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În urmă cu şase ani de zile, Opera Naţională Română din Cluj-
Napoca, Institutul de Istorie „George Bariţiu” din Cluj-Napoca al 
Academiei Române, Clubul Pro Opera Transilvană şi Ghepard 
Communication şi-au dat mâna pentru a scoate primul număr al 
revistei Opera Story Magazine. Este vorba despre o publicaţie de 
calitate care şi-a propus, încă de la început, să conecteze mai bine 
publicul meloman la pulsul operelor naţionale din România.
Autorii articolelor, specialişti în sfera lor de activitate, au înţeles 
foarte repede cât de important este ca povestea Stelelor de Scenă, 
cronicile de spectacole şi istoria operelor să ajungă cât mai 
aproape de oameni, într-un limbaj accesibil, astfel încât chiar şi 
cei neiniţiaţi în mirajul Operei să încerce măcar să vină şi s-o 
cunoască mai bine. 
„Reţeta” aleasă pentru numerele publicate ulterior, în condiţii 
grafice de calitate, s-a bucurat de aprecierea melomanilor şi nu 
numai, în consecinţă colectivul de redacţie a avut parte de 
imboldul necesar pentru a continua să prezinte tot ceea ce este 
important legat de operele naţionale din România, despre viaţa şi 
activitatea artiştilor care activează atât în ţară, cât şi în străinătate. 
Ne-am străduit să aducem în atenţia publicului nu doar numele 
consacrate, ci şi tinerele talente, maeştri de balet, reprezentaţiile 
cu mare ecou alături de cronicile aferente şi, nu în ultimul rând, 
lucrările de specialitate care au apărut despre trecutul şi prezentul 
scenelor lirice din România. 
Epidemia de Covid, cu restricţiile ei, din păcate, ne-au împiedicat 
să continuăm activitatea revistei, întrucât, aşa cum se ştie, 
spectacolele cu public au fost rare, la unele opere chiar inexistente, 
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iar „cortina de fier” care a împiedicat întâlnirea directă dintre 
artişti şi public ne-a constrâns şi pe noi să lăsăm republicarea 
revistei operei pentru vremuri mai favorabile.
După îndelungi eforturi, Opera Story Magazine s-a trezit din nou 
la viaţă, propunându-şi să reconecteze mai bine publicul la scena 
operelor din ţară. Având alături o nouă echipă, de tineri pasionaţi 
de tot ceea ce se întâmplă pe scenele lirice din ţară, ne propunem 
să continuăm publicarea revistei, în primul rând în format on-
line, dar şi în variantă tipărită, dar de data aceasta în condiţii 
grafice net superioare comparativ cu numerele precedente. 
Nădăjduim că, şi de această dată, publicul va savura cronicile de 
spectacol, filele de istorie sau interviurile incitante cu numele de 
referinţă ale operei din ţară şi de peste hotare.
Mulţumim, cordial, Clubului Pro Opera Transilvană, în special 
Domniei Sale Prof. dr. hc. Daniel Metz pentru suportul generos 
acordat finalizării acestui număr, dar şi pentru continuarea 
acestui proiect în beneficiul publicului larg iubitor de operă. 
Aceleaşi mulţumiri cordiale se cuvin şi D-şoarei Bianca Nica, 
respectiv echipei de la OPERA Charm Magazine. Designul şi 
condiţiile grafice deosebite li se datorează în totalitate. Mulţumită 
şi lor putem, din nou, să oferim tuturor celor interesaţi o revistă 
de calitate care, sperăm, va reflecta cât mai bine cu putinţă viaţa şi 
activitatea operelor din România, dar mai ales maniera în care 
Stelele Scenei ne fac să ne simţim mândri, pentru că avem 
privilegiul să ne delectăm ori de câte ori le revedem cum 
performează la înălţimea maiestuoasă a Scenei.

EDITORIAL

Revista Operei pe un nou drum…
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Clubul „Pro Opera Transilvania” a fost înfiinţat în 
anul 2017 cu scopul de a sprijini instituţia Operei 
Naționale Române din Cluj-Napoca şi activităţile 
sale atât în ceea ce privește partea de producție, cât 
şi cea de spectacole.
Format din oameni de prestigiu ai comunităţii 
clujene, Clubul „Pro Opera Transilvania”, în 
parteneriat cu Institutul de Istorie „George Bariţiu” 
din Cluj-Napoca al Academiei Române, cea mai 
veche instituţie de acest gen din România, a 
accentuat mereu ideile de Excelență, Unitate, 
Performanţă și Glorie care au caracterizat şi Prima 
Scenă Lirică a ţării încă de la înfiinţarea sa, după 
Marea Unire, în anul 1920.
Aşa cum declara şi preşedintele Clubului, Prof. dr. 
hc. Daniel Metz: „În contextul Centenarului Marii 
Uniri, ne-am gândit să dăm o mână de ajutor, să 
pornim această instituție cu acțiuni care să vină în 
sprijinul actului artistic. Dorim să aducem mai 
aproape Opera de oamenii care locuiesc în acest 
oraş şi dincolo de el.”
Clubul Pro Opera Transilvania este, aşadar, un 
pilon de sprijin fundamental al Operei şi al 
comunităţii clujene, menit să promoveze o 
instituţie emblemă a ţării, dar şi valorile sale 
reprezentative. 
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Ramona Zaharia a absolvit Universitatea de Arte „George Enescu” - secţia canto clasic şi a 
urmat cursurile de masterat în cadrul aceleiaşi universităţi. A debutat în anul 2012 în 

Carmen, o partitură care i-a asigurat succesul într-un număr impresionant de producții, pe 
scene din Austria, Germania, Luxemburg, Belgia, Franța, Letonia și Coreea de Sud. 

Principessa di Eboli (Don Carlo - Giuseppe Verdi), Fenena (Nabucco - Giuseppe Verdi), 
Maddalena (Rigoletto - Giuseppe Verdi), Ulrica (Un ballo in maschera - Giuseppe Verdi), Zita 

(Gianni Schicchi - Giacomo Puccini), Marcellina (Le Nozze di Figaro - Wolfgang Amadeus 
Mozart), Lola (Cavalleria Rusticana - Pietro Mascagni), Principessa di Bouillon (Adriana 

Lecouvreur - Francesco Cilea), Federica (Luisa Miller - Giuseppe Verdi) -  al cărei debut l-a 
înregistrat  pe scena operei din Stuttgart -   demonstrează performanțele repertoriale ale 
ultimilor ani, confirmate și prin debuturile asumate în 2017, în operele Das Rheingold de 

Richard Wagner (Erda), Aida de Giuseppe Verdi (Amneris) și Cavalleria  Rusticana de Pietro 
Mascagni (Santuzza). Ramona Zaharia a fost invitată pe scena Operei Naționale din Riga - 
Letonia (Carmen, 2017), la Malmö Opera - Suedia, în rolul Maddalenei din Rigoletto, în 2018 
și la Metropolitan Opera din New York, în același rol verdian, în 2019. În mod regretabil, 

întreruperea întregii stagiuni 2020-2021 a celebrului teatru new-yorkez, datorată pandemiei, 
a însemnat pentru mezzosoprană anularea spectacolelor cu opera Carmen și a unei noi 

invitații, care i-ar fi adus recunoașterea în rolul titular.
 Stagiunea 2021-2022 o găsește pe scenele din Londra (Royal Opera House, Covent Garden - 
Maddalena), Parma (Teatro Regio - Carmen) și Düsseldorf (Deutsche Oper am Rhein - Erda 

și Carmen).
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Dragă Ramona, a fost o mare plăcere să 
te întâlnesc la Teatro Regio di Parma și la 
Teatro Valli di Reggio Emilia pentru 
Carmen, producția Silviei Paoli. Acesta a 
fost, de asemenea, debutul tău în Italia. 
Cum te simți să cânti în locuri cu o 
moștenire atât de importantă pentru 
genul liric? Ce a înseamnat acest debut 
pentru tine?
Dragă Bianca și pentru mine a fost o 
bucurie să ne întâlnim la Parma și la 
Regio Emilia. Încărcătura emoțională este 
foarte mare atunci când performez pe 
scene pe care, cu ani în urmă, „monștri 
sacri” ai genului liric au performat și mă 
refer la Mario del Monaco, Maria Callas, 
Renata Tebaldi,  Franco Corelli, Renata 
Scotto, Nicolai Ghiaurov, Carlo 
Bergonzi... Teatro Regio di Parma este 
considerat de pasionații de operă una 
dintre adevăratele case ale marii tradiții 
italiene, iar publicul e foarte bine 
informat și este renumit pentru că dă glas 
aprobării  sau dezaprobării sale. Atunci
 

când pășești pe această scenă și nu numai 
că primești aprobarea, dar și aplauze 
îndelungate la scenă deschisă, pentru 
mine acesta e un vis devenit realitate.

Ai interpretat acest rol de mai multe ori 
pe parcursul carierei, în diferite 
producții, dar Silva Paoli a avut o idee 
foarte clara in ceea ce privește 
personajele sale principale, Carmen și 
Don Josè. De ce este această Carmen 
specială față de toate celelalte și cum te-ai 
simțit interpretând în această producție? 
Inspirația Silviei este chiar nuvela lui 
Prosper Merimee, unde totul începe cu 
sfârșitul, după uciderea lui Carmen de 
către Don Jose și încarcerarea sa, iar 
derularea acțiunii viitoare este doar în 
mintea lui. În această montare, Carmen 
este o fantasmă, o amintire, o obsesie 
fatală. Dorința mea a fost ca personajul 
meu să devină foarte bine conturat vizibil 
dominant seductiv, dar în același timp 
publicul să nu uite că sunt rodul minții

zbuciumate și bolnave a lui Don Jose care 
amestecă amintirile și imaginația. Am 
gândit totul ca un rol dramatic într-o piesă 
de teatru nu un rol de operă, provocare 
care mi-a adus multă bucurie.

Asta înseamnă că și cântărețul 
internațional de operă din secolul XXI 
trebuie să fie foarte flexibil, am dreptate? 
De ce este nevoie pentru a avea succes în 
această industrie în zilele noastre? 
Este clar că o voce frumoasă și o tehnică 
vocală puternică nu mai sunt suficiente... 
Cred că mai mult ca oricând publicul își 
dorește mai multe din partea cântăreților 
de operă, social media are o parte de „vină” 
- unde totul e perfect, șocant, wow. În 
aceste condiții trebuie să vii cu ceva nou o 
imagine impecabilă, cunoștințe serioase de 
actorie, tehnică de canto foarte bună astfel 
încât să poți face absolut orice  pe scenă, 
orice efort și să nu uităm promovarea în 
social media care, deși nu este preferata 
mea, este foarte importantă. 

INTERVIU
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Vorbind despre secolul XXI, mai ales în timpul lockdown-ului 
determinat de pandemia de COVID-19, rețelele de social media 
au devenit un instrument foarte important pentru noi toți, chiar 
și pentru cei care lucrează în domeniul spectacolelor. Ce părere 
ai despre acest aspect. Această evoluție ți-a afectat în vreun fel 
modul în care comunici cu publicul sau modul în care îți 
gestionezi cariera?
Perioada lockdown-ului a fost o perioadă depresivă pentru mine. 
Eu sunt fericită când sunt pe scenă, când creez, când am 
contracte și am un calendar încărcat. Am simțit ca și cum m-aș fi 
pensionat subit pe caz de boală. La insistențele câtorva persoane 
am avut câteva apariții pe social media în acea perioadă, dar 
cântatul în fața telefonului mi s-a părut trist, neprofesionist și 
lipsit de evaluare artistică.
 
Ramona, tu ești și o apariție deosebită, nu doar un muzician 
deosebit. Este aspectul legat de fizic o oportunitate, o amenințare 
sau o provocare în această industrie? 
Frumusețea sau, mai degrabă, imaginea atractivă este un atu fără 
doar și poate, dar ea nu reprezintă nimic fără cea mai importantă 
calitate, inteligența. Cu ajutorul inteligenței poți realiza totul.
 
Te-ai născut în România, o țară care a dat de-a lungul anilor o 
mulțime de voci frumoase și personalități artistice pe scenele 
internaționale. Care este secretul școlii românești de canto și 
cum   te-ai decis să o părăsești pentru Germania?
Sunt fericită că m-am născut în România, o țară cu tradiție 
pentru Belcanto, cu personalități care au influențat lumea operei 
și am în minte două exemple, printre multe altele, soprana 
Haricleea Darclée (născută în orașul meu natal, Brăila), care l-a 
inspirat pe Giacomo Puccini și care, la rândul său, a compus Tosca 
pentru vocea ei. La cererea sa expresă, rolul Tosca are și o arie, una 
dintre cele mai cunoscute arii, „Vissi d’arte”. Pietro Mascagni a 
compus pentru ea Iris, iar Alfredo Catalani a compus La Wally. 
Al doilea exemplu, soprana Virginia Zeani, pentru care 
compozitorul Francis Poulenc a conceput rolul Blanche în opera 
Dialogul Carmelitelor din 1957. Același compozitor a scris și  
partitura pentru solista din Vocea Umană. Cele două soprane 
românce au dus arta cântului la cel mai înalt nivel și au făcut 
istorie în ceea ce privește tehnica și interpretarea operei. Nu știu 
dacă există vreun secret, dar cred că sunt câteva motive pentru 
care avem o școală de canto foarte bună. Perseverența, o ureche 
muzicală foarte bună, limba română care nu este o limbă cu 
accente foarte puternice, nonverbală, fără lovire glotală și asta face 
ca totul să fie mult mai ușor. Este o meserie pe care trebuie să o 
gândești ca pe un sport de performanță. 

 

Ești solistă la Deutsche Oper am Rhein de multă vreme. Preferi 
să fii un membru stabil al unui ansamblu sau să lucrezi ca liber 
profesionist și de ce? Ce i-ai sfătui pe tinerii cântăreți să facă 
atunci când sunt puși în fața unei astfel de alegeri în cariera lor?
Din 2014 sunt membră a ansamblului de soliști ai Operei din 
Düsseldorf (Deutsche Oper am Rhein). Până acum am 
considerat că cel mai bun loc pentru dezvoltarea carierei mele a 
fost și este Düsseldorf. Am o legătură sufletească cu această operă 
și mă simt fericită și împlinită aici. Am norocul de a avea un 
management extraordinar, foarte înțelegător și colegi fantastici, 
dintre care 8 sunt români în ansamblul de soliști. Poate că, în 
viitor, îmi voi dori să fiu freelancer, dar, deocamdată, sunt foarte 
fericită ca angajat la Opera din Düsseldorf.  Pentru colegii mai 
tineri, care sunt la început de carieră, sfatul meu este că ar fi mai 
bine să își facă „ucenicia” într-un teatru unde au ocazia să se 
dezvolte ca artiști și să învețe repertoriul.

Metropolitan Opera House din New York este unul din teatrele 
în care ai interpretat-o pe Maddalena și unde ar fi trebuit sa 
cânți Carmen. Cum a fost experiența ta acolo? Te va vedea MET-
ul în Carmen?
În adolescență, mă uitam la televizor la spectacole preluate de pe 
scena MET din New York și mă gândeam că ceea ce vedeam 
aparținea unei lumi intangibile, locul unde se atinge perfecțiunea. 
Nu sunt o persoană religioasă în sensul cunoscut al cuvântului, 
dar pentru mine arta este religia mea, o venerez și o ador. 
Metropolitan Opera din New York este “Mecca” scenei 
internaționale de operă. Contractele de la MET au fost punctul 
culminant al muncii mele și al perseverenței și mi-au dovedit că 
nu există imposibil. Din nefericire, pandemia mi-a răpit visul de a 
interpreta rolul Carmen pe scena de la MET, dar îmi place să 
cred că doar l-a amânat. Împreună cu agenția mea suntem în 
negocieri și sper că revenirea mea pe scena din New York se va 
întâmpla în curând.
 
În calitate de cântăreț român plecat în Germania, dar care a 
cântat și în multe teatre importante din întreaga lume, care este 
părerea dumneavoastră despre relația dintre cântăreți și agenții? 
Sunt mulți cântăreți tineri care habar nu au cum să recunoască 
un agent bun și cum să ia legătura cu el/ea. Care este sfatul tău 
pentru ei?
Agenția este foarte importantă în acest moment și poate 
schimba total viața și cariera unui cântăreț. În același timp, 
alegerea agenției poate fi o loterie pentru mulți. Relația dintre 
cântăreț și agenție este foarte importantă, ideal ar fi să existe cât 
mai multă comunicare, iar în cazul unui cântăreț tânăr, ar trebui 
să existe și sfaturi din partea agenției în ceea ce privește  
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repertoriul și nu numai. Uneori, agențiile mari au mulți cântăreți 
și nume mari, șo nu au timp pentru noii veniți, alteori agențiile 
mici nu au suficientă putere pentru a găsi contracte și a promova 
cântăreții tineri așa cum ar trebui. Sunt multe de discutat, dar cel 
mai important lucru este să fii informat înainte de a face orice 
alegere.

Cine este Ramona Zaharia, persoana din spatele artistului? Care 
sunt pasiunile tale?
Sunt un om absolut normal îmi place să gătesc, să  călătoresc, să 
citesc și să îmi petrec timpul liber în familie.
 
Soțul tău, Bogdan Baciu, este și el cântăreț de operă. Cum este 
într-o familie de artiști? Cât de des vorbiți despre muzică, 
spectacole și alte probleme de lucru?
Există plusuri și minusuri, ca în orice relație. Un plus ar fi faptul că 
înțelegem din interior această meserie și ce presupune ea. Altfel, 
ar fi greu de înțeles pentru o persoană care nu este în domeniu. 
Minusul este stresul acumulat care dăunează relației, de la nopțile 
nedormite când se învață un rol nou sau când rolul este dificil din 
punct de vedere vocal. Faptul că de multe ori avem contracte în 
orașe și chiar țări diferite și stăm departe unul de celălalt este un 
alt factor de stres. Suntem colegi în același teatru și suntem adesea 
parteneri de scenă. Pentru noi nu există o „graniță” între viața 
privată și cea profesională. Acasă, vorbim mult despre tehnică, 
roluri și actorie și cu cât este mai nouă provocarea, mă refer la un 
rol nou sau la o nouă producție, cu atât mai mult discutăm 
despre acest subiect.
 
Dacă ar fi să te întâlnesti cu unul dintre personajele tale preferate 
sau cu un compozitor la o cafea sau la un pahar de vin, cine ar fi 
acela și ce l-ai întreba? 
Pentru că personajul pe care l-am interpretat cel mai des în 
ultimii ani este Carmen, poate chiar ea ar fi invitata mea. Aș 
întreba-o, după ce bineînțeles i-aș povesti puțin despre secolul 
XXI, Internet, telefoane mobile, cum s-ar vedea ea în acest secol.

Ce urmează în stagiunea 2022/2023?
În stagiunea 2022 - 2023 voi adăuga un nou rol în repertoriul meu 
- Herodiada din opera Herodiade de Massenet.
 
Îți mulțumesc, dragă Ramona!

 

INTERVIU
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Marea noastră cântăreaţă, Primadona Operei Române din Cluj, a văzut lumina 
zilei pe data de 12 Februarie 1899 la Buziaş. În această localitate a apărut şi prima 
dată în faţa publicului la vârsta de 14 ani, interpretând un cântec de Zerkovitz 
Béla în acompaniamentul surorii sale Erzsébet Rozsa. Din cauza morţii timpurii 
a tatălui său, ea a emigrat în Statele Unite ale Americii, în anul 1912, împreună cu 
mama, sora şi un frate, stabilindu-se în marele oraş industrial Milwaukee. Acolo 
a început să ia lecţii de canto de la D-na Bledel apoi de la reputaţi profesori ai 
Conservatorului din Wisconsin. Pentru reputata artistă, această perioadă a fost 
una nu tocmai uşoară ea fiind nevoită să muncească în timpul zilei pentru a 
putea urma seara cursurile la Conservator. 

Profesorii de aici au pregătit-o foarte bine ca şi 
mezzosoprană, intuind la ea o carismă de scenă şi un talent 
muzical excepţional. După încheierea primei conflagraţii 
mondiale, Ana Rozsa Vasiliu s-a reîntors la Buziaş în anul 
1920, o staţiune balneară cu mulţi turişti care, adesea, aveau 
aici parte şi de numeroase momente de cultură. Astfel, în 
programul unei seri din anul 1921, ea a apărut în faţa 
publicului cu o interpretare vocală remarcabilă. Cu acea 
ocazie, a fost remarcată de către o Doamnă pe nume 
Veniciolac care venise la Buziaş pentru odihnă. Aceasta 
activa la şcoala de canto din Craiova fondată în anul 1911. Pe 
la această instituţie au mai trecut şi alte nume celebre 
precum Jean Bobescu care, mulţi ani la rând, a dirijat 
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Repertoriu:
・Traviata (1928)

・Răpirea din Serai (1929)
・Regele Isului (1929)
・Mignon (1929)

・Lucia di Lammermoor (1932)
・Flautul fermecat (1933)

・Swanda Cimpoierul (1933)
・Romeo şi Julieta (1934)
・Secretul Suzanei (1934)

・Iacobinul (1935)
・Herodiada (1936)

・Pescuitorii de perle (1936)
・Turandot (1936)
・Hugenoţii (1938)

・Iris (1938)
・Maeştri cântăreţi (1939)
・Lakme (1931-1940)
・Paiaţe (1931-1940)
・Faust (1931-1940)
・Boema (1931-1940)
・Rigoletto (1931-1940)

・Bărbierul din Sevilla (1931-1940)
・Trubadurul (1941-1950)

・Aida (1941-1950)
・Tosca (1941-1950)

・Turandot (1941-1950)
・Cneazul Igor (1941-1950)

・Madama Butterfly (1941-1950)



spectacolele Operei din Cluj, sau marele Dimitrie 
Popovici-Bayreuth, primul director al Operei din Cluj. D-
na Veniciolac i-a propus Anei Rozsa să vină la Craiova 
înţelegerea fiind ca ea să primească lecţii de canto, dar, în 
schimb, să predea elevilor limba engleză.  În acel context, 
Dimitrie Popovici-Bayreuth, care era în căutare de tinere 
talente, după ce i-a auzit vocea a decis, în anul 1921, să o   
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angajeze pe Ana Rozsa Vasiliu la Opera din Cluj pentru roluri 
de mezzosoprană. Ulterior, în anul 1925, la recomandarea lui 
Dimitrie Popovici-Bayreuth şi a lui George Enescu, ambii 
admiratori înflăcăraţi ai talentului şi vocii tinerei artiste, Ana 
Rozsa a primit o bursă de studii în Italia. A fost un prilej fericit 
pentru ea de a se întâlni cu mari personalităţi ale vieţii muzicale, 
dar şi de a fi ascultată, îndrumată şi apreciată de nume sonore 
precum: Toscanini, Sefarin, Sebajno, Darclée, Umberto 
Giordano sau Tina Scognamilio. În anul 1931 a debuat la Scala în 
Amurgul Zeilor. Tot atunci a înregistrat cu trupa vestitului teatru 
una din imprimările Traviatei care a rămas faimoasă până în 
ziua de azi. Pe lângă aceasta, ea a mai înregistrat şi numeroase 
alte discuri în compania unor mari cântăreţi precum Appolo 
Granforte, Aureliano Pertile, Antonio Cortis etc. Dat fiind 
talentul ei remarcabil, i s-au oferit angajamente din cele mai 
fabuloase pentru Scala, Metropolitan şi Covent Garden, dar, în 
ciuda acestor generoase oferte, ea a ales să revină acasă. După 
cum şi ea a mărturisit nu o dată, pe toată durata plecării în 
străinătate, a simţit acut dorul de casă, de mamă, dar mai ales 
nostalgia caldului public clujean. Acesta a şi avut parte, timp de 
mai bine de trei decenii, de privilegiul delectării în faţa 
frumuseţii şi a calităţii excepţionale a glasului ei, a dicţiei şi a 
calităţii interpretative demnă de o veritabilă Divă a scenei de 
operă. De fiecare dată, apariţia ei a fost întâmpinată cu 
entuziasm, iar prestaţia scenică a generat aprecieri din cele mai 
elogioase. Amintim dintre acestea pe cele formulate de către 
Victor Papilian: „Era un model de punctualitate... Nu a refuzat 
niciodată să facă mai multe spectacole pe săptămână sau să 
apară chiar în roluri neînsemnate. Publicul abia aştepta să o 
asculte şi o iubea... Pot afirma, cum am făcut de atâtea ori, că 
rolurile sale: Violeta, Lucia, Lakmee, Menon şi altele sunt atât de 
măiestrit interpretate, neexagerând când spun că nu le-am văzut 
de nimeni mai frumos jucate şi cântate... Îmi fac o datorie şi 
plăcere să spun că Ana Rozsa este una din cele mai valoroase 
artiste pe care le-a avut scena lirică românească.” Ajunsă la 
venerabila vârstă de 58 de ani, perfect conştientă de posibilităţile 
sale vocale, Ana Rozsa a decis să se retragă de pe scenă, cântând, 
pentru ultima dată, rolul Floriei din Tosca. A fost un moment 
care, cu siguranţă, a dobândit un rol privilegiat într-una din cele 
mai frumoase pagini din istoria operei române sau aşa cum au 
apreciat şi criticii de specialitate: Cu vocea ei minunată, de o rară 
frumuseţe, a contribuit foarte mult la ridicarea nivelului artistic 
a primei noastre scene lirice... 
S-a stins din viaţă la Cluj, în ziua de 9 Aprilie 1987.
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Baritonul român Bogdan Baciu a studiat cu Marius Vlad 
Budoiu la Academia de muzică „Gheorghe Dima” din 
Cluj-Napoca. A câștigat numeroase premii în competiții 
naționale și internaționale, inclusiv premiul III 2008 la 
Concursul Național de Lied din România și în 2010 
premiul III la prestigiosul Concurs Internațional de 
Canto Hariclea Darclée. În timpul studiilor universitare 
și in studioul de operă de la Düsseldorf, a urmat cursuri 
de master cu Mariana Nicolesco, Deborah Polaski, 
David Cyrus, Thomas Allen. A colaborat cu unii dintre 
cei mai mari dirijori ai lumii dintre care amintim pe 
Valery Gergiev, Riccardo Frizza, Stefan Soltesz, Axel 
Kober, Antonino Fogliani, David Crescenzi, Donald 
Runnicles, Omer Meir Wellber, Kent Nagano, 

Asher Fisch, John Fiore și alții. Repertoriul său include 
roluri precum Papageno (Die Zauberflote), Don Giovanni, 
Figaro (Il Barbiere di Siviglia), Dottore Malatesta (Don 
Pasquale), Marcello (La Bohème), Silvio (I Pagliacci), 
Escamillo (Carmen), Ping (Turandot), Enrico (Lucia di 
Lammermoor), Harlequin (Ariadne auf Naxos) sau 
Heerrufer (Lohengrin). A susținut numeroase recitaluri și 
concerte cu majoritatea filarmonicilor din România și a 
colaborat cu cele mai importante opere din țară. În 
stagiunea 2011/12 ,Bogdan Baciu a fost membru al 
Studioului de operă al Deutsche Oper am Rhein 
Düsseldorf - Duisburg. Din stagiunea 2012/13 este 
membru al ansamblului de soliști al aceleiași opere, 
cântând rolurile Figaro, Don Giovanni, Escamillo.
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mari din rol și decid dacă este ok sau nu pentru vocea mea. Apoi, 
așa cum am spus deja, trebuie să decid dacă pot să interpretez 
personajul. Dacă toate aceste condiții sunt îndeplinite, atunci 
încep pregătirea. Bineînțeles, încerc să citesc cât mai mult despre 
piesă și, în special, despre rolul meu. Folosesc libretul, uneori 
Wikipedia, citesc cartea pe care se bazează libretul (dacă există), 
uneori mă uit la un film despre subiect și, nu în ultimul rând, mă 
uit la videoclipuri cu producții cu titlul respectiv care m-ar putea 
ajuta să înțeleg mai bine rolul meu.

