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RAZPISUJE

v sezoni 2010/11 vabi k sodelovanju 
glasbenike, glasbenice in skupine, 
ki želijo v našem programskem sklopu  

Koncert, ki pride k vam!
izvajati 

KOMENTIRANE GLASBENE PROGRAME
ZA OTROKE IN MLADINO.
Morda imate na zalogi odlično idejo, ki 
jo želite uresničiti in v praksi preizkusiti z 
mladimi poslušalci. 
Pedagoško oblikovani in ustrezno ko-
mentirani programi (koncert, delavnica, 
glasbena ustvarjalnica…) so izobraževalni, 
pestri in zabavni, njihov namen je mladim 
poslušalcem glasbo čim bolj približati s 
kvalitetno izvedbo v živo. 
Trajajo eno šolsko uro, so odlično dopolni-
lo pouku glasbene vzgoje in jih je mogoče 
izvesti kjerkoli – v dvorani, kulturnem 
domu, šolski avli, večji učilnici, galeriji, 
muzeju, cerkvi ...  – v kateremkoli kraju. 

Podrobnejši razpis najdete na naši spletni 
strani.
Prijave do 30. maja 2010. 
V našo programsko ponudbo bomo uvrstili 
programe, ki bodo izkazovali inovativen 
pedagoški pristop, duhovit način obravna-
vane teme in čim zanimivejši način 
izvedbe in bodo tako obogatili dosedanjo 
ponudbo glasbenih programov. 

20. koncertni cikel  mladih
GM ODER
za sezono 2010/2011

Na razpis se lahko prijavijo slovenski glas-
benice in glasbeniki ter komorne  skupine, 
stari do 25 let. 
Med razpisnimi kriteriji so poleg nespornih 
izvajalskih kvalitet zelo pomembni še izvir-
nost koncertnega sporeda ter upoštevanje 
slovenske in sodobne ustvarjalnosti 
(enourni koncertni spored mora vsebo-
vati polovico glasbenih del iz 20. in 21. 
stoletja in vsaj četrtino del  slovenskih 
skladateljev).

Zveza Glasbene mladine Slovenije vsem 
izbranim zagotavlja serijo treh  koncertov 
v Sloveniji v sezoni 2010/2011; eden od 
izvajalcev v 20. ciklu bo izbran za nastope 
v tujini v naslednji sezoni.

Podrobnosti, razpisni pogoji in razpisna 
dokumentacija so na voljo na naši spletni 
strani od 15. marca 2010 dalje.

Prijave do 10. maja 2010, 
izbor nastopajočih do 31. maja 2010. 

Festival najstniških 
glasbenih skupin

NAJSTFEST je namenjen posameznikom 
in skupinam do največ 10 glasbenikov, v 
starosti od 13 do 19 let, ki izvajajo katero-
koli zvrst glasbe (rock, jazz, pop, klasična 
glasba, ljudska glasba, rap …). 
S festivalom želimo pri mladih glasbenikih 
spodbuditi predvsem ustvarjalnost, avtor-
ski pristop in izvirni koncept nastopa; med 
kriteriji je tudi najmanj polovica lastne 
glasbe v sporedu ter obvezno izvajanje 
glasbe v ŽIVO.

Izbrani se bodo predstavili v soboto, 26. 
junija 2010 ob 19.00, na koncertu na 
Mladininem odru Festivala Lent v Mari-
boru.

Prijave do 17. maja 2010, izbor do 31. 
maja 2010!

Podrobnosti razpisa so na voljo na naši 
spletni strani.

Zveza Glasbene mladine Slovenije
Kersnikova 4, p. p. 1578, 1001 Ljubljana
Telefon: 01/23-22-570  
fax: 01/43-04-505
e-mail: info@glasbenamladina.si
www.glasbenamladina.si

Draga bralka, dragi bralec,

po enomesečnem pilotskem »preletu« revije Glasna nad geografsko 

majhnim ozemljem naše državice smo kar v trikrat večjem obsegu 

ponovno z vami. V tem času, ki je vsaj zame (kot soustvarjalca te re-

vije) minil zelo hitro, smo bili priča različnim dogodkom, ki nam vsaj 

z neke kritične distance lahko dajo vedeti, v kakšnem stanju je prav-

zaprav Slovenija – s tem ne mislim le na nadaljevanje in celo groze-

če poglabljanje ekonomske recesije, ampak predvsem na kulturno 

(ne)ozaveščenost. Deležni smo različnih opozoril z najrazličnejših 

strani: Cerkev denimo »pametuje« o t. i. krizi vrednot – kar je s stali-

šča pogoltnih verskih institucij, ki so v preteklosti vsako takšno krizo 

želele vedno izkoristiti v svoj prid, blago rečeno čista hinavščina in 

sprenevedanje –, spet drugi govorimo o krizi kapitalizma, ki se v 

svoji neizprosni neoliberalni logiki kaže v premisi »profi t pred člove-

kom«. Le koliko časa bomo še vztrajali v sizifovskem tehtanju med 

osebnimi svoboščinami in instant ugodjem materialnih dobrin? 

Dejstvo je, da se med vedno manj zadovoljnim (in upam, da tudi 

sprememb željnim) prebivalstvom širi nekakšna splošna skepsa ali 

vsaj negotovost o t. i. skupni prihodnosti družbe zahodne civilizaci-

je. Vprašanje, komu bo prihodnost prinesla največ in komu le pokro-

viteljsko trepljanje po rami (da ne rečem brce v kak intimni predel 

telesa), ostaja sicer odprto. Poplava različnih popularnih (in tenden-

ciozno populističnih) oddaj, od narodnozabavnih vsebin na nacio-

nalni televiziji pa do obsesivnih masovnih iskanj novih slovenskih 

talentov (da ne rečem vaških posebnežev), ki jih po mojem sploh 

ni treba iskati na tako banalen način, nas opozarja na zaskrbljujoč 

problem, da se v svetu, ki ga po eni strani obrača gon po denarju, 

se pravi z materializmom »okužena« volja do moči, po drugi pa 

senzacionalistično hlastanje za »velikimi dogodki«, vse preveč ljudi 

spozna na vse preveč stvari. Takšno stanje pa razmeroma hitro vodi 

do situacije, ko si tako rekoč celotno polje delovanja (bodisi ume-

tniško, ekonomsko, znanstveno itd.) podredi peščica posameznikov. 

Le na Kitajskem je bržkone možno, da se – kot sem uspel izvedeti na 

programu Mezzo – ta hip uči igrati na klavir kakih 35 milijonov ljudi. 

A tudi majhnost – to je sicer nenapisana slovenska afi rmacija – se 

včasih lahko pokaže kot prednost, o kateri so nas podučili že hobiti 

iz Tolkienove trilogije Gospodar prstanov. 

Svoj razmeroma skromen košček spoznanj in raznolikih pogledov, 

pa čeprav le na področju glasbene umetnosti, želimo v okrepljeni 

zasedbi novih piscev prispevati v (upam, da) vedno bolj pester 

mozaik svobodno artikuliranih misli, ki poleg samih sebe vselej slu-

tijo tudi bližino drugega. Bistven delež pa prispevate tudi vi, dragi 

bralci, ki nam s svojo podporo, vključevanjem v ta prostor diskurza 

in zanimanjem za glasbeno umetnost omogočate in osmišljate 

naš obstoj – saj je revija navsezadnje namenjena prav vam. Prva 

dvojna številka Glasne, ki se v vaših rokah razprostira na šestdesetih 

straneh, je tukaj – upam, da boste našli v njej marsikaj uporabnega, 

zanimivega in navdihujočega. Kot je glasba sama. Pa tudi dalajlama.

    Vaš urednik, 

    Benjamin Virc
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novice … pogovor pred koncertom

DubravkaTomšič SrebotnjakNaši glasbeniki v tujini
Alan Lužar in Blaž Kemperle, saksofonista: 

»Kot člana Signum Saxophonquartetta sva 

se v marcu premierno predstavila 

v berlinskem Konzerthausu v 

okviru Festivala Classic-Young-

Stars-International. Pred nami 

so še koncert v okviru festivala 

Junge Elite v pokrajini Mec-

klenburg–Vorpommern v juliju 

ter sklop koncertov v okviru Köln-

ske Filharmonije v mesecu novembru. 

Kot gostujoči ansambel smo povabljeni na 

Festival Junge Künstler Bayreuth, ki je eden 

največjih festivalov za mlade glasbenike.«

Eva Tušar Suhadolc, oboistka: »Trenutno se 

nahajam na podiplomskem študiju 

na Univerzi v Tel Avivu pri pro-

fesorju Duduju Carmelu. So-

delujem pri seriji koncertov 

z akademskim orkestrom 

Zubin Mehta School of 

Music. Konec februarja smo 

igrali pod taktirko Zubina 

Mehte, ki vsako leto sodeluje 

z našim orkestrom. V  mesecu 

maju bomo z maestrom Mehto gostovali tudi 

v Nemčiji (Frankfurt), kjer bomo izvajali Čaj-

kovskega, in sicer njegovo peto simfonijo in 

koncert za violino in orkester.«

Anton Kolar, skladatelj: »V teh dneh bom 

prejel nagrado mesta Celje – srebrni celjski 

grb za pripravo koncerta ob 200-letnici I. 

gimnazije v Celju. Takrat smo izvedli tudi 

moje delo, Friderik in Veronika. To kom-

pozicijo bom v tem mesecu pričel snemati s 

Filharmonijo iz Jene in Akademskim pevskim 

zborom iz Weimarja. Tako se bosta omenjena 

dva Celjana sprehodila še malo po Evropi ter 

v Weimarju spoznala tudi Goetheja, Schillerja, 

Bacha, Liszta, ki so popolnoma slučajno živeli 

v tem mestu, a mu dali neizbrisen pečat.

Nikki Louder, glasbena skupina: »Nikki Lo-

uder smo trenutno na krajši evropski turneji 

z duetom Hexenbrutal. V 11 dneh bomo 

odigrali 9 koncertov po 

Avstriji, Češki, Nemčiji, 

Nizozemski in Franciji. 

Zaenkrat poteka turneja 

odlično, odzivi so precej 

dobri, čeprav se publika 

razlikuje od mesta do 

mesta. Veseli smo, da 

imamo možnost igranja v tujini in da vsak 

dan spoznamo nove super ljudi, ki nas gosto-

ljubno gostijo in razbijajo klišeje o evropski 

zaprtosti in negostoljubnosti.«

Z obiska koncertne hiše
Bozar je sodobno ime za osrednjo umetniško 

ustanovo v Bruslju, ki domuje v Palais des 

Beaux Arts (Palači lepih umetnosti). Njen 

glasbeni oddelek te dni z obsežno program-

sko knjižico napoveduje 145. sezono. Knjižico, 

pravzaprav knjigo, sem listala pred koncer-

tom mladega dua, brata Sergeya in sestre 

Lucine Khachatryan, 24-letnega violinista in 

26-letne pianistke. Lepo je videti skoraj pol-

no dvorano z 2000 sedeži na koncertu dveh 

mladih izvajalcev. 

Listam med kar 31 abonmaji oz. koncertnimi 

cikli, med njimi je vrsta koncertnih serij, ki 

jih oblikujejo znani glasbeni umetniki. No-

vembra na priemer Bozar gosti cel norveški 

festival komorne glasbe Risør Festival , ki 

junija poteka na idiličnem norveškem otočku 

Risør. Oblikujeta ga violist Lars Anders Tomter 

in pianist Leif Ove Andsnes, v Belgiji izredno 

priljubljen glasbenik, ki smo ga lahko slišali 

tudi pri nas. Bolj kot interpreti so seveda zani-

mivi sporedi. Kot je že dolgo v navadi, igrajo 

pomembno vlogo dogodki in prelomnice. 

Po letošnji obletnici Mahlerjevega rojstva bo 

prihodnje leto obletnica njegove smrti vzrok 

za nadaljevanje izvajanja njegovih del. Po 

Chopinovi stoletnici prihaja Lisztova, ki bo 

ob madžarskem predsedovanju Svetu Evrope 

v Bozar pripeljala najvidnejše madžarske 

interprete in skladatelje, med njimi tudi pred-

stavnika nove generacije Laszla Dubrovaya. K 

sreči večina oblikovalcev sporedov vključuje 

manj znane, novejše ali celo nove skladbe. V 

tem še vedno izstopa festival sodobne glasbe 

Ars Musica, na katerem je pred leti z Globo-

karjevo in Rojkovo skladbo nastopil kvintet 

Slowind. V prihodnji sezoni bosta na tem 

festivalu močno zastopana belgijska sklada-

telja Philippe Boesmans in Jean-Paul Dessy, 

katerima skladbe pogosto naročajo. Med 

naročniki je tudi Bozar, ki med svoje naloge 

prišteva podporo nastajanju novih glasbenih 

del. Koncert Boesmansovih skladb, med njimi 

tudi čisto novo delo, bo ansambel Musiques 

Nouvelles pod vodstvom Dessyja izvedel v 

operni hiši La Monnaie, kjer so pred kratkim 

uprizarjali Boesmansovo zadnjo opero Yvon-

ne, princesse de Bourgogne, premiera pa je 

bila lani v pariški Operi, ki jo je tudi naročila. 

In zdaj h koncertu mladih Armencev. Že 

od otroških let živita v Nemčiji, sta izredna 

poliglota in zrela, oblikovana koncertanta. 

Njuna igra je prepletena in zlita, muzikalno 

zanimiva, violinist mladostno razigran z ble-

ščečo tehniko, pianistka ravno prav zadržana, 

da ga ne spodbuja k prevelikim kontrastom. 

O kakšnih spodrsljajih seveda ni govora, ko 

ju poslušaš, dobiš občutek, da se sploh ne 

moreta zmotiti. Prebrala sem, da duo kljub 

mladosti obvlada zelo pester spored, zato me 

je tokratni malo razočaral. Standardni tri B, 

Bachova sonata št. 4 v c molu, Brahmsova št.2 

in Beethovnova št. 9, obe v A duru, so seveda 

navdušile Sergeyeve navijače. Žal moram 

uporabiti to besedo, ker je del občinstva po-

kazal popolno nevzgojenost. Kaj podobnega 

v Gallusovi dvorani težko doživimo. Nemir v 

dvorani ob pianissimih, kašljanje in sprehaja-

nje, divje ploskanje ob neprimernih trenutkih 

so kar težko razumljivi. Zato pa je bila po 

koncertu vrsta za podpise toliko daljša. 

Sergey, zmagovalec mednarodnega tek-

movanja Kraljice Elizabete leta 2005, ima za 

seboj vrsto odmevnih izvedb z eminentnimi 

evropskimi, ameriškimi in japonskimi orkestri, 

najpogosteje nastopa in snema z dirigentom 

Kurtom Masurjem. Tudi Lucine solistično veli-

ko nastopa, za udeležbo na tekmovanju Reine 

Elisabeth pa se pripravlja letos. V komornem 

muziciranju z bratom je pokazala izredno 

muzikalnost in sproščeno igro, zanimivo bo 

videti rezultate tekmovanja.  

Če vas pot zanese v »evropsko prestolnico«, 

poglejte v Bozar, vedno je kaj zanimivega 

videti in slišati. In cene niso nedostopne, mar-

sikatero prireditev si lahko privoščite ceneje 

kot v ljubljanskem Cankarjevem domu ali v 

Križankah. Za ogled razstave originalnih slik 

Fride Kahlo, ki so jo pripravili v okviru dnevov 

mehiške kulture, sem odštela 5 evrov.

   Kaja Šivic

2. Mednarodni bienale sodobne 
glasbe Koper 

2. Mednarodni bienale sodobne glasbe Ko-

per je potekal od 6. do 10. aprila v prostorih 

tamkajšnje glasbene šole in pokrajinskega 

muzeja. Poleg vsakodnevnih predavanj in 

pogovorov o zanimivih temah, kakršna je 

denimo tudi Rojstvo in smrt glasbenih tradi-

cij, se je zvrstilo šest koncertov, ki so na obalo 

Gospa Tomšič, ali nam lahko zaupate, 

kdaj ste se prvič srečali s Chopinovim 

Koncertom za klavir in orkester v e-molu, 

ki ga tokrat izvajate z orkestrom maribor-

ske opere in z dirigentom Friedrichom 

Haiderjem? Je bilo to že v času študija pri 

Arthurju Rubinsteinu ali že prej? Kakšen je 

vaš odnos do tega koncerta?

Zdaj se točno ne spomnim leta, kdaj sem 

prvič preigravala ta Chopinov koncert, mislim 

pa, da je moralo biti nekje med 1957 in 1959, 

se pravi v času mojega študija pri Rubinste-

inu. Ta koncert v e-molu, ki je sicer naveden 

prvi, čeprav je dejansko Chopinov drugi 

klavirski koncert, ker je nastal pozneje, mi je 

dosti bliže kot koncert v f-molu, ki ga nikoli 

nisem igrala na koncertnih odrih. Koncert, ki 

ga zdaj igram, je tehnično tudi bolj zahteven 

– s tem se najbrž ne bi strinjali člani orkestra, 

ker je spremljevalni part orkestriran dokaj 

dolgočasno, v fi gurah, ki se ponavljajo skozi 

ves koncert –, sploh prvi (Maestoso) in zadnji 

stavek sta dokaj virtuozna. Drugi stavek, kot 

nakazuje že naslov (Romanca), je pisan zelo 

poetično in intimno, do neke mere celo ba-

ladno. S tem se lahko povsem poistovetim, 

omogoča mi tudi veliko možnosti interpreta-

cije, ki je odvisna tudi od trenutnega razpolo-

ženja, največkrat pa od načina priprave kon-

certa, se pravi dirigenta in orkestra, s katerim 

igram. Problem predstavljajo dirigenti, ki 

muziciranja ne razumejo kot skupno delo, 

ampak kot svoj lastni nastop, kjer so vsi po-

drejeni njihovi vizionarski ideji. Veliko dirigen-

tov se danes ne želi ukvarjati s solisti, niti ne 

želijo komunicirati in iskati kompromisov – v 

takem primeru bo koncert gotovo polomija 

ali v najboljšem primeru vsaj dogodek, kjer 

lahko pričakujete veliko nepovezanih oziro-

ma manj izdelanih glasbenih idej, čeprav so 

lahko izvajalci odlični. 

Kako bi ocenili vaše dosedanje sodelova-

nje z SNG Maribor, dirigentom koncerta 

Friedrichom Haiderjem? Načrtujete tudi 

letos kakšno koncertno turnejo? 

V mariborski operi sem že velikokrat nastopi-

la, zato imam tudi dosti lepih spominov. Tega 

koncerta se veselim, ker se mi zdi, da z diri-

gentom dovolj dobro komunicirava, čeprav 

se, kolikor ste morda lahko opazili, ne strinja-

va vedno. Občutek imam, da se marsikateri 

dirigent v tem konkretnem Chopinovem 

koncertu lahko zaradi močne naslonitve na 

klavir počuti rahlo izrinjenega iz dialoga med 

solistom in orkestrom, pa tudi orkester nima, 

kot sem že omenila, kaj posebno težavnega 

dela. Včasih gre pri glasbi preprosto za to, da 

do konca zdržiš zahtevano koncentracijo, še 

posebej če gre bolj za rutino ali vedno pona-

vljajoče se motive in teme. Tudi te imajo svoj 

pomen in lepo zaokrožijo kompozicijo. In zdi 

se mi, da dirigent Haider dovolj dobro obvla-

da glasbeno materijo, da bo znal iz orkestra 

potegniti karseda veliko. Zato tudi upam, 

da bo dober koncert. Kar se tiče koncertnih 

turnej … Letos se mi je po dolgih letih inten-

zivnega muziciranja zahotelo malo pavze, 

čeprav me čaka še turneja po Kanadi … 

Kakšen je vaš odnos do sodobne glasbe, 

sploh slovenske – ali jo tudi izvajate? 

Kako pa je z novitetami, se kdaj spustite v 

tovrstno glasbeno »avanturo«? 

Ko sem bila mlajša, sem pogosto izvajala no-

vitete slovenskih avtorjev, rada sem se loteva-

la novih projektov, zdaj tega več ne počnem. 

Najbolj modernih stvari, ki nastajajo danes, 

tako ne igram – to prepuščam drugim. Za ne-

koga, ki je že 65 let na odru – od teh nekako 

vsaj 55 let igram z različnimi orkestri –, imam 

že brez sodobne glasbe dovolj repertoarja, 

s katerim lahko nastopam in ga je treba ne-

govati. Pa tudi t. i. klasični repertoar je dovolj 

Dan pred napovedanim četrtkovim koncertom sem se pribli-
ževal veliki dvorani SNG Maribor, iz katere so se v zgodnjih 
večernih urah razlegali zvoki simfoničnega orkestra, pomešani 
s klavirjem. Ko sem čakal na ugoden trenutek premora, da ne 
bi pretirano motil vaje, sem se hitro »pritihotapil« v dvorano, se 
usedel na enega boljših stolov sredi dvorane, da bi lahko slišal in 
videl čim več: maestro Friedrich Haider je ravno tedaj ustavil 
orkester in se s solistko Dubravko Tomšič Srebotnjak pogovarjal 
o detajlu iz uvodnega stavka Chopinovega prvega klavirskega 
koncerta. Vsaj za nekaj časa mi ni preostalo drugega, kot da se 
prepustim vtisom muziciranja med simfoničnim orkestrom ma-
riborske opere, dirigentom in slovensko pianistko, ki je navkljub 
svoji sedemdesetletnici – čeprav bi ji glede na njeno živ(ahn)ost 
prisodil vsaj kakšno desetletje manj – še zmeraj v samem vrhu 
slovenske glasbene poustvarjalnosti. V pogovoru, ki se je zgodil 
med kratko pavzo, sem našo najvidnejšo pianistko povprašal o 
njenih dosedanjih koncertnih nastopih ter še posebej o njenem 
nastopu v Mariboru. 

slovenska diva klasičnega pianizma

zahteven in bogat, da lahko vselej odkriješ 

nekaj novega. Ko sem končala s študijem kla-

virja v Ameriki, sem imela pripravljenih kar 40 

klavirskih koncertov iz klasičnega repertoarja, 

da o repertoarju za klavir solo ne govorim …

Ko omenjate 65 let aktivne koncertne 

prakse, se mi poraja vprašanje, ali vam 

je kakšen nastop ostal še v posebej 

lepem spominu? Kateri so morda vaši 

najzanesljivejši »partnerji« na odru? V 

mislih imam seveda orkestre, dirigente, 

soliste … 

Oh, teh je bilo res veliko. Težko bi kateregakoli 

izpostavila kot posebnega. Vedno sem bila 

zadovoljna in vesela, ko je prišlo do sodelo-

vanja z londonsko Kraljevo fi lharmonijo (Lon-

don Royal Philharmonic) bodisi z newyorškim 

(New York Philharmonic Orchestra), boston-

skim fi lharmoničnim orkestrom (Boston 

Philharmonic Orchestra) ali münchenskimi 

fi lharmoniki; od dirigentov pa mi je nekako 

najbolj ostal v spominu Seiji Ozawa, s kate-

rim rada sodelujem, pa tudi kateri od ruskih 

dirigentov. Zdaj ko ravno omenjam ruske 

dirigente, sem se spomnila svojega leningraj-

skega recitala še iz »tistih« časov – ta nastop 

mi je ostal nekako najbolj v spominu po tem, 

da sem po uradnem koncertnem programu 

zaigrala kar 17 dodatkov, pa je publika še 

zmeraj navdušeno ploskala. Takrat mi ni preo-

stalo drugega, kot da preprosto zaprem klavir 

in odidem z odra. 

Kako pa se razlikuje publika po svetu? 

Moram reči, da se ljudje zelo različno odzivajo 

glede na to, kje živijo. Morda je to odvisno od 

klime ali kulture, težko je reči. Zdi se mi, da je 

španska publika zelo dovzetna za belcanto, 

še bolj kot italijanska – nekoč v Madridu se je 

zgodilo, da so mi moški po končanem nasto-

pu na oder metali aranžirane rože, ki so jih 

nahajam
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pripeljali vrsto zanimivih izvajalcev in sklada-

teljev iz Slovenije in tujine. Ob delih uvelja-

vljenih avtorjev, kot so Ligeti, Stockhausen, 

Lebič, Boulez, Rojko, Donatoni in še mnogi 

drugi, so zaživele tudi skladbe študentov, ki 

so prispevali kar dvanajst praizvedb. Posebej 

so se izkazali izvajalci – mnogi komorni kon-

certanti in solisti ter Komorni orkester bienala 

in Akademski pevski zbor Univerze na Primor-

skem. Glasbeno dogajanje, vsekakor vredno 

daljšega zapisa.

Svetovni zbor mladih
Svetovni zbor mladih (World Youth Choir) bo 

v svoji 21. sezoni to poletje deloval na Kanar-

skih otokih. V Puertu de la Cruz se bo zbralo 

osemdeset mladih pevcev iz devetintridese-

tih držav. Pod vodstvom dirigenta Ragnarja 

Rasmussena bodo naštudirali sodoben 

spored skladb skandinavskih skladateljev, 

španski dirigent Josep Vila i Casanas pa bo z 

njimi pripravil španske skladbe, med drugim 

tudi novo delo Despres, ki ga je po naročilu 

katalonske zborovske organizacije napisal 

Feliu Gasul. Koncertna turneja bo v drugi 

polovici julija mlade pevke in pevce popeljala 

po več krajih Kanarskih otokov in Španije in 

se sklenila v Barceloni. V letošnji Svetovni 

zbor mladih je ponovno povabljena naša 

altistka Alenka Bobek, med kandidati, ki so 

avdicijo opravljali letos prvič, pa so v rezervi 

sopranistki Eva Koprivšek in Mirjam Strmole 

ter basist Matej Strašek.   

Sergey in Lusine Khachatryan, fotografi ja: Serge Derossi 

Foto: Scott Campbell 
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Že deset let se trudim (so)oblikovati glasbeno 

ustvarjalnost skozi prvo polovico 21. stoletja. 

Naloga je vse prej kot lahka, zlasti ker se je 

glasba znašla v situaciji, ko se mnogi skla-

datelji borimo z idejo, kako jo kot umetnost 

znova bolj približati občinstvu, ki je predvsem 

v drugi polovici preteklega stoletja »pobegni-

lo« v zatočišče enostavne popularne glasbe. 

Seveda se je pomembno tudi vprašati, do 

katere točke je glasba še umetnost in kdaj 

postane poceni kič.

Glasba je vedno sočasno obstajala kot »resna 

umetnost« in kot zabava. Vendar prepad v 

izboru sredstev ni bil velik. Poglejmo si primer 

dveh baročnih skladateljev: Georg Friedrich 

Händel je za časa svojega življenja veljal za 

pop zvezdo, Johann Sebastian Bach pa je bil 

bolj predstavnik »resne«, takrat že stilno za-

starele glasbe, kakor so menili njegovi sodob-

niki. Oba skladatelja sta uporabljala podobna 

tehnična sredstva: polifonijo, orkestralno 

zvočno barvo, bogato melodično-harmonsko 

zaporedje in značilne oblikovne karakteristi-

ke obdobja, v katerem sta živela. Razlika je 

samo v kompleksnosti uporabe teh sredstev. 

Händel je bil pač kot človek-skladatelj neko-

liko preprostejši in po vsebini nekoliko bolj 

ekstravertiran in manj »abstrakten« od Bacha. 

In to je vse. 

Klasicistični skladatelji so bili pogosto »dvo-

živke« in so pisali, kar je bilo potrebno. Tudi 

Wolfgang Amadeus Mozart je pisal tako »re-

sno« kot zabavno glasbo. V 19. stoletju je bil 

glavna pop zvezda Johann Strauss s svojimi 

nepozabnimi valčki. Izredno so ga spoštovali 

najvidnejši skladatelji »resne« glasbe, med 

njimi na primer Johannes Brahms in Richard 

Wagner, ki je Straussa celo okarakteriziral za, 

citiram, »najbolj muzikalno glavo vseh časov«. 

Straussova glasba pa vendar v osnovi vsebuje 

ista sredstva kot glasba Wagnerja in Brahmsa, 

morda le v nekoliko enostavnejši obliki ter z 

večjim naslonom na enostavne plesne ritme 

in lažje zapomljive melodije.

Skladatelji »resne« glasbe v 20. stoletju so 

glasbo vedno bolj individualizirali, poleg tega 

pa so v svet glasbe začeli prodirati ustvarjalci, 

ki niso bili glasbeniki po stroki. Glasba se je 

najprej znašla v svetu matematične konstruk-

cije s pomočjo serialne tehnike komponira-

nja, s čimer je izgubila precejšnji del duše. 

Vzporedno je prišlo do »konkretne glasbe«, 

ki je temeljila na (posnetih) zvokih iz narave. 

Temu je sledilo obdobje eksperimentiranja z 

zvoki, časovnimi trajanji, prosto improvizacijo, 

vse to pa je glasbo v očeh širšega kroga po-

slušalcev in tudi izvajalcev naredilo kaotično, 

pretirano zapleteno ali pa dolgočasno. Odso-

tnost melodije, ritma, lepote zvoka ter vsaj do 

neke mere jasno podajanje vsebinskega toka 

se je odkrito pokazalo kot napačna pot. Mor-

da je razlog v prehitrem razvoju, kateremu 

človeški sluh in um nista mogla slediti? 

Kako pa je danes z glasbo, katere glavni 

namen je zabava? V ta svet vse bolj vstopajo 

ustvarjalci brez glasbene izobrazbe in z njo 

potrebnega znanja. Mislijo, da je harmonsko 

zaporedje tonika-subdominanta-dominanta 

vse, kar je v glasbi potrebno. Prehod v stran-

ske stopnje je že »visoka umetnost«. Kaj šele 

modulacije, kromatika in alteracije, več kot 

300 let stari pojmi! Prav čudim se dejstvu, 

da danes zabavna glasba niti od daleč ne 

dosega nivoja, kakršnega je imela v obdobju 

baroka, klasicizma in romantike. Če je bila 

težnja skladateljev »resne« glasbe po vse bolj 

in bolj kompleksni ustvarjalnosti, je šla zabav-

na glasba v nasprotno smer in se vse bolj in 

bolj poenostavila. Zdaj pa ta zvrst poskuša z 

uvedbo akustičnih instrumentov, značilnih za 

»resno« glasbo ustvariti hibrid, ki se mu reče 

»cross-over«, z njim pa bi približali občinstvu 

dobro, »resno«, oziroma »klasično« glasbo. 

V to ne verjamem, ker so sredstva skoraj 

vedno na nivoju, kakršnega se učijo dijaki v 

prvem letniku srednje glasbene šole. »Cross-

over« pa se v glasbi uporablja še na drug 

način: v glasbo starih mojstrov vplesti ritem 

techno glasbe, da bi ljudje nanjo plesali, nore-

li ter obenem občudovali silno virtuoznost 

izvajalcev tovrstne umetnosti, hkrati pa se 

seveda ne bi spraševali, kam je izginila vsaka 

želja po občutljivem podajanju vsebine, kakr-

šno so si zamislili skladatelji. Značilen primer 

so tudi »Trije tenorji«, skupina Il Divo, pa 

tudi slovenski surogat te skupine, imenovan 

Eroica. Tudi v teh primerih ni videti želje po 

podajanju glasbe kot umetnosti, ampak prej-

kone estradniško razkazovanje samega sebe 

kot največje »face«, zlasti z izvajanjem nekaj 

najbolj priljubljenih italijanskih opernih arij.

Žal tudi akademsko izobraženi glasbeniki, 

ki so se podali v svet estrade in glasbe kot 

zabave, ne storijo prav nič za njen razvoj v 

smer vsaj nekoliko pestrejšega izbora sred-

stev. Manjka jim vsakršna drznost (znanja 

jim ne bom odrekal), morda jim naročniki in 

odjemalci njihovih del celo prepovedujejo 

spogledovanje z zahtevnejšo vsebino, ki ne 

bi šla takoj »za med«. Danes vse teži v smeri 

tržnosti, vreden si toliko, kolikor (se) prodaš. 

Glasbena umetnost kot »kurba«? Skladatelji si 

želimo priznanje za svoje delo, vsaj kot potr-

ditev, da smo na pravi poti. Vendar pa denar 

umetnika v zameno za potlačevanje lastnih 

sposobnosti in ambicij praviloma ne osrečuje. 

Verjetno vas večina pozna znamenito novelo 

Gogolja, Portret. Mladi umetnik Čartkov za 

svojo življenjsko pot izbere ceneno slikanje 

portretov za denar. Uklanja se željam bogatih 

meščanov, ki mu dobesedno ukazujejo, kako 

mora slikati. Na stara leta pa spozna, da je s 

potiskanjem želje po dosegu nečesa komple-

ksnejšega v umetnosti zapravil svoj talent. 

Kljub materialnemu bogastvu doživi duševni 

zlom, na koncu s svojim denarjem kupuje 

velika umetniška dela ter jih ljubosumno 

uničuje.

V svetu »resne« glasbe pa je treba najprej za 

vselej odpraviti nesmiselne pole »avantgar-

den-konservativen«. Danes s(m)o vsi sklada-

telji konservativni, saj že dolga leta ni nihče 

ničesar izumil. Morda bi se nas lahko razdelilo 

na drzne ali umirjene, boječe ali pogumne, 

prikupne ali odbijajoče skladatelje ipd. Prav 

ta nepotrebna razklanost nam preprečuje, da 

bi v korist glasbeni umetnosti stopili skupaj 

in kljub naši različnosti v pogledih o glasbeni 

ustvarjalnosti tlakovali pot, po kateri bi po-

slušalci znova začutili pomembnost in tudi 

dostopnost kvalitetne sodobne glasbe. Nič 

ni bolj žalostnega, kot opazovati napol ali še 

bolj prazne dvorane ob odličnih koncertih, 

kjer se pač na sporedu ne pojavljajo »dobri, 

stari skladatelji« iz 18. in 19. stoletja. Če bi me 

zdajle vprašali, kateri skladatelji so najbolj 

prodorni v prvem desetletju 21. stoletja, bi 

jim odgovoril: Mozart, Beethoven, Bach, Verdi, 

Puccini, Grieg, Rahmaninov, Čajkovski … 

Nikjer ni najti skladatelja, ki živi in deluje v 

21. stoletju. Pa jih je mnogo dobrih, odličnih, 

tudi »prebavljivih«, čeprav uporabljajo manj 

znana tehnična in izrazna sredstva. Sem pa 

vsaj osebno proti glasbi kot umetnosti, če je 

ta namenjena samo »poslušanju z zaprtimi 

očmi«. Tu se podpišem tudi pod trditev Vin-

ka Globokarja, ki je v svoji knjigi Vdih-izdih 

zapisal naslednji stavek: »K vragu glasba, ki 

človeku preprečuje, da bi ob njej razmišljal.« 

Idealne glasbe sicer ni, vendar si jo skušam 

predstavljati kot originalno sintezo obstoječe-

ga z radovednim iskanjem novega bogastva v 

njem, zadržati pri tem vsa elementarna glas-

bena sredstva (ritem, melodija, harmonija) in 

skušati v glasbo dodati (vrniti) tudi navidezno 

lepo, z obveznimi kontrasti, nenavadnimi 

zvočnimi in tonskimi zvezami ter potegniti 

poslušalce v svet umetnosti, ki ne bi bila 

samo kruta resnica sedanjega sveta, ampak 

tudi intimno doživetje svojega jaza, daleč od 

pogosto mučnega realizma.

Priznani fi nski skladatelj Einar Englund je leta 

1976 izjavil, da je v glasbeni ustvarjalnosti 

nastopilo obdobje, ko si bodo skladatelji 

svobodno izbirali sredstva, povezujoč jih z 

izročilom in odkritji v sodobni glasbi. Jaz sem 

se tega leta rodil. Morda pa je nekaj vibracij 

teh besed preletelo celo srednjo Evropo, se 

ustavilo v ljubljanski porodnišnici, našlo mojo 

posteljico in se zasidralo v mojih možganih …

  Črt Sojar Voglar

5. koncert Simfoničnega abonmaja Opere in baleta SNG Maribor

Od zadržane romantične patetike 
do osamljenih herojskih vzklikov 
glasbenega modernizma
Velika dvorana, 18. marec 2010, ob 19.30

Včasih sem bil prepričan, da je programska pestrost koncerta, ki se lah-

ko poleg stilne raznolikosti odraža tudi v številčnosti izvedenih skladb, 

na neki način že a priori ključ do zanimivega glasbenega doživetja, ki 

nam bo še dolgo ostalo v spominu. Danes pa v to že nisem več tako 

prepričan, še posebej, ker obstoječa koncertna praksa pogosto ni na-

klonjena razširjenim, da ne rečem epohalnim glasbenim ekskurzom, 

zato se lahko – vsaj v segmentu tržne ponudbe »tradicionalne« klasične 

glasbe – običajno nadejamo kvečjemu treh tehtnejših glasbenih del. 

Na predzadnjem koncertu Simfoničnega abonmaja SNG Maribor smo 

sicer prisluhnili le dvema cikličnima skladbama, ki v medsebojni relaciji 

izžarevata stilno in poetsko kontrastnost, prav tako pa tudi že estetsko 

»preverjeno« kompleksnost in kvaliteto, in sicer Koncertu za klavir in or-

kester št. 1 v e-molu (op. 11) Frédérica Chopina ter Simfoniji št. 5 v d-molu 

(op. 47) Dimitrija Šostakoviča. 

Glede na dobro uveljavljenost in poznanost obeh del ne velja iz-

gubljati toliko besed o njuni strukturi: Chopinovo triadno glasbeno-

formalno mišljenje, ki ga je »podedoval« od klasicizma in še posebej 

od naslona na Bachovo tonalno koncipiranje, se tako postavlja ob bok 

družbenokritičnemu estetskemu angažmaju Šostakoviča, ki sicer izha-

ja iz vrhuncev poznoromantične simfonike, a je ustvarjalčeva moderni-

stična gesta upora diktaturi enoumja tako močna, da se v svoji artikula-

ciji številnih disonantnih plejad razgrinja v velikem časovnem zamahu. 

In prav ta opulentnost, ki so jo z angažiranim »branjem« morali dokaza-

ti simfoniki SNG Maribor, postane včasih prevelik izziv tako za izvajalce, 

v smislu tolerance do različnih »kiksov«,  kot tudi za poslušalce. 

Dubravki Tomšič Srebotnjak, ki je s svojimi sedemdesetimi leti v 

odlični psihofi zični kondiciji, ne gre česa  bistvenega oporekati – vsaj z 

zavestjo o kvaliteti njenih prejšnjih nastopov – niti vehementno zago-

varjati. S svojo kleno logiko kontrastiranja med različnimi glasbenimi 

idiomi, zajetimi v Chopinovi govorici, je po solidnem prvostavčnem 

nosili v naprsnih žepih suknjičev. To se mi je 

zdelo zelo prisrčno in galantno. Spominjam 

se tudi, kako je bilo včasih, ko še ni bilo toliko 

odprtih meja in sem kot pianistka iz Jugo-

slavije začela mednarodno kariero v Nemčiji, 

kjer je publika ponavadi zelo kritična in že 

pregovorno hladno analitična. Mislim, da je 

bilo v Münchnu, ko sem imela vseskozi napet 

občutek, da me publika ne bo sprejela samo 

zaradi tega, ker sem prišla iz socialistične 

države, takratne Jugoslavije, a sem se prijetno 

uštela. 

Očitno ste jih uspeli prepričati s svojim 

umetniškim podajanjem glasbe … 

Da, lahko bi tako rekli. Takrat se mi je zdelo, 

da umetnost lahko navkljub vsem političnim 

opcijam res podira meje, predvsem tiste, ki 

si jih naredimo v glavi. Na koncu je bilo res 

zanimivo, ker so mi navdušeno ploskali, tako 

rekoč mi je publika jedla z roke. Konec koncev 

ne igramo za kritike ali svoje kolege, ampak 

za občinstvo. In če lahko prepričaš nekoga, ki 

prvič sliši skladbo, ki jo igraš, do te mere, da jo 

je pripravljen poslušati znova in znova, potem 

je to zame kot interpretko resnični uspeh. 

Ste tudi redna profesorica klavirja na 

ljubljanski Akademiji za glasbo in tako 

rekoč edina reprezentativna nestorka 

slovenske pianistične šole. Kako je z vašimi 

interesi na tem področju in kakšna se 

vam zdi prihodnost slovenske pianistične 

poustvarjalnosti? 

Na to vprašanje je zelo težko odgovoriti. 

Večina mojih učencev na akademiji je prav 

gotovo med bolj nadarjenimi iz svoje genera-

cije – če pa pogledamo, koliko talentov nam 

celokupno uspe vzgojiti z ozirom na število 

prebivalstva – Ljubljana ima s svojimi 300 

tisoči prebivalci v primerjavi s kakim predme-

stjem evropske metropole, recimo Pariza ali 

Dunaja, izredno velike potenciale – je to velik 

dosežek. Je pa tako, da se po diplomi na aka-

demiji ponavadi zgodi marsikaj nepredvidlji-

vega, nekateri sicer nadaljujejo študij v tujini, 

in edino prav je, da poskusijo tudi drugje: 

le tako si naberejo čim več izkušenj. Drugo 

je seveda privatno življenje: eni se poročijo, 

dobijo otroke, in se raje posvetijo njim kot pa 

aktivnemu muziciranju in nadaljnjemu razvi-

janju svojega talenta; druge lahko doleti kaka 

Pogledi skladatelja mlajše generacije  

na sedanjost in prihodnost glasbe

dialogu z orkestrom pokazala tudi svoje subtilne plati: lahko ubiranje 

s skorajda nežnim drsenjem po tipkah je v karakternem oziru naslikalo 

dovolj »leggero« fi gur in tako sprožilo sanjavo, mestoma celo ganljivo 

fantazijo osrednjega stavka (Romance: Larghetto). Zgolj moteči subjek-

ti iz pihalno-trobilne sekcije (zlasti rogovi in do neke mere tudi slab-

še prezentni vstopi pihal) so bolj ali manj pogosto izvabljali trpkejše 

nasmeške med občutljivejšimi poslušalci. Te občutke pa je v živahnem 

rondojsko zasnovanem epilogu skušala pregnati vedno bolj manifesta-

tivna drža Tomšičeve, ki je hvaležnemu občinstvu v »potešitev« poklo-

nila še dva, a nekoliko bolj introvertirana dodatka. 

Druga, v časovnem smislu krepkejša polovica programa, ki pa oči-

tno ni bila dovolj zanimiva bolj populistično (da ne rečem sladkobno) 

orientiranim poslušalcem – med publiko sem denimo zasledil tudi pri-

ljubljenega pevca Jana Plestenjaka, ki pa jo je še pravočasno »popihal« 

pred (bojda napornim?) Šostakovičem, in prav gotovo ni bil edini –, je 

tako pokazala na nekoliko drugačen estetski zastavek skladatelja, ki ga 

je maestro Friedrich Haider udejanjil z vso zahtevano kljubovalno držo. 

Štiristavčna simfonična »pripoved« o uporu nekega umetnika – vsaj 

tako bi lahko poimenoval omenjeno simfonijo glede na intertekstual-

no (simbolno) intenzivnost Šostakovičeve izkušnje stalinizma – se je v 

skladu z izvirnim zapisom odvijala v predvidenih dinamičnih, temat-

skomotivičnih in artikulacijskih kontrastih. A za resnično »neprepo-

dljiv« vtis oziroma za veristično uprizoritev Šostakovičeve osebne gro-

teske bi poleg predane natančnosti pričakoval tudi večjo plastičnost v 

dramatiki – kar je Haider sicer dovolj sugestivno nakazoval, vendar mu 

izvajalci niso docela sledili. Res je orkestru uspelo prepričljivo ustvariti 

nekaj senzibilnih mest skladateljevih malodane intimnih krajev memo-

rije pa tudi spotakljivo ironičen moment zmagoslavja v sklepnem delu 

fi nalnega stavka, a – če se izrazim nekoliko bukolično – zaradi nekaj 

osamelih visokoraslih dreves še ne moremo govoriti o gozdu. 

     Benjamin Virc

bolezen ali nesreča, spet tretjim se več ne da 

ukvarjati s tem poslanstvom in ostajati nepre-

nehoma v vrhunski kondiciji. Žrtve so včasih 

previsoke, zato jih mnogo odneha …  

Letos ste praznovali sedemdesetletnico 

… Le kako vam uspe ostati v tako dobri 

kondiciji? Veliko vadite? 

Zdi se mi, da se lahko zahvalim temu, da sem 

bila obdarjena z močnimi rokami. Vadim sko-

raj nič oziroma po potrebi, toliko da osvežim 

glasbeni program. In kljub temu, da bi morala 

najbrž bolj paziti na roke, se mi zdi, da neka-

teri pianisti res pretiravajo s tem čuvanjem 

rok, tudi tako, da nočejo z rokami razen igra-

nja nič delati … Svoje roke tretiram – glede 

na vrsto mojega poklica – povsem običajno, 

saj brez zadržkov dvigujem in nosim stvari. 

Zaenkrat še (trkanje po lesenem stolu) z njimi 

nisem imela nobenih težav. 

Gospa Tomšič Srebotnjak, upam, da bo 

tako ostalo tudi v prihodnje, želim vam 

tudi veliko poustvarjalnih uspehov in 

najlepša hvala za ta kratek pogovor. 

   ViBe
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ja. Mariborska operna hiša za uprizoritev Wertherja nima ravno ideal-

ne zasedbe. To se je še posebej pokazalo ob pričujoči režiji, ki je soliste 

in dirigenta postavila v neobičajno težaven položaj, saj se je nanje 

prevalilo celotno breme izvedbene prepričljivosti. 

Solisti so nastopili z opazno dobro naštudiranimi vlogami. Matjaž 

Stopinšek v naslovni vlogi se je prvič soočil z veliko partijo iz tega slo-

govnega obdobja. Vloga je bila muzikalno in interpretativno izdelana, 

prepričljivost pa ovirajo predvsem nekatere manire tehnične narave. 

Pri tem mislim zlasti na spreminjanje pevskega zastavka v mezza 

voce, s čimer se ne spreminja le jakost, pač pa tudi volumen in gosto-

ta glasu. To pa navzven v prostoru bistveno slabi pevčevo notranje 

sicer dobro občuteno fraziranje in izraznost, ki prav zaradi tega težko 

najde pot do poslušalca. Še posebej je treba biti previden pri uporabi 

falzeta. Ko tak način petja, ki se ga sicer lahko uporabi zgolj kot »za-

čimbo«, postane prepogost, izgubi svoj upravičljiv izrazni namen. Tudi 

direktno nastavljanje tona v skokih navzgor in ohranjanje pevskega 

nastavka za petje v legatu v smislu »inalare la voce« bi zaslužilo več 

pozornosti. 

Osrednja ženska vloga Charlotte zahteva poleg velike izraznosti 

solistke tudi poudarjeno lepoto glasu. Slednje pa pri Ireni Petkovi, 

ki ji sicer ne gre odrekati pevskih in umetniških kvalitet, ni močnejša 

stran. Tudi zanjo velja, da ji je uspel izrazni preboj le mestoma, obema 

glavnima protagonistoma še najbolj v duetu v tretjem dejanju. Go-

stujoči Jure Počkaj je v vlogi Alberta pokazal dober glasovni material 

in pevski napredek glede na zadnjo ljubljansko premiero, izkušnje pa 

bodo v prihodnosti gotovo še naredile svoje in prispevale tudi k večji 

uglajenosti. Omeniti velja še korekten nastop Emila Baronika v vlogi 

Le Baillija. Ob solistih je nastopil tudi otroški zbor, ki ga je zelo dobro 

pripravila Majda Gorjup.

Najboljši del predstave sta prispevala dirigent in orkester. Izbira 

Clauda Schnitzlerja je bil zadetek v polno. Orkester je bil ves čas gibek 

in je zvenel mehko. Če odmislimo občasne orkestrske nerodnosti (na 

primer atako v počasnem tempu), je bila izvedba na visoki ravni. Di-

rigent dobro pozna delo, izvrstno je vodil gradacije, hkrati pa ves čas 

suvereno gradil predstavo z ritmičnimi in dinamičnimi kontrasti. Prav 

slednji so bili velika pomanjkljivost zadnje ljubljanske uprizoritve Mas-

senetovega Don Kihota, ko je bila izbira dirigenta ob napačni zasedbi 

Sanča Panse (in deloma Dulcineje) ključni vzrok za neuspeh predstave. 

