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EDITURA SAGA  



ARTE - SAGA 

Prietenii, Fața bună a 

Internetului 

 

 

 

 

 

 

 

 

 

 

 

 

În cei 22 de ani de folosință a netului 

am acumulat multe experiențe legate de 

comunicație, folosirea mediei vizuale, 

valoarea mesajului și evoluția relațiilor 

interumane pe axa timpului. Cum puține 

excepții, prieteniile legate pe net au 5-6 faze 

-  prim contact, tatonări mutuale ale 

partenerului, entuziasm/decepție, plafonare 

și deconectare.  Legătura virtuală este 

minată de lipsa contactului direct, body 

language, neîncredere, mascarea unor 

defecte etc. Dar puține, rare si cu atât mai 

prețioase sunt acele prietenii care dăinuie si 

se consolidează in timp devenind la fel de 

valabile si emoționale ca cele reale. Un astfel 

de fericit caz este cel al amiciției mele cu 

pictorul  MUGUREL BĂRBULESCU  din 

Perth – Australia de vest. Ne-am 

cunoscut  din întâmplare pe FB - amândoi 

cercetători avizi ai  picturii lui Victor 

Brauner, un geniu al suprarealismul, 

apreciat de Andre Breton și de școala 

avangardistă europeană din secolul XX. 

   

 

 

 

  



 

 

 

 

 

 

 

 

 

 

 

 

 

 

 

 

 

Mugurel este un artist complex, axat 

pe o coloristică și o grafică de mare 

intensitate și originalitate. El construiește o 

lume fantomatică, policromă, elaborata în 

planul pânzei sau al cartonului. 

Ca multi artiști primitivi desenele sale nu au 

adâncime  

ci sunt redări în plan bidimensional. 

Portrete,  făpturi  fantastice, decorații 

totemice, ne  par  inspirate din arta 

aborigenilor australieni. Din discuții 

ulterioare cu Mugurel am înțeles că 

greșeam. Mesajul lui este mai filosofic 

și  adaptat "civilizației moderne". Se auto-

numește pictor tribal, dar nu ne expune la o 

reducție sau mimare a artelor nativilor 

australieni.  

Aceștia folosesc motive naturale, animale, 

apă, nisip, vegetație la realizarea unor 

tablouri legate de natură si habitatul 

înconjurător.  

 

 

 

 

 

 

 

 

 

 

 

 

 

 

 

 

 

 

 

 

 

 

 

 

 

 

 

 



 

Mugurel produce și obiecte găsite, pictate 

și apoi lăcuite, care  se transformă prin acest 

magic touch în opere de artă. Într-o zi de 

vară fierbinte am primit un pachet sosit din 

Australia. Înăuntru găsesc cartea lui Robert 

Velescu despre Victor Brauner alături de 14 

desene semnate de Mugurel. O surpriză 

totală care confirmă  forța unei 

amiciții întinsă peste mulți ani. Este a doua 

oara când simt o reală apropiere de cineva 

din depărtări. Primul a fost și el un pictor 

avangardist, pe nume Ion Vincent Danu, 

stabilit în Canada unde picta, preda, desena 

pentru existență portrete clienților în trecere 

prin cafenele. Schimba pe net mesaje cu 

amici noi și vechi din trei continente.  

 

  



Mi-a lăsat moștenire o imensă colecție 

digitală de fotografii pe care o folosesc la 

ilustrații si coperți de carte pentru Editura 

SAGA .  

  Mă gândesc ce minunat este când 

cineva rămâne în conștiința colectivă iar arta 

lui continuă sa circule, să fie apreciată, 

folosită și înțeleasă de cei care o cercetează. 

Așa cum am mai scris, integrarea personală 

în altă cultură este o problemă greu de 

rezolvat, diferențele de mentalitate, 

geografie, timp și spațiu fiind variabilele 

care afectează spiritul și creativitatea 

oricărui "outsider " cum  se simte Mugurel. 

Dar arta lui nu ține cont de greutățile 

material-spitituale ci țâșnește puternică, 

estetică, demonstrând că talentul și 

perseverența înving obstacole și distanțe, 

oricât de mari ar fi ele. 

AG -SAGA   
  



Experiment 

             Bestia din noi 

                                          (documente SAGA) 

 

       In the 1970s, Serbian artist Marina 

Abramovich conducted an experiment: 

she stood still in one of the exhibition 

centers, with various objects lying next to 

her - from a hammer and gun to watercolor 

paints. At the same time, people were 

allowed to take any of these items and do 

whatever they wanted with Marina. 

Undeniable authority in the world of 

modern art, Marina Abramovich is called 

the grandmother of performance art. Her 

performances continue to be talked about 

decades later. One of her most famous 

events was called "Rhythm 0" and it was 

organized in 1974 in Naples. 

The idea for the Rhythm 0 performance was 

very simple: Abramovich had to stand still 

for six hours while the people who came to 

see her could do whatever they wanted with 

her using any of the 72 items he could and 

put it on the table next to me. 

Abramovich was standing in the middle of 

the room with a plaque on his chest that 

read: "Instructions: there are 72 items on 

the table that you can use as you please." 

Performance. I am an object. I bear full 

responsibility during this period. Duration: 

6 hours (8 pm - 2 am). 

On the table were "objects for pleasure" and 

"objects to destroy." Flowers and feathers 

were among the harmless objects. Among 

the dangerous are a knife, razor blades and a 

loaded gun. 

At first, the audience was shy, just looked at 

her, gave her roses and kissed her. But then  

 

 

 

 

 

 

 

 

 

 

 

 

divided, painted and even cut. Someone 

wrapped her around a wasp. Someone threw 

her hands up. A man used a blade to cut her 

neck. The audience changed the position of 

the artist's body. Some people attached 

different objects to it. Some men were 

undressing and licking her. And they 

accompanied their actions with laughter. 

The performance was stopped by the 

building's security when one of the visitors 

picked up a gun. 

At the third hour, they cut all of her clothes 

with blades. At the fourth hour, they began 

to examine her skin with the same blades. 

She was subjected to all kinds of 

harassment. Someone make her point a gun 

at herself. She was so focused on the 

performance that she couldn't resist 

anything. 

Abramovich's own impressions of what 

people were doing to her were even more 

horrifying. The artist recalls: 

"At first, the audience really wanted to play 

with me. Then they got more and more 

aggressive, it was six hours of pure horror. 



They cut my hair, stuck rose thorns into my 

body, cut the skin on my neck, and then put 

a bandaid on my wound. 

After six hours of the performance, I went 

naked towards the audience with tears in my 

eyes, so they literally ran out of the room, as 

they realized that I had "come alive" - 

stopped being their toy and began to manage 

my own body. I remember when I arrived at 

the hotel that evening and looked in the 

mirror, I found a strand of grey hair... 

This work reveals something terrible about 

humanity. She shows how quickly a person 

can hurt you under the right circumstances. 

She shows how easy it is to defame a person 

who does not fight back, who does not 

protect himself. She shows that, if given the 

circumstances appropriate, most "normal" 

people can obviously become very violent ...   

 

EXPERIMENT PE CARNE VIE  

 

    În anii 1970, artista sârbă Marina 

Abramovici a făcut un experiment: a stat 

nemișcată într-unul dintre centrele de 

expoziții, având lângă ea diverse obiecte - de 

la un ciocan și un pistol până la vopsele de 

acuarelă. În același timp, vizitatorilor li s-a 

permis să ia oricare dintre aceste obiecte și 

să facă orice doreau cu Marina. 

Autoritate incontestabilă în lumea artei 

moderne, Marina Abramovici este numită 

bunica artei de performanță. Despre 

spectacolele ei continuă să se vorbească zeci 

de ani mai târziu. Unul dintre cele mai 

faimoase evenimente ale ei s-a numit 

"Rhythm 0" și a fost organizat în 1974 la 

Napoli. 

Ideea spectacolului Rhythm 0 a fost foarte 

simplă: Abramovici trebuia să stea 

nemișcată timp de șase ore, în timp ce 

oamenii care veneau să o vadă puteau face 

orice doreau cu ea, folosind oricare dintre 

cele 72 de obiecte pe care le puteau folosi și 

se aflau pe o masa de lângă artistă. 

Abramovici stătea în mijlocul camerei cu o 

placă pe piept pe care scria "Instrucțiuni: pe 

masă sunt 72 de obiecte pe care le puteți 

folosi cum doriți". Performanță. Eu sunt un 

obiect. Îmi asum întreaga responsabilitate în 

această perioadă. Durata: 6 ore (20.00 - 

2.00). 

Pe masă se aflau "obiecte de plăcere" și 

"obiecte de distrus". Printre obiectele 

inofensive se numărau florile și penele. 

Printre cele periculoase se numărau un cuțit, 

lame de ras și un pistol încărcat. 

La început, publicul a fost timid, doar s-a 

uitat la ea, i-a oferit trandafiri și au sărutat-

o. Dar apoi au deviat, unii au  pictat și chiar 

au tăiat. Cineva a plasat în jurul artistei 

viespi. Cineva i-a aruncat mâinile în sus. Un 

bărbat a folosit o lamă pentru a-i tăia gâtul. 

Publicul a schimbat poziția corpului artistei. 

Unii oameni i-au atașat diferite obiecte. Unii 

bărbați o dezbrăcau și o lingeau. Și își 

însoțeau acțiunile cu râsete. Spectacolul a 

fost oprit de securitatea clădirii când unul 

dintre vizitatori a luat un pistol. 

La a treia oră, i-au tăiat toate hainele cu 

lame. La a patra oră, au început să-i 

examineze pielea cu aceleași lame. A fost 

supusă la tot felul de hărțuiri. Cineva a 

obligat-o să îndrepte o armă spre ea însăși. 

Era atât de concentrată asupra spectacolului 

încât nu a putut rezista la nimic. 

Propriile impresii ale lui Abramovici despre 

ceea ce îi făceau oamenii erau și mai 

îngrozitoare. Artista își amintește: 

"La început, publicul chiar voia să se joace cu 

mine. Apoi au devenit din ce în ce mai 

agresivi, au fost șase ore de groază pură. Mi-

au tăiat părul, mi-au înfipt spini de trandafir 



în corp, mi-au tăiat pielea de pe gât și apoi 

mi-au pus un bandaj pe rană. 

După șase ore de spectacol, m-am îndreptat 

goală spre public cu lacrimi în ochi, așa că au 

fugit literalmente din sală, deoarece și-au 

dat seama că "prinsesem viață" - nu mai 

eram jucăria lor și am început să îmi 

gestionez propriul corp. Îmi amintesc că, 

atunci când am ajuns la hotel în acea seară și  

m-am uitat în oglindă, am găsit o șuviță de 

păr cărunt... 

Această lucrare dezvăluie ceva teribil despre 

umanitate. Ea arată cât de repede te poate 

răni o persoană în circumstanțele potrivite. 

Ea arată cât de ușor este să defăimezi o 

persoană care nu ripostează, care nu se 

protejează. Ea arată că, dacă li se dau 

circumstanțele adecvate, majoritatea 

oamenilor "normali" pot deveni în mod  

evident foarte violenți ... fiare chiar ." 

Traducere AG 

NOTE 

Marina Abramović  (Serbia -născută la 30 

noiembrie 1946) este o artistă conceptuală și 

de performanță in public. Lucrările sale 

explorează arta corporală, arta rezistenței, 

arta feministă, relația dintre performer și 

public, limitele corpului și posibilitățile  

minții. Fiind activă de peste patru decenii, 

Abramović se autointitulează "bunica artei 

performative".   Ea a fost pioniera unei noi 

noțiuni de identitate prin aducerea 

participării observatorilor, concentrându-se 

pe "confruntarea cu durerea, sângele și 

limitele fizice ale corpului." În 2007, ea a 

fondat Marina Abramović Institute (MAI),  

o fundație non-profit pentru arta 

spectacolului. 

AG 

 

  



Comentarii: 

 Beatrice Bernath – Israel 

 

E și asta o metodă de a afla cine ți- e prieten 

și cine nu...bestia umană.... umanitatea e 

oribilă dar wow artista e nebună - cealaltă 

latura a umanității la fel de oribile e ce nu 

face omul pentru faimă. hai să numim 

insanitatea pe muchie, artă. știu că parerile 

sunt împărțite chiar și în sinea mea. dar eu 

cred în limita necesară obligatorie.... posibil 

că educația " de- acasă " a tăiat în mine răni 

prea adânci că să- mi permit a trece această 

linie ...nici măcar pentru artă 

  

 IRIS SAMRA 

„Iubiții din Valdero”, 

Numele dat de arheologi unei înmormântări 

neolitice găsite în Valdero, Italia. Analiza 

rămășițelor a arătat că erau un băiat și o fată 

de cel mult 20 de ani, nu este clar de ce au 

murit. Dar de 6000 de ani s-au ținut unul pe 

altul în brațe… 

 

 

 

 

 

 

 

 

 

 

 

 

 

 

 

 

 

 

 

 

 

 

 

 

 

 

 

 

 

 

 

 

 

 

 

 

 

 

 

 

 

 

 

 

 

 

 

 

 

     Ribera – Viziunea unui sadist 

  



Jean-Michel Basquiat 

 Opere de artă celebre   

 

 

 

 

 

 

 

 

 

 

 

 

 

 

 

 

 

 

 

 

 

 

 

 

 

 

 

 

 

 

 

 

 

 

 

 

AG - niood 2021- via Elsa Tofan 

 

De la "Hollywood Africans" la 

colaborarea cu Andy Warhol 

 

          Craniu fără titlu 1981 

 



Basquiat a devenit celebru ca membru al 

grupului SAMO, doi artiști graffiti care au 

desenat epigrame enigmatice în centrul 

cultural Lower East Side din Manhattan, la 

sfârșitul anilor 1970, unde rap-ul, punk-ul și 

arta stradală s-au contopit în cultura 

muzicală hip-hop timpurie. La începutul 

anilor 1980, picturile sale erau expuse în 

galerii și muzee la nivel internațional. La 21 

de ani, Basquiat a devenit cel mai tânăr artist 

care a participat vreodată la documenta 

din Kassel. (documenta este o expoziție de 

artă contemporană, supranumită “The 

Hundred Day Museum” sau “Muzeul de 100 

de zile"; care are loc din cinci în cinci ani la 

Kassel în Germania, oraș care timp de trei 

luni devine  centrul mondial  al  lumii 

artistice. A fost fondată de artistul, profesor 

și curator Arnold Bode începând cu 1955, ca 

o mărturie a dorinței Germaniei de a se 

împăca cu restul lumii moderne și de a se 

confrunta cu propriul faliment cultural 

cauzat de cel de-al Doilea Război Mondial.) 

 

  Arta lui Basquiat s-a axat pe dihotomii 

precum bogăție versus sărăcie, integrare 

versus segregare și experiență interioară 

versus experiență exterioară. Și-a însușit 

poezia, desenul și pictura și a îmbinat textul 

și imaginea, abstracția, figurația și 

informațiile istorice amestecate cu critica 

contemporană. A folosit comentariul social 

în picturile sale ca un instrument de 

introspecție și de identificare cu 

experiențele sale în comunitatea neagră din 

vremea sa, precum și atacuri la adresa 

structurilor de putere și a sistemelor de 

rasism. Poetica sa vizuală a fost politică și 

directă în critica sa la adresa colonialismului 

și în susținerea luptei de clasă. 

De la moartea lui Basquiat, la vârsta de 27 de 

ani, în urma unei supradoze de heroină în 

1988, valoarea operei sale a crescut în mod 

constant. 

Enumerăm aici  câteva celebre opere de artă 

ale lui Jean-Michel Basquiat: 

 

 Craniu fără titlu, 1981 

 

Multe dintre picturile lui Jean-Michel 

Basquiat sunt autobiografice, iar Untitled 

Skull poate fi considerat o formă de 

autoportret. Craniul de aici oscileaza între 

viață și moarte. Ochii sunt apatici, fața este 

scufundată, iar capul pare lobotomizat și 

subjugat. Cu toate acestea, există culori 

sălbatice și semne pline de viață care 

sugerează o activitate internă debordantă. 

Dezvoltându-și propria iconografie 

personală, Basquiat face aluzie în această 

lucrare timpurie atât la folosirea modernistă 

a măștilor africane, cât și la utilizarea măștii 

ca mijloc de explorare a identității. Basquiat 

a lucrat la această pictură timp de luni de zile 

- lucru evident în suprafața lucrată și 

compoziție - în timp ce majoritatea 

lucrărilor sale au fost finalizate cu explozii 

de energie în doar câteva zile. Intensitatea 

picturii, care a fost prezentată în cadrul 

primei sale expoziții personale într-o galerie 

din New York, poate reprezenta, de 

asemenea, neliniștile lui Basquiat legate de 

presiunea de a deveni un artist de succes din 

punct de vedere comercial. 
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  Cap de praf, 1982 

 

Lucrarea prezintă două figuri asemănătoare 

unor bețe pe un fundal negru, câteva linii 

sugerează un posibil trotuar. O figură 

domină imaginea, pictată în roșu aprins, 

agitându-și mâinile și brațele deasupra 

capului. 

Ochii figurii sunt ca niște farfurii și sunt plini 

de cercuri concentrice care fac ca ochii să 

pară că se învârt. Pare să rânjească. Cea de-

a doua figură pare mai puțin animată, însă 

ochii săi sunt, de asemenea, măriți cu 

cercurile concentrice. Ambele fețe par a fi, în 

ansamblu - măști. 