Operele lui Verdi sunt împărțite în trei perioade de creație. 
Repertoriul tău include cel puțin o operă din fiecare perioadă. 
Cum ți se pare evoluția vocii de bariton în operele lui Verdi?
Nu mi-am propus niciodată să am în repertoriul meu, opere 
verdiene compuse în perioade diferite. Am abordat doar titlurile 
care să se potrivească vocii și personalității mele. De exemplu, în 
acest moment al vieții mele, îmi este foarte greu să mă văd în

Dragă Bogdan, îți mulțumesc că ai acceptat invitația noastră. 
Este o mare plăcere să am această cu conversație cu tine! În 
stagiunea 2019/2020, trebuia să debutezi la Royal Opera House 
în rolul lui Silvio din I Pagliacci, dar, din cauza pandemiei de 
Covid-19, s-a anulat. Luna trecută, ai debutat la ROH în rolul 
Marcello din La Boheme, alături de alți colegi de-ai tăi Ștefan 
Pop, Simona Mihai și Zoltán Nagy. Cum a fost experiența ta la 
Londra? Cum te-a primit publicul britanic?
Îți mulțumesc de invitație. Plăcerea este numai a mea. Așa cum 
ai subliniat, da, trebuia să debutez la ROH în 2020, cu rolul 
Silvio din I Pagliacci de Leoncavallo. La acea vreme, știam deja că 
ROH își va închide porțile, dar am primit răspunsul final cu 
doar două zile înainte de începerea repetițiilor. Așa că, cel puțin, 
nu am zburat la Londra. Cu toate acestea, ca o compensație 
pentru anularea spectacolului de I Pagliacci, mi s-a oferit un alt 
rol pe care îl iubesc în mod deosebit, Marcello din capodopera 
lui Puccini, La Boheme. Am fost foarte fericit, mai ales când am 
aflat că doi dintre dragii și minunații mei colegi din Cluj-
Napoca, Ștefan Pop și Zoltán Nagy, vor fi în aceeași distribuție 
ca Rodolfo și Schaunard. Ne cunoaștem de aproape douăzeci de 
ani și am împărțit scena de multe ori. De asemenea, am avut 
șansa de a cunoaște o altă mare cântăreață româncă, Simona 
Mihai, care a interpretat-o pe Musetta. Am fost patru români în 
aceeași distribuție! A fost o onoare și o bucurie în același timp. 
Experiența de la Covent Garden a fost minunată. Am întâlnit 
atât de mulți oameni drăguți, de la asistentul de regie până la 
coach-ul de limba italiană: toți au fost pozitivi și profesioniști. 
Încă din primul moment, am simțit o energie bună și vibrația pe 
care o avea toată lumea. Nu exagerez când spun că publicul a 
fost absolut copleșitor. Cred că a fost cel mai entuziast public 
pentru care am cântat vreodată. La fiecare spectacol, am simțit 
energia pe care publicul ne-o trimitea înapoi. 

Recent ai debutat în rolul lui Giorgio Germont din La Traviata 
la Düsseldorf. Cum îți dai seama că ești pregătit pentru un 
anumit rol și, din acel moment, care este procesul de pregătire?
Nu este un secret că am încercat să împing debutul meu în 
Germont cât mai târziu posibil în cariera mea. Părerea mea este 
că nu trebuie să ai doar vocea potrivită pentru un anumit rol, ci 
și naturalețea și credibilitatea pe scenă. Există atât de multe 
cazuri din La Traviata, în care fiul părea mai tânăr decât tatăl. 
Sau, uneori, Germont se mișca ca un tânăr sau Alfredo avea o 
voce mai dramatică decât tatăl său... Așa că, bazându-mă pe 
acest lucru, am făcut acest debut când am împlinit 40 de ani. În 
ceea ce privește abordarea unui nou rol, este destul de simplă. În 
primul rând, mă asigur că, din punct de vedere vocal, este 
potrivit pentru vocea mea. Încerc ariile, duetele sau alte părți 

INTERVIU



OPERA Story MAGAZINE | 20

să amintesc aici și operele naționale din Timișoara, Iași și 
București, în care am găsit o atmosferă extraordinară și unde a 
fost o plăcere să cânt.

Având în vedere că ești din Europa de Est, cum a fost tranziția 
odată ce te-ai mutat în Germania? Te-ai confruntat cu 
preconcepții? Ce te-a determinat să părăsești România?
Când am venit în Germania, nu am avut parte de o tranziție 
foarte bruscă. În toți acești 11 ani, nu am simțit niciodată 
preconcepții din partea nimănui, nici în teatru, nici în afara lui. 
Dimpotrivă, opera din Düsseldorf este una de talie internațională 
și toată lumea este foarte deschisă și prietenoasă.  Poate singurul 
șoc, cel puțin pentru mine, a fost că, în primul meu an în 
Germania, am avut în jur de 80 de spectacole într-o stagiune, 
uneori două reprezentații într-o singură zi. Dar cred că asta nu a 
făcut decât să mă facă mai puternic. Îmi amintesc că, în 2011, 
Christoph Meyer și Stephen Harrison au organizat o audiție la 
Academia de Muzică “Gheorghe Dima” Cluj-Napoca, cu scopul 
de a descoperi noi talente pentru Studioul de Operă din 
Düsseldorf. A fost o audiție extraordinară și, din aproximativ 
douăzeci de participanți, patru dintre noi au obținut un contract. 
Ne cunoșteam cu toții dinainte, așa că am simțit că ne-am 
continuat viața, doar că, de data aceasta, în Germania. Pentru 
mine, singurul motiv care m-a determinat să plec din România a 
fost  ideea de a fi în străinătate, într-un teatru ca Düsseldorf, mi-
ar fi oferit mai multe posibilități și deschideri pentru o carieră 
internațională. Cu toate acestea, sunt întotdeauna foarte fericit 
când am posibilitatea și sunt invitat să cânt în România, acasă.  
 
În acest moment al carierei tale, care este repertoriul care ți se 
potrivește cel mai bine și care sunt planurile tale de viitor, în ceea 
ce privește repertoriul? Cum ți-ai descrie vocea?
Sunt un bariton liric, cu un timbru ușor întunecat. Vocea mea nu 
este nici mare, nici foarte metalică. Profesorul meu m-a sfătuit să 
caut mereu frumusețea vocii, așa că încerc tot timpul să dau tot ce 
am mai bun. În acest moment al carierei mele, cred că repertoriul 
potrivit pentru mine este cel de bariton Kavalier (bariton liric). 
Acesta include câteva titluri de Puccini și unele de Verdi (nu 
toate), dar, din când în când, aș vrea să mă întorc la unele 
belcanto sau poate la unele personaje bufe, cum ar fi cele ale lui 
Rossini.  În orice caz, cel puțin pentru încă cinci ani, aș vrea să 
cânt, cât mai des, Rodrigo de Posa, Conte de Luna, Germont, 
Ford și așa mai departe. Unul dintre marile mele avantaje este că 
am debutat întotdeauna în concordanță cu dezvoltarea organică 
a vocii mele și intenționez să continui așa.
 
Toată lumea are o poveste despre prima impresie pe care am 

 

roluri precum Rigoletto, Macbeth, Jago sau Amonasro. Cred că 
pentru acest tip de rol, pe lângă legato și frumusețea vocii, este 
nevoie și de o anumită asprime și greutate a vocii, atribute pe care 
eu nu le posed în acest moment. Nu sunt foarte sigur că există o 
dezvoltare a vocii de bariton în operele verdiene. Cred că putem 
observa deja o mare complexitate a rolurilor de bariton încă din 
prima perioadă de creație, care continuă până la ultimele sale 
opere, Otello și Falstaff. 
 
În stagiunea 2011/2012 ai fost membru al Studioului de Operă 
Deutsche Oper am Rhein Düsseldorf, iar apoi ai devenit 
membru al ansamblului de soliști al aceleiași opere. Având în 
vedere că ai colaborat și cu teatre din România, ce diferențe ai 
observat între cele două sisteme?
 

 
 
 
 
 
 
 
 
 
 
 
 
 
 
 
 

Da, mi-am început cariera internațională în 2011, la Deutsche 
Oper am Rhein Düsseldorf - Duisburg. Sunt foarte recunoscător 
pentru aceste două teatre, unde mi-am făcut majoritatea 
debuturilor. Aș dori să menționez aici două persoane foarte dragi 
mie, managerul operei, Christoph Meyer, și directorul de 
distribuție, Stephen Harrison. Ei au luat cele mai bune decizii în 
ceea ce privește cariera mea și au urmărit îndeaproape parcursul 
meu artistic. Între cele două sisteme există o mulțime de 
asemănări, dar, bineînțeles, există și multe diferențe. De exemplu, 
la Düsseldorf, îmi cunosc programul cu cel puțin un an înainte, 
ceea ce îmi oferă posibilitatea de a-mi organiza mai bine și mai 
ușor viitoarele spectacole și concerte în alte teatre. Am colaborat 
cu majoritatea teatrelor de operă din România. Mi-am început 
cariera la Opera Națională Română din Cluj- Napoca, dar vreau 
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avut-o despre operă. Care este povestea ta și cine ți-a ghidat 
primii pași pe acest drum?
Îmi amintesc că primul meu contact cu opera a fost în 2004, la 
Arad, în România. Am cântat rolul lui Antonio, Grădinarul, în 
spectacolul Le Nozze di Figaro de Mozart. La acea vreme, încă 
studiam ingineria (da, am lucrat ca inginer înainte de a deveni 
cântăreț) și, în același timp, făceam parte din corul Filarmonicii 
de Stat Arad. A fost o coproducție, cu elevi de la liceu, câțiva 
cântăreți din Cluj și câțiva oameni din corul Filarmonicii din 
Arad. Îmi amintesc cât de fascinat eram și cât de emoționat am 
pășit pe scenă, în costum, cu lumini de scenă, cu decoruri și fără 
nicio partitură în față. Cred că, în acel moment, am decis că vreau 
să fiu cântăreț de operă. În 2009, am absolvit Academia de 
Muzică „Gheorghe Dima” din Cluj-Napoca și ce era mai bun 
urma să vină. În perioada 2009-2011, am urmat studiile de 
masterat la aceeași Academie, dar de data aceasta am avut un nou 
profesor de canto, Marius Vlad Budoiu. El avea să fie persoana 
care a crezut în mine și mi-a influențat cariera (și nu numai pe a 
mea) într-un mod fantastic. Am învățat de la el nu doar arta 
cântului, ci și etica profesiei noastre și mi-a dat cele mai bune 
sfaturi în ceea ce privește cariera. 
 
Să vorbim despre Bogdan Baciu - persoana din spatele cortinei! 
Care sunt pasiunile tale în afară de muzică?
Despre Bogdan Baciu, persoana, nu sunt prea multe de vorbit. 
Cred că sunt un om obișnuit. Mă simt binecuvântat și încerc să 
mă bucur de tot ceea ce mi se întâmplă în fiecare zi. Cea mai 
mare binecuvântare a mea este soția mea, Ramona Zaharia, o 
mezzosoprană fantastică, cu o carieră internațională în plină 
ascensiune și o persoană minunată. Ne place să ne petrecem 
timpul împreună, chiar dacă, fiind amândoi cântăreți, suntem 
adesea departe unul de celălalt. Îmi place să fiu înconjurat de 
prieteni, să ies cu ei și, cel mai bine, să împart scena cu ei. Când 
am timp, mă întorc în România, în vizită la părinții mei din 
Curtici, Arad. Sunt încă foarte legat de locurile copilăriei mele, 
am prieteni buni și vechi acolo și sunt foarte mândru de 
moștenirea mea culturală și spirituală. 

Ce urmează în programul tău? Unde te putem vedea în 
continuare?
La sfârșitul stagiunii, voi debuta la Düsseldorf în rolul Herode din 
Herodiada, avându-mi alături soția, Ramona Zaharia, în rolul 
titular, iar în septembrie 2023, voi debuta în rolul Amfortas, în 
Parsifal de Wagner. 
 
Îți mulțumim frumos, dragă Bogdan!
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Opera Națională clujeană și-a deschis stagiunea 2022/2023, în forță. Două premiere într-o singură seară, să recunoaștem, 
nu sunt la îndemâna oricărei instituții de profil. Una este cunoscută prin multe anterioare puneri în scenă, mă refer la 
Cavalleria Rusticana de Pietro Mascagni, o a doua în premieră absolută pentru scena clujeană, Dodici anni dopo/Dupa 12 

ani de Mario Menicagli, compozitor italian ce a onorat scena lirică la ambele spectacole, 24 și 25 septembrie, 2022. 
Făcând puțină istorie, trebuie amintit faptul că Pietro Mascagni a fost și a dirijat Cavalleria Rusticana la Cluj, de două 
ori, 1927, respectiv 1937, succes de public de fiecare dată. Succes de public a fost și în cele două seri ale noii stagiuni, 

public pe care doresc să-l văd la fel de numeros, și la următoarele spectacole, ofertante rpin titluri și prezențe artistice.
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Mi-ar fi plăcut, ca să revin la spectacolele finalului trecut de săptămână, ca Dodici anni dopo să intre în repertoriul 
curent al Operei Naționale clujene, fiind vorba despre o continuare a acțiunii din Cavalleria Rusticana, cele două 
mergând bine împreună. Sunt, de asemenea, convins că s-ar fi găsit și o variantă de completare la Paiațe de Ruggero 
Leoncavallo, cele două opere jucându-se împreună de foarte mult timp. Nu este să fie, cei care au văzut Dodici anni 
dopo putând să se declare mulțumiți. Cei care au pierdut reprezentația, au ce regreta. Mă gândesc, mă gândesc că 
poate se va găsi o soluție pentru ca opera compozitorului Mario Menicagli să fie pusă în scenă de câteva ori, o 
merită întreaga echipă artistică, o merită spectactorii. A fost un efort colectiv impresionant, chiar dacă un titlu, 
Cavalleria Rusticana, este cunoscut și în repertoriul multor soliști, coriști. Ne-am bucurat de momentele muzicale 
oferite, am în vedere duetele „Tu qui, Santuzza?”, „Ah! Lo vedi”, „No, no, Turiddu, rimani”, „Oh! Il Signore vi 
manda”, „Comare Santa”, „Mamma quel vino e generoso”, de „Viva il vino spumeggiante”, „Il cavallo scalpita”, „A 
casa, a casa”, „Regina coeli”, Intermezzo Sinfonico nu în ultimul rând, arii, duete și momente orchestrale aplaudate 
la scenă deschisă. Dodici anni dopo continuă Cavalleria Rusticana la 12 ani după ziua mâniei și a crimei, Paște în lacrimi 
și durere pentru o întreagă comunitate siciliană. Alfio iese din închisoare, revine în satul natal, se căiește, cere iertare 
și cum nimic din trecut nu mai poate fi schimbat, viața merge înainte. Mario Menicagli conservă câteva momente 
din Cavalleria Rusticana-Preghiera, Stornello di Lola, Brindisi, Intermezzo-ul compus în tonalitatea unui cunoscut 
deja fa major-, o  ”Ave Maria” nouă, care se poate alinia celor compuse de Schubert, Bach/Gounod, Verdi, Mozart, 
Rossini, Saint-Saens, Donizetti, Dvorak, Bizet, Faure, Diabelli, Cherubini, Brahms.
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Avem de-a face cu scene bine conturate, prinse într-o partitură  
structurată în zece distincte numere muzicale, apropieri de muzica 
de film, musical, operă și chiar operetă,  muzică accesibilă și celui 
mai pretențios public. Mario Menicagli duce mai departe spiritul 
inovativ al lui Mascagni, îi conferă valențe orchestrale noi, recreere a 
atmosferei și tipologiilor siciliene.
Efortul colectiv se vede și trebuie apreciat. Mihaela Sandu (regia 
artistică) nu a avut deloc o misiune ușoară în a uni cele două lucrări, 
în a găsi acel fir conducător în care intră relațiile interumane, 
acțiunile care preced drama pe axa trădare-gelozie-crimă, iertare în 
final. Anca Pintilie (costume și adaptare scenografică) propune sat 
și oameni încastrați în tradiții și obiceiuri vestimentare și nu numai, 
Sicilie rurală  de secol 19 și 21 deopotrivă. Corul Operei Naționale 
clujene este la înălțime, munca depusă de Corneliu Felecan se vede, 
se aude, avem un ansamblu coral omogen, de o cantabilitate care 
cere din start aprecieri. Și dacă am spus muncă în echipă, atunci 
trebuie să-i amintesc, o fac cu mare plăcere, pe Alexandra Ciurbe 
(asistent regie artistică), Alina Simona Nistor (regie scenă), Adela 
Bihari, Lucian dușa, Adelina Sabău, Lelia Serafinceanu (pregătirea 
muzicală), Anca Mona Mariaș (Corul Vip Junior). 
În fosa orchestrei, de o eleganță a gesturilor și  preciezie, Adrian 
Morar. Orchestră și Maestru au funcționat impecabil și nu exagerez 
făcând această afirmație, sunt garanția viitoarelor reușite. Nu insist 
asupra lor, am mai scris despre performanțele artistice ale 
Orchestrei, ale Maestrului Adrian Morar, publicul a fost și este cel 
care dă măsura exactă a reușitelor scenice, așa cum a și făcut-o în 
primele două seri. 
Soliștii? Practic, pot vorbi despre trei generații, experiențe vocale și 
scenice diferite, care nu au făcut altceva decât să dea strălucire celor 
două seri, distribuții diferite, nume în mare lor majoritate, 
cunoscute, vi le prezint în ordinea spectacolelor. 
Cavalleria Rusticana: Ștefania Barz, Veronica Fizeșan (Santuzza), 
Cristina Tureanu, Janetka Hosco (Lola), Cristian Mogoșan, Adrian 
Dumitru/invitat (Turiddu), Geani Brad, Cristian Hodrea (Alfio), 
Andrada Ioana Roșu Vaida, Liliana Neciu (Mama Lucia).
Dodici anni dopo: Liza Kadelnik, Zsuzsa Barabas (Santuzza), Oana 
Trâmbițaș, Lucia Bulucz (Lola), Geani Brad, Cristian Hodrea 
(Alfio), Liliana Neciu (Mama Lucia), David Pogana (Zu Brasi), 
Sorin Lupu, Eusebiu Huțan (Pietro), Alexandra Topan, Adriana 
Țidor (Filomena), Cristiana Molnar, Alex Petran (Turidduzzu).
Balerinii în ambele spectacole: Cosmin Mihai Ciocmărean, Sergiu 
Nicolae Girați, Ryan Brown.
Concluzia? Este doar una, sper și sperăm ca Dodici anni dopo să mai 
aibă și alte prezențe scenice, alăturându-se Cavalleriei Rusticana, 
completând-o, bucurând artiști și public deopotrivă.

Stagiunea 103, interesantă și atractivă încă din prima seară!
Am trecut prin 2 ani pe care ne dorim să nu se mai repete. Am 
pierdut 2 ani, în care ne-am fi putut bucura de spectacole cu săli 
pline, un interes constant prin programe propuse, invitați din țară 
și de peste hotare, seri în care cuvintele de ordine sunt calitate, 
socializare, imprevizibil. 2022/2023 a început cum nu se poate mai 
bine. A început cu speranța mărturisită de Florin Estefan, manager 
general, ”de a ne vedea în continuare fără mască, de a ne vedea în 
condiții normale, îmi face o deosebită plăcere să știu că vorbesc 
despre seri și întâlniri în condiții normale”. Normalitate în care 
intră numeroase evenimente, seri în care va fi greu de ales, dar seri 
în care prezența dvs în sala de spectacol, se impune. Deschiderea 
stagiunii cu nr. 103 a propus două premiere, Cavalleria Rusticana de 
Pietro Mascagni, respectiv Dodici anni dopo/După 12 ani de Mario 
Menicagli. Premiera la Cavalleria Rusticana a a vut loc în 1890, pe 
scena Teatro Costanzi, Roma, succesul fiind asigurat încă din prima 
seară. Cavalleria Rusticana își începe cariera internațională, 
Bucureștiul și Clujul fiind scene lirice care au inclus-o în repertoriul 
curent. În mai, 1927, Pietro Mascagni ajunge la Cluj.
Și vă propun câteva rânduri apărute în Realitatea: „Unul dintre cei 
mai străluciți compozitori muzicali în viață, maestru Pietro 
Mascagni, a venit să aducă fiori de artă în țara noastră. După ce a 
fost la București (a dirijat tot Cavalleria Rusticana- n. D. S), a vizitat și 
Opera din Cluj, unde a dirijat Cavalleria Rusticana astfel încât a 
răscolit sufletele auditoriului și le-a făcut să pătrundă tainele 
minunate ale artei. Clujenii i-au făcut o primire printre cele mai 
alese și entuziaste”. 10 ani mai târziu, în 1937, Maestrul Mascagni 
revine la Cluj, pe scena Operei având un program divers, cu lucrări 
de Beethoven (Simfonia a 5-a), Uvertura la opera sa Amicul Fritz și... 
Cavalleria Rusticana.
A doua premieră a fost Dodici anni dopo de Mario Menicagli (n. 2 
octombrie, 1963). Violonist, dirijor, compozitor, director (muzical, 
artistic) de festivaluri, Mario Menicagli este cunoscut prin parodiile 
lirice Mimi e le altre, Bacco, tabacco e lirica, prin opera Il Gatto con gli 
Stivali și nu în ultimul rând, prin Dodici anni dopo, cu premiera 
mondială în august, 2021. Este continuarea la Cavalleria Rusticana, 
acțiunea fiind reluată la 12 ani după episodul tragic din opera lui 
Mascagni. Suntem în ziua în care Alfio iese din închisoare și se 
îndreaptă spre sat, în secret, dorindu-și un singur lucru, să fie iertat 
de toată lumea. 
Zilele Clujului înseamnă și prezentarea lucrării The Peacemaker  
(2012) de Sir Karl Jenkins, colaborare pe axa Opera Națională 
Română-Opera Maghiară-Filarmonica Transilvania, toate din 
Cluj-Napoca. Lucrarea este un tribut adus câștigătorilor Premiului 
Nobel pentru Pace. În 2023 avem bucuria reluării Balului Operei, pe 
tiparul cunoscut încă din 2018 încoace. Invitații vor fi alții, 
programul serii altul, target-ul principal fiind unul singur: calitatea! 
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Față de premierele deja anunțate, se impun încă două titluri: 
baletul Romeo și Julieta de Prokofiev, în coregrafia doamnei 
Valentina Turcu, membră a Board-ului baletului din Maribor 
(Slovenia), respectiv Don Giovanni de Mozart, producție nouă, 
tradițională și modernă deopotrivă. Vor fi două distribuții, una a 
Seniorilor, o a doua a tinerilor, o șansă de afirmare. Nu în ultimul 
rând, trebuie amintit și momentul Opera Aperta, iunie/iulie 
2023.
 
Pianul Bosendorfer
Suntem în fața unei premiere absolute, pianul Bosendorfer 230 
Vienna Concert,  urmare a parteneriatului cu renumitul 
constructor de piane, reprezentat la Cluj-Napoca, prin Walther 
Markus (Sales and Marketing Manager Europe-Bosendorfer). 
Sunetul pianului este unic-ne-am și ne-a convins de acest lucru 
tânăra pianistă Adelina Sabău-, mă refer la sunetul cald, intens și 
complex totodată. Pianele Bosendorfer, indiferent de care este 
vorba-Grand Uprights, Grand Pianos, Concert Grands- sunt 
create cu cea mai mare grijă și dedicare de către artizanii 
Bosendorfer. Au în comun caracteristici distincte și 
fundamentale în ceea ce privește modul în care sunt fabricate. 
Există preocuparea constantă pentru crearea celei mai bune 
acustici pianistice, ceea ce îl poziționează ca unic pe piața de 
profil. Pianul Bosendorfer 230 VC  (lemn de molid 85%; cca 140. 
000 euro) a fost ales cu măiestrie de către cunoscuta pianistă 
Alexandra Silocea, artist Bosendorfer de peste 20 de ani.
2022/2023 este stagiunea care promite, sper că v-am convins de 
acest lucru, prin trecerea în revistă a câtorva repere importante și 
mai ales, relevante.
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Se spune că profesia este cea care te alege pe tine – în cazul interpreților, scena -, nu invers, dar sunt artiști care, atunci când se 
află în lumina reflectoarelor, captează toată atenția și „fură” publicul. Un astfel de exemplu este tenorul Andrei Mihalcea, care 
reușește să iasă în evidență, nu doar prin vocea sa de excepție, de tenor liric plin, care se remarcă prin suplețe și expresivitate, 

dublată de un remarcabil talent actoricesc, în special în registru comic, dar și printr-un je ne sais quoi, ceva aparte care poate fi 
pus, mai degrabă, pe seama energiei, prezenței și personalității lui efervescente, care se transferă fiecărui rol interpretat. 

