroianni si
Claudia Cardinale. La un moment dat, Astor Piazzolla 1i adauga textul
in italiana si inalta o rugd extrem de expresiva. Decarissimo este un
tangou clasic, cu pulsatia ritmica, structura si Incarcatura emotionala
traditionala, iar Chiquilin de Bachin, una dintre putinele lucrari
compuse Intr-o masura de trei timpi.

in 1970 Astor Piazzolla compune oratoriul El Pueblo Joven (,Poporul
tanar”), pentru soprand, recitator, bandoneon, cor si orchestrd, in
colaborare cu poetul Horacio Ferrer, lucrare a carei prima auditie are
loc la Saarbriicken. Aceasta lucrare ampla este construitd in doua
parti, pe parcursul cdrora sunt relatate douda povesti: prima, pe
durata unei uverturi si a cinci Memorii, expune viata unui popor care
a locuit pe tarmurile Raului Rio de la Plata; cea de-a doua prezint3,
de-a lungul unui interludiu si a sapte Mesaje, viata unui alt popor
nou, necunoscut.

Concertul pentru chitara, bandoneon si orchestra este o
alternativd imbogatitd a acestui gen argentinian. Piazzola se
comporta fatd de cele doua instrumente cu o atitudine originala a
unei conversatii capabile a le pune in valoare resursele de sunet
incisiv si de ritmicd, ceea ce face ca desfisurarea muzicii sa se
particularizeze fata de literatura de factura romanticd ce insoteste
majoritar lumea stilisticd a acestora. Vom identifica factura acestei
muzici concertante urmdrind un moment din aceastd creatie. Le
Quatro Stagione Porteiie a fost compusa intre 1965 si 1970, lucrarea
fiind preluatd de numerosi interpreti. Dialogul violinei soliste cu
orchestra se doreste, pentru secolul XX, o replici a Anotimpurilor
vivaldiene. Lucrarea lui Piazzola este construita pe o proprie conceptie
de stil a ciclului, dorind sa exprime impresiile unui traitor din orasul
Buenos Aires, exprimand emotional, poetic si muzical viata cotidiang,
culorile Fluviului Rio del Plata, melancoliile si sentimentele trecerii

242



timpului sub pulsul unui tangou lent sau temperamental ardent. Sunt,
toate acestea, creatii care, intr-un mod mai putin obisnuit, oglindesc
cultura amero-latind. Acesta a devenit, prin intermediul artei lui
Piazzola, In ultimele decenii, din ce in ce mai cunoscutd si
europenilor.

Compozitorul argentinian Mauricio Kagel (n. 1931) si-a promovat
propriile conceptii incepand cu Musica para la torre (1952) pentru
sunete concrete si instrumentale, ce ilustreaza interesul fata de noile
surse sonore si fati de aspectul vizual al interpretarii. Isi face
debutul european in 1958, prin frecventarea cursurilor de vara de
la Darmstadt. Stabilit in Germania, Kagel a devenit un purtator
de cuvant al unei culturi, al unei conceptii asupra muzicii si vietii,
strdine de Europa. Preferand umorul pedanteriei, provocarea
kageliand nu este niciodata gratuita si se transforma intr-o adevarata
invatatura. Astfel, o a doua ascultare se arata aproape intotdeauna
necesara pentru a trece peste amuzamentele vizuale pe care
compozitorul obisnuieste sd le pund in contrapunct cu cautdrile de
scriiturd cele mai austere. Catalogul lui Kagel numara aproape 80 de
titluri, iar cea mai mare parte dintre ele are o dimensiune vizuala:
Stadttheater, Die Eschopfung der Welt (1980) si Aus
Deutschland (1981) sunt lucrdri de scend. Kagel trateaza fiecare
cantaret ca solist, de unde rezultd o mare dificultate de executie. Mai
citam Bestiarium, Exposition, Kantrimusik, Ludwig Van, Patru
grade, Mitternachtstiik (,Piesd pentru miezul noptii”), pe texte din
jurnalul lui R. Schumann, Cneazul Igor, Stravinski, Dupa o lectura
de Orwell, Patimi dupa Bach, Ein Brief, scend de concert, tot
atatea creatii care l-au impus atentiei vietii muzicale internationale.