Folosirea culorilor vii, a tușelor îndrăznețe și 

a liniilor confuze dau picturii un sentiment 

de haos, urgență și mișcare. Potrivit 

colegului artist și prieten apropiat al lui 

Basquiat, "Toxic", Basquiat a pictat situații, 

conversații și lucruri care se întâmplau în 

jurul său. 

 

 

 

 

 

 

 

 

 

 

 

   Ironia unui polițist de culoare, 1981 

 

 

Ironia unui polițist negru este o critică 

tăioasă la adresa membrilor propriei rase. 

Prin reprezentarea unui polițist negru, el 

face un efort conștient de a arăta cum afro-

americanii sunt controlați de majoritatea 

albă din America. Basquiat consideră că este 

absolut ironic faptul că un afro-american ar 

fi polițist, lucrând pentru a aplica reguli 

menite să îi înrobească pe ei înșiși. Figura 

din tablouri este o masă neagră totalitară, cu 

o față ca o mască și o pălărie asemănătoare 

cu o cușcă. În dreapta tabloului se află 

cuvintele "Ironia polițistului de culoare", iar 

în partea dreaptă jos a pantalonului se află 

cuvântul "Pion", exprimând în mod clar 
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opinia lui Basquiat cu privire la poziția 

ridicolă a unui polițist de culoare. 

Fără titlu (Boxer), 1982 

 

Boxer este o pictură care înfățișează un 

boxer uriaș și masiv. Corpul imens și negru 

al boxerului umple pagina, iar mâinile sale 

sunt ridicate în semn de victorie. Aceasta 

este o lucrare de artă care descrie în mod clar 

triumful forței fizice. 

Formele abstracte, geometrice de pe corpul 

boxerului și (în special) de pe fața sa îi dau, 

de asemenea, un aspect inuman. Oare, prin 

cultivarea forței și a capacității de a lupta, a 

pierdut ceva din umanitatea sa? 

Basquiat a evidențiat mușchii boxerului în 

tușe albe orbitoare, iar liniile îndrăznețe și 

sentimentul viu de energie din această 

lucrare sunt tipice stilului neoexpresionist al 

lui Basquiat. 

 

 

 

 

 

 

 

 

 

 

 

 

 

Africanii de la Hollywood, 1983 

Hollywood Africans face parte dintr-o serie 

de picturi ale lui Jean-Michel Basquiat care 

prezintă imagini și texte referitoare la 

stereotipurile afro-americanilor din 

industria de divertisment. A fost pictat în 

timp ce Basquiat se afla într-o vizită 

prelungită la Los Angeles, California, în 

1983. Câteva dintre notațiile din lucrare sunt 

autobiografice: trio-ul de figuri din dreapta 

îl înfățișează pe artist alături de muzicianul 

rap Rammellzee și de pictorul Toxic, care 

călătorise cu el din New York, și include 

cifrele datei sale de naștere: 12, 22 și 60. Alte 

notații sunt istorice: fraze precum "Sugar 

Cane", "Tobacco", "Gangsterism" și "What is 

Bwana?" fac aluzie la rolurile limitate 

disponibile pentru actorii de culoare în 

filmele vechi de la Hollywood. Noțiunea de 

excludere sau excizie este reiterată de modul 

în care Basquiat a tăiat adesea cuvinte sau 

fraze în lucrările sale. Tehnica, a explicat el 

însuși, era de fapt menită să atragă atenția 

asupra lor: "Tăiasem cuvintele pentru a le 

vedea mai mult; faptul că sunt ascunse te 

face să vrei să le citești".     
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În italiană, 1983 

Realizat în 1983, In Italian a folosit o 

colecție de simboluri pe care Jean-Michel le 

folosea cu plăcere în câteva dintre lucrările 

sale. Cu toate acestea, geneza cuvântului In 

Italian nu este prezentă în acest tablou. 

Jean-Michel a folosit doar un singur cuvânt 

italian "Sangue", care înseamnă sânge. Cu 

toate acestea, el a șters cuvântul italian 

"Sangue" și l-a înlocuit cu un cuvânt latin 

"Sangre". 

În consecință, cuvântul "coroană de spini" 

este o altă referință standard care apare în 

mai multe lucrări realizate de Jean-Michel. 

Pentru a exprima o întâmplare pe care a 

întâlnit-o în copilărie, Jean-Michel folosește 

cuvântul corpus și o diagramă a inimii cu 

sânge. În fundal, Jean-Michel folosește mai 

multe pete mari de roz, verde mentă și 

albastru. El a demonstrat vopseaua ca și cum 

straturi de culori vechi s-ar desprinde de pe 

peretele unei clădiri. Ca urmare, combinația 

acestor culori a dat In Italian o lucrare epică 

- fascinantă.  

 

Jean-Michel folosește o combinație de teme 

diferite atunci când lucrează la In Italian. 

Aceste teme sunt religia, relațiile și cultura. 

Chiar și fără o pregătire formală, Jean-

Michel a demonstrat apropierea sa de 

cultura caraibiană și afro-americană. El a 

folosit apoi culori strălucitoare pentru a-și 

poziționa pictura pentru a se potrivi unui 

context urban. 

 

Câștig $ 1'000'000, 1984 

"A fost ca o căsătorie nebună în lumea artei, 

iar ei erau un cuplu ciudat. Relația era 

simbiotică. Jean-Michel credea că are 

nevoie de faima lui Andy, iar Andy credea că 

are nevoie de sângele nou al lui Jean-Michel. 

Jean-Michel i-a dat lui Andy o imagine 

rebelă din nou." 

- Ronnie Cutrone, vechiul asistent de studio 

al lui Warhol. 

 

 

 

 

 

 

 

 

 

Basquiat a fost profund implicat în scena 

culturală newyorkeză a anilor 1980 și a 

participat la o serie de proiecte de colaborare 

cu muzicieni, cineaști și artiști. Andy Warhol 

a fost un veteran al lumii artei și unul dintre 

artiștii preferați ai lui Basquiat. Într-o 

perioadă în care faima și averea făcuseră ca 
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prieteniile să fie dificile și izolarea o 

realitate, Basquiat a găsit în Warhol un 

consilier de încredere, un confident și un 

egal. La rândul său, Warhol a fost inspirat de 

energia imensă și de creativitatea 

exuberantă a lui Basquiat. 

În 1984 și 1985, cei doi au colaborat la o serie 

de lucrări care combină stilurile lor distincte 

în serigrafie și pictură. Acest parteneriat 

între titani ai artei a fost pe cât de prolific, pe 

atât de inovator: colaborările lor reprezintă 

o zecime din totalul operei lui Basquiat. 

Dos Cabezas, 1982 

 

Dos Cabezas (în spaniolă, două capete) este 

o lucrare realizată pe pânză și montată pe 

suporturi de lemn, în care apar Basquiat și 

Andy Warhol. La începutul anilor 1980, 

când Basquiat s-a întâlnit cu idolul său, 

artistul pop din America, Andy Warhol, 

Basquiat era un artist în devenire. La 4 

octombrie 1982, după o întâlnire la un prânz 

între cei doi artiști extravaganți, organizată 

de colecționarul de artă Bruno 

Bischofberger, masa a fost desenată în 

grabă. Basquiat a fost atât de fascinat încât a 

alergat acasă după întâlnirea lor, a creat 

tabloul și i l-a trimis cadou lui Warhol. 

Basquiat i-a trimis pânza umedă lui Warhol 

în două ore după ce s-au întâlnit. Acest 

portret al celor doi a fost începutul unei 

relații legendare. 

 

 

 

 

 

 

 

 

 

 

 

 

 

 

 

 

Riding With Death, 1988 (ultima sa 

lucrare) 

Călărind Moartea este una dintre ultimele 

picturi ale lui Basquiat, finalizată înainte de 

moartea sa în 1988. Într-o compoziție relativ 

rară și simplă, în comparație cu exploziile 

frenetice și colorate pentru care este cel mai 

cunoscut, el a reprezentat o figură afro-

americană care călărește un schelet alb pe 

un fundal bej texturat. La fel ca în cazul 

tuturor lucrărilor lui Basquiat, această 

compoziție relativ simplă este stratificată cu 

simbolism și referințe la cultură, istorie și 

societate.  

 

Pe un fundal plat, maro, Basquiat a pictat o 

figură masculină cu pielea închisă la culoare, 

care stă deasupra unui schelet în patru labe. 

Capul scheletului este întors spre privitor, 

iar ochii goi și tăiați par să ne străpungă 

direct. Personajul de deasupra pare să se 
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descompună, în parte contur, în parte 

figurină, în mișcare agitată. 

Această imagine tulburătoare este plină de 

subînțelesuri rasiale, referințe sociale și 

sarcasm. Compoziția în sine se crede că este 

inspirată de un desen al lui Leonardo da 

Vinci intitulat Ilustrație pentru gândurile 

sale despre Virtute și Invidie, în care a 

reprezentat o femeie goală așezată pe un 

schelet în patru labe. Stilul lui Basquiat a 

fost deseori descris de critici ca fiind 

"primitiv" și "naiv", iar aici pare să se joace 

cu stereotipul prin crearea unei imagini care 

seamănă mai degrabă cu picturile rupestre 

sau cu arta tribală africană decât cu definiția 

occidentală a picturii figurative. Astfel, el 

umple acest tablou cu referințe nuanțate la 

rasă, rasism și societate, deschizând un 

dialog între istoric și contemporan. 
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A,B,C,D… T,U,V  

Afacerile merg bine  

 Poezii – Elsa Dorval Tofan 

 

Afacerile merg bine  
 

afacerile sunt afaceri  
traficul este blocat  
radiația solară mare  
apa prezintă contaminanți  
planificări de vacanțe  
 
ca și cum  
 
cumpărături  
ieșiri la restaurante  
trafic din ce în ce mai intens  
zboruri la capacitate  
armele trag  
afacerile merg  
petrolul se tranzacționează  
și gazele  
se asigură locuri de muncă 
  
ca și cum  
 
se caută diplome  
nu se caută cunoștințe  
(se ignoră tot ceea ce  
este bazat pe rigoare)  
din cultura generală  
se știe  
cum se face un ceai  
la cât fierbe apa...  
nu este important  
realitățile unor oameni 
par altora filme  
cu bandiți, criminali, hoți,  
vandali, monștri, cu foamete  
și sânge  
groaza este modul care place  
 

afacerile merg bine.  
 
afacerile merg bine.  
 
copiii se cred oameni mari  
oamenii mari gândesc precum copiii  
totul este suficient de accelerat  
 
ca și cum  

armele trag, unii oameni dispar  
acum  
alții dispar cu timpul care, se pare,  
nu există  
decât în formă de bandă comprimată,  
program virusat funcționând în buclă  
un artefact  
soarele transformă crema protectoare  
în spumă acidă  
aerul încins fumegă  
afacerile merg mai bine ca oricând  
 
ca și cum... 
 

Bunele intenții  
 
oamenii începuseră să dispară,  
la început câțiva, apoi teritorii  
vaste. nimeni nu răspundea la  
apel. o formă de precauție. nu  
se știe de care parte a poveștii  
s-ar fi putut să fii repartizat, tu,  
interpretul generoaselor intenții. 
 

Cerneluri înșelătoare  
 
Tu scrii tot ce vorbesc eu, scrii și când tac,  

Peniță alimentată la o călimară cu cerneluri  

Foarte închise, vârf ascuțit-tăietor, bisturiul  

Gândurilor neîmpărtășite, burghiul cutiei 

oțelite  

În care vibrează trifazic cordul-plămân 

artificial  

Placat cu majuscule:  

N U M Ă A T I N G E E E!  
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Tu deschizi toate ușile, toate stările, furi în 

scris  

Ritmul firesc al frecvenței cardiace, dar lași 

impresii  

De generozitate la oral oferind ca reper 

temperatura  

Înșelătoare luată pe frunte, aparent în 

interval, tu  

Ai confiscat semnele adunărilor și 

împărțirilor din  

Care ai făcut atât de multe semne de 

mirare, într-o  

 

Caligrafie aparent atrăgătoare... gelatinoase 

cerneluri  

Cu albuminele închegate. Tu scrii ca să nu 

mă asculți 

 

Iei note, dai directive, folosești tehnologie 

de înaltă  

Calitate, dai notă mediocră într-o 

competiție eratică  

Din care lipsesc punctul plecărilor, 

orizontul sosirilor  

Fluidul proiectelor comune din triunghiul 

gândurilor.  

Argumentezi, de vină ar fi cerneala prea 

vâscoasă...  

Totuși, călimara pare spartă, stroboscop, 

eliberat,  

Soarele Nordului dispersează-n fascicule de 

sânge. 

 

Dezlegare  
 

nu bate nimeni la ușă, vântul  

lovește balansoarul de prag  

trompeta s-a expandat în cutie,  

devenită eufoniu se alintă  

primul sunet este paharul spart  

sol, sol, zangazol, cifrată  

improvizație cu recapitulare  

predicativ  

muzica este 

 

noțiunea este  

provocarea  

lipsește, dar  

 

cheratina întunecării dată cu ojă grenadină  

stropită cu mărgăritare, boabe de sare  

în sprâncene, o pereche de gene  

lungi și dese, razele pline cu bobocii cerului  

pregătiți să piardă câteva pene  

providența, stropită cu stele  

 

nu folosi ușa pentru cealaltă dimensiune,  

ocolește mecanismul  

articulat  

c  

l  

a  

n  

ț  

a  

 

nu e clanță, copiii rațiunii evitând  

adulții, au grijă să le dea pistoale  

din plastic, cu apă și dezlegarea:  

 

fluturi fiind  

păsări fiind  

cercetași, nu  

 

gerunzial, binoclul odihnește lentila pe un 

cârd  

de rațe, bărcuțele, diamante plutitoare 

peste lac  

aproape de mal, unde bobocii cerului au 

pierdut  

o mie de mii de pene și noaptea grăunțele 

de stele 
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NOTE despre Afaceri 

starea poetică, un volum interesant 

 

 

 

 

 

 

 

 

 

 

 

 

 

 

 

 

 

 

 

 

 

 

 

 

 

 

 

 

Fără discuție, Elsa Dorval Tofan este un 

glas aparte în poezia de limbă română.  

Amalgam al   mai multor culturi europeene 

Elsa ne surprinde cu un gen aparte, 

hiperafectat/ă de starea planetei și a omului 

care o populează în acest AZI, și ACUM  plin 

de angoase și de incertitudinea continuitații 

noastre pe planetă. Aranjate de la A la Z 

poeziile se  dezvăluie ca un colier al unei 

realitații cotidiene hiperderanjate de 

semnalele Marelui Declin al condiției 

umane. 

 

 

 

 

 

 

 

 

 

 

 

 

 

 

 

 

 

 

 

 

 

 

 

 

 

 

 

 

 
 
Desigur, ultimii ani ne-au demonstrat cu 

prisos declinul omenirii împărțită în trei 

mari insule ale “conștientizării“ : 

- cei care ignoră 

- cei dezinformați 

- cei sincer îngroziți 

Trebuie să povestesc gluma evreiască în care 

elevul Moritz vine disperat de la școală după 

lecția de astronomie și spune plângând 

mamei: 
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- Mămă ai auzit … și universul și planeta 
noastră se dilată și vom muri și noi 
odată  cu el. Mama îl liniștește: Moritz, stai 
cool Moritz, noi locuim în Brooklyn, 
Brooklyn nu se dilată. Poetul din Diaspora 
are mari avantaje la dispoziție pe care le 
poate exploata la maximum: 
 
-   nealinierea la vreo modă/ ideologie/ 
curentă 
- libertate absolută de expresie 
-    o critică literară vernaculară în totala 
absență a unor critici, în noua sa țară. 
 
Așa se face că mulți autori de limbă română 
produc o artă originală, afectată de educația 
și cultura românească peste care se așterne 
experiența vieții pe ale meleaguri, între alte 
etnii fapt care aduce probleme existențialis-
te majore. 
Iată chiar de la deschidere,  poezia 
Accidental  în care bijutierul este orb, 
vederea lui fiind pierdută într-un război 
inutil la care autoarea a participat ca medic. 
Elsa ne supune marilor dileme ale 
imigrantului ajuns într-o lume nouă, 
necunoscută: 
 
- Asimilare, succes. 
- O viață de român neaoș care nu se dezice 
de trecut, trăind izolat de mediul nou în care 
se află și la care nu se adaptează. Pentru 
această categorie există calificativul englez 
Outsider, stigmă de care nu ne putem elibera 
oricât ne-am strădui. 
- Imposibilitate totală de integrare, depresie 
eșec.  
La Elsa primele poeme ne prezintă 
pluralismul impresiilor sale: 
 

nu este poemul meu. citit într-o pauză de 
masă devine coproprietatea comensalilor. 
obligații, drepturi, dizidență colectivă, 
construcția unui pod suspendat, flexibil în 
vremuri de puternice vânturi, opunând 
rezistență. divizat în alte și alte poeme, 
citite chiar pe codul bară, în metrou, pe o 
bancă, în parc, pe o plajă... 