Povestiți-ne, pe scurt, momentele marcante din experiența 
dumneavoastră profesională de până acum. Cum ați început 
studiul muzicii, când a devenit o certitudine că muzica și scena 
reprezintă vocația de viitor și cine au fost persoanele care v-au 
îndrumat și au avut cea mai puternică influență în parcursul 
dumneavoastră?
Această întrebare are un răspuns pe cât de simplu pe atât de 
complex... de când am început să vorbesc, am avut convingerea 
că domeniul care mă va împlini din punct de vedere profesional 
este muzica! Amintirile primilor pași pe scenă sunt neprețuite și 
încărcate de o emoție copleșitoare, îndrăznesc să spun! Sunt 
amintirea primei iubiri. La doar 5 anișori eram pe scena 
festivalurilor de muzică ușoară, cântând din tot sufletul slagărele 
 

de atunci; doi ani mai târziu, am devenit elevul Colegiului de 
Artă „Carmen Sylva” din Ploiești, la clasa de pian a doamnei 
Doina Ștefănescu, ce mi-a făcut cunoștință cu muzica clasică. Se 
spune că începutul este extrem de important în orice activitate... 
am avut noroc în tot parcursul anilor de studiu de mentori și 
îndrumători de o calitate umană și profesională rar întâlnită, 
care m-au călăuzit pe drumul pe care îmi doream așa de mult să 
îl urmez. Începând cu clasa a V-a, am pășit timid în clasa de 
clarinet a doamnei Elena Istrate, care m-a făcut să mă 
îndrăgostesc de sunetul catifelat al instrumentului și de la care 
mi-am însușit primele noțiuni de respirație. Primul an de liceu a 
fost și cel în care am participat, prima dată, la un spectacol de 
operă. Deși în tot acest timp interpretam cu mare plăcere 
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muzica ușoară, vizionarea operei lui Giuseppe Verdi, La Traviata, 
a fost „cupidonul” care m-a făcut să mă îndrăgostesc iremediabil 
de acest gen sincretic și care mi-a provocat emoții puternice din 
care s-a născut convingerea mea că opera mă împlinește și mă 
face fericit! A doua zi am rugat unul  din profesorii liceului, 
doamna Larisa Brașov, să îmi testeze posibilitățile, iar două luni 
mai târziu eram elevul clasei de canto a Domniei Sale. O 
contribuție esențială a avut și muzicianul complet, Camelia 
Pavlenco, alături de care am descifrat primele arii pentru vocea 
de tenor, și basul Robert Marcaș, cu ajutorul căruia am pus la 
punct foarte multe aspecte legate de tehnica vocală. Nu pot trece 
de perioada liceului fără să amintesc profesorul care mi-a 
îmbogățit cunoștințele muzicale în privința istoriei operei și care 
poartă o mare dragoste pentru acest gen muzical, doamna 
Gabriela Juravle. Contactul cu Universitatea Națională de 
Muzică din București sigur că mi-a lărgit perspectivele, mi-a 
îmbogățit cultura muzicală  și m-a făcut să evoluez pe toate 
planurile. Tenorul Ionel Voineag, ce mi-a fost profesor în anii de 
licență și în primul an de master, a fost cel care mi-a expus 
avantajele și dezavantajele unui interpret de operă, a fost cel care, 
prin poveștile din cariera sa minunată, mi-a întărit convingerea 
că acesta este drumul pe care vreau să îl urmez. Alături de 
doamna Andreiana Roșca Geamănă am pus la punct foarte 
multe aspecte ce țin de alegerea repertoriului potrivit, frazare, 
muzicalitate și chiar respirație și tehnică vocală. Regizorii Ștefan 
Neagrău și Anda Tăbăcaru Hogea au fost cei care m-au înfățișat 
prima dată pe scenă în calitate de interpret de operă și care m-au 
provocat la trăiri intense, înțelegând cât este de importantă 
cunoașterea unui personaj, a situației în care se află și pașii care 
alcătuiesc parcursul unui caracter ilustrat atât de interesant prin 
muzică. Al doilea an de masterat mă surprinde la clasa de canto 
a sopranei Bianca Manoleanu, alături de care am învățat - alături 
de sfaturile tehnice de mare ajutor - să mă bucur de fraza 
muzicală, de mesajul lucrărilor, să cânt cu încredere și cu bucurie 
și să fiu artist la fiecare apariție pe scenă. Am considerat să 
specific la finalul acestui parcurs profesional că marea mea șansă 
și cea prin care am avut contact direct cu scenă, și cu oameni de 
mare cultură, personalități ale muzicii de operă, a fost fără 
îndoială Opera Comică pentru Copii. Mulțumesc din inimă 
pentru bucuria de la finalul fiecărui spectacol, pentru împlinirea 
generată de sutele de mânuțe care aplaudă cu admirație, 
regizorului Cristian Mihăilescu și sopranei Felicia Filip, care mă 
onorează pe zi ce trece cu sfaturile extrem de valoroase, cu 
implicarea și cu interesul pentru evoluția mea artistică și pentru 
marea șansă de a gândi, a simți și chiar a fi Almaviva, 
Monostatos, Champlatreux, Caramello, Pedrillo, Ernesto și nu 
numai, personaje pe care le-am înțeles și le iubesc datorită dumnealor. 



În general, în societatea noastră există o mentalitate păguboasă–  
consider eu –, care anulează un potențial enorm în sistemul de 
învățământ, disciplinelor artistice (muzica, desenul, artele, în 
general) nu li se acordă prea mare importanță, sunt plasate în 
plan secundar, în cel mai bun caz. Și, din păcate, și în multe 
familii există această prejudecată conform căreia o carieră 
artistică te condamnă la nesiguranță materială, iar copiii nu 
sunt încurajați să se orienteze în această direcție. Cum vedeți 
situația, v-ați confruntat cu așa ceva? 
Categoric muzica, desenul și artele în general sunt domenii de 
activitate care pot fi înțelese deplin de oamenii care le iubesc. 
Cum m-ar putea împlini deplin un domeniu cu care nu mă 
identific, care nu mă face fericit? Eu, personal, am fost susținut 
de părinții mei de la bun început, mi-au respectat deciziile și 
punctul de vedere și m-au încurajat necontenit în toate 
activitățile pe care le-am susținut. Prezența lor în sala de 
spectacol mă onorează și mă provoacă să fiu mereu la înălțime! 
Consider că niciodată nu trebuie să punem aspectul material 
înaintea împlinirii profesionale. Importantă este dorința 
permanentă de evoluție și de a deveni din ce în ce mai buni, 
indiferent de domeniul de activitate, iar acest lucru va atrage 
după sine răsplătire materială.

Care a fost primul rol și cum îl priviți acum, retrospectiv (ca 
valoare artistică și ca abordare interpretativă)? Care e rolul 
preferat de până acum și cu ce personaj vă identificați în mod 
deosebit?
Primul rol pe care l-am intepretat în calitate de solist de operă a 
fost Goro din Madama Butterfly de Giacomo Puccini, cu 
semnătura regizorală a doamnei Anda Tăbăcare Hogea, pe 
scena Studioului de Operă al Universității Naționale de Muzică 
din București. A fost rolul care mi-a făcut cunoștință cu scena și 
am fost extrem de emoționat și entuziasmat începând cu prima 
repetiție, până la ziua premierei și a reprezentației din cadrul 
Festivalului Internațional al Artei Lirice de la Sibiu. Am 
construit rolul studiind alături de regizor tradițiile, obiceiurile și 
stilul de viață japonez, gestica și tipologia personajului și gândul 
care trebuia să însoțească acțiunea. Însă rolul preferat din 
repertoriul meu și cel cu care mă identific cel mai mult, atât din 
punct de vedere vocal, cât și interpretativ, este Contele Almaviva 
din opera Il barbiere di Siviglia, de Gioachino  Rossini, rol căruia 
am avut marea șansă să îi dau viață pe scena Operei Comice 
pentru Copii, în cadrul spectacolului „Figaro, Figaro, Figaro”, ce 
poartă semnătura regizorală a maestrului Cristian Mihăilescu. 
Este un rol care mi-a adus foarte multe satisfacții și un sentiment 
de împlinire greu de explicat în cuvinte, deoarece premiera 
operei a fost un moment pe care l-am visat foarte mult timp. 
 

A fost vreunul pe care v-ați fi dorit să-l interpretați, dar care să 
nu se potrivească timbrului vocal? Ați fi tentat să riscați și să 
abordați un rol care ar putea să implice anumite riscuri?
Mărturisesc faptul că a existat un rol extrem de ofertant și care 
cuprinde pagini valoroase de belcanto și trăiri extrem de  
complexe, care au reprezentat o mare provocare pentru mine. 
Este vorba despre o parte din rolul lui Romeo din opera I 
Capuleti e i Montecchi de Vincezo Bellini care, deși scris pentru o 
vocea de mezzosoprană a fost interpretat de-a lungul timpului 
de nume sonore ale artei lirice precum tenorii Luciano Pavarotti 
sau Salvatore Fisichella. Provocarea a venit din partea maestrului 
Cristian Mihăilescu, care a crezut în mine și care m-a încurajat și 
sprijinit enorm prin sfaturile de mare valoare și prin încrederea 
pe care mi-a insuflat-o. Datorită dumnealui, mi-am depășit 
limitele, iar seara premierei a reprezentat încă o treaptă urcată pe 
scara evoluției mele profesionale! Vă mulțumesc, maestre! 
 
A fi pe scenă reprezintă un act de generozitate – oferi mulțimii 
o părticică din tine -, dar și o dovadă de curaj de a înfrunta 
atâția ochi critici, a te expune în fața lor. Cum resimțiți 
întâlnirile cu publicul, vă este ușor să-l „îmblânziți”? De ce este 
nevoie pentru a construi o relație cu el? 
Întâlnirile cu publicul sunt cele mai așteptate și magice 
momente. Toată munca din spatele unui spectacol este susținută 
în scopul acestor întâlniri. Nu cred că este vorba despre o 
îmblânzire... publicul este prietenul nostru, este receptorul 
mesajului pe care noi dorim să îl transmitem utilizând toate 
mijloacele, oferind, așa cum dumneavoastră afirmați, o parte din 
noi. Este un schimb de energie extrem de intens. Noi, interpreții, 
devenim o carte deschisă, oferim și primim la rândul nostru 
mulțumirea sufletească și împlinirea care ne domină la finalul 
fiecărui spectacol, generată de aplauzele care sunt cea mai 
„hrănitoare” formă de apreciere.
 
Ați făcut cunoștință și cu publicul din străinătate (Franța, 
Bulgaria), în diferite ocazii; povestiți-ne mai în detaliu despre 
aceste evenimente. Sesizați diferențe între publicul de acasă și 
cel de peste hotare? Cum ați fost primit?
Fără a fi bănuit de lipsă de modestie, afirm, de câte ori am 
ocazia, că intepreții români sunt foarte apreciați peste hotare. De 
fiecare dată am avut parte de o primire impecabilă și m-am 
întors extrem de încărcat cu energie pozitivă. Ultimul concert pe 
care l-am susținut în afara țării s-a petrecut în Franța, la 
Toulouse și a reprezentat gala unui masterclass oferit de Liora 
Maurer, Lucy Arner și Sharon Mohar. Reacția publicului din 
timpul reprezentației a fost de-a dreptul minunată. Uneori, feed 
back-ul pe care îl primim ne provoacă să ne depășim limitele și  
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să oferim tot ce avem mai bun, mai frumos și mai curat. Acesta   
este scopul actului artistic și tot ce am spus este o dovadă a 
faptului că auditoriul ne ajută să îl atingem. Diferențe nu cred că 
sunt. Indiferent de naționalitate, oamenii simt, participă și se 
bucură de magia muzicii. 
 
Sunteți angajat de câțiva ani la Opera Comică pentru Copii din 
București, dar ați avut colaborări și cu alte teatre și filarmonici. 
Care sunt diferențele între publicul matur, educat în spiritul 
operei, și cel crud, care abia face cunoștință cu acest gen  
muzical și teatral?  Sunt copiii niște ciritici mai intransigenți sau 
sunt mai ușor de mulțumit, față de maturi?  
Am intrat în familia Operei Comice pentru Copii în urmă cu 
trei ani, în parcursul ultimului an al studiilor de licență și a 
reprezentat cel mai mare pas pe care l-am făcut din punct de 
vedere profesional. Mărturisesc, cu toată sinceritatea, faptul că 
atmosfera care domină fiecare colțișor al teatrului este  extrem 
de specială, iar echipa este de-a dreptul valoroasă. Suntem o 
familie, în adevăratul sens al cuvântului. În timpul desfășurării 
actului artistic, nu consider că este important să observăm dacă 
ne aflăm în fața unui auditoriu format din tineri sau oameni 
maturi. Implicarea, este de fiecare dată, la cote maxime. Copiii 
sunt extrem de sinceri și își declară în mod direct opinia. Pentru 
a capta atenția unui copil este nevoie ca actul interpretativ să fie 
viu și foarte colorat. Aprecierea celor mici este, de multe ori, mai 
satisfăcătoare decât a celor mai duri critici. 

Credeți că un artist valoros ar trebui să aibă, obligatoriu, un 
caracter bun, calitatea umană este indispensabilă în devenirea 
sa? V-ați confruntat cu lupte de orgolii printre colegii de 
breaslă?
Calitatea umană, verticalitatea este virtutea care atrage după sine 
doar lucruri bune. Consider că este indispensabilă, într-adevăr, 
în orice domeniu de activitate. Orgolii sunt, mai ales pentru că   
echilibrul este foarte greu de păstrat într-o lume în care 
expunerea este mare, iar limita dintre mândrie și modestie este 
foarte fină.
 
Pe lângă talentul nativ, de ce alte atribute mai are nevoie un  
artist pentru a putea fi considerat unul complet?
Cultura este deosebit de importantă și nu doar muzicală, 
deoarece opera implică foarte multe domenii... literatură, 
pictură, sculptură, coregrafie, actorie și chiar viața reală. Un 
interpret trebuie să fie un bun cunoscător al tipologiilor umane, 
să iubească arta până la sacrificiu, să fie dispus să-și arate 
sentimentele, să fie capabil să-și transforme emoțiile în trăiri, să 
fie dispus să transforme domeniul său de activitate într-un stil de 
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Foarte importante sunt, atât disciplina, cât  și un stil de viață 
sănătos, deoarece noi suntem asemenea unor sportivi de 
performanță, care trebuie să fie mereu în cea mai bună formă.

Să vorbim puțin despre performanță, ambiție, carismă 
personală și noroc. Cum se combină ele și care credeți că e cea 
mai importantă dintre acestea? Care are cel mai puternic 
ascendent asupra carierei unui artist liric?
Consider că ambiția - și mai ales munca - este drumul sigur spre 
performanță, iar, odată ajuns la acest nivel, carisma și norocul 
interpretului sunt extrem de importante pentru a o fructifica și 
astfel publicul să se poată bucura de sentimentele transmise de 
acesta. Cariera unui artist liric este dominată de muncă, de 
studiul constant, de dorința puternică de evoluție și de dragostea 
pentru această artă specială, care anulează toate eforturile și astfel 
tot procesul devine o plăcere, un mod de viață. 

Care ar putea fi cel mai mare risc pentru un interpet de operă? 
Ce trebuie să evite și cum să se menajeze? 
Cele mai mari riscuri pentru un interpret de operă sunt, în opinia 
mea, plafonarea, mândria și compromisul. După cum am 
menținat în cele anterioare, calitatea umană este extrem de 
importantă pentru a reuși. Principiile de viață sănătoase, 
echilibrul, puterea de a renunța la tentațiile prezente la fiecare pas 
și, mai ales, credința sunt câteva dintre atuurile unei cariere de 
succes. Sunt extrem de sigur că doar credința este cea care ne 
păstrează echilibrați și ne oferă forța necesară asumării diferitelor 
caractere pe care le creionăm. 

Dacă tot am vorbit de riscuri, mirajul faimei ar putea reprezenta 
o tentație, o himeră care să-l abată pe un artist (tânăr) din 
drumul său? De ce credeți că este nevoie ca un artist să nu se 
plafoneze, să evolueze încontinuu? 
Lumea scenei este magică, însă implică și foarte multe ispite. 
Faima poate fi cu siguranță unul dintre dușmanii artistului, 
deoarece aceasta atrage după sine de foarte multe ori pericolul 
plafonării. Drumul către celebritate este presărat cu multe 
obstacole și este plin de încercări, iar destinația este atât de 
amăgitoare,  încât obiectivul pare atins, iar interpretul își pierde 
motivația, dorința de evoluție continuă despre care am vorbit 
atât de mult. Arta lirică este o competiție permanentă cu tine 
însuți, este dorința de a te face înțeles și de a-ți exprima trăirile 
prin intermediul muzicii, este echipa pe care vocea o face cu 
sufletul și care dă naștere atât de special sentimentului. Ce poate 
fi mai frumos?
  



Dacă nu ați fi devenit artist liric, v-ați fi dorit să faceți altceva? 
Poate actor?
Pot să recunosc, cu toată sinceritatea de care sunt capabil, că 
întotdeauna mi-am dorit să cânt. Muzica este domeniul care mă 
împlinește cu adevărat. Îmi amintesc totuși că, în timpul anilor de 
școală, în topul meseriilor pe care îmi doream să le practic era și 
cea de medic. Sunt foarte pasionat de arta culinară și chiar de 
hairstyling, însă niciodată nu am privit aceste aptitudini mai 
mult decât un simplu hobby. 

Care este motto-ul după care vă ghidați și la ce nu ați renunța?
Motto-ul după care mă ghidez mi-a fost insuflat de unul din 
profesorii mei de la începutul studiului vocal, Corneliu Irimia,  și 
sună cam așa: „muncă, sacrificiu, pasiune”. Categoric, nu aș putea 
renunța niciodată la principii și la familie. 

Ce sfat sau sugestie ați da tinerilor care doresc să urmeze această 
cale? 
Sfatul meu pentru cei care vor să îmbrățișeze această superbă cale 
este să își urmeze visul până în pânzele albe, să muncească pentru 
împlinirea lui și să nu se abată de la principiile morale, atât de 
importante. Este minunat să activezi în domeniul care te face 
fericit și astfel să îmbini utilul cu plăcutul. Simți viața un joc, însă 
cât se poate de serios, și nu simți nicio clipă că mergi la serviciu, ci 
îți trăiești visul. Este minunat! 

Vă mulțumesc pentru bucuria de a purta această conversație și 
vă doresc succes deplin în tot ceea ce întreprindeți!

 

Despre compromis. Ați făcut sau ați fi dispus să faceți așa ceva? 
Ce părere aveți despre cei care îmbrățișează compromisul?
Compromisul este scurtătura pe care unii interpreți o urmează  
pentru a-și atinge scopul. Fiecare are dreptul de a decide asupra 
acțiunilor pe care le întreprinde, însă principiile de viață, educația 
și gândirea sunt cele care pe mine, personal, mă abat de la această 
scurtătură. Este, deasemenea, o cale extrem de înșelătoare, 
deoarece, odată ajuns în vârful piramidei, cântărețul trebuie să fie 
pregătit să facă față provocărilor pe care le va întâlni. Consider că 
cei care îmbrățișează compromisul trebuie să se asigure că nivelul 
lor artistic este în concordanță cu țelul către care tind. Drumul 
firesc este cea mai sigură cale, dar aceste vorbe nu mi le pot 
asuma, ci sunt concluzia la care am ajuns urmărind parcursul 
profesional al numelor răsunătoare ale istoriei operei. 

Scena românească este ofertantă? V-ar surâde o colaborare pe 
termen lung la o operă din altă țară? 
Orice scenă este ofertantă atâta timp cât există o colaborare 
perfectă între interpret și public, dar și condițiile necesare pentru 
evoluție. Scena este singurul loc în care un artist liric poate crește 
profesional, poate să își exploreze sufletul și să își descopere noi 
valențe și aptitudini. Scena Operei Comice pentru Copii 
reprezintă locul în care eu cresc, mă descopăr și mă completez, 
atât din punct de vedere artistic, cât și uman. Fiecare scenă pe 
care am pășit și fiecare rol pe care l-am intepretat și-au câștigat un 
loc bine meritat în inima mea. 
 
Cei care vă cunosc știu că sunteți o persoană foarte tonică, 
exuberantă, deschisă și pozitivă. Ați trăit experiențe extreme care 
v-au marcat în mod special și care și-au pus amprenta pe felul în 
care priviți viața și pe sistemul de valori personal?
Din fericire majoritatea experiențelor pe care le-am trăit au 
reprezentat prilej de bucurie, iar părinții mei și educația extrem 
de solidă pe care am primit-o au contribuit categoric la acest 
lucru. Sistemul de valori personal l-am construit treptat, 
începând din copilările, iar conștiința mea și echilibrul pe care mi 
l-a oferit familia, l-a îmbogățit și în acest moment mă consider un 
om cu principii foarte clare după care îmi ghidez, atât viața 
privată, cât și pe cea profesională. Sunt un familist convins și un 
căutător permanent al echilibrului, al liniștei și al împlinirii 
sufletești. Îmi place să cred că provoc oamenilor din jurul meu 
bucurie și liniște și că sunt un prieten de încredere și de nădejde. 
Iubesc viața și se pare că și ea mă iubește pe mine.  
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Opera Naţională Bucureşti şi-a îmbogăţit repertoriul de balet, 
adăugand un nou titlu – Raymonda, grand ballet în trei acte de 
Alexander Glazunov. Un spectacol care a fost montat integral 
pentru prima dată în istoria instituţiei, astfel încât durata 
totală (cu pauzele incluse) este de trei ore. Aşadar, pentru micii 
spectatori poate fi dificil de urmărit dar, în aceste timpuri 
tulburi, un spectacol ce emană graţie şi eleganţă încă de la 
deschiderea cortinei reprezintă o ocazie ideală de a evada din 
cotidian. Raymonda este una dintre realizările coregrafice ale 
lui Marius Petipa din perioada finală a vieţii sale, în care a creat 
balete feerie, cu librete facile, fără o intrigă consistentă. 
Lucrarea a fost realizată special pentru balerina italiană Pierina 
Legnani care a întruchipat-o pe Raymonda la premiera 
abosolută spectacolului ce a avut loc în 1898 la Teatrul 
Mariinsky din Sankt Petersburg. Aşa că, văzându-l, ne putem 
gândi că baletul a fost conceput precum un spectacol de gală 
care să o pună în valoare pe protagonistă, dar să evidenţieze şi 
calităţile ansamblului. O tuşă de feminitate este evidentă şi cu 
siguranţă porneşte de la autoarea libretului – Contesa Lidia 
Paşkova. Producţia Operei bucureştene poartă semnătura 
coregrafei japoneze Maki Asaki (1934–2021) care a montat 
acest titlu în 2004, la New National Theatre din Tokio. Din 
păcate, Maki Asaki a decedat la finalul anului trecut, astfel 
încât, în locul ei, la Bucureşti a sosit maestra de repetiţii 
Takako Nishikawa. Maki Asaki a analizat versiunile 
coregrafice existente şi, folosind idei propii, grefate pe 
coregrafia originală a lui Petipa, a creat propria versiune 
pentru Raymonda, astfel încât să rezulte un spectacol clasic, 
agreabil, în care povestea să fie expusă foarte clar. Motiv pentru 
care a introdus un Prolog, în care aflăm că protagonista se 
logodeşte cu tânărul Jean de Brienne înainte ca acesta să plece 
într-o cruciadă. Apare şi Abderachman, dorit de Maki Asaki 
drept „un prinţ sarazin decent”, un bărbat îndrăgostit de 
Raymonda, nicidecum un răufăcător, astfel încât unicul 
personaj care ar putea declanşa un conflict este prezentat într-
o lumină pozitivă. Vizual, Raymonda este feerică graţie 
costumelor realizate de un nume de rezonanţă al scenografiei, 
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Viorica Petrovici, care a creat pentru prima dată în cariera sa 
pentru un balet montat în stil clasic. Costume diafane, elegante, 
în culori pastelate, dominând diferite nuanţe de roz. Decorurile 
poartă numele scenografului Adrian Damian, aflat la a doua 
colaborare cu Opera bucureşteană (după cea din toamna anului 
trecut, pentru Norma). Aspect modern (datorat coloanelor din 
sârmă, iluminate translucid, din interior), dar dominat de 
spiritul tradiţiei; un decor unic, de bun gust, ce sugerează 
interiorul unei săli a tronului. „Am căutat un spaţiu care să 
surprindă şi să evidenţieze frumuseţea coregrafiei şi a muzicii. 
Un spaţiu al sugestiei care să conţină esenţa arhitecturii 
medievale eliberată de greutate materiei.” (Adrian Damian) Mi-
aş fi dorit ca lightning design-ul, semnat tot de Adrian Damian, 

să fi fost mai bine realizat (şi nu mă refer la concept, ci la execuţie). 
Un spectacol feerie, în fapt o înlănţuire de baluri, un subiect cu 
happy-end, în care şi cea mai mică urmă de conflict se stinge 
înainte de a lua amploare. Iar acţiunea se petrece doar la palatul 
Contesei de Doris, mama Raymondei. În primul act asistăm la 
petrecerea prilejuită de aniversarea Raymondei şi apoi visul ei, în 
care îşi întâlneşte logodnicul. În actul secund urmărim încercarea 
lui Abderachman de a o cuceri pe Raymonda cu declaraţiile sale de 
dragoste, dar şi cu cadourile oferite în faţa Curţii princiare, 
precum şi reîntoarcerea lui Jean de Brienne, duelul dintre cei doi şi 
stabilirea nunţii tânărului cavaler cu Raymonda. Actul final este 
constituit din petrecerea nunţii, încheindu-se cu o apoteoză. De 
apreciat este că, pentru acest titlu, Opera Naţională Bucureşti 
poate asigura patru distribuţii pentru rolul titular şi câte trei 
pentru rolurile masculine, toate oferind versiuni interpretative ce 
merită a fi urmărite. Seara premierei din 9 aprilie le-a revenit 
soliştilor Rin Okuno, Robert Enache şi Valentin Stoica, iar 

următoarea i-a adus în prim plan pe Cristina Dijmaru, Bogdan 
Cănilă, Ionuț Diniță. Sunt cele două reprezentaţii la care am 
asistat. Partitura, ofertantă, are toate ingredientele unui balet 
clasic, cu momente solistice de virtuozitate, dar şi de 
expresivitate (grand valse, grand adagio), dansuri de caracter 
(spaniol, arab, ungar), precum şi numere ample şi complexe 
dedicate ansamblurilor (mixt şi de fete). Ambele distribuţii au 
încântat publicul cu prestaţiile lor, fiecare artist contribuind cu 
personalitatea sa, dar reflectând pregătirea temeinică asigurată 
de Takako Nishikawa. Aş evidenţia execuţia tehnică, acurateţea 
şi precizia japonezei Rin Okuno, precum şi gingăşia, eleganţa şi 
căldura Cristinei Dijmaru. Deşi un rol secundar, cel al Contesei de 
Doris a fost pus în valoare într-un mod remarcabil de Monica 