Posebnega občudovanja je vredna dirigentova visoka profesionalnost, 

saj je kljub moteči inscenaciji izpeljal celotno predstavo zbrano in 

zavzeto. Dober zgled za njegove dirigentske kolege v naših opernih 

hišah!

Ob uprizoritvi Wertherja velja podpreti usmeritev umetniškega 

vodstva mariborske opere v iskanje aktualnejših in umetniško am-

bicioznejših uprizoritev, četudi se tveganje vedno ne obrestuje. Prav 

tako je naslonitev na domači ansambel glede na preteklost pozitivna 

usmeritev, kar skupaj z opaznim prizadevanjem za kakovostni dvig 

študija in celotnega glasbenega deleža predstav vliva optimizem. 

Glede na hišni ansambel bi morda kazalo le nekoliko bolj pretehtati 

ustreznost posameznih repertoarnih odločitev. Vse kaže, da bo v ma-

riborskem gledališču (končno) prevladala volja, da se opera izvije iz 

močno provincialnih okvirov in vključi v širše aktualne tokove operne-

ga dogajanja.

     Borut Smrekar

Erykah Badu
New Amerykah Part Two: Return of the Ankh
Universal Motown

Svojeglavost in ekscentričnost pevke Erykah Badu, ki so ji kljub nje-

nemu neodobravanju nadeli nadimek »kraljica neo soula«, je najlažje 

ponazoriti kar z aktualnim primerom: videospotom za pesem Window 

Seat, prvim uradnim singlom z njenega novega, petega albuma. V njem 

se je 39-letnica sredi belega dne sprehodila po polnih ulicah teksaške-

ga mesta Dallas, odmetavala kos za kosom obleke in na koncu, v 

bližini mesta umora predsednika Johna F. Kennedyja,  čisto 

gola (no, seveda zakrita s cenzurnimi »kvadratki«), padla po 

tleh pod strelom nevidnega ostrostrelca. Potem so se z eki-

po vred hitro pobrali s prizorišča, preden bi jih zaradi nepri-

mernega razkazovanja aretiral kakšen mimoidoči policist. 

Tak videospot s političnim podtonom bi bil morda celo bolj 

primeren za kakšno od skladb z njenega dve leti starejšega 

albuma New Amerykah Part One (4th World War), prvega iz 

napovedane trilogije, ki se je vsebinsko vrtel okoli socialne 

problematike in političnih spletk. Pričujoči New Amerykah 

Part Two: Return of the Ankh je njegovo nasprotje, ali kakor je 

razliko opisala Badujeva sama: na prvem albumu je delovala 

njena leva, analitična polovica možganov, na drugem pa je v 

ospredje spet stopila desna, čustvena hemisfera.

Tako nas v toplo nedrje albuma nežno sprejmejo organski zvoki glo-

boko donečih basov, atmosferičnih klaviatur ter ambientalnih dodatkov 

harfe, klavirja in teremina. Erykah se z vokalom in ljubezenskimi bese-

dili skrajno sproščeno pozibava na glasbenem igrišču upočasnjenih 

hip-hop ritmov, R&B-jevske elegance in nemoteče posejanih jazzovskih 

in psihedeličnih trenutkov. Ležerno celovitost albuma nekje na sredi 

na kratko prekine samo začetek pesmi Love, v katerem je poslušalcu 

z robotskim glasom razloženo o »vibracijskih frekvencah edinih dveh 

osnovnih čustev, ki jih lahko človek čuti, strahu 

in ljubezni«. Return of the Ankh utripa samo v 

slednji, tj. frekvenci ljubezni – včasih igrivo in ra-

hlo erotično kot sveža zaljubljenost, drugje oto-

žno kot grenki trenutek slovesa, največkrat pa 

dvoumno in s pridihom pevkine nenavadno-

sti, ki vabi k odkrivanju novih emocionalnih 

odtenkov in plasti skozi ponovna poslušanja. 

Album za veliki fi nale in dosego dokončne sto-

pnje relaksacije izzveni v desetminutni tridelni 

glasbeni epopeji Out My Mind, Just in Time, v 

kateri se preko minimalistične naveze vodil-

nega klavirja in vskokov ostalih glasbil melan-

holično medi prijetno hrapavi glas Badujeve. 

Tako Erykah prefi njeno zaključuje drugega od treh delov svojega 

glasbenega manifesta – v prvem je opazovala svet okoli sebe, se v dru-

gem zazrla globoko vase, kam bo pogled usmerila v tretje, pa trenutno 

ve samo ona. Ostali bomo verjetno izvedeli čez približno dve leti.

     Blaž Tišler

Skrhano sobivanje glasbe in sodobnih 
uprizoritvenih konceptov 

Jules Massenet: WERTHER
Opera in balet SNG Maribor,
ogled predstave: 11. marec 2010 

Dela Julesa Masseneta so nekoč sodila med najbolj priljubljene ope-

re, potem pa so z izjemo Manon skorajda izginila z opernih odrov. 

V zadnjih letih se ponovno vračajo – tudi pri nas. Druga mariborska 

uprizoritev Wertherja je že v tem pogledu zanimiv dogodek, opazni 

pa so tudi nekateri pozitivni premiki v umetniškem vodenju ustanove. 

Mariborska opera je namreč v uprizoritvenem pogledu dolga leta bolj 

spominjala na ropotarnico kakega italijanskega provincialnega gle-

dališča kot pa na resno hišo z umetniškimi ambicijami in z zavestjo o 

svojem poslanstvu. Tudi gostujoči solisti pogosto niso uspeli upravičiti 

angažmaja v uprizoritvah. Kasnejši angažma hišnega opernega reži-

serja pa se je sploh izkazal kot popolnoma zgrešena poteza. Kaže, da 

se situacija končno spreminja v pravi smeri. 

V umetnosti ni presežkov brez tveganj. Tveganja so zato nujna, 

prinašajo pa lahko tako vzpone kot tudi padce. Angažma uveljavljene-

ga dramskega režiserja Ivice Buljana je bil gotovo tveganje. V tokratni 

uprizoritvi Wertherja se je izkazalo, da režiser ne razume bistva glas-

benega gledališča, v katerem je glasba eden temeljnih konstitutivnih 

dramskih momentov. V režiji hoče zreducirati Massenetovo glasbo na 

raven scenskega elementa oziroma jo pojmuje zgolj kot zvočno kuliso. 

Očitno se ni vprašal, zakaj danes Wertherja sploh še uprizarjamo. Zgolj 

zaradi libreta (teksta z didaskalijami) zagotovo ne! 

Nerazumevanje bistva glasbenega gledališča se izkazuje predvsem 

v režiserjevem nezaupanju do glasbe, da bi le-ta lahko bila nosilec 

dramskega dogajanja. Očiten je strah, da bi glasba na odru kdaj ostala 

»sama«, brez »podpore« konkretnega scenskega dogajanja. Zato je 

celotna uprizoritev preobložena z različnimi režijskimi mašili, ki glasbo 

ne le spravljajo v podrejen položaj, pač pa jo ves čas tudi ovirajo v 

njeni funkciji in jo mestoma celo zatrejo. Gledalcu se je ob takšni režiji 

izredno težko osredotočiti na osnovno dogajanje. Med mašili še po-

sebej izstopa kreativno povsem nebogljena in vsebinsko prazna »ko-

reografi ja« Dejana Srhoja. V uprizoritvi celovečernega dela bi bil kdaj 

pa kdaj dobrodošel tudi kak kontrast. Menim, da bi predstava veliko 

pridobila že s tem, če bi v uvodu in v prvem prizoru četrtega dejanja 

na odru preprosto ugasnili luč. 

Pričujoči režiserjev pristop bi bil lahko upravičen le v primeru, da bi 

nam ponudil kaj močnejšega in zanimivejšega od Massenetove glas-

be, kar pa se seveda ni zgodilo. Prazen oder z nekaterimi minimalnimi 

scenskimi elementi in nekoliko sofi sticirano delovno lučjo (oziroma 

scenografi ja tandema son:DA) je vse slabosti izpraznjene režije le še 

potenciral. Zaradi preobloženosti z režijsko-koreografskimi »domisli-

cami« pa je sicer prazen oder postal na drug način prenatrpan, kar je 

izničilo tudi morebitno simbolno poanto praznine. V takšnih uprizori-

tvenih okoliščinah lahko delo tipa Massenetove opere preživi zgolj z 

izjemno solistično zasedbo in z vrhunsko glasbeno izvedbo. 

Stalni operni ansambel lahko predstavlja v umetniškem pogledu 

določene prednosti, hkrati pa tudi veliko omejitev pri izbiri repertoar-

Novi naskoki na svetovne odre: 

NOCTIFERIA – Death Culture
Listenable Records 2010

Noctiferia je petčlanska skupina, ki je že vrsto let v ospredju domače 

metal scene, širša javnost pa je zanjo prvič slišala po izidu njihovega 

drugega albuma leta 2002, brutalnega blackmetalskega Per Aspera 

– predvsem po zaslugi spremljajočega videospota za komad Fond of 

Lies, ki je na presenečenje vseh zavladal lestvici kultne oddaje Video-

spotnice. Ob dobrem kritiškem odzivu se je glas o skupini počasi začel 

širiti tudi izven domačih logov, vse do cenjenega metalskega produ-

centa Petra Tägtrena, pod okriljem katerega je nekaj 

let kasneje nastala elektronsko podkrepljena Sloven-

ska Morbida. Po več letih trdega dela je Noctiferia le-

tos podpisala pogodbo s priznano francosko založbo 

Listenable Records, producentu Tägtrenu dodala še 

mojstra masteringa Jonasa Kjellgrena in marca udarila 

z novo ploščo.

Od samega začetka je jasno, da Death Culture pred-

stavlja naslednjo logično stopnjo razvoja skupine. Če 

so se s Slovensko Morbido iz dobrih, a resnici na ljubo 

precej enodimenzionalnih blackmetalcev prelevi-

li v glasbene raziskovalce, ki so iskali žanrske meje 

svojega ustvarjanja, se Noctiferia na četrtem polno-

pravnem izdelku vrača k svojim koreninam, hkrati 

pa ustrezno izkorišča pridobljene izkušnje. Zlove-

šče »Per Asperaste« kitare, težki riffi   in natančno 

udrihajoči bobni so na pravih mestih podkrepljeni 

z industrijskimi vložki, komadi pa iz počasnejšega 

blackmetalskega nažiganja tekoče prehajajo v hitrejše suvajoče 

besnenje, dobro poznano s Slovenske Morbide, in nazaj.

V tematskem oziru že bežen pregled naslovov komadov, kot so Slave-

driver, Non Individuum in Demoncracy, da vedeti, da Death Culture ni 

preveč odobravajoča do trenutnega družbenega stanja. Pozornejše 

poslušanje razjasni, da besedila udarjajo po skorumpiranih elitah, zaro-

tah in slepo sledečih posameznikih, vse skupaj pa na določenih mestih 

presekajo posnetki govorov znanih osebnosti, ki na takšen ali drugačen 

način napovedujejo pogubo – ne preveč optimistično (konec koncev 

le gre za black metal in ne za rožnati pop), a zagotovo učinkovito, še 

posebej prek rohnečega, renčečega vokala, ki je v primerjavi s prejšnjo 

ploščo sicer izgubil na pestrosti, vendar pa vokalist vseeno suvereno 

obvlada svoje delo.

V izvedbenem in produkcijskem smislu plošči ne gre kaj dosti očitati, 

saj je jasno, da so za instrumenti, mikrofoni in mešalkami izkušeni stari 

mački, kar se odraža tudi v kompozicijah komadov. Na Death Culture 

so skladbe namreč, še zlasti v primerjavi s prejšnjimi ploščami, večpla-

stne sestavljanke, v katerih se na več ravneh prepletajo in kopičijo raz-

lične melodije in podlage, kar pride do izraza zlasti ob višjih jakostih na 

boljših zvočnih sistemih. Čeprav so pesmi na nekaj mestih 

s takšnimi aranžmaji že kar preveč na-

sičene, je v splošnem gledano tovrstna 

zapletenost zelo dobrodošla in še en 

odraz glasbenega razvoja Noctiferie.

Ploščo odpre intro komad Premoniti-

on, v katerem je naraščajoče vojaško 

korakanje postopoma podkrepljeno z 

bobnanjem in kitarskimi riffi  . Že večkrat 

slišana fi nta, a vseeno še vedno učin-

kovita, predvsem v povezavi z rjovečim 

prehodom v prvi pravi komad, Terror, ki 

izvrstno prikaže grobost celotne plošče. 

Sledi par skladb, ki na Death Culture še 

najbolje ujameta temačnost in zlobo Per 

Aspere, zatem pa je na vrsti lahkotnejši De-

moncracy, v katerem se po elektronskem 

uvodu in refrenu, punktiranem z zvokom 

sonarja, vidno zrcali vpliv Slovenske Mor-

bide. Po Slavedriverju, ki ima na plošči še najbolj samosvoj zvok, sledi 

šibkejši srednji del plošče, ki sicer ni slab, a nekako ni tako izviren kot 

preostanek plošče. Pred zaključno indijsko ambientalno Samsaro, v ka-

teri pomaga pevec ljubljanske skupine Prospect, pa brutalnost plošče 

končata še odlično nažigaška Demagog in Holymen.

Celokupno vzeto gre pri Death Culture tako za izvrsten izdelek zrele 

skupine glasbenikov, ki utrjujejo svoj položaj kot vodilni slovenski me-

tal bojevniki, ti pa so, oboroženi z novo ploščo, dobro pripravljeni za 

naskok na svetovne odre. 

           Daniel Sheppard
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Na fotografi ji Irena Petkova in Matjaž Stopinšek
foto: Son:DA
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skladatelj, kitarist, aranžer zvoka, performer, ... 

Pogosto se dogaja, da se glasbeniki 
ujamejo v svojo lastno glasbeno 
formulo … Če to dojemamo v 
kontekstu popularne glasbe, potem 
jo lahko označimo kot glasbeni stil 
določene glasbene skupine ali glas-
benika. Če pa jo dojemamo v širšem 
glasbenem kontekstu, pa ta glasbena 
formula pogostokrat dobi negativno 
konotacijo – tako lahko govorimo o 
glasbenem obrtništvu. Eden takšnih 
»skladateljev«, ki se zavestno bojuje 
proti ujetosti v lastno past, je tudi 
Gašper Piano. To doseže predvsem s 
sproščeno igro glasbenih parametrov, 
žanra, instrumentacije, zvokov in 
funkcije glasbe. Svojo glasbo pa rad 
spaja tudi z drugimi umetnostmi. 
Kot kitarist je poleg solo projektov 
sodeloval v raznih glasbenih za-
sedbah – z nekaterimi seveda še 
vedno sodeluje –, med drugim tudi 
v duetu klasičnih kitar s Samom 
Turkom, v multimedijskem pro-
jektu Th reeofmany in še bi lahko 
naštevali.
Napisal in izvedel je glasbo za 
številne fotografske in slikarske raz-
stave, multimedijske inštalacije in 
performanse. Preteklo leto je poleg 
ostalih projektov sodeloval tudi z 
režiserjem Vinkom Möderndorfer-
jem in napisal ter produciral glasbo 
za televizijski fi lm Kandidatka in 
šofer …

Gašper Piano
novi profi li

Med larpurlatizmom in družbenimi angažmaji

● Gašper, kakšni so bili tvoji prvi stiki z 

glasbo?

Doma se je poslušalo veliko glasbe – to so bili 

nekakšni »čarobni večeri« in počasi sem se 

navadil na ta slušni svet, ki mi je kot otroku 

puščal veliko imaginarnega prostora. Kasneje 

pa je nastala tudi želja po igranju in tukaj je 

bila kitara …

Kako je sedaj s kitaro, zadnje čase se bolj 

posvečaš skladanju glasbe?

Zadnje čase je igranje kitare na stranskem 

tiru, vedno bolj prihajam v fazo, kjer mi kitara 

pomaga pri razmišljanju in pisanju glasbe. Že 

od samega začetka pa me je kitara zanimala 

kot akustičen inštrument, ki ima velik eks-

perimentalni potencial, govorimo seveda o 

raznih sodobnih tehnikah igranja, in to lastno 

raziskovanje me je popeljalo naprej. Tudi na 

druga glasbila, na primer glas ali pa na čisto 

banalne predmete, ki sploh niso glasbeni. 

Zadnje čase veliko komponiram tudi s pomo-

čjo računalnika. Obdobja, ko ne igram kitare, 

mi vseeno pomagajo, da se vrnem nazaj z 

drugim pogledom na inštrument.

● Za seboj imaš veliko avdiovizualnih 

projektov … 

Dostikrat se mi dogaja, da mi razne druge 

umetnosti, med katerimi so tudi vizualne, 

odpirajo novo pot za uglasbitev oziroma 

ozvočenje nekaterih mojih konceptov.

Nevarnost, ki se je zgodila tudi meni, je, da 

sem se ujel v lastno past. To pomeni, da sem 

v nekem obdobju prišel do določenih glasbe-

nih vzorcev, ki sem jih nevede uporabljal, in 

prav ti so me začeli omejevati. V teh obdobjih, 

ko sem začutil, da me to omejuje, me je sam 

kreativni proces pripeljal do nekakšnega 

novega iskanja izraza. Uporaba le takih glas-

benih formul se mi zdi krivična, seveda do 

samega sebe – nočem se ponavljati.

● Kaj se ti trenutno »dogaja« na samem 

glasbenem področju?

Na samem glasbenem področju me zadnje 

čase fascinirajo zvoki, ki so v bistvu specifi čni 

duhu časa, v katerem živimo. Dostikrat se mi 

dogaja, da slišim neki zvok, nekje v okolju, v 

trgovini, ob reki – kjerkoli – in takrat mi je žal, 

da sem doma pozabil »zvočni fotoaparat«. 

Pogosto pa lahko prav ta posneti zvok ka-

sneje spodbudi nek ustvarjalni proces. Tukaj 

pride do eksperimentiranja s temi zvoki, gre 

za ustvarjanje neke atmosfere. In prav to 

spajanje zvočne atmosfere ali nekaterih eks-

perimentalnih pristopov v akustični in elek-

tronski glasbi z nekimi institucionaliziranimi 

zasedbami (na primer z manjšimi komornimi 

zasedbami ali orkestrom) je tisto, kar me 

trenutno zanima.

● Trenutno pripravljaš kaj v tej smeri? 

Nam lahko kaj izdaš?

V načrtu sta dva projekta, v katerih bodo 

sodelovali tako klasični glasbeniki kot tudi ne-

formalno izobraženi glasbeniki. Zanimivo mi 

je delo z ljudmi, ki vedo, kaj hočejo in imajo 

močan izraz, pa naj so to formalno glasbeno 

izobraženi ljudje ali tisti brez takšne izobraz-

be, torej »naturščiki«. Eden od projektov, ki 

ga pripravljam, je performativne narave – je 

nekakšna mešanica video arta, komornega 

muziciranja in eksperimentalne glasbe. 

Drugi pa je narejen po kratki zgodbi, kjer 

upoštevam dramaturški lok, gre namreč za 

povezovanje noise/elektronske/rock zasedbe 

s klasičnim godalnim oktetom. Naslov zgod-

be je Zbiralec. Pomembna je kratka zgodba, 

ki je na kompozicijski proces delovala kot 

nekakšen sprožilec.

● V katerih glasbenih sestavih trenutno 

deluješ?

Zwalk je trenutno moja zasedba, gre za trio 

z Urošem Srpčičem na bobnih in Dušanom 

Kneževičem na bas kitari. Tukaj gre za posta-

vitev neke zvočne pokrajine, znotraj katere 

ima vsak glasbenik dovolj prostora za izraža-

nje oziroma improvizacijo. Predvsem gre za 

poznavanje drug drugega in za medsebojno 

komunikacijo.

● Če malo predebatirava tvoje perfor-

manse … V mislih imam predvsem tvoj 

projekt Ulica … 

Performans Ulica (2008) je nastal v okviru 

mednarodnega festivala Vstop prost. Namen 

tega festivala je bil, da se umetniki pred-

stavljajo zunaj galerij, saj ima vsaka galerija 

svoje omejitve … Gre za to, da se njen prostor 

prestavi na ulico in je s tem bolj dostopna 

ljudem, ki sicer ne zahajajo v galerije. 

● Pri performansih uporabljaš »looper«, ki 

ti omogoča snemanje in sočasno predva-

janje zvokov. Poslužuješ pa se različnih 

inštrumentov, kot so glas (beatbox), 

didžeridu in električna kitara …

Pri tem projektu mi je bilo zanimivo tudi to, 

da ni šlo samo za glasbo, ampak za celoten 

proces, ki ga gledalci lahko vidijo in slišijo. V 

bistvu delam in menjavam predmete … 

● Kateri performans ti je bil še posebej pri 

srcu?

Ja, težko se odločim … Zanimiv performans 

bi bil It’s time for Revolution, ki sva ga skupaj 

postavila z Amper-o-matom, šlo je za spre-

mljevalni dogodek razstave Manje Vadle. 

Eden novejših performansov, ki se je zgodil ta 

mesec, je Medtem nekje na podeželju, Alma 

Karlin sreča kanibale, kjer sem sodeloval z vi-

deastko Hano Vodeb, z zvočnim popotnikom 

Amper-o-matom in dramaturgom Marjanom 

Pušavcem.

Med drugimi pa so tudi tukaj performansi 

(Fingerstick, Pushbang) s temami nasilja, 

spolnosti ter politike, s katerimi sta me k so-

delovanju povabila multimedijska umetnika 

Jaša in Mark Požlep.

● Človek bi te lahko opisal kot umetnika …

Ne vidim se kot umetnika, v bistvu mi izraz 

umetnika sploh ne ustreza. Sebe dojemam 

kot medij, takšnega, kakršen pač sem, in da 

lahko izrazim glasbo na svoj način. Nisem 

umetnik, hvaležen sem za to, kar počnem, in 

se ne obremenjujem z občinstvom.

         besedilo in fotografi je: Andrej Prezelj
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UROŠ ROJKO
pa je tudi že priletel iz Frankfurta. Tehnična 

ekipa, Hanna in Beni, pa sta že od jutra v 

Kinu Šiška. Čez dan je oder postavljen, luči 

izbrane in v grobem nastavljene, zvečer prva 

vaja, akordeonist Luka Juhart, gost ansambla 

Aventure pride šele jutri, vse tako, kot je bilo 

dogovorjeno. Zavese na obeh straneh dvora-

ne in za odrom so zagrnjene. 

Torek, 23. marec 2010, Kino Šiška

Glasbena vaja, scena se bo postavljala zve-

čer. Največje presenečenje je akustika. Res 

da je prostor nekoliko suh, vendar je zvok 

prezenten in jasen, instrumenti, kljub temu, 

da so glasbeniki locirani precej globoko v 

ozadju odra, se lepo zlivajo s pevskimi glasovi 

v ospredju odra, kar žlahtna zvočna podoba 

me poboža po ušesih in v možganih. Dvorana 

Kina Šiške je torej prestala preizkušnjo – naj-

večja skrb, ali je ta prostor sploh primeren za 

neozvočeno izvajanje glasbe, se je izkazala za 

nepotrebno. Odločitev torej, komorno opero 

izvesti v tem novem urbanem kulturnem 

središču, je bila pravilna. Matjaž Culiberg, 

snemalec in tonski mojster na RTV, me z 

dobrimi argumenti hitro prepriča, da morajo 

pevci nastopiti z naglavnimi mikrofoni, saj 

bo tako lahko najbolje kontroliral razmerja 

posameznih glasov na posnetku in poskrbel 

za dobro kvaliteto zvočne slike. Z Matjažem 

sva dobra in stara znanca, koliko mojih skladb 

je že posnel za RTV. Mojo glasbo dobro pozna 

in prav posebej se je pripravil na ta projekt, 

izboril si je najboljšo možno tehnično opremo 

za snemanje Kralja Davida. Hvala, Matjaž! 

Isti dan zvečer

Marc Günther zahteva popolno tišino in 

koncentracijo, sceno mora prilagoditi danim 

prostorskim okoliščinam. Oder je postavljen 

po direktivah iz Freiburga, se pravi tako, da 

je čim bolj podoben tistemu v Marienbad v 

Freiburgu, kjer je delo že osemkrat izzvenelo 

pred razprodano dvorano.

Kljub temu je treba pevcem postaviti drugač-

ne koordinate, saj prostor vendarle ni identi-

čen. Režiser Klemen Dvornik medtem z ekipo 

neslišno načrtuje postavitev šestih kamer 

– slovenska premiera bo namreč posneta 

tudi za televizijo. Na platno v ozadju odra se 

projicirajo akvareli dramaturginje in slikarke 

Margrit Schneider, ki komentirajo dogodke 

Davidove zgodbe. Na zavesi bolj z leve strani 

pa nadnapisi – prevod celotnega teksta v 

slovenščini in angleščini. Vesna s Festivala je 

pripravila diapozitive, kjer so slovenski pod-

napisi (iz nemščine sta jih prevedla gospod 

Bedjanič in dr. Gregor Pompe) in angleški (iz 

slovenskega prevoda jih je prevedel Neville 

Hall). Med scensko vajo poskušam voditi 

nadnapise čim bolj usklajeno z govorjenim ali 

petim besedilom na odru. Ker je za kontrolno 

mizo, ob kateri se nahajam v ozadju dvorane, 

tema, ne morem gledati v partituro, se pravi 

moram dobro poslušati in si zapomniti, kdaj 

zamenjati slide (no, saj znam že vse skupaj na 

pamet, ampak delo traja uro in četrt, potreb-

na je zbranost in koncentracija). 

Sreda, 24. marec 2010, Kino Šiška

Ob 10h – generalka, začetek zelo dober in 

prepričljiv, prva, druga, tretja slika (dejanje) 

– popolnoma v redu, od četrte do zadnje 

sedme slike pa koncentracija popusti, epilog 

nekako izvodeni, Beni, ki stoji na moji desni 

strani, ob kontrolni mizi in vodi režijo luči, je 

popolnoma prehlajen, kašlja na ves glas in 

neprenehoma, kar me tako dekoncentrira, 

da prehitro ali prepozno zamenjam slide z 

nadnapisi; Hanna, ki je odgovorna za zvok 

(na treh mestih mora spustiti skozi zvočnike 

posnetke, ki sem jih v programu Cubase pri-

pravil in predhodno editiral), spusti posnetek 

veliko preglasno in ji tega ne morem z gestiko 

rok dopovedati, ker je vmes kašljajoči Beni 

in ji  zastira pogled. Vem, da bo zvečer vse v 

redu, upam, da bo Beni zmogel svoj kašelj 

zreducirati na minimum. Pomislim: še sreča, 

da so pevke in pevci zdravi.

Ob 18:30, preddverje dvorane Kina Šiška

Pogovor z dirigentom, režiserjem in avtorjem 

glasbe, vodi ga dr. Gregor Pompe. 

Publike je kar precej, pogovor poteka v slo-

venščini in nemščini s profesionalnim preva-

janjem v prijetnem vzdušju in je po mojem 

mnenju dovolj informativen.

Ob 19:30 dvorana Kino Šiška

Slovenska premiera komorne opere Kralj 

David, citre in meč. Mislim, da je vse dobro 

uspelo, koncentracija ni popustila, nasprotno, 

prav zadnja slika – epilog, ko je bila Davidova 

zgodba že končana, ko je v skoraj psalmo-

dični maniri poučno in fi lozofsko spregovoril 

prerok Kohelet, je zvočno, formalno in vse-

binsko cel dogodek celo nadgradil. Tonski 

mojster in snemalec Matjaž Culiberg je bil 

zelo vesel, povedal je, da je skozi vso predsta-

vo užival in z lahkoto oblikoval zvočno sliko iz 

snemalnega vozila, posnetek je bil celebriran 

v neposredni radijski prenos, iz redakcije RTV 

pa je Gregor Pirš potrdil, da se je vse odlično 

slišalo. 

Potem je sledil sprejem v Viteški dvorani na 

Festivalu, direktor Darko Brlek se je zahvalil 

gostom iz Freiburga za odlično predstavo, 

dirigent Hans Michael Beuerle pa je v svojem 

govoru izrazil veselje, hvaležnost in zadovolj-

stvo, da smo projekt lahko izpeljali v Ljubljani 

in bili deležni tako prijaznega gostoljubja. 

Potem je sledil party, ki se je nadaljeval na 

Metelkovi do jutranjih ur …

25. – 29. marec 2010 

Zasluženi počitek.

Torek, 30. marec 2010, Karlsruhe

Danes sem prebral kritiki o slovenski premieri 

Kralja Davida. V Delu (Jure Dobovišek) in v 

Dnevniku (dr. Gregor Pompe). Obe sta zelo 

spodbudni, saj pripisujeta dogodku precejšen 

pomen. Ob tem pa se znova vprašam, koliko 

je smiselno podajati informacije o nastanku 

dela, posebno v primeru, ko so stvari prav 

neverjetno zapletene. Informacija, ki je za 

publiko morda dobrodošla, jo celo animira 

k bolj pozornemu sprejemanju, ponudi 

strokovnja ku manevrsko polje za špekulativ-

no razglab ljanje, ki ga lahko zapelje k akcenti-

ranju manj pomembnih dejstev, spregleda pa 

tisto, kar je bistvo. Moram reči, 

da je Dobovišek dobro zajel vso 

kompleksnost situacije, razbral 

sporočilnost in sinerg(et)ično 

vzajemnost vseh komponent 

pričujočega dela, kljub izraženi 

fragilnosti glede nenavadnih 

spletov okoliščin nastanka, ko 

je Calvinova zgodba Vitez, ki ga 

ni bilo, morala biti zamenjana 

z drugim sižejem, ker je agencija, ki zastopa 

Calvinove dediče, prepovedala uporabo ome-

njenega teksta. (Medtem sem izvedel, zakaj, 

vsaj domnevno: neki založnik je objavil Cal-

vinova ljubezenska pisma, Calvinova vdova, 

kateri pisma seveda niso bila namenjena, pa 

je založnika tožila, pravdo dobila in od takrat 

naprej so vsi Calvinovi teksti »pod ključem«.) 

Pompetovo kritiško oceno pa je razumeti 

skoraj tako, kot da je glasba ostala na pol poti, 

kot da ni bila kos silni izpovedi bibličnega 

(!) teksta in sceni. Tu seveda morda manjka 

podatek (če je bil kakšen preveč, je tudi ka-

kšen premalo), da je bilo izhodišče glasbeno 

gledališče, ki bi bilo lahko primerno tudi za 

otroke, in zato, med drugim, naj ne bi pre-

segalo trajanja ene ure. Ker je bila Calvinova 

zgodba zelo komplicirana, je bilo potrebno 

veliko teksta prepustiti pripovedovalcu, sicer 

bi projekt lahko trajal dve do tri ure. Takrat 

tudi še nihče ni omenjal komorne opere, 

ampak glasbeno gledališče. Ko se je zgodila 

parodična zamenjava zgodbe v sili, sva bila 

z libretistom pač vezana na iste proporce 

in časovne dimenzije (delo zdaj traja kljub 

vsemu približno uro in dvajset minut). Torej: 

glasba v celem projektu ne želi dominirati 

na račun semantične sporočilnosti, to nikoli 

ni bil cilj, ravno nasprotno – vedno je šlo za 

ravnovesje: sporočilo, ki je za današnji čas še 

kako bistveno, je moralo ostati jasno. Glasba 

torej ni žrtvovana, tudi ni nikoli želela biti bolj 

»operna«, pač pa je bila že v osnovi v službi 

sporočilnosti, tako v prvi zgodbi kot v novem 

libretu. Glasba in tekst pa sta vseeno neločlji-

vo vtkana drug v drugega. Marc Günther je 

lahko šele skozi glasbo, ki jo je začutil in ki ga 

je inspirirala, smiselno priredil in zreduciral 

biblični tekst iz stare zaveze. 

Izraz komorna opera je torej »moteč«, ker 

si strokovnjak pod tem nekaj predstavlja, 

nekaj, kar pač pozna. Ko smo prvič »fi zično« 

slišali vso reč, smo si soustvarjalci bili edini: 

pravzaprav je to komorna opera. Seveda, v 

tujini je bilo v zadnjih 15 letih napisanih in 

izvedenih že veliko oper in komornih oper, 

ki so že zdavnaj prelomile vse pregrade in 

okvire samega pojma opere, se pravi, kriteriji, 

kaj mora biti komorna opera, da lahko nosi 

takšen naziv, so že dolgo zrahljani. Polemika, 

ki se je začela takoj po slovenski premieri, ki 

se je torej nadaljevala v kritiških ocenah in ki 

jo (morda tudi ne, saj se bo gotovo nadaljeva-

la ob kakšni kavici ali kozarčku) zaključujem s 

temi besedami, pa je vsekakor dobrodošla in 

potrebna, saj nam vsem ozavešča možnosti 

in omejitve našega mišljenja, slednje pa velja 

vedno preseči … 

Četrtek, 1. april 2010, Novo mesto

Toda kaj, vsi ti dogodki, naprezanja, ustvar-

janje, stremljenje za kvaliteto umetniškega 

dela, uspeh, debate, proslavljanja, polemizira-

ki zlahka uidejo in potem manjka vmesni 

člen. Ura je štiri, publika pred vrati – kar šte-

vilna publika, to je spodbudno, vendar ni še 

vse nastavljeno, Petra mora še enkrat zapeči 

svoj »fi le« na lasersko ploščo – Veronika je 

nestrpna, ali lahko spusti publiko v dvorano? 

Joj, ne še, še zadnje priprave, gremo, kar je, 

je, pozdravni govor, uvodna beseda, start. 

Akuzmatično-škripajoča vrata Marka Stanjka 

akustično komentira skupina instrumentov s 

fragmenti refl eksij različnih čustvenih stanj. 

Potem teče, teče. Petra Strahovnik, njeni Insi-

de of Mind posnetek zataji, solista Nataša in 

Andrej pa kljub temu izvrstno izpeljeta svojo 

nalogo. Vasja Progar svojo avdio-senzorno 

kompozicijo lastnoročno briljantno izvede, 

Matej Bonin popelje publiko v nekoliko hiper-

trofi čno kompleksnost saksofonskega zvoka, 

soavtorska multimedijska kompozicija Futu-

rismus Hurra?, v kateri Petra izvede klavirski 

part v Stanovski dvorani (ker je klavir pač 

tam), preko brezžične povezave pa je zvok 

transportiran v zvočnike Palacija (domislek 

Vasje), pa praktično brez napake zaključi na-

elektren glasbeno vizualni popoldan. Glede 

na okoliščine: kapo dol, klobuk z glave, mladi 

skladatelji so se izkazali, Petra, Vasja in Matej 

pa so, kot že v Castelfrancu lansko poletje, 

ponovno dokazali, kako z duhom timskega 

dela, včasih ne lahkim, a nujnim žrtvovanju 

lastnih želja v imenu skupne ideje, doseči 

umetniški presežek. 

Zvečer istega dne, Stanovska dvorana, Lju-

bljanski grad

No, že na generalki sem slišal obe noviteti, 

različni občutki so me obdajali ob vsem tem. 

Spomnil sem se vsake potankosti, kje sva z 

Markom Stanjkom spreminjala posamezne 

tone, kje je zastal tok invencije, kje je prišla 

odrešujoča ideja, kako je avtor prelomil lastne 

ovire in se osvobodil samega sebe. Skladba 

je sijala v nekoliko impresionističnem žaru, 

dirigent Aleksander Spasić se je poglobil in 

iz izvajalcev izvlekel vso invencijo zavzetega 

interpreta. Bravo.

Skladbo Petre Strahovnik so enkrat že prei-

grali brez moje prisotnosti in povedala je, da 

je točno tako, kot si je želela in predstavljala. 

No, potem sem tudi jaz slišal. Skladbo, kjer je 

bilo potrebno to in ono izvajalcem razložiti, 

jih pri tem malo spodbuditi in motivirati, 

saj v partituri ni zapisane praktično nobene 

običajne note, vse je zajeto v grafi čni »space 

notation«. Tudi zvok sam presega frekvenčno 

območje intoniranih zvenov, zvočno tkivo 

prerašča zdaj iz enega tipa šuma v drugo 

teksturo multipliciranih frekvenc, kjer se iz 

šuma porajajo skrivnostni kriki. Pevka-igralka 

interpretira in povezuje dogodke, ki izražajo 

stisko avtizma. Na koncertu je skladba izzve-

nela v katarzični sprostitvi, eksploziji notranje 

stiske v prostor, in do kraja pretreseni smo 

onemeli, saj nas je silovitost izpovedi dotolkla 

do kraja. Bravo.

Ponedeljek, 22. marec 2010, Ljubljana

Danes pripotuje vsa ekipa iz Freiburga, okoli 

13. ure. Z avtobusom so krenili ob enih po-

noči, najbrž bodo dodobra zdelani. Dirigent 

Hans Michael Beuerle s soprogo je z vlakom 

prispel že včeraj zvečer, režiser Marc Günther 

Kinu Šiska, večkrat izražena želja, da bi opero 

vendarle skupaj izpeljali, saj v tej na novo 

preurejeni dvorani do sedaj še niso imeli 

»klasičnega« projekta z izrecno umetniškimi 

ambicijami. Kino Šiška naj bi postal vendarle 

večnamenski, torej tudi kulturno-umetniški 

center, kar bi bila za Ljubljano pomembna 

pridobitev. Empatični vzgib za dobro ustvar-

jalno klimo je vzpostavljen. Upam, da se bo 

vse lepo izteklo. 

Sreda, 17. marec 2010, na vlaku 

Če človek biva na dveh tako oddaljenih toč-

kah (Karlsruhe-Ljubljana – razdalja je pribli-

žno 760 km), potem pač velik del življenja 

prepotuje. Obilica idej se mi je že porodila 

nad tračnicami. 

Četrtek, 18. in petek, 19. marec 2010 

Ni časa za zapisovanje …

Sobota, 20. marec 2010, Slovenski glasbeni 

dnevi – Študentski dan, Ljubljanski grad

Drugi dan na gradu, Palacij. Hvala Jožetu 

Pirmanu, vso opremo je v petek popoldne 

dostavil s kombijem, po dolgih peripetijah in 

neljubih zapletih, zavoljo mladih entuziastov, 

študentov kompozicije, ki so noč in dan že cel 

teden v pogonu, da bi postavili na noge svoj 

elektroakustični projekt v okviru »Študentske-

ga dneva« festivala Slovenski glasbeni dnevi 

2010. Stvari so se postavljale, kabli, mešalna 

miza, zvočniki in cel kup opreme. 

Počasi vse skupaj dobiva strukturo, hvala 

Boru Turelu, ki je mladim na razpolago, ki 

vzpostavlja organiziran prostor med apa-

raturami, strategijo, danimi možnostmi in 

hotenji mladih skladateljev. Vasja pripravlja 

svojo instalacijo, kateri se mora prej ali slej 

odpovedati, ker ga Petra in Matej non stop 

potrebujeta v Palaciju, Matej organizira svoj 

mikrokozmos s saksofonistom, hkrati ima 

ansambel Gaudeamus vajo v Stanovski dvo-

rani za večerni koncert. Marko še ni prišel, ker 

končuje svojo skladbo na Cubaseu – manjka 

torej njegov notesnik, ki ga potrebujejo za 

številke, ki bodo odmerjale čas, cela zme-

šnjava, ker vaja ne more potekati, saj še niso 

vsi parametri usklajeni … Kdo da vstop za 

začetek? Petra ve, kako in kaj, vendar mora 

biti v Stanovski, ker ima generalko za skladbo 

z Gaudeamusom. Jaz kar naprej letam sem in 

tja, telefoniram Veroniki, potem Vesni, dobra 

komunikacija je v takšnih trenutkih odločilna, 

časa zmanjkuje, tveganje vse večje, ali bo 

elektronika delovala, ali bodo vse nastavitve 

pravilne, ali bodo vsi dejavniki usklajeni. 

Prejšnji dan smo vsi garali od jutra do večera, 

ni bilo časa ne prilike za jedačo in pijačo, da-

nes bi omagali, Veronika nam naroči tri pice – 

Halo pizza, vode je dovolj, hvala bogu, adre-

nalin na najvišji stopnji, panika, da kdo kaj ne 

pozabi, saj je tisoč malenkosti in podrobnosti, 

Uvertura

Pisanje dnevnika je lepa stvar. Zato si je 

treba vzeti čas, kajpak. In ker življenje tako 

drvi, da to ni več res, je pri tem ritualu toliko 

težje vztrajati. Sam sem nekoč pisal dnevnik, 

ali bolje rečeno, nekajkrat, pač v prelomnih 

življenjskih obdobjih. Vse je nekje shranjeno, 

kaj morda tudi izgubljeno.

Ker ste me prosili in si zaželeli, da bi kaj ta-

kšnega iz sedanjega vsakdana dokumentirali, 

in ker se je zadnje tedne res toliko dogajalo, 

poskušam zdaj zbrati, nanizati te in one misli, 

nekaj vtisov in dogodkov v naslednjih vrsti-

cah …

Torek, 16. marec 2010, Ljubljana

Kako najti v Ljubljani dvorano za uprizoritev 

komorne opere? Operna hiša trenutno ne 

obratuje, torej bo treba poiskati nekaj druge-

ga. Linhartova dvorana v Cankarju? Presuha 

akustika, bi bilo potrebno vse ozvočiti. Stano-

vska dvorana na gradu ima svoj čar, je dovolj 

intimna, mirna, tudi akustično je prijetna 

– vendar če postavimo oder tako, da bi pevci 

lahko nemoteno agirali, vzamemo publiki 

preveč prostora – izkaže se torej, da je le pre-

majhna. Jaz bi najraje Filharmonijo. Akustika 

je najboljša, velikost ravno pravšnja. Hja, oder 

se ne da spustiti na en nivo, premalo gibalne-

ga prostora, platna za projekcijo nadnapisov 

in akvarelov ni moč nikjer obesiti nad odrom, 

premalo infrastrukture. Kino Šiška! Sijajna 

infrastruktura, velik oder, akustika zanič. 

Spet gremo na grad, spet nam je Stanovska 

dvorana všeč, porodi se ideja, da če bi opero 

uprizorili dvakrat ali trikrat, potem bi publiko 

porazdelili na te tri termine in problem pre-

majhnosti bi sijajno obšli. Seveda je to račun 

brez krčmarja, saj večkratna ponovitev takoj 

pomeni večje stroške, ki so že tako na pragu 

izvedljivega. Palacij pa sploh ni primeren, 

veliko preozek in predolg. Preko Filharmonič-

ne dvorane, za katero ponovno ugotovimo, 

da nima prave možnosti, se spet vrnemo v 

Kino Šiška. Tedaj zagledam skoraj bele zavese, 

od stropa do tal, na obeh straneh dvorane. 

Poglej, poglej, da se jih razpotegniti po celi 

dolžini dvorane, z njimi torej prekriti levo in 

desno stran celotne dvorane. To bi vendar 

moralo vplivati na akustiko.

Plosknem dvakrat, trikrat, tlesknem s prsti, 

zavpijem, zažvižgam – zvok se ne vrne več 

v počenem, dvojnem odmevu, kot bi bili v 

kopalnici: zavese so ga pojedle, razumljivost 

govora na odru se je izboljšala … No, morda 

bo pa le. Seveda, še vedno nimam pojma, ali 

bodo instrumenti, globoko v ozadju odra, 

dovolj transparentni, ali visok strop le ne bo 

preveč popivnal igralčevih besed in pevskih 

glasov vokalnega ansambla. V skrajnem 

primeru bo potrebno vse ozvočiti. Hja, to bi 

pa lahko naredili tudi v Linhartovi dvorani 

Cankarjevega doma! A premami nas izrecna 

volja in pripravljenost kadra, delujočega v 
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Od vseh tvojih aktivnosti, uspešno izpelja-

nih projektov skočiva še malo do tvojega 

banda. Malce nam zaupaj, kakšen način 

življenja živite Elvis Jackson in zaradi česar 

ste posebni,  po čem se morda razlikujete 

od drugih glasbenih skupin. 

Treba se je zavedati, da smo člani Elvis 

Jackson strastni glasbeniki, ki smo popol-

noma predani svojemu delu. Večina našega 

časa oziroma življenja je posvečena izključno 

glasbi in igranju, naša življenja so prilagojena 

glasbi. V prvi vrsti počnemo to zaradi ljubezni 

do glasbe, po drugi pa zato, ker moramo trdo 

delati in garati na domačih tleh, da si lahko 

privoščimo vsak skok v tujino. Veliko igramo v 

tujini (Nemčija, Švica, Avstrija, Češka …) in na 

različnih festivalih, kjer smo odlično sprejeti 

s strani občinstva. Zagotovo je želja vsakega 

glasbenika, da je veliko na turnejah, da obišče 

različne odre, hkrati pa je to zelo naporno. Vsa 

ta vožnja močno izčrpa človeka, dnevno se ne 

spi več kot 3 ali 4 ure, vsak koncert nas utrudi, 

saj vedno damo vse od sebe, ampak sta adre-

nalin in energija, ki ju dobimo, ko stopimo 

pred več tisoč glavo množico, razlog, da nas 

vedno znova žene dalje. Smo kot družina in 

vseh prigod, ki se nam na turnejah pripetijo, 

se radi spominjamo. 

Bi morda še kaj posebej rad izpostavil? 

Dogajajo se nam simpatične in humorne 

stvari, od tega, da kdaj koga na kakšnem 

počivališču nehote pozabimo, do tega, da se 

na poti zgubimo, ostanemo skoraj brez strehe 

avtobusa, ampak so vsi pripetljaji  lepi spomi-

ni, ki jih spremlja obilica smeha.

Glede na to, da ste veliko zunaj meja naše 

države, predstavljate Slovenijo, kjerkoli se 

pojavite.

Zagotovo zastopamo našo državo, kamorkoli 

gremo. Zanimivo je opazovati, kako v tujini 

različno reagirajo, ko povemo, od kod smo, 

saj nekateri za Slovenijo še slišali niso in tukaj 

se začne naše delo, da jim predstavimo, od 

kod smo in kaj so glavne karakteristike naše 

dežele. S strani Ministrstva za kulturo RS smo 

v preteklosti že prejeli podporo, na katero 

upamo tudi v prihodnje. Namreč, ne samo, da 

s spoštovanjem in veseljem zastopamo Slo-

venijo v tujini, temveč tudi drugim bandom, 

glasbenim kolegom na ta način odpiramo trg.

Omenil si podporo Ministrstva za kulturo – 

predvidevam, da gre za fi nančno podporo. 

Kako se spopadate s fi nančnimi težavami, 

če jih seveda sploh imate?

Finančne težave so seveda prisotne, tako 

kot pri večini ostalih kolegih glasbenikih. 

Ogromno sredstev potrebujemo, če želimo 

karkoli doseči zunaj naših meja. Vsaka nalož-

ba ogromno stane, zaradi česar veliko delamo 

na pridobivanju sredstev, zato upamo, da 

bo kvaliteta pospremljena tudi s fi nančnimi 

vložki. Kot primer naj izpostavim, da smo bili 

že na koncu dogovorov o izdaji našega za-

dnjega albuma Against the gravity in koncer-

tih na Japonskem, a nam zaradi pomanjkanja 

fi nančnih sredstev to žal ni uspelo. Ostajamo 

veliki optimisti, saj smo popolnoma predani 

svojemu delu in verjamemo, da se vsak trud 

enkrat poplača.

Japonska se je torej na žalost zaradi po-

manjkanja fi nančnih sredstev izmaknila. 

Vam pa je uspelo že izdati vaš zadnji 

album v tujini …

Naš zadnji album je že doživel izdajo v Nem-

čiji, Avstriji, Angliji in na Irskem, dogovori 

potekajo tudi še za druge države, kar nas 

seveda izjemno veseli. Veliko je prispevala 

k temu nominacija MTV za Best Adria Act in 

tudi številni razprodani koncerti.

Soki, izčrpala sva najpomembnejše in-

formacije o tebi, skupini Elvis Jackson. Bi 

morda rad na koncu še ti kaj dodal?

Vsekakor bi rad pozdravil potezo Ministrstva 

za kulturo RS, ki je začelo z izdajanjem revije, 

kot je Glasna, saj glasbeniki in ljubitelji glasbe 

potrebujemo kvalitetno branje, ki pokriva 

vse segmente s področja glasbe. Zahvaliti se 

moram vsem našim oboževalcem, ki nam v 

dobrih in malce slabših trenutkih stojijo ob 

strani, nas podpirajo in nam ostajajo zvesti. 