( Album cu ganduri) 
 

În aceste condiții suntem tentați să amânăm 

bătalia cu viața cotidiană, iată problema 

comunicației expusa intr-un dialog imaginar 

 cu un localnic uimit de neconformismul 

persoanei chestionate: 

 

Exist începând de mâine (fragment) 
 

Telefonul mobil? Nu am.  
Și cum vrei să ținem legătura?  
Nu știu, pur și simplu.  
Nu există posibilitatea aceasta, dar  
Chiar nu ai celular?  
Nu.  
Ai o pagină FB?  
Nu.  
Ții un blog?  
Am ținut, l-am închis.  
De ce?  
Nu mai aveam nimic de spus.  
Adică, aveai o problemă să te reinventezi?  
Da. Să inventez mergea, să reinventez...  
Înțeleg. O să fie foarte greu, noi totul facem 
pe...  
Telefon, știu. O să folosesc telefonul public.  
E o glumă, nu?  
Nu. Da. E o glumă. 
…. 
 

Soluțiile problemelor nu întârzie să vină. Cu 

o doză de cinism, de umor, sfaturile Elsei 

bazate pe gândire liberă par efective: 

Gândul e liber 

… 

Depășind 4 săptămâni, devine cronic.  
preocupările excesive despre orișice  
încercările de mică și mare intensitate,  
responsabilitățile care, indiferent ce și  
cum, îți revin, bumerang.  
și nu cedează  
nici cu morfină,  
nici cu meditație  
(Griji cronicizate)  
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(O indicație: să continuăm așa) 
… 
 
să nu cadă brațele lângă corp, să nu  
se oprească din mers picioarele, fața  
să nu-și piardă expresia, vocea să nu  
fie ștearsă, capul să nu tremure, zero  
sindrom parkinsonian.  
ansamblul anatomic recompus din  
părți nu seamănă cu ceea ce fusese,  
nu se știe de ce, nimeni nu înțelege  
cum se face că picioarele reușesc să  
performeze, dar capul nu.  
(Griji anatomice) 
… 

 

Spre finalul alfabetului când literele tind să 

se împuțineze vine Vinerea, o zi scurta în 

Canada sau Israel.  Dar nu este vorba de 

relaxare  sau odihna ci de  o sumarizare  

cinică a știrilor proaste, angoasante.  

Vineri, zi scurtă  
 
câteva împușcături în Chicago,  
Toronto, chiar și la Nara (cele din  
Africa și Afganistan nu au  
importanță).  
bine că nu se întâmplă în oraș, la noi...  
copiii nu se mai întorc de la școală  
până la urmă nu este atât de tragic  
mecanismul este sănătos și simplu  
afacerile trebuie să meargă, armele  
trebuie să se vândă. oamenii vor face  
oameni din nou, reproducția merge  
mână în mână cu producția de gloanțe  
și toată lumea vede în acest aspect  
eficiență și productivitate. 
… 

Nu ne putem despărți de această lectură a 
unei poezii sincer scrise, fară menajamente 
pentru cititorul atent la nuanțe și la critica 
unei epoci. Iată ultima poezie care încheie 
volumul :  
 
 

 

Terminus (singura abatere de la ordine)  
 
nu uitați bagajele personale  
pe banchetă.  
celularul și termosul,  
dubla verificare este necesară.  
 
în câteva minute  
călătoria pe autostrada 20 Est  
se va sfârși. 

 

în doar câteva minute  
veți putea ieși din starea de transportat  
și relua starea de transportator,  
responsabilitățile preluate  
vor fi restituite.  
 
vă mulțumim că ați călătorit cu noi  
(nu este un exces de politețe,  
doar o formulă standard din  
strategia relațiilor cu clienții).  
 
sperăm să vă revedem curând!  
 
vă informăm că abonamentul  
se va scumpi din nou.  
prețul carburantului en gros scade,  
iar la pompă crește... 

 

vă asigurăm că afacerile merg bine  
(mai precis, afacerile noastre)  
 
vă garantăm că sunteți pentru noi  
sursa dezvoltării economice  
(includem profitul și primele).  
 
punct terminus. vă dorim o fabuloasă zi! 

 

Concludem că Afacerile merg bine 

pentru cei care le inițiază și le intrețin. 

Pentru arta poetică  Elsa Tofan oferă copios 

o evidentă demonstrație că planeta se 

schimbă si se dilată mai repede decât am 

invățat noi la școală. 

Adrian Grauenfels - SAGA  
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Else Lasker Schüler 

                                (1869-1945) 

  Else  s-a născut în Elberfeld, în 

prezent un cartier al orașului Wuppertal. 

Mama ei, Jeannette Schüler (născută 

Kissing) a fost o figură centrală în poezia sa; 

personajul principal al piesei Die Wupper a 

fost inspirat de tatăl ei, Aaron Schüler, un 

bancher evreu. Fratele ei, Paul, a murit când 

ea avea 13 ani. 

Else a fost considerată un copil minune, 

deoarece știa să citească și să scrie de la 

vârsta de patru ani. Din 1880 a urmat 

cursurile Liceului West an der Aue. După ce 

a abandonat școala, a primit lecții 

particulare în casa părinților ei. 

În 1894, Else s-a căsătorit cu medicul și 

maestrul de șah Jonathan Berthold Lasker 

(fratele mai mare al lui Emanuel Lasker, 

campion mondial de șah) și s-a mutat cu el 

la Berlin, unde s-a lansat a fi artistă. La 27 

iulie 1890, mama ei a murit, iar tatăl ei a 

urmat 7 ani mai târziu. La 24 august 1899  

s-a născut fiul ei, Paul, iar primele ei poezii 

au fost publicate. A publicat primul ei volum 

complet de poezie, Styx, trei ani mai târziu, 

în 1902. La 11 aprilie 1903, ea și Berthold 

Lasker au divorțat, iar la 30 noiembrie s-a 

căsătorit cu Georg Lewin, artist și fondator 

al revistei expresioniste Der Sturm. 

Pseudonimul său, Herwarth Walden, a fost 

invenția ei. 

 

Foto 

De la stânga la dreapta: Berthold Lasker, 

Else Lasker-Schüler, Anna Lindwurm-

Lindner și Franz Lindwurm-Lindner în 

jurul anului 1900 

 

 

Prima lucrare în proză a lui Lasker-Schüler, 

Das Peter-Hille-Buch, a fost publicată în 

1906, după moartea lui Hille, unul dintre cei 

mai apropiați prieteni ai săi. În 1907, a 

publicat colecția de proză Die Nächte der 

Tino von Bagdad, urmată de piesa de teatru 

Die Wupper în 1909, care nu a fost jucată 

decât mai târziu. Un volum de poezii 

intitulat Meine Wunder, publicat în 1911, a 

consacrat-o pe Lasker-Schüler drept 

principala reprezentantă feminină a 

expresionismului german. 

După ce s-a despărțit de Herwarth Walden 

în 1910 și a divorțat de acesta în 1912, s-a 

trezit fără niciun ban și dependentă de 

sprijinul financiar al prietenilor ei, în special 

al lui Karl Kraus. În 1912, l-a întâlnit pe 

Gottfried Benn. Între ei s-a dezvoltat o 



23 
 

prietenie intensă, care și-a găsit debușeul 

literar într-un număr mare de poeme de 

dragoste dedicate lui. 

 

 

 

 

 

 

 

 

 

 

 

 

 

 

 

 

 

 

În mai 1922 a participat la Congresul 

Internațional al Artiștilor Progresiști și a 

semnat "Proclamația de înființare a Uniunii 

Artiștilor Progresiști Internaționali". 

În 1927, moartea fiului ei a trimis-o într-o 

depresie profundă. 

În ciuda câștigării Premiului Kleist în 1932, 

ca evreică, a fost hărțuită fizic și amenințată 

de naziști, A emigrat la Zürich, dar nici acolo 

nu a putut lucra, iar ulterior a plecat în Țara 

Sfântă în 1934, stabilindu-se în cele din 

urmă la Ierusalim în 1937. În 1938 i s-a 

retras cetățenia germană, iar izbucnirea 

celui de-al Doilea Război Mondial a 

împiedicat orice întoarcere în Europa. 

Potrivit primului ei traducător în ebraică, 

Yehuda Amichai, a dus o viață de sărăcie, iar 

copiii din cartier o ironizau pentru ținuta și 

comportamentul ei excentric. 

 

Lasker-Schüler îmbrăcată într-un costum 

oriental ca personajul ei alternativ "Prințul 

Yussuf" 

Ea a format un salon literar numit "Kraal", 

pe care filosoful Martin Buber l-a deschis la 

10 ianuarie 1942, la Centrul Cultural 

Francez. 

Unii scriitori evrei importanți și poeți 

promițători au participat la programele ei 

literare, dar în cele din urmă lui Lasker-

Schüler i s-a interzis să mai țină lecturi și 
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conferințe, deoarece acestea erau ținute în 

limba germană. Ea l-a implorat pe șeful 

sinagogii germane din Ierusalim să o lase să 

mai folosească încă o dată Gotteshaus (casa 

lui Dumnezeu): 

"Oriunde am fost, nu se permite să se 

vorbească în germană. Vreau să aranjez 

ultima seară de Kraal pentru un poet care 

este deja frânt, să recite din traducerile sale 

[în germană] dintr-o mare ebraică" 

(Scrisoare către rabinul Kurt Wilhelm, 

Arhiva Else Lasker-Schüler, Ierusalim, 

citată în Bauschinger, p. 270)[5]. 

În ultimii ani de viață, Lasker-Schüler a 

lucrat la drama sa IchundIch (IandI), care a 

rămas un fragment. Și-a finalizat volumul de 

poezii, Mein Blaues Klavier (1943, Pianul 

meu albastru), tipărit într-o ediție limitată 

de 330 de exemplare. 

"Despărțirea sa literară a devenit ultima ei 

încercare de a depăși singurătatea. În mod 

semnificativ, ea a dedicat lucrarea 

"prietenilor mei de neuitat din orașele 

Germaniei și celor care, la fel ca mine, au fost 

exilați și dispersați prin lume, cu bună 

credință". Într-unul dintre actele sale finale, 

ea a cerut ca orașul său natal Wuppertal și 

împrejurimile sale să fie cruțate de 

bombardamentele Aliaților". 

Avea tendința de a cheltui toți banii pe care 

îi avea dintr-o dată, ceea ce o făcea să stea 

zile întregi fără mâncare sau adăpost. Heinz 

Gerling și poetul Manfred Schturmann i-au 

venit în ajutor. Gerling i-a deschis un cont 

bancar și a aranjat plăți regulate pentru a-i 

acoperi cheltuielile, în timp ce Schturmann 

i-a editat lucrările și a ajutat-o în relația cu 

editorii. După moartea ei, Schturmann a 

devenit administratorul moștenirii sale și, în 

anii 1950 și 1960, a avut numeroase contacte 

cu edituri din Germania de Est și de Vest, 

Elveția și Austria care doreau să-i publice 

operele. 

În 1944, starea de sănătate a lui Lasker-

Schüler s-a deteriorat. A suferit un atac de 

cord la 16 ianuarie și a murit la Ierusalim la 

22 ianuarie 1945. A fost înmormântată în 

Cimitirul evreiesc de pe Muntele Măslinilor. 

Lasker-Schüler a lăsat în urmă mai multe 

volume de poezie și trei piese de teatru, 

precum și numeroase povestiri, eseuri și 

scrisori. În timpul vieții, poeziile sale au fost 

publicate în diverse reviste, printre care 

revista Der Sturm, editată de cel de-al doilea 

soț al ei, și revista literară Facla a lui Karl 

Kraus. De asemenea, a publicat numeroase 

antologii de poezie, dintre care unele au fost 

ilustrate de ea însăși. Iată câteva exemple: 

 

 Styx (primul volum de poezie 

publicat, 1902) 

 Der siebente Tag (al doilea volum de 

poezii, 1905) 

 Meine Wunder [de] (prima ediție, 

1911) 

 Gesammelte Gedichte (poezie 

completă) (1917) 

 Mein blaues Klavier [de] (1943) 

Lasker-Schüler a scris prima și cea mai 

importantă piesă de teatru, Die Wupper, în 

1908. A fost publicată în 1909, iar prima 

reprezentație a avut loc pe 27 aprilie 1919 la 

Deutsches Theater din Berlin. 

 

O mare parte a operei sale este compusă din 

poezii de dragoste, dar există și poeme și 

rugăciuni profund religioase. Tranzițiile 

între cele două sunt adesea destul de fluide. 

Opera ei de mai târziu este deosebit de 

bogată în motive biblice și orientale. Lasker-

Schüler a fost foarte liberă în ceea ce privește 

regulile exterioare ale formei poetice, însă 

operele sale ating astfel o mai mare 

concentrare interioară. De asemenea, ea nu 

era refractară la neologisme lingvistice. 
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Un bun exemplu al artei sale poetice este 

poemul său din 1910 "Ein alter 

Tibetteppich"  (lit. "Un vechi covor tibetan"), 

care a fost retipărit de mai multe ori după 

prima sa publicare în Der Sturm, prima 

dintre acestea fiind în Facla. 

 

Un vechi covor tibetan 

 

Sufletul tău, care-l iubește pe al meu, 

Țesute-s împreună într-un vechi covor 

tibetan. 
 

Fir cu fir, culori îndrăgostite, 

Stele care se curtează pe toată lungimea 

cerului. 
 

Picioarele noastre se odihnesc pe comoara 

Cusută din mii și mii de mii de puncte. 
 

Dulce lama-fiu, pe tronul tău de mosc  

Cât timp gura ta va săruta gura mea 

Și obrazul lipit de obraz de timpuri colorate 

țesute?  

Traducere AG 

____________________________   
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Caietele SAGA 2022 

Text și fotografii:  AG 

Omagiu prieteniei 

 

 

 

Anii trec, amintirile rămân, de neuitat. A le 

enumera înseamnă a evoca momente 

intense de emoție și prietenie. Printre ele, 

numeroasele mele întâlniri cu Henri Cartier-

Bresson din 1989 și cu Sam Szafran din 

1994. Cum puteam să-mi imaginez că Henri 

și Sam erau prieteni de două decenii? Pe de 

altă parte, îmi amintesc foarte bine de vizita 

improvizată a lui Henri la Fundație, într-o 

bună dimineață de septembrie 1994. Însoțit 

de prietena sa, fotografa Monique Jacot, m-

a dus în parcul de sculpturi pentru a-mi face 

un portret. "La plimbare!" a cerut Sam! 

Câteva zile mai târziu, am primit portretul 

meu semnat de Henri Cartier-Bresson, iar 

apoi un alt print, cel al stropitului plantelor, 

fotografii surprinse de Monique Jacot.  

Timp de mai mulți ani, Sam a fost mentorul 

lui Henri la desen. Henri, la rândul său, i-a 

dat lui Sam fotografii, multe fotografii. 

Astfel s-a format cea mai importantă 

colecție de fotografii ale lui Henri Cartier-

Bresson aflată în mâini private. Când Sam și 

Lilette Szafran s-au întors de la 

înmormântarea fotografului, la începutul 

lunii august 2004, au decis să încredințeze 

Fundației Pierre Gianadda cele 225 de 

fotografii ale lui Henri Cartier-Bresson, 

majoritatea semnate de artist. Și cum orice 

poveste bună își are epilogul ei, pe 26 

februarie 2020, la scurt timp după moartea 

lui Sam, Lilette mi-a dăruit "Bruxelles, 

1932", o fotografie pe care Sam și-a dorit 

mereu să o aibă în față și pe care o expusese 

pe scara casei sale. 

 

 

 

 

 

 

 

 

Léonard Gianadda  *        

 În acest an 2022, când se împlinesc 

cincizeci de ani de la întâlnirea dintre Henri 

și Sam, sunt foarte fericit să pot dedica o 

nouă expoziție Colecției Szafran și să pot 

face acest lucru în colaborare cu Fundația 

Henri Cartier-Bresson. Din toată inima, le 

mulțumesc tuturor actorilor acestui frumos 

omagiu adus prieteniei.   

 

 * Léonard Gianadda, elvețian, născut la 

23 august 1935 la Martigny, în cantonul 

Valais - Swiss, este un jurnalist, inginer, 

dezvoltator imobiliar și patron al artelor. 
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Nașterea si istoria  

"Privirii fotografice" 

 

Henri Cartier-Bresson a intrat în artă prin 

pictură. De la o vârstă foarte fragedă, a 

desenat în mod constant. La vârsta de 

optsprezece ani, a urmat cursuri cu pictorul 

cubist André Lhote, un mare adept al 

geometriei. Doi ani mai târziu, a intrat în 

contact cu suprarealiștii și a descoperit că 

fotografia poate fi o formă de artă. În timpul 

unei lungi călătorii în Africa, i-a plăcut să 

fotografieze viața; acesta a fost declanșato-

rul. Întors în Franța, își cumpără un Leica.  

 

 

 

 

 

 

 

 

 

Hyères, Franța, 1932 © Fondation Henri 

Cartier-Bresson / Magnum Photos. Coll. 

Szafran, FPG 

 

1931-1935 Orbit de geometrie 

Fotografiile lui Henri Cartier-Bresson de la 

începutul anilor 1930 sunt marcate de 

cercetări formale și de experimente.  

Împreună cu prietenul său din copilărie 

André Pieyre de Mandiargues, a călătorit în 

Europa de Est, apoi în Italia. În 1933, a fost 

în Spania, unde a realizat "unele dintre cele 

mai încântătoare imagini ale sale". Apoi a 

trecut prin Mexic, Statele Unite... A expus 

deja la New York, Madrid, Mexic și Paris. 