Petrică, în seara premierei. Raymonda este ofertantă şi pentru 
orchestră, ansamblul fiind tratat mai mult ca un actant. Sonorităţi 
masive, dar şi pasaje lirice, muzică de inspiraţie spaniolă, ungară, 
arabă, grefată pe armonii tipice ruseşti. Şi nu în ultimul rând, 
generoase pagini solistice acordate de Alexander Glazunov harpei, 
viorii (ambele în actul I) şi pianului (actul III). Astfel, momentele 
de maximă expresivitate ale protagonistei se derulează într-un 
dialog rafinat. Conducerea muzicală i-a aparţinut dirijorului Iurie 
Florea, un foarte bun cunoscător al stilisticii muzicii ruse, dar şi al 
baletului, fiind astfel o garanţie a succesului pe termen lung a 
producţiei. Seara premierei s-a încheiat cu un moment oficial, E.S. 
Hiroshi Ueda, Ambasadorul Japoniei decernându-i lui Rin 
Okuno Premiul Ambasadorului, apreciind-o pe artistă pentru 
cariera pe care aceasta o derulează de aproape un deceniu în cadrul 
Operei Naţionale Bucureşti, precum şi pentru promovarea 
culturii japoneze în România.
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Adrian Sâmpetrean la Cluj-Napoca (România) și a terminat studiile de canto la Academia de Muzică 
„Gheorghe Dima” din orașul său natal (profesor M. Sâmpetrean). Este laureat al mai multor concursuri de 
canto (Concursul Internațional de Canto Hariclea Darclée, Concursul Internațional de Canto Eugenia 
Moldoveanu, etc.). Debutează pe scena Operei Naționale Române din Cluj-Napoca în rolul Colline din La 
Bohème de Puccini, urmat de apariții în rolul Raimondo din Lucia di Lammermoor de Donizetti. În stagiunea 
2007/2008 a fost membru al Studioului de Operă de la Baayerische Staastoper. În stagiunea 2008/09 a cântat 
în Der Vampyr de Marschner la Teatro Comunale Bologna, în Dama de pică de Ceaikovski la Opéra de Monte 
Carlo și în Lucia di Lammermoor la Deutsche Oper am Rhein Düsseldorf. Începând cu stagiunea 2009/10 a 
devenit membru al Deutsche Opera am Rhein Düsseldof (Sparafucile în Rigoletto de Verdi, Oroveso în Norma 
de Bellini, Angelotti în Tosca de Puccini, Colline în La Bohème, Raimondo în Lucia di Lammermoor). În 2011 și-a 
făcut debutul în rolul Leporello din opera Don Giovanni de Mozart la Festivalul de la Salzburg. Anul 2012 îl 
găsește la Teatrul Bolshoi din Moscova în Don Giovanni, în cadrul unui turneu al Teatro alla Scala, iar 2013 îl 
găsește la Staatsoper Berlin într-o nouă producție de Don Giovanni, sub bagheta M° Daniel Barenboim. În 
stagiunile 2011-2013, Adrian Sâmpetrean a fost membru al Operei de Stat din Hamburg (Alidoro în La 
Cenerentola de Rossini, Don Basilio în Il barbiere di Siviglia de Rossini, Leporello în Don Giovanni, Banco în 
Macbeth de Verdi, Raimondo în Lucia di Lammermoor) și își continuă colaborarea cu Deutsche Oper am 
Rhein Düsseldorf (La bohème, Il barbiere di Siviglia). În anii următori, printre aparițiile sale se numără: Alidoro 
și Leporello la Opéra de Paris, Banco și Oberto la Teatro alla Scala, Ramfis în Aida de Verdi la Arena di 
Verona, Don Basilio la Teatro Massimo Palermo, Ferrando în Il Trovatore de Verdi la Staatsoper Berlin și 
Salzburg Festival, Dulcamara în L’elisir d’amore de Donizetti și Leporello la Opéra de Monte Carlo, Alfonso 
d’Este în Lucrezia Borgia de Donizetti la Opera de Stat din Hamburg, Selim în Il turco in Italia de Rossini la 
Festivalul de la Aix-en-Provence, Filippo II în Don Carlo de Verdi la Opéra de Bordeaux, Ramfis și Filipo II la 
Deutsche Oper am Rhein Düsseldorf, Leporello la Netherlands Opera Amsterdam și Raimondo la Lyric 
Opera din Chicago. 
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Dragă Adrian, este o plăcere să vorbesc cu tine! Înainte de toate, 
unde te găsesc întrebările noastre? Cum a decurs Anna Bolena? A 
fost un debut pentru tine, nu-i așa?
Bună Bianca, plăcerea este a mea! Ei bine, Anna Bolena a avut 
ultima reprezentație la Opera Națională Olandeză în urmă cu 
două zile și sunt deja în Aix-en-Provence, unde repet pentru 
Moïse et Pharaon de Rossini, rolul lui Pharaon. Da, Enrico VIII a 
fost un rol de debut, ca și Pharaon, de altfel, deci două la rând. 
Aceasta este dinamica incitantă a profesiei noastre, uneori cânți 
timp de sezoane la rând doar rolurile pe care le ai deja în 
repertoriu și apoi vine o perioadă, cum a fost anul acesta pentru 
mine, cu trei debuturi de rol. Al treilea va fi Contele Rodolfo din 
La Sonnambula, dar prefer să nu spun unde, pentru că stagiunea 
nu este încă anunțată din câte știu. Revenind la Anna Bolena, 
trebuie să spun că a fost o producție de care m-am bucurat foarte 
mult, o casă minunată în care să lucrez, un dirijor și colegi 
minunați, o punere în scenă grozavă, costume și decoruri 
frumoase, așa că am fost răsfățat să debutez în aceste 
circumstanțe și acum, că s-a terminat, deja mi-e dor de ea.

Hai să recuperăm un pic! Cum au fost ultimii 4 ani pentru tine, 
având în vedere evenimentele care au avut loc în întreaga lume?
Wow, ultimii 4 ani... de unde să încep? S-au întâmplat atât de 
multe lucruri... dar, mai presus de toate, cel mai important este că 
am devenit tată, iar acest lucru s-a întâmplat chiar la începutul 
pandemiei, așa că, deși a fost o perioadă grea pentru toată lumea, 
pentru mine a avut și o parte pozitivă, aceea că am putut să fiu 
acasă cu soția mea și cu fiul meu, să o sprijin și să îl văd cum crește. 
Desigur, din punct de vedere profesional, a fost dezamăgitor să 
nu pot cânta și, bineînțeles, a fost îngrijorător să nu știu când se va 
termina sau la ce va duce, dar cel mai important lucru a fost să 
menținem oamenii cât mai în siguranță în timp ce ne 
confruntăm cu această amenințare cu care nu eram obișnuiți. Să 
fiu sinceră, ceea ce mi-a lipsit cel mai mult au fost de fapt colegii, 
acel sentiment de echipă, de a fi activ, de a dezvolta un personaj, o 
producție, dar nu neapărat de a cânta, pentru ca asta poți face și 
acasă, pentru un public mai mic și cu lumini mai puțin 
strălucitoare, e adevărat, dar hei, poți să o faci oricând 
vrei. Lăsând glumele la o parte, bineînțeles că toate acestea au 
avut un impact financiar asupra întregii lumi și în special asupra 
artiștilor freelanceri, dar cel mai greu a fost fără îndoială pentru 
colegii noștri mai tineri care au decis să înceapă o carieră de 
freelancer, bazându-se pe un program promițător, doar pentru ca 
apoi să vadă totul anulat. Ei sunt cei care au fost loviți foarte tare 
și sper că nu și-au pierdut din această cauză nici determinarea, 
nici speranțele sau visele. Dar nu m-ai întrebat doar despre 
ultimii doi ani, ci și despre ultimii patru, așa că cei doi ani 

 
 

dinaintea pandemiei au fost foarte satisfăcători, cu momente 
minunate, cum ar fi cântatul pentru prima dată la 
Elbphilharmonie, Wiener Staatsoper, Teatro Real, Palau de les 
Arts sau Choregies d’Orange, revenirea la Bayerische Staatsoper, 
Teatro dell’Opera di Roma și Lyric Opera Chicago, precum și 
faptul că mi-am făcut noi prieteni și i-am reîntâlnit pe cei vechi.

Chiar dacă ai făcut primii pași spre domeniul muzical de foarte 
tânăr, datorită părinților, ambii cântăreți de operă, ai început să 
cânți mai târziu, la 18 ani. Mi-ai spus că momentul decisiv pentru 
tine a fost un spectacol de Nabucco, în care tatăl tău îl interpreta 
pe Zaccaria. El a fost cel care ți-a îndrumat primii pași în tainele 
tehnicii vocale. Care a fost reacția lui când i-ai spus că vrei să îi 
urmezi pașii? Acum, în calitate de tată, care ar fi sfatul tău 
pentru fiul tău, dacă se va decide să devină cântăreț de operă?
Este adevărat, acela a fost momentul care a declanșat ceva în 
mine. Este greu de explicat, deoarece l-am auzit pe tatăl meu 
cântând de atâtea ori înainte, încă de când eram copil, dar 
probabil că a fost doar combinația ideală între vârsta potrivită, 
starea de spirit potrivită și vocea potrivită pe fundal... ca pentru 
Fetițele Powerpuff, dulce, acrișor și ceva fermecător. Voi aprecia 
întotdeauna modul în care a gestionat situația când i-am spus că 
mă gândesc la canto clasic, pentru că a fost foarte pragmatic și 
mi-a spus „Fiule, această profesie nu este ușoară, implică multă 
presiune și consum emoțional, așa că hai să mergem să cântăm 
puțin împreună. Dacă ai ceea ce îți trebuie, atunci voi fi primul 
care te va susține, dacă nu ai toate calitățile necesare, voi fi primul 
care îți va spune că ar fi mai bine să faci altceva”. Așa a început 
totul și atunci, da, el mi-a îndrumat primii pași și încă o face de 
atunci, pentru că pe acest drum există mereu noi mistere care 
trebuie rezolvate. Gândindu-mă la cât de bine au gestionat 
situația atât tatăl meu, cât și mama mea, reușind să nu se lase 
copleșiți de entuziasmul că mă gândeam să le calc pe urme și 
păstrând o viziune realistă asupra întregii situații, nu pot decât să 
sper ca o să îmi păstrez aceeași luciditate atunci când va veni 
vorba de fiul meu. Ca să fiu sincer, dorința mea este, în primul 
rând, să-l susțin indiferent de ceea ce va alege, ei bine, probabil cu 
excepția cazului în care va alege să fie îmblânzitor de lei... sau 
cascador sau scafandru pe faleză... ok, să ne întoarcem la a-l 
susține indiferent. Dar dacă va decide să devină cântăreț de operă, 
probabil că la început l-aș sfătui să nu o facă, să se gândească 
foarte bine la asta și la tot ce implică... Dacă totuși își va menține 
decizia, atunci l-aș sfătui să nu devină prizonierul vocii sale, să fie 
mereu în controlul propriei vieți, care este mult mai mult decât 
tehnica, mezza voce, proiecția și așa mai departe, dar de foarte 
multe ori avem tendința de a fi absorbiți în micul nostru univers 
vocal și să uităm acest lucru.
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Primul pas important către o carieră internațională a avut loc în 
2007, când ai trecut de audiția pentru Studioul de Operă de la 
Bayerische Staatsoper. Ce părere ai despre modul în care 
programele pentru tineri artiști, în general, pot influența cariera 
unei persoane? 
Cred că programele pentru tineri artiști sunt foarte utile în 
dezvoltarea unui artist. Nu am fost atât de convins atunci, când 
am făcut și eu parte dintr-unul, deoarece, ca majoritatea tinerilor 
cântăreți, am crezut întotdeauna că pot face mult mai mult decât 
rolurile foarte mici care ne erau oferite. Dar adevărul este că toate 
orele de pregătire, masterclass-urile și, mai presus de toate, 
urmărirea tuturor marilor artiști lucrând și creând, și aici includ 
nu numai cântăreții, ci și, desigur, dirijorii și regizorii, repetând cu 
ei, interacționând cu ei, sunt oportunități care îți vor influența 
foarte mult dezvoltarea ca artist.
 
De-a lungul carierei, ai avut ocazia să cânți cu unii dintre cei mai 
mari soliști de operă, precum Placido Domingo, Anna 
Netrebko, Edita Gruberova, Angela Gheorghiu, Rolando 
Villanzon sau cu dirijori precum Daniel Barenboim, Alain 
Lombard, Valery Gergiev, Mark Minkowski.
Nu pot decât să-i mulțumesc lui Dumnezeu pentru tot ceea ce 
am primit până acum, să fac muzică alături de acești artiști 
extraordinari este ceva la care, trebuie să fiu sincer, nici nu visam 
când am început. Chiar dacă poate sună ciudat, nu aveam niciun 
obiectiv anume când am pornit pe acest drum, mă bucuram 
doar de tot ceea ce mi se întâmpla, cântând o nouă arie, 
dobândind noi abilități sau, probabil mai presus de toate, 
cântând pe scenă, chiar dacă era doar în fața profesorilor pentru 
un examen. Știu că ceea ce urmează să spun ar putea fi considerat 
neproductiv sau greșit de către unele persoane, dar îi încurajez pe 
toți, indiferent despre ce este vorba, să se bucure pur și simplu de 
ceea ce fac și de tot ceea ce le iese în cale, stabilirea unor obiective 
specifice acumulează presiune (inutilă). Presiunea îndepărtează 
plăcerea. 
 
Vorbind despre modul în care părinții tăi gestionează situația și 
au păstrat o viziune realistă asupra ei, cât de important este să 
rămâi cu sufletul la gură în această industrie și, mai important, 
cât de greu este să faci acest lucru? Cât de important este să îți 
cunoști vocea și să alegi repertoriul potrivit? 
Hmmm, aceasta este, de fapt, o întrebare 3 în 1, la fel ca produsele 
de duș pentru bărbați, corp, față și păr. Voi începe prin a 
răspunde la ultima, pentru că este foarte important să îți cunoști 
vocea, să descoperi, să recunoași și să accepți unde se simte 
confortabil și să alegi repertoriul în consecință. Luciano Pavarotti 
a spus odată că îi place să cânte Manrico, dar vocea lui adoră să
 

Hmmm, aceasta este, de fapt, o întrebare 3 în 1, la fel ca produsele 
de duș pentru bărbați, corp, față și păr. Voi începe prin a 
răspunde la ultima, pentru că este foarte important să îți cunoști 
vocea, să descoperi, să recunoași și să accepți unde se simte 
confortabil și să alegi repertoriul în consecință. Luciano Pavarotti 
a spus odată că îi place să cânte Manrico, dar vocea lui adoră să  
cânte Nemorino. Iar acest lucru este valabil pentru aproape orice 
cântăreț. Deci, în cele din urmă, cred că, indiferent de cât de bine 
îți cunoști vocea, toți sau majoritatea dintre noi vom avea 
tendința de a ieși din repertoriul obișnuit. Am fost acolo, am 
făcut asta! Ceea ce este cel mai important este, dacă vrei să încerci, 
în primul rând să aduci rolul la vocea ta și nu să încerci să îți 
schimbi vocea pentru a se potrivi rolului și, în al doilea rând, să 
faci din acest lucru o excepție și nu o regulă. Acest lucru este într-
adevăr ceva ce are legătură cu menținerea picioarelor pe pământ. 
Revenind la primele două întrebări, și este crucial mai ales atunci 
când ești un tânăr cântăreț care primește dintr-o dată o mulțime 
de oferte, oferte tentante, cu roluri extrem de diferite uneori, și 
trebuie să selectezi ceea ce ți s-ar potrivi mai bine ție și dezvoltării 
tale ulterioare. Nu este ușor, uneori trebuie doar să te lupți cu tine 
însuți, să te convingi că există un timp pentru toate și că este mai 
bine să ai răbdare sau, chiar mai rău, că s-ar putea să nu fie 
niciodată ceva pentru tine. Acum, ceea ce pot spune din 
experiența personală este că devine mai ușor odată cu acumularea 
experienței și cu stabilirea repertoriului tău. Oh, și că este mult 
mai ușor să vorbești și să fii foarte înțelept despre asta decât să te 
ocupi efectiv de ea.

În afară de câteva la începutul carierei, nu pari un mare fan al 
concursurilor de canto. În schimb, ai ales un program pentru 
tineri artiști... sau acesta te-a ales pe tine. Există un anumit motiv 
în spatele acestei alegeri? 
Trebuie să recunosc, nu am fost niciodată atras în mod special de 
concursuri ca fenomen, iar cele câteva la care am participat, mai 
ales cele din România, au pornit de la ideea de a petrece timp cu 
colegii mei și de a cunoaște alții noi, ca un team building sau o 
tabără de vară, doar cântând, distrându-mă și interacționând, 
toate la un loc. Dar nici faptul că am făcut parte dintr-un 
program pentru tineri artiști, nu a fost o decizie planificată de 
mult timp, deloc, de fapt nici nu mi-a trecut prin minte, a fost 
exact cum ai spus, m-a ales pe mine. Deci, ca să fiu complet sincer, 
nu a existat niciodată un plan de genul „Ce este mai util atunci 
când vrei să începi o carieră, concursurile sau programele pentru 
tineri artiști?”. Pentru a continua pe această linie onestă, atunci 
când am avut ocazia să mă  alătur Studioului de Operă de la 
Bayerische Staatsoper, nici măcar nu mă gândeam încă să încep o 
carieră sau, mai bine zis, să fac mai mult decât ceea ce făceam 
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deja. Terminam primul an de studii de masterat și eram foarte 
fericit că eram deja invitat să cânt la Opera Națională Română 
din Cluj și să colaborez cu majoritatea orchestrelor simfonice din 
România. Pentru mine, în acel moment, asta era deja tot ce 
puteam visa. Așa cum am spus, mă bucuram de ceea ce mi se 
întâmpla, fără să îmi stabilesc obiective. Revenind la subiect, dacă 
ar trebui să aleg acum cel mai bun drum pe care să îl urmez ca 
tânăr cântăreț, aș spune că un program pentru tineri artiști este 
mai util decât concursurile și asta pentru că îmi place nu doar să 
cânt, ci să fiu pe scenă ca parte a unei producții, să creez un 
spectacol, să învăț în timp ce fac. Dar acesta nu este cu siguranță 
un sfat, ci doar împărtășirea unei experiențe personale, aceasta 
este o decizie foarte delicată pe care fiecare trebuie să o ia pentru 
sine. Și, apropo, cine spune că trebuie să alegi, le poți face pe 
amândouă!

Ai o relație atât de interesantă cu rețelele de socializare. Toată 
lumea se expune, pe Instagram, TikTok și așa mai departe, în 
timp ce tu ai o percepție destul de diferită, un fel de conservator 
în această privință. Cum așa? Nu crezi că este important să 
comunici mai mult cu publicul? 
Ha, ha, ha. Cumva am văzut asta venind! Este foarte simplu, de 
fapt, răspunsul este în cadrul întrebării, o fac exact pentru că eu 
cred că este important să comunic (personal) cu publicul și nu 
numai. Eu sunt acolo, am un profil de Facebook și chiar consider 
că este suficient, cel puțin deocamdată, din moment ce toată 
lumea mă poate găsi acolo, poate lua legătura cu mine, de ce aș 
avea nevoie și de alte platforme de socializare? Oamenii cu care 
interacționez acolo știu că îmi place să răspund la fiecare 
comentariu, la fiecare mesaj și la fiecare întrebare pe care o 
primesc, fie că e vorba de oameni pe care îi cunosc personal sau 
nu.  Așadar, a avea mai multe profiluri pe mai multe platforme ar 
face acest lucru imposibil și, prin urmare, ar fi mai puțin personal. 
De asemenea, este adevărat că prefer să fiu afară, jucând tenis, 
fotbal sau baschet, sau pur și simplu conducând spre apus, decât 
să fiu online. Deci, a avea un singur profil pe o singură platformă, 
este, să spunem, echilibrul potrivit între viața online și cea offline. 
Voi încuraja întotdeauna petrecerea timpului afară, în natură sau 
cu prietenii, decât în fața unui calculator, tabletă sau telefon. Și 
încă un lucru, foarte important, dacă tot vorbim despre profiluri 
de social media și despre a te expune: îmi doresc foarte mult ca 
tinerii cântăreți să înțeleagă că poți face asta sau nu, depinde 
întotdeauna de tine și de ceea ce te face să te simți bine, dar nu 
este în niciun caz un pas necesar pentru a începe o carieră, în cele  
din urmă tot va trebui să cânți, să dai audiții pentru a obține un 
rol sau un contract, indiferent cât de artistic este Instagram-ul tău 
sau cât de amuzant este Tik Tok-ul tău. Spun asta pentru că 
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vorbeam șicu alți colegi despre acest aspect și se răspândește 
foarte mult ideea de a pune prezența și imaginea virtuală la același 
nivel cu cântatul în sine, ca o garanție a succesului, ceea ce nu este 
corect și nici util. Da, bineînțeles, a fi foarte activ te va ajuta să fii 
mai vizibil, să ai un grup mai mare de oameni interesați de 
activitatea ta, să pui mai mult accent pe tine, toate acestea sunt 
adevărate, dar odată ce deja cânți. Când începeți, țineți minte, 
indiferent de situație că, întodeauna, va fi despre canta.
 
Fiecare an al carierei tale a fost marcat de câteva evenimente 
importante. Ce urmează în stagiunea  2022-2023, în ceea ce 
privește debuturi de rol, debuturi de casă sau chiar realizări 
personale?
Aș începe cu ceea ce s-a întâmplat deja în 2022 până acum. O 
minunată producție de Turco in Italia la Opera din Monte Carlo 
(o experiență unică, deoarece a fost pentru prima dată când nu 
numai că am ascultat-o pe Cecilia Bartoli live, dar am cântat 
împreună), urmată de onoarea de a face parte din Stagiunea 
Centenar a Operei Naționale din București în rolul Dulcamara 
din L’elisir d’amore, apoi cele două debuturi în rolurile pe care le 
menționam mai devreme, Enrico VIII în Anna Bolena la Opera 
Națională din Olanda și Pharaon în Moïse et Pharaon la Festivalul 
de vară de la Aix-en-Provence. Ceea ce urmează este, în primul 
rând, o perioadă de timp petrecută în familie, apoi un debut de 
casă la Opera din Lausanne cu un rol pe care îl iubesc foarte mult, 
Dulcamara din L’elisir d’amore, menționat mai sus, apoi, așa cum 
spuneam, un alt debut în rolul Contelui Rodolfo din La 
Sonnambula, iar apoi voi avea plăcerea de a fi din nou la Teatro 
Real in Il turco in Italia.
 
Dragă Adrian, îți mulțumesc!
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Suntem la finalul stagiunii 2021-2022 în care ţi-ai îmbogăţit 
repertoriul cu două noi roluri – Adalgisa (Norma de Vincenzo 
Bellini) şi Eboli (Don Carlo de Giuseppe Verdi). Care este povestea 
din spatele acestor debuturi?
Maestrul Iurie Florea m-a întrebat dacă vreau să fac Adalgisa, iar eu 
i-am răspuns că de mult timp aşteptam să am această ocazie, fiind 
un rol pe care mi-l doream enorm. Adalgisa mi se potriveşte foarte 
bine din punct de vedere vocal şi exact acest tip de roluri îmi doresc 
să fac, ca să pot să ofer tot ceea ce pot. Scriitura muzicală a partiturii 
este ideală pentru vocea mea. M-am bucurat că a fost timp suficient 
de lucru, dat fiind că era o nouă producţie. E mult mai plăcut să 
debutezi într-un rol pe care îl lucrezi pentru o premieră, capeţi o 
siguranţă a rolului, simţi cum se aşează. S-a lucrat mult pe text, în 
fiecare zi descoperam câte ceva. 
 
Iar Eboli?
Am primit un telefon de la Studii muzicale. Le rămăsese, cumva, 
impresia că mi-aş dori acest rol, dar eu sunt convinsă că spusesem 
contrariul. Totuşi, era nevoie de a acoperi acest rol şi am promis că 
voi încerca şi le voi spune dacă merge. Am avut la dispoziţie circa o 
lună şi jumătate pentru a învaţa rolul şi a-l pune în voce.  Puţin 
timp, ţinând cont că repertoriul meu include, în special, Rossini, 
Mozart şi, mai  nou, acel Bellini, aşa că la început a fost dificil, mai 
ales că orchestraţia verdiană solicită o voce de un alt calibru. Din 
punct de vedere al personajului, nu a fost nicio problemă, dar a  
trebuit să identific soluţiile pentru a potrivi partitura cu vocalitatea 
mea. Mi-am antrenat şi rezistenţa vocală, studiind alternativ 
pasajele dramatice cu cele lirice... Aşa am debutat. 
 