Brez njih Elvis Jackson ne bi bili to, kar smo! 

Še v prihodnje se bomo trudili in jim dokazo-

vali, da smo vredni njihovega zaupanja. Kljub 

obilici dela in pomanjkanju časa, s katerim 

se srečujemo, pa že delamo na novih idejah, 

jih razvijamo in pripravljamo nove materiale, 

ampak nanje bo treba še nekoliko počakati.

Zahvala Sokiju za njegov čas in 
simpatičen pogovor. Njemu in 
ostalim članom Elvis Jackson želim 
veliko uspehov v prihodnje pri vseh 
nadaljnjih izzivih, naj se odri da-
leč naokrog tresejo in naj se sliši, iz 
katere dežele pod Alpami prihaja 
kvalitetna glasbena skupina!
  Simona Lečnik

nja in tako naprej, vse to daje vtis, da življenje 

teče dalje – ne preveč moteno, da se vse 

odvija, včasih bolj, včasih manj razburkano, 

a vendar v nekih ustaljenih časovnih tirnicah 

kot že od nekdaj, vključno z vojnami, ljube-

znijo, sovraštvom, potresi, cunamiji, celo (vsaj 

s perspektive povprečnega Slovenca) s tero-

rizmom in verskimi spopadi. Prosim, pozor! 

Posebno mladi, poslušajte, nikogar ne želim 

brez potrebe vznemirjati, vendar ko govori-

mo o aktualnih problemih sveta, se pravi o 

prihodnosti, o možnosti nadaljnje eksistence 

človeške rase, se ponovno spomnim, kako 

iluzionistično se je veseliti prividom še obsto-

ječe realnosti. Da še vedno obstajajo skeptiki, 

ki trdijo, da je ekološka katastrofa izmišljotina 

posameznikov, ki hočejo opozoriti nase, da 

je Al Gore blefer, da so klimatske spremembe 

ciklični pojav, ki se je manifestiral, odkar ob-

staja planet Zemlja in da izginjanje arktičnega 

ledu, tornadi in orkani ter nenavadne klimat-

ske spremembe niso posledica onesnaženosti 

okolja, se velja zahvaliti perfi dnim strategijam 

nevidnih sil, ki niso nikakršen science fi ction, 

ampak posledica neverjetne perverzije pohle-

pnih vladarjev globalnega kapitala. 

4. februarja 2010 je bila v Evropskem klubu 

v Ljubljani javna razprava na temo sodobna 

umetnost v odnosu do problemov okolja in 

podnebnih sprememb. Kot povabljeni soraz-

pravljalec sem prispeval besedilo, iz katerega 

citiram odlomek: 

»Z vidika kozmičnega reda je seveda povsem 

vseeno, ali bo človek uničil samega sebe in 

pogoje za življenje na planetu. Le človek je 

tisti, ki ga to skrbi. Kakšen paradoks. Kitajska 

je kot tempirana ekološka bomba, ki hoče 

nadoknaditi zamujeno, ponoviti pot, ki sta jo 

prešli Evropa in Amerika. Kapitalizem je po-

divjal in nima več protiuteži. Kapital se kopiči 

v nedosegljivih višavah, spodaj, v obtoku ga 

je vedno manj, s čimer se veča prepad med 

bogato peščico in obubožano maso ljudi. 

Kdor ima, bo imel še več, kdor nima, bo imel 

še manj. Ta svetopisemska izjava postaja 

neizbežna resnica. Zdi se, da ni mehanizma, 

ki bi popravil preteče stanje. Obeta se nam 

katastrofalna bodočnost populacije, ki se 

stara. Mladi, ki bodo v manjšini, bodo morali 

preživljati stare ljudi. Socialne razmere se 

bodo drastično zaostrile. No, v kolikor nam 

že pred tem ne bo sodila ekološka katastrofa. 

Ekološka zavest se prebuja, a prepočasi, da bi 

človek korenito spremenil koncept svojega 

bivanja, s čimer bi lahko upočasnil proces 

uničenja. Ljudje smo res kot žabe, kot pravi Al 

Gore. Še vedno je nebo modro, trava zelena, 

dihamo svež zrak, ko gremo v planine. Ni ra-

zloga, da se v naravo ne bi zapeljali s svojimi 

konjički. Ni še tistega konkretnega, usodnega 

dražljaja, ki bi nas zbudil iz sanj, zaradi kate-

rega bi kot žaba iz vrele vode skočili na plano. 

Za kakršnokoli akcijo pa bo prepozno veliko 

prej, kot bo napočil dan usodnega dražljaja. 

Da odgovornost prelagamo na prihodnje 

rodove, je evidentno. Kdo še ni pomislil, vsaj 

od posameznikov moje ali starejše generacije: 

čez 50 ali 70 let – no, saj takrat me več ne bo. 

Za zdaj pa še lahko uživamo poletja v čistem 

morju na hrvaških otokih in bencin še tudi ni 

tako hudo drag. Takšno razmišljanje je spor-

no, nemoralno in neetično. Vendar pomeni 

skrb za prihodnost veliko frustracijo, v kolikor 

je posledica posameznikovega uvida in s tem 

refl eksije stanja, v kakršnem se nahajamo. 

Kdo sem namreč jaz proti nekemu naftnemu 

mogotcu? Proti ložam neotipljivih vladarjev 

kapitala, katerim nobena politika ni kos?«

Petek, 2. april 2010, Novo mesto

V potrditev in opravičilo zaskrbljenosti, ki je 

izražena v zgornjem odlomku, naj povem, da 

je bil 31. marca 2010 v Süddeutsche Zeitung 

na drugi strani kot tema dneva objavljen 

članek (Camilo Jiménez in Jeanne Rubner), 

z naslovom Kjer so puščave hokuspokus, 

s podnaslovom: Podjetja kot naftni gigant 

ExxonMobil investirajo milijone dolarjev za to, 

da diskreditirajo znanstvenike.

Članek govori o kampanji, ki že nekaj me-

secev grozi raziskovalcem podnebnih spre-

memb. Obtožuje jih manipulacije in napo-

vedovanja preveč črne prihodnosti. Seveda 

je to voda na mlin fi rmam, ki niso nedolžne 

ob dejstvu globalnega segrevanja planeta. 

Britanski parlament je za zdaj znanstvenike 

branil. Organizacija Greenpeace je razkrila, s 

kakšnimi metodami nekateri koncerni ovirajo 

raziskovanje podnebnih sprememb. Skoraj 50 

milijonov dolarjev je koncern Koch Industries 

namenil med letom 1997 in 2008 »Americans 

for Prosperity« in podobnim organizacijam, 

ki zanikajo klimatske spremembe. S tem je 

Koch Industries celo prehitel naftno družbo 

ExxonMobil, ki je do sedaj najmočneje pod-

pirala tiste, ki so zavračali tezo o naraščanju 

morske gladine zaradi taljenja ledu na Arktiki 

in o vse pogostejših sušah. V istem obdobju je 

ExxsonMobil investiral 25 milijonov dolarjev 

za to, da je prepričeval politike, da klimatskih 

sprememb ni, ali pa, da bi ustavljanje le-teh 

škodilo gospodarstvu. Z organizirano mrežo 

laži in manipulacij se skuša uničiti verodostoj-

nost znanstvenikov, opozarja Greenpeace in 

primerja antiklimatsko kampanjo s kampanjo 

tobačne industrije, ki je desetletja skušala 

zanikati škodljivost tobaka. Silovita kampanja 

je v zadnjih mesecih udarila po znanstveni-

kih v zelo neugodnem trenutku. Prizadet je 

njihov ugled, podtaknili so jim manipulacije 

s podatki, ki so bili objavljeni tik pred klima-

konferenco v Kopenhagnu. Že 20 let se skuša 

znanstvenike, ki raziskujejo klimatske spre-

membe, onemogočiti. Zadnja kampanja pa 

je bila skoordinirana, delovala je kot virus, ki 

se je razširil po celem svetu, in je imun proti 

racionalnim argumentom. Vse kaže, da so vsi 

samo čakali, da bi se znanstveniki blamirali. 

Napad na znanstvenike ima hude posledice. 

Po najnovejši statistiki zdaj 25 % Britancev 

več ne verjame v globalne klimatske spre-

membe, pred Kopenhagnom jih je bilo samo 

15 %. In pred kratkim sta koncerna Conoco 

in BP zapustili »koalicijo klimatsko prijaznega 

poslovanja«, ki se bori za zmanjšanje izpušča-

nja emisij v ozračje v ZDA, kar je resno opozo-

rilo politikom iz Washingtona.

Sobota, 3. april 2010, Ljubljana

Kljub vsemu nameravam še tu in tam kaj 

skomponirati. Tudi izvesti še kakšen koncert. 

Pa poleti bomo šli na morje, kajpada, dokler 

je še turkizno modro, osvežilno, zdravilno …

          Uroš Rojko

POGOVOR Z MARKOM SORŠAKOM, 

BOBNARJEM GLASBENE SKUPINE ELVIS JACKSON

S stavkom: »Želim ti dober koncert!« 
se fantje odpravijo na oder in takrat 
se show prične. Izgovorijo si ga pred 
vsakim koncertom, brez izjeme in to 
so doslej storili že več kot 700-krat! 
Glede na več kot uspešno obdobje, ki 
sicer še traja, je potrebno nameniti 
nekaj besed uveljavljeni glasbeni 
skupini Elvis Jackson. Na pogovor je 
pristal bobnar glasbene skupine Elvis 
Jackson, Marko Soršak alias Soki, 
ki je v zadnjem času dvignil veliko 
prahu v medijih.
Soki, zadnje čase smo o tebi veliko prebi-

rali, pojavljal si se v skorajda vseh medijih. 

Izpostavili smo že tvoj izjemno velik 

dosežek in »druženje« v letnem Taminem 

katalogu s svetovno znanimi bobnarji, am-

pak to ni bil edini razlog za tvojo medijsko 

pojavnost, kajne? 

Objava mojega imena in fotografi je v kata-

logu japonske znamke TAMA je zagotovo 

uresničitev mojih sanj, sem se pa pojavljal 

v medijih tudi zaradi enega mojih večjih 

projektov, ki se je zaključil novembra lani. 

Že pred leti sem razmišljal o izdaji slovenske 

video bobnarske šole, ker tega v Sloveniji še 

nihče ni naredil, v tujini pa je to tako rekoč 

stalna praksa. Žal mi samemu to ni uspelo, saj 

gre za precejšen fi nančni vložek, zato sem se 

preprosto moral odreči tej ideji. Leta 2008 pa 

je ideja ponovno oživela in skupaj z glasbeno 

šolo B.A.S.E. sem se ga lotil, in tako smo no-

vembra lani izdali izobraževalni DVD z naslo-

vom Osnove modernega bobnanja, ki je prvi 

tovrsten izdelek v slovenskem jeziku. Moj cilj 

je bil, da na eni strani spodbudim mlade, da 

se odločajo za glasbeno pot, po drugi pa sem 

želel spodbuditi tudi svoje kolege glasbenike, 

da naj se opogumijo in izvedejo podobne 

projekte. S tem razlogom sem tudi svojim 

kolegom podaril izvod DVD-ja in jih prosil za 

kritiko, mnenje, pohvalo. Moram priznati, da 

sem dobil kar nekaj odgovorov in da so vsi 

bili zelo pozitivni in spodbudni, kar je samo 

dodatno potrdilo moje opravljeno delo in mi 

dalo zagona za nove projekte«. 

Če povprečen laik vzame v roke DVD, kaj 

vse lahko na njem najde?

DVD Osnove modernega bobnanja je video 

šola, namenjena vsem, ki želijo na enostaven 

način postati bobnarji oziroma bi radi svoje 

bobnarsko znanje izpopolnili. Vsebuje pred-

stavitev, postavitev in uglaševanje bobnar-

skega seta, bobnarske osnove, ki so v praksi 

najpogosteje uporabljene, kreiranje ritmov, 

vrsto vaj za ogrevanje, igranje dvojnega bas 

bobna in med drugim tudi predstavitev pe-

smi Wake me up! skupine Elvis Jackson, tudi 

brez bobnov. Za pomoč k učenju pa je prilo-

žena še knjižica z dodatnimi vajami.

Zdaj, ko si pritegnil pozornost vseh 

radovednežev nam povej še, kje ga lahko 

nabavimo?

DVD je na voljo v spletni trgovini na spletni 

strani www.base.si, v vseh BAM guitar centrih 

(Celje, Ljubljana, Koper), v glasbeni trgovini M4 

v Velenju, v glasbeni trgovini ZOSO v Novi Go-

rici, na vseh klinikah, ki jih organiziram po vsej 

Sloveniji in seveda na koncertih Elvis Jackson. 

njnjnjnjn a in takkko naprej, vse to daje vtis, da življenjjjjej  

teče dalje – ne preveč moteno, da se vse

refl eksije stanja, v kakršnem se na

Kdo sem namreč jaz proti nekem »ŽELIM TI DOBER     
KONCERT!«

PRVA SLOVENSKA BOBNARSKA 
ŠOLA MARKA SORŠAKA NA DVD-ju

Ko sem dobil v roke DVD od Marka Soršaka 

z njegovo video šolo bobnov, me je prešinila 

misel, zakaj hudiča je trajalo tako 

dolgo, da je nekdo tudi v Sloveniji 

končno izdal nekaj takega, kar je v 

tujini že stalna praksa, ki obstaja že 

relativno dolgo časa. Pa vendar tudi 

iz lastnih izkušenj vem, da ustvariti 

takšen ali drugačen projekt – vse od 

ideje pa do končne realizacije – še 

zdaleč ni enostavna zadeva. Poleg 

tega na našem tržišču ne moreš 

računati niti na to, da si povrneš stroške pro-

dukcije. 

DVD ima dobro zasnovo in je zelo strokoven, 

dopušča pa tudi precej svobode pri učenju. 

Na živce so mi šle video šole tujih avtorjev, ki 

so te mučili z držo zapestja ali merili razdaljo 

med palčkami in konicami prstov ter podob-

ne bedarije, ki ti zakomplicirajo življenje in 

so balzam kvečjemu za komplikatorje, ki po-

navadi (prej ali slej) izgubijo stik z realnostjo. 

Všeč mi je, da je Marko predstavil tudi svoj 

najljubši stil igranja, ki je na »šus«, in vključil 

igranje z dvema bas bobnoma, ki je precej 

priljubljeno pri mlajši populaciji bobnarjev 

itd. Skratka, video šola je sestavljena tako, 

da lahko zanesljivo vodi tako čiste začetnike, 

ki ne znajo v rokah držati niti palic, obvladati 

pa zna tudi bobnarje, ki nemara mislijo, da 

znajo že dovolj, a jim Marko uspe pokazati 

še nekaj več. Zelo dober izdelek, ki res služi 

tistemu, čemur je namenjen. Prepričan sem, 

da bo všeč veliki večini bobnarjev.

Primož Štorman, TABU
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slovenski maestro mednarodnih odrov 

odkrito

Petra Mohorčič, predsednica 

Glasbene mladine Slovenije 

čestita Marku Letonji ob 

imenovanju za ambasadorja 

GMS. Fotografi ja: Domen Grögl

Dirigenta Marka Letonjo pozna 
večina kot enega redkih slovenskih 
dirigentov, ki se mu je uspelo 
uveljaviti na mednarodni sceni, 
najprej kot koncertni, nato pa še 
kot operni dirigent. Svojo profe-
sionalno glasbeno pot je začel kot 
študent klavirja pri profesorju 
Aciju Bertonclju in dirigiranja 
pri maestru Antonu Nanutu na 
ljubljanski Akademiji za glasbo, 
obenem pa je leta 1989 dokončal 
tudi študij dirigiranja pri Otmar-
ju Suitnerju na dunajski Akade-
miji za glasbo in upodabljajočo 
umetnost. Od takrat pa vse do leta 
2003 je bil glavni dirigent Orke-
stra Slovenske fi lharmonije. Želja 
po novih spoznanjih in izkušnjah 
ga je vodila v tujino – najprej v 
Švico, kjer je dobil ponudbo šefa 
dirigenta baselskega simfoničnega 
orkestra in operne hiše v Baslu, 
zdaj pa dobiva stalne angažmaje 
z različnih koncev, zato ni prese-
netljivo, da je razpet med rodnimi 
Ravnami na Koroškem, Mari-
borom in Ljubljano, drugič spet 
med Milanom, Baslom, Berlinom, 
Madridom, ali celo med Lizbono 
in avstralskim Melbournom. Bo-
gatejši za marsikatero spoznanje, 
tudi kot ambasador Zveze Glas-
bene mladine Slovenije, ki ga je s 
tem laskavim nazivom počastila 
ob 40-letnici svojega delovanja in 
s katero je pri pripravah glasbenih 
matinej za najmlajše poslušalce 
sodeloval kar 16 let, nam je po 
snemanju zgoščenke del Marijana 
Lipovška (26. marca 2010) ob 
njegovi 100-letnici rojstva s simfo-
niki slovenskega radia in televizije 
razkril nekatere zanimivosti iz 
svojega pestrega življenja, ki bi si 
ga le stežka zamislil brez glasbe.

● Maestro Letonja, ste eden redkih sloven-

skih poustvarjalcev oziroma dirigentov, ki 

jim je uspelo uveljaviti se v mednarodnem 

prostoru. O vaših uspehih lahko beremo 

v različnih tiskanih medijih in internetu, 

še posebej od zadnje premiere Janáčkove 

opere Afera Makropulos v milanski Scali. A 

obstaja kakšna skrivnost vašega uspeha, 

so morda k temu prispevali tudi vaši 

učitelji, denimo Anton Nanut? 

Res je to, kar pravite – poleg sreče in trdega 

dela je pri tem poklicu izredno pomembno, 

da imaš ob pravem času prave mentorje. In jaz 

sem imel na neki način srečo, da nas je profe-

sor Nanut, ki je velika glasbena fi gura, vedno 

znal postaviti pred dejstvo: to in to 

boste delali kot dirigenti, zato je 

najboljše, da se čim prej nava-

dite. Za to neposrednost mu 

bom zmeraj ostal hvaležen. 

Spomnim se, da sem še kot 

študent dunajske glasbene 

akademije hodil v Ljubljano 

dirigirat koncerte z orkestrom 

AG, ker na Dunaju ni bilo 

te možnosti, tam smo 

sicer imeli na raz-

polago orkester 

skoraj vsak drugi 

teden, vendar 

samo za vaje, 

ne pa tudi 

za izjemno 

dragocene 

koncertne 

izkušnje, 

ki jih vsak 

mladi diri-

gent potrebuje 

najbolj od vsega. 

Kot bodoči 

dirigenti smo morali velikokrat na silo »splavati 

na površje«, profesor Nanut nas je želel navaditi 

na nepredvidljive situacije. Profesorju Nanutu 

pa dolgujem tudi to, da mi je zaradi neke situ-

acije, ko sam ni mogel dirigirati, na stežaj odprl 

vrata na mednarodne koncertne odre. Šlo pa je 

za pomemben projekt v neapeljski operni hiši 

San Carlo – mednarodno baletno produkcijo 

Nižinskega, nekakšen baletni večer za same 

eminentne goste, tudi med nastopajočimi si 

lahko zasledil svetovno znane baletne in glas-

bene umetnike. In tako se je začelo … 

● Kako bi opredelili vlogo dirigenta, 

pomen njegove persone? Je njegova vloga 

voditi orkester ali pa gre bolj za udejan-

janje lastne poustvarjalne vizije? 

To je seveda vprašanje, ki zahteva nekoliko 

kompleksen odgovor. Moje razumevanje vloge 

dirigenta s praktičnega vidika je omogočiti 

orkestru, zboru in solistom lažjo skupno igro – 

to je nekako operativni cilj. Predvsem pa moraš 

kot dirigent imeti vizijo, ki jo črpaš iz znanja 

oziroma poznavanja glasbene literature in 

nepretrganega študija in analiziranja. Kot inter-

pret si nekako zavezan k temu, da prepričaš s 

svojim telesom, gestami, obrazom, da navseza-

dnje dosežeš, da orkester razume vsak tvoj gib 

in ga ustrezno pretvori v glasbeno idejo. Poleg 

same preparacije orkestra oziroma izvajalcev pa 

se mora dirigent posluževati tudi znanja psiho-

logije, saj gre za tip dela, kjer so vsi medsebojno 

enakovredni, še več: dostikrat sedijo v orkestru 

ljudje, ki imajo veliko bolj pretanjen čut za 

glasbo, so prav tako kot ti končali glasbeno 

akademijo in so enakovredni ali boljši glasbe-

niki in izvajalci od tebe. Zato je pomembno, da 

se v takem okolju razvije odnos spoštovanja do 

kolegov, kar pravzaprav pomeni to, da nisi ti »ta 

glavni«, ampak da pravzaprav koordiniraš vso 

kompleksno dinamiko tolikih ljudi naenkrat. 

Da to dosežeš, moraš vselej vedeti, kaj reči na 

določenem mestu v partituri, kako popraviti 

izvajalske napake, kdaj ustaviti orkester, kdaj 

»zatežiti«, povedati kakšno šaljivo anekdoto itn. 

Dirigent je v bistvu vezni in osrednji komunika-

cijski člen v delovanju orkestra, čeprav v strogo 

izvajalskem smislu ni del njega, zato tudi pride-

jo psihološke veščine včasih še kako prav. 

● Glede na vaše bogate izkušnje iz tujine 

me zanima, kako v splošnem ocenjujete 

glasbeno življenje v Sloveniji – je to po 

vašem dovolj razvito in primerljivo z 

drugimi državami razvitega sveta? Kako bi 

ovrednotili svoje sodelovanje z osrednji-

mi kulturnimi in še posebej glasbenimi 

institucijami? 

Zdi se mi, da je glasbeno življenje v Sloveniji ne 

glede na to, kakšne specifi čne želje imajo ljudje 

s t. i. prefi njenim okusom in znanjem, kritiki ali 

preprosto tisti, ki se ponavadi pridejo le poka-

zat na koncertne dogodke, izredno dobro razvi-

to in omogoča fenomenalne možnosti. Morda 

govorim s pozicije nekoga, ki je imel pri tem 

dosti sreče, čeprav se vseeno zavedam, da še 

kako velja latinski rek Nemo propheta in patria 

sua (Nihče ni prerok v lastni domovini, op. a.). 

Že če pogledava Ljubljano, ki ima tri zares do-

bre profesionalne orkestre, je to pri številčnosti 

prebivalstva vsekakor izredna situacija. Če pa 

pogledamo to dejstvo z drugega zornega kota, 

pa še kako velja misel Milana Jesiha, da je Slo-

venija »kot štamprle, v njem so pa same letalo-

nosilke«. Kar se tiče mojega sodelovanja, sploh 

z glasbenimi institucijami – v mislih imam pred-

vsem Slovensko fi lharmonijo, RTV Slovenija in 

glasbena gledališča –, je bilo do sedaj vseskozi 

odlično, sploh na Filharmonijo imam lepe spo-

mine še iz časov, ko sta jo vodila Boris Šinigoj in 

Ivo Petrić. A tudi še tako dobrega sodelovanja 

se lahko na neki točki »nasitiš« – glavni razlog, 

da sem leta 2003 sprejel ponudbo baselske 

opere, je bil ta, da se po 15 letih dela s katero-

koli glasbeno institucijo – v mojem primeru je 

bila to Slovenska fi lharmonija – nekako izpoješ, 

prideš do nekega vrhunca oziroma plafona, 

preko katerega ne moreš, in takrat si preprosto 

zaželiš spremembo. Ta se je realizirala kot moj 

skok v tujino, najprej v baselsko opero, kjer sem 

dirigiral številnim novim postavitvam, posnel 

sem pa tudi nekaj cedejev. Nato se je leta 2007 

okrepilo moje sodelovanje z Avstralijo, sploh s 

fi lharmoniki v Aucklandu in Melbournu. Zame 

je bilo pomembno tudi postavljanje celotne 

Wagnerjeve tetralogije Nibelunški prstan v liz-

bonskem teatru San Carlos, pa različni projekti 

v berlinskih opernih gledališčih in operi v Stras-

bourgu, za leto 2012 pa so me iz milanske Scale 

povabili k ustvarjanju Hoff mannovih pripovedk. 

Seveda je zame lepa priložnost sodelovati tudi 

z domačimi gledališči – letošnjo jesen me čaka 

postavitev Puccinijeve opere La Bohème v SNG 

Maribor, ki zame predstavlja veliko odgovor-

nost in  izziv, hkrati pa se tega projekta zelo 

veselim, saj je nastopanje z našimi glasbenimi 

korpusi pred domačo publiko zame še zmeraj 

nekaj čisto posebnega.  

● Kakšen pa je način dela z mladimi 

glasbeniki, denimo mladinskimi orkestri, 

in sploh z organizacijo, kakršna je Zveza 

Glasbene mladine Slovenije? Kakšni vtisi 

so vam ostali in kakšen izzive vidite na 

tem, pogosto spolzkem področju dela z 

otroki in mladostniki – sploh zdaj, ko vas 

je Zveza ob 40-letnici obstoja razglasila za 

svojega ambasadorja? 

Delo z mladimi mi je bilo zmeraj zelo navdi-

hujoče – čeprav  istočasno pomeni tudi veliko 

odgovornost, ki terja celega človeka. V tem 

času sem si nabral veliko izkušenj z različnimi 

mladinskimi orkestri, ki jih lahko, predvsem 

zaradi neverjetne sposobnosti prilagajanja 

mladih glasbenikov, vodiš po svoje, saj so ti 

kot dirigentu mogoče tudi zaradi pomanjkanja 

izkušenj skupne igre na neki način bolj predani. 

Zato se je treba – in tukaj je spet ključni pojem 

odgovornost – na takšne projekte vselej dobro 

»tehnično« in psihično pripraviti. Vedno mi je 

bila všeč spontanost diskurza med mladimi. 

Hja, z Glasbeno mladino Slovenije sem vselej 

rad sodeloval – spomnim se časov, ko smo 

z  Kajo Šivic in Romanom Ravničem ustvarjali 

glasbene matineje za najmlajše poslušalce. Prav 

vsak projekt je bil posebno doživetje, čeprav sta 

mi nekako najbolj ostala v spominu rave kore-

ografi ja Matjaža Fariča na Sacre du printemps 

Stravinskega in glasbeno - dramski projekt 

Peer Gynt z orkestrom Slovenske fi lharmonije, 

ljubljansko Dramo in igralci Mileno Zupančič, 

Natašo Tič Ralijan in Igorjem Samoborom. Za 

orkester, ki je sodeloval v tej produkciji, je bila 

to najlažja igra – vrhunski profesionalizem tako 

s strani igralcev kot glasbenikov, ki te resnično 

potegne vase. V tem smislu sem res hvaležen za 

sodelovanje z Glasbeno mladino: prav tako sem 

počaščen, da me je izbrala za svojega amba-

sadorja. Upam samo, da bo v prihodnje dovolj 

konkretnih priložnosti, kjer se bo lahko poka-

zala praktična vrednost tega naziva – v mislih 

imam predvsem uspešno nagovarjanje mladih 

skozi glasbeno umetnost. 

● Kakšen odnos vzpostavljate do sloven-

ske glasbe? Dan poprej ste, denimo, na 

koncertu ob 100-letnici rojstva Mari-

jana Lipovška izvedli njegova dela, pri 

čemer je sodelovala tudi njegova hči, 

svetovno znana mezzosopranistka Mar-

jana Lipovšek. Imate kakšen preferenčni 

glasbeni kod oziroma idiom, ki se vam v 

kontekstu slovenske glasbe zdi še posebej 

zanimiv? Kako pa je s t. i. estetsko recepci-

jo (da ne rečem averzijo do) slovenskih del 

pri nas – slišijo se (neutemeljeni?) očitki, 

pogosto s strani populistično orientirane 

publike, da je slovenska glasba obskurna 
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NA OBISKU PRI SKLADATELJU JAKOBU JEŽU

Idilična pokrajina okolice Turjaka, majhna 

vasica Gradež, kjer prav na posebnem koncu 

stoji hiša skladatelja Jakoba Ježa. Odločila 

sem se, da ga obiščem osebno, saj sem že 

vrsto let iskala njegovo skladbo za klavir šti-

riročno, ki je nisem uspela najti nikjer.  Verjeli 

ali ne, tudi Jakob Jež, ki letos beleži že časti-

tljivih 81, je ni imel.

Na koncertnih repertoarjih se skladbe Jakoba 

Ježa znajdejo dokaj redko, skladatelj je na-

mreč bolj znan po simpatičnih skladbicah za 

otroške in mladinske zbore. Pred leti se mi je 

zato porodila ideja o spominskem večeru, kjer 

bi učenci klavirja Glasbene šole Idrija izvajali 

njegove skladbe. V idejni koncept večera sem 

želela pritegniti k sodelovanju tudi vse bivše 

učence gospoda Ježa, ki smo v regiji imeli 

čast sodelovanja s tako pomembnim učite-

ljem. K sodelovanju sem želela povabiti prav 

vse, vendar s tem nisem želela nikogar pose-

bej obremenjevati, saj je bila zamisel moja. 

Kolegica V. Bratina je bila takoj za, dogovori 

so stekli, vendar je nastopil tisti pravi trenutek 

šele v šolskem letu 2009. 

Tako me izjemno čil nekega januarskega 

večera lani gospod Jakob Jež z nasmeškom 

pričakal v svoji hiši sredi čudovite narave, 

kjer po ženini smrti pred dvema letoma živi 

sam. Takoj me je posedel v masažni fotelj ter 

vključil še elektriko, da me je pocrkljal. Med-

tem mi je nazorno pokazal, kako zvečer med 

spremljanjem televizije telovadi na posebni 

napravi. Ob sproščenem pogovoru me je 

malo pozneje povabil v zgornje nadstropje, 

da bi mu pomagala iskati želeno skladbo 

med kupi partitur, ki jo je ta dan že dobro 

urico neuspešno iskal sam. Tudi na vhodu v 

te prostore ima telovadno pripravo, dva obro-

ča pritrjena kar na nosilce vrat, s pomočjo 

katerih  se vedno, ko gre mimo, dvigne. Tudi 

to mi je demonstriral. V delovni sobi ima, po 

pričakovanjih, ustvarjalni kaos, vendar se v 

njem brez težav znajde. Med iskanjem sklad-

be je tekel sproščen pogovor. Zanimalo me 

je, kaj trenutno ustvarja, in odgovoril mi je, da 

ima vedno polno za skladati in da bi že moral 

oddati neko zborovsko skladbo po naročilu, 

vendar malo zamuja. 

Skratka, iskane skladbe nisva našla, namesto 

nje pa mi je dal svojo Zimsko pravljico za raz-

lične zasedbe ter še suito, ki je tudi še nisem 

imela, ter mi obljubil, da ne bo prenehal z 

iskanjem tega, po kar sem prišla, odpravil se 

bo celo v NUK in mi jo poslal, če bo potrebno. 

Res možakar, da mu ni para. Tak umetnik, 

pa tak človek. Za popotnico proti Idriji (po-

polnoma nerazumljivo se mu je zdelo, da se 

ob desetih zvečer še vračam) mi je dal liter 

domačega mleka, ki mu ga nosijo sosedi in se 

še sila nelagodno počutil, ker mi ni z ničemer 

postregel. Ob tej priliki sem ga osebno pova-

bila na snidenje ob kulturnem prazniku.

V sodelovanju z Osnovno šolo Cerkno smo 

namreč pripravili osrednjo občinsko priredi-

tev ob državnem kulturnem prazniku, kjer so 

zapeli zbori in zaigrali mladi pianisti, s kratkim 

govorom pa je nastopil tudi gospod Jež. OŠ 

Cerkno je bilo sodelovanje v veliko čast in 

ravnatelj Milan Koželj je z odprtimi rokami 

sprejel predlog ter nama s kolegico prepustil 

strokovno plat. Največji umetnik je vedno 

človek. Zimska pravljica v njem še vedno 

tli, gori, čaka, da izbruhne nov ustvarjalni 

navdih in nam pričara dojemanje glasbene 

umetnosti skozi glasbeno govorico J. Ježa. Še 

na mnoga leta mu iz srca voščim. Rahel sneg 

je naletaval, ko sem se vračala, tema večera, 

romantika, skrivnostnost odeta v razmišljanje 

… Ko sem se vozila proti domu, sem že skoraj 

razumela njegovo pravljico.

           Maja Tajnšek

ZIMSKA PRAVLJICA NA TURJAKU 

Novi album 
Corinne Bailey Rae
The Sea
Good Groove/Wirgin 

Življenje enaintridesetletne angleške pevke in kitaristke Corinne Bailey Rae 

se je od leta 2006, ko je izdala prvenec, ki se je s svojim omikano neško-

dljivim R&B in soulovskim popom dobro prodajal na obeh straneh luže, 

korenito zasukalo. Pred dvema letoma so njenega moža Jasona Raeja našli 

mrtvega – vzrok: zaužitje prevelike količine mamil in alkohola. Žalost in bo-

lečina osebne tragedije, ki se prepletata v pesmih novega albuma The Sea, 

sta bolj lahkotno pop oblekico njene dosedanje glasbe prekrile s tančico 

črnine. Bailey Raejeva se je s težkimi trenutki glasbeno spopadla z dobro 

mero dostojanstvene britanske zadržanosti in se iz-

ognila dramatičnemu mediteranskemu žalovanju, a 

zato njena bolečina ni nič manj izrazita. 

Že v uvodni pesmi Are You Here, v kateri Corinne 

ob počasi valujočih akordih akustične kitare z obu-

panim, ranljivim in komaj slišnim glasom sprašuje 

»Si tu?«, je jasno, da so mladostniško brezskrbnost 

zamenjale temnejše misli. »Začutila sem, kako je 

jezik omejen, popredalčkan. Težko sem opisala 

svoja čustva, besede ne povejo dovolj,« je težave 

z izražanjem palete čustev v besedilih opisala pev-

ka. Pri sestavljanju zgodbe o  prebolevanju, bole-

čini, zmedenosti in upanju se Baileyjeva ne oklepa 

vedno molovske temačnosti in se sprehaja med 

melodičnim soulom, rockerskimi prijemi in jazzovskimi vložki. Zamaknje-

ni minimalistični uvodi se večkrat emocionalno zavrtinčijo v orkestralnih 

refrenih in potem počasi spustijo nazaj proti tišini –  verjetno tudi na ta 

zvočna valovanja namiguje morje iz naslova albuma. 

Opazno je, da so bile nekatere pesmi napisane še pred nesrečnim 

dogodkom in ponesrečeno podirajo enovitost albuma. Ko na primer po 

umirjenem toku intimne balade I Would Like to Call it Beauty v ušesa ta-

koj udarijo prvi poskočni akordi navihanega pop rocka Paris Nights / New 

York Mornings, je poslušalec kar malce grobo prestavljen iz enega 

glasbenega sveta v drugega – ali, bolje reče-

no, nazaj na prvi album Bailey Raejeve. Strah, 

da se njeni stari poslušalci ne bi našli v novih 

pesmih, pritisk založbe za vsaj en poletni hit, 

nepremišljena odločitev? Karkoli je že razlog 

za nekonsistentnost, pusti nekaj grenkega 

priokusa. A zaključni dve pesmi, polni morske 

simbolike, se spet povežeta v celoto z zače-

tnimi, Corinne pa se ob nežni inštrumentalni 

spremljavi še zadnjič poslovi od moža v čisto 

poslednjih in najbolj ganljivih trenutkih plošče, 

kjer resignirano tiho odpoje le še »morje zdrobi 

vse, očisti vse, mi vzame vse«.

Blaž Tišler

in manj zanimiva. Kako bi komentirali to 

tezo in ali imate morda svojega favorita 

med slovenskimi skladatelji?

Nekih generalnih preferenc, kar se tiče sloven-

ske glasbe, načeloma nimam. Če me danes 

vprašate, kdo je moj najljubši skladatelj, je to 

gotovo Marijan Lipovšek, ker snemam njegovo 

glasbo s Simfoniki RTV Slovenija. Ko se lotim 

kakega projekta, se vanj poskušam karseda 

poglobiti, zato se iz takih glasbenih »avantur« 

pogosto izcimi kaj nepredvidljivega, recimo 

tudi to, da se lahko do estetike, poetike in 

miselnega ustroja nekega ustvarjalca oprede-

liš popolnoma drugače. V smislu tudi iščem 

navdih, zlasti ko se lotevam nekaj povsem 

»novega«, izven glasbe, velikokrat v likovni 

umetnosti in arhitekturi. Temeljni problem 

glede recepcije slovenske glasbe – seveda tukaj 

oba misliva predvsem na glasbo »klasičnih« 

koncertnih programov – pa se mi zdi predvsem 

v tem, da je Slovenci sami niso navajeni. Če bi 

jo, denimo, dovolj kolektivno ozavestili – razlog, 

da je nismo, bržkone tiči v pomanjkljivostih 

našega šolskega sistema in v manjvrednostnem 

kompleksu slovenske kulture –, ne bi prihajalo 

do takšnih apriornih averzij. Veliko je tudi stvar 

same prezentacije takšne glasbe, ki se je obliko-

valci koncertnih programov velikokrat lotevajo 

na napačen način, po principu »sendviča«. S 

»sendvičem« mislim predvsem na vzorec tipa: 

slovenska »nebodijetreba« kompozicija na 

začetku, klasični ali romantični koncert v sredini 

in za konec nekaj bombastično simfoničnega za 

pomiritev živcev. Morda se tudi ne bi čisto stri-

njal s tistimi, ki pravijo, da je slovenske glasbe 

premalo na koncertnih odrih, ravno nasprotno 

– v tujini, o kateri pogosto mislimo vse najbolj-

še, je zadeva velikokrat obrnjena na glavo. Naj 

ponazorim s primerom: Messiaenova glasba, ki 

se nam, Slovencem, zdi velikokrat čista eksotika 

že zaradi tega, ker prihaja iz Francije, v Franciji 

sploh ni tako pogosto izvajana, kot bi si kdo 

mislil. Gre torej za povsem analogno, skorajda 

perverzno situacijo, ki jo tudi pri nas vse prepo-

gosto narekuje marketinška logika »prodati čim 

več sedežev« in ne mentaliteta t. i. kultiviranega 

okusa. Čeprav je seveda spet res, da publike ne 

moreš navaditi na novosti z glasbenimi »šok 

terapijami«. V tem primeru si se poslušalcem 

lahko »zameril« do konca, takšne glasbe pa ne 

bodo želeli več poslušati. Kot dirigent vidim 

svoj »dolg« do slovenske strokovne pa tudi 

laične glasbene javnosti predvsem v odpiranju 

poti novim glasbam, kar pomeni (v tehničnem 

in estetskem, tj. čutnem smislu) izvesti nekaj 

novega, drugačnega, neobičajnega. V takih pri-

merih – še posebej če gre za praizvedbo neke 

skladbe – je odgovornost interpreta ogromna, 

saj zakoliči »genezo« neke kompozicije.

● Ste v svoji pestri dirigentski karieri kdaj 

zašli v zadrego, da vam je katera skladba 

v nekem obdobju predstavljala prevelik 

izziv? V kakšnem razmerju je razumevanje 

glasbe ali njenega konteksta z njeno 

interpretacijo – je slednja pogojena tudi 

z oseb(nost)nim zorenjem, spoznanji? 

V kateri glasbi vidite kot interpret svojo 

največjo osebno ambicijo?

Lagal bi, če bi dejal, da sem se pred dirigentski 

pult vedno postavil z že povsem jasno izobli-

kovanim pristopom ali natančno perspektivo o 

interpretaciji. Navsezadnje se vse življenje uči-

mo, v kolikor nam je takšno nabiranje spoznanj 

seveda iskren interes, in nihče se še ni rodil z 

vso razpoložljivo modrostjo tega sveta. Svojčas, 

ko sem bil še študent dirigiranja, me je docela 

sprovocirala kompozicija Das Orchester, ki jo 

je napisal Vinko Globokar. Kolikor se spomnim, 

je šlo za dokaj kompleksno, na neki način tudi 

kontroverzno zadevo, ki je poleg avantgardnih 

tonskih potez vsebovala še sociološko, histo-

rično in antropološko dimenzijo glasbenega 

diskurza. Pravzaprav je šlo za neke vrste meta-

kompozicijo – kompozicijo, ki refl ektira samo 

sebe. In v taki nerodni situaciji, ki me je dobe-

sedno izzvala kot človeka, niti ne kot dirigenta, 

sem se znašel pred veliko preizkušnjo, ki je prav 

gotovo presegala nalogo »ustreznega maha-

nja« po taktih s kompleksnim metrumom … Šlo 

je za spoznavno diskrepanco, ki se je odražala 

v moji izkušnji »interpreta« in v Globokarjevi 

izkušnji avtorja. Šele nekoliko kasneje sem se 

zavedal, da sta bil spoznavni premik in vednost 

o tej glasbi pogojena s čisto antropološkimi 

vsebinami, ki jih do intimnih potankosti pozna 

samo avtor. Sicer pa predstavlja velik izziv in-

terpretacija abstraktne, da ne rečem absolutne 

glasbe, zlasti štirih velikih avstrijsko-nemških 

skladateljev, Haydna, Mozarta, Beethovna in 

Brahmsa. Ta glasba je, vsaj zame, poleg ba-

ročne – čeprav se z njo ne ukvarjam – nekako 

najbolj odprto področje. Že sama izčiščenost 

form in skopi napotki za interpretacijo, sploh 

v primerjavi s kakšnim Stravinskim ali Mahler-

jem, čigar simfonije so v izvedbenem smislu 

skoraj kot kakšna ogromna »kuharska knjiga« 

(če se malo pošalimo), kjer vse piše, kako jih 

izvesti. Da ne bo pomote – Mahlerjeva glasba 

in nasploh skoraj vsa klasična glasba 20. stole-

tja in pozne romantike je izjemnega pomena 

– gre le za odstiranje neznanega in za iskanje 

»prave« zvočne podobe, ki je v svojem bistvu 

zelo fl uidna in zato dojemljiva za spremembe, 

sploh v današnjem času, ki vse preveč pozablja 

na izvorno dimenzijo neke glasbe, tj. slišati in 

razumeti jo v duhu časa njenega nastanka. To 

so šele presenečenja! 

G. Letonja, hvala vam za tale prijeten 

pogovor in še veliko uspešnih dirigentskih 

nastopov v prihodnje! 

      Benjamin Virc

Spregledano:

Recital pikolista 
Matjaža Debeljaka
 na povabilo Sira Jamesa Galwayja

Meseca julija 2009 se je v švicarskem mestu 

Weggis odvijal mednarodni fl avtistični se-

minar, ki ga je vodil sloviti fl avtist Sir James 

Galway. Vsak večer so se odvijali recitali in 

koncerti, na katerih so igrali fl avtisti Andrea 

Oliva (prvi fl avtist orkestra St. Cecilia iz Rima), 

Bülent Evcil (prvi fl avtist Simfoničnega orke-

stra Istanbul), Raff aele Trevisani (solist fl avtist 

in profesor na Akademiji za glasbo v Milanu), 

Stefan Höskuldsson (prvi fl avtist Metropoli-

tanske opere), Michael Cox (prvi fl avtist LSO) 

in seveda Sir James Galway s soprogo. Četrti 

večer sta na pikolo recitalu nastopila Matjaž 

Debeljak (pikolist Simfonikov SNG Opera in 

balet Ljubljana) in Nicola Mazzanti (solo pi-

kolist orkestra fi renške opere). Občinstvo sta 

navdušila z izjemnim igranjem solo skladb in 

duetov. 

Matjaž Debeljak je – tako kot vedno na svojih 

recitalih doma in v tujini – tudi tokrat izvajal 

dela slovenskih skladateljev, in sicer Grafi te 

Alda Kumarja in Sonatino Petra Kopača. Odziv 

na skladbe slovenskih skladateljev, napisanih 

za Matjaža Debeljaka, je bil odličen, tako kot 

vedno doslej na njegovih recitalih in fl avti-

stičnih festivalih (Ljubljana, Zagorje, Beograd, 

London, Manchester idr.). Mednarodnega 

seminarja pri Siru Jamesu Galwayju v Weggi-

su se je udeležila tudi mlada in perspektivna 

slovenska fl avtistka Eva Nina Kozmus.

Slovenska zmaga na Festivalu odrskega 
petja v Vroclavu

Na festivalu Przeglad Piosenki Aktorskiej v 

poljskem Vroclavu je nagrado, poimenovano 

Zlati Tukan, prejela slovenska predstavnica, 

vokalistka Zvezdana Novakovič. Žirijo je 

prepričala s programom sodobnih vokalnih 

kompozicij, Recitacijo št. 1, grško-francoskega 

skladatelja Georgesa Aperghisa, dadaistič-

no Ursonato Kurta Schwittersa in Sonatino 

avstrijskega skladatelja Ernsta Jandla. Ob tej 

priložnosti so jo k sodelovanju povabili tudi 

na prihodnji festival, na katerem bo predsta-

vila svojo glasbenogledališko predstavo.
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Pogorelić
Če velja danes, predvsem zaradi izsledkov antropoloških znanosti, da 

je družbeni dejavnik pri formaciji glasbenih sposobnosti odločilnejši 

v primerjavi z biološkim (da ne rečem genetskim), kar potrjujejo tudi 

študije o kultivaciji glasbene prakse v družini in ožjih skupnostih, kjer 

je prisotno konstantno druženje in sobivanje v glasbeno dejavnem 

okolju, se morda isti dejavnik včasih izkaže za »oteževalno« okoliščino, 

ko primerjamo enega člana glasbene družine z drugim. Podobno velja 

tudi za družino in še posebej brata Pogorelić, od katerih je nedvomno 

bolj znan Ivo, razvpiti moralni zmagovalec Chopinovega tekmovanja 

pred natanko tremi desetletji (1980), njegov mlajši brat Lovro pa ka-

kor da neupravičeno živi v senci Ivove slave, ki ga (vsaj tak občutek 

sem dobil na njegovem nastopu in še bolj ob skromnih poklonih) ne 

zanima preveč. A ne glede na morebitne predsodke, ki jih lahko še 

bolj okrepijo poenostavljena vzporejanja med bratoma, kdo ima večji 

talent, kdo je boljši interpret ipd., se dá vsaj iz zahtevnega repertoarja 

sklepati o razmeroma visokih pianističnih ambicijah tudi mlajšega 

Pogorelića. 

Povsem drugo vprašanje je, kako udejanjiti takšne ambicije – tudi iz 

poprej omenjene pozicije poustvarjalca, ki ga lahko »teža« družinske 

glasbene prakse na subverziven način (pre)močno zaznamuje, morda 

celo v poetološkem smislu utaplja v iskanju podobnih interpretativnih 

pristopov in odkrivanja že (iz)najdenega – a prej ali slej pač iz družine 

kaj uide. Razmeroma pogosto uporabljeni tridelni shematizem kon-

certnega programa se je tokrat izrisal najprej s Chaconne v d-molu 

(BWV 1004) Johanna Sebastiana Bacha, sicer v glasbenodramaturški 

obdelavi Ferruccia Busonija, nato s Simfoničnimi etudami (op. 13) 

Roberta Schumanna, po premoru pa še s priljubljenim ciklom Slike z 

razstave Modesta Musorgskega, ki ga marsikdo pozna v Ravelovi or-

kestraciji, nekoliko manj pa tudi v aranžmaju iz leta 1922 na Finskem 

živečega slovenskega violinista Lea Funtka, ki je v marsičem bolj zvest 

izvirniku kot nekoliko skrajšana Ravelova različica.  Morda je prav to še 

en primer, kako slava ali (ustrezneje rečeno) razvpitost neke glasbene 

osebnosti vsaj za nekaj časa zamegli vse ostale ustvarjalce in skorajda 

brezprizivno zakodira estetsko recepcijo neke kompozicije. 