Imaginile sale sunt deopotrivă organizate și 

spontane. Din scurta sa experiență 

academică, a păstrat un simț al compoziției. 

Spațiul său de lucru este orașul, strada 

însăși. Așa cum spune în "Images à la 

sauvette": "M-am plimbat toată ziua cu 

mintea încordată, încercând să fac fotografii 

pe loc, pe străzi, ca și cum aș fi în flagrant 

delict. Fotografiile din Hyères sau din Gara 

Saint-Lazare ilustrează ceea ce știm despre 

modul său de lucru: după ce a identificat un 

fundal interesant din punct de vedere 

geometric, așteaptă ca un element viu, în 

mișcare, să își găsească firesc locul. 

 

 

 

 

 

 

 

 

 

 

 

 

 

 

 

           În spatele gării Saint Lazare 1932 
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1936-1946 Subiecte sociale 

 Relațiile sale cu prietenii săi implicați 

politic îl determină să fotografieze în slujba 

unui ideal social declarat. A colaborat cu 

presa de stânga, în special la revista "Ce 

soir", în regia lui Louis Aragon. Cu cât a 

devenit mai politic, notează Clément 

Chéroux ("Henri Cartier-Bresson", 2013), cu 

atât registrul suprarealist a cedat locul 

subiectelor realiste. El dă viață unor oameni 

care nu au altă existență decât cea a 

statisticilor. Pozițiile pe care le împărtășește 

cu comuniștii sunt transpuse în acte vizuale. 

Acesta este modul în care a realizat unele 

dintre cele mai populare subiecte ale sale. A 

publicat numeroase lucrări înainte de a 

renunța la fotografie în favoarea 

cinematografiei, care a jucat un rol 

important în formarea sa vizuală. 

1947-1974 Reporter șef la Magnum  

După cel de-al Doilea Război Mondial, 

lumea se transformă. 1947 este un an crucial 

pentru Henri-Cartier Bresson. A deschis 

prima sa retrospectivă muzeală majoră la 

MOMA din New York și, împreună cu patru 

prieteni, a fondat faimoasa agenție Magnum 

Photos, o cooperativă condusă chiar de 

fotografi. În acest cadru, Henri Cartier-

Bresson abordează Asia și decolonizarea. A 

realizat reportaje de renume mondial, cum 

ar fi cele despre moartea lui Gandhi și 

despre ultimele zile ale Kuomintangului din 

Pekin... A fost primul fotograf occidental 

care a fotografiat Rusia în 1954, în zorii 

dezghețului, și a repetat această 

performanță în 1963 în Cuba. În același 

timp, a acceptat o propunere din partea 

editurii Tériade și a publicat "Europenii" în 

1955,  apoi  a călătorit în țara sa în schimbare 

lucrând pentru "Vive la France" între  1968-

1969. Pe perioade mai lungi de timp, a creat 

o serie de imagini care puneau în discuție 

problemele majore ale societății.  

 

 

 

 

 

 

 

 

 

 

 

 

 

                           Palermo - 1971 
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1975-1999 Întoarcerea la meditație  

În anii 1970, după ce a părăsit Magnum 

Photos, Henri Cartier-Bresson s-a întors la 

prima sa vocație, desenul. Dar nu a renunțat 

la Leica, cu care a produs imagini 

meditative. El se află de ambele părți ale 

baricadei: "Fotografia este pentru mine 

impulsul spontan al unei atenții vizuale 

perpetue care captează clipa și eternitatea ei. 

Desenul, prin grafologia sa, elaborează ceea 

ce conștiința noastră a surprins în această 

clipă. Fotografia este o acțiune imediată;  

desenul este o meditație".  

Planul fotografic  

Pentru exegeții operei sale, există un fir roșu 

are leagă diferitele perioade de creație: lanul 

fotografic. Ceea ce îl interesează pe Henri 

Cartier-Bresson este să facă și să realizeze 

fotografii. A găsit instrumentul potrivit 

pentru acest lucru: "Leica, instrumentul 

ultimativ: Leica este carnetul meu, rapid, 

discret, nu mai mare decât mâna mea. 

Pentru că există un lucru care  

este esențial pentru mine în  fotografie: 

surpriza". Echipat cu un obiectiv de 50 mm, 

cel mai apropiat de vederea umană, aparatul  

foto corespunde bine modului său de lucru: 

"Observ, observ, observ. Prin ochi înțeleg". 

Iar noi, acum, înțelegem și prin ochii lui.  

 

                                         *** 

Fundația Pierre Gianadda – 

Martigny Swiss  

 

Poze din expoziție 
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Sam Szafran (1934 - 2019)  artist 

francez.  O expoziție * la 

Martigny-Elveția.  

          Țigară, limonadă și pastel 

 

  

 

 

 

 

 

 

 

 

Sam Szafran s-a născut la Paris în 1934, fiu 

al unor imigranți evrei polonezi. A crescut în 

Quartier des Halles. Încă din copilărie, a 

știut că arta este ceea ce îl atrage și ce vrea să 

facă. În timpul celui de-al Doilea Război 

Mondial a fost ascuns în mediul rural și mai 

târziu în Elveția, dar s-a întors la Paris în 

1944 pentru a locui cu mama sa. Acolo a fost 

capturat de naziști și trimis în lagărul din 

Drancy.  A fost eliberat de americani și apoi 

a părăsit Europa, petrecând patru ani în 

Australia. S-a întors la Paris în 1951. După 

începuturi abstracte la Atelier de la Grande 

Chaumière, unde tânărul artist a studiat cu 

Henri Goetz, a descoperit pastelul la 

începutul anilor 1960. În perioada 

postbelică i-a întâlnit, de asemenea, pe Jean 

Arp, Yves Klein, Jean-Paul Riopelle, Joan 

Mitchell, Alberto Giacometti, Henri Cartier-

Bresson și Martine Franck. În 1963 s-a 

căsătorit cu Lilette Keller, de origine 

elvețiană, iar fiul lor, Sébastien, s-a născut în 

anul următor. După ce au petrecut mai mulți 

ani în studiouri puse la dispoziție de 

prietenii lor, s-au mutat în cele din urmă la 

Malakoff în 1974. 

 

 

 

 

 

 

 

 

 

 

 

 

 

 

Lucrări de artă 

Descoperirea pastelului a fost de o mare 

importanță pentru Sam Szafran. Încă de la 

începutul anilor 1960, el a folosit cretele - 

pastel "Pastels Roché", care erau fabricate 

pe baza rețetei de familie de către cele trei 

surori ale familiei Roché la Maison du 

Pastel. De acum înainte, această tehnică 

domină lucrările sale, fie singură, fie în 

combinație cu cărbunele sau acuarela. În 

același timp, temele picturilor sale s-au 

intensificat și ele. Numeroasele serii de 

scări, sere asemănătoare junglei și ateliere 

("Ateliers") sunt rezultatul obsesiei sale de a 

stăpâni perfect tehnica oarecum anacronică 

a pastelului.  
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Prin concentrarea pe teme figurative și pe 

precizia tehnică, acest tip de pictură 

contrazice majoritatea tendințelor abstracte 

și gestuale ale artei contemporane; aceasta 

este o artă dincolo de concepte, tendințe și 

stiluri efemere. Ca urmare, lucrările 

artistului au fost rareori văzute în expoziții. 

Mai exact- exclusiv în țara sa de origine și în 

Elveția. 

       În 1993, a primit Grand Prix des Arts de 

la Ville de Paris. Primele retrospective au 

fost organizate de Jean Clair și Jean-Louis 

Prat în 1999 și 2000 la Fondation Pierre 

Gianadda din Martigny/ Elveția și la 

Fondation Maeght din Saint-Paul-de-Vence. 

Prima expoziție într-un muzeu din Paris a 

avut loc în 2001 la Musée de la Vie 

romantique ("L'atelier dans l'atelier"). 

În 2008, două dintre pastelurile sale au fost 

prezentate în cadrul expoziției "Le mystère 

et l'éclat / Mystery and Glitter la Musée 

d'Orsay din Paris. 

 

 

 

 

 

 

 

 

 

 

 

 

 

 

*  Fundația Pierre Gianadda,  Muzeul   Martigny 
– Swiss găzduiește o expoziție  Sam Szafran , 
alături de bunul său prieten celebrul fotograf 
Henry Cartier Bresson 

Parcul Fundației Gianadda 

Leonard Giannada  
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Marc Chagall 
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Muzicieni contemporani 

John Adams 

 

 

 

 

 

 

 

 

 

 

 

John Coolidge Adams (născut la 15 

februarie 1947) este compozitor și dirijor 

american a cărui muzică își are rădăcinile în 

minimalism. Printre cei mai des interpretați 

compozitori de muzică clasică 

contemporană, el se remarcă în special prin 

operele sale, care sunt adesea centrate pe 

evenimente istorice recente În afară de 

opere, creațiile sale includ muzică 

orchestrală, concertantă, vocală, corală, de 

cameră, electroacustică și pentru pian. 

  Născut în Worcester, Massachusetts, 

Adams a crescut într-o familie de muzicieni, 

fiind expus în mod regulat la muzică clasică, 

jazz, teatru muzical și muzică rock. A urmat 

cursurile Universității Harvard, studiind, 

printre alții, cu Kirchner, Sessions și David 

Del Tredici. Deși primele sale lucrări s-au 

aliniat la muzica modernistă, a început să nu 

fie de acord cu principiile acesteia după ce a 

citit "Silence" a lui John Cage.   Predând la 

Conservatorul de Muzică din San Francisco, 

Adams și-a dezvoltat propria estetică 

minimalistă, care s-a concretizat pentru 

prima dată pe deplin în Phrygian Gates 

(1977) și mai târziu în septetul de coarde 

Shaker Loops. Din ce în ce mai activ pe scena 

muzicii contemporane din San Francisco, 

lucrările sale orchestrale de mari dimensiuni 

Harmonium și Harmonielehre (1985) i-au 

atras pentru prima dată atenția la nivel 

național. Alte lucrări populare din această 

perioadă includ fanfara Short Ride in a Fast 

Machine (1986) și lucrarea orchestrală El 

Dorado (1991). 

  Prima operă a lui Adams a fost Nixon 

in China (1987), care relatează vizita lui 

Richard Nixon în China din 1972 și a fost 

prima dintre numeroasele colaborări cu 

regizorul de teatru Peter Sellars. Deși reacția 

la operă a fost inițial mixtă, aceasta a devenit 

din ce în ce mai favorită după premiera sa, 

fiind cântată  în întreaga lume. Începută la 

scurt timp după Nixon în China, opera The 

Death of Klinghoffer (1991) s-a bazat pe 

deturnarea și uciderea lui Leon Klinghoffer 

de către Frontul de Eliberare a Palestinei în 

1985 și a stârnit controverse considerabile în 

legătură cu conținutul și alegerea 

subiectului. Următoarele sale lucrări 

notabile includ o Simfonie de cameră 

(1992), un Concert pentru vioară (1993), 

opera-oratoriu El Niño (2000), piesa 

orchestrală My Father Knew Charles 

Ives (2003) și concertul pentru vioară 

electrică cu șase coarde The Dharma at 

Big Sur. Adams a câștigat Premiul Pulitzer 

pentru muzică pentru On the 

Transmigration of Souls (2002), o piesă 

pentru orchestră și cor care comemorează 

victimele atacurilor din 11 septembrie 2001. 

Continuând cu subiecte istorice, Adams a 

scris opera Doctor Atomic (2005), bazată 

pe J. Robert Oppenheimer, Proiectul 
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Manhattan și construirea primei bombe 

atomice. Printre operele ulterioare se 

numără A Flowering Tree (2006) și Girls 

of the Golden West (2017). 

În multe privințe, muzica lui Adams este 

dezvoltată din tradiția minimalistă a lui 

Steve Reich și Philip Glass; cu toate acestea, 

el tinde să se angajeze mai ușor în imensele 

texturi orchestrale și punctele culminante 

ale romantismului târziu, în linia lui Wagner 

și Mahler. Stilul său este, într-o măsură 

considerabilă, o reacție împotriva 

serialismului modernist promovat de cea 

de-a doua școală vieneză și de Școala de la 

Darmstadt. Pe lângă premiul Pulitzer, 

Adams a primit Premiul Erasmus, un 

premiu Grawemeyer, cinci premii Grammy, 

Harvard Arts Medal, Ordre des Arts et des 

Lettres din Franța și șase doctorate 

onorifice. 

    În adolescență, Adams a locuit în 

Woodstock, Vermont, timp de cinci ani, 

înainte de a se muta în East Concord, New 

Hampshire, iar familia sa și-a petrecut verile 

pe malul lacului Winnipesaukee, unde 

bunicul său conducea o sală de dans. Familia 

lui Adams nu deținea un televizor și nu a 

avut un casetofon până la vârsta de zece ani. 

Cu toate acestea, ambii săi părinți erau 

muzicieni; mama sa a fost cântăreață în 

formații mari, iar tatăl său a fost clarinetist. 

A crescut cu jazz, Americana și musicaluri de 

pe Broadway, întâlnindu-l odată pe Duke 

Ellington la sala de dans a bunicului său.  

În clasa a treia, Adams s-a interesat de 

clarinet, luând inițial lecții de la tatăl său, 

Carl Adams, și mai târziu cu clarinetistul bas 

al Orchestrei Simfonice din Boston, Felix 

Viscuglia. De asemenea, a cântat în diverse 

orchestre locale, orchestre de concert și 

fanfare în timp ce era elev.  Adams a început 

să compună la vârsta de zece ani și și-a auzit 

pentru prima dată muzica interpretată în 

adolescență.  A absolvit liceul Concord High 

School în 1965.  

S-a înscris apoi la Universitatea Harvard, 

unde a obținut o diplomă de licență în 1969 

și o diplomă de master în 1971.  Adams a 

devenit, de asemenea, absorbit de 

modernismul strict al secolului al XX-lea 

(cum ar fi cel al lui Boulez) în timp ce era la 

Harvard, și credea că muzica trebuie să 

continue să progreseze, în măsura în care i-

a scris odată o scrisoare lui Leonard 

Bernstein în care critica presupusul 

reacționarism stilistic al Psalmilor 

Chichester. Noaptea, însă, lui Adams îi 

plăcea să asculte The Beatles, Jimi Hendrix 

și Bob Dylan, și a relatat că odată a stat la 

coadă la opt dimineața pentru a cumpăra o 

copie a albumului Sgt. Pepper's Lonely 

Hearts Club Band. 

 

 

 

 

 

 

 

Adams a fost primul student de la Harvard 

căruia i s-a permis să scrie o compoziție 

muzicală pentru teza de licență. Pentru teza 

sa, a scris The Electric Wake pentru 

soprană "electrică" (adică amplificată) 

acompaniată de un ansamblu de corzi 

"electrice", clape, harpă și percuție. Cu toate 

acestea, nu a putut fi organizată o 

interpretare la vremea respectivă, iar Adams 

nu a auzit niciodată piesa interpretată. 
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Adams a primit licența magna cum laude și 

a terminat masteratul, tot la Harvard, în 

1971. 

După absolvire, Adams a primit o copie a 

cărții Silence a lui John Cage: Lectures and 

Writings de la mama sa. Scuturat în mare 

parte de loialitatea sa față de modernism, a 

fost inspirat să se mute la San Francisco, 

unde a predat la Conservatorul de Muzică 

din San Francisco din 1972 până în 1982, 

predând cursuri și dirijând ansamblul de 

muzică nouă al școlii. La începutul anilor 

1970, Adams a scris mai multe piese de 

muzică electronică pentru un sintetizator 

modular de casă pe care l-a numit 

"Studebaker".  De asemenea, a scris 

American Standard, compus din trei 

mișcări, un marș, un imn și o baladă de jazz, 

care a fost înregistrat și lansat la Obscure 

Records în 1975. 

Leila 

 

 

 

 

 

 

 

 

În anul 1993 Concertul pentru Vioară  

capătă Premiul Grawemeyer 1995 pentru 

compoziție muzicală.  

Mi-a atras atenția o rearcabilă interpretare 

la data de 29 Ianuarie 2022 - realizată de 

Royal Concertgebouw Orchestra  

cu Susanna Mälkki - conductor  

și Leila Josefowicz – vioară 

 Cele trei părți sunt numite de Adams astfel 

 I .   Quarter note = 78  

 II. Chaconne: Body through which the 

dream flows    

III.  Toccare ( simțire) 

https://www.youtube.com/watch?v=hveOS

iuQE6M 

 

  În Concertul său pentru vioară, 

Adams a permis pentru prima dată după 

mulți ani ca melodia să revină în muzica sa 

ritmată și pulsantă. La extrem! Vioara 

solistă înșiră o melodie înălțătoare, imediat 

urmată de următoarea. Nu există momente 

de pauză pentru solist. Foarte puțini 

violoniști sunt capabili să interpreteze 

această lucrare extrem de dificilă. Din 

fericire, există Leila Josefowicz, o apărătoare 

neobosită a muzicii contemporane și, mai 

presus de toate, o mare violonistă care nu se 

ferește niciodată de o provocare. Concertul 

programat in zile de Corona a avut loc fără 

piblic în eleganta sală Concertgebouw în 

Amsterdam. Ultima parte – toccare - 

demonstrează pe deplin virtuozitatea 

solistei și calitațile componistice ale lui 

Adams, acest special muzician 

contemporan. 