Din punct de vedere repertorial, unde te simţi ca fiind „acasă”?
În operele lui Mozart. Simt că muzica lui face parte din mine.
 
Ce rol are barocul în viaţa ta?
În ce mă priveşte, înainte de Mozart, marea mea pasiune era 
barocul. Cred că până la Mozart s-a scris o muzică mult mai 
valoroasă din punct de vedere sufletesc, care rezonează cu fiinţa 
umană. O muzică ce se potriveşte cel mai bine cu vocea mea şi cu 
structura mea psiho-emoţională, de asta îmi doresc să cânt partituri 
baroce. Am şi fost la două masterclass-uri de muzică barocă, chiar 
înainte de pandemie, pentru a lucra cu interprete specializate pe  
 

„Mihaela Işpan - tânără mezzosoprană care, 
în Romeo, a avut o anume sobrietate, 
abordând personajul în travesti cu 
inteligenţă şi cu frazare elegantă, vocea 
frumoasă şi datele personalităţii sale 
regăsindu-se plenar în partitura dificilă.” 
(scria, în 2008, muzicologul Anca Florea, 
după premiera operei în concert I Capuleti e i 
Montecchi de Vincenzo Bellini)

„Mihaela Ișpan are un glas frumos și cântă 
cu bune cunoștințe stilistice despre desenul 
melodic bellinian, materializate prin 
frazarea frumoasă și trăirea plină de 
sensibilitate. Extremele acute sunt ferme, 
pătrunzătoare și artista nu recurge la 
alternativele comode.” (nota, în 2021, criticul 
Costin Popa, în urma debutului ei în 
Adalgisa din Norma)
 
Născută la Curtici, Mihaela Işpan a absolvit, 
în 2004, Academia Naţională de Muzică 
„Gheorghe Dima” din Cluj-Napoca. La 
începutul anului 2006 s-a înscris la 
concursul de angajare organizat de Opera 
Naţională Bucureşti, iar după parcugerea 
celor trei etape, concurând alături de 
candidate de o certă valoare, a devenit 
solistă a instituţiei. Mihaela locuieşte la 
Arad, alături de familia ei şi face naveta la 
Bucureşti. O artistă ce transmite multă 
emoţie, pe care o admir pentru calităţile sale 
interpretative, dar şi pentru naturaleţea ei. 
Vă invit să aflaţi mai multe despre Mihaela 
Işpan, din dialogul pe care l-am purtat cu ea 
într-o zi de vară:
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acest tip de muzică; îmi doream să prind anumite rafinamente. Am 
lucrat în Italia cu contralta Sara Mingardo, iar Serbia cu 
mezzosoprana Marijana Mijanović. 
 
Mi-aduc aminte că la un moment dat ai lucrat şi cu doamna 
Viorica Cortez.
Am cunoscut-o aici, la un masterclass ţinut de dumneaei la 
Opera Naţională Bucureşti. O admiram, o ascultasem pe disc. 
Timpul afost scurt, nu era vreme pentru aprofundare în acele 
câteva zile, dar am prins câteva lucruri şi a fost suficient încât 
să-mi doresc să continui. Prin urmare, m-am dus la Paris, la 
dumneaei.
 
Cum a fost să pătrunzi în universul Vioricăi Cortez?
Vai, este minunată, ca o mamă, foarte caldă şi primitoare. 
Cătălina, fiica dânsei, a fost cea care mi-a lansat invitaţia şi m-a 
găzduit. Am lucrat foarte bine, cu răbdare, linişte, mi-a priit 
foarte mult. Doamna Cortez îmi exemplifica în aşa fel, încât 
mi-era foarte clar ce dorea să obţină. Mi-a dat sfaturi legate de 
alegerile repertoriale. Dumneaei mi-a recomandat să abordez 
rolul Carmen. 

Debutul în Carmen a reprezentat apogeul carierei tale de până 
acum?
E un rol dorit de oricare mezzosoprană. L-am pregătit cu regizorul 
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Ştefan Neagrău pe care îl apreciez foarte mult. Dar nu este un rol 
„al meu”. Pentru mine, punctul culminant, l-a reprezentat 
Angelina (La Cenerentola), pentru că este pe tiparul vocii mele, dar 
şi ca personaj mi-a fost mult mai apropiat.
 
Apropos de La Cenerentola – a fost unul dintre debuturile 
petrecute în cadrul premierelor de la Opera Naţională Bucureşti 
în care te-ai regăsit ca făcând parte din distribuţie. După o 
perioadă intensă de lucru, toţi soliştii îşi doresc să fie distribuiţi în 
spectacolul de premieră, cel pe care publicul îl vede pentru 
prima oară într-o nouă producţie, cel la care asistă criticii 
muzicali, presa. Tu ai avut această oportunitate în câteva rânduri. 
Eram în instituţie în acea vreme şi ştiu că era o alegere dificilă, 
atât din partea echipei de creaţie, cât şi a Direcţiunii, dat fiind 
valoarea echipei solistice de atunci. Cum era pentru tine să te 
vezi distribuită în seara premierei, să porţi această 
responsabilitate?
Încercam să nu mă gândesc prea mult la acest aspect, pentru că 
mă afecta emoţional. Cu cât îmi dădeam seama de 

Ph. credits: Opera Națională București

Ph. credits: Opera Națională București

Poză din archiva personală



responsabilitatea pe care o aveam în faţa publicului, cu atât se 
intensifica tracul. Încercam să mă gândesc doar la bucuria de a 
cânta, la faptul că fac ceea ce mi-am dorit să fac dintotdeauna şi 
că trebuie să ofer tot ceea ce am eu mai bun. Iar lucrul cu 
regizorul Peter Pawlik a fost excepţional; ne-am descoperit 
reciproc, ne-am dat seama că gândim la fel.
 
Ca solistă angajată a Operei Naţionale Bucureşti ai cântat şi  
câteva partituri din seria Opera rara care au fost incluse  în 
repertoriul Studioului de Operă şi Balet „Ludovic Spiess” 
(SEOB). Practic, o oportunitate, datorată particularităţii 
activităţii din acea vreme a Studioului. Ce a însemnat pentru 
tine să participi în acele producţii?
Întotdeauna mi-a plăcut să fac ceva nou, iar toate acele titluri de 
la SEOB au fost extraordinare. Mi-e dor să fac Dido şi Aeneas 
(Henry Purcell)! Am cântat şi Decebalo (Leonardo Leo), o operă 
ractic necunoscută, dar care am simţit că este pentru mine, cu 
acele coloraturi à la Händel. Au mai fost Parisina d’Este (Gaetano 
Donizetti), mi-aduc aminte că ne-am distrat copios lucrând la Le 
cantatrici villane (Valentino Fioravanti)...
 
În Decebalo ai făcut rolul Flavio. Este unul dintre rolurile de 
travesti din repertoriul tău, pe lângă Romeo, Cherubino, Siebel; 
roluri specifice pentru o mezzosoprană lirică. Cum te simţi în 
aceste roluri?
Senzaţional! Îmi plac aceste roluri…cred că mi se trage din 
copilărie, pe când eram foarte zburdalnică, exploratoare, mă 
urcam în copaci. Nu eram băieţoasă (îmi plăceau poveştile cu 
zâne), ci sportivă. Aşa că mi-a fost destul de uşor să mă adaptez 
la rolurile de travesti. O bună ocazie pentru o femeie să se 
comporte şi să simtă ca un bărbat. Aşa, poate să-l înţeleagă sau… 
să-i vină să-i dea cu ceva în cap!
 
Cum te-ai simţit ca Hänsel?
Minunat! A fost întoarcerea mea în copilărie! Un spectacol 
absolut senzaţional! Cu câtă plăcere îl făceam…uite, un rol la care 
nu am avut trac! M-am simţit transportată într-o lume de basm, 
care te provoca, mai ales că textul îţi dădea toate detaliile despre 
personaj.
 
A fost şi o scenografia de excepţie a Adrianei Urmuzescu 
(topogane, căsuţa-tort), iar regia atractivă…
… da, cu doamna Anda Tabacaru! Lucrul cu dânsa mi-a plăcut în 
orice am lucrat împreună. Îmi plăcea ca om, ca regizor, ce idei avea, 
dar simţeam că îmi dă şi libertate de exprimare. Ca partitură, 
Hansel şi Gretel nu este uşoară – o orchestraţie densă, cu multe 
alămuri, iar scriitura vocală este dificilă, pe registrele mediu – grav. 
 

 

Ce roluri ţi-ai dori să abordezi în viitor?
Romeo din I Capuleti e i Montecchi de Vincenzo Bellini, rol cântat, 
de altfel, în variantă semi-concertantă la SEOB. Mi-aş dori foarte 
mult să am ocazia să cânt rolurile de mezzo din „Reginele 
donizettiene”. Cred că vocea mea ar fi un instrument foarte bun 
pentru a transmite publicului mesajul muzical donizettian. 

Cum a fost viaţa ta de solistă de operă în pandemie, cum te-ai 
menţinut în formă? O perioadă în care nu-ţi puteai derula 
activitatea în mod normal, iar în societate se vorbea despre 
meseriile neesenţiale, printre care figurau şi cele artistice.
Cred că am cântat cel mai mult. Trebuia să fac ceva, mai ales că 
mi se cereau rapoarte de activitate în care să justific 8 ore de lucru 
pe zi. Dar nu poţi cânta atât. Făceam vocalizele obişnuite, îmi 
parcurgeam repertoriul şi audiam enorm. Pentru că şi ascultatul 
critic face parte din studiu, e foarte important să analizezi, să 
preiei ceea ce îţi place că ai auzit la un alt interpret. Studiam şi 
partituri noi, în special din repertoriul baroc, printre ele Ariodante 
de Händel, dar mi-am făcut şi o listă cu arii baroce pentru un 
posibil recital, care încă nu s-a concretizat. Am mers la 
antrenamente la sală, când a fost posibil, pentru că m-a ajutat 
foarte mult exerciţiul fizic. Am cântat pentru preteni, ca şi cum 
le-aş fi făcut un cadou, pentru că eu asta am de oferit. La invitaţia 
unei prietene, psiholog, am cântat între două recitaluri pentru 
copii cu dizabilităţi care trăiesc în plasament la Roşia Nouă. Au 
fost extrem de încântaţi. Am pornit din zona repertoriului 
pentru copii, apoi folclor (Mociriţa), am ajuns la musical (My Fair 
Lady, Sunetul Muzicii) şi în final, operă. Am cântat din opera mea 
preferată, Don Giovanni, dar nu aria Zerlinei, ci chiar a lui Don 
Giovanni – Deh, vieni alla finestra. Am intercalat şi poezii, iar 
într-una din ele se vorbea despre a nu lua totul de-a gata, pentru 
că ai o satisfacţie mai mare când munceşti pentru un anumit 
lucru; astăzi cam totul se ia de-a gata, iar eu am vrut să le vobesc 
copiilor despre asta, ca ei să nu aştepte să fie serviţi, să li se ofere 
totul, pentru că, doar fâcând şi ei un anumit lucru, pot aprecia 
valoare muncii, dar şi ceea ce fac alţii pentru ei.   
 
Îţi priveşti talentul tău vocal ca pe un cadou?
Da, absolut! Şi mă simt responsabilă pentru asta. Când sunt 
întrebată cu ce mă ocup şi răspund că sunt artist liric, de multe 
ori primesc întrebarea „Şi nu ne cânţi ceva?” Ceea ce mi se pare 
deranjant, este ca şi cum aş întreba o persoană, care îmi spune că 
e medic, dacă nu vrea să mă consulte. Dar, dacă simt că acea 
persoană mă întreabă dintr-o curiozitate sinceră şi simt că ar 
primi cu bucurie acest cadou, atunci îi cânt. Recent am făcut un 
împrumut bancar, iar doamna de la agenţia din Arad, când a 
văzut ce profesie am, m-a întrebat dacă nu vreau să le cânt ceva. 
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I-am promis că, dacă îmi rezolvă pozitiv cererea, voi reveni să le 
susţin un recital. Am simţit că nu mi se adresează cu acea 
atitudine care denotă lipsă de consideraţie faţă de meserie de 
artist, ci că era cu adevărat interesată, că avea o curiozitate sinceră, 
însoţită de respect.  A doua zi m-am prezentat la bancă, aveam la 
mine o boxă şi negative pentru partea orchestrală. Le-am cântat 
câteva arii. Au rămas înmărmuriţi, căci niciodată nu fuseseră atât 
de aproape de un cântăreţ de operă, de o voce de belcanto care 
uzează tot corpul, cu acea vibraţie specială a vocii impostate. 
Directorul agenţiei a fost foarte impresionat şi mi-a zis „Ştiţi, 
vocea dumneavoastră trece prin oameni!”. Un om care nu fusese 
niciodată la operă. Mi se pare senzaţional să cânţi în faţa unor 
persoane care nu ascultă muzică clasică, dar care să rămână 
impresionaţi după o astfel de experienţă. Ca muzician, ai 
capacitatea de a schimba percepţia celorlalţi despre ce înseamnă   
muzica clasică. Peste tot (în magazine, taxiuri...) se ascultă muzică, 
de toate felurile, dar clasică, prea puţin. Dar, dacă s-ar face serios 
educaţie muzicală în şcoală, lumea nu ar avea cum să nu iubească 
muzica clasică. Educaţia este foarte importantă! Nu e nevoie de o 
înţelegere specială, că nu trebuie să asculte cu partitura în mână, 
ci doar să-i ajungă muzica prin ureche la inimă şi la minte. Dacă îi 
pătrunde în suflet ascultătorului, atunci muzica şi-a îndeplinit 
menirea. Când fac temele cu fiul meu Victor (clasa a V-a), mai 
ales la matematică, îi pun să asculte muzică barocă – Baroque 
Music for Studying & Brain Power. Sunt studii care 
demonstrează efectul muzicii asupra dezvoltării cerebrale. Iar 
Victor are şi anumite dificultăţi, un soi de discalculie. Iar muzica îl 
ajută, căci îl calmează, iar mintea lui rezolvă mult mai bine 
problemele. 
 
Cum este viaţa ta de familie? Ai şi doi copii – Victor şi Miriam 
(clasa I).
Am învaţat să mă împart între copii şi profesie, dar nu a fost 
complicat pentru mine. Încerc să le dezvolt gustul pentru muzică. 
Pe Miriam am luat-o cu mine la Timişoara, când am lucrat la 
Orestia (Aurel Stroe); la acel moment o alăptam, iar ea dormea în 
sala de repetiţie, în timp ce noi cântam. Şi vorbim de muzică 
contemporană, cu multă percuţie. I-am dus la spectacolele de 
operă (în care cântam eu), dar şi de balet. Mă bucur că am 
susţinerea soţului meu, mai ales că eu fac naveta Arad – 
Bucureşti; mă ajută foarte mult cu copiii. Când ei erau foarte mici 
şi îi luam cu mine, mama mea mă însoţea peste tot ca să mă ajute.  

 
 
 
 
 
 
 

În final, să vorbim şi despre relaţia ta cu Clujul. Ai făcut facultatea 
acolo, iar şcoala de canto clujeană se evidenţiază datorită 
absolvenţilor care au o tehnică vocală solidă, îi auzi cu fraze de 
lungă respiraţie, dicţie şi pronunţie foarte bune. Ce anume crezi 
este specific acestei şcoli?
Se insista foarte mult pe text, pe traducere, pe semnificaţia fiecărui 
cuvânt, pe stilistică, pe respiraţie. Maestrul Alexandru Fărcaş asta 
ne cerea la clasă. Şi se promova naturaleţea, firescul, dezinvoltura, 
nu era permisă falsa teatralitate. Susţineam examenele sub forma 
unor recitaluri cu regie şi trebuia să construim personajele, ghidaţi 
de profesori. Am fost obişnuiţi să muncim, nu ni se permiteau 
vedetismele.
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Soprana Mariana Nicolesco, cunoscută ca Regina del Belcanto, Primadonna Assoluta și Diva Divina, cu o carieră 
internațională impresionantă, s-a remarcat cu magistrala interpretare a rolului Violettei din opera La Traviata de Giuseppe 
Verdi în peste 200 de reprezentații. Interpretările sale sunt considerate de marele critic și muzicolog italian Paolo Isotta 
adevărate „miracole de expresie, tehnică vocală, transfigurare lirică, începând cu mititica ei Traviata de debut” la Maggio 
Musicale Fiorentino în anul 1976. A fost aclamată pe cele mai renumite scene ale lumii, începând cu Teatrul alla Scala din 
Milano, unde a debutat în premiera mondială a operei La Vera Storia de Luciano Berio, și unde apare apoi în numeroase noi 
puneri în scenă, recitaluri și concerte, ca și la Metropolitan Opera din New York, la München, Viena, Paris, Chicago, Hamburg, 
San Francisco, Barcelona, Madrid, Zürich, Roma, Florența, Veneția, Parma, Torino, Palermo, Bologna, Trieste, Strasbourg, 
Bruxelles, Dresda, Tokyo, Nagoya, Osaka, Berlin, Monte Carlo, Philadelphia, Miami, Washington, Boston, Houston, Los 
Angeles, New Orleans, Toronto, Pretoria, Caracas, Rio de Janeiro la Festivalul de la Salzburg și la Rossini Opera Festival de la 
Pesaro, la Maggio Musicale Fiorentino, la Festivalul de la Martina Franca sau la Festivalul Casals in Puerto Rico. S-a născut la 
data de 28 noiembrie 1948 în comuna Găujani, județul Giurgiu. A absolvit Școala de Muzică din Brașov cu concertul pentru 
vioară de Max Bruch. A urmat apoi pentru o scurtă perioadă de timp cursurile universitare la secția de canto din cadrul 
Academiei de Muzică „Gheorghe Dima” din Cluj-Napoca, obținând o bursă de studii la Conservatorul „Santa Cecilia” din 
Roma, considerată cea mai prestigioasă școală de cânt la momentul respectiv. A studiat cu Jolanda Magnoni, Rodolfo Celletti și 
Elisabeth Scwarzkopf. La Teatro alla Scala, ea a participat la renașterea repertoriului baroc, cu L’Orfeo de Luigi Rossi și Fetonte 
de Niccolò Jommelli, în regia lui Luca Ronconi, impunându-se în belcanto ca soprana drammatico d’agilità cu interpretarea 
operei Beatrice di Tenda de Vincenzo Bellini la Teatrul La Fenice din Veneția. Înregistrarea pe CD a acestei opere este 
considerată o piatră de hotar în discografia belliniană, alături de Maria di Rohan de Gaetano Donizetti, de asemenea 
înregistrată pe CD, Regina Elizabeth I în Roberto Devereux, Anna Bolena, Maria Stuarda de același compozitor și de recitalurile sale 
la Teatro alla Scala sau Carnegie Hall. La invitația Papei Ioan Paul al II-lea, cu ocazia primului Concert de Crăciun în Vatican, a 
cântat un program alcătuit din vechi colinde românești, ascultate de un miliard de oameni. A interpretat în premieră mondială, 
sub bagheta lui Lorin Maazel, Seven Gates of Jerusalem, capodopera lui Krzysztof Penderecki dedicată celor 3000 de ani ai 
Orașului Sfânt, partea sopranei fiind compusă pentru vocea sa. În anul 1991 apare pentru prima dată în fața publicului 
românesc, la Ateneul Român din București, și oferă ulterior, în fiecare an, Concerte Extraordinare cu Orchestra Simfonică a 
Filarmonicii George Enescu. 
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Revenind în România, Mariana Nicolesco și-a pus toate 
eforturile în slujba tinerilor interpreți. Peste zece mii de persoane 
o întâmpină la Brăila la fiecare dintre concertele sale menite să 
susțină Concursul Internațional de Canto Hariclea Darclée pe 
care l-a creat, al cărui suflet este, și care onorează memoria 
primei interprete a operei Tosca de Puccini, născută în orașul de 
la Dunărea de Jos.  Din dorința de a onora memoria sopranei 
Hariclea Darclée, Mariana Nicolesco a înființat Concursul 
Internațional de Canto Hariclea Darclée, concurs la care au 
participat de-a  lungul timpului peste 2900 de artiști tineri din 
România și alte 50 de țări din 5 continente. Publicul brăilean 
aștepta cu nerăbdare și entuziasm în fiecare an să fie prezenți la 
concertele tinerilor artiști atât în cadrul concursului, cât și în 
cadrul  Cursurilor de Măiestrie Artistică susținute de Mariana 
Nicolesco, care nu doar a fost președinte al fundației Darclée, ci a 
instituit la New York The Romanian Atheneum International 
Foundation și apoi la București Fundația Internațională Ateneul 
Român, organizații non-profit ce sunt menite să sprijine 
continuarea vechilor tradiții culturale ale țării și au contribuit la 
restaurarea Ateneului Român, donând și un pian de concert 
Steinway. Mariana Nicolesco a obținut primul titlu științific de 
Doctor în Artă din România și, de asemenea, a fost Membru de 
Onoare al Academiei Române și i s-a acordat titlul de Cetățean 
de Onoare al Bucureștiului, Clujului, Brăilei și Brașovului.
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I-a fost conferit Ordinul Național Steaua României în grad de 
Mare Cruce „pentru merite excepționale, în semn de înaltă 
apreciere pentru întreaga sa carieră”. Guvernul Franței i-a acordat 
titlul de Ofițer al Ordinului Artelor și Literelor. A primit, de 
asemenea, Medalia UNESCO pentru Merite Artistice. Ea a 
organizat în 2003 la Brașov Primul Festival și Concurs Național al 
Liedului Românesc, precum și Gran Gala UNESCO-UNICEF 
România la Veneția, manifestare descrisă de presa italiană cu 
titluri ca Splendorile României. În anul 2005 a primit titlul de 
Artist UNESCO pentru Pace „în semn de recunoaștere a 
angajamentului său în favoarea moștenirii muzicale, a creației 
artistice, a dialogului între culturi și a contribuției sale la 
promovarea idealurilor Organizației”.
Mariana Nicolesco s-a stins din viață la data de 14 octombrie 
2022, la vârsta de 73 de ani. De-a lungul vieții sale, nu doar a 
strălucit în calitate de artist și interpret deosebit, ci a sădit în 
sufletele tinerilor artiști speranța reușitei, i-a călăuzit spre a-i urma 
ulterior pașii, a dăruit poate chiar mai mult decât a primit și a 
contribuit, până în ultima clipă, la crearea unei lumi mai bune. Va 
rămâne veșnic în sufletele celor care au cunoscut-o sau au ascultat 
reprezentațiile sale magistrale.
Mariana Nicolesco: o voce sublimă, o personalitate tulburătoare, 
o apariție seducătoare!

ARTICOL
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Cristina Pasaroiu, soprană, s-a născut la București, iar pasiunea pentru 
scena operei a cunoscut-o de foarte timpuriu. A început studiile de 
canto la vârsta de 12 ani la Colegiul de Muzică „Dinu Lipatti”, apoi și-a 
continuat studiile la Conservatorul „Giuseppe Verdi” din Milano 
alături de Maestrul Vittorio Terranova. În anul 2009, a absolvit 
Universitatea de Muzică și Arte din Viena, fiind admisă în Programul 
pentru Tineri Artiști de la Teatrul din Bologna unde a colaborat cu 
Dolora Zajick și Jaume Aragall. A debutat pe scenă la Bologna, la 
vârsta de 21 de ani, cu rolul Magda din opera La Rondine. Tot în acea 
localitate a interpretat, pentru prima dată, şi rolul Micaela din 
opera Carmen, respectiv rolul Mimì din opera La Bohème. În anul 2014, 
a debutat la Gran Teatre del Liceu din Barcelona,   în rolul principal 
Angelica din opera Suora Angelica de Giacomo Puccini. Ulterior, şi-a 
asumat roluri importante în calitate de primadonă ca de pildă: 
Violetta Valery în opera La Traviata (Tiroler Festpiele Erl sub bagheta 
lui Gustav Kuhn, Opera Națională București, Opera din Frankfurt, 
Opera din Nisa), Adriana Lecouvreur (Opera din Frankfurt, Opera 
din Nisa), Rachel în La Juive și Valentine în Les Huguenots (Opera din 
Nisa), Magda în La Rondine și Liù în Turandot (Opera Germană din 
Berlin), Micaela în Carmen (Opera de Stat din Viena, Opera Bavareză 
de Stat din Munchen, Festivalul Bregenz), Leila în Les pêcheurs de 
perles (Tel Aviv), Fiordiligi în Così fan tutte (Opera din Vlaamse), 
Desdemona în Otello de Verdi (Frankfurt), Contessa d’Almaviva în Le 
nozze di Figaro (St. Gallen), Gilda în Rigoletto (Festivalul de Operă 
Savonlinna, Essen, Wiesbaden), Alcina de Händel 
(Wiesbaden), Manon de Massenet (Seul, Wiesbaden).
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Am avut privilegiul de a te vedea în rolul Gildei din nemuritoarea 
operă Rigoletto de Giuseppe Verdi. Cum a fost pentru tine, ca artist 
liric, întâlnirea cu publicul clujean iubitor de operă? Dacă ar fi să revii 
în intervalul de timp apropiat, care este rolul cu care ne-ai invita să 
venim să te admirăm pe scenă? De ce tocmai acela?
Întâi de toate, aş dori să mărturisesc faptul că întâlnirea mea cu 
publicul clujean a fost una plină de emoţie şi de bucurie. Să fii parte 
dintr-o minunată poveste aşa cum este Rigoletto, această nemuritoare 
operă a lui Verdi, să o mai şi prezinţi în faţa unui public atât de cald şi 
de primitor, este, cu siguranţă, un privilegiu pe care cred că îl merită 
orice artist autentic. Nu exagerez dacă spun că, venind la Opera din 
Cluj pentru personajul Gilda, m-am simţit Acasă. Profit de această 
ocazie pentru a recunoaşte că, ori de câte ori păşesc pe o scenă 
românească, simt că reuşesc să dau mai mult decât oriunde în altă 
parte pe această lume. Şi cred că nu este întâmplător. Atunci când ai 
şansa de a cânta în faţa propriului public, emoţiile sunt mai mari, dar şi 
căldura din suflete pe care o simţi este pe măsură. Eu personal mă simt 
la fel ca şi acel copil cu sufletul curat ce păşeşte pentru prima dată într-
un loc unde sunt mulţi oameni, iar aceia îl primesc cu bucurie şi cu o 
dragoste nemărginită. În altă ordine de idei, această operă a lui Verdi 
are pentru mine şi o încărcătură simbolică foarte specială. Ţin minte că 
am mers să văd această minunată compoziţie când aveam 12 ani. Eram 
cu părinţii în sala Operei din Bucureşti, trăiam la intensitate maximă 
fiecare scenă, iar în acel moment dramatic din final când Gilda, înainte 
de clipa morţii, îşi face cruce am devenit una cu ea. Eram, deci, într-o 
altă dimensiune şi a fost nevoie ca şi mama să mă tragă de mânecă 
pentru ca eu să revin cu mintea şi cu inima în lumea publicului. Atât 
de mult mă impresionase gestul final al personajului Gilda, încât l-am 
repetat şi eu, iar atunci am înţeles că, într-o bună zi, voi fi şi eu acolo sus 
pe scenă, în pielea aceluiaşi personaj, oferind publicului emoţii 
frumoase şi intense cât pentru o viaţă. La Cluj, sus pe scena Operei, am 
retrăit încă o dată satisfacţia imensă a visului împlinit, realizând faptul 
că sunt îndrăgostită de această meserie, în consecinţă, da, îmi doresc 
enorm de mult să revin în inima Transilvaniei şi să fac din nou un rol 
mare. Sunt convinsă că şi acela, oricare ar fi, va fi pentru sufletul cald al 
publicului, deci pentru Istorie... 
 