Lovro Pogorelić je Busonijevo pregnetenko Bachove Chaconne začel 

s temperamentno inkantacijo, ki se je zlagoma in (še posebej v baso-

vskem registru) odločno, skorajda v grobih tonskih nastavkih pripenja-

la na velikopotezen dramaturški okvir, ta ponavadi odraža tako rekoč 

perfektno dinamično simetrijo znotraj tonalnega načrta velikega 

nemškega mojstra glasbene arhitekture – čeprav se je v tem primeru 

pretrgala zlasti na t. i. scarlattijevskih mestih (križanje rok), vzporednih 

nizanjih tonskih tekstur in v polnoakordičnih kadencah. Poseben 

»vzdržljivostni« izziv za izvajalca je bil proces defragmentacije z zahte-

vo po nezaustavljivem »branju« variacijske forme, predvsem v smislu 

iskanja skupnih semiotskih potez, ki navkljub svoji različnosti kažejo 

na isti glasbenopoetološki imenovalec: Bachovo glasbeno metafi ziko 

in spontano (naravno oziroma alikvotno?) tendenco k harmoniji. Če-

prav se je pianist izkazal v koncentraciji podajanja dinamičnih grada-

cij, pa se je način artikuliranja njegove igre razhajal v kontrapunktičnih 

pasusih nad akordičnimi kompleksi, med katerimi ni bilo izrisanih 

povezav v širšem fraznem loku, ampak smo bili kvečjemu priča dro-

bljenju z mikrotematskimi otočki oziroma motivičnimi oplazki.   

Schumannove Simfonične etude zastavljajo podobno pianistično 

plastičnost kakor Busonijev manifestatativen pristop, ki se poleg uvo-

dne teme razprostira v sosledju dvanajstih  etud, čeprav ostajajo le-te 

v primerjavi z Bachovo razplasteno kontrapunktiko motivično veliko 

bolj rigidne in osredotočene na poznoklasicistično načelo tematskih 

izpeljav, ki jih uvaja sonatno-variacijska forma. Po čvrstem »zakoliče-

nju« uvodnega akorda s pripadajočo témo je lahko poslušalec sledil 

poskusom gibljivega preoblikovanja tonskega materiala, pa čeprav je 

velikokrat ostalo le pri preizkušanju, kako daleč seže ugodnost razmer-

ja med muzikalnim podajanjem in nekoliko zajezeno (mika me zapi-

sati: potlačeno) briljanco. Zdi se, kot da se je Pogorelić mlajši prisiljen 

nekoliko bolj ukvarjati s tehničnimi vprašanji klavirske igre – odtod 

tudi manj tonskih preoblek in kontrastov, še posebej med hitrimi in 

počasnejšimi variacijami –, ki se na nekaterih frenetičnih »medklicih« 

(štrlečih tonih) kažejo kot simptom na škodo gladke presaditve pou-

stvarjalne vizije v konkretno tonsko podobo. 

In po premoru še Slike z razstave? Dvom, ki se me je vedno bolj po-

laščal po vsaki nadaljnji variacijski etudi, ali bo Pogoreliću mlajšemu 

uspelo zdržati do konca in zvočno »uprizoriti« vse podobe, tako rekoč 

ustrezno prikazati njihovo vsebino, je bil upravičen – tudi sicer se 

redko zgodi, da bi pianistu uspelo prepričljivo »naslikati« kak zanimiv 

kolorit, ki ne bi pretirano zmotil originala. Vsaka postaja, tudi uvodna 

in nato vsaka nadaljnja peripatetična promenada, ki jih Musorgski 

postavlja v drug kontekst – enkrat v slavnostno otvoritev razstave, 

drugič spet v vmesno intimno refl eksijo impresionističnega videnja 

–, je po eni strani svet zase (kakor tudi vsaka slika), po drugi strani 

pa služi enovitemu uprizoritvenemu principu skladateljske invencije 

Musorgskega, ki so jo docela zmožni udejanjiti pianisti z močno vizijo, 

tj. s smislom za glasbeno alegorično podajanje. 

Čeprav bi na tem mestu lahko zapisal svoje pomisleke o vsaki ton-

ski sliki posebej, bom raje izpostavil le najbolj simptomatične: po 

grandiozni otvoritvi (sploh v basovski legi) smo prisluhnili nekam 

preveč nadrobljenemu Gnomu s precej izmaličenim dinamičnim 

kontrastom (bodisi preglasno ali pretiho), celo uvodna koloraturna 

tema je izzvenela nekoliko preveč škratovsko, tj. z objedenim tonskim 

zaporedjem. Stari grad je morda – poleg Samuela Goldenberga in 

Schmuyla ter meditativnih Katakomb – najbolj točna reprezentacija 

izvirnika, čeprav sem pogrešal nekoliko več fi nega pedala oziroma 

fi ligransko mahovnega mehčanja, ki bi ustrezala zbledeli dolgoživosti 

spomina neke ruševine. Lovro Pogorelić se namesto gibkih in viharnih 

poletov po klaviaturi raje prepušča kantabilno fantazijskim iskanjem 

pod oboki širokih akordičnih leg, ki ne terjajo tolikšne bravuroznosti. 

In ravno manko slednje kaže na neko specifi čno hendikepiranost (ne 

v negativnem smislu), morda celo zavestno ekonomičnost pianizma, 

ki nas do neke mere lahko sicer prepriča v pianistovo usposobljenost, 

čeprav nas istočasno strezni zaradi banalnih »razpok« medsebojno zli-

tih tonskih podob, ki jih sproža neukrotljiv in dih zastajajoči pianizem 

sublimnega. A tega bomo deležni bržkone kdaj drugič. 

           Benjamin Virc 

6. koncert Srebrnega abonmaja

Manj plodno iskanje 
sublimnega pianizma
Gallusova dvorana Cankarjevega doma, 
22. marec 2010 ob 19.30

Lovro

Pred kratkim sem listal starejše časopise pa 

tudi nekaj letnikov novejših – dnevno časo-

pisje in nekaj revij. Iskal sem glasbene vse-

bine. V spominu mi je ostal oglas, ki se glasi 

nekako takole: “ … zamenjam harmoniko 

znamke Hohner za kubik drv”. Mislim, da je 

bil oglas objavljen v Slovenskem poročeval-

cu neke jeseni v začetku 1950. Nisem sledil 

zgodbi, seveda; ne vem, ali se je predlagana 

menjava uspešno iztekla. Toda dejstvo, da 

so glasbila od nekdaj tržno blago, mi je 

spodbudilo misel o menjavnih vrednostih 

in, ne nazadnje, vrednotenju glasbe, ne le 

glasbil. V novejših časih (npribližno zadnjih 

dobrih sto let) so vrednostne sodbe o različ-

nih zvrsteh glasbe neka stalnica, ki na vsake 

toliko izbruhne v debate, polemike ali celo 

žolčne pisarije. Umetniška glasba je boljša 

od popularne, ker ...; punk je boljši od popa, 

ker ...; jazz je boljši od fi lmske glasbe, ker ...; 

fi lmska glasba je boljša od narodnozabavne, 

ker ...; narodnozabavna je zakon ... Tako sem 

pomislil na vrednote glasbe, njene funkcije, 

»menjavno vrednost« različnih vrst glasbe: ali 

obstaja kaka podobnost med vrednotenjem 

glasbe in vrednostnimi postavkami v mone-

tarnem sistemu, medosebnih odnosih, kul-

turi, splošno v umetnosti ...? Sem muzikolog; 

nisem ekonomist, ne umetnostni zgodovinar 

in ne literarni teoretik – to moram povedati 

v opravičilo ohapnejši uporabi ekonomskih 

kategorij v nadaljevanju. 

Najprej sem skušal pretehtati – tako, na 

splošno – neko trditev UNESCO-ve analize 

izpred petih let, ki poroča o »globalni tržni 

vrednosti industrij z močno ustvarjalno in 

kulturno komponento«. Letno naj bi rasla za 

dobrih 7%! Industrijo, ki zaobjema tako rekoč 

vse, kar je mogoče všteti med »kulturne in 

umetniške dobrine ter storitve«, ocenjujejo  

na »več kot 7% svetovnega bruto domačega 

proizvoda«!! Konkretno je glasba udeležena z 

nekje čez 31 bilijonov ameriških dolarjev. Za 

primerjavo: v Indiji, deželi s šestino svetovne-

ga prebivalstva in ogromno fi lmsko industrijo 

– sploh: Indija ima najhitreje rastočo »kultur-

no in ustvarjalno industrijo« –,  znesek celo-

tne kulturne industrije ocenjujejo nekaj čez 4 

bilijone ameriških dolarjev. Precej visoki zne-

ski za ustvarjalnost in kulturo. Seveda pretok 

sredstev ni vedno ukrojen po meri umetnosti: 

umetnost potrebuje kulturo in ta ima svoje 

življenje, včasih bolj, včasih manj povezano z 

umetnostjo. Bolje rečeno: umetnost ima razli-

čen obseg vlog v različnih kulturah in seveda 

v različnih obdobjih. In umetnost je verjetno 

precej bolj donosna v primerjavi s preteklimi 

obdobji. Vsaj za nekatere.

Kljub recesiji je lepo slišati, da gre indu-

strijam z močno »ustvarjalno in kulturno 

komponento« bolje kot v časih, ko je lastnik 

menjal harmoniko za drva. Nimam statistike 

o »jugoslovanski kulturni industriji« izpred 

petdesetih let in ne bi načenjal zgodbe o te-

danjih hudih časih, vendar je videti, da so bili 

tainovski »zgodovinski trenutki« še pred pol 

stoletja precej bolj skopi do ustvarjalnosti in 

kulture. Ne govorim samo zaradi anonimnega 

menjalca harmonike za drva, povsod je dovolj 

znamenj. Naj ostanem na Slovenskem, pri 

glasbi in drvih za gretje. Iz začetka petdesetih 

je v arhivu Društva slovenskih skladateljev 

ohranjena ganljiva prošnja Lucijana Marije 

Škerjanca v zvezi z drvi za gretje. Škerjanca 

– kasika slovenske glasbe 20. stoletja, profe-

sorja na Akademiji za glasbo in kasneje aka-

demika – so okoliščine prisilile, da je zaprosil 

stanovsko društvo za nabavo dveh kubikov 

(ali nekaj takega) žaganih drv za gretje. Do-

mnevam, da je Društvo Škerjančevi prošnji 

ugodilo, saj je bila njegova ustvarjalnost 

ne nazadnje zanimiva in povsem uporabna 

kulturna dobrina in plačevanje v naturalijah 

še vedno ni povsem izgubilo pomena. Toda: 

kakšna razlika med sodobnostjo in časom, ko 

je Škerjanc prosil za drva! Danes nesrečniki 

naslavljajo podobne prošnje kvečjemu na 

dobrodelne ustanove, kake televizijske ali 

radijske oddaje, verjetno tudi na kake spletne 

strani; na stanovska društva pač ne. Seveda 

pa še danes ljudje – tudi skladatelji – potrebu-

jejo gretje čez zimo. Od skladateljevanja živi 

malo ljudi, tako da ustvarjanje ni neka iskana 

profi tna dejavnost. Ja, se sprašujem: kateri del 

glasbenega življenja je danes najbolj do-

nosen: ustvarjanje glasbe, glasbil, izvajanje, 

trženje, snemanje, glasbena reprodukcija?

Ni statistike na to temo. Izhajam iz naj-

pomembnejšega – ustvarjalnosti. Danes 

skladatelji prosijo za državne subvencije, prek 

stanovskega društva ali pa sami na ustrezno 

ustanovo. Pa ni ravno zelo bogatega kolača 

na teh naslovih. Za gretje si skladatelji slu-

žijo s »kulturno-umetniškim« delovanjem 

(v glavnem jedo učiteljski kruh, nekateri so 

sami izvajalci). Glasbila se dandanes menjajo 

izključno za denar (nisem še zasledil, da bi 

kdo staro harmoniko menjal za recimo nove 

avtomobilske gume ali najnovejšega mobil-

ca), glasbene storitve (snemanja, koncerti) so 

sploh vezane na fi nance. Ustvarjalnost prav-

zaprav šepa za umetnostnim managerstvom, 

poustvarjalnostjo, reprodukcijo in storitvami. 

Kolikor vem, nihče od akademsko izobraženih 

skladateljev v Sloveniji ne živi od ustvarjanja 

glasbe. Od ustvarjanja in izvajanja – ja, to gre. 

Sploh so nekateri pesmopisci – mislim samo 

na vrh sodobne popularne glasbene kultu-

re – sposobni krepko preseči povprečje tiste 

veje glasbene ustvarjalne umetnosti, ki je ob 

koncu 18. stoletja dobila presežni položaj v 

»kulturnem in umetniškem« gospodinjstvu 

Zahoda zato, ker je bila »čista« umetnost. Po 

intuitivni analizi bi svojim otrokom rekel: biti 

glasbenik je težaven poklic; biti izvajalec je 

malček preveč tvegano, ampak morda čisto v 

redu; biti skladatelj je resno početje samo za 

kulturne ustanove pa, seveda, za skladatelja; 

biti manager, voditi tonski studio, organizirati 

koncerte, posredovati informacije o glasbe-

nem dogajanju – to so vsakdanjemu urbane-

mu življenju že enkoliko prijaznejši poklici, 

povezani z glasbo. 

Obstaja prepričljiva zdravorazumska logika 

za nakazanim mišljenjem. Glasbe je že toliko 

napisane, da včasih res nima smisla pisati 

nove. Sploh pa je slabši položaj skladateljev 

danes nekako zgodovinsko povsem ustrezen 

logiki stvari: skladatelj se je do 18. stoletja ko-

majda kdaj znašel samo v vlogi ustvarjalca. Bil 

je tudi izvajalec, praviloma pedagog in šele 

v drugi vrsti ustvarjalec – ustrezneje: »sesta-

vljalec tonov« – pa še promotor, manager in 

še kaj zraven. Danes je podobno. Če si ustvar-

jalec in zraven izvajalec, potrebuješ samo 

managerja. Če si samo izvajalec, potrebuješ 

dobrega managerja. Če si samo skladatelj, 

potrebuješ managerja, ki dela čudeže – ali pa 
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vztrajaš v etični drži upajočega samohodca. 

Storitveniki lepo uspevajo s svojo kulturno 

kreativnostjo; »čisti« ustvarjalci, ki jih sili 

nekoč tako opevana »narava«, da ustvarjajo 

sami od sebe, pa niti ne najdejo vedno poti 

do poslušalca. Ustvarjanje glasbe – skladate-

ljevanje – je krepko degradirana institucija.

Danes pravzaprav ni ustvarjalnosti »po 

sebi«, kot kulturne institucije, ki bi bila pri-

merljiva s tisto v 19. stoletju. Sodobnost 

stežka ne priznava ustvarjanja, temveč ustvar-

jenine: ne priznava delovanja, katerega cilj je 

narediti kaj, kar, v besedah romantikov, stremi 

k »drugemu svetu«, vzvišenemu, odmaknje-

nemu od naplavin vsakdana. Danes častimo 

delo, ustvarjene reči: izdelke. Saj učinkuje 

izdelek; delovanje, ki privede do izdelka, je 

nekako samoumeven proces. Vsakomur je 

dostopno dovolj tehnologije, ustvarjalnega 

potenciala in domnevno tudi znanja, da 

ustvari glasbeno delo – čemu sploh govoriti 

o ustvarjanju, ki je tako zapleteno v »črno 

skrinjico«, možgane, ko pa ima-

mo objektivna merila, rezultate: 

skladbe? Umetnik je mrtev: žive-

la umetnina! Hitro zastarevanje 

nove glasbe – pogosto spremi-

njanje slogov v popularni glas-

beni kulturi in zadrega z idealom 

enkratnosti umetniškega dela v 

estetikah kompleksnejših kom-

pozicijskih tradicij – lepo kažejo 

na neko umetnostno ekonomijo, 

ki je zelo podobna prodaji žvečil-

nih gumijev: »Orbit professional« 

so domnevno boljši za zdrave 

zobe od starih Orbit žvečilk. No, morda so 

boljši Wrigleyevi? Hja, proizvajalec morda 

sploh ni pomemben, okus šteje – čez spear-

mint ga ni! Ali pač ...?

Ja, tudi v glasbi šteje okus. Vedno je in bo. 

Sploh danes, ko obstaja množica medijsko 

odmevnih ustanov, ki »zapovedujejo«, kaj 

naj kdo posluša. Zapovedujejo seveda tako, 

da strežejo željam poslušalca: človeka, ki 

ima lahko precej omejene, zelo usmerjene (v 

posamezne sloge...) ali pa zelo demokratične 

glasbene želje. Pravzaprav danes nisi »in«, 

če si izključujoče naravnan do česar koli: nisi 

»in«, če nisi sposoben uživati fusion, dance, 

glasbo sveta, malo popa, malo undergroun-

da, malo klasike pa še kaj četrtega je čisto na 

mestu. V vsakem primeru pa je prevladujoče 

geslo slehernika: poslušam, kar mi paše. Slog 

v končni fazi niti ni tako pomemben – po-

memben je kontekst: vse je lahko dobro, če 

je ob pravem času, na pravem mestu, v pravi 

družbi. 

Danes obstaja – na videz protislovno za čas 

brez velikih imen, kot mnogi označujejo čas 

postmoderne – močan kult zasebne ustvar-

jalnosti. V razosebljenem vsakdanu ponuja 

prosta izbira muzike prijetno zatočišče. V tem 

je sodobnost bolj romantična od obdobja 

romantike, ko je vsaka umetnina stremela k 

neponovljivosti, nekemu »drugemu svetu«, 

neizrekljivosti in sploh »ah, tako lepem«. Da-

nes je vseprisotnost glasbe največje in najpri-

ročnejše sprehajalšče občutkov in svobodne 

volje. (Si sploh še kdo predstavlja vožnjo z 

avtom brez muzike?) In širitve delovnih vlog 

skupaj s tehnološkim razvojem spodbujajo 

ne le zanimanje poslušalcev, temveč čas 

prinaša tudi nove glasbene profi le: muzika za 

reklame, muzika za mobitele, muzika za javne 

WCje, muzika za. »Music for every occasion« 

je enako samoumevna tržna dobrina kot 

festival sodobne resne glasbe. 

Temu primerno je lahko tudi ustvarjalec 

vsak, ki podpiše, da je skladba plod njegove 

ustvarjalnosti. Ni pomembno, ali gre za tako 

ali drugačno zvrst glasbe: vsak glasbeni iz-

delek najde pot do SAZASovega registra1, da 

je le javno izveden. Skladbo, ki jo sestaviš s 

pomočjo »royalty free« loopi in jo postaviš na 

internet, je lahko avtorska skladba. Tudi brez 

glasbene izobrazbe si lahko »domači«, »za-

sebni«, »ljubiteljski« skladatelj – brez tvega-

nja, ki spremlja to ustvarjalno dejavnost, bolj 

vokacijo kot poklic. Vsak se zapiše v kulturno 

zgodovino, če je le bil dovolj glasen in zabe-

ležen v kakem seznamu industrije z močno 

kulturno in ustvarjalno noto. In prav je tako: 

glasba so glasbena dela, obrtniška ureditev 

zvokov v neko celoto – ne neka metafi zična 

abstrakcija! In vsak, prav vsak je sposoben 

stisniti kako glasbeno delo iz sebe (samo da 

tega morda še ne ve). 

Kljub temu je z vseh strani mogoče slišati, 

da manjka kakovostne, dobre glasbe. Zlasti 

domače: mainstream pop scena je razmero-

ma nekonvertibilna, subkulturne zvrsti pre-

malo upoštevane, jazz se vrti v nekem zača-

ranem krogu že zadnjih trideset let, klasika 

itak preveč akademska in baje mrtva, edinole 

narodnozabavna glasba z vsemi derivati vred 

nekako uspeva. Pa spet: ni mojstrov, vodilnih, 

»pravih« ustvarjalcev v nobeni zvrsti. Glas-

bene preference se nekako prerazporedijo 

na sloge (romantika, punk, barok ipd.), zvrsti 

(band, simfonična glasba, komorne zasedbe, 

solistična dela ...), žanre (fi lmska glasba, am-

bientalna glasba, musical ipd.) in glasbene 

oblike (popevka, »komad«, »štiklc«). Pravih 

ustvarjalcev – osebnosti –, ki bi znali ustreči 

raznorodnim željam poslušalcev pa nekako 

ni na obzorju. Ali so postali skladatelji slabši 

ali poslušalci boljši, ne bi znal reči. V vsakem 

primeru so se vloge glasbe v sodobnosti 

dodobra razpršile po zasebnih navadah in 

potrebah slehernika. 

Četudi ni velikih ustvarjalskih imen, je glas-

beni okus zelo pretanjen razsodnik in vedno 

najde kaj dobrega. Sodobno glasbeno prakso 

narekujejo tisti, ki se izrekajo za to, da je neka 

skladba dobra umetnost in neka ne. Večidel 

je prst sodobne glasbene kulture taka, da še 

gumbi poganjajo, če se le zdi komu vredno 

trobiti, da je videl, kako jih nekdo seje. Ali pa 

če jih je kdo pred druščino pojedel in rekel, da 

so užitni, ker se je sprl s šolskim kuharjem in 

mu hoče javno dokazati, da je osel: ne more 

vendar nekdo, samo zato, ker je kuhar, otro-

kom danes vsiljevati juhe in solate, če otroci 

rajši jedo nutello na piškotih. V nekem časo-

pisu sem celo zasledil predlog, da je otroke 

treba voditi po glasbenih studijih, da se nau-

čijo glasbe – naj ga učitelji ne lomijo z Bachi 

in Mozarti in harmonijo, saj gre za mrtve mite 

o umetnosti. Naj pojejo Brizgalno brizgo, po-

slušajo Radio študent, dance in underground, 

ali pa vsaj berejo o punku in se učijo umetno-

sti oblikovanja zvoka. To je osnova današnje 

glasbe – sodobne, sveže, žive glasbe. 

Radijske postaje so prav bleščeče ogledalo 

glasbenih okusov: nekoč kot ljudska univerza 

zasnovan medij, danes živi predvsem kot lo-

kalni džuboks, ki po močeh in vizijah glasbe-

nih urednikov oskrbuje poslušalce z njihovo 

najljubšo glasbo. In prav je tako: kako bi sicer 

sploh lahko vrednotili glasbo drugače, kot po 

okusu poslušalcev? Dobra glasba je preprosto 

dobra glasba in vsak prepozna zanj/o najbolj-

šo glasbo. In pika. No, ne čisto dokončna pika. 

Tudi najboljše jedi se včasih prenajemo, pa bi 

naslednji dan vseeno radi kaj jedli, po možno-

sti čim boljše reči. In krog glasbenih vrednot 

spet dobiva nove barve ...

Če je trobilcev, ki pritrjujejo, da je skladba 

vredno umetniško delo, za celo stavbo, govo-

rimo o subkulturnem fenomenu. Da estetski 

predmet, skladba, postane kulturna vrednota, 

ni nikakršna novost. Po izkušnjah z glasbenimi 

modernizmi 20. stoletja se govorjenje o estet-

skih vrednotah heavy metala, punka, ravea ali 

pa turbo folka ne zdi prav nič vprašljivo. Da 

le imaš idejo za skladbo, ki v taki ali drugačni 

obliki najde svoj prostor pod soncem! Mora 

biti seveda korektno izvedena, njeno nadalj-

nje učinkovanje pri poslušalcih pa danes ni nič 

drugačna kot pretekle: vsaka novodobnost 

časti različnosti okusov (četudi včasih z grajo 

nekaterih). Temeljno, skozinskoz  pragmatič-

no – na etiki utemeljeno – vprašanje o dobri 

glasbi je pravzaprav tisto o utemeljitvi njego-

ve kulturne vrednosti. S polno denarnico ne 

moreš kupiti vode v puščavi, če pa so trgovine 

vsepovsod naokoli, sploh ne potrbuješ vode, 

ker jo ponujajo zato, da se kupec odžeja med 

nakupovanjem. Podobno je z vsako glasbo: 

če nisi sposoben plasirati svoje skladbe, zvrsti, 

sloga ali žanra v glasbeni zemljevid trenutnih 

medijev, te v najboljšem primeru čaka mesto 

v kaki historiji glasbe. Ne glede na to, da osta-

neš brez učinka v trenutni ponudbi glasbene 

umetnosti, si za svojo najboljšo glasbo lahko 

obetaš ustrezno čast na polju glasbene kultu-

re. Seveda pa če je nekaj cenjeno samo zato, 

ker obstaja, ni nujno enako vredno za vsako-

gar. In sedanjost ni do glasbe nič manj zahtev-

na – in darežljiva – kot v tistih obdobjih, ko je 

bila vsaka skladba izgotovljena v Božjo čast in 

hvalo. No, danes se ne dela toliko v Božjo čast 

in slavo, je pa vendarle »kulturna uporabnost« 

skladbe vsekakor enako pomembna kot njen 

estetski učinek. 

In glavno vprašanje vrednotenja glasbe: 

kaj je pomembnejše, predvsem prvo ali zlasti 

drugo? Da je namreč oboje povezano med 

seboj, še ne pomeni, da so razmerja med 

estetsko ali kulturno vrednostjo enakomerno 

in čisto jasno prerazporejena ... 

Vprašanje zavaja. Vsaka kultura priznava 

estetskim – čutnim – dogodkom samostojno, 

od ustvarjalca neodvisno pravico do bivanja. 

Koliko pisanih podob! Učenjaki se ne nave-

ličajo poudarjati, koliko različnih pojavnih 

oblik ima glasba po svetu. Glasbo delajo z 

različnimi zvočnimi izrazili: lahko je sestavlje-

na iz artikuliranih (šumov) ali neartikuliranih 

zvokov (zvenov), opredeljivih tonskih višin ali 

tonskih drsov, lahko je povezana z besedo ali 

gibom, sliko, določenim ritualom ipd. In kako 

so učenjaki neutrudni z nauki, da ima vsaka 

glasba svojo funkcijo, svojo vlogo, svoje me-

sto pod soncem, in da je vedno vezana na do-

ločene okoliščine, ki ji podeljujejo določeno 

– ekonomsko, estetsko, kulturno, zasebno – 

vrednost! Nekatere kulture povezujejo glasbo 

s posameznim dogodkom, z delom dneva, z 

dejavnostjo, družbo okoli sebe, s posamezno 

osebo, sploh z razpoloženjem ... 

Pa nič ne pomaga, da se vsak zaveda ra-

znolikosti pojavnih oblik glasbe. Vsak si želi 

poslušati, kar mu je najbolj všeč, in normalno 

je, da obstajajo različna mnenja o tem, kar je 

dobro. Ni pa dobro – sploh ni dobro –, da se 

poskuša glasbene vrednote posploševati v 

imenu prosvetljenskega pridigarstva. Najsi 

častimo estetske ali poveličujemo najrazlič-

nejše kulturne vrednote: eno brez drugega 

ne obstaja. Ni dobro z enodimenzionalnimi 

vatli meriti glasbene vrednote, ki jih najdemo 

na primer na koncertih festivala Rock Otočec, 

abonmajskih koncertih Slovenske fi lharmo-

nije in gasilskih veselicah. Skrajno zavajajoče 

se je vprašati, kaj ponuja boljše glasbeno 

doživetje: komorna opera Kralj David, citre in 

meč Uroša Rojka v prenovljenem Kinu Šiška, 

Bandiera Rossa v izvedbi Pankrtov na Kon-

gresnem trgu, techno dogodek z DJ Umekom 

v Tivoliju, veselica v Gorenji vasi z Atomik 

harmonik, generalka Partizanskega pevskega 

zbora na Krekovem trgu ali jogging z Bobom 

Dylanom na iPodu? Vsak od teh glasbenih do-

godkov ima na posameznika lep čutni učinek 

in njene kulturne vloge nikakor ne gre oce-

njevati samo po številu odjemalcev. Četudi 

ustanove rade iščejo objektivna merila vre-

dnotenja, zgodovina ponavlja starožitno, od 

antike dalje vselej znova potrjeno modrost: 

čas in vrednote v njem postavljajo na čelo 

zadnje in pogosto se zgodi, da prvi pristanejo 

nekje na repu kolone. 

Zgodovine glasbenih slogov ni mogoče 

pisati brez te »banalnosti« pred očmi. Tako 

kot so bili Londončani pred dobrim stoletjem 

v skrbeh, da bodo utonili v konjskih  fi gah in 

jih je problema »rešil« avtomobil, katerega 

konji niso packali tal, temveč je nesnaga lete-

la v zrak, so Bachovi sinovi svojega očeta kot 

skladatelja želeli pozabiti, češ da se drži za-

starelih umetnij kontrapunkta v času, ko je na 

voljo ušesu veliko blagozvočnejša, galantna 

znanost o harmoniji – znanost, ki se je spet 

izkazala za pomanjkljivo za romantične, sploh 

kasneje neustrezno za modernistične umetni-

ne. Seveda, zakaj bi se danes sploh ubadali s 

tem, če je postmoderna itak mešanica stilov. 

Sodobnost zaznamujejo vsa pretekla obdobja 

hkrati pa še nove, osebne pogruntavščine 

povrh. V vsesplošni fuziji in mešanicah zvrsti 

in slogov lahko kritiki kritizirajo estetsko 

promiskuiteto in grajajo pomanjkanje 

ustvarjalnega presežka ali pa hvalijo stopitev 

obzorij in častijo tenkočutno zlitost razlik. 

Glasbeni »elitisti« se spogledujejo s »populi-

sti«, »populisti« so razklani na tako ali drugače 

angažirane umetnike in čiste zabavnjake, 

tisti »vmesni«, katerih muziko so muzikologi 

čudno označili kot »srednjo glasbo«, pa baje 

itak nikoli niso kazali prevelikih pretenzij 

glede kakovosti. Torej: čemu iskati kakovost 

glasbe kje v »zunanjih« kazalcih – oblikovni 

in tehnični dodelanosti? Vsak poslušalec zase 

najbolje ve in čuti, katera skladba prinaša 

tisto posrečeno ravnovesje med umetniškim 

hotenjem in izvedbo, ki jo ponavadi častimo 

pri dobri glasbi!

Ne vem, kako je z drugimi umetnostnimi 

zvrstmi, ampak za glasbo je značilno, da se po 

svoji naravi rada upogiba različnim kulturnim 

zahtevam in vrednostnim mernikom. Zlahka 

montirate Beethovnovo Odo radosti v revo-

lucionarno popevko, papeževo napevanje 

gregorianskih koralov lahko doseže vrhove 

pop lestvic, rap pa označimo za sodobno 

različico starožitnega sinkretizma mousikê 

(skromnejšo glede pompa, pa vseeno: kot 

ideal muzične duše je nedvomno eden vre-

dnih glasbeno-pesniških vrhuncev sodob-

nosti). Prevladujoče geslo sodobne glasbene 

umetnosti je resda: »everything goes«. Toda 

to geslo ne velja za poslušalce. Podobno kot 

antropologi radi navržejo, da se je človek 

po svoji naravi kaj malo spremenil v zadnjih 

tisočletjih, je za poslušalce mogoče reči, da 

se niso kaj dosti spremenili. Vsak poslušalec 

je bil in bo »elitist«. Celo tisti, ki kažejo najbolj 

odprto držo: so neke vrste kulturni elitisti v 

primerjavi z »banavzi«, ki prisegajo na eno 

samo glasbo (zvrst, slog ipd.). Vprašanje je 

seveda, ali znamo iz kulture pridobiti merila 

vrednotenja, ki glasbi v vseh njenih različicah 

dopušča to, kar do neznosnosti radi ponavlja-

jo različne demokratične civilizacijske slogane 

tipa »vsi enaki – vsi enakopravni«. 

Zdi se mi, da prosvetiteljska drža zagovar-

janja posameznih zvrsti glasbe nima prepri-

čljivih argumentov, kakor me tudi ne pre-

priča tista vsesprejemajoča toleranca, ki vse 

povprek vključuje v ponudbo vsakomur. Kot 

ponavadi je resnica nekje na tanki vrvi med 

gorečno, velikokrat čisto iskreno ljubeznijo 

do posameznih glasbenih estetik in kulturno 

neko vsevključujočo permisivnostjo, ki skuša 

zgladiti razlike med estetsko raznorodnimi 

in raznolikimi pojavi in pri tem, hočeš nočeš, 

briše tako pomembne razlike, zaradi katerih 

je glasba sploh eden najbolj razširjenih in 

najbolj priljubljenih pojavov človeškega 

duha. Kje potemtakem iskati merila vredno-

tenja glasbe? No, četudi ni čarobne formule, 

obstaja neki napotek, s katerim so palčki na 

ramenih velikanov merili svoja ustvarjalna 

prostranstva. Ekonomska vrednost neke 

skladbe ni samo v njeni estetski učinkovitosti 

pa tudi ne v njeni trenutni kulturni cen(/j/

enost)i: tista presežna vrednost, o kateri so 

mnogi tako radi govorili, je odvisna od obeh 

spremenljivk – tako estetske učinkovitosti kot 

kulturne vloge, ki jo estetska funkcija sploh 

omogoča. Ni skrivnost, da sta obe spremen-

ljivki med seboj prepleteni in da glasbene 

vrednote določa taka ali drugačna košarica 

estetskih in kulturnih spremenljivk. In tudi to 

ni neznanka, da je po tem ključu pridobljena 

vrednost kake skladbe bolj ali manj arbitrar-

na, kulturno in v končni fazi politično pogoje-

na odločitev posameznika. 

Toda iz sodobne glasbene prakse, kot 

jo prinašajo časopisi, nekako ne razberem 

po svojem globokem prepričanju pravilne, 

zdravorazumske zavesti, da arbitrarnost le ne 

more biti tako brezglava, kot se morda zdi na 

prvi pogled. Iz sodobne slovenske glasbeno-

kritiške (=časnikarske in publicisične) prakse 

– prakse, v kateri prevladuje poveličevanje 

skrajnosti bodisi estetskega bodisi kulturnega 

»kontekstualiziranja« – je mogoče razbrati, da 

samo osel lahko ustvarja veseliške skladbe v 

zameno za dva kubika drv za gretje, da še ve-

čji osel lahko ustvarja za fi listre abonmajskih 

koncertov, skratka: da prevladuje huda kriza 

ustvarjalnosti. Lastna zadržanost do maloduš-

ja mi ne veleva tako. Pa me ne pomirja zgoraj 

omenjena statistika s spodbudnimi kazalci 

o »industriji z močno ustvarjalno in kulturno 

komponento«, čeprav je naklonjenost, ki jo 

sodobnost poklanja umetnosti, nekako zabe-

ležena tudi v tovrstnih statistikah, simpatična. 

(Nagrada za 10-bilijoniti nakup pesmi prek 

iTunes mrežnika – v začetku marca letos si 

je neki gospod prislužil $ 10.000 z nakupom 

pesmi Guess Things Happen That Way Joh-

nnyja Casha v iTunes trgovini – srečnemu 

dobitniku ni prinesel denarja, temveč bon 

za nakup pesmi. Ne poznam primera v pre-

teklosti, kjer bi kupec glasbe dobil povrnjen 

10.000-kratni znesek nakupa ...) Pomirja me 

predvsem hegeliansko dejstvo, da se na neki 

točki količina spremeni v kakovost: glasbena 

sodobnost, kjer je cenjen izdelek ustvarjalno-

sti in je samo ustvarjanje bolj ko ne obrobna 

nuja, si lahko obeta veliko dobre glasbe. Če 

ne zaradi drugega že samo zaradi tega, ker bo 

slej ko prej moral nekdo posaditi vrednostna 

merila tudi v ustvarjalni proces. Ta za zdaj 

ostaja nekako »skrita«, z razmeroma visokim 

številom neznank osenčena plat kovanca, s 

katerim plačujemo glasbene vrednote – kul-

turne in estetske. 

Na tem mestu bi se seveda moral začeti 

odvijati klobčič vprašanj o razmerjih med 

posameznikovimi vrednotami in tistimi, ki jih 

prinaša vsako glasbeno delo. To je seveda že 

druga zgodba ...

         Leon Stefanija 

1 SAZAS je kratica za Združenje skladateljev in avtorjev 
za zaščito glasbene avtorske pravice Slovenije. Je orga-
nizacija, ustanovljena leta 1993, za kolektivno zaščito 
glasbene avtorske pravice.
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Glasbena podlaga Reichove Puščavske glasbe (iz leta 1984) – tudi 

sicer se je avtor s svojim kompozicijskim pristopom, t. i. »faznim 

vzorčenjem«, v zgodovino zapisal kot pionir minimalistične glasbe, ki 

mikrotematske sklope sopostavlja in jih motivično, po načelu mini-

malnega (bodisi časovnega ali frekvenčnega) odstopanja, preoblikuje 

v kompleksnejšo celoto – je dejansko že vnaprej izrisan koreografski 

sistem, ki ga lahko vsak plesni umetnik tolmači v skladu s predmetom 

svojega raziskovanja. Ta je lahko karkoli: vsakdanjost najstniškega 

žurerja v središču New Yorka, brezbrižno dnevno posedanje upoko-

jenca po mestnem parku, doživetje halucinacijskih podob – a Wei 

uporabi plesalca, podobno kot matica v mravljišču svoje delavke, kot 

neskončno upogljiv in vrtljiv subjekt in kot manipulatibilen člen na 

koncu verige človeštva, ki se svojih bivanjskih okoliščin in tegob sicer 

zaveda, a v njih vztraja zaradi komoditete sistema. Ta mu navsezadnje 

obljublja vse, kar potrebuje – razen svobode. Vprašanje, ki mi ostaja 

sicer nepojasnjeno, je, do katere mere je koreograf svojo izkušnjo ki-

tajskega totalitarizma izkusil kot represijo in jo kot takšno vkomponiral 

v Reichov puščavski krik. 

Alegorija hermetičnosti sistema, s čimer mislim na njegovo antidis-

kurzivno težnjo po »imeti vselej prav«, se v koreografskem principu 

odraža predvsem v simbolu kroga (krožnem gibanju), v katerem se 

lahko na določeni točki vrtimo do neskončnosti, pa čeprav gre ravno 

za negacijo te neskončnosti, ker je »razgledna točka« tistega, ki gleda, 

že vnaprej utirjena – podobno dispozicijo ima tudi Reichova mini-

malistična kompozicijska »metoda«. Spreminjajo se edinole časovni 

rezi vidnega polja, kar se da ponazoriti s posameznikovo namero 

po spoznavanju sveta okrog sebe, ki pa je že zaradi »vsajenosti« v 

neko konkretno telo omejeno. In prav na to trpko spoznanje o uni-

verzalizmu naše partikularnosti, potrjuje jo tudi simetrična struktura 

Reichove glasbe (ABCB'A'), se pripenja Weijeva premisa: opozoriti na 

bivanjsko matrico z namenom, da jo nadrobno spoznamo in da lažje 

pobegnemo iz nje. A tudi uspešnost pobega je na neki način iluzorna, 

oziroma je Sizifovo delo per se. Podobno namiguje tudi Platon s 

prispodobo o votlini: hoja po soncu je po dolgotrajnem bivanju v 

podzemlju za posameznika velik življenjski napor, saj uspe le redko 

komu povsem etično živeti v skladu z dimenzijo svojih spoznanj. 

Tudi puščavnikom, ki lahko vedno znova zapadejo v skušnjavo, da 

bi se vrnili med ljudi in širili svojo modrost (s čimer padejo nazaj v 

»matrico« in pogosto tvegajo svoje življenje).

Plešoča štirinajsterica Shen Wei Dance Arts je drugi del dogodka, 

Zgibanje (Folding), s podobno konfrontirajočo gesto vzhodnja-

škega glasbenega izročila, sicer prekomponiranega v skladu z 

eterično vizijo Johna Tavernerja (ne velja ga zamenjati z njegovim 

skladateljskim soimenjakom iz 16. stoletja), opozorila na številne 

simbolne povezave med sodobno plesno govorico in tradicional-

nimi rituali askeze. Tibetanski budistični napevi, ki jih Taverner v 

svoji minimalistični preobleki obogati s hipnotičnim zvenom gon-

gov in zvonov, tukaj prevzemajo vlogo arhetipskega klica – tiste 

mistične vokacije, ki praviloma slabi družbene stike med adepti 

in vsemi ostalimi (neposvečenimi). Na ravni koreografi je se je ta 

odnos pokazal predvsem v odmaknjenosti pogleda plesalcev, ki so 

v enakomernih hitrih premikih (kakor vešče, zaslepljene od svetlo-

be) in ekstatičnih pregibih telesa sledili zapovedim velikega »spi-

ritualnega« platna (kitajski akvarel Ba Da San Rena iz 18. stoletja). 

Edina izjema je bila plesalka, ki je z gibko transfi guraliko nazorno 

pripovedovala o svojem mističnem izkustvu kar v ospredju odra, 

pri čemer je njeno telo reprezentiralo nekakšen fl uid duhovnih 

transformacij, ki jih posameznik doživlja na poti samospoznanja 

skoz samoiniciacijo. Temeljna premisa Shen Weijeve estetike je 

torej potreba po potovanju vase, ki postaja danes vse težje, in 

po akumulaciji življenjske energije s pomočjo zen meditacije, ki 

jo zahodnjaki radi iščemo (in povečini tudi najdemo) na vzhodu. 

Povsem drugo vprašanje je, ali smo (se) še pripravljeni iskati …

    Benjamin Virc

Gallusova dvorana Cankarjevega doma, 
9. marec 2010 ob 19.30

rečanja med različnimi kulturami so v fenomenološkem smislu 

vselej zanimiv »dogodek«, pa najsi gre za konfrontacijo dveh 

kompleksnih ideoloških sistemov ali za vzajemno razkazovanje 

različnih vsakdanjih gest, ki lahko pogosto dobijo v očeh drugega 

skorajda metafi zično konotacijo zaradi drugače zakodiranega odnosa 

med pomenom in njegovo reprezentacijo. Če zahodnjaki pogostokrat 

in najbrž tudi utemeljeno poslušamo očitke o naši nepremišljeni kon-

stelaciji vsakdana, ali bolje rečeno o našem zgrešenem (poplitvenem) 

odnosu do kvalitetnega življenja, v katerem nam zmanjkuje časa za 

ukvarjanje z resnično relevantnimi problemi, se umetniški nagovor 

Shen Weijeve plesne umetnosti manifestira predvsem skozi ohlapne 

poetične in kulturološke vezi med konfi guracijo glasbenih govoric 

Steva Reicha. Prav Reichovo delo The Desert Music je koreograf upo-

rabil pri razgrinjanju Skice, nastale 2005. Ta je nekakšna postmoderna 

dekonstrukcija klasičnih plesnih tehnik in ne postaja nič drugega kot 

niz študij o neki novi, recimo ji transkulturni možnosti realizacije giba.

S podobno transgresivno namero posega avtor tudi v »seksus« sodob-

nega corps de ballet: Svoje plesalce tako rekoč bodisi deseksualizira 

ali transseksualizira, in sicer z gesto uniformnega učlovečenja, na kar 

vizualno opozorijo kostumi, v plesno-semiotskem smislu pa med vse 

nastopajoče enakovredno porazdeljena plesna fi guracija – vsakdo je 

v prvi vrsti človek, šele nato, skozi morfologijo telesa, pride na vrsto 

spolna diferenciacija. A zdi se, da tega problema Shen Wei ne posta-

vlja toliko v ospredje, saj invocira Reichova glasba temeljno človeško 

potrebo po spoznavanju samega sebe, svoje biti in njenega smisla pa 

tudi družbenega konteksta. V petdelnem koreografskem zemljevidu, 

ki ga sestavljajo skice vrtenja, poskakovanja, notranje osamitve, notra-

njega individualnega gibanja in končna kulminantna parafraza prav-

kar naštetega, se posameznik pravzaprav vrača vase – četudi vselej 

funkcionira kot del kolektiva –, in sicer preko postopnega odkrivanja 

ter razvijanja lastne govorice, ki se pomensko izčiščuje, kontekstualno 

pa zgoščuje v stiku z drugimi. 

Sožitje zahodnega minimalizma 
in abstraktne plesne poetike Vzhoda

Shen Wei Dance Arts: Skica (Map) in Zgibanje (Folding)

Adrenalinska bomba: 
KONCERT ELVIS JACKSON
ŠTUK, Maribor, 19. marec 2010

Nepozabno, divje, vroče in predvsem kvalitetno! S temi besedami bi 

lahko opisala koncert ene najboljših slovenskih glasbenih skupin, Elvis 

Jackson. Prepričana sem, da javnost prepozna njihov specifi čni slog, saj 

so posebna glasbena rock skupina, ki je svoj lasten glasbeni izraz sko-

zi vsa leta razvijala ob spremljavi ska, punk, hardcore, reggae in metal 

vplivov. V nastanek in razvoj skupine se ne bi spuščala, izpostaviti je 

treba, da gre za izkušeno zasedbo, ki večino svojega časa koncertira v 

tujini, kjer sta njihov slog in kvaliteta zelo cenjeni. Vsi, ki se petkovega 

koncerta na Štuku niso udeležili, bodo težko razumeli, kakšna količina 

adrenalina v prostoru in energija med obiskovalci sta se pretakali. Dina-

mičen začetek koncerta in razposajenost fantov na odru sta poskrbeli 

za razvnetost množice obiskovalcev. 

Dvorana Štuk je bila napolnjena do zadnjega kotička, kar pa ni nikogar 

oviralo, da ne bi skakal in »dihal« z Elvisi. Odigrane so bile vse uspešnice 

z prvih albumov, kakor tudi z zadnjega. Fantom ni zmanjkalo energi-

je, kljub izredno energičnim in zahtevnim komadom. Več kot očitno je 

bilo, da je imel domačin, bobnar Marko Soršak (Soki), prav tisti večer 

veliko podpore med občinstvom. Glasni vzkliki in želja po dodatnih 

komadih so sprožili tudi zanimiv vložek in sodelovanje mladih nade-

budnih bobnarjev na odru, ki so se poizkusili v dvoboju s Sokijem, ki 

velja za enega najboljših tovrstnih izvajalcev. Niti umirjeni komadi niso 

mogli pomiriti množice, ki ji je uspelo kar dvakrat dodatno priklicati 

Elvise na oder. 

Po končanem, dve uri in pol trajajočem koncertu in pogovoru s fanti so 

ravno obiskovalci tisti, ki jim vedno znova dajejo adrenalin, da so njiho-

vi koncerti tako nabiti z energijo in pozitivnimi vibracijami. Vidno izčr-

pani, a z zadovoljnim nasmeškom po koncertu, so nam vsem obljubili, 

da se vračajo drugo leto in da bo vsaj tako divje, kot je bilo tokrat! Uh, 

si mislim, komaj smo preživeli – a vendar se že vsi veselimo njihovega 

ponovnega obiska. Zakaj? Ker fantje več kot kvalitetno in dostojno za-

stopajo svoje ime in »naše barve« tako na domačih kot tujih odrih, ker 

imajo profesionalen odnos, ker so norčavi in pozitivni in ker jih imajo 

ljudje preprosto radi! Elvisi, še tako kvalitetno in energično naprej! 

     Simona Lečnik 

Fotografi ja: Simon Gangl

SOKI V DRUŽBI SVETOVNO ZNANIH BOBNARJEV 

Z veseljem velja zapisati novico, ki je lahko slovenski glasbeni sceni v ponos! 

Bobnarja Sokija (Marka Soršaka), ki je predstavnik za bobne TAMA že od 

leta 2005, je priznano japonsko podjetje kot edinega slovenskega predstav-

nika s fotografi jo uvrstilo v svoj letni katalog. Soki se tako nahaja v elitni 

družbi svetovnih mojstrov bobnanja, kot so Lars Ulrich (Metallica), Bill Ward 

(Black Sabbath), Mike Portnoy (Dream Theater), Dave Lombardo (Slayer), 

Charlie Benante (Anthrax), Stewart Copeland (Police) in mnogi drugi. Sokiju 

so se uresničile dolgoletne sanje, vsem glasbenikom in ljubiteljem glasbe 

pa je lahko tovrsten dosežek resnično motivacija in seveda opogumljajoč 

dokaz, da se lahko z veliko dela in truda uresničijo vsi cilji, tudi tisti, ki so na 

prvi pogled nedosegljivi. Katalog TAMA si lahko pogledate na: http://tama.

s3.amazonaws.com/images/Support/2010_tama_catalog.pdf
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periskop

Livingstonov
poslednji 
poljub
Anton Podbevšek Teater, 
Novo mesto, 
premiera: 8. april 2010 
ob 20.00 uri

Po uspešni predstavi Peter in volk Sergeja 

Prokofj eva (v režiji Nane Milčinski in Matjaža 

Bergerja) je v novomeškem Anton Podbevšek 

Teatru nastala nova predstava za otroke in 

mladino Livingstonov poslednji poljub, ki 

je doživela svojo premiero 8. aprila letos in 

predstavlja sintezo gledališke in elektronske 

umetnosti. Predstava raziskuje soodvisnosti 

klasične glasbe (Bacha, Mozarta in Rimskega 

Korsakova) in sodobnega rocka, za kar je 

poskrbela skupina Siddharta, ki se je v sode-

lovanju z režiserko Nano Milčinski in še tremi 

glasbenicami (Brino Natašo Zupančič, Ireno 

Yebuah Tiran in Katarino Štefanič) podala v 

pripoved o iskanju identitete, o želji po izpol-

njenju, pri čemer meri na inovacije, na tisto 

fotografi je: Arhiv APT (Boštjan Pucelj) 

Gledališki rock koncert 
za mladino in otroke

»novo« in preboje z novimi spoznanji. Vse to 

prek citatov iz pravljice o Jonatanu Livingsto-

nu Galebu v prevodu Janeza Gradišnika, ki jih 

poleg Tomija M. prek skypa podajajo znani 

Slovenci, ki so svoj presežek gestusa dosegli 

ali uveljavili znotraj univerzalnega in so, po-

dobno kot literarna fi gura Jonatan, izkusili pri 

sebi napor, vajo, verovanje v vednost in cilj. 