MEXIC

Primul muzician al perioadei moderne, Manuel Poncet (1882 -1948)
se remarca prin cultura sa muzicald formata dupa model european.
Dupa initierea in arta sunetelor la Conservatorul din Mexico, a
studiat la Bologna si Berlin, unde a debutat ca pianist in 1906. in
Mexic a fost profesor de pian la Conservator, dupa care a practicat
activitatea de critic muzical la Havana. Din 1925 pana in 1933
a trait la Paris, unde a lucrat cu Paul Dukas, revenind apoi la
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Conservatorul din Mexic, unde 1-a avut ca discipol pe Carlos Chavez.
In creatiile sale a dorit si imbine tehnicile moderne cu elementele
folclorice pentru a realiza o artd nationald, in acest scop practicand si
culegerea de folclor. Printre lucrdrile sale se pot mentiona un
Concert pentru pian, Balada mexicana pentru pian si orchestr3,
Chapultepec, trei Schite simfonice, Poema elegiaco pentru
orchestrd de camera, Concierto del Sur, pentru chitara si orchestr3,
destinat lui A. Segovia, si numeroase cantece. Ultima lui mare lucrare,
Concertul pentru vioara, contine in partea a doua ecouri din
Estrellita, un cantec publicat in 1914, devenit cel mai mare succes al
Americii Latine.

fi urmeaza Carlos Chavez (1899 - 1978), care s-a format tot in
Europa, unde i-a descoperit pe Schonberg si Stravinski, si apoi la
New York. In 1921 baletul El Fuego nuevo i-a dat ocazia si
exploateze ,primitivismul” muzicii aztece, care avea sa marcheze un
numadr dintre partiturile lui ulterioare, in special baletele Los Cuatro
soles si La Hija de Colquide, dansat de celebra Martha Graham. In
1928, a fondat Orchestra simfonica a Mexicului, In 1934 a preluat
conducerea Conservatorului din Mexico si s-a aflat In fruntea
Institutului  National de Arte Frumoase. Foarte legat
de folclor, inclusiv de instrumentele indigene, a lasat o creatie vasta
si variatd, dintre care se pot retine Simfonia indiana, Uvertura
republicana, concerte pentru corn, pentru pian, pentru vioard, muzica
de camer3, cateva partituri reflectdnd idei abstracte, ca Exagonos,
Poligonos, Espiral, si lucrari corale.

Din generatia mai tdnara se remarca Manuel Enriquez (1926 -
1994), cu specializarea in studii muzicale superioare la New York. El
a fost, timp de doud decenii, director la Conservatorul National de
Muzica, la Centrul National de Cercetari Muzicale si Departamentul
National al Artelor din Mexico. Distins cu mai multe premii, si-a
prezentat lucrarile cu Beethovenhalle Orchestra din Bonn
(Trayectorias, 1967), SWF (Ixamatl, 1969), ORTF (Encuentros,
1972) si in ,Festivalul de muzicid” din Venezuela (Raices, 1977). A
fost, de asemenea, prezent cu creatii la festivalurile din
Donaueschingen, Varsovia, Havana, Bourges etc. Bursier al
Guggenheim Foundation si Deutscher Akademischer Autauschdienst, a
predat compozitia la Universitatile din California, Los Angeles si San
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Diego (1991). Catalogul creatiilor sale cuprinde muzica de camers,
electronicd, pentru orchestrd, cantate, muzica de film. Maniera de
creatie a evoluat de la stilul pentatonic, mexican pana la dodecafonie,
minimalism si aleatorism, dovedind un spirit deschis inovatiilor
limbajelor de ultima etapa, ceea ce a contribuit la situarea muzicii tarii
sale in linia actualitatii componistice internationale.

JAPONIA

Muzica japoneza reprezintd actualmente o importanta dimensiune a
creatiei contemporane. Desigur, inceputurile acestei scoli de creatie
apartin unei perioade anterioare, in care, treptat, s-a facut simtit
interesul artistilor japonezi fata de civilizatia moderna europeans,
interes poate chiar mai subliniat pe planul artei sonore decit in alte
domenii artistice. Descoperita la finalul Romantismului, muzica
europeand a patruns in Japonia mai intai prin intermediul misiunilor
religioase sau a marsurilor militare, urmand sa se dezvolte, oarecum
indirect, prin intermediul celor care au implementat in scolile de arta
nipone principiile muzicale occidentale. Initiatorul Scolii
componistice japoneze de inspiratie europeana este considerat
Saburo Moroi, al cdrui fiuy, Makoto, a devenit un adept al
dodecafonismului, situatie existentd si in cazul lui Yoritsune
Matsudaia, si al urmasului sdu, Yori-Aki, principali reprezentanti ai
primelor generatii de muzicieni, din care mai fac parte Irino Yoshiro,
Toshiro Mayuzumi (elev al lui Tony Aubin), artisti care asimileaza de
asemenea si experientele electronice sau ale pianului preparat. Se
pare cd Scoala de avangardad creatoare japoneza este deosebit de
activa. Au luat fiinta studiouri de muzica electronica si festivaluri de
creatie muzicald, printre care cel de la Karuizawa este in mod
deosebit apreciat.