Înainte să intrăm în intimitatea atelierului tău de lucru, pentru ca 
publicul clujean să te cunoască mai bine, te invit să te prezinţi, dar nu 
în maniera clasică, ci prin intermediul unei prime provocări: 
gândeşte-te la motto-ul care îţi place ţie cel mai mult, prin urmare te 
regăseşti pe deplin în acele cuvinte, iar mai apoi te rog să ne spui de ce 
ar trebui noi să te decoperim/redescoperim prin oglinda acestui 
motto?  
Nici măcar Cerul nu este limita mea! Este motto-ul care mă reprezintă 
şi la care revin cu gândul zilnic pentru a nu uita niciodată cine sunt şi 
câte pot face prin Credinţă... Ştim, cu siguranţă, că fiecare dintre noi 
avem propriile vise frumoase, însă doar atât mă tem că nu este de 
ajuns... Un vis frumos este doar începutul unei călătorii pe care, dacă ţi-
o asumi cu maturitate şi cu responsabilitate, te aduce unde îţi doreşti. 
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Pe soprana Cristina Păsăroiu am cunoscut-o pe data de 
18 Aprilie 2019, chiar cu o zi înainte ca ea să interpreteze 

la Opera Naţională Română din Cluj-Napoca, admirabil 
şi memorabil, rolul Gildei din opera Rigoletto de Giuseppe 

Verdi. Oare cine nu-şi aminteşte de acea distribuţie de 
excepţie (Ştefan Pop – Ducele de Mantua, Florin Estefan 
– Rigoletto, Luiza Kadelnic – Maddalena, Petre Burcă – 
Sparafucile, Corneliu Huţanu – Contele de Monterone, 

Viktória Cormos - Giovanna) care, după căderea 
cortinei, a stârnit valuri de aplauze, consemnând, astfel, 

una din cele mai frumoase momente din istoria recentă a 
operei clujene. Discuţia prealabilă avută cu soprana 

Cristina Păsăroiu nu a făcut decât să-mi proiecteze în faţa 
ochilor minţii, chiar cu o seară înainte, acel succes 

răsunător pe care publicul clujean iubitor de operă urma 
să-l ovaţioneze nu peste mult timp. Empatică, deosebit de 

inteligentă, cu un şarm aparte şi cu o capacitate de 
rezonare sufletească mereu pe cea mai înaltă frecvenţă, 

Cristina Păsăroiu a fost o prezenţă de neuitat chiar şi 
dincolo de scena operei. Mereu este o frumoasă 

provocare să cunoşti un artist liric care ştie să fie un 
arhitect al sunetelor sublime trecute, întâi de toate, prin 

propriul suflet pentru a cuceri cu toate acestea, mai apoi, 
Marele Public. Dincolo de cuvinte şi idei, dialogul cu 

renumita soprană, departe de a se fi încheiat, este o 
permanentă invitaţie la reflecţie: cum se construieşte 

succesul de scenă pas cu pas, ce înseamnă să fii un artist 
liric care respectă publicul şi pe sine însuşi, dar, mai 

presus de toate, cum să rezonezi pe deplin cu un spirit 
elevat care ştie să aducă aproape de orice suflet măreţia 

personajelor pe care le interpretează...          



Însă, până acolo, trebuie că este nevoie de multă transpiraţie, de 
multă voinţă, de mult curaj, pentru că – nu-i aşa? – adesea îţi este 
dat să te loveşti de o serie de obstacole. Acestea însă nu trebuie să 
reprezinte un motiv de teamă, din contră. Cu cât obstacolele sunt 
mai mari cu atât este mai bine, pentru că ele nu sunt decât o 
frumoasă confirmare că tu eşti pe drumul cel mai bun, că acel 
ceva pentru care lupţi este măreţ pentru sufletul tău, iar 
obstacolele întâlnite în cale reprezintă doar perioade 
intermediare care au rolul de a te pregăti, de a te ajuta să te 
obişnuieşti din timp pentru ceea ce va fi special în viaţa ta. 
Gândindu-mă la parcursul meu, reţin că am început mai lent, 
apoi am făcut roluri tot mai grele care m-au soliciat enorm, dar 
am înţeles în timp că asemenea dificultăţi mă ajută mult să mă 
definesc pe mine însemi, dar mai ales identitatea mea ca şi artist 
liric. Există un proverb latin foarte frumos care îmi place mult: Per 
aspera ad astra! Prin greutăţi ajungi la Stele... Îmi plac mult stelele! 
Mă uit la ele des şi ori de câte ori o fac înţeleg faptul că Cerul este 
doar pentru Stele, în consecinţă el nu poate fi o limită, ci o poartă 
deschisă dincolo de care, dacă ajungi, nu poţi decât să străluceşti! 
Iată motivul pentru care eu cred că Nici măcar Cerul nu este 
limita mea! De fapt, nu trebuie să fie o limită pentru nimeni... 
 
Despre cum anume ai descoperit tu pasiunea pentru Operă ai 
mai vorbit şi cu alte ocazii, în alte locuri. Eu te provoc acum să ne 
spui care sunt resorturile/mecanismele interioare ce determină 
un suflet să fie fidel Operei pe durata unei vieţi? 
Este o provare să răspunzi la o asemenea întrebare...Eu personal, 
când mă gândesc la mecanismele interioare care determină un 
suflet să fie fidel Operei, dar nu oricum, ci pe durata unei vieţi îmi 
reiterez un gând care mă impulsionează mult: Dorinţa de a fi cât 
mai aproape de acel „Neatins” este cheia către Operă. Altfel spus, 
eu cred că un artist liric autentic, care trăieşte la intensitate 
maximă farmecul Operei, caută mereu acea lume a vibraţiilor şi 
armoniilor desăvârşite pe care în viaţa de zi cu zi se prea poate că 
nu o găseşte, dar în schimb, se poate conecta la ea sub cupola 
Operei. Este acea lume în care sentimentele sau emoţiile extreme 
au o intensitate mult mai mare acolo sus pe scenă, iar în 
momentul în care te conectezi la ele şi devii una cu ele atunci, fără 
dar şi poate, că nu mai poţi fi la fel ca înainte.  Se spune că ceea ce 
trăim autentic şi intens ne modelează fiinţa, spiritul, oferindu-ne 
acele „instrumente lăuntrice” pe care, dacă le împărtăşim generos 
şi cu alţii, ne fac unici şi de neînlocuit: Empatie, Sinceritate, 
Generozitate, Echilibru, Iubire. Fără toate acestea nu putem trăi! 
În plus, ele sunt şi contagioase... Dacă le ai pentru tine şi stai lângă 
alţii  cărora vrei să le dăruieşti în mod autentic atunci nu este de 
mirare că mulţi... foarte mulţi... vor iubi şi Opera...  
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Se spune, adesea, că un artist de geniu îşi delectează/seduce 
publicul cu propiul său cânt, adică cu maniera sa unică de a intra 
în pielea unui personaj, reuşind, astfel, o armonie delicată între 
ceea ce trăieşte el ca şi artist, ceea ce interprezează pe scenă şi 
felul său propriu de a fi. Cum ai reuşit tu să construieşti această 
armonie?   
Să construieşti armonia şi echilibrul de aşa manieră încât acestea 
să se mai şi vadă zilnic în ceea ce tu trăieşti sau faci cred că 
reprezintă una din cele mai importante provocări ale Vieţii. Şi 
este cu atât mai greu cu cât, aparent, nu există vreo şcoală sau 
vreun curs care să te înveţe aşa ceva. Şi totuşi... Opera îţi dă o 
cheie preţioasă în acest sens! Eu am decis să folosesc această 
„Cheie”, devenind una cu personajele pe care le interpretez. 
Aparent este simplu de spus, dar este greu de făcut, pentru că, 
înainte să te pui să intri în pielea vreunui personaj, trebuie să ai 
curajul şi demnitatea să ştii să rămâi în propria-ţi piele! Doar 
acolo trebuie să îţi înveţi propriile-ţi lecţii, doar acolo înveţi să îţi 
dăruieşţi ţie tot ce ai nevoie tocmai pentru ca, ulterior, să ştii să 
dai şi altora aceleaşi lucruri, dar.... în „dozele” potrivite! 
Echilibrate! Şi asta este foarte important, pentru că, dacă greşeşti 
„dozele”, atunci ratezi clipe şi... personaje deopotrivă. Rememorez 
acum cu zâmbetul pe buze acele momente în care mergeam la 
repetiţii cu piciorul rupt... sau trebuia să studiez şi să fiu la 
înălţime în condiţiile în care sufleteşte vorbind eram în 
genunchi... Sunt acele clipe de vulnerabiliate maximă în care, 
inevitabil, nu poţi să nu te întrebi: „Doamne, de ce...?” La ceva 
timp după, când apele se liniştesc, te luminezi şi înţelegi că nu 
poţi vorbi altora, în sunetul muzicii, despre tristeţe, durere, 
speranţă, bucurie, echilibru, tărie de caracter, voinţă, disciplină şi 
iubire câtă vreme tu nu le-ai încercat! La intensitate maximă! Este 
simplu.... Ceea ce tu nu ai, cum să dai altora?! Ceea ce tu nu ai 
trăit, cum să împărtăşeşti, în mod autentic, cu marele public?! 
Opera este Oglindă! Şi nu îţi permite să minţi şi să te minţi! 
Cânţi ceea ce eşti! Şi atunci, ca să revenim la întrebare, cum să 
intri în pielea unui personaj, respectiv cum anume să creezi  o 
armonie delicată între ceea ce trăieşti tu ca şi artist, ceea ce 
interpretezi pe scenă şi felul tău propriu de a fi?! Este simplu... 
Înainte să vrei să intri în pielea unui personaj asigură-te că vrei şi 
ştii să fii autentic în propria-ţi piele! Cât priveşte armonia dintre 
ceea ce intrepretezi pe scenă şi felul tău propriu de a fi, aceasta se 
conturează atunci când îţi asumi, cu demnitate şi maturitate, tot 
ceea ce ai de trăit de aşa manieră încât, din fiecare încercare, să 
faci o mare oportunitate de a fi mai bun decât erai... cu tine 
înseţi/însuţi şi cu cei din jur deopotrivă...
 
Cine te urmăreşte pe scenă şi se conectează la maniera aparte în 
care dai viaţă personajelor, remarcă faptul că intensitatea 
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 „puzzle” care conturează o frescă admirabilă a ceea ce ştii chiar 
tu să fii în viaţa trăită dincolo de scenă?
Dacă e să dau „filmul” înapoi şi să reflectez la cele 35 de roluri 
principale pe care le-am jucat până acum, nu pot să nu 
mărturisesc şi aceea că, în general, rolurile mă aleg pe mine! 
Fireşte, sunt şi situaţii în care aleg şi eu, dar, în general, îmi urmez 
inima şi ştiu că, de fiecare dată, mă conduce acolo unde trebuie. 
Fireşte, m-am întrebat şi eu nu o dată cum se face că aceste roluri 
mă aleg fără să stea prea mult pe gânduri... În viaţă nimic nu este 
întâmplător, iar dacă eşti chemat să faci ceva, atunci trebuie că 
este nevoie de tine acolo, prin urmare eşti unde trebuie, lângă 
cine trebuie. Rememorez, de asemenea, cu multă plăcere faptul 
că, de fiecare dată când a trebuit să îmi asum un rol, am reflectat 
îndelung pe marginea libretului, a partiturilor, a profilului 
psihologic al personajului astfel că, pot spune cu bucurie, m-am 
îndrăgostit de fiecare dintre ele. Oricare dintre tipologiile pe care 
le-am interpretat mi-a oferit o paletă largă de culori, de emoţii şi 
de experienţe, prin urmare fiecare m-a îmbogăţit în felul său pe 
plan interior, oferindu-mi ceea ce poate că înainte nu aveam. A 
fost şi motivul pentru care, în timp, am purtat cu bucurie şi 
mândrie acest bagaj emoţional, întărindu-mi convingerea că 
fiecare dintre personajele pe care eu le-am jucat a fost pentru 
mine o veritabilă Şcoală a Vieţii. 

Te-am auzit spunând că un artist liric care vrea să facă 
performanţă acolo sus pe scenă trebuie, neapărat, să-şi 
controleze propriul corp. Cum te-ai şlefuit tu ca şi artist liric din 
acest punct de vedere?
Aş îndrăzni să spun că procesul meu de şlefuire ca şi artist liric 
continuă încă. În fapt nici nu cred că se va încheia vreodată... Atât 
timp cât trăim, mereu avem câte ceva de învăţat, poate şi pentru 
faptul că avem parte de experienţe noi, de oameni noi care, 
inevitabil, ne lasă în suflet urme ce au menirea să rămână pentru 
totdeauna. Gândindu-mă acum la felul în care aleg să fac eu o 
asemenea şlefuire, îmi place să spun că este mereu o provocare 
frumoasă în a reuşi să pui corpul şi sufletul în armonie.  Îmi place 
să meditez, să mă rog, să visez cu ochii deschişi, dar, în acelaşi 
timp, am mereu grijă să mă menţin în formă. Merg la sala de 
sport, fac yoga, pilates, mă pierd în natură sau citesc pur şi simplu 
ceea ce simt că ar avea menierea să mă pregătească mai bine 
pentru ceea ce va fi. Pun mare accent pe disciplina minţii şi a 
corpului, pentru că – sunt convinsă – există un echilibru delicat 
între ceea ce se vede în exterior şi ceea ce este în interior, prin 
urmare a avea grijă de ambele înseamnă respect faţă de propria 
persoană, iar aceasta e una din cheile succesului.  
 
Dacă ar fi să compui chiar tu o operă, care personaj din viaţa 

 

interpretărilor tale este dată tocmai de acel mod original în care 
echilibrezi senzaţiile interioare şi propriul suflet. Când şi cum ai 
reuşit să creezi acest „Atelier de Sunete” care oferă dinamism 
personajelor pe care le interpretezi? 
Aşa este! Ca să dai viaţă personajelor, trebuie neapărat să 
echilibrezi senzaţiile interioare şi propriul suflet, iar pentru 
aceasta eu cred că trebuie să fii un actor care cântă! Ştim cu toţii 
că un actor de geniu simte, pătrunde, trăieşte fiecare loc, fiecare 
sunet, fiecare frază  tocmai ca să le dea mai departe în mod 
autentic, prin specificul propriei sale personalităţi. Eu fac aceasta 
cu vocea mea! Caut, de fiecare dată, să privesc personajele aşa 
cum sunt ele, apoi, când le-am înţeles şi le-am simţit unicitatea, 
caut să îmi adaptez vocea la autenticitatea lor. Cu vocea putem 
plânge sau putem râde, putem înălţa sau putem să vibrăm de aşa 
manieră, încât celălalt să fie în noi înşine. Fără Celălalt în noi 
înşine nu putem da viaţă niciunui personaj. Este şi motivul 
pentru care eu cred că „Atelierul de Sunete” despre care 
pomeneaţi este, de fapt, un loc al întâlnirii... între sufletul nostru 
şi sufletul celorlalţi, iar când acestea se aliniază pe aceiaşi frecvenţă 
sunetele pe care le oferim cu căldură altora... vor fi şi ele... depline, 
în consecinţă şi publicul ne va rămâne loial pentru totdeauna!
 
Care este personajul de operă care „ţi-a intrat prin vene” şi pe 
care l-ai simţit, la intensitate maximă, chiar de la primele sunete? 
De ce tocmai acesta? 
Există un asemenea personaj pe care l-aş juca oricând şi oriunde. 
Este vorba despre Manon din faimoasa operă a lui Jules Massenet. 
Este un personaj remarcabil care a experimentat toate stările, 
trecând de la faza de tânără neexperimentată la cea în care 
trăieşte o serie de avataruri lăuntrice într-o lume obscură unde 
doar târziu îşi găseşte adevărata dragoste. Povestea personajului 
este una cu tâlc,  motiv pentru care eşti obligat să reflectezi cu 
ochii minţii şi ai inimii vis-à-vis de un mare adevăr: iubirea 
adevărată necesită implicare, luptă şi sacrificiu, dar ea este singura 
care poate să ofere lumină şi sens vieţii. Am ales să pomenesc 
despre acest personaj, deoarece, cred eu, este mai actual ca 
oricând. Într-o lume care pare că şi-a pierdut sensul şi s-a 
îndepărtat de valorile autentice cum anume să mai simţi 
împlinirea, găsind iubirea adevărată? Secretul este să nu te opreşti 
niciodată din a căuta simţământul suprem, iar atunci când l-ai 
întâlnit trebuie să i te dedici pe deplin, sfidând, cu mult curaj, 
orice oprelişte care ţi se iveşte în cale. Doar prin luptă şi iubire 
simţi că viaţa merită trăită şi că orice clipă a ei este, cu adevărat, 
valoroasă! Cât de multă nevoie avem azi de o asemenea 
certitudine! Fiecare dintre noi... 
 
Care sunt criteriile după care îţi alegi rolurile? Sunt ele un fel de 
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trăită te-ar motiva cel mai mult în acest sens? De ce acel 
personaj?
Prietenii îmi spun că eu însemi sunt un personaj de operă... în 
consecinţă, dacă ar fi să compun o operă, probabil că aş folosi 
ocazia să pun în valoare propria mea poveste, cu tot ce am trăit eu 
până acum. Nu ştiu câte acte ar avea opera respectivă, dar, cu 
siguranţă, ar fi despre oameni şi locuri din inimă... Am strâns atât 
de multe în lumea mea interioară, încât, sunt convinsă, s-ar regăsi 
mulţi în tot ceea ce aş povesti. Acesta este motivul pentru care 
cred că avea mare dreptate Gabriel Garcia Márquez atunci când 
spunea că merită să trăieşti pentru a-ţi povesti Viaţa...  

Spune –ne câte ceva despre proiectele tale pe care le derulezi în 
prezent. Privind în oglindă ceea ce faci pe la diverse opere cu 
care colaborezi, în ce constă  diferenţa (este, oare, aşa ceva?) în 
maniera de lucru comparativ cu cea în care un artist liric 
lucrează, spre exemplu, la o operă din România?  
În clipa de faţă agenda mea este una foarte încărcată. Am avut 
ocazia să cânt în mai multe locuri de pe mapamond. Am 
străbătut Europa, am fost în Asia, Coreea şi America de Sud. 
Acestea au fost ocazii care mi-au oferit şansa să învăţ să fiu 
flexibilă şi să încerc să-mi traduc vocaţia pe sufletul celor care m-
au invitat să cânt. Cred că este foarte important aceasta, deoarece 
dacă ştii să deschizi inimile celor care te primesc, atunci vei 
rămâne acolo pentru mult timp. O experienţă interesantă am 
mers din nou pentru personajul Gilda din Rigoletto de Giuseppe 
Verdi. În cele ce urmează voi cânta în Israel, Elveţia sau Germania 
roluri pe care le-am mai interpretat deja, doar că acum le reiau 
privindu-le cu alţi ochi. Spuneam deja, timpul îţi dă numeroase 
oportunităţi să fii mai bun decât eşti, iar dacă reuşeşti în acest 
sens atunci orice faci dobândeşte sens şi valoare. În consecinţă, nu 
pot să nu recunosc că un sentiment de respect şi preţuire îl 
păstrez şi faţă de D-l Florin Estefan, directorul Operei Române 
din Cluj. Este printre puţinii care reuşeşte să îmbine cu succes 
meseria de manager cu cea de artist liric. În plus, a reuşit constant 
să aducă Opera mai aproape de public ceea ce este extraordinar. 
Este mare lucru să poţi să aduci acasă la tine nivelul ridicat al 
exigenţelor care este afară vis-à-vis de lumea Operei, dar de aşa 
manieră, încât fiecare să iubească această instituţie, văzând în ea 
un reper veritabil.  

Te invit acum la un exerciţiu de imaginaţie. Priveşte puţin în 
viitor, acolo unde celebra soprană Cristina Păsăroiu lucrează 
deja cu proprii săi elevi? Cum anume crezi că ar trebui lucrat cu 
viitorii artişti lirici, dar de aşa manieră, încât ei să ajungă să-şi 
atingă potenţialul maxim?
Sinceră să fiu, am lucrat deja cu tinere talente şi pot să spun că 
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este o experienţă remarcabilă pe care o recomand oricui, chiar 
dacă responsabilitatea este una pe măsură. Eu personal valorizez 
foarte mult asemenea provocări, deoarece sunt foarte empatică, 
prin urmare mă conectez uşor la cei cărora am să le transmit din 
tot ceea ce am eu mai bun. Din experienţa de până acum, pe care 
am avut-o cu tinerele talente, pot să confirm faptul că, întradevăr, 
este foarte important să ai un profesor bun, însă doar atât nu este 
suficient. Spun aceasta, deoarece rolul profesorului este acela de a 
şti să te îndrume de aşa manieră, încât tu să te regăseşti pe tine şi 
drumul care ţi se potriveşte. Îmi place să spun că un profesor 
adevărat este acela care nu te învaţă să imiţi, ci să faci totul într-un 
astfel de mod încât, acolo, oricine care priveşte sau ascultă să 
regăsească felul tău propriu de a fi. Sau, ca să mă exprim într-o 
altă formă, profesorul de care ai nevoie este acela care ştie să 
încurajeze dialogul pe care tu trebuie să-l ai cu propria ta fiinţă. 
Când acest dialog devine unul cursiv, ajungi să ştii ce poţi, ce 
trebuie să faci şi cam de ce ai nevoie pentru a atinge marele tău 
ideal. Deja din acest moment eşti în măsură să spui că începi să 
înveţi cum să fii stăpân pe arta ta... pe măiestria ta...

Care este modelul care te inspiră şi te încarcă zi de zi? De ce 
tocmai acesta?
Sinceră să fiu nu am un model anume, cât mai degrabă... modele, 
iar aceste modele sunt cele pe care am şansa de a le întâlni în 
fiecare zi a vieţii, oriunde m-aş afla. Şi dacă tot sunt în acest punct, 
voi folosi ocazia de a spune nu care este, cât mai ales ce anume 
înseamnă pentru mine ideea de model. Când pronunţ acest 
termen, mă gândesc, în mod deosebit, la ideea de Oglindă, acea 
oglindă în care te priveşti, te vezi pe tine şi ai acel simţământ 
aparte de familiaritate... de... Acasă... Puterea unui model nu 
înseamnă autoritatea care te determină să imiţi ceva până în cele 
mai mici detalii, cât mai ales să te scoţi tu pe tine în evidenţă, dar 
de aşa manieră, încât „semnătura” ta să fie ceva la care să revii, de 
fiecare dată, cu cea mai mare încredere şi entuziasm deopotrivă. 
Prin urmare, ca să ajungi să inspiri pe cineva trebuie să ştii să 
dăruieşti multe, în doze potrivite, la momente potrivite...restul va 
veni de la sine.  

Care este ultima carte citită despre care poţi spune că te 
reprezintă, prin urmare cine o parcurge te răgăseşte acolo cu 
felul tău aparte de a fi?
O să menţionez, fără să clipesc, cartea lui Robin S. Sharma, 
Călugărul care şi-a vândut Ferrari-ul! Este o poveste fascinantă 
despre puterea de a crede şi de a te descoperi aşa cum eşti tu la 
justa valoare pe care o ai. Mi-a plăcut mult această carte, deoarece 
te invită, într-un mod foarte subtil, să descoperi ce anume 
contează cu adevărat în viaţă, după ce anume trebuie să alergi şi 

 



care sunt acele aspecte care au puterea să te facă să te simţi 
împlinit. Simbolic vorbind, cartea este o minunată provocare pe 
care fiecare dintre noi trebuie să şi-o lanseze zilnic: ca să eviţi 
capcana de a te scufunda într-o criză spirituală cu efecte nefaste 
pe durată lungă, ai nevoie şi de o doză de generozitate care să te 
ajute să ştii să îţi dai timp pentru a te cunoaşte pe tine şi pe cei din 
jur, dar mai presus de toate să înţelegi că acea comuniune deplină 
şi autentică cu Sacrul este indispensabilă pentru propria ta 
împlinire în această existenţă.