Tako so prenašali negacijo tega singularnega, 

izkusili izoliranost, osamljenost, predvsem 

pa so v izboru kot referenca in metafora na 

vznik in vztrajnostno dimenzijo želje, ki klic 

notranjega prepozna kot svojo vokacijo in kot 

izpolnjenje daru nasproti vsem drugačnim 

in drugim okoliščinam. (O predstavi več v 

nasled nji številki.)
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Gostovanje dunajske produkcije Island Musical Theatre v ljubljanski 

dvorani Tivoli v soboto, 13. marca 2010 ob 20. uri, potrjuje tezo o 

podcenjevanju slovenskega občinstva, ki postaja upravičeno skep-

tično do raznih gostujočih skupin, ki skušajo z zvenečimi naslovi 

privabiti pozornost. Uprizoritev kultnega muzikala Lasje (Hair) v 

avstrijskem Gradcu delujoče režiserke Erike Galamb je namreč zelo 

ohlapna amaterska predstava, ob ogledu katere se gledalec ne 

more znebiti vtisa, da je nastopajočim najbolj pomembno »imeti se 

fajn« in propagirati hipijevski moto življenja. Brez pravih dramskih 

ali glasbenih sposobnosti, talenta ali veščine, zgolj z ljubeznijo do 

nastopanja. Tak pristop ima ob neizvirnem režijskem vodstvu – kar 

tako povezan sklop glasbenih točk – seveda za posledico nezanimi-

vo, po dramski, pevski in plesni plati neatraktivno dogajanje, v duhu 

komercialnosti začinjeno z razkazovanjem (z estetskega vidika 

moteče) golote. V tolažbo z nekaj obetavnimi glasovnimi nastavki.

Uvodno mešanje občinstva z nastopajočimi z pred uradnim (pol 

ure zakasnjenim) pričetkom je poskušalo pričarati nostalgijo po 

času brezskrbnih »otrok cvetja«. Če je s prvim songom temnopolta 

pevka z markantnim glasom še vzbudila kanček upanja, pa se je 

le-to razblinilo v nadaljevanju, ki so ga zaznamovali zelo klavrni in 

dolgočasni prizori, boleče razglašeni intonančni začetki (posebej pri 

ženskih duetih in tercetih), polomljena angleščina in katastrofalna 

dikcija (ki ji ni bilo v nobeno pomoč niti tehnično pomanjkljivo 

ozvočenje). Scensko dogajanje je defi nirala nerodna uporaba po-

sameznih rekvizitov ter osrednje projekcijsko okno, ki je skladno 

s kronološko umestitvijo izvirne zgodbe služilo za predvajanje 

dokument(aristič)nih posnetkov. Večina songov se je ob bornih 

aranžmajih končala z razvlečenim triumfi ranjem solista oziroma 

solistke na zaključnem tonu, ki je ponavadi predstavljalo eno izmed 

redkih zvenečih leg v sicer skromnem glasovnem obsegu. Pa tudi 

zborovski zven je zaznamovalo nedopustno izmenjavanje vodilne 

melodije ter malce razpuščeno (in mestoma agresivno nadležno) 

eskaliranje predvsem ženskih glasov. 

Med solisti izpostavimo Tiborja Pinterja, visokoraslega mladeniča, 

ki je v duhu svetlolasega vikinškega božanstva v vlogi Bergerja bolj 

kot na igralski talent stavil na svoje mišice, Györgyja Habenciusa z 

moteče rezkim glasom, ki je z obupnimi igralskimi sposobnostmi 

skušal upodobiti naivnega Clauda, zgolj zanimive pevske sposob-

nosti Marka Taborosija kot Woofa ter pogojno sprejemljivo (in vizu-

alno ustrezno) Eriko Steinkohl kot Sheilo.

Če bi bili dvourni Lasje (z vključenim petindvajset minutnim 

odmorom) uprizorjeni kot del kakšne brezplačne celodnevne prire-

ditve ali študijske delavnice v duhu »pokaži, kaj znaš«, bi lahko bili 

morda pogojno zadovoljni, kot komercialna prireditev (v cenovnem 

rangu profesionalnih glasbenih prireditev v širšem evropskem 

prostoru) pa zaslužijo vso grajo.

    Damijan Vinter

    fotografi ja: Aleš Romanjuk

zasedba viol v odnosu do obeh skupin violin, kar je večkrat porušilo 

glasovno ravnovesje oziroma zameglilo razvidnost vodenja glasov.

Drugi del je obetal več kot prinesel. Tri skladbe za komorni orkester 

Astorja Piazzolle v priredbi Josea Bragata za klavir in komorni orkester 

so bile sicer všečne, a nevznemirljive. V La Fiesti Chicka Coree v prired-

bi tolkalca Puškareva sta blestela sijajna violončelista Eriks Kirsfelds 

in Marta Sudraba, skladba pa ni napravila kakega vtisa. Zato smo z 

napetostjo pričakovali edino skladbo na sporedu, ki ni bila priredba, 

Veliko kastrolado Paula Desennea za klavir, godala in tolkala. Pianistka 

jo je napovedala kot nekakšno glasbo upora z ostrimi disonancami 

in imitacijo hrupa. Izkazalo pa se je, da gre za zelo neekcitirajoče in 

precej benigno delo, ki se z lahkoto posluša in s podobno lahkoto tudi 

pozabi.

Največja atrakcija je sledila uradnemu programu, ko je pianistka do-

dala dve improvizaciji. Prvo na temo, ki je prišla iz občinstva, drugo na 

temo, ki jo je predlagala članica orkestra. Improvizacija je bila v prete-

klih glasbenih obdobjih izredno cenjena umetnost, danes pa se z njo 

na koncertih klasične glasbe zelo redko srečamo. Sposobnosti pianist-

ke Gabriele Motero so v tem pogledu osupljive. Njeni improvizaciji, 

čeprav obe z uporabo podobnih oblikovnih matric, sta bili tehnično 

izvrstni in zvokovno razkošni in sta v tem pogledu precej spominjali 

na prej slišano Busonijevo priredbo Bacha, slogovno-tehnično pa sta 

izhajali iz romantične pianistične in kompozicijske tradicije. Zanimivo 

bi bilo slišati, ali ima pianistka s takšnimi osupljivimi talenti kaj po-

vedati tudi v soočenju s tehtnejšo glasbo ali povedano drugače: gre 

pri solistki zgolj za izjemne talente in spretnosti, ali pa je zmožna tudi 

poglobljenega interpretativnega muziciranja? Na pričujočem koncer-

tu tega žal ni bilo mogoče ugotoviti.

Koncert je v celoti pokazal, da so v ansamblu zbrani vrhunski in pol-

nokrvni glasbeniki, občinstva pa niso ravno navdušili. Verjetno gre to 

pripisati povsem zgrešenemu programu. Na koncertu priredb gotovo 

ni spodbudno, če kljub vrhunski tehnični in ansambelski izvedbi ves 

čas misliš na originalne verzije skladb. Morda bi zadrego uspel rešiti 

Kremer ali kak glasbenik podobnega formata, ki bi z izjemno karizmo 

zapolnil in nemara tudi presegel vsebinsko luknjičavost sporeda.

                Borut Smrekar

Koncert Zlatega abonmaja: 

KREMERATA BALTICA
Cankarjev dom, 10. marec 2010 ob 20. uri

V okviru Zlatega abonmaja Cankarjevega doma je 10. marca nastopil 

komorni godalni orkester Kremerata Baltica. To izvajalsko telo, ki ga 

tvorijo mlajši glasbeniki iz pribaltskih držav Litve, Latvije in Estonije, 

je ustanovil sloviti violinist Gidon Kremer. Predstavili so se s pianistko 

Gabrielo Montero in tolkalcem Andrejem Puškarevim. Z izjemo zadnje 

skladbe so bile na sporedu priredbe različnih del. 

Uvodoma smo slišali Bachov Violinski koncert v a-molu, BWV 1041, v 

priredbi Puškareva za vibrafon in godala, v kateri je nastopil tudi kot 

solist. Puškarev je izjemen glasbenik. Njegova izvedba je bila muzikal-

no klena, interpretacija formalne strukture pregledna in čvrsta, frazira-

nje pa kantabilno in naravno, z osupljivim dinamičnim niansiranjem, ki 

ga na vibrafonu ne bi pričakovali. Verjamem, da je godalcem v veliko 

zadovoljstvo spremljati takega solista. Pri izvedbi se lahko zastavi 

le vprašanje tonskega oblikovanja godalnega ansambla, ki je igral z 

minimalnim vibratom. Morda je bil ta mišljen kot nameren kontrast 

solističnemu inštrumentu, a so godala v počasnem drugem stavku ob 

izredno nežnem in rafi niranem zvoku vibrafona izpadla kar nekoliko 

robustno. Vprašanje je, koliko je »historično ozaveščena« izvajalska 

praksa lahko na mestu, kadar gre za tovrstne priredbe. 

Sledila je Chaccona iz partite v d-molu za violino solo, BWV 1004, v 

priredbi Ferruccia Busonija. Busoni je napisal vrsto znanih priredb 

Bachovih del za klavir, vendar so te v zadnjih desetletjih skorajda iz-

ginile s koncertnih odrov. Izvedba Gabriele Montero je bila tehnično 

dognana in zvokovno razkošna, globljega vtisa pa ni zapustila, pa ne 

samo zaradi same priredbe. Ta sicer krepko »nadgrajuje« Bacha in v 

tem pogledu daleč presega zgolj možnosti, ki jih za priredbo ponuja 

drug medij – klavir. 

Sledil je Godalni kvartet v f-molu, op. 95, Ludwiga van Beethovna v pri-

redbi Gustava Mahlerja. Mahlerjevi posegi v partituro so razmeroma 

majhni. Osnovno fakturo partiture je obdržal neokrnjeno, mestoma 

je dodal le kontrabas. V sicer angažirani izvedbi ansambla pa se je 

pokazalo, da sta godalni kvartet in (komorni) godalni orkester kljub 

vsemu dve različni izvajalski telesi, ki zahtevata drugačne pristope. 

Zaradi večje zasedbe sta bili izraznost in individualnost posameznih 

glasov nekoliko okrnjeni, svoje pa je prispevala tudi številčno majhna 

HAIR
Klavrna hipijevska 
razpuščenost
Zgolj veselje do nastopanja ni opravičilo 
za nastop pod krinko 
profesionalne uprizoritve
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Na sliki so Matjaž Marin, Gaj 
Žmavc in Ines Petek. Fotogra-
fi ja: Damjan Švarc.
Na fotografi ji spodaj(od leve 
proti desni): Ines Petek, Gaj 
Žmavc, Branka Popovici, 
Dénes Darab, Evgenija Koški-
na. Fotografi ja: Tiberiu Marta. 

Ne glede na moj osebni historiat oziroma 

povezave z mariborskim opernim gledali-

ščem, kjer sem do 1. marca letos opravljal 

delo dramaturga, ki je bilo v večini primerov 

omejeno zgolj na produkcijo (takšnih in 

drugačnih) tekstov – takšna decidirana prvo-

osebna »izpoved« se mi pravzaprav zdi nujno 

potrebna zavoljo potrebe po objektivnosti –, 

bom skušal zapisati svojo refl eksijo glasbeno-

plesnega performansa Watching others karse-

da nepristransko. Navsezadnje nisem imel s 

projektom – z izjemo spisanih biografi j neka-

terih izvajalcev – opraviti prav nič: prvič sem 

ga videl in slišal šele drugi dan po premieri, 

kakor velika večina več kot 500 obiskovalcev.

Temeljna premisa koreografa Edwarda Clu-

ga, ki je svoj muzikalni komplement našel v 

pianističnem tandemu Bojan Gorišek – Milko 

Lazar, tiči v raziskovanju »univerzalnih princi-

pov uprizoritvenih umetnosti«. In ker izvemo, 

da pravzaprav ne gre toliko za sam proces 

opazovanja – ki je bistven in neodtujljiv mo-

ment vseh polimorfnih različic odrske ume-

tnosti –, najprej pomislim na slepoto in telo, 

ki ni zmožno lastnega zrenja. A kako bom 

gledal druge, če ne vidim sebe, in kdo s(m) o 

pravzaprav tukaj drugi? Listam naprej po 

gledališkem listu in izvem, da gre za »sureali-

stični svet«, njegovo prepletanje z »atmosfero 

minimalistične glasbe« in da so prizori »ena 

sama iluzija«, ki naj bi se dopolnila še z gledal-

čevo domišljijo in njegovimi čustvi. Tudi skla-

datelj Lazar napove marsikaj intrigantnega, 

nekako v danbrownovskem (populističnem 

in nepristno hermetičnem?) slogu, da je po 

poglobljeni harmonski in melodični analizi 

Chopinovih preludijev odkril »Chopinovo 

kodo«. Vse lepo in prav, a ključno vprašanje – 

ki ga zastavljam kot provokacijo – se glasi: kaj 

se pravzaprav zgodi?

Tukaj ne želim zatavati v natančni krono-

loško-fenomenološko-koreografski popis 

slehernega giba, trepljanja, trzajoče kretnje, 

otipavanja (pozor na psevdomizogino relacijo 

moški-ženska!), glembajevskega obračunava-

nja moških v ménage à trois, stiskanja plesalk 

med stenami – te sicer fragmentarno spomi-

njajo na mrežno strukturo surrealnega horror 

fi lma Kocka (Cube) – ali mestoma ekshibici-

onistične potrebe po »biti viden« in poigra-

vanja z gledalčevo (erotično?) željo. Seveda 

tako, da se zdaj odpre eno, nato spet drugo 

okence – nekakšna špranja, skoz katero lahko 

(voajersko?) opazujemo »kirurške« posege 

enega telesa nad drugim, pa še to le posame-

zne dele telesa, na katerih se vrši določen tip 

akcije. In v glasbenem smislu? »Chopinova 

koda« se izkaže kot izjemno produktiven 

postopek, s katerim se ohranja harmonska 

nazobčanost – pravzaprav ta vseskozi oscilira 

v (na podlagi predhodnih slušnih izkušenj 

razmeroma predvidljivih) faznih spremem-

bah, ki jih pianist Gorišek poganja naprej z 

mehkim mačjim prijemom in enakomernim 

subtilnim nizanjem razloženih akordičnih pa-

saž. Ustvarja se fl uidna barvna lestvica chopi-

novsko-ravelovske pianistične plastičnosti, ki 

se v osrednjem delu predstave v kombinaciji 

s posnetimi efekti (brenkanje, cviljenje strun) 

dodatno amalgamira z že znano cagevsko 

»metodo« prepariranega klavirja. 

Natanko ducat Clugovih plesalcev (Branka 

Popovici, Catarina de Meneses, Demetrius 

King, Dénes Darab, Evgenija Koškina, Gaj 

Žmavc, Ines Petek, Matjaž Marin – tudi asi-

stent koreografa –, Olesja Hartmann, Sytze 

Jan Luske, Tijuana Križman Hudernik in Tibe-

riu Marta) je svojo vlogo opravilo z zaželeno 

zavzetostjo in deloma tudi naivnim entuziaz-

mom po prezentaciji plesnega »novuma«. Za-

stavlja se mi zgolj vprašanje »neenakovredno-

sti« med spoloma, ki se pri ženskah odraža v 

arhaičnem vztrajanju v »špicah« in nasploh v 

koreografskem pristopu, ki docela ne zanika 

topologije izraznosti klasičnega baleta (moški 

so glede tega na bistveno manj »spolzkem« 

terenu). V tem smislu imamo opraviti z ne-

kakšnim estetskim hibridom, ki pri gledalcih 

anticipira mešane občutke, saj stoji na razpo-

tju dveh tradicij (metaforično bi lahko zapisal, 

da želi avtoritarno sedeti na obeh, samostoj-

no in diametralno odmikajočih se stolih), zato 

se publika v poslednji instanci vselej opre na 

tisto, kar ji je najbližje – iskanje paralel med 

odvijajočo se odrsko »zgodbo« in individu-

alnim imaginarijem, ki vznika iz konkretnih 

življenjskih izkušenj. 

Vprašanje je le, kako je možno učinkovito 

povezati to diskrepanco med Clugovim lar-

purlartistično abstraktnim sopostavljanjem 

surealnega in realnega, Lazarjevo (fazno) 

minimalistično glasbo in dezorientiranim 

gledalcem, ki potrebuje nekoliko bolj kon-

kretno narativno vodilo, da bi lahko razumel 

in »preveril« konceptualno pertinenco tega 

performansa. Sodeč po videnem in slišanem, 

težko, kar velja ponazoriti že s primerom, 

ki se nanaša na ime predstave. Naslov Wat-

ching others kot »gledati druge« je z ozirom 

na svoj totalizirajoč pomen tako obsežen in 

univerzalistično ambiciozen, da bi kot tak 

moral zajeti vso pojavno kompleksnost ple-

snih govoric – ne toliko skozi analizo, ampak 

sintezo, česar pa Clug ne počne. To, kar je po 

mojem prepričanju dejanski objekt te pred-

stave, pa je razkazovanje, ki lahko meji že na 

narcisizem – tisti, ki gleda, je v prvi vrsti avtor 

predstave, drugi pa so – poleg vseh nas osta-

lih, pasivnih udeležencev tega performansa 

– plesni subjekti-objekti na odru, v vsakem 

trenutku na razpolago hermetični umetnosti 

svojega guruja. Mi ostali pa jih lahko gledamo 

še naprej, dokler se nam ne zahoče česa (ali 

koga) drugega.

  Benjamin Virc

Olesja Hartmann in Edward Clug med baletno 
vajo. Fotografi ja: Tiberiu Marta

Velika dvorana SNG Maribor, premiera: 
26. marec 2010 ob 19.30,  datum ogleda: 28. marec 2010

Glasbeno-plesni performans 

Edwarda Cluga in Milka Lazarja 

Watching others – Gledati druge
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Larpurlartizem kot legitimna 
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oddaj, kjer so se lahko predstavljali, kot je bila to praksa v preteklosti. 

Razprava se je razvnela pri vprašanju premajhnega zanimanja publike 

in slabega obiska dogodkov. »Fenomen« Maribora je namreč naslednji: 

če ena uveljavljena glasbena skupina koncertira v Ljubljani ob zasoljeni 

vstopnini, bo prostor poln do zadnjega kotička. Ko taista skupina izve-

de koncert v Mariboru ob minimalni (če sploh) vstopnini, pa je obisk 

v zadnjem času skorajda porazen. Nekateri govorci so menili, da je za 

to krivo preveliko število prizorišč, kjer istočasno potekajo dogodki, 

kar pomeni »krajo« populacije, zato bi morala biti med organizatorji 

boljša komunikacija z namenom, da si ne bi »skakali v zelje«, temveč bi 

skušali terminsko uskladiti dogodke. Precej nezadovoljno je na takšno 

razlago reagiral Smiljan Kreže, ki je na ves glas poudaril, da se morajo 

tudi bandi vprašati, ali je kaj narobe z njimi, če na njihov koncert pride 

samo deset ljudi. Pri tem vprašanju niso prišli do kakšnih konkretnejših 

zaključkov, saj so ugotovili, da je stadion množično obiskan v času no-

gometnih tekem, medtem ko na koncertih publike ni. Očitno bo, vsaj v 

štajerski prestolnici, nogomet imel vedno prednost – vsaj dokler se ne 

bo zgodil večji preobrat, ki bi mlade pritegnil še k drugim stvarem. 

Debata se je nadaljevala na temo bližajočega se »celostnega projekta« 

Evropske prestolnice kulture 2012, pri čemer so organizatorji dali po-

budo, da bi EPK moral sistemsko vključiti tudi lokalno glasbeno sceno. 

Aleš Novak se je s takšno idejo strinjal, vendar je poudaril, da se bodo 

morale glasbene skupine vključevati v EPK, in ne obratno. Upajmo, da 

bodo bandi dovolj vztrajni, organizatorji pa dovolj odprtega duha, kar 

bi lahko obrodilo kvalitetno sodelovanje. 

V razpravo so se vključevali tudi posamezniki iz publike, precej je bilo 

mladih glasbenikov, ki so podprli razpravo v želji, da bi se vzpostavila 

komunikacija in tesnejše sodelovanje. Strnjene zaključke bodo ob 

koncu Festivala Scena, ki je trajal tri dni in v okviru katerega se je na 

Štuku predstavilo okoli 30 mladih glasbenih skupin, poslali vsem, ki so 

na kakršenkoli način vpleteni ali pripravljeni sodelovati in tako spreme-

niti obstoječo situacijo. Upajmo, da bo tovrstnih razprav v prihodnje še 

več in da bodo razmišljanja o vprašljivem stanju mariborske glasbene 

scene obrodila sadove. Vsi nadebudneži pa naj še naprej ustvarjajo 

glasbo, vztrajno trkajo na vrata radijskih in televizijskih postaj in posku-

šajo najti načine za dvig nivoja slovenske kulture! Pa vso srečo! 

     Simona Lečnik

Aktualno na sceni …

NOGOMET BO VEDNO IMEL 
PREDNOST!
Javna razprava v okviru Festivala Scena
Maribor, 1. april 2010

Kaj se dogaja z današnjo mlajšo populacijo, da jih več ne pritegne 

kvalitetna glasba, ki je na dosegu roke? Zakaj so lokali, klubi, ki vrtijo 

bodisi komercialno mehansko glasbo bodisi priljubljen »turbofolk«, 

vedno polni do zadnjega kotička (nič osebnega proti izpostavljenim 

zvrstem glasbe)? Je rock'n'roll res izumrl ali postal nezanimiv? Zakaj 

je mladim glasbenim skupinam skorajda nemogoč prodor na najbolj 

poslušane slovenske radijske postaje? Zaradi takšnih in še mnogih 

drugih vprašanj je bila organizirana javna razprava v okviru Festivala 

Scena, pod okriljem Kulturnega društva Mladinski center Indijanez, v 

Mariboru, dne 1. aprila 2010. 

Čeprav se je na trenutek zdelo, da gre za prvoaprilsko šalo, saj je stanje 

mariborske pop, rock in alternativne scene res v slabem stanju, pa 

temu ni bilo tako. Govorniki na razpravi so bili: Ramiz Derlić, predse-

dnik Kulturnega društva MC Indijanez, Mitja Hlupič, glasbeni urednik 

Radia Marš, Aleš Novak, direktor Urada za kulturo in mladino Mestne 

občine Maribor, Smiljan Kreže, organizator prireditev, Bor Greiner, 

odgovorni urednik Radia City, in Marko Širec, glasbenik in umetnik. 

Opravičil se je Dušan Hedl, organizator, glasbenik in umetnik, ki je v 

esej strnil svoja razmišljanja, del katerih so bila predstavljena tudi na 

razpravi.

Med največjimi težavami, ki so bile izpostavljene, je bilo dejstvo, da 

veliko mladih in aktivno delujočih bandov (organizatorji razprave so 

jih našteli kar 70 le na področju Maribora) še vedno vadi po garažah, 

ne uspe pa jim prodreti na glasbeno sceno. Nekateri govorci so to 

podprli s tezo, da morajo bandi sami bolj aktivno delati na lastni 

promociji. Istočasno pa se pojavlja težava, da večina teh skupin nima 

fi nančnih zmožnosti za izdelavo večjega števila kvalitetnega propa-

gandnega materiala, kaj šele za plačilo zakupa oglasnih prostorov. 

Tako se vsak znajde po svoje, uporabljajo internetne komunikacijske 

kanale, čez noč plakatirajo na mestih, kjer je to prepovedano. Odlično 

bi bilo, kakor ugotavljajo, če bi mestne oblasti zagotovile kakšne do-

datne oglasne prostore, v katerih bi lahko ravno takšni bandi brezplač-

no oglaševali svoje nastope. Do zapletov prihaja tudi zato, ker je veči-

na radijskih postaj naravnana komercialno in je zato neuveljavljenim 

glasbenim skupinam že v osnovi onemogočeno predvajanje njihove 

glasbe. Tudi na televizijskih zaslonih nimamo več primernih glasbenih 

polemika 

Tudi multinacionalke včasih 
naredijo v svojem večnem boju 
za zaslužek in pozicijo svojih 
blagovnih znamk kakšno dobro 
potezo. Ena takšnih je zagotovo 
letošnje sodelovanje osvežilne 
pijače, ki je zaznamovala ge-
neracije s somalsko-kanadskim 
pevcem K’Naanom. Slednji je 
za letošnje nogometno svetovno 
prvenstvo prispeval svojo pesem 
Wavin’ Flag, omenjeno sodelo-
vanje pa ga je v hipu poneslo 
na ušesa širšemu poslušalstvu. 
K’Naan je odrastel na negoto-
vih ulicah somalskega mesta 
Mogadish, od koder je zaradi 
državljanske vojne s starši po-
begnil v kanadski Toronto. Ce-
lina, od koder izvira, je v njem 
pustila močan pečat in skozi 
njegovo glasbo se vseskozi vrača 
nazaj na ulice in trge, kjer je 
odrasel. V pogovoru K’Naan 
rad poudari, da ga energično 
navijaška Wavin’ Flag kot av-
torja ne zaznamuje. Njegova 
poetika je veliko bolj melanho-
lična in baladna. 

Povej nam, kako človek napiše himno za 

svetovno prvenstvo v nogometu? 

S povabilom, naj to naredi. S tem, da se na-

ročniki za sodelovanje niso odločili zaradi 

pesmi Wavin' Flag, temveč bolj zaradi moje 

glasbene poti in dosežkov. 

Zdi se mi, kot da hočeš poudariti, da si na 

glasbeni sceni že nekaj časa. 

Tako je. Pesem Wavin' Flag je za mene samo 

ena izmed mojih številnih pesmi. Seveda je 

pomembna in zavedam se, da je ena izmed 

ključnih v moji karieri. Brez nje se tudi midva 

sedajle ne bi pogovarjala in prepričan sem, da 

me ljudje v Sloveniji ne bi poznali. A zame kot 

avtorja je to le ena izmed pesmi, in letošnje 

svetovno prvenstvo le ena od velikih in težko 

pričakovanih (pre)izkušenj na moji glasbeni 

poti. 

Od kod prihaja navdih za tvoje pesmi in 

kako je nastala pesem Wavin' Flag? 

Vse moje pesmi krasita borbenost in ponos. 

Če čutim, da v moji pesmi tega ni, je ne dam 

od sebe. Po navdih se vedno vračam v rodno 

Afriko, na ulice in trge mesta Mogadishu, kjer 

sem odraščal in nabiral življenjske izkušnje. 

To osnovo nadgradim z izkušnjami iz sveta, 

v katerem živim. Z izkušnjami, ki jih nabiram 

iz dneva v dan. Zgodba pesmi Wavin' Flag 

je takšna. Original pesmi je precej drugačen 

od verzije, ki jo je mogoče poslušati sedaj. 

Je precej bolj miren, saj je pesem v osnovi 

balada. Ta verzija se nahaja na mojem dru-

gem albumu Trubadur. Navdih za to pesem 

pa sem dobil med sprehodom po deževnem 

New Yorku, ko sem razmišljal, kaj se dogaja v 

moji rodni Somaliji. Od nekod so mi na misel 

prišle besede: »They'll call me freedom, just 

like a wavin' fl ag«. Odhitel sem v studio, kjer 

sem besedam dodal še melodijo. Sprva bolj 

baladno, mirno, bi pa poudaril, da so sodelav-

ci v studiu po snemanju rekli »ta pesem ima 

potencial«. Tudi ko smo jo igrali na koncertih, 

so se ljudje odzvali pozitivno. Zato sem se 

tudi odločil za to pesem, ko je do mene prišla 

prošnja, naj posnamem song za svetovno 

prvenstvo. No, malce sem ji spremenil besedi-

lo, jo »privzdignil« v smislu ritma in dinamike, 

in himna je sedaj tu. 

Kaj se je spremenilo zate zdaj, ko je pesem 

požela takšen uspeh? 

Prav gotovo več ljudi ve, kaj počenjam. Kot bi 

se dvigovala zavesa nad tem, kar počenjam, 

oziroma kot bi se dvigovala zavesa nad ce-

lotno glasbo. Od nekdaj sem imel pripadno 

bazo oboževalcev, ampak od te pesmi dalje 

nisem več njihova skrivnost, ampak vedo 

zame tudi njihovi sosedje, prijatelji in znanci. 

Tudi tisti iz Slovenije (smeh). 

Kaj lahko kot umetnik in uspešen glasbe-

nik narediš za svojo celino in sodržavljane, 

ki so ostali v nemirnem mestu in državi?

Veliko razmišljam o tem, kaj se dogaja v 

Somaliji in kako bi lahko pomagal. Ali bi se 

pomoči lotil na človekoljuben, politični, eko-

nomski ali kakšen drug način. Na koncu ve-

dno spoznam, da lahko še največ naredim kot 

glasbenik. Sam pravim, da je z glasbo mogo-

če narediti veliko več kot z ostalimi material-

nimi projekti. Na turneji po 13 državah Afrike 

sem vnovič spoznal moč glasbe – tudi svoje. 

Ko otroci pojejo to pesem z nasmehom in za 

trenutek pozabijo na trpljenje okoli sebe, je 

tudi to neki dosežek. In za to sem tukaj jaz, 

ostali ljudje z drugimi talenti pa naj poskrbijo 

za druge stvari. 

Se ti zdi, da lahko pesem pomaga, da se 

svet malo bolj zgane in pomaga reševati 

kar nekaj kriznih žarišč v Afriki? Morda 

bosta glasba in šport skupaj pomagala 

proti vojnam, revščini in lakoti? 

Upam in verjamem, da bo tako. Pesem je 

čustvena in navdihujoča ter kot takšna zelo 

primerna. Glede na to, da bodo letos poleti 

oči celega sveta uprte v Afriko, je zdaj odličen 

trenutek, da svet spozna in začuti naš utrip. 

Da Afrika niso samo trpljenje, lakota in vojne, 

ampak tudi enkratna celina z značajem, utri-

pom in neštetimi zgodbami. Človek mora iti 

tja, da to začuti. Tega ni mogoče doživeti iz 

teorije, se pravi iz fi lmov ali knjig. Moja pesem 

je lahko navdih, svetovno prvenstvo pa razlog 

za obisk Afrike. A ko bodo ljudje prispeli tja, 

bodo začutili to enkratnost in neponovljivost. 

Prepričan sem v to. Svetovno nogometno pr-

venstvo prihaja za Afriko v pravem trenutku. 

 Žiga Gombač

»ŠTEJETA LE BORBENOST IN PONOS«
Na kratko – K'NAAN

Glasba na svetovnem nogometnem prvenstvu

Foto: Miro Majcen 
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Kulturna ponudba knežjega mesta – Hiša kulture Celje

O tem, da v »Cjelu dogaja« 

pod drobnogledom 

Gregor Deleja

Novi album
Hadouken!
For The Masses
M. A. D. EP

Že Music for an Accelerated Culture, kot so svoj prvenec izpred dveh 

let naslovili angleški fantje in dekle iz skupine Hadouken!, je jasno na-

kazal, komu so namenjene njihove pesmi in zakaj, nabite z najstniško 

aroganco in energijo. Glasba za pospešeno kulturo – kulturo mladih, ki 

živi bliskovit tempo sodobnosti, ki se v spletni virtualnosti znajde vsaj 

tako dobro kot v resničnem svetu, ima na dosegu klika miške dostopno 

glasbo vseh žanrov in je pod navalom adolescenčnih hormonov jezna 

na ves svet. Kritiki so Hadouken! hitro popredalčkali pod takrat modno 

žanrsko oznako new rave skupaj z bolj ali manj sorodnimi britanskimi 

zasedbami kot Klaxons, New Young Pony Club in Shitdisco, ki so vsa-

ka na svoj način namešale prevladujoče otoške urbane zvoke 

vse mogoče elektronske plesne glasbe 

in indie rocka. Vprašanje je, kaj bo s temi 

skupinami sedaj, ko se je sezonska evfo-

rija nad new rave trendom polegla? Bodo 

poiskale sveže zvoke, ali se držale starih in 

tvegale, da pocepajo kot glasbene modne 

muhe na udaru istih kritikov, ki so jim pred 

nekaj leti omogočili petnajst minut slave?

Hadouken! so se odločili za drugo mo-

žnost in z novim albumom For The Masses 

nadaljujejo z agresivno razkačenimi himna-

mi za »pospešeno« generacijo. Da so njihovi 

ritmi sočno udarni in elektronski sampli rav-

no prav rezko nervozni, je tokrat poskrbela 

uveljavljena nizozemska drum and bass pro-

ducentska zasedba Noisia, ki je v zvoku skupine v ospredje izkristalizi-

rala svoja dva ključna elementa: (mnogokrat malce poceni) šokantnost 

in usmerjenost na klubska plesišča. Rezultat je nekakšna mešanica 

elek tro divjaštva britanskih The Prodigy in tehno generičnosti, ki v dol-

gih poletnih nočeh polni bobniče preznojenih počitnikarjev v medite-

ranskih diskotekah. Hadouken! so se brez kakšnih nepotrebnih intelek-

tualističnih pomislekov pač odločili ustvariti glasbo, ki je namenjena 

temu, da obide možgane, se naseli naravnost v ude in začne instantno 

skrbeti za zmanjšanje čez delovni teden nabranih frustracij. In v ta na-

men brez sramu uporabijo, kar se jim zdi za izpolnitev naloge: kitarski 

uvod v House Is Falling je le bežno zakamufl irana 

kopija hita Dirty Diana Michaela Jacksona, kmalu 

potopljena v preprost butajoč ritem, elektronsko 

brnenje v Ugly je presekano s pevčevimi objestni-

mi medklici o nečem »grdem kot tvoja sestra«; pol 

odrapani pol odpeti himnični Turn The Lights Out 

pa je odkrit poziv k nasilju – ali pa vsesplošni zaba-

vi. Hadouken! včasih ne potegnejo jasne ločnice. 

Album For The Masses je mogoče res vedno rahlo 

banalen in na trenutke skoraj smešen v pretirano 

napihnjeni nasilni »tinejdžerski« drži, a ravno za-

radi tega nadvse zabaven. Potisnite ga nekam v 

ozadje police s cedeji, kjer se skrivajo albumi, ki 

jih s kančkom sramu poslušate na skrivaj, in ga 

privlecite na dan na vrhuncu zabave – takrat bo 

svojo nalogo opravil z odliko.

Blaž Tišler
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● Hiša kulture Celje (HKC) je bila ustanov-

ljena avgusta 2009 na pobudo Društva 

ljubiteljev umetnosti (DLU). S kakšnim 

namenom, vizijo? Kakšna je relacija med 

obema zavodoma? 

Osnovni namen zavoda je snovanje in reali-

zacija presežnih kulturnih projektov v obliki 

koprodukcij oziroma mreženje kulturnih 

subjektov in posameznikov ter povezovanje 

celjskih in tujih kulturnih ustvarjalcev. Z vzpo-

stavljanjem bogatejših povezav in obsežnih 

koprodukcijskih projektov v Celju želi zavod 

s svojim delom na eni strani obogatiti celjsko 

kulturno ponudbo in mestu ponuditi drugač-

ne, večje kulturne projekte ter tako tudi utr-

diti pozicijo Celja v slovenskem in evropskem 

kulturnem prostoru. HKC in DLU tako skupno 

nastopata na kulturnem tržišču – znotraj 

zavoda nastajajo veliki projekti, ki so usmer-

jeni izven lokalnih okvirov, DLU pa nadaljuje 

tradicijo dogodkov, ki so vezani na lokalno 

okolje in njegove ustvarjalce.

HKC je tudi arhitekturni projekt arhitekturne-

ga biroja NAP, arhitekta Nandeta Korpnika, 

in Društva ljubiteljev umetnosti Celje. Gre 

za širok urbani koncept novega kulturnega 

centra knežjega mesta in države, ki bi s svojim 

obstojem ter široko vsebino komercialne in 

nekomercialne narave lahko bistveno vplival 

na razvoj mesta in njegovo prepoznavnost 

ter obsežneje koristil umetniške potenciale, 

tako na ljubiteljski, polprofesionalni in pro-

fesionalni ravni, s posebnim poudarkom na 

vzgoji in izobraževanju ter uravnoteženostjo 

med produkcijo in postprodukcijo. 12.000 m2, 

dve dvorani (s 1000 in s 300 sedeži) in številni 

večnamenski spremljevalni prostori naj bi 

omogočali sožitje številnih vsebin, ki bi živele 

za mesto in z mestom 24 ur na dan in 7 dni 

na teden.

● Fizično Hiše torej še ni. Kakšni so načrti, 

kje bo lokacija HKC?

Projekt je v razvoju, imamo osnutek ideje, 

ki pa še ni prostorsko umeščena. Smo v fazi 

pogovorov z lokalno skupnostjo in sloven-

skimi ter tujimi partnerji, s katerimi želimo 

vzpostaviti tako programske kot tudi mate-

rialne okvire za gradnjo in delovanje novega 

centra. Trenutno se pripravljamo na umesti-

tev projekta v območje na obrobju starega 

mestnega jedra, ki komunicira z razvijajočim 

se novim trgovsko-industrijskim delom me-

sta in je hkrati neposredno dostopno z vseh 

mestnih vpadnic.  

● Kakšno kulturo podpira Hiša kulture? 

Predvsem klasično?

Hiša kulture v svojih nematerialnih okvirih 
podpira vsakršno kvalitetno kulturo, ne le 
klasične. Želi si produkcije in postprodukcije 
na vseh umetnostnih področjih – od fi lma, 
likovne umetnosti, glasbe, gledališča … Pri-
marne težnje so vsekakor na področjih, ki jih 
v Celju do nedavnega ni bilo, kot je glasbeno 
gledališče. Za nami je uspešen mladinski pro-
jekt, muzikal Lepotica in zver, ter prva mestna 
operna produkcija Ipavčevih Teharskih plemi-
čev. Na regionalnem nivoju se povezujemo 
z bližnjima Velenjem in Žalcem, ki si prav 
tako želita tovrstnih projektov. Naši glasbeno 
gledališki načrti se usmerjajo zlasti v progra-
me, ki jim doslej v Sloveniji nismo namenjali 

velike pozornosti oziroma jih nismo poznali. 

● Pod okriljem Hiše kulture Celje delujejo 

3 zasedbe: pevski zbor Antona Schwaba, 

orkester HKC in kvintet Gamma. So to pro-

fesionalni glasbeniki, ki občasno sodelu-

jejo pri vaših projektih? Kakšni so kriteriji, 

da si sprejet v zbor ali orkester?

Pevski zbor Antona Schwaba je mladinski 

sestav, ki je pod svoje okrilje združil pevce 

med 15 in 25 letom. Umetniška vodja zbora je 

Alenka Goršič Ernst, fl avtistka in dirigentka, ki 

se je kalila pri MeMPZ I. gimnazije v Celju ter 

s tem zborom v času svojega dela doseg(a)

la izjemne rezultate. Zbor je edini tovrstni 

sestav v Celju, ki je letos združil 70 dijakov in 

študentov, ki želijo delati na najvišji možni 

poustvarjalni ravni, deluje pa projektno – s 

tremi ali štirimi programi, ki jih pevci pripra-

vljajo v sezoni, in vsaj enim mednarodnim 

tekmovanjem. Gre za drugačen način dela, ki 

poteka ob koncih tedna in nudi mladim vpo-

gled v zahtevne in zabavnejše repertoarje, 

ter različne vrste projektov (vokalne, scenske, 

vokalno-inštrumentalne). Letošnje avdicije za 

prihodnjo sezono bodo v mesecu maju.

Orkester Hiše kulture, ki ga vodi dirigent 

Simon Dvoršak (trenutno se izpopolnjuje na 

podiplomskem študiju glasbenega gledališča 

v Londonu), je prav tako projektni sestav, v 

katerem igrajo študentje glasbe in profesio-

nalni glasbeniki iz Celja in regije. Delo poteka 

podobno kot pri zboru, le da vaje niso redne, 

ampak se strnejo pred projekti. V letošnji 

sezoni so to štirje simfonični projekti, za pri-

hodnjo sezono jih načrtujemo pet.  

Kvintet Gamma je stalna zasedba, gre za tan-

go kvintet, ki se je v dveh letih obstoja zelo 

uveljavil v lokalnem pa tudi širšem okolju, 

zlasti s pestrostjo repertoarja, ki ob novem 

tangu Astorja Piazzolle, obsega tudi etno 

program in številne priredbe glasbe iz baroka, 

klasicizma, romantike in 20. stoletja.

● Kateri so bili največji projekti v 

iztekajoči sezoni? Eden najodmevnejših 

je bil verjetno večer, posvečen obletnici 

smrti dveh velikih skladateljev, Händla in 

Haydna.

Zanimiva je bila že naša otvoritev sezone, in 

sicer s festivalom, ki smo ga poimenovali Vo-

kalne igre, na katerem so sodelovale a cappe-

lla skupine iz Slovenije in tujine, žanrsko pa je 

festival v mesto prinesel popularni slog vocal 

playa in beatboxa. Oktobrski koncert šansonov 

C'est ma vie, ki smo ga pripravili ob 60-letnici 

staroste slovenske frankofonije Slavka Deržka, 

je bil nedvomno eden najodmevnejših projek-

tov, tako v smislu obiska kot tudi pisane palete 

nastopajočih vseh generacij. Decembrski 

EUROPEAN JAZZ ORCHESTRA 
Evropski jazzovski orkester (European Jazz Orchestra ali skrajšano EJO) 

bo letošnjo evropsko turnejo sklenil z dvema koncertoma v Sloveniji. 

Tako bo 13. maja nastopil v Cankarjevem domu v Ljubljani, dan kasneje 

pa še v Kulturnem domu v Novi Gorici. 

Gre za skupni projekt dveh organizacij, European Broadcast Union 

(EBU) in Swinging Europe. Da bo njegova zadnja postaja prav na sonč-

ni strani Alp, ni naključje, saj je Slovenija v letu 2010 gostiteljica vsa-

koletnega srečanja jazzovskih producentov EBU iz vse Evrope, poleg 

tega pa je v orkester prispevala tudi dirigenta. To bo eden najvidnejših 

slovenskih jazzistov, sicer član Big Banda RTV Slovenija, saksofonist in 

skladatelj Tadej Tomšič.

EJO je otrok dveh projektov, ki sta se združila leta 2005. Prvi je bil big 

band Evropske zveze radijskih postaj (EBU), ki je deloval tako, da je vsa-

ka država in članica te zveze poslala svojega, ponavadi profesionalnega 

glasbenika, drugi pa je Evropski mladinski jazzovski orkester (European 

Youth Jazz Orchestra), ki ga je vsako leto sestavil danski jazzovski glas-

benik in producent, Erik Moseholm pod okriljem organizacije »Swin-

ging Europe«.  

Osnovna pravila orkestra so, da so dirigent, glasbeniki in program 

vsako leto drugi. Projekt začne svojo pot, ko se dirigent odloči za osre-

dnjo glasbeno programsko usmeritev. Potem jazzovski producenti ali 

uredniki iz držav članic EBU izberejo vsak svojega glasbenika ali glas-

benico. Ta v času turneje še ne sme dopolniti trideset let, mora imeti 

izkušnje z igranjem v velikem jazzovskem orkestru ter razumeti in go-

voriti angleško. Predvsem pa mora biti sposoben prilagoditi se dvajset-

članskemu kolektivu, ki bo mesec dni preživel skupaj, na avtobusu, v 

hotelski sobi in nenazadnje, predvsem na odru.

Sledi zbor v danskem mestecu Brande, na polotoku Jutland, kjer 

potekajo enotedenske intenzivne vaje. In potem – gre zares! Sledi na-

mreč evropska turneja, ki vsako leto obišče druga mesta in države. Pred 

nekaj leti je bil orkester celo na Kitajskem, v Južni in Severni Ameriki. 

Letos bodo prvi koncerti na Danskem, potem pa bodo sledile Poljska, 

Nemčija, Češka, Slovaška, Avstrija in nazadnje Slovenija.

Sodelujoči glasbeniki so po pravilu nad projektom navdušeni. 

Vzdušje v orkestru in na turneji je vedno enkratno. Tudi kvaliteta orke-

stra je ponavadi na izrednem nivoju, saj so sodelujoči mladi glasbeniki 

širom po Evropi včasih že kar izjemni. To velja tudi za nas Slovence, ki 

smo v preteklih letih zelo častno zastopali naše barve. To so bili Blaž Tr-

ček, Jure Pukl, Rok Štirn, Jaka Kopač. Letos bo to mlada in perspektivna 

pevka Nina Strnad, ki prihaja iz razreda profesorice Nade Žgur, glasbe-

no šolanje pa bo jeseni nadaljevala v ZDA pri sloviti pevski pedagoginji 

Nancy Marano.

Dirigent Tadej Tomšič je skrbno izbral program. Sestavljen je delno 

iz že znanih skladb nekaterih evropskih komponistov, kot sta pred krat-

kim umrli Peter Herbolzheimer in naš Jože Privšek. Večino program pa 

je napisal povsem na novo, in sicer, kot radi rečemo, na kožo glasbeni-

kom, ki bodo v orkestru igrali. In seveda glasbenicam, saj bodo letos so-

delovale tudi tri predstavnice nežnejšega spola, švedska saksofonistka, 

francoska bobnarka in že omenjena slovenska vokalistka. Ostali glas-

beniki prihajajo iz Nemčije, Danske, Švedske, Norveške, Finske, Češke, 

Ukrajine, Estonije, Latvije, Velike Britanije, Hrvaške, Avstrije, Madžarske, 

Bolgarije in Grčije.

Osnovni cilj projekta »European Jazz Orchestra« je povezovanje de-

diščine različnih evropskih jazzovskih kultur in sredin ter njeno oživlja-

nje skozi kompozicije obetavnih in tudi že priznanih komponistov. Prav 

tako želi vzpodbuditi možnost izmenjave izkušenj ter s tem izobrazbe 

in razvoja profesionalne življenjske poti mladih glasbenikov. In to mu 

odlično uspeva.

     Hugo Šekoranja

Zbor Antona Schwaba z dirigentko Alenko Goršič Ernst

Gregor Deleja (fotograf: Matjaž Očko)
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poklon Händlu in Haydnu, ki smo ga pripravili 

v sodelovanju s Festivalom Velenje, pa je kar 

močno odmeval tudi v strokovni javnosti, z 

njim pa sta debitirala oba sestava, ki delujeta 

znotraj zavoda, torej zbor in orkester celjske 

Hiše kulture. Februarski glasbeni doprinos 

k Dnevom kulture v Celju, The Land of Hope 

and Glory, je bil zanimiv sprehod skozi ustvar-

jalnost angloameriške glasbe 20. stoletja s 

sopranistko Valentino Čuden ter Zborom An-

tona Schwaba, pa marčevski projekt Mr. B v 

sodelovanju s celjskim gledališčem – kabaret-

ska predstava v stilu lasvegaških šovov 60-ih 

let. To so bili večji projekti, ob teh pa seveda 

še vrsta manjših. Zelo dobro so se uveljavili 

Kulturni galopi, ki jih pripravljamo vsaka dva 

meseca na Centru konjeniškega športa Celje, 

zanimivi lokaciji ob mestu, ki nudi ustvarjalni 

poligon zlasti mladim glasbenikom in lah-

kotnejšim, a kvalitetnim glasbenim smerem. 

Vzpostavljeno je bilo tudi sodelovanje z 

AGRFT in prvim gostovanjem Zupančičevega 

Hodnika v marcu, ob tem pa še niz prireditev, 

s katerimi skušamo promovirati zlasti mlade 

umetnike na začetku kariere, oziroma se 

povezovati z vzgojno-izobraževalnimi usta-

novami v mestu.