 

AG 

 

 

 

 

 

 

 

 

 

 

https://www.youtube.com/watch?v=hveOSiuQE6M
https://www.youtube.com/watch?v=hveOSiuQE6M
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Note 

 

 Leila Bronia Josefowicz  născută la 20 

octombrie 1977) este   violonistă 

clasică americano-canadiană. 

 

 Susanna Ulla Marjukka Mälkki 

(născută la 13 martie 1969) este o 

dirijoare și violoncelistă finlandeză. 

  

 

 

 

 

 

Susanna 
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Richard Strauss un compozitor 

flamboyant 

 

 

 

 

  

 
Richard Strauss, în întregime Richard 
Georg Strauss, (n. 11 iunie 1864, München, 
Germania - d. 8 septembrie 1949, Garmisch-
Partenkirchen), a fost un remarcabil 
compozitor romantic german de la sfârșitul 
secolului al XIX-lea și începutul secolului al 
XX-lea. Poemele sale simfonice din anii 
1890 și operele sale din deceniul următor au 
rămas un element indispensabil al 
repertoriului standard. 
Viața 
Tatăl lui Strauss, Franz, a fost cornist 
principal al Orchestrei Curții din München 
și a fost recunoscut ca fiind cel mai mare 
virtuoz al instrumentului din Germania. 
Mama sa provenea din vechea familia de 
berari Pschorr. În timpul unei educații 
convenționale, Strauss și-a dedicat totuși 
cea mai mare parte a timpului și energiei 
sale muzicii. Când a părăsit școala, în 1882, 
compusese deja peste 140 de lucrări, inclusiv 
59 de lieduri (cântece cu solist vocal) și 
diverse lucrări camerale și orchestrale. 
Aceste lucrări juvenile reflectă educația 
muzicală primită de Strauss de la tatăl său, 
care îi venera pe clasici și îl detesta pe 
Richard Wagner atât ca om, cât și ca 
compozitor, chiar dacă era un interpret 
remarcabil al pasajelor pentru corn în 
spectacolele cu operele lui Wagner. 
 

Prin intermediul relațiilor tatălui său, 
Strauss a cunoscut, la terminarea școlii, 
muzicieni de frunte ai vremii, inclusiv pe 

dirijorul Hans von Bülow, care a comandat 
Suita pentru 13 viori de  la Strauss pentru 
orchestra din Meiningen și l-a invitat pe 
Strauss să dirijeze prima audiție a acestei 
lucrări la München, în noiembrie 1884. În 
urma acestui debut dirijoral de succes, 
Bülow i-a oferit lui Strauss postul de dirijor 
asistent la Meiningen. De atunci încolo, 
eminența lui Strauss ca dirijor a mers în 
paralel cu ascensiunea sa de compozitor. 
Printre posturile de dirijor pe care le-a 
ocupat se numără cele de al treilea dirijor al 
Operei din München (1886-89), director al 
Orchestrei Curții din Weimar (1889-94), 
dirijor secund și apoi dirijor șef la München 
(1894-1898), dirijor (și mai târziu director) 
al Operei Curții Regale din Berlin (1898-
1919) și codirector muzical al Operei de Stat 
din Viena (1919-1924). 
 La Meiningen, Strauss l-a întâlnit pe 
compozitorul Alexander Ritter, care i-a 
întărit admirația pentru muzica lui Wagner, 
admirație pe care Strauss o cultivase în 
secret pentru a nu-și supăra tatăl. Ritter l-a 
îndemnat pe Strauss să renunțe la formele 
clasice și să își exprime ideile muzicale prin 
intermediul poemului simfonic, sau al 
poemului sonor, așa cum făcuse Franz Liszt. 
Strauss a trebuit să se străduiască să ajungă 
să stăpânească această formă, o etapă 
intermediară fiind Aus Italien (1886; Din 
Italia), o "fantezie simfonică" bazată pe 
impresiile sale din timpul primei sale vizite 
în Italia.  
La Weimar, în noiembrie 1889, a dirijat 
prima reprezentație a poemului său 
simfonic Don Juan. Primirea triumfală a 
acestei piese a dus la aclamarea lui Strauss 
ca moștenitor al lui Wagner și a marcat 
începutul carierei sale de compozitor de 
succes. Tot la Weimar, în 1894, a dirijat 
premiera primei sale opere, Guntram, cu 
logodnica sa Pauline de Ahna în rolul 
principal de soprană. Aceasta îi devenise 
elevă de canto în 1887, iar cei doi s-au 
căsătorit în septembrie 1894. 
Personalitatea furtunoasă, lipsită de tact și 
deschisă a lui Pauline era opusul naturii 
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distanțate și detașate a soțului ei, iar 
comportamentul ei excentric este subiectul a 
nenumărate anecdote, majoritatea 
adevărate. Cu toate acestea, căsnicia dintre 
ei a fost puternică și de succes; s-au adorat 
reciproc și și-au încheiat zilele împreună 55 
de ani mai târziu. 
 
 
 
 
 
 
 
 
 
 
 
 
 
 
În anii 1898 și 1899 au avut loc premierele 
celor mai ambițioase două poeme sonore ale 
lui Strauss, Don Quijote și Ein Heldenleben 
(Viața unui erou). În 1904, împreună cu 
Pauline, care era cea mai importantă 
interpretă a cântecelor sale, a efectuat un 
turneu în Statele Unite, unde, la New York, 
a dirijat prima audiție a  Simfoniei 
domestice. În anul următor, la Dresda, s-a 
bucurat de primul său succes în operă cu 
Salome, bazată pe piesa lui Oscar Wilde. 
Deși Salome a fost considerată de unii ca 
fiind o blasfemie obscenă, opera a triumfat 
în toate marile teatre de operă, cu excepția 
Vienei, unde cenzura i-a interzis lui Gustav 
Mahler să o pună în scenă. 
 
În 1909, opera Elektra a marcat prima 
colaborare a lui Strauss cu poetul și 
dramaturgul austriac Hugo von 
Hofmannsthal. Strauss a scris muzica, iar 
Hofmannsthal libretele pentru alte cinci 
opere în următorii 20 de ani. Odată cu 
premiera din 1911 a celei de-a doua opere pe 
care au realizat-o împreună, Der 
Rosenkavalier, au obținut un succes 
popular de primă mărime. Următoarele 

opere pe care le-au realizat împreună au fost 
Ariadne auf Naxos (1912; Ariadne on 
Naxos), Die Frau ohne Schatten (1919; 
Femeia fără umbră) și Die ägyptische 
Helena (1928; Elena Egipteanca). Dar în 
1929 Hofmannsthal a murit în timp ce  
lucra la opera Arabella, lăsându-l pe 
Strauss îndurerat. 
 
După 1908, Strauss a locuit la Garmisch, în 
Bavaria, într-o vilă pe care a construit-o cu 
drepturile de autor pentru Salome.  
A dirijat la Berlin până în 1919, când a 
acceptat să devină co-director, împreună cu 
Franz Schalk, al Operei de Stat din Viena. 
Numirea sa s-a dovedit a fi nefericită, 
deoarece a coincis cu o stare de spirit 
postbelică care i-a etichetat pe Strauss și pe 
alți compozitori romantici târzii similari la 
categoria "demodat". Strauss nu a fost nici 
interesat, nici priceput în politică, națională 
sau muzicală, și a demisionat din postul său 
de la Viena în 1924. Această naivitate 
politică i-a pătat reputația lui Strauss atunci 
când naționaliștii socialiști au ajuns la 
putere în Germania în 1933. Deși capabil să 
manipuleze mari duci și kaiseri, s-a dovedit 
a nu fi la înălțimea totalitarilor nemiloși ai 
celui de-al Treilea Reich și, fără să vrea,  
s-a lăsat folosit de aceștia pentru o vreme. 
Astfel, din 1933 până în 1935, a fost 
președintele Reichsmusikkammer (Camera 
Muzicii de Stat) din Germania, care era 
biroul oficial muzical, de stat. Dar în ultimul 
an a căzut în dizgrația regimului nazist. 
După moartea lui Hofmannsthal, în 1929, a 
colaborat cu dramaturgul evreu Stefan 
Zweig la o operă comică, Die schweigsame 
Frau (1935; Femeia tăcută). Această 
colaborare a fost inacceptabilă pentru 
naziști. Opera a fost interzisă după patru 
reprezentații, iar Strauss a fost obligat să 
lucreze cu un libretist neevreu, Joseph 
Gregor. Faptul că soția fiului său era evreică 
a fost, de asemenea, reținut împotriva sa. 
Fiind mai presus de orice om de familie, 
Strauss și-a folosit fiecare fărâmă din 
influența sa ca cel mai mare compozitor 
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german în viață pentru a-și proteja  
nora și pe cei doi fii ai acesteia.  
Și-a petrecut o parte din cel de-al Doilea 
Război Mondial la Viena, unde a stat departe 
de lumina reflectoarelor, iar în 1945 a plecat 
în Elveția. Tribunalele aliate de denazificare 
i-au reabilitat în cele din urmă numele, iar el 
s-a întors la Garmisch în 1949, unde a murit 
la trei luni după sărbătorirea celei de-a 85-a 
aniversări. 
 
 Repertoriul  lui Richard Strauss 
 
Prima realizare majoră a lui Strauss a fost 
exploatarea puterii expresive a uriașei 
orchestre de operă wagneriană pentru sala 
de concerte. Deși unele dintre primele sale 
lucrări mendelssohniene, cum ar fi 
concertul pentru vioară (compus în 1882) și 
primul concert pentru corn (1882-83), sunt 
încă interpretate, adevăratul Strauss a 
apărut odată cu poemul simfonic Don Juan 
(compus în 1889), în care darurile sale 
melodice arzătoare, puterile sale descriptive 
și măiestria în materie de instrumentație au 
devenit pentru prima dată pe deplin 
evidente. Armonic și mai bogat este punctul 
culminant al poemului simfonic Tod und 
Verklärung (1888-89; Moartea și 
Transfigurarea), în care un muribund își 
analizează viața și idealurile. Forma rondo 
este folosită în poemul sonor din1894-95; 
Till Eulenspiegel's Merry Pranks, în care 
Strauss a găsit sunetele și culorile 
instrumentale exacte pentru a descrie 
aventurile ticălosului Till din secolul al XIV-
lea, de la împrăștierea oalelor și a tigăilor 
într-o piață și batjocorirea clerului până la 
strigătul său de moarte pe un clarinet în re la 
spânzurătoare. Also sprach Zarathustra 
(1896; Așa grăit-a Zarathustra) este în 
aparență un omagiu adus filosofului 
Friedrich Nietzsche, dar este de fapt un 
concert pentru orchestră în care entitățile 
omului și naturii sunt ilustrate și contrapuse 
prin tonalități opuse. 
Pentru a ilustra isprăvile lui Don Quijote 
(1897), Strauss a folosit forma variației în 

acest poem sonor. Oile, morile de vânt și caii 
zburători sunt descrise în mod magic într-o 
muzică impregnată de poezie. Don Quijote a 
fost urmat de poemul tonal cvasi-
autobiografic Ein Heldenleben (1898), în 
care adversarii lui Strauss sunt criticii 
muzicali (caracterizați de suflători de lemn 
tumultoși) pe care îi învinge într-o scenă de 
luptă de o putere și virtuozitate uimitoare 
înainte de a se retrage la țară pentru a-și 
contempla "operele de pace" (un șir de 
autocitări muzicale) împreună cu soția sa. 
 
Au urmat alte două poeme simfonice care au 
fost indicate de titlu. În Simfonia Domestică 
(1903), o orchestră imensă descrie 24 de ore 
din viața gospodăriei familiei Strauss, 
inclusiv îmbăierea copilului, certurile și 
momentele  de dragoste. În Eine 
Alpensinfonie (1911-15;  O simfonie alpină), 
o orchestră și mai mare (peste 150 de 
instrumentiști) descrie o zi în Alpii bavarezi, 
cu o furtună, o cascadă și priveliștea de pe 
vârful unui munte, ca momente importante. 
 
Ca și marele său contemporan Gustav 
Mahler, Strauss a scris magnilocvent pentru 
o orchestră mare, dar a reușit să obțină și 
texturi de delicatețe camerală. Dar, în timp 
ce muzica lui Mahler explorează propriile 
sale obsesii spirituale și psihologice, muzica 
lui Strauss este mai obiectivă și este 
preocupată de emoțiile senzoriale și de viața 
de zi cu zi, mai degrabă decât de chinul 
spiritual și de moarte. Opulența 
orchestrațiilor lui Strauss este temperată de 
corectitudinea armonică. 
 
Strauss avea o putere descriptivă de neegalat 
și o capacitate remarcabilă de a transmite 
detalii psihologice. Această ultimă calitate a 
fost deosebit de evidentă în operele sale. 
Prima sa operă a fost Guntram (1892-1894, 
rev. 1940), cu influențe wagneriane. 
Următoarea sa lucrare de scenă, opera 
comică satirică Feuersnot (1900-1901; 
Alarmă de incendiu), folosește un umor 
neastâmpărat pentru a ironiza pudibonderia 
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și ipocrizia unui oraș mic. Cu Salome (1903-
1905), Strauss și-a transferat măiestria în 
domeniul poeziei cu tonuri orchestrale într-
o operă care se remarcă prin intensitatea cu 
care transmite dorința naivă a Salomei 
pentru Ioan Botezătorul și depravarea curții 
tatălui ei vitreg, Irod. Următoarea sa operă, 
Elektra (1906-08), este o a doua operă de 
mare succes, un studiu într-un act al obsesiei 
feminine, în acest caz răzbunarea. În această 
partitură, Strauss a mers atât de departe 
spre atonalitate pe cât și-a dorit vreodată. 
Elektra a fost urmată de Der Rosenkavalier 
(1909-10), o "comedie în muzică" care are 
loc în Viena secolului al XVIII-lea și care 
prezintă un șir anacronic de valsuri și 
personaje precum Marschallin, baronul 
Ochs, Octavian și Sophie, pe care publicul le-
a pus imediat la inimă. Această operă 
rămâne cea mai populară lucrare de scenă a 
lui Strauss, în ciuda pasajelor sale 
ocazionale plictisitoare. 
 
 
 
 
 
 
 
 
 
 
 
 
 
 
 
 
 
 
 
 
 
 
 
 
 

Strauss a avut doi zei muzicali, Wolfgang 
Amadeus Mozart și Richard Wagner, iar în 
opera sa aceștia se luptă pentru a intra în 
posesia sufletului său artistic. Bătălia se dă 
în mod cel mai convingător și egal în opera 
Ariadne auf Naxos (1912, rev. 1916), în care 
se îmbină și se împacă vena ușoară și 
parodistică a lui Strauss cu stilul său eroic. 
La extrema opusă se află Die Frau ohne 
Schatten, o versiune wagneriană a Flautului 
fermecat de Mozart, care necesită un efort la 
scară, pe măsura concepției și a punerii în 
scenă grandioase. Portretul său al umilului 
vopsitor Barak și al soției sale viclene este o 
avanpremieră pentru Intermezzo (1918-23), 
unde protagoniștii sunt Strauss și Pauline, 
slab deghizați. Arnold Schoenberg a fost 
printre primii care au recunoscut măiestria 
și seriozitatea acestei opere, care la început 
a fost privită cu ușurință, dar în care Strauss 
și-a perfecționat recitativul melodic 
conversațional. 
 
Cu ultima lor operă împreună, Arabella 
(1929-32), Strauss și libretistul său 
Hofmannsthal s-au întors la Viena și la 
intriga amoroasă în cea mai romantică și 
lirică lucrare a lor. Opera lui Strauss cu 
Zweig, Die schweigsame Frau (1933-34; 
Femeia tăcută), a ajuns în cele din urmă să 
fie o comedie încântătoare. Dintre cele trei 
colaborări lirice ale lui Strauss cu Gregor, 
cea mai bună este Daphne (1936-37). Pentru 
ultima sa operă, Capriccio (1940-1941), 
Strauss și dirijorul Clemens Krauss au scris 
o inspirată "piesă de conversație" despre 
importanța relativă a cuvintelor și a muzicii 
în operă. Aceste două medii sunt 
personificate de un poet și un compozitor 
care sunt rivali pentru dragostea unei 
contese văduve, căreia i se oferă ultimul 
dintre minunatele roluri pentru voce  
feminină scrise de Strauss. 
 
Această ultimă operă a dat startul "verii 
indiene" a compozitorului, când acesta și-a 
recăpătat prospețimea tinereții într-un al 
doilea concert pentru corn (1942), un 
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concert pentru oboi (1945), două sonatine 
pentru suflători (1943-45) și un concerti-no 
pentru clarinet și fagot (1947). De asemenea, 
a compus, în Metamorphosen (1945-1946), 
un studiu pentru 23 de coarde solo, care este 
o elegie pentru viața muzicală germană pe 
care naziștii au distrus-o. Retrospectiva Vier 
letzte Lieder (1948; Patru ultime cântece) 
pentru soprană și orchestră, cu o partitură 
bogată și o retrospectivă emoționantă, a 
încununat o carieră din care cele 200 de 
cântece ale lui Strauss reprezintă o parte 
importantă. 
  