Printre reprezentantii actuali ai Scolii componistice nipone, Kaiko
Abe (n. 1911) a studiat muzica la Tokyo Music School, absolvind
studiile in 1933. Foarte curand este asmililat la Nippon Gendai
Sakkyokkuka Tarenmei si cucereste un renume deosebit prin
creatiile sale camerale. Organizeaza in 1948, impreund cu Hirao si
Takada, Ansamblul ,Chijn Kai”. Devenit profesor al Departamentului
»,Municipal College of Arts” de la Kyoto, a fost recunoscut drept
Presedinte al Societdtii Japoneze de Muzica Contemporana.
Majoritatea lucrarilor sale - Tema cu variatiuni si Pastorala
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pentru orchestra, Serenada, Simfonietta, numeroase creatii
camerale - reflectd perioada de formare stilistica sub influenta Scolii
germane.

AKkira Ifukube (n. 1914) s-a format la Universitatea din orasul natal,
Hokkaido, remarcindu-se cu Rapsodia japoneza (1935), fiind
distins cu un premiu la Competitia ,Alexander Tcherepnin” de la
Paris si interpretat pentru prima oara de cdtre Boston Symphony in
1938. Printre lucrarile sale, baletul Bon Dance a fost prezentat la
Viena (in 1938), iar Suita de pian, la Venetia. Profesor la Tokio
College of Music, este autor al unui impunator Tratat de
orchestratie. in The Prism Rhapsody, Akira Ifukube reflectd
dorinta artistilor niponi de a face cunoscutd, prin mijloacele
prelucrdrii componistice europene, bogdtia imaginilor proprii
culturii patriei lor, interpretate simultan si in succesiune. Prolific
autor de muzica de film, compozitorul a valorificat, ca de altfel
numerosi compozitori ai secolului XX, transferul primei identitati
muzicale spre o forma de adresare specific concertanta, in care
imaginea vizuala se retrage in fata sugestiei de factura sonora.

Cel mai important compozitor japonez pe plan international este
considerat Toru Takemitsu (n. 1930). Muzician autodidact,
infiinteazd In 1950, la Tokio, un atelier interdisciplinar, unde se
intalnesc, pentru a colabora, muzicieni, poeti si pictori. Este un atelier
experimental sustinut de Sony Corporation, mai ales prin furnizarea
unui studio de muzica electroacustica, in care Takemitsu a compus
lucrari aflate printre primele exemple ale genului in Japonia: Relief
static (1954), Vocalism A-I (1955). Pornind de la modelul lui
Webern, Messiaen, Debussy, dar mai ales de la propria lui experienta
de tanar japonez la sfarsitul celui de al Doilea Razboi Mondial, cand
muzica occidentald a invadat Japonia, el creeaza intr-un stil eclectic
si suply, in care intervin atat instrumentele occidentale, cat si cele
traditionale japoneze si muzica electroacustica. Acest stil exprima
socul culturilor occidentale si japoneze ca pe o ,antinomie fertild” in
care cele doua blocuri, cele doua tipuri de gandire, ,se lupta”. Forma,
ca la Debussy, este in permanenta reinventatd, prezentandu-se ca
Jrezultatul direct si natural pe care sunetele il impun prin ele insele si
pe care nimic nu-l predetermina de la inceput”. Takemitsu a compus
muzicd pentru filmele Harakiri si Kwaidan, de Masaki Kobayashi,
Femeia nisipurilor, de Kurosawa si Ceremonia, de Oshima.

246



Ca lucrari de concert, putem aminti: Pause Uninterrupted, pentru
clarinet, Recviem, pentru orchestra de coarde, Singuratate sonora,
pentru orchestrd, Sunetul-Caligrafie 1 - III, Landscape, Music of
Trees, Corona, pentru unul sau mai multe piane, Water Music,
pentru banda magneticd, Arc, pentru pian si orchestrd, Texturi,
pentru orchestra, Blue Aurora, piesa de teatru muzical pentru Toshi
Ichiyanagi etc. Este considerat compozitorul cel mai apropiat de
lumea muzicald niponda modern3, in dialogul sonor international.

Contemporanul sdu Joji Yuasa (n. 1929) si-a desdvarsit studiile
superioare in medicing, fiind autodidact in componistica muzicala. in
1951 a participat la Grupul ,Jikken Kobo” (laboratorul experimental)
impreuna cu compozitorul Toru Takemitru si pianistul Takahiro
Sonoda, sub conducerea poetului Shuzo Takiguchi. A devenit
cunoscut pentru creatiile sale electroacustice si prin integrarea
activitatii sale la IRCAM. Intre 1981 si 1994 a fost profesor la
Universitatea din San Diego, California. Dintre lucrarile sale, inca
necunoscute publicului roméanesc, mentionim Cosmos Haptic
pentru pian, Interpenetration pentru doud flaute, Projection
Esemplastic for White Noise, Triplicity pentru doud contrabasuri,
Projection pentru cvartet de coarde, Utterance pentru cor mixt,
Chronoplastic pentru orchestr3, muzica de film (Funeral Parade of
Roses, The Funeral, Owls' Castle).

Muzica japoneza moderna este Incd un domeniu destinat studiului si
cunoasterii, pentru a fi integrata cat mai complet in peisajul muzical
universal, impreuna cu alte culturi extraeuropene.
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