● Kateri večji projekti vas še čakajo do 

konca sezone? Verjetno je eden od njih 

Džjezz festival, ki ga pripravljate skupaj z 

Jazz društvom Celje in projekt Glasba na 

vodi?)

Drugi del sezone je prav tako pester – april-

ski koncerti ob mestnem prazniku, turneja 

Zbora Antona Schwaba v Belgijo in nastop 

na tekmovanju v Neerpeltu, koncert baročne 

glasbe z Musico Cubicularis pod znamenitim 

Celjskim stropom, številni dogodki v poletnih 

mesecih, pri katerih pa je potrebno izpostaviti 

tri velike projekte. Prvega junija bomo v sode-

lovanju z Osrednjo knjižnico Celje ponovno 

oživili lapidarij na Savinjskem nabrežju, čudo-

vito naravno prizorišče, in sicer s Händlovima 

mojstrovinama Glasba na vodi in Glasba za 

kraljevi ognjemet v izvedbi Orkestra HKC pod 

vodstvom dirigenta Simona Dvoršaka. Skupaj 

z novoustanovljenim Jazz društvom Celje 

pripravljamo prvi mestni jazz festival. Džjezz 

2010 (www.dzjezz.org) bo med 9. in 11. juni-

jem postregel z vrhunskim izborom zasedb 

iz Slovenije in sveta, ki jih je v Celje povabil 

umetniški vodja festivala, saksofonist Jaka Ko-

pač (Judy Niemack Group, Club for fi ve, CMS 

Trio, Playgrounds, Acropolis, Mosaik in HGM 

Big Band). V tem terminu bo v Celju potekal 

tudi Etno-urbani festival Mladinskega centra 

Celje, tako da smo oblikovali skupno bla-

govno znamko Cjele dogaja, s katero bomo 

skušali naše mesto za štiri dni spremeniti v 

festivalno prestolnico Slovenije, in to z dnev-

nimi in večernimi dogajanji urbane kulture v 

vseh njenih pojavnih oblikah. 19. junija nas 

čaka še Knez Ulrik, meseca avgusta odpotuje 

Gamma na petdnevno turnejo v Avstrijo in 

na Bavarsko, 1. septembra pa pripravljamo še 

koncertni večer na dvorišču Knežjega dvorca, 

z nemško mezzosopranistko Iris Vermillion, 

violinistko Tanjo Sonc in tolkalistko Špelo 

Mastnak, Orkestrom HKC ter dirigentom 

Simonom Dvoršakom, ki je za letošnji Večer 

pod zvezdami Celjanov pripravil zanimiv izbor 

nekoliko bolj mistične glasbe, krstno pa bo 

izvedeno tudi delo celjskega skladatelja, Ga-

šperja Piana. Koncert bo obenem sklep te in 

otvoritev prihodnje sezone. V juliju in avgustu 

pripravljamo tudi dve poletni šoli, in sicer na 

temo muzikala in mojstrski pevski seminar z 

Vlatko Oršanić.

● Kako ocenjujete vašo prvo sezono, v 

kateri se je oziroma se bo skupaj odvilo 

več kot 40 dogodkov?

Glede na čas in vsesplošno problematiko 

na področju fi nanciranja, zlasti sekundarnih 

oziroma bolj ekskluzivnih dejavnosti, kot je v 

naši državi žal videna kultura, smo z doseda-

njim delom zadovoljni. Uspelo nam je reali-

zirati vse napovedane projekte pa še nekaj 

dodatnih zraven, zato pričakujem, da bo 

stanje takšno tudi ob koncu sezone. Projekt 

Knez Ulrik, ki je bil napovedan v novembru, 

smo žal morali zaradi prostorskih nesoglasij 

odpovedati, oziroma smo ga prestavili na 19. 

junij, ko bo izveden na celjskem gradu. Gre 

za zanimiv večer, ki ga pripravljamo v sode-

lovanju z DZU Filter in Zavodom Celeia v čast 

zadnjemu celjskemu knezu Ulriku II., sodelo-

vali pa bosta zasedba StrojMachine in srbska 

organistka Maja Smiljanić Radić. Dogodek bo 

obenem tudi otvoritev Poletja v Celju oziro-

ma dogajanj, ki se bodo na različnih lokalnih 

prizoriščih zvrstila v poletnih mesecih. Zado-

voljni smo, da smo uspeli uresničiti tudi eno 

temeljnih fi lozofi j zavoda, to je povezovanje s 

partnerji v lokalnem in širšem okolju, pripravi-

ti večje koprodukcije, ki so doslej bile v mestu 

in regiji redkost, vzpostaviti stike s tujino, 

uspeli na enem večjih evropskih programskih 

razpisov za 3 letni projekt, ki ga pripravljamo 

v sodelovanju z Avstrijo, Nemčijo in Poljsko, 

ter zastaviti idejne vsebinske smernice za pri-

hodnje sezone. Ponosni smo na našo publiko, 

ki skupaj z nami oblikuje kulturno podobo 

mesta že od ustanovitve Društva ljubiteljev 

umetnosti pred 8 leti, zlasti pa smo veseli 

porasta obiska naših prireditev ter publike, ki 

v Celje prihaja tudi z vseh koncev Slovenije in 

je generacijsko zelo pestra. Porast mladega 

poslušalstva nam je še v posebno veselje.

● Kako se 

HKC fi nan-

cira?  

Statistično 

gledano je naš 

letošnji prora-

čun fi nanciran 

s sistemskimi 

sredstvi v višini 

8 %, prihodki 

od dejavnosti 

(vstopnine, rekla-

ma) 35 %, ostalo 

pa predstavljajo 

privatni viri fi nan-

ciranja v obliki 

donacij v denarju, delu in materialu.

● Kako primerjate kulturno dogajanje v 

drugih mestih po Sloveniji in v Celju?

Vsaka primerjava je precej težka, ker smo ne-

posredno vpleteni v to, kar se dogaja pri nas. 

Najbolj očiten je razkorak med prestolnicama, 

ki sta urbani v širokem smislu te besede, in 

ostalimi »prizorišči«, kjer ustvarjalci delujejo 

v omejenem, lokalnem obsegu. Celje se sicer 

lahko pohvali z velikim ustvarjalnim poten-

cialom in številnimi kulturnimi organizatorji, 

tako v nevladnem sektorju kot tudi znotraj 

občinskih oziroma državnih zavodov. Pro-

storska stiska žal pogojuje primanjkljaj lastne 

produkcije, zelo slabo pa je tudi povezovanje 

med posameznimi kulturnimi subjekti. Najbrž 

se s podobnimi problemi srečujejo tudi šte-

vilna druga mesta v Sloveniji. Rešitev vidimo 

v strateškem dokumentu za področje kulture, 

ki bi moral nastati v okviru občinskih služb, 

pristojnih za to področje, a ga žal še nismo 

dočakali kljub številnim pobudam in opozori-

lom. Neurejeno je tudi sistemsko fi nanciranje 

s strani občine, programska sredstva so zelo 

majhna, proračun za kulturo pa je večinoma 

omejen le na ljubiteljsko in amatersko raven 

ter ne prepoznava in posledično tudi ne 

podpira vrhunske produkcije v nevladnem 

sektorju. Podobna situacija je tudi na ravni dr-

žave. Strateški dokumenti za področje kulture 

so žal enoresorni, kar pomeni, da je pojem t. 

i. kreativnih industrij, ki povezujejo umetnost 

s številnimi sektorji, zlasti gospodarstvom, 

praktično nemogoč, saj vlaganje v kulturo žal 

ne pomeni bonitete, kvečjemu nasprotno.

       Mateja Kožuh

The Land of Hope and Glory (sopranistka Valentina Čuden in Zbor Antona 

Schwaba); fotografi je: Matjaž Očko

Kvintet Gamma

Koncert del Händla in 

Haydna: zbor in orkester 

Hiše kulture Celje z 

dirigentom Simonom 

Dvoršakom, zborovod-

kinjo Alenko Goršič 

Ernst in solisti Jankom 

Volčanškom, Boštjanom 

Korošcem, Andrejo 

Zakonjšek Krt, Gordano 

Hleb in Matjažem 

Stopinškom) 
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Roberta sem spoznal februarja 
letos, ko sva si delila koncertni 
večer v ciklu Defonija, ki ga 
že leta prireja Miha Zadnikar 
v klubu Gromka na Metelko-
vi, tokrat pa se je izjemoma 
preselil v Menzo pri koritu. 
Njegov nastop tisti večer me je 
preprosto šokiral, vendar sem 
ostal dovolj priseben, da sem 
mu, preden sva se poslovila, 
predlagal, da v prihodnosti 
narediva kakšen intervju. 
Robert Piotrowicz spada med 
najvidnejše poljske eksperimen-
talne glasbenike in je na sceni 
prisoten krepko čez deset let. 
Kot izredno vešč in inventiven 
elektronik ter igralec na ana-
logni modularni sintetizator 
je in postaja priznan po celem 
svetu, v zadnjem času tudi v 
Avstraliji in na Japonskem. 
Sodeluje s široko paleto glas-
benikov iz eksperimentalnih, 
elektronskih in svobodno-im-
provizacijskih scen, dela glasbo 
za gledališče, zvočne inštalacije 
in na svoj način »uglasblja« 
poezijo. Poleg tega je skupaj z 
Anno Zaradny ustanovitelj in 
vodja cenjene založbe Musica 
Genera, pa tudi zelo odmevne-
ga istoimenskega festivala, ki 
pa je trenutno žal zaustavljen. 
V intervjuju je, kljub težavam 
z izražanjem v angleščini, po-
vedal veliko, svoja prodorna 
razmišljanja o svojem početju 
in glasbeni »materiji« nasploh 
pa strnil v kratke, a zato toliko 
bolj nabite in večplastne odgo-
vore.   

● Živijo. Pred kratkim si končal svojo 

solistično evropsko turnejo, kako je bilo? 

Na kakšnih prizoriščih si koncertiral in 

kakšen je bil odziv?

Na splošno je bilo zelo v redu, še posebej sem 

bil zadovoljen v Parizu, Milanu in Ljubljani. 

Bili so v glavnem prostori, posvečeni sodobni 

eksperimentalni glasbi (kot na primer Instants 

Chavires) ali umetnosti (O'artoteca). Sam 

težko presodim odziv publike, ampak dovolj 

dobro je bilo že videti ljudi, ki se jih je moj 

nastop dotaknil. 

● Kako bi opisal svoj pristop k igranju na 

tej turneji? V čem se razlikuje od tvoje 

plošče Lasting Clinamen, kjer tudi igraš 

zgolj na modularni sintetizator?

Moj trenutni koncertni set-up po eni strani ni 

tako daleč od te plošče glede gostote in nači-

na sestavljanja zvočne slike. Po drugi strani pa 

je zelo drugače, saj sem pri zvočni paleti zelo 

omejen v primerjavi z delom v studiu. Najpo-

membnejše (na koncertu) je, da vse zvočne 

dogodke gradim tekom koncerta in istoča-

sno komponiram, ustvarjam splošno formo 

skladbe. Na splošno veliko delam s prostorom 

in zvočniki, sploh fi zičnost zvoka, prezenca 

in detajl so zame bistveni. Tudi »drama« na 

koncertu je odprta in povezana s prostorom 

in poslušalci. 

● Nam lahko na kratko predstaviš svoje 

glasbeno ozadje in razvoj? Vem, da si igral 

v grindcore bendu Bomba w Torcie …

Od zgodnjih devetdesetih naprej sem vodil in 

deloval v skupinah, ki so se posvečale pred-

vsem ekstremnemu rocku. Glasba se je počasi 

razvijala od zelo zamejenih in detajliranih 

hardcore komadov do noiserskih zadev in 

eksperimentalnega improviziranega elektron-

skega rocka. Vendar »rock« tukaj pomeni zgolj 

to, da so v skupinah prisotni bobni, kitare 

itd. Nato se je proti koncu devetdesetih moj 

osrednji projekt Stuckonceiling, v katerem sem 

začel sodelovati z Anno Zaradny, začel pomi-

kati proti svobodni improvizaciji, saj sem začel 

spreminjati svoje splošno razmišljanje glede 

pristopa k temu, kar me zanima ustvarjati. 

Nato sem igral z veliko glasbeniki z vsega sve-

ta in posledično postajal tudi vedno bolj izku-

šen v svobodni improvizaciji in elektroakustič-

ni glasbi. Nato sem začel delati z modularnim 

sintetizatorjem, ki me je tudi popeljal nazaj 

v elektronski svet, a to pot z zelo različnim 

»statementom« in zavestjo o zvoku in kompo-

ziciji. Bomba w Torcie je bila precej običajna 

grindcore skupina, s katero smo končali okoli 

leta 2000. V njej sem igral bobne (v tistih dneh 

je moj glavni instrument bila kitara) in zelo 

nas je veselilo imeti to skupino, saj je ta vrsta 

glasbe v splošnem zelo zabavna.

● Poleg improviziranja tudi skladaš in 

ustvarjaš v studiu. To vprašanje vedno 

rad zastavim: kako bi opisal razliko, če 

obstaja, med kompozicijo in improvizacijo 

v lastnem delu?

Obe situaciji doživljam zelo intenzivno. Im-

provizacija je moj glavni način dela pri igranju 

v živo. Sicer obstaja razlika med tem, ali igram 

solo ali z drugimi glasbeniki, ampak metoda 

je v bistvu podobna. V studijskem delu im-

provizacijo uporabljam na nivoju ustvarjanja 

strukture. Improvizacija ali eksperimentira-

nje oziroma raziskovanje me vodijo tudi k 

ustvarjanju zvočnih skulptur, kar je moj glavni 

interes ustvarjanje zvoka kot takega. V studiu 

še vedno delam bolj kot skladatelj, saj me je 

vedno zanimalo graditi določene oblike in 

naracije iz abstraktnega zvoka. Veliko več mo-

žnosti je tudi za delo z dinamiko in lepoto ele-

ktronskega zvoka. Vendar je glavnem vse to 

še vedno v domeni raziskovanja in izumljanja 

zvoka, iskanja skrivnostnega, nenavadnega 

elektronskega »glasu«, ki spremeni neki pro-

stor in je poln intenzivnosti. Že sam po sebi je 

tak zvok ali glas močna estetska izkušnja.

● Kakšno vrednost ima po tvojem mnenju 

na splošno improvizacija danes?

Odvisno od konteksta. Na splošno je veči-

na glasbe, ki me v živo gane in naredi vtis, 

ustvarjena z močnim improvizacijskim pri-

stopom. Je eden izmed najboljših načinov 

igranja glasbe v živo, ker je zelo fl eksibilen in 

omogoča delo s prostorom, trenutkom in po-

slušalcem. Improvizacija doseže svojo najve-

čjo kvaliteto s prisotnostjo »priče« in dobrega 

glasbenika. Glede improvizacije kot neke 

vrste stila ugotavljam, da mi je manj zanimiva 

– mislim, da bi se v prihodnosti moralo dosti 

stvari spremeniti. Svobodna improvizacija 

je rahlo za časom, kar morda močneje čutim 

danes ali zadnjih par let. Lahko se zelo motim.

● Misliš tudi v smislu opuščanja določenih 

starejših historičnih form oziroma pris-

topov, ki so povezani s free jazzom ?

Niti ne, to je bilo že narejeno. Hotel sem reči, 

da se je svobodna improvizacija razvila bolj 

kot sebi lasten stil glasbe … V zraku je nekaj, 

zaradi česar tako čutim. Ni več tak izziv. Lahko 

pa ne gre toliko za neko nujno veliko spre-

membo, temveč za to, da se na splošno ne 

dogaja preveč sprememb … Morda sem videl 

preveč tipičnih koncertov tovrstne estetike, ki 

so mi pustili takšen vtis.  

TRAJNI ODKLON GENERIRANE GLASBE

 Robert Piotrowicz
 LASTING CLINAMEN
 Musica Genera, 2008 (www.musicagenera.net)

Lasting Clinamen predstavlja v opusu Piotrowicza nekakšen manifest oziroma trajno (!) kodo njegove estetike in pristopa k 

muziciranju z analognim modularnim sintetizatorjem. Plošča pa je kljub dvoletni starosti aktualna tudi zato, ker pravzaprav 

predstavlja najboljši »približek« zvočni nevihti, ki jo je povzročil na februarskem koncertu v Ljubljani (glej intervju). 

Album odpre ultra-dronerski Lasting Clinamen 1A, ki postavi v ospredje tipično Piotrowiczevo nizko analogno brenčanje, 

ki je že od samega začetka na stopnji totalne saturiranosti. Stvar je tako nasičena in intenzivna, da se zdi, kot da bo vsak 

trenutek prestopila v harsh noise, vendar do tega ne pride. Po nekaj minutah kvazi monotonega brnenja opazi posluša-

lec nekaj drugega. Gre namreč za izredno sofi sticirano zvočno gmoto, ki je statična in spreminjajoča se obenem. Znotraj 

lahko slišimo mnoštvo nerednih pulzacij, nenehno osciliranje sestavin in ostale skrivnostne rezultate seštevanja frekvenc, 

ki skupaj s subtilnimi intervencijami utelešajo Piotrowiczevo osredotočenost na zvok in prezenco. Ravno gola fi zičnost 

zvoka je tisto, kar je v ospredju. Ob pomoči dobrega ozvočenja in tonskega mojstra je na koncertu seveda do neke mere 

razumljiva notranje-organe-preurejajoča zvočna masa, prepolna nad- in podtonov. Da je skorajda bolečo (vendar ne v 

smislu grobosti) intenzivnost in konkretnost zvoka moč podoživeti tudi prek tega cedeja, pa je svojevrstno presenečenje. 

Odgovor moramo iskati predvsem v Piotowiczevi izjemni glasbeni improvizacijsko-kompozicijski veščini, saj dosežejo 

štiri kompozicije na tem albumu svoj učinek ne z golo glasnostjo, temveč predvsem s pomočjo konstrukcije in procesov, 

ki se v njih porajajo. V njegovem pristopu k igranju lahko slišimo zelo globoko razumevanje samih mikrosestavin zvoka s 

posledično »minimalistično« kompozicijsko naravnanostjo, ki povzroči, da se glasba razraste iz posameznih komponent 

analogno generiranega zvoka. 

To me je spomnilo na Deleuza in Guattarija, ki v znanem delu A thousand plateaus govorita o Varèsejevem »sintetizatorju«, 

glasbenem stroju konsistence, zvočnem stroju, ki »molekularizira in atomizira, ionizira zvočno materijo in vprega kozmično 

energijo«. Molekulariziranje, ki ga izvaja tovrsten »sintetizator« zvočne materije, pa jo naredi zmožno povezav prek tran-

sverzal, linij bega, posameznih komponent zvočne gmote, ki so nase prevzele vektor deteritorializacije. Tovrstna nabitost 

zvočnih mikrodelcev jih naredi dovzetne za ekspanzijo prek transverzal postajanja. Agregat, ki ga tvorijo, je nebulozen, 

meglen in vlaknast – to pa ravno zaradi samega načina operiranja. In ravno taka je glasba Roberta Piotrowicza, kadar posa-

mezno komponento generirane zvočne gmote naredi za vektor deteritorializacije, ki glasbi omogoča gibanje in jo povra-

tno neprestano spreminja. 

Če se vrnemo k albumu, lahko opazimo, da se pri obeh parih skladb (označenih z 1A, 2A, 1B, 2B) pojavi podoben vzorec. 

Prva je po pravilu gosta, nasičena in glasna, medtem ko druga raziskuje bolj razredčeno zvočno pokrajino, polno zoper-

stavljenih zvočno-časovnih ciklov in na trenutke srhljivih tonskih odtenkov. Poleg tega se glasnejše skladbe v parih po 

podaljšanem trajanju najintenzivnejše »drone« saturacije končajo z nasilno spremembo, ki zaradi pridušenega šelestenja, 

ki jim sledi, deluje kot gromozanski pok. Te neverjetne izkušnje znotraj poteka te glasbe smo bili deležni tudi na koncertu. 

Tovrstno doživetje na neki način meji na sublimno, saj nikoli nismo zares prepričani, ali se je to v glasbi »res« dogodilo …

Pomudimo se za konec še pri skrivnostnem naslovu plošče. »Clinamen« je angleški prevod latinskega izraza clinaminis, ki 

izhaja iz fi lozofi je antičnega rimskega misleca Lucretiusa. Izraz označuje minimalno nedeterminiranost v gibanju atomov, 

ki se manifestira kot nepredvidljiv odklon in sploh omogoča razmerja med atomi. Koncept je prek tisočletij doživel različne 

bolj ali manj poetične rabe. Za nas je pomembno predvsem to, da gre za »neskončno majhno deviacijo«, ki pa je konstitu-

tivna za »turbulenco atomov«, kar konec koncev omogoča tudi tvorbo molekul, ki se vrši v prostoru-času. Več kot primeren 

terminus za glasbo na tej plošči torej, vključno z mojimi deleuzovskimi spekulacijami. Koncept »clinamena« nam nudi tudi 

nov pogled na omenjeni »minimalistični« pristop, saj ga lahko razumemo kot sledenje minimalnim in obenem tudi temelj-

nim inklinacijam (!), prisotnim v samem zvoku, ki proizvajajo razliko. Če k temu dodamo še »lasting«, torej trajnost, lahko 

rečemo, da je s to ploščo Piotrowicz izpovedal svojo zavezanost globinskemu (o)zvočenju in muziciranju, ki najde navdih v 

samemu drobovju zvoka, viru neskončnih implikacij procesa in razvoja. 

        Marko Karlovčec

Po poteh glasbene invencije

 intervju z    Robertom Piotrowiczem
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iz arhiva

»Samo da ne bo nekrolog!« mi 
je zabičala urednica. »Pust, 
turoben in žalosten.«
»Nekrolog? Nekrologa še napi-
sati ne znam. Poleg tega zame 
Bernstein ni mrtev. Žive in 
večno prisotne so vse misli, ki 
so mu kot žareče iskre šviga-
le iz glave, samo da je odprl 
usta. Ali naj opišem dragocene 
sekunde, ki sem jih preživel z 
njim?«
»Mene vprašuješ, kaj naj na-
pišeš? Sestavi nekaj posebnega! 
Ali nimaš nič invencije?« mi 
je ostro zabrusila. 
Sedel sem in začel tuhtati. 
»Prevzetna urednica,« sem je-
zno zagodrnjal. »In še zmerja 
me, da nimam invencije!« 

Čakaj? Invencija? Morda pa je to lahko iz-

hodiščna točka mojega zapisa! Bernstein je 

bil vendar najbolj inventiven dirigent, kar 

sem jih kdaj videl. Če mu je kdo kdaj kaj 

zameril, mu nihče ni mogel zanikati izredne 

inventivnosti dirigiranja. V njem je kar vrelo 

in kipelo. Tudi skakati je znal. Če je hotel 

doseči komaj slišen pianissimo, je pokleknil 

pred glasbenika. Če ni bil zadovoljen s cre-

scendom, ko je orkester gnal v demonično 

gradacijo, je sarkastično zakričal: »Come on, 

gipsy!«

Inventivnost izvira iz ustvarjalnosti. In kaj je 

ustvarjalnost? Kako sem že zapisal v svojo 

knjigo? Včasih so rekli, da je ta od boga. 

Prav rad bi jo pocukal za rokav in jo pobaral: 

»Hej, počakaj, kdo pa je gospod Bog? Še 

noben astronavt ga ni srečal, čeprav je res, 

da je s svojimi smrdečimi dvotaktnimi rake-

tami prispel do najbližjih planetov našega 

osončja. Morda pa gospod Bog živi mnogo 

dlje? Morda meri svoje razdalje z milijoni 

svetlobnih let? Mozart nam je zdavnaj rekel, 

da ni nič kriv, ker je napisal tako dobro glas-

bo. Njemu so jo narekovale zvezde (citat iz 

knjige Najlepša pisma W. A. Mozarta)«.

Kipeče ustvarjalnosti Bernstein ni izkazoval 

samo za pultom, temveč jo je tudi zapisoval. 

Morda se mu vse kompozicije niso posrečile, 

toda v večini njih orkester kar poka od na-

bite energije. In kako hitro jo briše uvertura 

Candide. Še preden dobro zajameš sapo, je 

je že konec. 

K Bersteinu me je pripeljal moj sošolec Justus 

Frantz, imeniten pianist in še boljši poslovnež, 

ustanovitelj severnonemškega festivala Sc-

hleswig-Holstein. Z Bernsteinom in Newyor-

ško fi lharmonijo je posnel Dvořakov klavirski 

koncert in na mojo prošnjo vprašal maestra, 

če bi mi dovolil pokukati v njegovo delavnico. 

»V New York naj pride!« je privolil. Nisem imel 

toliko denarja. »Potem pa naj pride poleti v 

Salzburg!«

Skoro mesec dni sem bil z njim. Ko nas je 

nekaj mladih nadobudnežev skakljalo okoli 

njega, nas je takoj prevzel s svojo odprtostjo 

in širokosrčnostjo. Za vsakogar je našel čas, 

z vsakim se je pogovoril. Včasih nas je celo 

kaj vprašal. Tako se je po generalki za prvi 

koncert obrnil k meni in se pozanimal, ali se v 

vrtoglavem fi nalu prvega stavka Sibeliusove 

5. simfonije še slišijo godalni instrumenti. 

»Trobila so malo premočna,« sem odgovoril s 

tresočim glasom, presenečen, da se lahko ma-

estro toliko poniža in me vpraša za mnenje. 

»V tem je problem simfonije,« je razburjeno 

odgovoril. »Godala igrajo najtežje virtuozne 

stvari v zanje naprijetnem E-duru, trobila pa 

si s celimi notami dajejo duška v crescendu. 

Zvečer jih bom malo utišal,« je rekel s svojim 

hripavim glasom.

Na priprave na drugi koncert, ko je bila na 

sporedu Mahlerjeva 8. simfonija, je prišel tudi 

Justus. Hodila sva na vse vaje, se z njim, ko 

je bil ves izmučen in je rad popil čašo viskija, 

pogovarjala o vseh problemih ogromne sim-

fonije in o Gustavu Mahlerju.  Vprašala sva ga, 

če bi ga smela povabiti na kosilo ali večerjo. 

Bil je preveč zaseden z intervjuji in pomemb-

nejšimi ljudmi, kot sva bila midva. Ko je videl 

najina razočarana pogleda, je hitro rekel: 

»Dobro. Jutri zjutraj pridita 

pred generalko k meni v hotel! 

Bomo skupaj pozajtrkovali in 

kakšno rekli.«

Zgodaj zutraj sva že stala na 

vrtu pred hotelom in gledala, 

kdaj se bodo odprle polkni-

ce na oknu njegove sobe. 

Ko jih je maestro odprl, sva 

zagledala skuštrano glavo in 

dobrodušno krmežljav obraz. 

Pomahal nama je, naj prideva 

gor. Po obilnem zajtrku nama je Bernstein 

ponudil polno posodico velikih multivita-

minskih tablet. Sprva sem se branil, ker sem 

navajen vitamine jesti v naravni obliki, vendar 

sem iz vljudnosti eno moral vzeti. Toda ko 

sem jo vtaknil v usta, je nisem mogel pogol-

tniti. Justus me je gledal in me vprašal, zakaj 

sem se tako zresnil in sem čisto tiho. Ko sem 

mu hotel odgovoriti, da je ne morem pogol-

tniti, mi je iz odprtih ust prhnil bel prah napol 

raztopljene tablete in se razpršil po celi mizi. 

Oba sta prasnila v smeh, a meni je bilo nero-

dno, da bi se v zemljo pogreznil: »Le kaj si bo 

Bernstein mislil o meni? Še navadne tablete 

ne znam pogoltniti, kaj šele dirigirati.« 

Po zajtrku smo sedli v ogromno mercedesovo 

limuzijo s šestimi vrati. V njej je bilo toliko 

prostora, da bi otroci lahko odigrali majhno 

nogometno tekmo. Sedel sem na zadnji 

sedež in če bi hotel videti šoferjeve instru-

mente, bi potreboval daljnogled. Ko smo se 

pripeljali pred Festspielhaus, je Bernsteina 

tam čakala množica najmanj dvesto ljudi. 

»Maestro, karte so razprodane, a če tudi ne bi 

bile, so za naše

prazne žepe predrage. Ali smemo z Vami 

na generalko?« »Vsi za mano!« je zamahnil z 

desno roko. »Prepovedano! Prepovedano!« so 

kričali strogi pazniki, navajeni za Karajanove 

generalke zaklepati dvorano. »Danes ni pre-

povedano!« jim je Bernstein ostro zabrusil. 

»Mladi ljudje, če nimajo denarja, morajo 

hoditi na generalne vaje, da slišijo dobro glas-

bo!« in vsa množica je mimo jeznih vratarjev 

veselo odkorakala v dvorano.

Tak je bil! O izvedbi Mahlerjeve 8. simfonije 

sem že v svoji knjigi zapisal takšne slavospe-

ve, da bi tule ponovil samo en stavek. 

Med koncertom sem dejansko 

dobil občutek, da Bernstein 

kliče Stvarnika, ga sprašuje, 

zakaj smo tu, zakaj tako kratko 

trajamo, še preden zvemo za 

odgovore, izginemo. 

Ponosen in presrečen sem 

bil, da sem Bernsteinu prav v 

Ljubljani priredil veliko veselje 

in prisrčno, granljivo srečanje. 

Spoznal sem ga z vnukom nje-

vaje v slogu

Leta 1977 je v Beljaku dirigent Anton Kolar Leonardu 
Bernsteinu pokazal prevod njegove knjige Joy of Music, ki 

je izšla pri založbi Mladinska knjiga v prevodu Marijana 
Lipovška pod naslovom Srečne ure ob glasbi. Leonard 

Berstein je posvetilo namenil vsem mladim ljubiteljem 
glasbe. Foto: Marko Aljančič

govega velikega učitelja Fritza Reinerja. Zgo-

dovinsko je dokazano, da je Reiner v Ljubljani 

naredil dve hčerki, ki ju je poznala tudi moja 

mama. Ena od njiju je rodila sina, ki je nehote 

postal Reinerjev vnuk. Ker je ravno v tistem 

času začel pisati knjigo o svojem dedku, me 

je prosil, če bi ga spoznal z Bernsteinom, ki bi 

mu kot njegov učenec lahko dal pomembne 

podatke. Ko sem ga po nepozabnem kon-

certu z orkestrom Radia München odpeljal v 

Bernsteinovo garderobo, ni bilo začudenju, 

objemanju in poljubljanju ne konca ne kraja. 

Bernstein ni mogel verjeti, da bo v zanj ne-

znani in majhni Ljubljani srečal vnuka svojega 

velikega učitelja, ki ga je nadvse spoštoval in 

cenil. Tudi meni se je, po bogati večerji in po-

piti steklenici viskija, ves ganjen zahvaljeval in 

rekel, da mi tega ne bo nikoli pozabil.

Umrl je na noč pred mojim koncertom, ko 

sem gostoval v Händlovem rojstnem mestu 

Halle in s tamkajšnjo fi lharmonijo pripravljal 

koncert. Dopoldne, ko so prišli glasbeniki na 

generalko, so mi povedali, da maestra ni več. 

Novico sem sprejel kot informacijo in me ni 

nič prizadela. Samo skomignil sem z rameni. 

Popoldne, ko sem ostal sam v hotelski sobi in 

se šele takrat zavedel, kaj se je zgodilo, pa me 

je zgrabilo. Močno, boleče in zelo globoko v 

notranjost. Nisem in nisem se mogel pomiriti 

in zaskrbelo me je, če bom zvečer sploh lah-

ko dirigiral. Ob sedmih zvečer se je pripeljal 

fi lharmonični šofer pome v hotel. Še v avto-

mobilu je vse v meni drgetalo. Vsake toliko 

sem potihoma zasmrkal. »Ali ste bolni?« me 

je šofer zaskrbljeno vprašal. »Ah, ne, ne! Malo 

sem se prehladil in mi teče iz nosa. Poglejte, 

kakšno čudno vreme je zunaj.« »Da, da. Ne 

vem kaj se dogaja z današnjim vremenom,« je 

pomirjen dejal in odpeljal čez križišče.

Ko sem vse to zapisal, se se spomnil ljubezni-

ve urednice, ki mi je dala idejo. »Samo da ne 

bo nekrolog!«

In tudi ni.

Anton Kolar

● objavljeno v Reviji GM novembra 1990 

Leonard Bernstein

● Kakšni so tvoji kriteriji, kadar sodeluješ 

pri takem projektu? Ti mora biti všeč umet-

nik, njegovo oziroma njeno delo?

Glavni kriterij je – seveda če obstaja kak in-

teres za avtorja – tekst, s katerim naj bi delal. 

Pomembna je tudi svoboda in koliko prostora 

imam za svoje delo. Pri Pan Cogitu sem bil 

povsem svoboden, torej sem na neki način 

moral ustvariti »scenarij« sam zase. To je sicer 

super, vendar je potem tudi več dela. Delal 

sem tudi na nekaj gledaliških projektih … Bilo 

je zelo zanimivo, a obenem tudi zelo težko, 

saj povezuje gledališka predstava znotraj 

sebe veliko stvari, včasih je treba slediti pred-

vsem glavnemu toku dogajanja. Na splošno 

me zelo zanima delati s teksti, literaturo in 

samo besedo, to je pomemben del mojega 

življenja, tako da zelo paše skupaj.  

● Kako to, da je poezija brana v 

romunščini in ne v poljščini?

Kot sem že povedal, je pobudo dal Poljski 

Inštitut v Bukarešti, ki je želel narediti zvočno 

knjigo za Romunijo, da bi bil Herbert tam 

razumljiv. Zame je bil to še en razlog za sode-

lovanje, romunski jezik je zelo lep in bogat.

● Vodiš založbo Musica Genera, bil pa je 

tudi festival z istim imenom.

Z Anno Zaradny – ki je zvočna umetnica, 

improvizatorka, vizualna umetnica itd. – sva 

skupaj ustanovila založbo Musica Genera leta 

2001. Do sedaj je bilo osem edicij festivala. 

● Nameravate s festivalom nadaljevati? 

Omenil si, da je težko …

Letos ga ne bo, za prihodnost pa težko rečem, 

ali bomo nadaljevali ali ne.

● Kakšno je mesto festivala Musica Genera 

na poljski sceni? Kakšne so razmere za tvoj 

tip glasbe?

Ko smo začeli z aktivnostjo, ni bilo dosti 

podobnih stvari, skoraj nobene. Danes je 

drugače, obstaja nekaj dogodkov z delno 

improvizacijskim ali eksperimentalnim profi -

lom. Še vedno pa bi mesto po mojem mnenju 

lahko bilo večje in širše, še posebej, kar se tiče 

aktivnih glasbenikov. Vendar je težko soditi, 

določen avantgardni duh iz preteklosti se ni 

pretirano očitno pretvoril v nekaj drugega, 

bolj sodobnega. Z vidika poslušalcev in pro-

storov, namenjenih za koncerte in projekte, 

je boljše kot kdajkoli, še vedno je sveže in 

razvijajoče. Občinstvo je zelo predano, to smo 

doživeli še posebej v okviru festivala.  

● Trenutni projekti, dejavnosti, plani za 

prihodnost?

Dokončal sem nekaj stvari, sedaj pa imam 

priložnost tudi za kaj novega. Končujem 

20-minutno skladbo za split LP s CM von Has-

swolfom, nato bom delal na radijski igri (po 

naročilu češkega radia) s tekstom Emila Cio-

rana, ki ga zelo občudujem, junija pa bi moral 

začeti delati z ženskim pevskim zborom na 

eni tekstovni skladbi. Dokončati moram še 

najmanj dve solo plošči, snemati z Anno Za-

radny, Burkhardom Stangom in drugimi, tudi 

nekaj koncertov bo itd.

● Bi želel še kaj dodati?

Hvala za tvoj čas in zanimiva vprašanja.

Hvala za intervju! 

  Marko Karlovčec

● Kako pristopaš k igranju z drugimi 

glasbeniki? Kakšne vrste sodelovanj imaš 

najraje? Kaj pa razlika med interakcijo 

akustičnih in električnih/elektronskih 

instrumentov?

Igranje z drugimi je še vedno pomemben del 

moje koncertne dejavnosti. Zelo pomembno 

je igrati in sodelovati z ostalimi umetniki 

v improvizacijskem kontekstu – nekaj zelo 

močnega je v tem, da deliš čas in zvok, ozi-

roma kadar glasbo ustvarjaš skupaj z nekom 

drugim. Zelo rad imam duete, moji aktualni 

sodelavci pri tem so bili Valerio Tricoli, Oren 

Ambarchi, Zbigniew Krakowski. Skozi leta 

sem veliko igral z Anno Zaradny v raznih kom-

binacijah, ponavadi z Burkhardom Stanglom. 

Vedno sem pripravljen igrati tudi z glasbe-

niki, kot so Jerome Noetinger, Lass Marhaug 

ali John Hegre, saj se vedno dobro izteče. 

Vsekakor je izziv delati s skrajno različnimi 

zvoki in instrumenti, ampak v triu z Zaradny 

in Stanglom s tem običajno nimamo proble-

mov, ker gre predvsem za organsko delovanje 

znotraj določene estetike in form. Posledično 

je raznolika instrumentacija zelo dobrodošla. 

V zadnjem času sem naredil nekaj kompozicij, 

kjer sem povezal težek elektronski material s 

povsem akustičnimi instrumenti, in to dobro 

deluje.

● Pred kratkim si sodeloval pri cedeju 

oziroma »zvočni knjigi« z naslovom Pan 

Cogito, ki vsebuje poezijo poljskega 

pesnika Zbigniewa Herberta in kjer si vse 

(razen glasu) zaigral, posnel in produciral 

sam. Kako je prišlo do tega projekta?

Dobil sem naročilo od Poljskega Inštituta v 

Bukarešti, kjer so me prosili, če bi naredil glas-

bo za pesniško zbirko Pan Cogito. Šlo je za 

nadaljevanje dela, ki se je začelo že z nekim 

drugim projektom, ki je vseboval Herbertov 

tekst – Rekonstrukcija Poety. To je bil nekakšen 

video gledališki projekt s komponirano glas-

bo, ki se je izvajala v živo.

● Tvoj pristop se mi je zdel zelo osvežujoč, 

večino časa minimalističen, vendar z 

nekakšno skrito dramo; včasih so besede 

tako težke, ker pustiš »govoriti« tišino …

Moje delo je na splošno minimalistično, z 

ozirom na material. Vedno se moram osredo-

točati na detajlirano strukturo, ki se spreminja 

v času in ima lastno naracijo in dinamiko. 

Dobra stvar je osredotočiti se na sam zvok 

– temu poslušalci običajno ne sledijo, ker jih 

obvladujejo kombinacije tonov in ritmov. 

Taka situacija je povzročila, da se je neki »je-

zik« zelo razvil (tradicionalna glasba), drugi pa 

še vedno ni »berljiv«. Minimalizem ni neumna 

bližnjica do preprostosti. Osredotočen sem 

na gostoto in intenzivnost, ne da bi delal s 

kombinacijami tonov ali bil na to osredoto-

čen. Želim ohraniti udeležbo poslušalca in 

njegovo pozornost na podrobnosti. 

Glede tega projekta sem moral narediti dolo-

čene kompromise. Zelo redko sem lahko glas 

pustil sam, saj posnetek ni bil popoln. Pustil 

bi še več tišine, ampak sem po drugi strani 

moral ohranjati tudi pozornost in dramo. To je 

zelo težko, ampak tudi velik izziv. 

Piotrowicz
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ki me bo gostila. Aha, hiša je opremljena po 

evropejsko, v dnevni sobi je klavir, gospa Mart-

ha pa govori z nekim meni znanim naglasom 

… po dveh stavkih jo vprašam: »Ste Nizozem-

ka?« Odgovor je pritrdilen, zato preklopim na 

holandščino, kar jo seveda razveseli. Vdova 

po dekanu fakultete za računalniške znanosti 

in mati podpredsednika korporacije Adobe je 

nekomplicirana in neposredna oseba, pri osem-

desetih polna življenja in ob njej se že čez nekaj 

minut počutim, kot bi se poznali vse življenje. 

V hiši so še tri mačke in študentka iz Maroka, s 

katero se lahko pogovarjam v francoščini. 

Vivian Choi je mlada avstralska pianistka 

korejskega porekla, ki je študirala v St. Peter-

burgu in Bostonu, sedaj pa se izpopolnjuje na 

univerzi Carnegie Melon pri Sergeju Šepkinu. 

Spoznali sva se na tekmovanju »Upi, talenti, 

mojstri« Dobrič-Albena v Bolgariji leta 2008, 

kjer je dobila prvo nagrado. Ker sem imela 

z ustanovo Imago Sloveniae dogovor, da 

kakšnega zanimivega nagrajenca povabim 

za koncerte v Sloveniji, sem tokrat izbrala 

Vivian, ki je poleti 2009 imela recitale v Slovenj 

Gradcu, Dobrni in Ljubljani,  pa še na Hvarskih 

ljetnih igrah. Ob tej priliki sva tudi skupaj sedli 

za klavir in delali na njenem repertoarju – tako 

je spoznala moj način pouka, ki ji je bil zelo 

se trudi, da bi obdržali pouk glasbe v 4. in 5. 

razredu osnovnih šol, ki ga v tem šolskem 

distriktu (Mt. Diablo) hočejo uradno ukiniti. 

Vodja projekta, pianistka Joan Miller, je tako 

zadovoljna s koncertom, da me povabi spet 

za naslednje leto. 

Valentinovo  praznujem v Claytonu – z 

masterclassom. Čeprav sovpada letošnji da-

tum s kitajskim in vietnamskim novim letom, 

so udeleženci večinoma azijskega porekla, 

rojeni v ZDA. Obravnavamo Ravela, Chopina, 

Schumanna, Rahmaninova in Prokofj eva. 

Organizator dogodka je spet Steve (njegovi 

predniki so Poljaki), ki je sam pianist, in za 

»press release« izjavi: »Marina razume glasbo 

na popolnoma drugačni ravni. Kar zna nare-

diti z neko skladbo, je enostavno magično. 

Načrtujemo podoben dogodek na področju 

Bay Area za naslednjo pomlad.«  

Iz San Francisca odletim naslednji dan v 

San Diego. Po 18 letih se ponovno srečam 

z Anthonyjem, ki se je sedemleten začel 

učiti klavir pri meni na glasbeni šoli Centre 

for Young Musicians v Londonu. Ker je bil iz 

revne družine, sem ga peljala na koncerte, v 

opero, mu kupila njegov prvi glasbeni stolp. 

Po mojem odhodu iz Londona sem ga dva-

krat povabila na poletne tečaje v Grožnjanu, 

kjer nas je trinajstleten navduševal s svojo 

ustvarjalnostjo, saj je bil avtor besedila, glas-

be in aranžmaja, svoje pesmi pa nam je tudi 

sam zapel in spremljal na klavirju. Po študiju 

teologije in glasbe v Londonu je sedaj »direc-

tor of music« pri veliki cerkveni organizaciji 

Victory Outreach, katere glavni namen je 

pomagati pri reintegraciji ljudem, ki so zašli na 

napačno pot alkohola in droge. 

Anthony je po rodu s Karibov, žena je Kenij-

ka, imata dva prekrasna »čokoladna« otročiča. 

Z družinico si privoščim dva dni turizma, spre-

hajamo se ob morju in kosimo na terasi (v New 

Yorku in Ljubljani pa sneži!). Prekrasen je stari 

del mesta, kot bi se potopili nazaj v 19. stoletje, 

čutiti je mehiške vplive – v arhaično opremljeni 

trgovini z eksotičnimi čaji pa visi dokument, ki 

me gane do solz: notarsko potrdilo, da je ta in 

ta črnec svoboden in ni več suženj. Trgovinica 

je na lokaciji prvega podjetja v lasti Afričana, 

osvobojenega sužnja, sedaj jo vodi njegov 

potomec. Ob večerih izmenjujemo glasbene 

in življenjske izkušnje preteklih let in snujemo 

načrte za moje koncertno gostovanje v nasle-

dnjem letu.  

19. februarja se odpravim v Davis. To je moj 

četrti obisk v tem univerzitetnem mestecu 

blizu Sacramenta. Prvi impulz je dala dr. Sandra 

Graham, etnomuzikologinja in profesorica na 

tamkajšnji univerzi. Spoznali sva se v Ljubljani, 

kjer je en semester poučevala na fakulteti za 

muzikologijo. Tako sem dve leti zapored bila 

gostja univerze. Lani in letos pa je bila moja 

gostiteljica japonska pianistka in učiteljica 

klavirja Amy Sakabe, ki ima velik privatni studio. 

Tokrat sem v treh dneh izvedla pravi glasbeni 

maraton: recital, delavnico za učitelje, delavni-

co za najmlajše (od 5 do 8 let), masterclass za 

srednješolce in odrasle, ter opravila še nekaj in-

dividualnih lekcij. Tudi tukaj so študenti (v ZDA 

vsem, tudi petletnim, učencem pravijo »študen-

ti«) v glavnem azijskega porekla. Srednješolci 

– Japonka Yurika ter Kitajca Benjamin in Peter – 

dan po seminarju srečanje z menoj komentirajo 

na Facebooku, kar mi je v zabavo, saj ne vedo, 

da sem tudi jaz del te mreže in bom prebrala 

njihove misli. Deležna sem smešnih, prijaznih 

pa tudi globokih in osrečujočih komentarjev. Vi-

dim, da smo se »ujeli« in bo prijateljstvo ostalo 

živo – da, preko Facebooka. 

Ostaneta mi še dva prosta dneva pred od-

hodom. Prvi dan se z Amy odpraviva na izlet v 

Napa Valley, ki je eno od kalifornijskih vinoro-

dnih področij. Začudena sem nad ogromnimi 

vinarnami, ki so kot prave tovarne … Pokrajina 

je prekrasna, gričevnato valovita, drevesa so 

že v cvetju. Ustaviva se v gradiču na enem od 

gričkov in si privoščiva pokušnjo dobrega vina. 

Naslednji dan pa namenim pohajkovanju 

po univerzitetnem »campusu«, ki je pravzaprav 

»mesto v mestu«, kjer so poleg neverjetnega 

števila posameznih fakultet še knjižnice, gleda-

lišča, hiše študentskih združenj, trgovine, resta-

vracije – in prekrasen botanični park. Za konec 

še obiščem prijatelje na oddelku za glasbo – in 

moj zimski ameriški interludij se je iztekel. 

V četrtek, 25. februarja, v San Franciscu spet 

sedem v letalo. Po 14 urah in enodnevni razliki 

(saj smo nekje nad Tihim oceanom prekoračili 

datumsko mejo) se znajdem v Hong Kongu! 

Tam sem bila pred 28 leti, ko sem še živela v 

Londonu in je bil Hong Kong angleški. Takrat 

je bilo to mesto prva postojanka na moji dva 

meseca trajajoči turneji, na kateri sem prele-

tela 70.000 kilometrov in ki me je popeljala na 

Novo Zelandijo, v Avstralijo, Malezijo, Brunej, 

Singapur in Indijo. Tokrat pa sem ves mesec 

ostala prav v tem fascinirajočem velemestu ob 

južnokitajskem morju in poučevala na zasebni 

klavirski šoli. A o tem naslednjič! 

  Marina Horak

Delavnica z najmlajšimi: žonglerska žoga v krogu je pripomoček 
za sproščanje ● Englewood 2010 : Englewoodska kompanija – 
Martina in Terezija Cukrov, Johannes Nauber, Marina – kot vedno 
je kuhinja najbolj priljubljeno shajališče ● Martha in Marina-2 : 
pogled s Mount Washingtona v Pittsburghu, prodročja nekdanjih 
rudnikov, na panoramo velemesta 

Semestrske počitnice profesorice klavirja
Pravzaprav neverjetno, a resnično. Ameriko 

sem »odkrila« šele pred nekaj leti, ko sem se 

po več kot 30 letih bivanja v evropski tujini 

vrnila v Slovenijo in začela poučevati na 

Akademiji za glasbo v Ljubljani. S pomočjo 

posebnih sredstev, ki so visokošolskim uči-

teljem na razpolago za stroške v zvezi s po-

klicnim delom, sem se med zimskimi seme-

strskimi počitnicami leta 2006 odpravila na 

»študijsko potovanje« v New York, Chicago, 

Los Angeles … V Glassboro pa me je za re-

cital in nekaj dni poučevanja povabila Vida 

Zupančič (po ameriško Veda Zuponcic), v 

Minnesoti rojena Slovenka, odlična pianist-

ka in pedagoginja, predstojnica klavirskega 

oddelka na univerzi Rowan (New Jersey). 