Ca tânăr compozitor, Strauss a intrat sub  

influența lui Wagner, Hector Berlioz și Liszt 

exact în momentul în care tehnica și 

imaginația sa se ascuțeau pentru a profita la 

maximum de impactul acestora. De la 

poemul sonor Aus Italien încoace, stilul său 

a devenit recognoscibil ca fiind panoplia 

mare, bravură, flexibilă, postromantică, care 

a dominat publicul la sfârșitul secolului al 

XIX-lea și începutul secolului al XX-lea. 

Dar, după ce a dobândit faima de 

compozitor de avangardă, Strauss a devenit, 

după Der Rosenkavalier, un conservator a 

cărui evoluție muzicală a fost urmărită în 

izolare, neafectat de progresele și 

experimentele care se petreceau în jurul său. 

Și-a petrecut ultimii 38 de ani din viață 

rafinându-și și șlefuindu-și stilul, scriind 

adesea pentru orchestre mai mici, în parte 

din  considerente practice (pentru a asigura 

audibilitatea cuvintelor cântate în teatru) și 

în parte pentru că piesele muzicale 

romantice de mare anvergură deveneau din 

ce în ce mai puțin semnificative.  

În ultimii ani, stilul lui Strauss a devenit mai 

clasic în sensul mozartian. Într-adevăr, se 

poate spune că opera Capriccio și alte lucrări 

târzii au realizat o fuziune perfectă a 

manierei romantice germane târzii și a 

celei neoclasice. 

 

Michael Kennedy 

Traducere AG   

                   din Enc. Britannica 

  



45 
 

Paula Rego  

La moartea artistei, pictoriță rebelă 

 

Paula Rego a murit miercuri, 8 iunie, în 

locuința sa din nordul Londrei. În vârstă de 

87 de ani, artista care trăiește în Marea 

Britanie a făcut parte din a doua generație a 

Școlii de la Londra, alături de Francis Bacon 

și Lucian Freud. 

  Născută la Lisabona în 1935, Paula Rego s-

a mutat la Londra la începutul anilor 1960, 

unde și-a continuat arta legata de  lucrări 

figurative chinuite.   Pe nedrept ignorată în 

Franța, mai multe instituții importante i-au 

pus în valoare opera în ultimii ani. Acesta 

este cazul galeriei Tate  (2021) din Londra, 

Kunstmuseum (2021-2022) din Haga și 

Museo Picasso Málaga din Spania, care 

prezintă cea mai mare retrospectivă a operei 

sale până la 21 august 2022. O parte din 

lucrările sale sunt prezentate și în cadrul 

expoziției internaționale "The Milk of 

Dreams", la cea de-a 59-a ediție a Bienalei de 

la Veneția, până pe 27 noiembrie, precum și 

în cadrul expoziției "All I Want". "Artiști 

portughezi între 1900 la 2020" la CCC OD ( 

Centru de creație olivier debré) din Tours 

până pe 4 septembrie, cu ocazia sezonului 

Franța-Portugalia. În 2015, Paula Rego ne-a 

primit în atelierul ei din Londra. Ca un 

omagiu, publicăm mai jos portretul ei 

publicat cu această ocazie. 

Lumea chinuită a Paulei Rego 

Manechine tulburătoare așezate în fotolii, 

măști de carnaval, păpuși îngrămădite pe o 

canapea, o maimuță împăiată abandonată 

într-un colț al camerei. Mobilier din toate 

epocile, o schelă, accesorii, rafturi unde sunt 

agățate diferite costume.  

 

 

 

 

 

 

 

 

Toate aceste elemente evocă o zonă de culise 

în care ar fi depozitate elementele de decor 

ale unei piese ciudate. Dar aici, în atelierul 

Paulei Rego, spectacolul are loc pe pânze 

uriașe, aliniate pe șevalete. Din aceste 

creaturi, personaje sau animale pe care le 

creează, le transformă sau le deghizează încă 

din anii '70, se nasc scene compuse care îi 

inspiră tablouri de mare forță, în care se 

intersectează realitatea și ficțiunea, visele și 

coșmarurile, copilăria și moartea, între 

trecut și prezent. 

                              Naiade 1978 
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Necunoscută în Franța 

Deși artista este celebră în țara sa natală, 

Portugalia, unde are propriul muzeu, și în 

Anglia, unde s-a stabilit de la începutul 

anilor 1960 (Galeria Națională de Portrete 

din Londra are două dintre tablourile sale), 

opera sa rămâne în mod misterios 

necunoscută în Franța. Trebuie să salutăm, 

așadar, inițiativa galeriei Sophie 

Scheidecker din Paris, care i-a oferit în 2012 

prima expoziție monografică franceză (în 

paralel cu superba prezentare de lucrări de 

la Centrul Calouste Gulbenkian) și care a 

prezentat în 2015 un set de desene recente, 

gravuri și pasteluri revizuite. 

 

                 Ange-1998 –pastel 

 

 

 

 

 

 

 

 

 

 

 

 

 

 

 

 

Aceasta este o ocazie de a descoperi această 

operă figurativă, care a fost influențată de 

literatura secolului al XIX-lea (romanele lui 

José Maria de Eça de Queirós), de poezia lui 

Edgar Poe, de legendele portugheze (Ciorba 

de piatră), de teatru și, bineînțeles, de istoria 

artei. Privind tablourile sale, cum să nu te 

gândești la Goya și Zurbarán, la Max Ernst 

și, mai ales, la universul populat de figurile 

macabre și grimasele pictate de James 

Ensor? 

 

https://www.youtube.com/watch?v=TftrTr

QfUOo 

 

Viața așa cum este ea 

La aproape 80 de ani, artista vorbește cu 

plăcere despre viața ei și despre tot ceea ce, 

conștient sau nu, i-a hrănit și îmbogățit 

imaginile. Dincolo de numeroasele sale 

influențe literare și artistice, ea își extrage 

materialul pentru picturile sale din 

adâncurile ei, exprimând pe pânză ceea ce a 

trăit, ceea ce trăiește și ceea ce vede. Cu 

sinceritate și luciditate. Pictura mea nu este 

un "teatru al cruzimii", este viața așa cum 

este, ne asigură ea. Lumea și oamenii sunt 

așa, totul este adevărat. 

Paula Rego a crescut într-o familie din clasa 

de mijloc în timpul uneia dintre cele mai 

întunecate perioade din istoria Portugaliei. 

"Dictatura lui Salazar a durat foarte mult 

timp. Era deja un dictator când m-am 

născut, era încă un dictator când eram 

adolescentă și era încă un dictator când am 

avut proprii mei copii. Când eram mică, 

tatăl meu mi-a spus că Portugalia nu este o 

țară pentru o femeie și că mă va scoate de 

acolo. M-a trimis la școală în Anglia când 

https://www.youtube.com/watch?v=TftrTrQfUOo
https://www.youtube.com/watch?v=TftrTrQfUOo
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aveam 16 ani. Tatăl meu era foarte anglofil, 

în timp ce mama iubea Franța. Mergeau 

acolo în fiecare an, ea își cumpăra pălării 

de acolo..." 

                  Servantele 1987-acrilic  

 

 

 

 

 

 

 

 

 

 

 

Londra, orașul adoptat 

De când se știe, Paula Rego a iubit să 

deseneze și a știut de la o vârstă fragedă că 

va deveni artistă. Sprijinită de părinți 

iubitori și solidari, a studiat la Slade School 

of Fine Art din Londra, unde a câștigat 

Premiul I pentru lucrarea sa intitulată 

Under Milkwood. "Atunci a început totul cu 

adevărat", spune ea. Prima sa expoziție a 

avut loc la Belas Artes din Lisabona în 1963. 

Artista a prezentat o serie de colaje inspirate 

de situația politică din țara sa, printre care și 

elocventul Salazar vomitând Patria, care, la 

fel ca toate celelalte, a fost cenzurat. Între 

timp, Paula s-a căsătorit la Londra, în 1959, 

cu pictorul Victor Willing. 

 

 

 

Am cumpărat o casă în Albert Street House 

în 1961. În Anglia, era foarte dificil să 

organizezi o expoziție. Galeriile nu s-au 

gândit nici măcar o secundă că munca unei 

tinere femei merită să fie expusă. Dar am 

continuat să pictez, asta e tot ce am putut 

face. 

Departe de a fi descurajată, a făcut din 

Londra casa ei. Și în cartierul Camden 

locuiește și lucrează și astăzi. "Atelierul meu 

este locul în care mă simt cel mai bine", 

spune Paula Rego, referindu-se la acest 

spațiu vast compus din două camere cu 

pereți de un alb imaculat. Munca este o 

plăcere pentru ea, dar și o necesitate. Ea vine 

la studio în fiecare zi a săptămânii, cu 

excepția duminicii. "În acea zi îmi pun o 

fustă și îmi invit familia la ceai! 

Video: 

https://www.youtube.com/watch?v=vDZ

Gh1O72uQ&t=1s 

Paula Rego la Curwen Studio | TateShots 

  De câțiva ani, lucrează cu asistenta sa, 

Lila Nunes, care o ajută să își mute 

echipamentul, să aranjeze spectacolele 

complicate și pozează de bunăvoie printre 

păpuși, măști, jucării și alte figuri din 

papier-mâché.  Este prietena mea și muza 

mea. Eu îi spun povestea pe care vreau să o 

spun și ea, ca o actriță, o joacă. 

Carne și curaj 

Nimic nu o interesează pe Paula Rego mai 

mult decât ființa umană. Pentru ea nu există 

naturi statice și cu atât mai puțin peisaje. 

Peisajele sunt ceea ce se vede de la ferestrele 

hotelurilor", spune ea. Pentru ca o poveste să 

înceapă, trebuie să existe personaje. Iubește 
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narațiunea, poveștile și istoria, după cum o 

demonstrează recenta sa serie Moartea 

regelui, un omagiu adus lui Manuel al II-lea, 

ultimul rege al Portugaliei, încoronat în 

1908 și exilat în Anglia doi ani mai târziu, 

după lovitura de stat și proclamarea 

Republicii. Pe de altă parte, ea urăște 

ilustrațiile simple. Un tablou trebuie să aibă 

carne, curaj și să evoce emoții. Există ceva 

din Lucian Freud în realismul rece al fețelor 

sale, în modul frontal și fără compromisuri 

de a arăta corpurile personajelor sale. 

                   Target -1995 pastel 

 

 

 

 

 

 

 

 

 

 

 

 

 

 

 

 

 

Prin intermediul picturilor, pastelurilor 

(tehnica ei preferată) sau al gravurilor, Paula 

Rego evocă lumea noastră. Există referiri 

frecvente la război, suferință, dominație, 

avort, viol și chiar excizie. O viziune 

întunecată a umanității, îndulcită ici și colo 

de câteva tușe de umor (Iepurașul însărcinat 

care povestește pățania părinților săi) sau de 

o notă de tandrețe, atunci când artista o 

reprezintă pe mama sa ca pe o varză în 

"Varza care plânge". 

 

      Artista în atelierul său 1993 –acrilice 
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O poveste în evoluție 

Pentru fiecare dintre lucrările sale, Paula 
procedează în același mod. Începe cu o idee 
pe care o schițează pe hârtie, producând 
uneori câteva zeci de desene și schițe 
pregătitoare. Urmează apoi momentul 
punerii în scenă în atelier, repetând la 
nesfârșit ipostazele și aranjamentele 
figurilor, până când "pictura" finală îi 
convine. Evident, pe măsură ce lucrarea 
avansează, povestea va evolua și totul se va 
schimba", spune ea. Și pot ajunge să simt 
compasiune pentru unele dintre 
personajele mele, oricât de detestabile ar fi 
ele. Și dacă încep să simt simpatie pentru 
Salazar, ar fi bine să nu-l mai pictez imediat 
și să trec mai departe. 

** 

Preluat din : 

https://www.connaissancedesarts.com/ 

traducere -  AG  Editura SAGA 

Alte desene - Internet 

** 

 

 

 

 

 

 

 

 

 

 

 

 

 

 

 

  

https://www.connaissancedesarts.com/
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Martha Argerich  este o pianistă   de 

muzică clasică. Este considerată una 

dintre cele mai mari pianiste din toate 

timpurile. 

 

 

 

Martha Argerich s-a născut în Buenos 

Aires, Argentina.  Strămoșii ei paterni erau 

spanioli din Catalonia stabiliți în Buenos 

Aires încă din secolul al XVIII-lea. Bunicii ei 

materni au fost imigranți evrei din Imperiul 

Rus, care s-au stabilit în Colonia Villa Clara 

din provincia argentiniană Entre Ríos, una 

dintre coloniile înființate de Baronul de 

Hirsch și Asociația de Colonizare Evreiască.  

Proveniența numelui Argerich este din  

Catalonia - Spania. 

Copil precoce, Argerich a început grădinița 

la vârsta de doi ani și opt luni, unde a fost cel 

mai mic copil. Un băiat de cinci ani, care îi 

era prieten, a tachinat-o că nu va putea cânta 

la pian, iar Argerich i-a răspuns cântând 

perfect, după ureche, o piesă pe care 

profesoara lor le-a cântat-o. Profesorul a 

sunat-o imediat pe mamă și "au început să 

facă valuri". A început să învețe pianul la 

vârsta de trei ani. La vârsta de cinci ani, s-a 

mutat la profesorul Vincenzo Scaramuzza, 

care i-a subliniat importanța lirismului și a 

sentimentului. Argerich și-a susținut 

concertul de debut în 1949, la vârsta de opt 

ani. Familia s-a mutat în Europa în 1955, 

unde Argerich a studiat cu Friedrich Gulda 

în Austria, pe care Argerich îl descrie ca fiind 

una dintre influențele sale majore. Mai 

târziu a studiat cu Stefan Askenase și Maria 

Curcio. Argerich a profitat, de asemenea, de 

oportunități pentru scurte perioade de 

pregătire cu Madeleine Lipatti (văduva lui 

Dinu Lipatti), Abbey Simon și Nikita 

Magaloff. În 1957, la 16 ani, a câștigat atât 

Concursul Internațional de Muzică de la 

Geneva, cât și Concursul Internațional 

Ferruccio Busoni, la trei săptămâni distanță 

unul de celălalt. 

 

 

 

 

 

 

 

 

 

 

În urma acestui succes, Argerich a avut o 

criză personală și artistică; nu a mai cântat 

la pian timp de trei ani și s-a gândit să 

renunțe la el pentru a se pregăti ca secretară 

sau medic. Ea a creditat-o pe Anny 

Askenase, soția lui Stefan Askenase, că a 

încurajat-o să se întoarcă la pian.  După ce s-

a întors, Argerich a câștigat prestigiosul VII 
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Concurs Internațional de Pian Chopin în 

1965. 

Argerich a susținut concertul său de debut la 

vârsta de 8 ani, interpretând Concertul 

pentru pian nr. 20 în re minor de Mozart și 

Primul concert pentru pian în do major de 

Beethoven. Argerich a devenit cunoscută pe 

plan internațional când a câștigat cel de-al 

VII-lea Concurs Internațional de Pian 

Chopin de la Varșovia în 1965, la vârsta de 

24 de ani. În același an, a debutat în Statele 

Unite în cadrul seriei Great Performers 

Series de la Lincoln Center. În 1960, ea a 

realizat prima sa înregistrare comercială, 

care a inclus lucrări de Chopin, Brahms, 

Ravel, Prokofiev și Liszt; aceasta a fost 

apreciată de critici la lansarea sa în 1961. De 

atunci a înregistrat lucrări ale unor 

compozitori precum Ginastera, 

Rachmaninoff și Schumann, cu care descrie 

că simte o legătură specială  

Argerich a remarcat adesea în interviuri că 

se simte "singură" pe scenă în timpul 

spectacolelor solo.  Începând cu anii 1980, 

ea a organizat puține spectacole solo, 

concentrându-se în schimb pe concerte și, în 

special, pe muzică de cameră, și colaborând 

cu instrumentiști în sonate. 

 

 

  

 

 

 

 

Argerich a promovat, de asemenea, pianiști 

mai tineri, atât prin intermediul festivalului 

său anual, cât și prin aparițiile sale în calitate 

de membru al juriului la concursurile 

internaționale. Pianistul Ivo Pogorelić a 

fost propulsat în lumina reflectoarelor 

muzicale parțial ca urmare a acțiunilor lui 

Argerich: după ce a fost eliminat în runda a 

treia a Concursului Internațional de Pian 

Chopin de la Varșovia din 1980, Argerich l-a 

proclamat geniu și a părăsit juriul în semn 

de protest.  Potrivit lui Đặng Thái Sơn, 

eventualul câștigător, Argerich a făcut gestul 

frumos de a trimite o telegramă publică la 

Varșovia pentru a-l felicita, după ce a aflat 

rezultatele finale. Ea a susținut mai mulți 

artiști, printre care Gabriela Montero, 

Mauricio Vallina, Sergio Tiempo, Roberto 

Carnevale, Gabriele Baldocci, Christopher 

Falzone. 

  Argerich este președinta Academiei 

Internaționale de Pian - Lacul Como și 

concertează anual la Festivalul de la Lugano. 

De asemenea, a creat și a fost director 

general al Festivalului de Muzică Argerich 

din Beppu, Japonia, din 1996. 