În încheiere te invit să adresezi un gând pentru publicul iubitor 
de operă care aşteaptă să te revadă din nou pe scena operei din 
Cluj-Napoca.
Publicului clujean, iubitor de operă, pe care îl port în suflet îi 
transmit cele mai sincere şi mai cordiale gânduri, cu promisiunea 
că ne vom revedea plini de energii noi la următorul spectacol care 
sper să se materializeze cât mai curând posibil. 
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Muzica româneacă la începutul secolului al XX-lea intră pe un 
făgaş nou. Apariţia unor compozitori autohtoni precum 
Ştefănescu Kiriac, Musicescu, iar în Transilvania Iacob 
Mureşianu, Ion Vidu şi Gheorghe Dima, însufleţiţi de pasiunea 
pentru valorificarea frumuseţii şi bogăţiei cântecelor populare, 
au izbutit să dea o nouă viaţă muzicii româneşti. În Ardeal, 
munca de pionierat a lui Iacob Mureşianu pe calea apropierii de 
izvorul muzicii populare constituie un modest început care va fi 
continuat de Vidu, Dima şi Bena. Dacă în Transilvania înainte 
de Unire n-am avut decât compozitori de piese muzicale pentru 
cor sau mici compoziţii pentru vioară şi pian, faptul în sine se 
explică prin lipsa unor orchestre proprii ca să nu mai vorbim şi 
de aparatul complicat al unei opere. După înfăptuirea Unirii 
Transilvaniei cu România, prin înfiinţarea în toamna anului 1919 
la Cluj a Operei şi Conservatorului, acest oraş devine centrul 
muzical al Transilvaniei. Tot acum, la creaţia românească 
existentă (G. Dima, I.Vidu, Tiberiu Brediceanu, Guilelm Şorban) 
se mai adaugă şi cea a altor compozitori care abia acum – în 
noile condiţii – încep să aibă o activitate creatoare mai susţinută. 
În anul 1919, Consiliul Dirigent, la insistenţele lui Tiberiu 
Brediceanu aprobă înfiinţarea Operei Române din Cluj care 
este prima scenă lirică din ţara noastră. Această instituţie a fost 
pentru marea masă a românilor ardeleni o înfăptuire măreaţă 
demnă pentru paginile de istorie. În Ardealul de dinainte de 
Unire doar vreo câteva oraşe mai răsărite precum Braşovul, 
Sibiul, Lugojul aveau reuniuni corale, existând chiar oameni culţi 
ce nu văzuseră operă până la 1919. Cât de mult a reprezentat 
pentru aceştia mirajul Operei din Cluj! O lume cu totul nouă se 
deschidea, îndemnând spre orizonturi nebănuite. Pentru 
tinerele generaţii, pentru masele de studenţi, Opera din Cluj a 
înfăptuit, din punct de vedere cultural, un lucru de o importanţă 
capitală. De acum înainte, această instituţie va fi promotoarea 
întregii vieţi muzicale din Transilvania, cu atât mai mult că – 
după trecerea primilor ani de consolidare – ea şi-a făcut obiceiul 
să cerceteze cu turneele sale toate marile oraşe ale provinciei, 
sădind peste tot dragostea faţă de arta muzicală. Cele mai mari 

merite pentru organizarea Operei Române din Cluj o au 
compozitorul Tiberiu Brediceanu şi întâiul ei director Dimitrie 
Popovici-Bayreuth, un om energic cu o aprigă disciplină artistică. 
Din prodigioasa activitate desfăşurată de această instituţie în 
primele două decenii de la înfiinţare reţinem că, din cele 96 de 
opere, 16 erau din repertoriul românesc. Dintre acestea, cele mai 
multe erau ale unor compozitori tineri, unele putând fi 
considerate a fi produsul atmosferei muzicale creată de Opera 
clujeană cum sunt compoziţiile lui M. Negrea, N. Bretan, 
Hermann Klee, Max Săveanu. Din tot repertoriul românesc, 
opera cea mai viabilă este Năpasta elaborată de maestrul Sabin 
Drăgoi. Dar creaţia muzicală nu se reduce numai la compozitorii 
sus-amintiţi. În deceniile de început ale secolului nostru au existat 
o serie de mulţi alti compozitori care ne-au dat dovada eclatantă 
a capacităţii şi destoiniciei lor. Marea lor majoritate sunt 
reprezentanţi ai direcţiei naţionale în muzică: M. Negrea, Zeno 
Vancea, Alma Cornea-Ionescu, Eugen Cuteanu, Filaret Barbu, 
Vasile Ijac, Emil Monţia, Iuliu Mureşianu, N. Oancea, O. Beu, 
N.Firu, S. Toduţă, M.Popa, C. Cherebeţiu etc. Importante şi 
apreciate lucrări scrise independent de folclor sunt cele ale 
compozitorilor transilvăneni Constantin Bobescu, G.Simonis, 
M.Andreescu-Scheletti, G.Ghidionescu. Opera din Cluj nu este, 
totuşi, singurul aşezământ de stimulare a vieţii muzicale din 
Transilvania. Tot în 1919, aici s-a înfiinţat Conservatorul de 
Muzică de Stat, bine organizat şi cu profesori de calitate. Întâiul 
său director a fost chiar Gheorghe Dima, urmându-i apoi A. 
Bena. Aportul deosebit al acestei instituţii la viaţa muzicală 
ardeleană nu se rezumă doar la pregătirea viitorilor profesori şi 
cadre muzicale, ci constă şi în organizarea concertelor simfonice, 
acest minunat mijloc de culturalizare. Astfel, concertele unora 
dintre profesori cum sunt Ana Voileanu-Nicoară, violoncelistul F. 
Breviman sau pianistul G. Ciolac sunt nu mai prilejuri de înaltă 
desfătare artistică, ci şi manifestări instructive pentru ucenicii 
acestei arte. Conservatoare de muzică mai există şi în alte oraşe 
transilvănene susţinute fiind de municipalitate, cum este şi cazul 
Braşovului sau al Timişorii, oraşe cu tradiţie muzicală. 
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Filarmonica „Gheorghe Dima” din Cluj, animată mai cu seamă 
de V. Papilian, era, de asemenea, o şcoală muzicală cu o întreită 
menire: să educe gustul artistic al marelui public prin audiţii 
simfonice, să prezinte pe tinerii compozitori, încurajându-i şi 
îndreptându-i în acelaşi timp, precum şi să formeze dirijori. Nu 
putem trece cu vederea nici întinsa activitate a corurilor. Încă de 
la sfârşitul secolului trecut, centrele cele mai importante din 
Transilvania se împânzesc de societăţi muzical-corale organizate 
de profesori, elevi şi învăţători. La început, acestea erau forme 
modeste, apoi treptat se dezvoltă, ajungând adevărate focare de 
cultură şi mici fortăreţe ale renaşterii naţionale. Aceste reuniuni 
corale şi de muzică au constituit o adevărată atracţie pentru 
publicul românesc. Organizaţii de acest gen  existau în marile 
oraşe transilvănene, în cadrul şcolar sau ca instituţii autohtone. 
Ele existau însă şi în unele sate ca şi creaţii ale învăţătorilor sau a 
preoţilor care aveau vocaţie muzicală. De fapt, întreaga noastră 
viaţă s-a sprijinit în trecut pe câteva reuniuni muzicale între care 
cele mai vechi şi mai merituoase sunt cele de la Sibiu şi Braşov. 
Reuniunea română de muzică din Sibiu şi Reuniunea corală de 
muzică şi cântări din Braşov au fost conduse în perioada lor de 
maximă ascensiune de către G. Dima. În afara acestora, mai 
existau şi alte asociaţii corale: Reuniunea de cântări şi muzică din 
Lugoj, Societatea corală Lira din Beiuş, „Progresul” în Făgăraş, 
apoi în Alba-Iulia, la Reşiţa etc. Aceste reuniuni corale şi de 
muzică se înmulţesc atât de mult, încât, în preajma primului 
război mondial, ele ajung la peste 70, devenind o manifestare
caracteristică a românilor din Transilvania. Concertele date de 
unele din aceste reuniuni erau de o înaltă ţinută artistică, putând 
fi ascultate cu plăcere de cei mai rafinaţi melomani. Programul 
acestor concerte este luat, în acea mai mare parte, din vastul 
repertoriu al muzicii populare româneşti, melodii culese şi 
armonizate de mai toţi compozitorii ardeleni. Avântul pe care l-
a luat viaţa muzicală din Transilvania la începutul veacului al 
XX-lea (mai cu seamă după Unire) rezidă în forţele creatoare ale 
spiritualităţii noastre naţionale. Toate acestea dovedesc setea de 
cultură a poporului transilvănean, dorinţa de a se integra în viaţa 
culturală şi europeană, năzuinţa de a deveni un factor activ şi 
creator al acestei culturi. 



Înființarea Conservatorului din Cluj-Napoca s-a înfăptuit în anul 1919, după încheierea Primului Război 
Mondial. Instituția artistică funcționează neîncetat până în zilele noastre, chiar dacă primii ani au fost 
anevoioși din cauza factorilor organizatorici sau politici ai vremii. Acesta a produs timp de mai multe 
decenii artiști valoroși care au activat atât pe plan local, cât și la nivel național și internațional. Clujul avea, 
însă, o tradiție în învățământul muzical încă din secolul XIX, când s-a înființat o școală unde se preda 
cântul și vioara. Timp de mai multe decenii, limba în care se preda era germana, însă, în anul 1889, 
maghiara devine limba oficială a instituției. Majoritatea cursanților proveneau din familiile nobiliare ale 
vremii, însă erau acceptați și tinerii proveniți din familii simple; era nevoie de cunoașterea muzicii pentru 
a participa activ la serviciile religioase, clericii doreau oameni școliți pentru a-i integra în corurile 
bisericești. Odată cu realizarea Marii Unirii de la 1 Decembrie 1918, Clujul a devenit oraș românesc, iar 
dorința autorităților de atunci a fost să creeze instituții culturale în centrul Transilvaniei. Astfel, în anul 
următor, iau naștere două dintre cele mai importante entități artistice ale Clujului: Opera Română și 
Conservatorul, ele fiind complementare de-a lungul secolului lor de existență. Însărcinat cu construirea 
noii instituții de învățământ muzical era Gheorghe Dima, un renumit compozitor și dirijor al vremii. 
Cariera și-a început-o la Brașov ca dirijor în cadrul bisericii Sf. Nicolae și profesor de muzică la o școală 
gimnazială. După doar cinci ani, a mers la Leipzig pentru a-și definitiva studiile muzicale începute la 
Viena. În anul 1880 s-a întors în România unde a participat ca interpret și compozitor la numeroase 
evenimente muzicale. Timp de aproape 40 de ani s-a perindat prin toată Transilvania, dar și înafara 
arcului carpatic, devenind o personalitate marcantă a culturii muzicale românești de la începutul 
secolului XX. La 72 de ani, în anul 1919, Gheorghe Dima a primit responsabilitatea de a înființa 
Conservatorul din Cluj. Au urmat câțiva ani grei în care s-au pus bazele instituției de învățământ 
muzical. În toamna anului 1919 începe edificarea Conservatorului, se fac recrutări de profesori și se 
acceptă în urma examenelor de admitere primii cursanți. Elevii erau de toate vârstele: copii, tineri și 
adulți, ceea ce a creat mai multe dificultăți în organizarea cursurilor colective. Astfel, Gheorghe Dima a 
dispus ca începătorii să urmeze doi ani pregătitori și abia apoi să urmeze studiile propriu zise, iar cei care 
erau capabili să cânte la un instrument erau admiși direct în primul an. În anul 1920, mai are loc o acțiune 
asemănătoare cu cea din anul precedent, aceasta din urmă fiind considerată  inaugurarea oficială. Din 
prima generație s-au evidențiat câțiva cursanți, toți devenind, ulterior, remarcabili muzicieni: Eugen 
Lazăr, Eugen Cuteanu, Anton Ronai, Tudor Ciortea, Elena Dima, Sabin Drăgoi. Personalul didactic al 
Conservatorului în primul an era format, în mare parte, din muzicieni valoroși, formați la instituții de 
renume din străinătate. 
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Gheorghe Dima era director și profesor de ansamblu coral, 
Augustin Bena era secretar și profesor de teoria muzicii, la fel ca și 
Heman Klee, care a devenit, ulterior, dirijorul corului Operei 
Române. Ana Voileanu, Nely Deac, Ilie Sibianu și Liviu Tempea 
erau profesori de pian, Romul Cionca, profesor de vioară, 
Nicolae Teodorescu, profesor de violoncel, Lya Popovici și Ionel 
Crișan, profesori de canto și Ion Stănescu-Papa, profesor de artă 
dramatică. În cei mai mult de 100 de ani de existență, 
Conservatorul a parcurs câteva etape distincte, care i-au marcat 
evoluția: anii de consilidare, de limpezire, și de așezare a lucrurilor, 
între anii 1919 și 1931. Ulterior a urmat perioada de refugiu din 
timpul Celui de-al Doilea Război Mondial, perioada 
reîntoarcerii, perioada comunistă și cea de după Revoluția din 
anul 1989 până în prezent. Primele decenii după înființare au fost 
marcate de probleme logistice, lipsa instrumentelor, numărul 
redus de cursanți și nivelul slab de pregătire a unora dintre aceștia. 
Contrar problemelor întâmpinate, tot mai mulți oameni valoroși 
s-au alăturat proiectului demarat de către Dima. În primii ani, 
Ecaterina Fotino, George Simonis, Sabin Drăgoi, sau Marțian 
Negrea au depus eforturi, împreună cu profesorii fondatori, 
pentru a depași toate impedimentele vremii. Dacă în primul an 
disciplinele studiate erau: pianul, vioara, violoncelul, canto, artă 
dramatică, teoria muzicii și ansamblu coral, în anii ce au urmat, 
treptat, au a început să se predea clarinetul, oboiul, cornul, 
fagotul, contrabasul și pedagogia muzicală. În anul 1931, datorită 
legii pentru Autonomia Universitară, Conservatorul a devenit 
Academie de Muzică și Artă Dramatică, în țară existând doar 
alte două instituții similare cu cea din Cluj, la Iași și București. 
Schimarea statutului a adus o serie de modificări în organizarea 
procesului de învățare, studiul instrumentelor era structurat pe 
două cicluri: inferior, de doi ani și superior de trei sau patru ani. 
La secția canto, durata cursurilor era de cinci ani, în timp ce la 
compoziție era șapte ani și la pedagogie de patru ani. În tot acest 
timp, datorită Academiei de Muzică, viața concertistică a 
Clujului a devenit tot mai animată, pe de-o parte prin recitalurile 
susținute de profesori și studenți, pe de altă parte prin 
colaborarea muzicienilor cu alte instituții precum Opera 
Română. În anul 1940, Academia de Muzică și Artă Dramatică și 
Opera Română s-au mutat la Timișoara din cauza celui de-al 
Doilea Război Mondial. Perioada de refugiu a fost dificilă pentru 
instituția de învățământ artistic, mulți studenți și profesori nu au 
urmat Academia în Banat, însă au fost înlocuiți de localnici, 
precum Sabin Drăgoi, care a fost director. După terminarea 
războiului, în 1948, refugiul se termină și Academia este relocată 
la Cluj, unde a primit denumirea de Conservatorul de Muzică 
„Gheorghe Dima”, în semn de recunoștință pentru marele 
compozitor. 
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Tenorul român Teodor Ilincăi a cântat pe scenele multor teatre de operă din lume, printre care Royal Opera House London, Opéra 
National de Paris, Deutsche Oper Berlin, Staatsoper Berlin, Opera de Stat din Viena, Teatro Real din Madrid, Opéra de Lausanne, 

Macerata Opera Festival, le Festival Avenches Opéra, Bavarian State Opera din München, Gran Teatre del Liceu din Barcelona, Opera 
di Genova, Opéra Municipal de Marseille, Théâtre du Capitole din Toulouse, Semperoper Dresden, Opera Australia, New National 
Theatre Tokyo și multe altele. În stagiunea 2017/18, Ilincăi a debutat la Théâtre Royal de la Monnaie din Bruxelles în rolul Turiddu din 

Cavalleria Rusticana, rol pe care l-a cântat și la Opera de Stat din Hamburg. De asemenea, a adăugat în repertoriul său rolul Maurizio din 
Adriana Lecouvreur la Teatro de la Maestranza din Sevilla. În stagiunea 2018/19, Teodor a cântat pentru prima dată cu ABAO la Bilbao în 

La Boheme, și în Madama Butterfly la Opera de Stat din Viena și la Royal Opera House London. Teodor a revenit la Opera Națională 
Română în Eugene Onegin, Tosca și La Boheme. A cântat în concert alături de Angela Gheorghiu la Teatro Real. Teodor Ilincăi și-a început 

cariera la Opera Națională Română din București în 2006. În 2008, la doar 25 de ani, a interpretat rolul lui MacDuff din Macbeth de 
Giuseppe Verdi.  Printre cele mai interpretate roluri ale sale se numără Rodolfo din La Boheme, Alfredo din La Traviata, Macduff din 

Macbeth, Roméo din Roméo et Juliette, Pinkerton din Madama Butterfly, Lensky din Eugene Onegin și rolul titular din Faust. De asemenea, a 
cântat rolul titular în L’Amico Fritz de Mascagni pentru debutul său la Opéra National du Rhin din Strasbourg. 

Dragă Teodor, nu ne-am văzut de mult! Am o mare plăcere să 
iau interviuri cântăreților români, să vorbesc despre marile lor 
realizări în teatre importante din străinătate! Este amuzant 
pentru că ultima dată când te-am intervievat a fost pentru 
debutul tău în rolul Calaf din Turandot de Puccini în 2019, la 
Opera Națională din România, iar acum, vom vorbi, printre 
multe altele, despre Turandot la Grand Théâtre de Genève. Îți 
amintești acel moment, prima întâlnire cu Calaf? Spune-mi 
despre evoluția interpretării tale a acestui personaj de la acel 
moment și până la această producție specială. 
Bine te-am regăsit! Mă bucur să fiu intervievat din nou de tine, 
îmi plac subiectele interesante, intrigante și provocatoare! Nu voi 
uita niciodată primul meu Calaf la Opera Națională Română 
din Cluj-Napoca, a fost singura dată când am fost rugat de public 
să cânt de două Nessun dorma. Dar nu acesta a fost cel mai 
important lucru... a fost un moment prețios și special în cariera 
mea, visam la acest rol de mulți ani și eram conștient de 
dificultățile sale, așa că am așteptat și m-am pregătit. Vocea mea 
era ceva mai diferită pe atunci, dar squillo-ul și culoarea necesară  

erau totuși prezente. Am avut norocul de a-l avea ca dirijor pe 
maestrul David Crescenzi, el pune accent pe italienitate, 
pronunție, bun gust. De fapt nu a fost prima dată când s-a ocupat 
de un debut important de-al meu. Îmi amintesc ca și cum ar fi 
fost ieri primul meu Rodolfo din La Bohème la Opera Națională 
Română Timișoara în 2009 și primul meu Radames din Aida la 
aceeași operă anul acesta. Între timp, vocea a devenit mai 
întunecată și mai rotundă și am adăugat sfaturile prețioase pe 
care le-am primit de la maestrul Kazushi Ono, în timp ce mă 
aflam la Tokyo și Ōtsu în Japonia în 2019. Maestrul Antonino 
Fogliani, dirijorul nostru de la Geneva, a participat cu succes 
dezvoltarea mea în ceea ce privește acest rol solicitant și frumos, 
pentru care sunt foarte recunoscător și aproape împlinit. Sunt 
conștient că aș mai putea îmbunătăți unele detalii... 
 
Ce părere ai despre producția lui Daniel Kramer, sub bagheta 
maestrului Antonino Fogliani? Cum te descurci cu cerințele 
regizorului modern? Crezi că folosirea versiunii lui Luciano 
Berio în partea finală, interpretată pentru prima dată la Los 
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Angeles în 2002, schimbă într-un fel sensul poveștii? 
Punerea în scenă de la Genève este o provocare. Este complexă, 
spectaculoasă  dar și plină de surprize. Am lucrat din greu timp 
de aproape șase săptămâni pentru a o duce la bun sfârșit. Din 
fericire, Daniel Kramer este un psiholog excelent, a săpat adânc în 
istoria și condiția umană, plină de violență și frustrare, ceea ce 
face ca această producție să fie foarte interesantă și intrigantă 
pentru public. La început am fost sceptic în legătură cu finalul lui 
Berio, dar acum cred că acesta a fost foarte inspirat, deși 
interludiul orchestral din mijlocul acestui duet final cimentează 
perfect ideea generală a întregii producții. Până la urmă, 
schimbarea și progresul vin prin nemulțumire și revoluție...

Îmi amintesc că, după o perioadă grea cu profesorul de oboi, s-a 
întâmplat ceva extraordinar, acel ceva care te-a împins spre 
adevărata ta cale - scena operei. Îți amintești acel moment, prima 
ta întâlnire cu opera și cu vocea ta de tenor? 
Îmi amintesc atât de bine, l-am urât pe profesorul meu de oboi 
timp de mulți ani, pentru că nu a avut suficientă grijă de mine, 
dar acum îi sunt foarte recunoscător! Am avut posibilitatea de a 
mă concentra mai întâi pe dezvoltarea mea vocală ca membru al 
corului, apoi am devenit mai interesat de teoria muzicii, cel mai 
important lucru dacă vrei să devii un muzician complet. Chestia 
cu tenorul a venit mult mai târziu, în timp ce eram la 
Conservatorul din București. Prima persoană care mi-a spus că aș 
putea fi tenor a fost un producător muzical care lucra la 
Televiziunea Națională Română din București. Îl chema Călin 
Marian și îi plăcea atât de mult opera încât mi-a propus, pe când 
eram concurent la o emisiune de talente, Bravo-Bravissimo, să 
cânt Santa Lucia, binecunoscutul cântec napoletan, iar pentru 
finală Con te partiro, celebrul cântec al lui Andrea Bocelli. Am 
câștigat concursul și am plecat la Hollywood. Deci a avut 
dreptate! Asta s-a întâmplat în 2001, dar momentul definitoriu a 
venit abia în 2005, când am devenit membru al corului Operei 
Naționale București. M-am îndrăgostit de această muzică 
profundă și emoționantă și m-am gândit că aș putea fi un solist 
important, cu imensul ajutor al maestrului meu, Corneliu 
Fânățeanu. Munca și tenacitatea mea au dat roade, astfel că în 
2006 deveneam unul dintre tinerii tenori ai Operei Naționale 
București. 
 
Te-ai născut la Mălini, Suceava, în România, dar ai absolvit 
specializările Muzică bizantină și Pedagogie muzicală la 
Academia Națională de Muzică din București. În același timp, 
cel care ți-a îndrumat primii pași a fost tenorul Corneliu 
Fânățeanu. Cum a-i descrie sistemul de învățământ românesc în 
ceea ce privește muzica și ce te-a convins să îți continui 

dezvoltarea în străinătate?
Sunt binecuvântat că m-am născut în Mălini, un sat bucolic și 
fermecat, am crescut înconjurat de oameni buni și calzi, de multe 
animale și de natură, profitând de o mâncare organică uimitoare 
și de credințe și tradiții ancestrale. Cu toate acestea, am simțit că 
muzica era destinul meu și sunt mai mult decât mândru că am 
studiat muzica bizantină la București, muzica veche a Bisericii 
Ortodoxe Române, care mi-a dezvoltat vocea într-o direcție 
corectă, ținând cont de controlul respirației și de intervalele 
muzicale dificile cu care mă confruntam. De asemenea, sunt 
foarte norocos că am studiat Pedagogia muzicală, am avut ocazia 
să îmi aprofundez cunoștințele muzicale, să înțeleg mai multe 
despre armonie, polifonie, estetică, stil, istorie. Nu regret că nu am 
studiat canto la Conservator. Îndrăgitul meu profesor Corneliu 
Fânățeanu m-a învățat aproape tot ce aveam nevoie la început.  El 
a fost format în vechea școală italiană și asta spune multe, deși 
trebuie să recunosc că atunci când am cântat primul meu 
Rodolfo la Covent Garden, mi-am dat seama cât de puțin știu și 
cât de mult mai am de învățat. În ceea ce privește sistemul 
educațional românesc, sunt mândru că sunt unul dintre 
produsele sale. Am avut profesori extraordinari, au fost foarte 
apropiați de noi, dedicați și pregătiți. În ceea ce privește 
pregătirea vocală, dacă aș avea posibilitatea, aș merge și mai 
departe cu dezvoltarea lui, înființând o divizie specială de 
profesori de canto si aș pune accent pe pronunție, muzicalitate, 
stil, astrezie. Să nu mă înțelegi greșit, avem pianiști și dirijori 
foarte buni, dar sunt convins că am putea face mai mult. 

Care crezi că sunt elementele definitorii pentru un tânăr 
cântăreț de operă în dezvoltarea unei cariere de succes în acest 
domeniu? Există o "rețetă" de succes în acest domeniu în zilele 
noastre, când zilnic se produc atât de multe schimbări la nivel 
ocio-politic și nu numai? Ce te-ai fi sfătuit acum 15 ani în această 
privință? Care au fost avantajele vocale și muzicale care te-au dus 
acolo unde ești astăzi?
Cele mai definitorii elemente pentru un tânăr cântăreț de operă 
ar fi umilința și conștiința de sine. Trebuie să ne cunoaștem 
limitele. De cele mai multe ori, este destul de greu pentru un 
tânăr cântăreț să i se spună că îi lipsesc elementele de bază ale 
cântului: intonație, pronunție, legato. „Rețeta”, în acest caz, ar fi 
conștiința de sine, deschiderea față de persoanele care au ceva de 
spus. Astăzi a devenit foarte provocator pentru un tânăr cântăreț 
să reușească, dar cine renunță înainte de a încerca totul cu 
răbdare și dăruire nu s-a născut pentru acest tip de carieră dificilă 
și solicitantă. Eu am avut norocul să descopăr singur notele înalte, 
pe care nu am uitat niciodată cum să le abordez, din punct de 
vedere tehnic. Dacă ar fi   să mă sfătuiesc acum 15 ani, mi-aș 

INTERVIU
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 să mă sfătuiesc acum 15 ani, mi-aș sugera să fiu mai răbdător, mai 
umil și mai muncitor. Care au fost avantajele mele? Aveam câte 
puțin din toate, mai ales eleganță, punctualitate, onestitate, 
normalitate, nu încercam să fiu altcineva. Dacă îți place de mine, e 
grozav, dacă nu îți place de mine, e în regulă. Și un ultim lucru: fiți 
pregătiți să fiți respinși și neînțeleși, nu prea contează, viața merge 
înainte și vor apărea alte oportunități. 
 