Spoprijateljili sva se že v študijskih letih ob 

srečanjih na mojstrskih tečajih in tekmova-

njih v Londonu, Lizboni in še kje. 

Medtem je zimsko romanje »čez lužo« zame 

postalo vsakoletna tradicija. Ko se zgrneta nad 

Ljubljano decembrska tema in prednovoletna 

evforija, potem pa januarski mraz in ponovo-

letno malodušje, se vsako leto začnem veseliti 

zanimivih srečanj z glasbeniki, pogovorov v an-

gleščini in novih krajev, saj vsako leto obiščem 

druge postojanke. Vse to, popestreno še z nekaj 

koncerti in seminarji (masterclassi), mi dodobra 

napolni baterije. 

Tudi konec letošnjega januarja sem neko 

soboto opoldne odletela z Brnika in preko 

Münchna zvečer prispela v Newark. Pričakala 

me je Martina Cukrov, moja nekdanja študent-

ka, ki sedaj že 10 let živi v New Yorku, kjer se je 

ustalila po opravljenem magisteriju na Mannes 

School of Music. Njena sestra Terezija pa rav-

nokar končuje pianistični doktorat na univerzi 

Rutgers v New Jerseyju. Tu je še Mija Elezovič, 

po mami Japonka, po očetu Zagrebčanka, tudi 

pianistka, ki je pred kratkim dokončala magi-

sterij iz sodobne glasbe na Manhattan School 

of Music in sedaj koncertira v številnih manjših 

in večjih zasedbah. Za vse je dovolj prostora v 

prijetnem stanovanju v mestecu Englewood, 

na drugi strani Washington Bridgea – prav blizu 

Manhattna. Čez nekaj dni se nam pridruži še 

Mijin prijatelj Johannes Nauber, čelist fi lharmo-

nik iz Kölna, ki me takoj vpraša: »Ali poznate …? 

In našteje kar nekaj slovenskih glasbenikov, ki 

so delovali v Kölnu: violista Mileta Kosija, pokoj-

nega čelista Cirila Škerjanca in še koga. Seveda 

jih vse poznam! Lepo je slišati, kako zelo so 

cenjeni v Nemčiji. 

Ker je zelo mraz in sneži, se držimo kar 

doma. Prvi dnevi so – potem, ko se naspim in 

prebrodim časovno razliko – polni pogovorov 

o newyorškem glasbenem dogajanju in o na-

črtovanju poletnega festivala, ki ga v rodnem 

Poreču vodita sestri Cukrov. 

Čez dva dni se odpravim v Pittsburgh. Pri-

spem pozno zvečer in letališče je kar precej 

prazno. Tudi Vivian, ki naj bi me pričakala, ne 

vidim nikjer. Zazvoni telefon in mi pove, da je 

reka prestopila, poplavila cesto in povzročila 

zastoj v predoru. Mirno počakam, saj mi dela 

družbo knjiga, in čez kakšno uro se Vivian uspe 

prebiti do letališča. Odpelje me k prijazni gospe, 

všeč. Iz tega se je na njeno priporočilo izcimilo 

povabilo: pittsburška univerza Duquesne, sku-

paj z univerzo Carnegie Melon, me je povabila k 

vodenju pianističnega masterclassa, tedenske-

ga dogodka, ki ga vsakič vodi drug gost-profe-

sor in v katerem se zvrstijo kar štirje študenti. 

Poleg dveh Američanov sta bila zame izbrana 

še Kitajec iz Pekinga in Brazilka, na sporedu pa 

so bile skladbe kot Chopinova Barkarola, Lisz-

tova Madžarska rapsodija … Žal traja seminar 

le dve uri. Težko delam v tako ozkem časovnem 

razponu, saj me zanima prodreti v srž razmi-

šljanja vsakega študenta, v njegovo čustveno 

pripravljenost sprejemanja glasbe, obenem pa 

je bilo koristno obravnavati vprašanja tehnike, 

ki se tičejo sproščene uporabe telesnega apara-

ta in vprašanja sloga, ki so nam Evropejcem že 

po tradiciji bistveno pomembnejša. Za vse to je 

potrebno veliko časa. Pa vendar je predstojnik 

klavirskega in izvajalskega oddelka, prof. Ken-

neth Burky, v poročilu zapisal, da »ima Marina 

edinstveno sposobnost, da pripravi študente k 

razmišljanju in k interpretiranju glasbe z umom 

in dušo«. Prav to je tisto najpomembnejše, kar 

me vodi v mojem pedagoškem delu! 

Spoznala sem še Rebecco Billock, ki je v 

Seattlu pri mojem prijatelju Craigu Sheppardu 

(drugonagrajenem v Leedsu), s katerim sva bila 

v Londonu soseda, položila doktorat iz izvajanja 

(doctorate in performance). Posveča se pred-

vsem glasbi sodobnih skladateljic. Po poslu-

šanju masterclassa si je zaželela individualno 

lekcijo. Raziskali sva zvočne in izrazne možnosti 

zanimive skladbe Secret & Glass Gardens Jen-

nifer Higdon, kar je Rebecci omogočilo nove 

vpoglede, kot mi je naslednji dan sporočila, in 

me obenem za leto 2011 povabila, da odigram 

recital v seriji koncertov, ki jih organizira v 

svojem studiu. 

Lekcijo si je izprosil še Amaury iz Domini-

kanske republike, študent na univerzi Carnegie 

Melon. V sobici, namenjeni vadenju, sva prebila 

dobro uro, zatopljena v čare Debussyjeve sklad-

be Cloches à travers les feuilles in njeno zvočno 

magijo. 

Zadnji dan me Martha in Vivian odpeljeta 

na visoki del mesta Mount Washington (ki se 

je nekoč imenoval Coal Hill, saj je bil eno od 

glavnih nahajališč premoga), od koder doživim 

prekrasen pogled na center mesta med dvema 

rekama. 

Spet nazaj v  New York. Vsa »englewoodska 

ekipa« se nekega večera odpravimo na koncert 

Jupiter Symphony Chamber Players v  prezbite-

rijansko cerkev sredi Manhattna. Na sporedu so 

redko izvajana komorna dela. Brez vsakih zvez-

dniških pretenzij se na odru pojavijo v različnih 

kombinacijah pianist Alessio Bax (prva nagrada 

Leeds), »naš« violinist Stefan Milenković, čelist-

ka Wendy Warner (prva nagrada Rostropovič, 

Pariz), in še nekaj drugih, meni neznanih izvr-

stnih glasbenikov. Očarana sem nad lepimi iz-

vedbami, ki so tekoče in naravne, interpretacije 

se zdijo same po sebi umevne, brez vsakega na-

pora – prav  to me najbolj pritegne in navduši. 

Vrhunec večera je Mendelssohnov trio v c-mo-

lu. Nekaj dni kasneje grem še enkrat poslušat 

Najstarejši učenec Davis: Davidova klavirska ura v Davisu ● 
Najmlajša učenkica Davis: Ena najmljaših na delavnici za otroke, 
v Davisu ● Christine&Marina: šetnajstletna violinistka Christine 
Senavsky, hčerka gostitelja in organizatorja Steva, in Marina med 
odmorom delavnice

Glasbeni potep okoli sveta Wendy, ki ji kljub veliki mednarodni karieri s 

svetovnimi orkestri in dirigenti ni za malo na-

stopiti v komornih sestavih v skromnem okviru. 

Tokrat je to trgovina s klavirji Bechstein House, 

v kateri se redno dogajajo koncerti. Današnjo 

serijo, v kombinaciji s poezijo, je v življenje 

priklicala ruska pianistka Inna Falkes. Ko poslu-

šal Bachovo suito za solo čelo, se razveselim ob 

misli, da bova obe z Wendy avgusta 2010 del 

ekipe na poletni akademiji v okviru Glasbenega 

festivala Terra Magica v Poreču. 

Naslednje dneve intenzivno posvetim 

vadenju, saj imam 3. februarja recital v mestu 

Middletown v Javni mestni knjižnici, in sicer v 

seriji, ki jo prireja Monmouth Conservatory iz 

sosednjega mesta Red Bank. Vodita ga ruski 

pianist Vladislav Kowalsky in njegova žena, 

violinistka Irina. To je že moj tretji koncert v 

tem mestu. Tokrat sem za program izbrala 

Schubertovo Sonato op. 42 v a-molu in izbor 

Chopinovih Preludijev op. 28 ter Fantazijo op. 

49. Ko me gostiteljica gospa Ligon naslednji 

dan po koncertu odpelje iz Middletowna v Red 

Bank, po poti občudujem hiše, ki so videti kot 

pravi gradovi. Zaupajo mi, da tam živi kar nekaj 

razvpitih estradnih zvezdnikov. Povedo mi tudi 

imena, ki jih takoj pozabim, ker mi je ta svet tuj. 

Zapomnim pa si zanimive pogovore s sinom 

gospe Ligon, Gregom, ki je sodeloval pri volilni 

kampanji Baracka Obame in je izredno socialno 

osveščen. Ravnokar se pripravlja na pot v San 

Francisco, kjer bo delal v prid humanitarnim 

organizacijam … To je pač veliko bolj moj svet! 

V vetrovnem sobotnem dopoldnevu se 

Martina, Johannes in jaz odpravimo na Julliard 

School of Music, kjer se vrstijo vsako uro recitali 

študentov kot po »voznem redu«. Tam srečamo 

med čakajočo publiko tudi gospoda slovenske-

ga porekla (seveda rojenega v ZDA), literata-

prevajalca. Vendar mladi nadarjeni čelist, ki smo 

ga prišli poslušat, zaradi zametov ni uspel pri-

potovati, in koncert je odpovedan. Zato grem v 

Juilliardovo trgovino muzikalij nakupovat note 

– a sem razočarana. Martinuja sploh nimajo, 

Brahmsa pa samo v slabi izdaji … Stiskajo se 

namreč v kontejnerju, ker obnavljajo lokacijo tr-

govine, zato je komaj kaj izbire. Vseeno mi uspe 

izbrskati nekaj zanimivih komornih del za moje 

študente na ljubljanski akademiji: Liebermann, 

Ireland, Chen Yi, Ives, Barber … in Šostakoviče-

vo Suito op. 127 za sopran in klavirski trio. 

Nato se vsi skupaj zatečemo v kavarnico Au 

Bon Pain nasproti Lincoln Centra, kjer diši po 

francoskem kruhu in kolačih … Ter predvsem 

po močni evropski kavi!

Naslednja postojanka je Kalifornija. Vendar 

nam jo zagode snežni metež, in vsi današnji 

leti – za sredo 10. februarja – iz New Yorka so 

odpovedani. Tako moram tudi jaz odpovedati 

jutrišnje predavanje na Diablo Valley Communi-

ty Collegeu, v okviru katerega naj bi obravnava-

la temo Skrivnosti motivacije. Nameravala sem 

nekoliko provokativno govoriti o motivacijah 

učiteljev – ne učencev!  Pa mi jo je vreme zago-

dlo. Morda za to temo še ni bil pravi čas. 

Še sreča, da sem ujela edino prosto mesto 

na letalu v petek zvečer, saj je moj recital v 

Walnut Creeku že v soboto, 13. februarja ob 

14. uri. Spet prezbiterijanska cerkev (v Ameriki, 

tako kot v Angliji, je zelo veliko koncertov v 

cerkvah), v njej dva koncertna klavirja, od kate-

rih je Steinway prijetno presenečenje. Dogodek 

je – na iniciativo mojega gostitelja in managerja 

Steva Senavskega – namenjen organizaciji, ki 



44 45

Koncert prvonagrajencev 39. državnega tekmovanja 

mladih glasbenikov RS 

Slovenija ima veliko glasbenih 
talentov!
Kozinova dvorana Slovenske fi lharmonije, 31. marec 2010

Ob poslušanju prvonagrajencev 39. državnega tekmovanja mladih 

glasbenikov RS se mi nehote pojavlja primerjava z najnovejšim skrpu-

calom na POP TV, imenovanim Slovenija ima talent. Biti glasbeni talent 

ni samo to, da znaš bolj ali manj lepo zapeti kakšno pesem ali zaigrati 

nekaj tonov na instrument in požeti aplavz nekritične raje. Glasbeniki, 

ki smo jih poslušali 31. marca v Kozinovi dvorani Slovenske fi lharmoni-

je, predstavljajo trenutni cvetoči podmladek poustvarjalne umetnosti. 

Naštel sem jih kar 28: Borut Turk (klarinet III. B kategorija), Ana Pretnar 

(saksofon 1. A), Nika Cvetrih (kljunasta fl avta, 1. A), Teja Udovič Kovačič 

(klavir, 1. A), Doroteja Senica (fl avta, 1. B), Jerica Steklasa (petje, 1. B), 

Samanta Škorja (klarinet, 1. B), Luka Mitev (fagot, 1. B), Ana Gale (klavir, 

1. C), Domen Koren (saksofon, 1. C), Leonardo Calligaris (fagot, 1. C), 

Maruša Brezavšček (kljunasta fl avta, 1. C), Kvartet trobent SGBŠ Maribor 

(Komorne skupine s trobili, II.), Anja Podpečan (fl avta, II. A), Luka Ortar 

(petje, II. A), Aleksander Gadžijev (klavir, II. A), Matic Kuder (klarinet, II. 

A), Eva Vrtačnik (oboa, II. B), Meta Fajdiga (klavir, II. B), Janez Pincolič 

(fagot, II. B), Janez Uršej (saksofon, III. A), Eva-Nina Kozmus (fl avta, III. 

A), Martin Sušnik (petje, III. A), Aleksander Miklavec (klarinet, III. A), Eva 

Drolc (oboa, III. A), Blaž Mijovič (saksofon, III. B) in Živa Loštrek (oboa, 

III. B).

Poslušali smo mnogo odličnih interpretacij, nekaj pa jih je še posebej 

izstopalo. Že prvi tekmovalec, klarinetist Borut Turk, je v interpretaciji 

Sonate za klarinet solo Tiberia Olaha pokazal široko paleto dinamičnih 

kontrastov in neverjetno prožnost instrumenta. Nastop desetletne pia-

nistke Teje Udovič Kovačič je bil veliko presenečenje. Izvedla je Etudo št. 

12 op. 1 Franza Liszta, ki bi se je praviloma lotili šele srednješolci. Teja je 

pokazala poleg tehnične suverenosti tudi precejšnjo mero muzikalne 

občutljivosti. Od nje lahko veliko pričakujemo, če bo le hotela trajno 

živeti v svetu glasbe. Naslednja izstopajoča glasbenica je Maruša Breza-

všček, ki je v skladbi Hymn sodobnega japonskega skladatelja Ryoheia 

Hiroseja suvereno in doživeto obvladovala različne neobičajne zvočne 

prijeme na kljunasti fl avti, kot so multifoniki, frulati ter simultano igra-

nje in petje. Ne pomnim, kdaj je nazadnje občinstvo poslušalo kakšno 

solistično izvedbo s tolikšno pozornostjo.

Pianisti se zdijo v izboru skladb najpogumnejši. Tako se je šestnajstle-

tni Aleksander Gadžijev lotil Sonate št. 3 v a-molu Sergeja Prokofj eva, 

nekoliko starejša Meta Fajdiga pa Mefi stovega valčka št. 1 Franza Liszta. 

Takšne izvajalske spretnosti ponavadi občudujemo pri vrhunskih pia-

nistih v najboljših letih, za omenjena pianista pa se je zdelo, da sta to 

stopnjo zrelosti že dosegla, zlasti Gadžijev. Meta Fajdiga je na trenutke 

delovala rahlo negotova. Še enkrat pa je navdušila fl avtistka Eva-Nina 

Kozmus, ki je v izvedbi Dutilleuxove zgodnje Sonatine za fl avto in klavir 

pokazala popolno umetniško mojstrstvo v neverjetni intonančni izči-

ščenosti ter živahnem podajanju vsebine. Ni čudno, da je pri šestnajstih 

letih pometla z vso konkurenco študentov glasbenih akademij. Takšni 

talenti se pač rodijo le redko. Koncertu lahko navsezadnje očitam le 

dolžino; skupaj s podelitvijo nagrad se je prireditev raztegnila na dobre 

tri ure. Tako občinstvu ni mogoče zameriti, da je postopoma zapuščalo 

dvorano. V prihodnje bi veljajo razmisliti o dveh koncertih.

     Črt Sojar Voglar

Zadnji koncert GM Odra:
Kitarski duo Kranjčan Fojkar – Vrščaj
V torek, 16. marca 2010 ob 19.30, se je v prijetnem ambientu dvorane 

Slavka Osterca v Slovenski fi lharmoniji kot zadnji večer iz cikla GM oder 

odvil koncert kitarskega dua Kranjčan Fojkar – Vrščaj. Mlada interpre-

ta, študenta ljubljanske Akademije za glasbo, sta v taki obliki nastopala 

že kot dijaka leta 2006. V tem času sta se uspela predstaviti slovenski, 

italijanski, hrvaški in češki publiki, koncertne obiske pa sta dopolnje-

vala z obiski seminarjev, na katerih sta se izpopolnjevala pri priznanih 

mojstrih. 

Očitno je, da sta v tem času uspela razviti prefi njen okus za izbor reper-

toarja, ki poslušalca prijetno razvaja skozi celoten nastop. Približno po-

lovica programa je vsebovala dela, ki izvirno niso pisana za kitaro, med 

katerimi velja izpostaviti priredbe, nastale izpod peres Pujola, Llobeta, 

Tarraga ter Vrščaja, kot so Sonata v E-duru (K. 162), Sonata v d-molu (K. 

141) Domenica Scarlattija, Intermezzo iz opere Goyescas in Danza Espa-

nola št. 6 »Rondalla Aragonesa« Enriqueja Granadosa ter Trije plesi iz ba-

leta Trirogeljnik Manuela de Falle. Med skladbami, izvirno zasnovanimi 

za kitaro, smo prisluhnili Serenadi za dve kitari Andréa Joliveta, skladbi A 

Boy Named Hiroshima Toruja Takemitsuja in še krstni izvedbi Skrivnostne 

noči mlade slovenske skladateljice Tjaše Žalik, s čimer sta nastopajoča 

uspela temeljito prevetriti in razširiti repertoar za zasedbo dveh kitar. 

Fanta se lahko pohvalita z igranjem na pamet, dobro kondicijsko pripra-

vljenostjo ter virtuoznostjo, ki nevsiljivo sledi potrebam interpretacije. 

Pozornost, ki sta jo s svojim muziciranjem izvabila iz nas, je v najboljših 

trenutkih dosegla intenzivnost, ko se zdi, da oziroma ko publika in na-

stopajoči soustvarjajo izvedbo. Vendar pa tako visok nivo izvajanja zah-

teva vsakršno odsotnost motečih dejavnikov, ki jih nista vedno uspela 

zadržati pod pragom zaznave.

Zven njunih instrumentov je dal jasno vedeti, komu pripada, poslušalec 

je lahko tako rekoč miže razlikoval med izvajalcema, a na žalost ne ve-

dno v pozitivnem smislu. Neizenačenost zvena je privedla do pomanj-

kanja spojitve zvoka ter posledično osiromašenju harmonske strukture. 

Karakterizacija izvajalca bi se bolj primerno izražala v delih in plasteh 

skladb, ki so temu namenjeni: v solih, načinu niansiranja, fraziranja, vo-

denja melodije in spremljave, vsekakor pa kot poživitev in ne kot otopi-

tev skupnega glasbenega toka.

Njuna medsebojna komunikacija je bila zadovoljiva, na pa dovolj pre-

cizna, da bi uspela prepričati zahtevnega poslušalca. Rahla odstopanja 

od skupnega ritmičnega toka na izpostavljenih mestih, kot so konci 

skladb, pianissimo deli ter unisoni, razblinijo ustvarjeno vzdušje sklad-

be, tu bi morala izvajalca izkoristiti prednosti igranja na pamet, torej 

vzpostaviti vizualni stik ter se uskladiti s katerimkoli od razpoložljivih 

načinov govorice telesa. 

Splošni kontakt s poslušalci je bil precej zadržan, kar ni nujno tudi ovira 

za prenos glasbene misli, pa vendar kultura nastopanja dopušča ozi-

roma narekuje, da interpret publiko nagovori in vzpostavi bolj osebni, 

prijateljski odnos. Umeščanje onkraj glasbenega znanja, kot so okolje 

nastanka dela, življenje avtorja, komentarji in navodila avtorja, tudi 

trenutni prebliski, so hvaležna in bistvena sestavina verbalnega spora-

zumevanja. Delo ter izvajalca približajo publiki, obenem pa pomagajo 

razmejiti ter poglobiti občutenje interpretacije različnih del. Duo Kranj-

čan Fojkar – Vrščaj je izvedel odličen glasbeni večer, z nekaj izvajalski-

mi pomanjkljivostmi, ki se z daljšanjem skupne glasbene poti kaj hitro 

uredijo. V kitarsko literaturo sta vnesla ogromno želene svežine, njuna 

inovativnost pa nas bo gotovo presenečala še naprej.  

     Luka Vehar
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Skupina Multiball na turneji v Nemčiji

Skupina Multiball je predana koncertiranju 

tako doma kot na tujem. Po uspešni evropski 

koncertni turneji, ki so jo imeli februarja in 

marca z ameriško skupino Good Knives, 

bodo v spomladanskih mesecih ponovno 

zavzeli evropske odre, tokrat s krajšo turnejo 

po Nemčiji. Med drugim bodo v Saarbrücknu 

gostje turneje Reconstruction, turneje, na 

kateri bodo nastopale priznane ameriške 

skupine, kot so Pennywise, Bouncing Souls, A 

Whilhelm Scream in podobne.

  

8. festival Kantfest

Nagrajene »Zlate kante« osmega mednaro-

dnega festivala kantavtorstva Kantfest bodo 

nastopile 5. junija nastopile na odru Kina 

Šiška ob gostji Sophie Hunger, avgusta 2010 

pa jih za nagrado čaka se nastop na Flor 2010.

  ●

Kulturni bazar v Cankarjevem domu 

V četrtek, 20. maja 2010, se bo v Cankarjevem 

domu odvijal Kulturni bazar – Kultura se pred-

stavi. Cilj bazarja je predstaviti kakovostne 

projekte in programe, ki jih kulturne ustanove 

ponujajo za otroke in mladino, ter spodbuditi 

in predstaviti možnosti povezovanja ter sode-

lovanja kulturnih ustanov z vrtci in šolami. Kul-

turni bazar je namenjen strokovnim delavkam 

in delavcem v vzgojno-izobraževalnih zavodih 

ter vsem drugim, ki se zavedajo pomena kul-

ture in umetnosti kot enega pomembnejših 

elementov vzgoje in izobraževanja.

  

MD7 v Južno Korejo

Ansambel MD7, ki deluje pod umetniškim 

vodstvom skladatelja Pavla Mihelčiča, je pred 

kratkim izdal cede z naslovom Moderno. 

Stalno zasedbo sedmih izvrstnih solistov 

sestavljajo: Matej Zupan (fl avta), Jože Kotar 

(klarinet), Miha Šuler (pozavna), Franci Krevh 

(tolkala), Katja Krajnik (viola), Igor Mitrović 

(violončelo) in Luca Ferrini (inštrumenti s 

tipkami). Skupaj z dirigentom ansambla, 

Stevenom Loyem, se v mesecu maju odpra-

vljajo na gostovanje v Južno Korejo, kjer bodo 

predstavili več skladb slovenskih skladateljev, 

posvečenih temu ansamblu. 

… še novice

Precizno dovršena zvočna 
širina Jana Garbareka

Petega marca smo v Sloveniji ponovno gostili 

odličnega norveškega saksofonista Jana Gar-

bareka. Tokrat se je Jan Garbarek Group usta-

vil v Kinu Šiška (novem slovenskem hramu 

najrazličnejših godb). Eterično ubrani skupini 

se je na tolkalih pridružil izvrsten indijski 

tolkalist Trilok Gurtu, ki je verjetno privabil 

še kakšno glavo na koncert. Zbrano poslušal-

stvo so odlični glasbeniki navdušili – poleg 

omenjenih dveh sta lirične zvoke pomagala 

ustvarjati še dva izjemna glasbenika, in sicer 

Rainer Brüninghaus na klaviaturah ter Brazilec 

Yuri Daniel na basu. Garbarek je ponovno do-

kazal, zakaj velja za enega največjih svetovnih 

jazz glasbenikov. 

Slovit norveški saksofonist velikokrat dobi 

označbo, da nihče ne igra saksofona tako kot 

on. Poslušalci smo se o tem prepričali. Jan ne 

le, da obvlada ton in tehniko, iz svojega in-

strumenta izvablja prav poseben, blagodejen 

zvok. Tako je bil koncert nekakšna gradacije 

atmosfere, ki nas je popeljala v kozmični svet. 

Vse to so dopolnjevali odlični glasbeniki, ki so 

se pokazali tudi s solističnimi deli. Simpatičen 

je bil tudi glasbeni dialog med Garbarekom in 

Trilokom. Trilok je izvajal glasovno improviza-

cijo, na katero je Jan odgovarjal s piščaljo.

Čeprav s severa, nas tudi tokrat Jan Garbarek 

ni pustil hladne, in nas je z odličnimi glas-

beniki v dvo in pol urnem koncertu na odru 

razprodane Katedrale popeljal na odisejado 

občutkov, od meditativne zamaknjenosti pa 

vse do ekspresivnih izbruhov. 

              Wild Child
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Dandelion Children zmagovalci RockIzziva 

2010

Na natečaju za rock skupine, RockIzziv 2010, 

je zmagala skupina Dandelion Children in 

si s tem zagotovila nastop na zaključku Me-

seca kulture v ljubljanski Cvetličarni. Zmaga 

je skupini prinesla tudi nastop na letošnjem 

Rock Otočcu, Majskih igrah, Dnevih mladih in 

kulture, Brucu 2010, Festivalu Mesto mladih 

v Novi Gorici ter Pungart in na Lampijončkih. 

Skupino, ki izvaja avtorsko glasbo, sestavljajo 

bobnarka Katja, pevec, bas kitarist in klaviatu-

rist Jure in kitarist ter bas kitarist Anže.

  

Glasba z vrtov svetega Frančiška – prilo-

žnost za mlade nadarjene glasbenike 

Cikel sedmih koncertov, ki jih v mesecu maju 

in juniju prireja Kulturni dom Nova Gorica, 

je namenjen predvsem mladim nadarjenim 

glasbenikom iz Goriške, Furlanije, Julijske 

krajine in zamejstva, ki si utirajo pot na kon-

certne odre. Najopaznejši glasbeniki s tega 

območja tako dobijo priložnost, da se pred-

stavijo pred domačim občinstvom. Predstavili 

se bodo Oktet vrtnica, violinistka Veronika 

Brecelj, na štirih komornih večerih bodo za-

igrali profesorji različnih severnoprimorskih 

glasbenih šol, pa tudi od drugod (Slovenski 

klavirski trio, Trio Art, Duo fl avte in harmoni-

ke Mariutti – Vidovič ter Kvartet Parsifal). En 

večer pa je, kot vedno, posvečen najmlajšim 

glasbenim talentom, ki so se izkazali na različ-

nih glasbenih tekmovanjih.

  

  

Umrl je Peter Herbolzheimer

Konec marca je po dolgotrajni bolezni umrl 

pozavnist Peter Herbolzheimer. Eden naj-

vidnejših nemških jazz glasbenikov je svojo 

glasbeno pot pričel v Nemčiji leta 1951. Her-

bolzheimerja so v svetu cenili predvsem kot 

skladatelja in aranžerja. Med 1987 in 2006 je 

vodil nemški mladinski jazz orkester (Bundes-

JazzOrchester). 

  ●

Novi album skupine Niet 

Trinajst novih skladb, ki so nastale v obdo-

bju zadnjega leta in pol, je skupina zbrala 

na albumu z naslovom Trinajst – ta bo izšel 

13. aprila letos. Avtentični zvok, od ostrih in 

energičnih hardcore in punk komadov do 

tragičnih balad, so posneli v Studiu Činč, kjer 

so ustvarjali svoje največje uspešnice. 
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uporablja istoimenski računalniški program ljubljansko-amsterdam-

skega umetnika in glasbenika z imenom Tao G. Vrhovec Sambolec. 

Program, ki »temelji na zamenjavi črk z zelo kratkimi elektronskimi 

zvoki«, je v živo demonstriral Tomaž Šalamun – pesnik, ki ne potre-

buje predstavitve. Vanj je na odru vtipkal svojo poezijo Jon, nato pa 

pritisnil gumb, ki je spravil v tek zvočno pretvorbo teksta. Pol minute 

elektronskih zvokov je bilo nekako premalo, da bi se res poglobil v to, 

kar se med tekstom in zvokom dogaja. Tako je zadeva delovala bolj 

kot preblisk – kar bi navsezadnje lahko bil tudi »namen«. 

Raziskovanju je sledilo predavanje skladatelja in muzikologa Gregor-

ja Pompeta z naslovom »Kaj je glasba?«, ki je dodatno kontekstua-

liziralo in do neke mere osvetlilo namero celotnega dogodka. Med 

vprašanji, ki nam jih je zastavil, je bilo tudi: »Si predstavljate, da bi v 

literaturi, fi lmu in slikarstvu poznali, prevajali in konzumirali le dela, 

starejša od petdesetih ali stotih let?« S tem vprašanjem se je obrnil 

predvsem na milje t. i. klasične oziroma resne glasbe kamor je, v 

širšem smislu, spadal tudi sam performans. Opozoril je na slab(š)o 

reprezentiranost ključnih skladateljev sodobne glasbe tekočega in 

prejšnjega stoletja, da o manj znanih ter zgodovinsko in umetnostno 

kritiško še nepriznanih ustvarjalcih niti ne govorimo. Seveda za take 

probleme ni preprostih rešitev in odgovorov. Gotovo pa predstavlja 

velik del problema obsesiven kult mrtvih skladateljev zelo ozko 

dojemanje tega, kaj je ali bi lahko bila glasba (na področju fi lma in 

literature sta v veliko primerih inovacija ali preprosto čudaštvo precej 

lažje sprejeta) kakor tudi bolestna navezanost na določene čustvene 

učinke, ki naj bi jih glasba imela. 

Morda je problem tudi v tem, kot je sugeriral Pompe, da se dostikrat 

pozablja na mišljenje v glasbi oziroma na to, kako zelo je »glasba 

sama« pravzaprav neka vrsta mišljenja. Po predavanju je bila na 

vrsti prva Gromova kompozicija v tem večeru – skladba Prisluh za 

poljubno število ozvočenih glasbenih inštrumentov, slušalke in pu-

bliko, ki so jo izvedle članice dnevnih centrov aktivnosti za starejše v 

Ljubljani. Po branju napovedi sem ta del koncerta najbolj pričakoval, 

vendar sem na koncu slišal bore malo, za kar sem delno kriv tudi sam. 

Stvar je bila namreč zastavljena tako, da je na sredi odra stala mizica s 

štirimi slušalkami, ki jo je pripeljala ena izmed izvajalk brez dodatne-

ga pojasnila. Kmalu je bilo jasno, da bi lahko bile te slušalke pravza-

prav namenjene tistim, ki si želijo poslušati. Tako se je publika začela 

zgrinjati proti odru, seveda pa nismo vsi prišli na vrsto pred koncem 

skladbe. Doživeli pa smo nekaj zanimivega. 

»Gospe« so igrale na elektronske inštrumente, kot so gramofon, 

računalnik, ozvočena pisava, sintetizator itd., med njimi pa se je 

nekoliko »na suho« slišala le električna kitara. Prav zanimivo je bilo 

poslušati tihe in oddaljene akorde, ki so poleg zvoka publike in osta-

lih naključnih zvokov polnile prostor. V skladbi pa je bilo na delu še 

nekaj drugega. Vzpostavljena je bila namreč ločitev med mediirano 

(ki se je stekala v slušalke izvajalk) in neposredno zvočno resničnostjo 

izvajanja – kar je tudi sicer bil skladateljev namen –, ki je sprožil več 

stimulativnih premislekov. V ospredje je prišlo dejstvo, da je glasba 

bolj ali manj urejena, kontrolirana in namenska dejavnost, ki ima tudi 

svojo vizualno plat. Opazovali smo torej izvajalke, ki so koncentrirano 

izvajale skladbo, ker pa skladbe nismo »slišali«, bi lahko rekli, da so 

pred nami izvajale razne disciplinirane gibe in dejanja. Upoštevajoč 

tudi »neglasbene« zvoke in ostale faktorje, je bila publika prisiljena 

sprejeti »celoto« dogajanja, ki pa ji je za velik del publike umanjkal 

ravno najosnovnejši in najbolj predvidljiv del – tradicionalna »glasba«, 

s čimer je prišlo do zanimivega dislociranja. 

Na oder je nato prišel mladi, a že zelo cenjeni in priznani, harmonikar 

Luka Juhart, ki je izvedel skladbo One man band za harmoniko, bas 

boben, hi-hat činelo in plastično cev mladega skladatelja Mateja Bo-

nina. Skladba je bila še najbolj »klasična« od vseh, predstavljenih tisti 

večer, virtuozna in zelo dobro napisana, sproščeno atonalna. Odlično 

so si sledile razne sekcije, nekatere so vsebovale dramatične poudarke 

določenih udarcev s činelo in bobnom, spet pri drugih je s pihanjem 

in vrtenjem cevi ustvarjal kontinuirano žvižganje in brneč ton. Prese-

nečen sem bil, ko sem po koncertu v spremnem besedilu prebral, da 

je skladatelj želel uglasbiti pohlep in naraščajočo norost človeka, ki 

želi imeti vse pod nadzorom (zato one man band) – kajti skladba mi 

sploh ni pustila takega vtisa. Še en primer tega, kako so v glasbi nemo-

goče kakršnekoli preproste komunikacijske sheme in kako je zgodba, 

predloga ali skladateljeva »ideja« v trenutku direktnega »soočanja« z 

glasbo lahko povsem sekundarnega pomena. 

Zanimiv kontrast temu nastopu je bila skladba za kamne Stones skla-

datelja Christiana Wolff a, ki sta jo izvedla brezdomca Žiga Žaga in 

Marko Gorjup. Skladba, ki jo sestavljajo navodila, kot so »izberi kamne 

različnih oblik in velikosti«, »naredi zvoke iz kamnov«, »drgni kamen 

ob kamen, ampak tudi ob kakšno drugo površino«, je bila še ena odlič-

na priložnost za meditacijo o tem, kaj so minimalni skupni imenovalci 

različnih glasbenih aktivnosti. V tem primeru bi lahko rekli, da ima 

skladba Stones, če odštejemo odsotnost »tradicionalnih« inštrumen-

tov, vse običajne poteze glasbe, dojete kot zvočnosti, recimo kontro-

lirane zvoke različnih trajanj znotraj nekega zamejenega časovnega 

okvirja. Takšno abstraktno ali okleščeno izhodišče lahko rodi osupljive 

rezultate, kar se je znotraj Žigovega in Markovega igranja vsekakor 

zgodilo. Priča smo bili izredno koncentriranemu in zavzetemu muzici-

ranju, ki je premoglo tudi veliko nežnosti. Žiga je z ozvočenim violin-

skim lokom drgnil ob kamne, jih postavljal nanj, trgal žimo, Marko pa 

je na nekakšno mandolino spuščal kamenčke, nato pa to svojevrstno 

»preparirano« brenkalo gnetel z ogromnim kamnom. Ustvarila sta 

pravo milozvočje škripanja, drsanja, pokanja, zamolklega brenkanja, ki 

je spominjalo na najbolj meditativne kompozicije Cagea in Feldmana. 

Zaključni del večera je pripadel Gromovi kompoziciji, Stranski učinek 

Izvedba skladbe Voda

Izvedba skladbe Prisluh

Performativnost sodobne glasbe

POZABLJENO/PREZRTO
Stara Elektrarna, Ljubljana, 27. marec 2010

Zadnjo soboto v marcu se je v produkciji Tomaža Groma in zavoda 

Sploh v Stari Elektrarni zgodil »performans na temo sodobne glasbe«, 

ki gotovo sodi med najzanimivejše glasbeno kulturne dogodke v 

zadnjem času. Kaj sploh pomeni oznaka »performans na temo so-

dobne glasbe« in v čem se razlikuje od »preprostega«  koncerta, na 

katerem se igra sodobna glasba? Dogodek je bil namreč zastavljen kot 

odprta refl eksija o stanju sodobne (klasične) glasbe danes ter jo prek 

razmisleka o ostalih marginalnih družbenih pojavih in skupinah, kot so 

brezdomci, starejši in otroci, povezal v naslovu »Pozabljeno/Prezrto«. 

Kar pomeni tudi to, da smo bili deležni nastopov tudi s strani otrok, 

skupine starejših žensk in dveh brezdomcev oziroma »kraljev ulice«, 

ki so izvajali dela priznanih avantgardnih skladateljev in tudi Tomaža 

Groma. 

Na koncertu, kjer so bili izvajalci in obiskovalci različnih generacij (ve-

liko je bilo recimo otrok s starši), je vladalo tudi nekakšno didaktično 

vzdušje, ki se je deloma vzpostavilo tudi zaradi same sestave publike, 

saj v njej gotovo niso prevladovali poznavalci sodobne glasbe. Temu 

primerno je bilo slišati tudi smeh in sprotno komentiranje. Tako je 

po eni strani šlo tudi za neke vrste »demonstracijo« dela estetik in 

metod predvsem avantgardnih glasb prejšnjega stoletja. S tovrstnim 

pristopom se je Grom spretno distanciral tudi od večnega problema 

ogorčene in nerazumevajoče publike ter svete jeze skladateljev nad 

»nevedno« rajo.   

Večer se je začel s skladbo Voda, osnovani na kompoziciji Water walk 

Johna Cagea, in sicer v izvedbi učencev Osnovne šole Tone Čufar, s 

katerimi sta delala in razvijala improvizacije Tomaž Grom in Špela 

Trošt. Otroci so dobro ilustrirali znano Cagevo opazko, da po tem, ko 

so »dovoljeni« vsi zvoki in načini zvočenja, pot sodobne glasbe vodi 

nujno v teater. Na igriv način, poln spontanosti in prikupnosti, so izve-

dli pravo zvočno-gledališko predstavo, ki je imela kar nekaj čudovitih 

momentov: potapljanje hreščečega diktafona v vrelo vodo, igranje na 

trobento, posvečeno sobni rastlini (ki jo je ena izmed protagonistk s 

truščem posadila na ksilofon), umivanje kontrabasa, rušenje glasbene-

ga stolpa itd. 

Otroci so poslušalcu in gledalcu s svojim performansom ponudili tudi 

razmišljanje in uganko o tem, kje se glasba začne in konča. Kaj je bolj 

»muzikalno« (z vso problematičnostjo tega koncepta): pianist (morda 

celo otrok), ki igra Mozarta, ali deklica, ki pred publiko pridrži steklen 

kozarec, napolnjen s tekočino in bleščicami? Sam bi se gotovo odločil 

za slednje … Zatem je bil na vrsti performans Investigation »a!«, ki 
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za godalni kvartet, vrv in ozvočene škripce, ki jo je izvedel kvartet Go-

dalika. Glasbeniki so prišli na oder v »večernih« oblekah, čakali pa so 

jih štirje »gala« stoli in s stropa viseča konstrukcija škripcev. Na zape-

stja in inštrumente so nato pripeli in zataknili kavlje na vrveh, ki sta jih 

dva pomočnika v ozadju napela tako, da so imeli vsi štirje člani kvar-

teta roke v zraku, nad njimi pa so bingljali tudi inštrumenti. V takem 

napetem stanju, ki jim ni dopuščal skoraj nič gibanja, so nato, glede 

na partituro, vlekli roke rahlo gor ali dol, kakor da bi spreminjali višino 

tona. Pri vsem tem pa je bilo slišati le zvok škripcev (plus komentarje 

in smeh občinstva), ki so bili edini ozvočeni. Vedno obstaja možnost, 

da v tovrstnem škripanju, ločenim s podaljšanimi trenutki napete 

tišine, lahko »beremo« malodane karkoli želimo, a sama konstrukcija 

in nategnjeni izvajalci so vendarle močno sugerirali nekakšno ujetost 

in prisilo. Relativno nedolžna bi bila lahko »ujetost« v partituro in 

koncertno situacijo, vendar je spremni tekst izpostavil veliko bolj resen 

temelj kompozicije, ki je nastala po naročilu linškega Klangwerkstatt 

za predstavitev v okviru evropske prestolnice kulture«. Skladba izhaja 

iz nekaterih zgodovinskih dejstev, povezanih z mestom Linz. 

Adolf Hitler je namreč imel Linz za svoje rojstno mesto, saj je tukaj 

preživel otroštvo. Mesto je bilo pomemben industrijski center Tretjega 

rajha, kamor so premeščali tovarne iz osvojenih vzhodnoevropskih 

območij. Nedaleč od mesta pa je tudi koncentracijsko taborišče 

Mauthausen-Gusen. Upoštevajoč to »inspiracijo« dobi škripanje, 

prisotno v skladbi, predvsem v povezavi z naslovom Stranski učinek 

nove, strašljive, razsežnosti: škripanje kot stranski učinek, stranski 

učinek prisil in diktature – historično locirano škripanje. »Uprizoritev« 

tovrstnega stranskega učinka prek glasbenikov v koncertni situaciji 

ponuja izkušnjo, ki je obenem neposredna in skrivnostna – vključno 

z namernim ali nenamernim vklopom zračnika, ki je v dvorano vnesel 

rahel veter in povzročil dodatno nihanje inštrumentov ter s tem tudi 

dodatno škripanje.

Nekaj dni kasneje je o celotnem dogodku Tomaž Grom dejal: »V per-

formansu sem želel na odru združiti glasbenike in neglasbenike vseh 

generacij. Vesel sem, da je bila taka struktura tudi med publiko. Rad bi 

vzpostavil platformo za prezrto glasbo, pospravljene avtorje, ignori-

rane izvajalce ter pozabljeno publiko.« S performansom Pozabljeno/

Prezrto je vsekakor naredil pomemben korak k vzpostavitvi tovrstne 

platforme. Lahko bi celo rekli, da je za čas koncerta ta platforma de-

jansko bila realna in je tudi v različnih stopnjah intenzivnosti gotovo 

ostala v vseh udeleženih in prisotnih. Grom pa se je znova pokazal in 

umestil kot eden najzanimivejših glasbenih in performativnih ustvar-

jalcev (in organizatorjev) ter potrdil, da je sodobni glasbenik v vseh 

pomenih, vključno s kontradikcijami tovrstne označitve.

    Marko Karlovčec

    Fotografi ja: Madster 
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● Verjetno ste edina domača skupina, 

katere ime krasi znamko vina. Je bilo prej 

vino ali glasba?
Jure: Vino je prišlo ven vzporedno s cedejem 
novembra, kmalu po martinovem. Glede na 
to, da izhajamo iz vipavskih krajev, kjer je 
veliko vinogradov, je preko vez in poznanstev 
prišla ponudba in ideja, da naredimo vino. 

Tudi etiketa cedeja je na vinu.

● Je pitje vina priporočljivo ali celo zapo-

vedano ob poslušanju vašega albuma?
J: Bolj bi rekel priporočljivo. Kakšen kozarec 
ne škodi. Ni se potrebno napiti do konca. 

(Smeh.)

● Je zgodbica o Eli, ki s svojo »bando« 

šverca kavbojke čez mejo, resnična ali bolj 

mitske narave? 

J: Zgodba je nastala iz, recimo temu, pripo-

vedke, ki je bila na našem koncu včasih precej 

aktualna. Tukaj imamo do Italije 20 minut. V 

časih rajnke Jugoslavije se je vsak znašel po 

svoje, vsi smo po svoje malo kradli, švercali, 

preprodajali … Ela je bila ena od tistih za-

mejk, ki so nam šle še posebej na roko, saj je 

bila pot prek carinikov na meji vse prej kot 

lahka – in ta zgodba je spomin na tiste čase. 

Štorijo je okrancljal naš menedžer Boris, ki 

ima zelo bujno domišljijo in je še marsikaj 

dodal zraven. 

● Jure, pred ElaBando si imel glavno vlogo 

v bolj rockerski bandi Big Bibls Brothers 

Band. Kako in zakaj se je končala tista 

zgodba in začela nova?

J: Zgodba z Big Bibls Brothers Band se je zače-

la, ko sem bil še bolj, recimo, najstniških let in 

se nadaljevala, dokler nismo skupine prerasli. 

Velikokrat se dogaja, da se bendi prodajajo s 

komadi, ki so jih delali pri šestnajstih. Dobijo 

krog poslušalcev in potem, ko so stari denimo 

36 let, poslušalci pa še vedno 16, še kar naprej 

delajo iste komade. Meni se je zdelo poceni 

špilati pesmi, ki smo jih naredili toliko časa 

nazaj. Malo sem se tudi naveličal teh rocker-

skih kitar.

● Si si želel prehoda v nekaj bolj umirjeno 

glasbo?

J: Ja, prav nekaj takega, kot smo naredili sedaj 

z ElaBando. Pred Urbanom je pri nas igral 

eden od članov Šukarjev, najprej smo imeli 

harmoniko in akustično kitaro, kasneje sta 

prišla še basist in bobnar, in stvar je stekla.

● Sta bila že od začetka za ElaBando v 

načrtu zdaj vaši značilni harmonika in 

mandolina? 

J: Ideja je bila, da bi skupino zastavili bolj 

akustično in da ne bi šli preveč v etno ali 

ostali preveč pop. Etno ima zame prizvok, kot 

da igrata dva strica, en na harmoniko in drugi 

kontrabas. Še vedno smo hoteli malo rocka, 

ampak tudi violino, harmoniko, mandolino, 

kakšen komad s saksofonom …

● Kaj po vajinem mnenju harmonika in 

mandolina prineseta v vašo osnovno rock-

ersko zasedbo?

Urban: Malo drugačen zvok, malo drugačno 

»štrudlanje«. Saj ta naša harmonika ni tista 

klasična frajtonarica. 

J: Harmonika je bolj v francoskem in sicili-

janskem stilu. V pesmih, v katerih je prisotna 

harmonika, ni zaigrana na klasičen način.

● Zasedba ElaBande je v svoji nekajletni 

zgodovini doživela precej menjav. Če pus-

timo zdaj konkretne razloge ob strani – ali 

so te stalne menjave za šefa benda skrajno 

frustrirajoče ali se na to navadiš?

J: Se kar navadiš. Na začetku smo imeli neke 

dileme, če bi imeli repertoar za kakšne bolj 

zabavne »svirke« ali bi ostali pri svojem, zato 

se nekateri zapustili skupino. Ostali smo pri 

tem, da delamo svojo glasbo. Potem so bili 

tu še različni interesi … Nekateri ostajamo od 

začetka, Urban je zdaj tudi z nami že dolgo in 

stvar se kar drži skupaj.

● Se je z menjavami spreminjala tudi 

glasbena smer?

U: Naslovni komad Vzemi me s sabo je, kot da 

bi ga poslal v Černobil in dobil dodatne orga-

ne. Začne se z Botrom, na sredini je Brahmsov 

madžarski ples, na koncu pa še »nej na na 

na«. (Smeh.)

● Zapisali ste, da je v vaši glasbi čutiti 

odsev velikih avtorjev z druge strani luže 

– kateri glasbeniki so najbolj vplivali na 

zvok ElaBande?

J: Nekoč sem preko interneta gledal, kako 

ustvarja glasbo Tom Waits, in takrat sem dobil 

preblisk, da ni nujno, da glasba nastaja ša-

blonsko. Trudili smo se, da ne bi zveneli pre-

več slišano. Če je bilo treba narediti kakšen 

kitarski del v komadu, smo se izogibali tistim, 

ki so nam prvi prišli na pamet. A da bi rekel, 

da smo pri tej naši harmoniki, mandolini, 

vokalu ali aranžmajih imeli koga za zgled, bi 

bilo preveč. Zadnjič mi je nekdo celo rekel, da 

je v naših pesmih slišati Balaševića … 

● Res so ElaBando primerjali že z mnogimi 

različnimi izvajalci, od Katalene, Vlada 

Kreslina do Iztoka Mlakarja in Mefa – pa se 

vseeno zdi, da nobena od teh primerjav ne 

vzdrži. Kaj se zdi vam?