 

       Aversiunea sa față de presă și publicitate 

a făcut ca ea să rămână departe de lumina 

reflectoarelor în cea mai mare parte a 
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carierei sale. Cu toate acestea, ea este 

recunoscută pe scară largă ca fiind una 

dintre cele mai mari pianiste din istorie 

Interpretarea sa a Primului concert pentru 

pian de Liszt dirijat de Daniel Barenboim 

la The Proms 2016 a determinat această 

recenzie în The Guardian: "A fost o 

interpretare de neuitat. Argerich a împlinit 

75 de ani în luna iunie a acestui an, dar 

această veste nu pare să fi ajuns la degetele 

ei. Muzica ei este la fel de puternică. Cu toate 

acestea, ea este recunoscută pe scară largă ca 

fiind una dintre cele mai mari pianiste din 

istorie. Cântatul ei este la fel de orbitor, la fel 

de înfricoșător de precis ca întotdeauna; 

abilitatea ei de a înnoda firele fine de 

melodie este la fel de inegalabilă ca 

întotdeauna. Acesta a fost în mod 

inconfundabil Liszt în maniera sa 

grandioasă, un pic demodat și uneori chiar 

un pic vulgar, dar în acest concert dintre 

toate concertele, cu Barenboim și orchestra 

urmărind fiecare nuanță, fiecare mică 

accelerare și moment de reflecție expresivă, 

a părut pe deplin adecvat." 

Argerich a revenit la Proms la vârsta de 78 

de ani în 2019 pentru a interpreta Primul 

concert pentru pian de Ceaikovski sub 

bagheta lui Barenboim, o interpretare 

descrisă ca fiind "hipnotizantă". 

 

AG 

Saga 2022 
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Ing. Eduard Almași - Pendulul  

lui Foucault, o vizită la artist 

https://www.facebook.com/EduardAlmash

e/videos/1072188480360450/ 

 

Pendulul lui Foucault, este un dispozitiv 

simplu numit după fizicianul francez Léon 

Foucault și conceput ca un experiment 

pentru a demonstra rotația Pământului. 

Pendulul a fost introdus în 1851 și a fost 

primul experiment care a oferit dovezi 

simple și directe ale rotației Pământului.  

Prima demonstrație publică a unui pendul 

Foucault a avut loc în februarie 1851 în 

Meridianul Observatorului din Paris. Câteva 

săptămâni mai târziu, Foucault și-a făcut cel 

mai faimos pendul atunci când a suspendat 

o bilă de plumb acoperit cu alamă de 28 de 

kilograme cu un fir de 67 de metri lungime 

de cupola Pantheonului, Paris. Perioada 

pendulului a fost de exact 16,5 secunde.   

Pendulului a făcut un cerc complet în 

aproximativ 23 h 56′, rotindu-se în sensul 

acelor de ceasornic aproximativ 11,3° pe oră. 

Pe nisipul de sub planul de oscilație a apărut 

o roză trasată de un vârf de metal ascuțit 

atașat la pendul. 

O vizită în atelierului artistului 

Almași. 

  Nascut la Alba Iulia, Eduard a facut 

studii de inginerie și din 1982 a imigrat în 

Israel. Dupa o serioasă carieră în construcții, 

anii de pensie i-au oferit timpul și satisfacția 

unui hoby apărut de timpuriu: desenul și 

pictura.  

  Dar, ca inginer, Eduard nu a mers pe 

drumurile convenționale ale artei.  El a 

preferat experimentul, obiecte, combinarea 

materialelor, exploatarea efectelor optice și  
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nu de mult  timp a început să producă picturi 

interesante bazate pe legile fizicii și ale 

gravitației. La baza acestori picturi imposibil 

de realizat manual, Eduard a folosit Efectul 

Coriolis prin care rotația pamântului 

deviază permanent  pendulul  în mișcare - 

inițial pornit într-o mișcare circulară.  

  Eduard ne-a facut o demonstrație  a 

tehnicii sale. De un fir cu cârlig montat în 

tavanul atelierului, Eduard agață o cutie de 

tablă care conține vopsea acrilică de 

culoarea dorită.  În fundul cutiei există o 

mica fantă care permite vopselei o scurgere 

controlată.  

  Pe podea artistul instalează o pânză 

preparată cu o culoare de fond uniformă. 

Printr-un impuls circular, cutia cu vopsea se 

rotește pe traiectorii eliptice așa cum cere 

legea Coriolis. Firul de vopsea se depune pe 

panză în linii precise care depind de forța 

inițială si unghiul coardei relativ la verticală. 

Apoi, Eduard schimbă cutia cu altă vopsea și 

altă culoare, realizand un tablou final 

complex, geometric, și imposibil de repetat. 

Dar procesul are și neajunsuri. Vopseaua nu 

se jenează să ajungă și în alte colțuri ale 

atelierului, chiar pe pantofii și șorțul 

artistului. 
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Micile neajunsuri nu ne împiedică să 

admirăm rezulatele spectaculoase produse 

de Almași.  Vă oferim  o selecție de lucrări 

care uimesc prin calitatea grafică, potrivirea 

culorilor și efectul final estetic, intrigant.  

                                      

                                   *** 

Un ultim cuvânt despre activitatatea  sa de 

sponsor și promotor cultural. Cu o totală 

obstinație pentru suferința  evreilor din 

România anilor 40-42, pogromurile, 

deportările în Transnistria,  Basarabia și 

sudul Ucrainei, trenurile morții , crimele la 

care evreii și locuitorii acestor meleaguri au 

fost supuși, Almași a catalizat și sponsorizat 

traducerea și publicarea carții scrise de  

israelianul Moshe Granot (în ebraică, 

traducere în engleză si română) cu titlul 

“Pașaport Românesc - Crimele României 

fasciste față de poporul evreu “.  Varianta 

românească a fost realizată de Editura 

SAGA–Israel și tiparită și difuzată în 

România de firma Rovimed-Bacău prin 

grija dlui. Viorel Medvetki. Este un gest 

nobil și salutar pentru memoria celor pieriți 

fără vină în razboaiele stipide și inutile care 

continuă și în ziua de azi.  AG  
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   Expoziție la Universitatea Tel Aviv 

 

 

 

 

 

 

 

 

 

 

 

 

 

 

 

 

 

 

 

 

 

 

 

 

 

 

 

 

 

 

 

 

 

 

 

 

 

 

 

 

 

 

 

 

 

 

 

 

 

 

 

 

 

 

 

 

 

 

 

 

 

 

 

 

 

 

 

 

 

 

 

 

 

 

 

 

 

 

 

 Imagini – Almași, AG 

Text- Adrian Grauenfels 

Editura SAGA 2022 
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       Lady Ruth Corman  

despre vremea engleză 

                            Traducere: AG 

 

Internetul este plin de site-uri care oferă 

sfaturi despre "Cum să intri în conversație 

cu englezii" și care recomandă că cea mai 

sigură și acceptabilă cale de a face acest 

lucru este să discuți despre vreme. 

Răsfoind site-urile m-a făcut să mă simt 

profund recunoscător pentru că m-am 

născut și am crescut în Marea Britanie. 

Limba engleză are un vocabular imens de 

fraze descriptive, expresii idiomatice și 

metafore care folosesc cuvinte legate de 

vreme, încât ne obișnuim pur și simplu să le 

folosim fără să ne gândim. Nu-mi pot 

imagina ce luptă trebuie să fie pentru un 

vorbitor care nu s-a născut în limba engleză 

să înțeleagă toate acestea. 

Există multe moduri de a descrie vremea în 

limba engleză, iar mai jos sunt doar câteva 

dintre frazele pe care începătorul va trebui 

să le stăpânească. În primul rând, subiectul 

este 'RAIN' (ploaie) 

It’s Raining Cats and Dogs! It’s Chucking it 

down = Plouă cu câini și pisici! Te dă jos 

ploaia! 

It's Tanking down!    = Este torențială! Plouă 

cu găleți! 

It doesn’t rain but it pours! = Nu plouă, dar 

picură! Plouă cu furci! 

Pentru a complica lucrurile, studentul de 

limbă engleză trebuie să încerce să înțeleagă 

expresii suplimentare care nu au nicio 

legătură cu problemele climatice. 

take a rain check = a lua o pauză 
 

come rain or shine = plouă sau e senin 
 
saving for a rainy day = a economisi pentru 
zile grele 
 
to be rained in = a fi plouat  
 
as right as rain= drept ca ploaia (cinstit) 
 
It’s rained off = a plouat... 
 
Sau: 

under the weather – not feeling well = 

sub vreme - nu se simte bine 

 

weather a storm – cope with a particular 

trouble = a face față unei furtuni - a se 

descurca cu un anumit necaz 

 

 

storm out – leave somewhere angrily = 

a pleca supărat de undeva 

 

take by storm – overcome in battle = a lua 

cu asalt - a învinge în luptă 

 

the calm before the storm – a period of peace 

before something dramatic happens. = 

 calmul dinaintea furtunii - o perioadă de 

liniște înainte de a se întâmpla ceva 

dramatic. 

 

Nori 
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Every cloud has a silver lining – everything 

negative has a good side  = Fiecare nor are 

o căptușeală de argint  - orice lucru negativ 

are o parte bună 

Be on cloud nine – be as happy as one can be 

= Be on cloud nine - a fi cât se poate de 

fericit ( în al nouălea nor) 
 

THUNDER (TUNET ) 

 

Steal one’s thunder= Fură tunetul cuiva. 

Blood and Thunder = Sânge și tunet 

as black as thunder= la fel de negru ca 

tunetul, 

a face like thunder= o față ca un tunet 

Thunder across= Tunet peste… 

Thunderthighs=  Coapse de tunet (noi zicem 

trăznet)  

 

 

 

 

 

 

 

 

 

Zăpadă 

to be snowed under ( loaded down with too 

much work) = a fi înzăpezit (încărcat cu 

prea multă muncă) 

to have snow on the roof (to be grey haired)= 

a avea zăpadă pe acoperiș ("a avea părul 

cărunt") 

to roast snow in a furnace (a pointless 

exercise) = a prăji zăpada într-un cuptor 

 (un exercițiu inutil). 

to snowball into something (to develop ) = 

a face din bulgăre de zăpadă ceva (a se 

dezvolta ) 

 

 

 

 

 

 

 

 

 

Și încă câteva legate de ploaie mai jos ... 

 

as fast as lightning (very speedy)= la fel de 
rapid ca fulgerul (foarte rapid). 
 
chase rainbows (seeking the impossible)= 
să vânezi curcubeul (să cauți imposibilul) 
 
Have ones head in the clouds (not thinking 
sensibly)= a avea capul în nori (a nu gândi 
rațional) 
 
to be a breeze (easy)= să fie o briză (ușor) 
 
as if the sun shines out of his backside 
(always pleased with himself )= de parcă 
soarele îi strălucește în fund (mereu 
mulțumit de el însuși) 
 
to get wind of (to hear about something)= 
a avea un vânt (un zvon despre ceva) 
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Mă tem că până acum majoritatea cititorilor 

mei care nu sunt englezi se vor fi oprit cu 

disperare, dar nu pot încheia fără să 

menționez gluma mea preferată despre 

"vreme", de la comedianții Morecambe și 

Wise. 

"Doi bătrâni stăteau pe plajă pe șezlonguri - 

unul se întoarce către prietenul său și spune 

"E frumoasă vreme afară, nu-i așa"?", la care 

celălalt răspunde "Da, dar pune-o deoparte, 

vine casierul cu taxa pentru șezlonguri" 

Cealaltă mare distracție a mea în limba 

engleză în timpul acestei vizite a fost 

vizionarea unor clipuri de la festivitățile care 

au avut loc la începutul lunii iunie pentru a 

comemora cei 70 de ani pe tron ai Reginei 

Elisabeta. 

Ea pare să fie aici de o veșnicie. Îmi amintesc 

că, în copilărie, am urmărit ceremonia ei de 

nuntă la televizor în Manchester. Trebuie să 

adaug că tatăl meu construise primul 

televizor casnic din oraș, așa că a fost o 

experiență deosebită să vedem aceste 

imagini în mișcare, alb-negru, în sufrageria  

noastră. Unii dintre profesorii mei de la 

școală au fost invitați. 

Nu m-am simțit niciodată regalistă, 

întrebându-mă de ce unele familii ar trebui 

să fie atât de privilegiate prin ereditate, dar 

urmărind sărbătorile de aici, din Ierusalim, 

pe You tube, am fost foarte emoționată. 

Sunt convinsă că o parte din ea a fost bucuria 

de a vedea cum, după doi ani și jumătate de 

Covid stresant, britanicii, veniți cu sutele lor 

de mii, chiar se distrau! Nici că se putea să 

vină într-un moment mai bun, lăsând 

deoparte grijile legate de viruși.  Spunând că 

am cedat la Covid pe 3 iunie aici, în Israel, și 

nu am văzut evenimentul propriu-zis, dar 

am reușit să îl urmăresc mai târziu în cursul 

săptămânii și mă bucur că am făcut-o. 

 

 

 

*** 

 

 Preluat din :  

https://ruthcorman.wordpress.com/ 

         My tale of two cities 

 

  

https://ruthcorman.wordpress.com/
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Evie Shockley (text) 

                       Cy Twombly – artă 

AG – asambare, traducere 

 

 

ex patria   

 

 

 

 

 

 

 

 

 

 

 
 (cincizeci de zile la iliam: scutul lui achile)  (4) 

O mitologie începe cu o întrebare de genul cine suntem, unde suntem, ce este roșu, de ce e 

vopsit, de ce eu, stăpâne, de ce? o persoană care cunoaște toate răspunsurile nu poate 

împrumuta decât o mitologie de genul eu sunt regele Midas sau eu sunt zeul. un pictor poate să 

ia o mitologie și să o refacă astfel încât să răspundă la o nouă întrebare, cum ar fi romare 

bearden (1) întrebându-l pe Odiseu cine suntem noi? și Cy Twombly (2) întrebându-l pe achiles 

de ce suntem noi tu? pictând Top-ul furtunii pe un scut. decupându-l pe scamator din hârtia 

neagră și albastră și legându-l cu lipici de catargul ultimei sale corăbii. călătoria este 

întotdeauna dură, un zeu mizerabil de sub pământ, de sub mare căutând mereu companie, 

oamenii cedând mereu. eroul este cel care se întoarce acasă, chiar dacă este prin procesul de 

eliminare. un dramaturg poate face o mitologie întreabă ce e în neregulă cu acest cântec? ca și 

cum Suzan-Lori Parks (3)  îl întreabă pe Ulysses despre întoarcerea acasă din război, deci de ce 

ești un erou și de ce te mai întorci acasă dintr-un război, iar femeile mor și ele în războaie, chiar 

dacă nu e vorba de moartea așteptată și... stai că asta nu e o întrebare, dar e tot o mitologie dacă 

ăsta e singurul lucru pe care ea îl știe cu siguranță. 
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(1) Romare Bearden (1911 - 1988) a fost artist, autor și compozitor american. A lucrat cu 

mai multe tipuri de medii, inclusiv desene animate, uleiuri și colaje. Născut în Charlotte, 

Carolina de Nord, Bearden a crescut în New York și Pittsburgh, Pennsylvania, și a absolvit 

Universitatea din New York în 1935. 

(2) Edwin Parker "Cy" Twombly Jr. (1928 -  2011) a fost un pictor, sculptor și fotograf 

american. A făcut parte din generația lui Robert Rauschenberg și Jasper Johns. Se spune că 

Twombly a influențat artiști mai tineri, precum Anselm Kiefer, Francesco Clemente și Julian 

Schnabel.[2] Cele mai cunoscute lucrări ale sale sunt, de obicei, lucrări de mari dimensiuni, 

cu scrieri libere, caligrafice și asemănătoare graffiti-urilor, pe câmpuri solide de culori mai 

ales gri, cafeniu sau alb-deschis. Picturile și lucrările sale ulterioare pe hârtie s-au îndreptat 

spre "simbolismul romantic", iar titlurile lor pot fi interpretate vizual prin forme și forme și 

cuvinte. 

(3) Susan-Lori Parks, (n.  1963, Fort Knox, Kentucky, SUA), dramaturg american, prima 

femeie afro-americană care a câștigat Premiul Pulitzer pentru dramă (pentru Topdog/ 

Underdog). 

(4) Finalizate în 1978 și intitulate colectiv Fifty Days at Iliam (Cincizeci de zile la Iliam), 

lucrările evocă incidente din poemul epic al lui Homer în sinteza caracteristică a lui Twombly 

de cuvinte și imagini. Cele zece pânze de mari dimensiuni se succed ca o narațiune în 

desfășurare. 

 

 

 

 

 

 

 

 

 

 

 

 

 

                                           (quattro stagioni: primavera, estate, autunno, inverno) 
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O mitologie se poate întreba de ce toamna este atât de frumoasă și de ce iarna, așa bântuită de 

buboaie cum este, este atât de atrăgătoare? o mitologie, spre deosebire de un tânăr, poate găsi 

toamna și iarna mult mai impresionante o mitologie poate vedea sângele în primăvară, etapele 

de creștere un fel de violență pe care corpul și-o face sieși, nu va mai fi niciodată așa și totuși nu 

poate trece la clipa următoare suficient de repede. o mitologie se poate întreba de ce primăvara 

își aruncă brațele cu abandon chiar și atunci când se abandonează pe sine? o mitologie se poate 

întreba de ce iarna este mult mai verde decât primăvara, chiar și înnorată în alb? ghețușurile se 

târăsc cât mai departe pe veșnicii, dar nu împiedică vântul să perie zăpada și soarele peste 

munte în aceeași zi. infernul arde mereu, femei și bărbați care se aprind în flăcări. un poet se 

poate întreba de ce cresc fiicele coborând? precum porumbelul rita întreabă persephone crezi 

că e fierbinte? în tot acest timp, toamna răspunde la întrebarea despre putrezirea superbă. doar 

magenta, verde, maro, roz, galben, roșu, violet zboară de pe pânza mitologică. 