Care sunt cele mai mari provocări pe care trebuie să le depășească 
un cântăreț de operă în secolul XXI  și care este cea mai bună 
modalitate de a le face față?
Să spunem că un tânăr cântăreț are deja calitățile necesare pentru a 
deveni un mare artist. Ceea ce este cu adevărat o provocare este să ai 
alături de tine un agent bun, care să creadă cu adevărat în tine de la 
bun început, care să te ghideze în repertoriul potrivit fără să te 
exploateze prea devreme. Chiar dacă nu sunt un fan al 
concursurilor de canto, al rețelelor de socializare și al oamenilor 
importanți și puternici, avem nevoie de asta pentru a obține în cele 
din urmă beneficiile. Nu încetați niciodată să ascultați oameni cu 
experiență în domeniu, nu încetați niciodată să studiați! Luați în 
considerare fiecare oportunitate care poate apărea, puneți în 
balanță ceea ce puteți sau nu puteți face.   

Cine este Teodor Ilincăi în spatele scenei? Care sunt hobby-urile și 
pasiunile tale? Și... Ultima dată când am vorbit tocmai publicaseși 
al doilea volum de poezii. Ce s-a întâmplat între timp?
În spatele scenei sunt destul de copilăros, mă bucur de viață cât mai 
mult posibil. Glumesc mult, merg la pescuit, joc fotbal, tenis și ies cu 
prietenii la cină, îmi place să văd un film bun și îmi place să petrec 
timp cu frații și sora mea (am 12!) și cu cei peste 55 de nepoți, 
nepoate și strănepoți ai mei. Sunt un iubitor al naturii, al 
animalelor. Am două pisici sphynx nebune și adorabile, doi câini 
metiși frumoși care arată ca niște câini de rasă și un acvariu cu pești 
colorați. Sunt îndrăgostit de gătit, poezie, filozofie și jazz. Cânt la 
chitară, mandolină, pian, saxofon, fluier tradițional românesc, fluier 
irlandez, muzicuță. Îmi iubesc țara mea, pe românii mei și tradițiile 
lor. Am o colecție mare de ceasuri de mână și de buzunar, 
majoritatea automate cu mișcare elvețiană. O iubesc pe scumpa 
mea soție, soprana Paula Iancic, sunt fericit și împlinit! Da, am 
publicat două volume de poezii, ultimul conține și aforisme. 
Continui să scriu poezii, ultimul conține și aforisme. Continui să 
scriu poezii, dar am început să scriu și un roman scurt și câteva 
memorii, sper să le termin cât mai repede, dar fără presiune!
 
Vara aceasta ai fost la Festivalul Torre del Lago. Ce ai cânta acolo și 
care este relația ta cu muzica lui Puccini?
Torre del Lago? Festivalul Puccini? Ghici ce: TURANDOT! Din 

păcate, nu am apucat să cânt prea mult în Italia, desi a fost visul 
meu dintotdeauna. Sper să fie un început și unul bun. A fost 
emoționant să cânt pentru publicul italian, voi fi mereu un fan a 
operei italiene și a maestrului Puccini, îi datorez foarte mult! Îi 
datorez chiar și cele două DVD-uri cu La Bohème de la Covent 
Garden și cu Madama Butterfly de la Hamburg. Cu muzica lui 
Puccini mă simt ca acasă! 

Ce planuri ai pentru stagiunea 2022/2023, în afară de cele 
menționate mai devreme?
Mă voi bucura de Crăciun acasă la Mălini și în primăvara anului 
viitor voi reveni, după mulți ani, la Düsseldorf cu Turandot. 
 
Mulțumesc frumos, Teodor!



cumperi un cadou cuiva foarte drag sau vrei să-i aşterni câteva 
gânduri, devine totul foarte complicat. Ori devii prea fantezist, 
ori prea patetic, ori prea sărac în exprimare. Cu alte cuvinte, te 
complici. Din prea multă iubire. Cam asta se întamplă acum 
când în mod firesc şi cuminte ar trebui să leg câteva fraze 
elocvente despre parcursul devenirii corului de copii „Junior Vip” 
sub nobilul patronaj al Operei Naționale Română Cluj, despre 
simbioza generată în răstimpul colaborării. Cea mai generoasă 
parte a traiectoriei noastre se împletește cu ultimul sfert de veac 
al scenei lirice clujene. 25 de ani de ani, din cei 27 ai ansamblului 
sunt marcați de contactul direct cu oamenii și poveștile din fața 
și din spatele cortinei, loc magic în care prin alchimia spiritelor 
artistice, prin oamenii dedicați vocației lor, realitățile lumii 
prezente se sublimează. 1997 este anul în care ochiul profesionist 
și altruist al regizorului Emil Strugaru a reușit să citească dincolo 
de oferta unui cor cu doar doi ani de experiență la acea vreme, i-
a intuit potențialul și și-a asumat debutul, cooptând-ul în 
distribuția unui spectacol ce avea să devină port-bonheur-ul 
legăturii indisolubile a ansamblului “Junior Vip” cu scena Operei 
Naționale Romăne Cluj: Carmen de Georges Bizet. În timp s-au 
succedat prezențe tot mai consistente și nuanțate ale corului de 
copii în producțiile Operei: Boema, Tosca, Turandot de Giaccomo 
Puccini, Tannhauser de Richard Wagner, Werther de Jules 
Massenet, Motanul Încălțat de Cornel Trăilescu, în opereta Lăsați-
mă să cânt de Gherase Dendrino, în lucrările vocal-simfonice 
Requiem de Mikis Theodorakis, The armed man-Misa pentru Pace 
de Karl Jenkins, în spectacolul Poveste Românească de Dan Variu, 
în concertele de Crăciun Winter Delights, „Trei tenori în dar de 
Crăciun”, „Nu-i Lumină nicări” etc. Ansamblul a fost totodata o 
prezență insolită la câteva dintre edițiile Balului Operei sau parte 
a unor venimente culturale și caritabile desfășurate sub 
patronajul Operei Naționale clujene. Alături de corul și 
orchestra lăcașului de cultură a efectuat turnee artistice, în cadrul 
Festivalurilor de Operă de la Timișoara, respectiv Sibiu. Noua 
stagiune a venit cu provocări pentru ansamblu în întregul lui, 
dar și cu selecții și pregătiri solistice pentru copii: premiera 

stagiunii, Dodici ann dopo de Mario Menicagli, continuare a 
operei Cavaleria Rusticană de Pietro Mascagni, spectacolul The 
Peacemakers de Karl Jenkins, o formulă specială de colaborare 
care a adunat pe scena din Piața Unirii, 200 de muzicieni ai 
Operei Naționale Române Cluj, ai Operei Maghiare, ai 
Filarmonicii Transilvania, alături de care copiii din “Junior Vip” 
s-au angrenat energetic și uman într-un sensibil manifest artistic 
pentru Pace. Au urmat spectacolele Gianni Schicchi și Tosca de 
Giacomo Pucinni, musical-ul Sunetul Muzicii de 
Rodgers/Hammerstein (două reprezentații cu săli arhipline, cu 
un public entuziast și cald) iar acum suntem în vulcanică 
pregătire pentru concertul Winter Delights, aflat la a cincea ediție. 
Prin ce fascinează Opera, copilul care are șansa de a fi parte din 
angrenajul acestui gen complex și sincretic, de a avea acces la 
crearea unui spectacol profesionist? Heidegger afirma faptul că 
“lucrurile (valorile) sunt acolo unde există ochi să le vadă”. 
Spiritul, inteligența, creativitatea, sensibilitatea unui copil sunt 
stimulate și rafinate prin contactul cu scena lirică, prin 
experiențele împărtășite. Putem vorbi despre un demers 
inițiatic, prin care micul artist învață să cunoască, să respecte, să 
aprecieze, să valorizeze locul, oamenii implicați, să perceapă 
detaliile care fac diferența calității, să accepte rigori, să 
împărtășească bucuria reușitei, a aplauzelor, să parcurgă tainele 
devenirii unui personaj (solist sau colectiv), întregul travaliu 
străbătut de un artist până la coacerea completă a unui rol. 
Există deja un limbaj codat pentru lumea exterioară, dar firesc 
nouă; Scena mică, Scena mare, sala corului, repetiție  de cabină, 
de regie, sitz, repetiție generală, dirijorul corului, al spectacolului, 
regizor artistic, regizor tehnic, sufleur, recuziter, garderobă, 
perucherie, avizier și multe altele. O lume întreagă care atrage, 
captivează, care își pune amprenta pentru totdeauna. S-a format 
în toți aceși ani o familiaritate dragă nouă, o “rutină bună”, care 
ne dă ghes să revenim săptămănă de săptămînă, să străbatem 
coridoarele lungi și înguste spre sălile de repetiții, spre noi 
provocări artistice.                                                                                                       
Oamenii Operei sunt spirite speciale care ne-au marcat cei 25 de 
ani dimpreună, care au fost bune ursitoare ale corului de copii 
„Junior Vip”. Lor li se alătură părinţii şi bunicii copiilor din cor, 
cu îndelunga lor răbdare și înțelegere. Şi Publicul. Cel care ne 
învață cel mai frust, darul dăruirii. Vă mulţumesc în numele 
meu şi-al „juniorilor”. Pentru generozitate, împărtășire, încredere 
şi susţinere. Şi pentru  multă, multă iubire. 

Cugetând la cele ce urmează, am ajuns la o concluzie 
certă înainte de a  mă așeza la scris: când dorești să 
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Una dintre figurile regizorale cele mai controversate, Andrei Şerban, apare ca omul ce trece prin viaţă cu conştiinţa de sine a propriei 
valori, indiferent de polemicile pe care le lasă în urmă-i. Artistul care nu impune şi nu epatează, omul invizibil care „se află şi aici, dar şi 
dincolo”, într-o permanentă mişcare în căutarea unor experienţe dintre cele mai diverse, nerefuzându-şi niciodată nimic. Un paradox 
al lumii regizorilor, bucuria cu care se implică total în noua experienţă teatrală, în care dă impresia că ştie totul de la început, în acelaşi 
timp parcă descoperind-o. Este un regizor ale cărui experienţe, în cel mai pur sens dat acesteia de către Brook, nu poţi a le prevedea 
dinainte, surpriza fiind totală atunci când descoperi că „mai era ceva de spus”, sau pur şi simplu putea fi spus „altfel”. Călătoriile sale par 
a se datora mai degrabă setei de a trăi, de a experimenta noi drumuri, o fugă de experienţele anterioare - acestea fiind deja cunoscute, 
regizorul  declarând el singur că „Nu mă interesează să fac de două ori acelaşi lucru, ar fi trist să-mi petrec viaţa copiindu-mă pe mine 
însumi.”  (Andrei Șerban, O biografie).
“Ironie, cruzime, speranţă, naivitate, forţă, comic, grotesc, tragism, lirism, ritual, avangardism, reverberaţie, farsă, vodevil, mister, 
teroare, meditaţie, dor, cabaret, coşmar, primitivism, entertainment, obsesii, metaforă, angoasă, circ, nostalgie, fluiditate, brutalitate, 
haos, umor, încredere, paradox, război, fanatism, delir, sublim, destin, realitate, credibilitate, promiscuitate, idilă, melodramă, 
improvizaţie, vis, energie, senzualitate, reflecţie, alegorie, furnicar, dans, carnaj, basm, vrăjitorie, ritmică, imagine, morbid, groază, 
eternitate, trădare, iluzie, tandreţe, decadenţă, simplitate, retorică, dragoste, obscenitate, abis, tensiune, deziluzii, terorism, magie, 
labirint, exil, exuberanţă, intrigă, spirit, fast, anarhie, echilibru, putere, înţelepciune, austeritate, opulenţă, ludic, feerie”, sunt toate, tot 
atâtea căi de experimentare, tot atâtea căi de autocunoaştere, tot atâtea modalităţi de descoperire (descrieri ale spectacolelor sale în 
Andrei Şerban, Călătoriile mele). Cititorul dotat cu răbdarea, curajul şi puterea de a se dataşa de sine pentru a se lăsa răpit de o imagine, 
va avea revelaţia de a descoperi în fiecare din cele două volume Călătoriile mele, un lucru prezent şi pe coperta cărţii O biografie: omul 
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de dincolo de reprezentarea sa. Impresia lăsată de fiecare imagine 
despre care aminteam mai înainte a fost aceea a absenţei 
regizorului, dar în acelaşi timp omniprezenţa sa; o omiprezenţă 
în sensul nevoii de celălalt, cel din tine descoperit prin cel de 
lângă. Un fel de călătorie în doi, în care vrei să atingi destinaţia, 
dar în care nu terminusul e important, ci experienţele trăite pe 
întregul parcurs, noutăţile descoperite  în, prin  şi cu  cel de lângă. 
Chiar regizorul mărturiseşte că e „(...) de partea acelor călători 
care sunt pasionaţi de voiaj, şi nu de destinaţie”.
Spectacolele lui Andrei Şerban nu doresc să răstoarne convenţii, 
să impună filozofii sau să schimbe lumea către una utopic ideală. 
Ele există pur şi simplu prin forţa poveştii ce este spusă, prin 
simplitatea expunerii acesteia, simplitate nu în sensul 
simplificării, ci a căutării\redescoperirii naturaleţii şi veridicităţii. 
Senzaţia că povestea este spusă acum şi pentru acum este dublată 
de privirea acesteia cu ochii naivităţii copilului care descoperă 
jocul, unde importantă este experimentarea variabilelor acestuia, 
nu terminarea lui. Basarab Nicolescu remarca faptul că Andrei 
Şerban este un amestec între inocenţa copilăriei şi experienţa 
înţeleptului. Aceeaşi inocenţă a copilăriei sau experienţă a 
înţeleptului o regăsim şi în maniera de „a face regie”. Impropriu 
spus,  de altfel,  pentru că regizorul nu „face regie”; el „se întâlneşte” 
cu actorii, cu interpreţii, împreună cu care stabileşte coordonate 
ale experimentului. De aceea este şi foarte dificil de a-l încadra pe 
Andrei Şerban într-un curent, într-o tendinţă, într-un stil. Poate 
tocmai de aceea stilul Andrei Şerban este stilul fără de stil care, 
trebuie să recunoaştem, este totuşi un stil. O particularitate 
importantă a montărilor sale este dispariţia convenţionalului, a 
acelui „acum suntem la teatru”. Putem spune că spectacolele sale 
seamănă cu experienţa viselor, în care poţi trăi intens într-o lume 
care, deşi e numai virtuală, fură pe de-a-ntregul. „Ca 
temperament, mă situez de partea lui Gozzi şi a „pretextelor” lui 
de aventură în lumi fantastice, imaginare” se autodefinea 
regizorul, permiţîndu-şi astfel modificarea şabloanelor impuse 
teatrului, în special celui liric, de către fanaticii dogmatici ai 
genului. Chiar şi expunerea unor lumi fantastice (Povestirile lui 
Hoffmann – 1993) este ocazia de a experimenta, de a transpune în 
plan fizic, tridimensional, senzaţia unei alte stări. O privire de 
ansamblu asupra montărilor regizorului, atât a celor de teatru 
dramatic, cât şi a celor de teatru muzical, dezvăluie cu claritate 
individualizarea fiecăruia în parte. Tocmai această individualizare 
determină să nu poţi recunoaşte că spectacolele îi aparţin, tocmai 
datorită lipsei unei semnături proprii.  Spectacolul există prin 
însăşi povestea lui, regizorul propunând un punct de vedere, 
folosindu-se doar de povestea în sine. Ceea ce iese în evidenţă la 
Andrei Şerban este „dependenţa” de joc, de expresie scenică, de 
sugestie, după cum însuşi el mărturisea: „Să sugerezi e mult mai 

greu, cere o intuiţie activă”, spre deosebire de a ilustra care 
„înseamnă să repeţi ce spune textul, să faci un drum pe orizontală: 
e atitudinea leneşului, care rămâne pasiv şi nu-şi exersează 
imaginaţia.” 
Ceea ce cu siguranţă nu vom întâlni niciodată în spectacolele lui 
Andrei Şerban este indiferenţa. Este ceea ce a adus inclusiv în 
spectacolul de operă, rupându-se de tradiţionalismul formal al 
partizanilor păstrării spiritului conservator al genului, ceea ce a 
condus implicit la polemicile iscate „post-act”. El de fapt nu caută 
un răspuns concret al propriilor gânduri, el propune 
„aproximarea”, conducerea\însoţirea ideii în drumul ei spre 
desăvârşire, tocmai pentru că el nu ştie sau ştie că nu vrea să ştie, 
refuzând ştiutul ca exactitate controlabilă, dar acceptat numai în 
plenitudinea întregului său.
Cum arată atunci spectacolele lui Andrei Şerban? Greu de spus, 
greu de definit. Un amestec de curiozitate, prietenie, bucurie şi 
joacă - şi asta pentru că spectacolele sale nu sunt impuse; nimic 
din jocul interpreţilor nu trădează constrângerea într-o logică 
frântă sau aberantă doar de dragul de a fi „altfel”. Montările sale 
sunt percepţii ale unor alte tipare de realitate, unde nu există 
jumătăţi de măsură sau ambiguităţi.
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În 2011, Mircea Albuțiu își propune să afle cum trăiesc 
dansatorii. „Am avut mare noroc și am fost primit în spațiul 
acela incredibil de interesant și de frumos prin bunăvoința unor 
oameni care au avut încredere în mine. Știam ce vreau, voiam să 
ajung la studii, în cabine, pe coridoare, oriunde se pregătește 
ceva, care nu e încă finit, e într-un stadiu intermediar. De fapt, eu 
caut umanitatea din subiecții pe care îi fotografiez” - spune 
Mircea Albuțiu într-un interviu cu Gigi Căciuleanu. Din această 
dorință s-a născut Chocolat apres ballet. Cele mai multe fotografii 
sunt din sala de studii, care oferă spectatorului ocazia incursiunii 
într-un DEX al baletului. Ele descriu, în amănunt, procesul prin 
care balerinii își formează acea „minte a corpului” care-și sfidează 
propria greutate, fiind deopotrivă gravitație și 
imponderabilitate. Aici înțelegi limbajul baletului, vocabularul 
necesar construcției unui spectacol. Aici ni se descoperă 
mijloacele prin care se obține plasticitatea, musculatura dură dar 
precisă a corpului expresiv mereu în căutarea acelor informații 
secrete pe care le conține și care devin instrumentele lui de lucru. 
Descoperi că, dincolo de miraj, de latura vaporoasă, delicată, 
baletul e o matematică, o geometrie, dispune de formule clare, 
scheme, algoritmi. O materie exactă. Uneori, obiectivul camerei 
redă corpul expresiv printr-o imagine fragmentată, divizată. Ca 
prin cernerea unei site în care au rămas la suprafață o frântură de 
corp în tensiune, o arcuire a gambelor mijlocind echilibrul 
perfect, prelungirea unor mâini șerpuind ca filamentul unui fum 
de narghilea, suspendarea într-o săritură în care timpul se 
oprește ca într-o apnee a curgerii. Toate redate cu o intuiție a 
detaliului intimist care, până la urmă, se leagă într-o singură 
poveste. Într-un sens mai larg, fotografiile din sala de balet sunt 
un studiu asupra tinereții, asupra opulenței cu care tinerețea își 
exhibă victoria prin puterea, elasticitatea, plasticitatea, 
frumusețea ei. Totul e din perspectiva tinereții, pentru că baletul 
are vârsta mugurilor în floare, e despre primăvara cărnii. Iar tot 
acest banchet al tinereții te face să uiți că există pe lume 
degenerare sau neputință a trupului. În sala de studii, ca și pe 

scenă sau în culise, Mircea Albuțiu rămâne în poziția martorului 
spontan, imparțial și neintruziv, care „nu știe nimic” despre ce 
urmează să se întâmple și vede totul pentru prima oară. Asta se 
observă din atitudinea balerinilor care par că nici nu observă 
fotograful. Acesta e punctul din care declanșează, unghiul din 
care captează. Portretizarea balerinilor e centrată pe 
interacțiunile dintre ei. Sunt fotografii foarte naturale, în priză 
directă, în care balerinii se simt liberi și se bucură de ceea ce fac 
până în punctul în care imaginile pot fi o terapie prin care 
balerinii își pot documenta/derula viața, întorcându-se la 
diferitele etape ale vieții lor, într-un exercițiu al descoperirii de 
sine. Onestitatea relației dintre fotograf și model face ca 
personalitatea balerinilor să fie remarcabil portretizată, reușind 
să redea acel instantaneu natural, care arată cât de conectat este 
fotograful la ceea ce fotografiază, la o realitate pe care nu simte 
nevoia s-o „înghețe" ca să o poată prinde. Pentru că a fotografia 
balet e ca și cum ai fotografia apa în curgerea ei. E o fotografie de 
„action” în care fotograful trebuie să fie extrem de adaptabil, iar 
capacitatea de decizie foarte rapidă, dat fiind că momentul 
poate să plece într-o secundă. Momentul fiind cel care 
declanșează, la fel ca în fotografia jurnalistică. O particularitate o 
reprezintă cadrele suprapuse, contrastante, care într-o singură 
imagine condensată traversează spații diferite. E o joacă de-a 
contrastele. Imaginea unei clădiri se suprapune peste allonge-ul 
unei balerine, universul imobil al unei clădiri se suprapune peste 
cel mobil al mișcării de balet, o parcare se inserează într-o scenă 
din Don Quijote. Ca și cum gesturile dansatorilor ar reverbera în 
lumi paralele, cu existențe absolut separate. Dar care se 
întrepătrund, se absorb, ies din spațiul curent, exact ca într-un 
déjà-vu în care ai senzația că o mână nevăzută îți vântură o 
imagine dintr-un alt spațiu, așa, ca o coincidență surprinzătoare. 
Acest melanj ca de himere oferă un câmp de profunzime mai 
larg, multidimensional, într-un registru diferit decât cel cu care 
ne-a obișnuit fotografia de balet. Se îmbogățește imaginea 
„alterând-o” prin conexiuni nebănuite, care penetrează 
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despre un spectacol, despre spațiul în care are loc, despre artiști. 
Cu siguranță în, Chocolat apres ballet, vei găsi ACEA fotografie 
care să nu impresioneze doar simțul imaginii, senzorialul, ci care, 
în timp, să se consacre.
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membrana dintre dansator și lumea exterioară, locuindu-l 
temporar, învăluindu-i mișcarea musculată prin desființarea 
granițelor și depășirea convenției. Se deschide o breșă în zidul 
dintre concret și abstract, într-o manieră ușor edulcorată, ca acele 
imagini deconectate de la sursa de energie, care nu dispar pur și 
simplu, ci se pierd încetul cu încetul. Se sting într-un timp 
interstițial, suspendat, un timp ca un parfum venit dintr-o lume 
intermediară, asemănătoare cu cea a visului. Suprapunerea face 
relativă contextualizarea imaginilor într-un spațiu clar definit. Îți 
pot da chiar senzația că ele provin dintr-un mediu acvatic, infuzat 
de o lumină estompată care pare să vină pe sub apă. În plus, îți 
dau de gândit. E ca o sugestie a faptului că tot ceea ce are o formă 
clar definită, dispare în timp, se dizolvă în aduceri-aminte care 
arată exact așa, ca niște cadre suprapuse. Dar prinse, „capsate” 
într-un sentiment, intr-o emoție concentrată, sublimată. Este un 
ochi diferit cu care Mircea Albuțiu (re)încadrează realitatea 
dansului. Un stil diferit de a descompune și recompune mișcarea, 
sensul mișcării, prin această metaforă a spațiului unificat care 
generează un joc încrucișat al percepțiilor, al vibrațiilor diferite, 
între care creează conectare. Există o secțiune a interioarelor 
Operei clujene unde portretizarea obiectelor face loc unei foto-
realități în care primează compoziția. Emblematică e statuetă-
manechin a lui Iisus sprijinit de cuierul garderobei. Un Iisus 
abandonat, exilat parcă, e un cadru-forță, spectaculos prin 
suprarealismul său, aducând cu Iisus cel din pelicula Holy 
Mountain unde regizorul Alejandro Jodorowsky descompunea 
lumea, divinitatea, ca la o biopsie. Chiar dacă compoziția cadrelor 
e aparent statică există o dinamică dată de faptul că elementele 
care le compun sunt situate într-un grad contradictoriu unele 
față de altele. Acest lucru face ca fiecare element să fie important, 
să spună ceva, însă vom găsi întotdeauna un subiect și un predicat 
(uneori vizibil, alteori sugerat) care coagulează, trasează firul roșu, 
în așa fel încât imaginea reușește să transmită un mesaj care trece 
dincolo de limita memorabilității. Poate că aici apare cel mai 
evident felul în care Mircea Albuțiu combină adesea „văzutul” cu 
„nevăzutul”, lăsând să transpare prin vârful aisbergului și partea lui 
mai puțin vizibilă, dar reconstituibilă intuitiv. Față de explozia de 
vitalitate din sala de studii, interioarele accesează un alt sertar 
stilistic. Tocmai de aceea, ceea ce te  îndeamnă să nu te oprești din 
a da pagină cu pagină e sentimentul, că în fotografia lui Mircea, 
mereu se deschid sertare, mereu mai încape altceva, altfel, 
altminteri. Tolstoi spunea că arta e procesul de creație care 
trezește în receptor propria emoție, ceva ce a experimentat. Din 
acest punct de vedere, Chocolat apres ballet îi conține nu doar pe 
balerini, ci și pe toți cei care îi privesc. La final, după ce ai răsfoit 
fotografie după fotografie, te întrebi dacă albumul poate fi privit 
prin prisma unei singure fotografii care ar putea să spună totul 