Scutul lui Achile 
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                               (fără Titlu) 

o mitologie a timpului poate pune o întrebare subtilă. un cer albastru poate aduna nori albi 

chiar în fața ochilor tăi ținându-i prin fire de vopsea înșirându-i astfel încât să ratăm purpura. 

tunetul este întotdeauna mai departe decât albirea. un poet poate trăi o mitologie a timpului 

care se desfășoară peste cadavrele literelor, scrisoare după scrisoare. limba le așează și ele se 

odihnesc acoperite de un cearșaf care cade departe de copac. un cy twombly poate pleca la roma 

la douăzeci și nouă de ani și totuși să moară ca un artist american, un erou care nu se întoarce 

acasă. o fotografă poate agăța o mitologie pentru a-i întoarce spatele, îmbrăcată în negru și cu 

privirea fixă dintr-o întrebare care este o declarație a singurului lucru pe care îl știe cu siguranță. 

ca și carrie mae weems (5) care întreabă instituții precum british museum când și unde intru 

arătând că ea este răspunsul. contrastul, crud, pașii care duc înăuntru și duc departele - luminos 

dar greu. poetul poate pune o întrebare mitologică cum ar fi ce este negru în muzeele din Paris? 

și din nou mitologia străpunge norii  care bubuie atât de tare dar atât de târziu încât până atunci 

am uitat că am văzut fulgerul,  am văzut fulgerul, l-am văzut și nu a fost subtil. 

 

- la expoziția Cy Twombly de la Centre Pompidou, Paris, aprilie 2017 
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 (5) Carrie Mae Weems (n.1953) este o artistă americană care lucrează cu text, țesături, 

materiale audio, imagini digitale și instalații video, fiind cunoscută mai ales pentru fotografia 

sa. 

 

 

 

 

 

 

 

 

 

 

 

 

 

 

 

 

 

 

 

 

 

 

Despre Autoare  

Născută și crescută în Nashville, Tennessee, poeta Evie Shockley a obținut o diplomă de 

licență la Northwestern University, un doctorat în drept la University of Michigan și un doctorat 

în literatură engleză la Duke University. Autoare a mai multor colecții de poezie, printre care a 

half-red sea (2006) și the new black (2011), Shockley este, de asemenea, autoarea volumului 

critic Renegade Poetics: Black Aesthetics and Formal Innovation in African American Poetry 
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(2011). Poezia și eseurile sale au fost prezentate în mai multe antologii, inclusiv Black Nature: 

Four Centuries of African American Nature Poetry (2009), Poets on Teaching: A Sourcebook 

(2010), A Broken Thing: Contemporary Poets on the Line (2011) și Contemporary African 

American Literature: The Living Canon (2013).   SAGA 2022 

 

                                         CAIETELE SAGA 2022 

 

Alejandra Pizarnik: Poeme postume *) 

 

  

  

    

 

 

 

 

 

 

 

   

      Flora Alejandra Pizarnik (1936-1972) s-a născut din părinți evrei ruși într-un district de 

imigranți din Buenos Aires. În timpul scurtei sale vieți, petrecut mai ales între Buenos Aires și 

Paris, Pizarnik a produs o operă uimitor de puternică, care include poezie, nuvele, tablouri, 

desene, traduceri, eseuri și dramă. Încă de la o vârstă fragedă, a descoperit o profundă afinitate 

cu poeții care, așa cum avea să scrie mai târziu, au exemplificat afirmația lui Hölderlin conform 

căreia „poezia este un joc periculos”, sacrificând totul pentru a „anula distanța pe care societatea 

o impune între poezie și viață”.  A fost atrasă  în special de „suferința lui Baudelaire, de 

sinuciderea lui Nerval, de tăcerea prematură a lui Rimbaud, prezența misterioasă și trecătoare 

a lui Lautréamont” și, poate cel mai important, de „intensitatea inegalabilă” a „suferinței fizice 

și morale” a lui Antonin Artaud. („Cuvântul întrupat”, 1965). 

 

      Ca și Artaud, Pizarnik a înțeles poezia ca o obligație absolută, ea nu oferă concesii, forjându-

și termenii și necesitând ca viața să fie trăită în întregime în slujba ei.  

„Ca orice act profund subversiv”, a scris ea, „poezia evită totul, decât propria sa libertate și 
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propriul său adevăr.” În poezia lui Pizarnik, acest simț radical al „libertății” și al „adevărului” 

apare printr-o implicare totală cu temele ei centrale: tăcerea, înstrăinarea, copilăria și - cel mai 

proeminent - moartea. Dragostea unei fete orfane pentru micuța ei păpușă albastră pompează 

gazul morții prin inima avatarului ei. Grădina mitului uitat este un cuțit care taie carnea. Un 

mormânt își deschide brațele în zori în fuziunea mării și cerului. Fiecare cuvânt intim rostit 

alimentează golul pe care îl arde, pentru a se elibera. Poezia lui Pizarnik există la marginea 

subțire între cruzimea intolerabilă și dezolantă și o tandrețe umană la fel de intolerabilă. Citez 

din eseul istoric despre „Contesa sângeroasă”,  spune Erzebet Bathory: „libertatea absolută a 

omului este oribilă”. Dintr-un interviu cu Martha Isabel Moia: meseria poetului este „a vindeca 

rana fundamentală”,  a salva urâciunea mizeriei umane prin întruchiparea ei.  

 

" Oferim traduse, câteva poezii din manuscrisul lăsat poetei Perla Rotzait în 1971, cu câteva luni 

înainte de moartea prematură a artistei, si fragmente din volumul “Orele Galopante . 

  

 Despre tăcere 

 

-  totul se întâmplă în limbile pe care eu nu le cunosc 

- Simt durerea lumii ca într-o limbă străină 

- Se joacă scenă " înstrăinare " (Michaux) 

... Cineva a omorât ceva ... 

  

I 

 

Păpușica asta albastră este cadoul meu lumii. 

O orfană în grădina udă de la ploaie, 

unde păsări liliachii ciugulesc din liliacul mov 

iar o pasăre trandafirie ciugulește trandafiri. 

 

mi-e teamă de lupul cenușiu  care pândește  în ploaie. 

 

Orice vezi, ți se poate poate lua, este indescriptibil. 

Cuvintele țintuiesc toate ușile. 

 

 Îmi aduc aminte de hoinăreală printre sicamori... 

Dar drama este inevitabilă- gazele inundă inima păpușei mele. 

Am trăit imposibilul, sunt distusă de imposibil. 

 

Ah... ce banale sunt impulsurile mele diabolice 
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ținute în frâu de vechi tandrețuri. 

             

 

 II 

 

Nimeni nu pictează în verde 

Totul este portocaliu 

Dacă eu sunt ceva ...cruzime sunt. 

Culorile izbesc cerul tăcut ca niște fiare putrezite. Apoi cineva încearcă 

a scrie un poem fără forme, culori, luciditate ( ia-ți valea Alejandra, tu sperii copiii...)                 

 

  

III 

 

Poemul este spațiul și toate cicatricile lui. 

Eu nu sunt ca păpușa asta albastră care suge din laptele păsărilor. 

Am amintirea vocii tale în dimineața fatală, reflectată de un răsărit de soare 

în ochii țestoaselor. 

Lumina, simțul meu se stinge, amintindu-mi  de vocea ta la vederea 

amestecului verde-celest, mariajul  dintre mare și cer. 

Iar eu sunt gata de moarte. 

 

Fără   titlu - 1 

 

Ea vrea să vorbească , eu știu de ce . Ea crede că iubirea a murit- chiar dacă tot ce e lipsit de 

iubire o dezgustă. 

Dragostea ei o face inocentă, despre ce ar vorbi? 

Stăpână a castelului, degetele sale cânta în oglinzi de pronume. 

Cu fiecare cuvânt scris  îmi amintesc de golul care mă face să scriu ceea ce nu aș putea, dacă 

te-aș lăsa să intri. 

Stau lângă poezie. Mă duce la margine, departe de casele celor vii. Și când voi dispărea în 

sfârșit - unde voi fi eu? 

Nimeni nu mă înțelege . Orice aș fi, te aștept, vânez noaptea poemului. 

Visez la trupul tău, pe când modelez și remodelez trupul poemului ca și cum ar fi spart. 

Și nimeni nu mă înțelege. Știu că viața și iubirea trebuie să se schimbe. 

Astfel de afirmații, provin de la masca pe care o port peste animalului care sunt, sugerează cu 

durere o rudenie între cuvinte și umbre. 

Și de aici capăt, această stare de teroare care neagă umanitatea. 

1969 
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Noaptea și poemul 

  

 

Dacă îți vei afla adevărata voce, adu-o în țară mortului.  E multă bunătate în cenușă. Teroare 

în neidentificare. O fetiță pierdută în ruinele unei case, fortăreața poemelor mele. Scriu cu 

răutatea oarbă a copiilor care atacă  o nebună, ca pe un corb, cu pietre. Nu, nu scriu: Am 

deschis o breșă în amurg, astfel încât morții să poată trimite prin ea mesaje. 

Ce muncă e scrisul?  A te ghida  prin lumina reflectată de o oglindă, în întuneric.  

Să-mi imaginez un loc cunoscut numai de mine. A cânta  în depărtare, a auzi ciripitul 

păsărilor pictate pe pomii de Crăciun. Goliciunea mea te-a scăldat în lumină. Ai împins corpul 

meu pentru a alunga marele îngheț negru al nopții. Cuvintele mele cer liniștea din pustiu. 

Unele dintre ele au mâini cu care îmi strâng inima, în momentul în care au fost scrise. Unele 

cuvinte au soarta unui liliac în furtună. Altele sunt ca morții prețioși -  prefer totuși cuvintele 

în schimbul păpușii unei fetițe triste. 

 1969 

 

    

Fără titlu  - 2   

 

Chiar dacă m-ar vedea plângând și m-a strâns la piept, nu aș reînvia. Adevărat, aș putea să mă 

uit în ochii ei, precum Van Gogh a văzut soarele și l-a pus în floarea-soarelui - „Viiața” poate fi 

scrisă cu doi de „i”? 

Păpușile sunt atât de crude. Și de ce nu ar trebui să fie, când oamenii și fiarele și chiar pietrele 

sunt crude? În poem, sunt expuse păpuși și alte creaturi ale nopții. 

Poem, asta e noaptea. Te-ai întâlnit cu noaptea? 

Trandafirii sunt roșii în mâinile ei flămânde, fioroase. 

Numesc tăcerea, noapte. Noaptea iese din moarte. Noaptea iese din viață. Absența 

cuiva  trăiește noaptea. 

 Apoi, dimineața, am strigat: 

 Noaptea mea, draga mea, micuța mea, plină de răufăcători. 

Dragostea mea, numește-mă Sasha. Recunosc piesa, ca pe o tragedie interioară. 

Totul este un interior. 

1970 
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Fără   Antecedente 

 

cisterne în memorie 

râuri în memorie 

piscine în memorie 

întotdeauna apa în memorie 

vânt în memorie 

șoptind în memorie 

 

  

Mort sau viu 

 

m-am strecurat 

boxand și urlând 

într-o  limbă... 

_________________ 

 

    

  Ceea ce scrie Pizarnik in "Orele Galopante" este problema  coșmarurilor sale: lupta cu 

identitatea ei (iudaismul ei, precum și homosexualitatea ei niciodată exprimată), lipsa de 

încredere în sine, singurătate și abandon, depresia ei, sumbra  ei melancolie. Există ceva 

obsedant, dureros de familiar despre aceste teme și, în același timp, obscur și ciudat. Această 

nu este o citire pentru cei cu inima slabă subliniază criticul  Anna Blasiak despre temele poeziei 

lui Pizarnik,  scrisă în franceză. Iată câteva exemple: 

  

Toată noaptea ascult pașii cuiva care vine la mine. 

Toată noaptea desenez în ochii mei, forma ochilor tăi. 

Toată noaptea îți înot apele, înecându-mă, ochii mei, devin ochii tăi. Toată noaptea vorbesc cu 

vocea ta și îmi povestesc tăcerile tale. Toată noaptea plouă peste mine, ploaia mâinilor tale de 

apă care mă îneacă. 

  

** 

  

„Uneori suferim de prea multă realitate în spațiul unei singure nopți. Ne dezbrăcăm, si 

suntem îngroziți. 

Suntem conștienți că oglinda sună ca un ceas, oglinda din care se  va revărsa strigătul tău. ca o 

jupuire a ta. 
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** 

 „Vorbesc despre o descoperire: m-am simțit pe mine  în sex, sex în mine. Vorbesc de a 

îngropa frica zilnică  pentru a goni frica de o singură clipă. Abisul absenței. 

Dar cine va spune: nu plângeți noaptea? Pentru că și nebunia este o minciună. Ca noaptea. Ca 

moartea. ” 

 ____________________ 

NOTE 

      * )      O carte nouă , un omagiu traducătorilor și traducerilor, pentru ICR Tel Aviv – 

Aniversarea Zilei limbii Române – 28 Aug 2019  ( Editura SAGA - traducere:  AG, Leo 

Butnaru )   Text și note : AG    

 

 

 

 

 

 

              Natalie Shapero 

invitată la muzeul saga - 2022 

 Nu caii 

 Ceea ce ador eu nu sunt caii, cu modernitatea lor, 

durata de viață domestică de 25 de ani. Ceea ce ador 
este un gândac care trăiește doar o zi, mai ales dacă 
este o zi groaznică, o zi de deraiere de tren sau de 
lac chimic revărsat sau un polițist recunoaște că a mușamalizat, o zi 
în care nimeni nu se gândește la nimic altceva, cu atât mai puțin la... 
acel gândac. Știu cum se simte, născut așa cum am fost eu, 
în aceste vremuri putrede, ca în păcat. Toată lumea 
atât de ocupată, încât au uitat să mă omoare, 
și nici măcar asta nu mă va ține în viață. Eu împart 
casa mea nu cu cai, ci cu a cățelușă 
care vede prost la asfințit și amenință butucii, 
își face cunoscut mușchiul la fiecare statuie. 
Mi-aș dori ca ea să aibă o singură zi de comunicare, 
ca să o pot asigura să nu-i fie teamă... 
toată lumea noastră e moartă și deci nu-ți poate face niciun rău.  
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Natalie Shapero 

Acesta este un moment nepotrivit… 

 … Timp de câți ani am repetat minciuna, povestea … Bărbatului de vârstă mijlocie cu șapcă 

tipul cu ochelari fumurii care m-a ajuns din urmă în timpul nopții, smulgându-mă de pe 

stradă, de gât și mă aruncă... într-un șanț, unde m-a țintuit?   

Eu m-am plimbat, am reflectat, am gândit, am gândit fără scop, am condus o mașină până la 

platoul sterp al Munților Apalași la marginea sudică a țării, apoi m-am întors în cerc spre 

câmpia centrală și mi-am dat seama că trebuie să fiu sinceră. Nu a fost un șanț. A fost un  

platou. Am regretul meu de a fi respins în mod repetat platitudinea terenului, sau - în funcție 

de punctul de observare - felicitările mele pentru parcela virană de acolo -  care 

a fost creată cu o mică adâncime.  Ar trebui să precizez, de asemenea, că aceasta este o 

presupunere. Nu e ca și cum m-aș fi întors cu un ciocan, cu țăruși, cu vopsea și cu sfoară 

pentru a  măsura cu adevărat denivelarea.  Cică, dacă ai pune o bilă pe acel pământ, aceasta ar 

rămâne așezată. Nu s-ar rostogoli. Nici vorbă. Nici vorbă să se încordeze, să se răsucească, să 

se rotească, să lovească sau să se ridice și să plece… 

                                                                            *** 

 

Bărbatul și baia lui 

                                    Natalie Shapero 

 

În urmă cu șase ani, marele muzeu  

a vândut opt tablouri celebre oferite la  

licitație, pentru milioane nespecificate,  

"Omul la baie" de Gustave Caillebotte. 

Acum este la modă să ai o copie a acestuia, 

și de fiecare dată când văd una atârnată ca 

 decor, sunt aproape sigur că asta e ceea ce  

Caillebotte  se gândea când a făcut pânza  

în 1884:  

O scorpie din secolul XXI din Boston 

care să vadă o reproducere înrămată, 

amintindu-și de un studiu despre cum  

spălatul poate induce un sentiment de vinovăție.  

Ceea ce îmi amintesc 
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este că el a insistat să mă spăl înainte de a pleca.  Asta, și că  încerca să fie visător. Mi-a luat 

maxilarul în mână și a spus că în viața următoare, vom fi cu adevărat împreună, și stânjeneala 

din vocea lui m-a făcut aproape sigură că el știa ceva ce eu nu știu.  

Acum mănânc corect, mă antrenez din greu, îmi fac injecțiile.  

În viața asta – pescuiesc pentru a rămâne în viață cât mai mult timp,  fiind aproape 

sigură, așa cum sunt eu, de ceea ce va urma...   

 

         Copyright -   pt. traduceri- AG  
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