J: Pesmi na albumu so različne. Če kdo hoče 

predalčkati, da je ta bolj podoben Kreslinu, 

ta nekomu drugemu, prav – a se meni to zdi 

brezveze. To je ElaBanda. Vsaka skupina ima 

na začetku težave z lastno identiteto, ker jo 

vedno z nekom primerjajo. Mogoče pa bodo, 

ko bomo dali ven drugo ploščo, rekli: to je 

ElaBanda, to je to.

● V kakšnih kitarskih solažah je možno 

slišati tudi kanček Britanca Marka Knop-

fl erja – sodi po vašem tudi on ob bok 

omenjenim ameriškim velikim avtorjem?

J: Meni se Knopfl er zelo dopade, naš kitarist 

Sandi pa mogoče ni ravno »knopfl er kitarist«. 

Pri aranžmajih sem od samega začetka težil k 

temu, da pri kitarah ne bi bilo preveč distorti-

ona. Ko so pesmi nastajale, sem imel za kitare 

v mislih tudi bolj surferski zvok s precej rever-

ba. Ko pa so se pesmi postavile, smo ostali pri 

»čistih« kitarah.

● Imate tudi svoj studio. Koliko ste naredili 

sami pri snemanju albuma? 

J: Ja, pri meni smo snemali. Sami smo delali vse.

U: Mi smo igrali, Jure pa je igral, zapel in zmiksal. 

Da sploh ne govorim, koliko miksov je bilo …

● Kaj je poanta lastnega studia – da se 

perfekcionistično premika gumbe, dokler 

ni dosežen popoln zvok, ali ravno obratno: 

da se lahko v domačem okolju bolj sprostiš 

in na račun organskosti glasbe kakšno 

napakico tudi pustiš na posnetku?

J: Oboje. To je bilo tudi malo odvisno od dile-

me, ali smo etno ali pop. Če hočemo biti bolj 

etno, perfekcionizem ni toliko pomemben, je 

bolj važen »žmoht«. Če hočemo biti pop, pa je 

važen nek bolj plastičen perfekcionizem. Re-

kel sem, perfekcionizem moramo malo vreči 

čez ramo in pridobiti nekaj več »žmohta«. No, 

saj nočem biti preveč pameten …

● Glede na to, da imaš na tem področju 

izobrazbo, ima tvoje mnenje zagotovo 

težo …

J: Hodil sem na SAE inštitut v Ljubljani in ga 
končal pred tremi leti, bil sem prva generaci-
ja. Sicer sem se s temi stvarmi že prej ukvarjal, 
ta študij avdio inženiringa je bila nadgradnja. 
S tem, kar sem govoril o etnu in popu, hočem 
samo razložiti, kako smo naredili stvari, da 
zvenijo tako, kot zvenijo. Nikomur ne želim 
vsiljevati svojega mnenja. Mogoče pa komu 
to ne zveni dobro in bi naredil drugače.
U: No, roko na srce, si se z miksom veliko 
ukvarjal. Ko sva poslušala cede, je meni zve-
nelo fantastično, on pa: »Kaj bi mogoče po-
pravili še kaj?« Kar precej si šel v detajle.
J: Malo sem se ujel v neko reč: ko samo še 
popravljaš brezvezne detajle, ne narediš pa 
nobenega pravega napredka več. V nekem 
trenutku sem si rekel, da je dovolj, saj se mi 
bo drugače utrgalo. 
U: Ko pa je bila stvar do konca urejena, pa je 
prišel bobnar na plan z idejo: kaj pa če bi vse 
še enkrat naredili? (Smeh.)
J: Mislil si je: zdaj ko vemo, kako narediti, pa 
dajmo še enkrat. (Smeh.) Sam sem v nekem 
trenutku vedel, da je to to. Tisto, kar bi lahko 
naredili boljše, bomo boljše naredili na nasle-
dnji plošči, v naslednji zgodbi. Dejstvo pa je, 
da bi lahko stvari zvenele veliko boljše, če bi 
šli snemat v kakšen profesionalen studio, a ta 

domačnost aranžmajev bi se pri tem izgubila. 

● V nekaterih pesmih, recimo Postaja 03 

in Vzemi me s sabo, je tematika besedil 

nekako eskapistična, tudi v videospotu za 

En piko zmage nekam tečete – pred čem 

bežite?

J: V nekaterih pesmih je želja po nečem no-

vem, po nečem, ob čemer rečeš »vau«. Na 

splošno pa v besedilih ne delamo nobene 

revolucije, nismo punkerji, nočemo revolucije, 

samo »take it easy«.

● Album in prvi videospot ste spravili na 

plan, kam gre Elabanda zdaj?

J: Čez poletje imamo en šop koncertov, jeseni 

pa načrtujemo nov singel in videospot za pe-

sem z albuma. Potem pa se moramo spraviti 

v studio in spomladi naslednje leto priti ven 

z novo ploščo. Pri prvem albumu smo precej 

singlov izdali še pred izdajo plošče. Zdaj pa 

smo se menili, da bi bilo fi no, če bi naredili 

album in izdali vzporedno samo en najavni 

singel. Da bo bolj presenečenje. 

            Blaž Tišler

Nekaj perfekcije in nekaj »žmohta«

Nekje v tistih koncih Slovenije, 
kjer se rada razhudi burja in 
divja med okoliškimi vinogra-
di, se vsak teden zbira posebna 
banda. Ne taka s kriminalnimi 
naklepi. Dedci, ki sestavljajo 
ElaBando, raje poprimejo za 
svoja glasbila in kaj zaigrajo. 
Konec lanskega leta so svoje 
pesmi zapakirali na album 
Vzemi me s sabo, pred krat-
kim pa predstavili prvi video-
spot za pesem En piko zmage, 
ki je postala »zmagovalka« že 
z uvrstitvijo na kompilacijsko 
zgoščenko Hočemo dobro 
glasbo Vala 202. Album 
odmeva v večinoma akustičnih 
tonih zrelega avtorskega pop 
rocka, ki so mu kanček ljud-
skega oziroma folk elementa 
vdihnili s harmoniko in man-
dolino. Pevec, kitarist in pro-
ducent Jure Ferjančič ter edini 
ljubljanski »dodatek« primor-
sko-notranjski glasbeni navezi, 
Urban Logar, ki je poprijel za 
mandolino in električno kitaro, 
sta razmišljala in povedala 
nekaj o nekajletni zgodovini 
zasedbe, o takšnem in drugač-
nem »štrudlanju«, pesmih na 
obisku v Černobilu in seveda 
zgodbo o mitski Eli – zamejski 
Slovenki, ki je menda v času 
bivše države pod pretvezo, da s 
skupino fantov igrajo na 
porokah na naši strani meje, 
v kovčkih za glasbila čez mejo 
tihotapila takrat zelo iskano 
blago – kavbojke. 
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● Kdo sploh ste in od kod prihajate? Kako 

dolgo obstajate in kako ste se »našli«? Kaj 

vas loči od drugih, vam podobnih bandov, 

zakaj ste posebni – če ste?

Smo skupina I vs. I, ki jo sestavljamo Kori na 

vokalu, na solo kitari Aleš, na basu David, na 

ritem kitari Luka in na bobnih Majki. Vsi smo 

iz Maribora. Vsi smo čistokrvni Mariborčani. 

Skupina je nastala v letu 2007, pred tem 

pa so se člani skupine od 2003 v metalskih 

vodah kalili s preigravanjem priredb skupin 

Metallica, Iron Maiden, Trivium in drugih. Leta 

2007 smo začeli ustvarjati avtorsko glasbo. 

Septembra 2008 smo prvič stopili v snemalni 

studio in posneli demo album z naslovom 

Die-verse, ki smo ga javnosti predstavili mar-

ca 2009. O kvaliteti in prepoznavnem slogu 

benda priča dejstvo, da smo na lanskem 

Šourocku 09 pometli s konkurenco več kot 

100 mladih bendov in od takrat navduševali 

na številnih prireditvah in festivalih, kot so 

Lent, Lampijončki, Bruc 09 v Ljubljani in dru-

gi. Septembra 2009 smo posneli single Take 

this fall, za katerega smo istega leta posneli še 

videospot. 

Začeli smo zato, ker nam je vsem skupna 

ljubezen do glasbe, predvsem do igranja 

svojega inštrumenta in ustvarjanja avtorske 

glasbe. Nekako se najbolj vidimo v t. i. težki 

glasbi, metalcore zvrsti, kakor jo drugi radi 

poimenujejo. Ne razmišljamo o tem, kakšno 

glasbo igramo, ustvarjamo to, kar čutimo. 

Naša glasba je predvsem tehnično zahtevna, 

hitra, agresivna in melodična. Majki pravi, da 

jo nekateri deli komadov spominjajo na pro-

gresivni metal. 

Od drugih, nam podobnih bandov, nas loči 

v prvi vrsti ime »I vs. I«. Ne moremo pa tudi 

mimo Majki (smeh). Ta naša mala hiperaktiv-

na in zgovorna bobnarka nam je lani jeseni 

dala piko na i, pa še na vse ostale črke, kamor 

pika ponavadi ne paše (smeh). Ločimo se tudi 

po izvirnosti v komadih, se pravi idejah, ki 

jih skušamo ohranjati izvirne. To so vsekakor 

pomembne posebnosti in prednosti, ki jih 

lahko skupina ima, tega se zavedamo in smo 

nanje ponosni.

● Kako nastaja vaša energična glasba, od 

kod ideje? Kdo vas inspirira in kdo sekira? 

Kakšna je podpora v krogu družine, pri-

jateljev, kolegov?

Naša glasba nastaja tako rekoč vsak dan, 

vsepovsod, v avtu, doma, veceju … Ideje za 

komade izhajajo predvsem iz vsakodnevnih 

težav, ki tako ali drugače bremenijo nas ali 

druge. Ideje se velikokrat porodijo tudi na 

vajah, ko improviziramo, »jamamo«.

Inspiracija izhaja iz našega pogleda na obsto-

ječi vsakdan, iz agresije, agonije, veselja … V 

svojih besedilih pišemo o »težavni« preteklo-

sti, saj vsi člani izhajamo iz relativno pozitivno 

naravnanih družin, ki so nas spodbujale pri 

naših hobijih, interesih itd. Besedila govorijo 

tudi o boju posameznika s seboj, njegovem 

notranjem razkolu, o sistemu, ki v marsikomu 

prebudi agresijo, občutku krivde, neuspehu, 

zatiranju … Verjamemo, da se marsikdo po-

veže z našimi besedili, se najde v njih, kar mu 

prebudi občutek lagodja, varnosti … Vse to 

gradi naše skladbe, naš nastop in naš obstoj, 

česar pa brez podpore naših poslušalcev, 

družin in prijateljev ne bi bilo mogoče. 

● Lanska zmaga na projektu Šourock 

– kaj ste z njo pridobili? Ste bolj slavni 

zaradi tega? Kaj ste se iz tega naučili? Kako 

izkoriščate zmago na tem natečaju? Odzivi 

na vaš prvi videospot? Se obetajo koncerti 

v prihodnje?

Lanska zmaga na projektu Šourock 09 nam 

je zagotovo prinesla večjo prepoznavnost, 

h kateri je pripomogla tudi nagrada samega 

natečaja – snemanje singla v profesionalnem 

studiu in pa snemanje videospota s pravo 

profesionalno ekipo. V sklopu zmage na 

Šourock smo nastopili tudi na odmevnem 

festivalu Lampijončki, na festivalu Lent ter 

na LJ Brucu na Gospodarskem razstavišču v 

Ljubljani. 

Hm, slava je zelo relativni pojem, smo pa za-

gotovo pridobili večje število poslušalcev, kar 

je razvidno ne samo po obiskih na koncertih, 

temveč tudi iz ogledov naših spletnih strani 

in števila predvajanj pesmi in videa ter odzi-

vov in komentarjev našega dela. Zmagati na 

tekmovanju, kot je Šourock, je že ob samem 

čaru zmage hkrati zelo poučna stvar, kako 

naše ustvarjanje dovolj prepoznavno voditi 

v pravo smer, da ljudje še bolj začutijo našo 

glasbo in sporočilo, ki se v njej skriva. 

Bistveno bolj efektiven je prvi vtis, ki ga kom-

pletno pustimo kot skupina, saj smo medijsko 

močneje izpostavljeni kot pred tekmovanjem. 

Veliko lažje je sodelovanje z ljudmi, ki se pro-

fesionalno ukvarjajo z glasbo, kar je izjemno 

pomembno za skupino, ki z vso močjo gradi 

svojo, a trnovo pot do uspeha. To je pokazal 

tudi dobro narejen videospot za single Take 

this fall – režiral ga je v režiji Brane Lobnik –, ki 

smo ga premierno predstavili v polni dvorani 

Gustaf v Mariboru. Svoj pečat je pustila tudi 

kletka, v kateri smo zaigrali koncert. Publika 

je bila navdušena, saj smo bili deležni bučnih 

aplavzov med komadi in pozitivne kritike po 

samem dogodku. Kar je zagotovo uspeh. 

Smo zelo zadovoljni s posledicami naše zma-

ge in kako se stvari sedaj odvijajo, kako se 

še bodo in kaj vse nas še čaka. Imamo velike 

načrte za prihodnost, veliko koncertiranja, 

ustvarjanja avtorske glasbe, prvi in največji 

cilj pa je trenutno snemanje našega prvega 

albuma, ki ga bomo najverjetneje snemali 

jeseni v Kölnu pod okriljem znanega produ-

centa Hannesa Jaeckla (Elvis Jackson, Amon 

Amarth, Exodus, Forbidden, Dragonforce, 

Opeth, Sonata Arctica itd.). V naslednjih 

mesecih bomo ogromno energije posvečali 

predvsem skladbam, poskušali ostati čim bolj 

sveži (kar se tiče melodike, spevnih refrenov 

ter dobrih aranžmajev) in trdni v »in your 

face« kitarskih riffi  h. Album bo za nas velik 

korak, saj bo glasbeno veliko zrelejši kot od 

EP – Die-verse, ki smo ga izdali 2008.

Veselimo se tudi prihajajočih dogodkov. Zdaj 

delujemo pod okriljem agencije za manage-

ment Kurz Rock Vibe, ki ključno pripomore k 

našem razvoju. Obeta se nam še veliko kon-

certov, v bližnji prihodnosti recimo festival na 

jezeru Farovec pri Slovenski Bistrici, ki bo 30. 

aprila 2010, in na Metalcampu 2010, ki pote-

ka med 6. in 10. julijem v Tolminu.   

● Kakšno je vaše mnenje o tem, ali ima 

vaša glasbena zvrst podporo v slovenski 

javnosti! Je naš trg morebiti premajhen, 

kakšna je konkurenca v Sloveniji? Kako 

sploh vidite slovensko glasbeno sceno?

Tako kot vsa popularna glasba je zvrst stvar 

posameznikovega okusa. Izjemno nas veseli, 

da se število naših privržencev hitro veča, a 

je kljub temu to število majhno, sploh proti 

privržencem katerekoli druge komercialne 

zvrsti na slovenski sceni. Žal je tako, da večina 

ljudi posluša, kar dobi na pladnju. To pa so 

dandanes mini krilca, playback in Lady how 

how, in na žalost je ta glasba na prvih treh 

mestih večinske poslušljivosti. Večina se za-

dovolji s tem in niti ne raziskuje naprej. Glede 

na to, da se marsikdo zadovolji s tem, kar 

dobi servirano »na pladnju«, ne bi bilo slabo, 

če bi mediji (TV, radio itd.) tudi nas (in nam 

podobne glasbene skupine) ponudili enako-

vredno in nas predvajali non stop, tako kot 

se to dogaja s komercialo. Nas prav zanima, 

kakšna bi bila potem reakcija in poslušljivost 

določenih zvrsti pri slovenski populaciji. 

Zunaj naših meja komercialne zvrsti ne iz-

podbijajo kvalitetne glasbe, celo nasprotno: 

druge zvrsti so deležne veliko večje podpore 

in odprtosti, s čimer se nekako ohranja ravno-

vesje med ostalimi žanri. Debata o slovenski 

glasbeni sceni bi se lahko razvlekla v več dni. 

Lahko se trudimo kaj spremeniti, vendar brez 

I vs. I
Mariborska 
glasbena skupina

podpore vplivnih ljudi nikakor ne bo šlo. Vsi 

se moramo zavedati, da ima Slovenija kljub 

svoji majhnosti ogromno potenciala, ogro-

mno kvalitetnih glasbenikov – pa to niso le 

metalci, niti približno … Ljudje, glasbeniki, 

ki se šolajo v tujini, posamezni samouki, ki 

igrajo po klubih, glasbeniki, ki ustvarjajo rock, 

funk, metal, jazz, rap … Marsikateri ustvarjajo 

res kvalitetno glasbo, a žal ljudje za to nimajo 

posluha. Tako se »dober glas« ne more širiti 

v »deveto vas«. Dogaja se, da po nekaj letih 

ustvarjanja in igranja človek zaradi časovne 

ali fi nančne stiske preprosto izgubi interes, saj 

bo tako ali tako igral samo zase in še za nekaj 

poslušalcev. Tisti, ki pa bi delo znali spoštova-

ti, ga primerno promovirati in masovno širiti, 

pa za to ne bodo imeli posluha, saj so dobili 

denar, da predvajajo že prej omenjena »mini 

krilca, playback in Lady how how«. Slovenija 

bi morala imeti tako na televiziji kot na radiu 

več oddaj, kjer bi se predstavljala in promovi-

rala različna kvalitetna slovenska glasba, in pri 

tem vztrajati. Marsikomu bi s tem odprli oči, 

marsikomu bi s tem pomagali pri nadaljnjih 

korakih in odpiranju vrat v še neznane glas-

bene vode. Naša država izgublja glasbenike, 

ki zaradi neodzivnosti publike v domovini raje 

gredo v tujino in se tam razvijajo, ustvarjajo – 

marsikdo zato pogosto ostane tam. Se pa tudi 

dogaja, da postane nekdo uspešen in cenjen 

v domovini šele takrat, ko se dokaže v tujini, 

ko tujina pove: »Ta pa je res dober.« Le zakaj 

mora biti tako? Konkurenca, predvsem na 

našem področju, je in zmeraj bo. Kot smo že 

rekli, je veliko dobrih skupin, in v današnjem 

času postati »slaven« ni good luck, ampak 

hard work. Za vsakega se najde prostor, če se 

le dovolj potrudi.« 

● Kakšna je mariborska scena, se kolegi 

glasbeniki med seboj podpirate ali velja 

pravilo »slovenske fovšije«? 

Mariborska scena rocks! Je pa zelo pomemb-

no, da se skupine med seboj podpirajo. I vs. 

I se izjemno dobro razumemo z bandi, radi 

tudi sodelujemo pri raznih projektih. Kar je 

koristno, saj se slejkoprej vložen trud nekako 

poplača. Prav je, da si skupine med seboj 

pomagamo, kljub temu pa je veliko fovšije, 

ki je zmeraj prisotna, a je te stvari najbolje 

ignorirati, saj – kot pravimo temu – ni slabe 

reklame.

● Kako lahko (ali težko) je dobiti 

zaklonišče za vaje? Kakšna je podpora s 

strani mestnih oblasti?

Največ težav predstavlja skupinam, ki so na 

začetku, prav prostor za vaje in druženje, saj 

je dandanes skoraj nemogoče imeti prostor, 

ki zaradi vaj ni prehrupen za okolico. Obstaja-

jo zaklonišča, na primer pod stanovanjskimi 

bloki, a je treba za dovoljenje najprej vprašati 

vse stanovalce bloka. Prostor lahko dobiš, se-

veda pod pogojem, da se strinjajo vsi, ampak 

verjemite, da je to mogoče samo, če pridete s 

»frajtonarco«. Zaklonišče je po našem mnenju 

najbolj primeren prostor za vaje, vsaj zaradi 

omejevanja hrupa. Glasbenikov ponavadi ne 

moti to, da je hladno, temno in vlažno – vse te 

težave s(m)o ponavadi pripravljeni sami sani-

rati na svoje stroške – samo da bi lahko imeli 

prostor za vaje. Ogrevanje tudi ni problem, le 

da je elektrika, tudi če je treba zanjo plačati 

prispevek. Ponavadi pride do problema, ko 

je treba dobiti soglasje mestnih oblasti ali od 

stanovalcev, čeprav noben zaradi tega ne trpi 

negativnih posledic. Podpora mestnih oblasti 

igra pri nas »alternativcih« bolj vlogo upora, 

s čimer je naše kulturno udejstvovanje na 

tem področju veliko težje – zato pa igramo, 

kar igramo. Moramo reči, da imamo radi svoj 

prostor za vaje, da je za nas primeren in smo 

veseli, da ga sploh imamo.

● Obstoj sodobnih internetnih komu-

nikacijskih kanalov – vidite v tem prednost 

ali težavo? Pogrešate kakšne revije, ki bi 

pokrivale tovrstno zvrst glasbe glede na 

prakso v tujini? Kaj pa oddaje, ki bi bile 

namenjene glasbenikom in ljubiteljem 

glasbe?

Za promocijo banda so internetni komunika-

cijski kanali zelo priročna zadeva, saj ponujajo 

ob tej vsakodnevni obsedenosti ljudi veliko 

možnosti za dobro reklamo, najhitrejše posre-

dovanje novic, koncertov … Istočasno pa je 

žalostno dejstvo, da je brez izpostavljenosti 

na straneh, kot so Facebook, Twitter, Myspa-

ce, Youtube itd., skoraj nemogoče normalno 

funkcionirati, saj si brezpogojno pozabljen. 

Kar se tiče skupin, to v večini primerov drži, 

medtem ko pa v primeru posameznikove iz-

postavljenosti niti približno ne. Gledati, kako 

se danes izgublja komunikacija »iz oči v oči«, 

kako se zabija prosti čas na internetnih pro-

fi lih, kar se stopnjuje celo v odvisnost, je zelo 

žalostno. Lahko samo še čakamo, kdaj se bo 

pojavil virtualni seks, če že ne obstaja. Tako da 

smo absolutno proti tem stvarem, kljub temu 

da smo se primorani izpostavljati, saj gre za 

nas, našo glasbo, ki pa je v tem primeru za 

nas pomembnejša!

Pomemben medij za so mlade glasbenike 

tudi glasbene revije, ki jih primanjkuje, saj je v 

tako mali državi zelo težko preživeti s takšno 

revijo, pa tudi tržišče je res majhno. Te stvari 

bi bilo treba spremeniti, ampak le pod pogo-

jem angažiranja večjih medijev, kot so televi-

zije in radiji, saj za nas tako rekoč ni pravega 

prostora. Pogrešamo tudi različne oddaje na 

to temo, saj jih praktično skoraj ni, ali pa so 

bile okrog 24. ure – zdaj še tega ni več. Žalo-

stno, ampak res. Dobre glasbene oddaje so 

zamenjali resničnostni šovi za poneumljanje 

ljudi. Res pa je, da se vsaj v zadnjem času 

veliko ljudi trudi vključiti v program tudi alter 

sceno, s čimer smo zelo zadovoljni. V tujini 

se te stvari drugače urejajo, medijsko so alter 

scene močneje podrte, tudi s strani poslušal-

cev.

● Kakšni so načrti v prihodnje? Kakšne so 

želje, kakšna realnost? 

V prihodnosti, kot smo že omenili, imamo 

v načrtu najprej kvalitetno posneti naš prvi 

album, medtem in potem veliko koncerti-

rati, ustvarjati nove skladbe, spoznati čim 

več ljudi, se predvsem dobro imeti, uživati 

v glasbi in odru – ter ostati to, kar smo. Želi-

mo si prehoditi pot do te točke, da bi lahko 

predstavljali našo glasbo in videnje čim širši 

publiki v različnih krajih po svetu, tujini. Vse 

se da, če se hoče. 

● Kakšna (globoka) misel za konec? Za vse 

tiste, ki bi si želeli biti to, kar ste vi, a si ne 

upajo?

Imamo veliko motov, na primer »I vs. I vs. all«. 

Še eden naš priljubljen, ki pride zmeraj prav: 

»Glavno, da so zdravi,« in še: »Kljub temu 

da smo sami proti sebi, smo zmeraj za vas.« 

(Smeh.) Kakorkoli, verjeti moraš v svoje sanje, 

jim slediti, kljub oviram, ki pridejo na pot. Tre-

ba je verjeti v cilj, zanj delati in vztrajati, zato 

se vsak trud tako ali drugače poplača. Ena 

lepa misel je tudi: »Bolj kot je trnova pot do 

vrha, lepši je razgled!« Mladim glasbenikom 

pa želimo, da ne obupajo, da naj iščejo reši-

tve, četudi bo za to potrebno vložiti ogromno 

energije. Če si res želijo delati to, kar hočejo, 

potem ni ovire, ki bi lahko to preprečila. 

Aja, na naši spletni strani www.myspace.com/

ivsiband lahko spremljate sveže informacije 

o nas, o našem dogajanju, pogledate foto-

grafi je, poslušate našo glasbo, videospot pa 

si lahko pogledate na www.youtube.com/

Ivsioffi  cial. Pa rock'n'roll!

  Simona Lečnik

mladi upi
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Glasba, ki diha
Cikel nove glasbe Predihano 2010, ki ga 

organizira kulturno-umetniški program Can-

karjevega doma, poteka tretje leto zapored. 

Kakšni tematiki je posvečen letos?

Letos se cikel osredinja na ožje področje; 

občinstvo želimo opozoriti na usmeritev, 

ki se je morda izkazala za najpomembnejši 

razvojni korak resne glasbe v Evropi za-

dnjih 35 let. Zaradi prikladnosti se imenuje 

»spektralna« glasba, vendar upam, da bo 

poslušalcem uspelo videti onkraj enoznačne 

praznine termina. 

Ste letošnji umetniški vodja festivala 

Predi hano. Kako ste zasnovali program? Iz 

kakšnih idej ste izhajali?

Program naj bi poslušalcu nudil obširen 

vpogled v nekatera prvenstvena dela, ki bolj 

ali manj zaznamujejo spektralno gibanje z 

začetkom v Parizu v zgodnjih 70-ih prejšnjega 

stoletja kakor tudi glasbo kasnejših generacij 

skladateljev, na katere je spektralno obravna-

vanje glasbe močno vplivalo. Nobeno od del v 

Sloveniji še ni bilo izvedeno, čeprav so v drugih 

predelih Evrope dokaj poznana, in le peščica 

skladateljev v izbranem programu je tukaj 

pritegnila kakršnokoli pozornost. Naš drugi na-

men je bil izvesti celoten program s slovenskimi 

glasbeniki. Ne le, da bi lahko uživali v izkušnji 

te velike glasbe, temveč tudi, da bi se izkušnja 

prenesla na mlajše glasbenike, s čimer bi v 

Sloveniji spodbudili razvoj tradicije izvajanja so-

dobne glasbe. Vesel sem, da mi je uspelo zbrati 

glasbenike, ki jih ta repertoar resnično zanima 

in imajo tudi potrebne tehnične sposobnosti.

Nam lahko na kratko predstavite letošnji 

cikel Predihano?

Festival zajema štiri koncerte: koncert ob 

odprtju bo predstavil prvo polovico ene naj-

pomembnejših in najsilovitejših kompozicij 

zadnjih 35 let – revolucionarni cikel Espaces 

Acoustiques Gérarda Griseyja, s solo violistom 

Garthom Knoxom.

Drugi koncert ponuja Griseyjevo solistično delo 

in druge skladbe, ustvarjene v okviru spektral-

nega gibanja, tretji koncert se osredotoča na 

glasbo za komorni sestav izpod peresa »druge 

generacije« spektralnih skladateljev kakor 

tudi na skladbo slovenske komponistke Larise 

Vrhunc, ki je med študijem v Parizu obiskovala 

Griseyjeve učne ure. Na tem koncertu bomo 

slišali tudi delo, ki kombinira glasbila in elektro-

niko Tristana Muraila. Skupaj z Griseyjem je bil 

ustanovitelj spektralnega gibanja. Zadnji kon-

cert bo predstavil še eno mojstrovino zgodnje 

spektralne glasbe, Murailovo delo Ethers iz leta 

1977, in čarobno nedavno nastalo delo za večji 

sestav istega skladatelja. Vmes smo umestili še 

zelo svežo skladbo (napisano lani) britanskega 

skladatelja Jonathana Harveyja, na katerega so 

spektralne tehnike odločilno vplivale.

Na koncertih se bo tudi premierno predstavila 

Neofonía, nova slovenska zasedba sodobne 

glasbe, ki jo sestavljajo vrhunski glasbeniki.

Kakšna je bila vaša prva izkušnja s spek-

tralno glasbo? Kako bi lahko opisali to 

doživetje?

Med poslušanjem glasbe vedno upamo, da 

bomo izkusili tisto idealno konvergenco srca, 

uma in duha, ki te tako v celoti gane, da komaj 

čakaš na ponovno izkušnjo. To se je zgodilo, ko 

sem prvič slišal Griseyjevo delo Espaces acou-

stiques. Čeprav nisem ničesar vedel o spektralni 

glasbi ali poznal katerokoli Griseyjevo skladbo, 

sem bil presunjen nad popolnoma novim zvoč-

nim svetom in nad emocionalno močjo glasbe.

Kakšni so kompozicijski prijemi, ki so 

temeljni pri glavnih predstavnikih spek-

tralne glasbe? Kakšna je struktura skladb in 

na kakšen način so nastajale? 

Nagib skladateljev spektralne glasbe, predvsem 

Griseyja in Muraila, je bila reakcija zoper serialno 

estetiko, ki je opredeljevala komponirano glasbo 

v Evropi od konca 40. let. V osnovi so menili, da 

je serialna oblika pisanja neučinkovita za komu-

niciranje kar koli drugega kot abstraktnih kombi-

nacij in procesov, ki bi jih redki ljudje – če sploh 

kdo – sploh bili sposobni slišati, kaj šele, da bi jih 

osebno ganili. Verjeli so, da je primarna izkušnja 

poslušanja določene skladbe – skladbe, ki združi 

vse v koncertni dvorani – senzorična. Dejanska 

vsebina glasbe – katerekoli glasbe iz katerega-

koli glasbenega obdobja – je evolucija njenega 

zvoka v času in učinek, ki ga ima na poslušalčev 

um. Snovalci spektralne glasbe so si prizadevali 

prodreti v srčiko lastnosti, ki so tonalnost spre-

menile v tako učinkovito komunikacijsko orodje 

in njeno sposobnost dokaj izrazito senzorično 

učinkovati na poslušalca, ne da bi uporabili 

staromodne vzorce in tehnike. To je pomenilo 

spoznati akustične svojskosti zvoka samega (Gri-

sey je proces jedrnato opisal kot »ogled zvoka 

pod drobnogledom«) uporabiti kot osnovo za 

harmonično in melodično strukturo. Drugi po-

membni vidik je proces, način, kako zvok evol-

vira (raje kot »se razvija«) iz ene oblike v drugo. 

Ves postopek se opravi z velikim poudarkom na 

poslušalčevo dojemanje, zaznavanje glasbe. To 

je tisto, zaradi česar se spektralna glasba dejan-

sko razlikuje od večine glasbe 20. stoletja: osre-

dotočenost na poslušalčevo izkušnjo.

Kaj bi svetovali poslušalcem, ki bodo na 

koncert prišli iz radovednosti, spektralne 

glasbe pa še ne poznajo? 

Pomembno je poudariti, da, čeprav glasbe ne 

»razumemo«, je poslušanje še vedno lahko po-

membna izkušnja – ljudje se koncertu ne smejo 

odpovedati zaradi bojazni, da glasbe ne bodo 

razumeli. Večina ljudi ob poslušanju Beethovno-

ve simfonije ali Bachovega preludija ne razume, 

kako deluje harmonija za ustvarjanje učinka, ki 

ga ima na njih, čeprav je skladatelj vsako noto 

skrbno oblikoval glede na naučena pravila in 

obenem prepustil domišljiji prosto pot pri pri-

krojevanju teh istih pravil. Pomemben je obču-

tek pravega, presenečenosti, lepote ali napeto-

sti, ki ga imajo ob pozornem poslušanju.  (ur)

          

Ponudba in povpraševanje

Ponudba in povpraševanje, nov tekst enega uspešnejših slovenskih 

avtorjev, Boštjana Tadla, prinaša svojevrstno svežino ter, kar je najpo-

membnejše, razkriva dejstvo, da znamo Slovenci ustvarjati tudi zabav-

ne tekste. In se (na)smejati, kar potrjujejo spontani odzivi občinstva ob 

ogledu te komične, ki jo je 27. marca krstno uprizorilo Slovensko na-

rodno gledališče Drama Ljubljana (tekst se nanaša na ogled predstave 

v torek, 30. marca 2010). Podatek, ki je vzbudil dodatno zanimanje, 

je navedba, da gre za koprodukcijo s Slovensko kinoteko, kar je dalo 

slutiti poudarjeno glasbeno dimenzijo sicer klasičnega dramskega 

teksta. Le-ta je v zgodbi o razvajenem sinu bogate družine in prepro-

stem dekletu iz komunistično-klerikalne družine izražena preko vloge 

zbora z imenom Amor. 

Petčlanska pevska zasedba v dogajanje poseže z a cappella izvedbami 

dveh pesmi. Prva je odlomek iz skladbe Gregoria Allegrija Miserere 

mei, Deus, druga pa Povej mi slovenskega skladatelja Roka Goloba. 

Umestitev tega elementa, sicer novosti v Tadlovih delih, bi lahko iskali 

tudi v vsebinski navezavi z besediloma obeh skladb, za kar avtor v po-

govoru, objavljenem v gledališki brošuri, pravi, da »se mu enostavno 

zdi, da sodi zraven«. Odločitev naj bi se porodila ob obisku koncerta 

vokalne skupine Les Jeunes Solistes, ki mu je prisostvoval v Luzernu 

pred štirimi leti. 

Sicer pa vokalno-sakralni skladbi nista edini del glasbene dimenzije 

scenografsko in dramaturško sicer minimalistične, a učinkovito za-

stavljene predstave. V njej se namreč po dodatnem izboru režiserja, 

Janusza Kice, prepletajo brezštevilne glasbene zvrsti. Pa najsi bo to 

znamenita Casta diva iz Bellinijeve Norme ali pa sodobnejše skladbe v 

razponu od izpovedno liričnih do trdo rockovskih. Največkrat zapol-

njujejo scenske premike – središče je vrtljiv stekleni interier z bujnim 

rastlinjem, ki na koncu služi kot simbolična prispodoba bega mladih 

zaljubljencev (v biblični raj?) – in časovno prostorske prehode med po-

sameznimi prizori. Dodatni glasbeni nabor uspešno poudarja oziroma 

dopolnjuje – navkljub poprej nakazani tehnični funkciji – dramaturška 

stanja in čustveno doživljanje protagonistov, zato je kot takšen dobro-

došel kontrast med komorno koncertnima izvedbama uvodoma ome-

njenih vokalnih skladb. Le-te v duhu poduhovljenega iskanja pomiri-

tve (ali celo katarze) v živo zelo solidno zapojejo nastopajoči v sestavi: 

Klemen Slakonja kot redovnik Jošt (in vodja glasbene skupine Amor) 

ter preostali člani v vlogah študentov: Romana Vengust, Polonca Ribič, 

Tadej Osvald in Nina Ivanišin. Prizora pevskih vaj, ki jih redno obiskuje 

hčerka sindikalnega funkcionarja in vnukinja upokojene funkcionarke 

iz Titovih časov, služita kot nekakšni oazi pomiritve nasproti hektič-

nim zapletom in ideološko nazorskim spopadom, v katerih se znajde 

enajst likov.

V ospredju zgodbe sta postavni stažist Marko in Veronika, absolventka 

Filozofske fakultete. Njuna ljubezen sooči diametralno nasprotna si 

svetova: svet materialnega izobilja z ustreznim družbenim pedigre-

jem (ki ga poosebljata Markova starša, univerzitetna profesorica in 

minister za zdravje) ter preprosto in z duhovno-ideološkim pridihom 

zaznamovano Veronikino družinsko okolje, ki ga ob cerkvenem zboru 

sestavljajo njen oče, sindikalist z desno političnim predznakom, ter go-

spodovalna babica Mara s poveličujočo gesto zlatih časov socializma. 

Medtem ko je Veronika vsakodnevno priča zabavnim ideološkim spo-

padom med očetom in babico ter po tej plati osebnostno zrelejša kot 

njen izbranec, pa Marko z novo ljubeznijo nepripravljen trči v povsem 

drugačen svet, ki ga po svoje privlači, čeravno racionalna zaznava ne 

govori v njegov prid. Sočasno ga v izoblikovanje osebnostne drže 

prisili tudi »incident« na delovnem mestu, saj je fant povsem zaprepa-

den, ko ugotovi, da naj bi v rok njegovih službenih obveznosti staži-

ranja v zasebni kliniki spadala tudi seksualna zadovoljitev premožne 

dame poznih srednjih let. Vse skupaj še bolj razburka nenadna Marina 

bolezen, ki Markovega očeta zaradi posredovanja skoraj stane polo-

žaja, težko ugotovljiva diagnoza pa razkrije še Marino klinično motnjo 

razcepljene osebnosti, ki zapriseženo komunistko prikaže v povsem 

drugi, ambiciozno kapitalistični luči …

Zasedba je nadvse primerna in raznolika za interpretacijo žlahtnega 

domačega teksta, katerega edini očitek se nanaša na malce poeno-

stavljen oziroma površno speljan zaključek. Sicer pa v prvem planu 

blesti Silva Čušin kot za krinko jedkega cinizma skrivajoča se čuteča in 

skrbna mati ter babica (njeni navdušujoči »večosebnostni« dialogi v 

bolnišnici). Gregor Baković je prepričljiv kot ljubeče očetovski samo-

hranilec, nikoli osvobojen materine gospodovalnosti, Nina Ivanišin 

pa se je dostojno spopadla z vlogo dekleta, razpetega med ljubeznijo 

in nazorskim prepričanjem. Aljaž Jovanović je s pohvalno mladostno 

energijo upodobil Marka, Matjaž Tribušon solidno njegovega očeta 

kot tipičnega politika, Veronika Drolc pa se je ustrezno (z mestoma 

pomanjkljivo dikcijo) spoprijela z vlogo intelektualistično načitane in 

materinsko gospodovalne mame. Izpostaviti velja, da so vsi liki staršev 

kljub poudarjenim političnim prepričanjem izžarevali realistično (za 

koga morda malce preveč idealizirano) starševsko skrb. Pohvala Mari-

jani Brecelj v manjši vlogi preproste služkinje ter Alidi Bevk kot naivni, 

s tipično ženskimi (silikonskimi?) atributi obdarjeni receptorki. Tudi 

Zvezdana Mlakar kot zvesta in (mladega mesa) željna stranka ter Ivo 

Ban kot lastnik in direktor kirurške klinike sta korektno opravila svoje 

delo.

Ponudba in povpraševanje s podnaslovom Zdravi ljubezenski posli je 

vsekakor pohvalen in ogleda vreden doprinos na slovenski gledališki 

sceni. Še posebej zaradi tega, ker gre za domače dramsko delo, ob 

katerem se bo kljub resnobnemu podtonu nasmejalo občinstvo v 

najširšem starostnem razponu. 

      Damijan Vinter

Steven Loy

Fotografi ja: Tone Stojko

Steven Loy (fotoarhiv Cankarjevega doma)

Zabavni spopad življenjskih pogledov

Premiera ljubljanske Drame v koprodukciji 
s Slovensko kinoteko
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SWEDISH AZZ
Jazz v Narodnem domu, Maribor, 3. marec 2010

Tokrat se je v okviru abonmaja »Jazz v Narodnem domu« v Mariboru znašel 

kvintet Swedish Azz, najnovejši projekt enega najvidnejših evropskih free 

jazz pihalcev Matsa Gustafssona, kjer mu, kot smo videli in slišali, pri aranž-

majih in izbiri materiala pomaga tudi tubist in pozavnist Per-Ǻke Holmlan-

der. Swedish Azz je namreč zasedba, ki se na samosvoj način spoprijema 

z redundantno in že stokrat prežvečeno nalogo preigravanja »jazz stan-

dardov«. A pri tem sta posebnosti najmanj dve. Prvič, »standarde«, ki jih ta 

zasedba preigrava, predstavljajo znani skladatelji švedskega jazza 50-ih in 

60-ih let, ki so z mešanjem vplivov ameriškega jazza in lokalne švedske fol-

klorne tradicije razvijali avtorski jazzovski izraz. Drugič, skladbe so predru-

gačene do te mere, da bi jih lahko v tej verziji zlahka zamenjali za avtorske 

skladbe Gustafssona in njegovih soglasbenikov. Sicer pa je gotovo nekaj 

posebnega, če se tako inovativen in večplasten glasbenik in umetnik, kot 

je Gustaff son, loti priredb. Zasedbo sestavljajo že omenjena Mats Gustafs-

son na saksofonih in elektroniki ter Per-Ǻke Holmlander na tubi in ventilni 

basovski pozavni, poleg njiju pa še Kljell Nordeson na vibrafonu, Eric Carls-

son na bobnih in tolkalih, ter »lažni Šved«, avstrijski gramofonski čarovnik 

Dieb13. Že sama postava je še pred začetkom koncerta obljubljala precej 

zanimivo zvočno sliko, dobili pa smo neprimerno več. 

Že prva skladba je bila osupljiva. Začela sta jo bobnar Eric Carlsson in 

Dieb13 s svojim obširnim naborom nekakšnih uglašenih zvoncev s pridu-

šenim gramofonskim šelestenjem in pokanjem. Takoj je bilo opaziti prefi -

njenost in lucidnost njihovega pristopa, ki je bolj kot na jazz spominjal na 

sodobne pristope v elektro-akustični improvizaciji. Kmalu sta se vključila 

še Gustafsson z bizarnim ritmičnim motivom kričanja v bariton saksofon 

in Nordeson s podaljšanimi akordi vibrafona. V to zvočno pokrajino sta za 

hip vstopila Gustafsson in Holmlander z unisono odigrano temo in se takoj 

za tem spet razpršila v subtilno zvočenje preostale trojice. Po koncu sklad-

be je ostal vtis, da smo poslušali dodelano in občuteno izvedeno sodobno 

kompozicijo, kjer je bil njen izvor v švedskih jazz standardih le še odmev. 

Tudi sledeče »popevke« so brez izjeme delovale prepričljivo in osvežu-

joče ter – kar se mi zdi še posebej pomembno – brez vsakršne naglice. Prav 

zanimivo je bilo poslušati detajlirane, humorne, samoironične Gustafsso-

nove napovedi skladb in zavzeto, osredotočeno muziciranje, ki jim je sle-

dilo. Vrlina zasedbe je bila tudi v tem, da se je redno členila na manjše po-

denote dveh ali treh glasbenikov, ki so uprizarjali onirične solo izlete ali pa 

ustvarjali krhke in nežne zvočne konfi guracije, ki so si (vključno s free jazz 

izbruhi) brezhibno sledile in nam dajale v posluh prefi njeno kompozicijsko 

logiko tako rearanžiranih skladb. Čeprav je bilo znotraj posameznih par-

tov očitno veliko improviziranja, nisem imel nikdar občutka, da se kdorkoli 

»lovi«. To pa med drugim pripisujem tudi izjemni veščini poslušanja vseh 

vpletenih, ki so ravno s spoštovanjem in pozornostjo do vsakega prispevka 

omogočili, da je zvenel karseda najboljše. 

Za »jazz kontekst« v širšem smislu (tako v smislu publike kot program-

skega koncepta) je bilo zdrav(iln)o slišati – v sodobnejših strujah improvi-

zacije je to malodane standard – dolge recitale znotraj skladb, kjer glasbe-

niki niso razkazovali virtuoznosti, temveč preprosto muzicirali v trenutku 

in pustili svoj delež tudi tišini, brez pritiska, da jih kdo »čaka«. V glasbi, ki 

je bila nemalokrat meditativna in nežna, me je povsem osupnil vibrafonist 

Nordeson (ta je v tem kontekstu deloval kot najbolj »melodičen« faktor) s 

svojimi razredčenimi atonalnimi akordi, ki so skladbe obarvali s feldmano-

vsko enigmatičnostjo v popolni odsotnosti sladkobnosti ali pompoznosti. 

V nekaj trenutkih pa sta Gustaff son in Dieb13 v skladbe nonšalantno 

vnesla intenzivne bloke merzbowskega noisa, kar je bila preizkušnja tudi 

za ozvočenje nevajeno tovrstnih zvokov. V takih trenutkih je Dieb13 na 

gramofone postavil nekakšne zvite in zmaličene plošče, ki so istočasno 

ustvarjale globoko bučanje in predirne visokofrekvenčne poke. Sicer pa je 

tudi na splošno briljiral in prikazal zares širok zvočni rang. Kljub temu, da 

je večino časa bil edini elektronik v zasedbi, nikakor ni deloval izven konte-

ksta ali pa zgolj kot dodatek oziroma zanimivost. To se namreč pogosto (z)

godi. Predvsem takrat, ko glasbeniki, neizobraženi (ali pa vsaj brez domi-

šljije) glede elektronske in še posebej eksperimentalne elektronske glasbe 

slednjo uporabijo kot pripomoček, ki naj bi glasbo avtomatsko aktualiziral. 

Tega Dieb13 sploh ni bilo treba, bil je enakovreden vsem ostalim glasbeni-

kom. Gustaff son je bil pričakovano odličen, igral je kot bi plesal, in glasbo 

podajal s celim telesom. Njegova igra ostaja enostavno sapojemajoča – do-

miselna, večslojna, vedno na mestu, v različnih momentih prekipevajoča 

tako z ognjem kot zadržano intenzivnostjo. Vsaj omeniti pa moram tudi 

bobnarja Carlssona, ki je prav tako navdušil z domiselnim in skrajno nekon-

vencionalnim »komornim« bobnanjem.  

Pristop Swedish Azz k »standardom« me je spomnil na ploščo »Flutter« 

(Tzadik, 2001) kultne zasedbe Otomo Yoshihide New Jazz Ensemble, kjer 

se križajo Yoshihidejeve avtorske skladbe in priredbe Erica Dolphyja. V tej 

zasedbi sta elektronski antipod zastopala Sachiko M (prazen sampler in 

kontaktni mikrofon) in Merzbow oziroma Masami Akita (EMS Synth), ki sta 

svoji skrajno individualistični estetiki integrirala ne samo v free jazz, tem-

več tudi bolj tradicionalni be-bop. Najočitnejša sorodnost s Swedish Azz se 

kaže v prelepi zaključni skladbi Night-Lights-Density, kjer na začetku lahko 

slišimo coltranovsko baladno temo, ki zveni, kot bi bila s plošče – vključno z 

»noir« zamazanostjo in vinilnim prasketanjem –, in se nato razvije v abstra-

hiran in podaljšan kolektivni blow-out. In ravno tako je Dieb13 začel eno 

izmed skladb na koncertu, le da je bil tokrat na gramofonu »pristen švedski 

jazz standard«. Vendar so v nasprotju z Yoshihidejevimi branji jazz tradicije 

Gustaff sonovi aranžmaji precej bolj »abstraktni« in sodobni, swinga ni niti 

za vzorec. 

Sicer pa bi na splošno rekel, da je tovrsten pristop (tako Gustafssonov 

kot Yoshihidejev) dobrodošla sprememba vsem kvazi-revival/post-tradi-

tional/karkoli-že pristopom, ki jo jazzovska scena, predvsem slovenska, 

urgentno potrebuje. Swedish Azz so nam ponudili prvovrstno lekcijo mu-

zikalne senzibilnosti, zavzetega in resnega igranja, polnega topline in med-

sebojnega spoštovanja ter tako dali slutiti svojo razgledanost, ki je tudi 

plod raznolikosti projektov, v katerih sodelujejo. Odigran je bil koncert, za 

katerega lahko brez pretiravanja rečem, da ni vseboval niti enega »odveč-

nega« tona. S svojim – če se lahko tako izrazim – »no-bullshit« pristopom so 

se pokazali kot virtuozi drugačne vrste, ki, kot je nekdo že nekje zapisal, ne 

izhajajo iz prstov (čeprav so prav vsi očitno mojstri tudi v »tradicionalnem« 

smislu), temveč iz slušne senzibilnosti. Vsekakor najboljši koncert abonma-

ja do sedaj. 

          Marko Karlovčec

V pozabljenem kraju Jekaterinoslavske gu-

bernije Soncovka, ki so ga v »pravovernih« 

socialističnih časih preimenovali v Krasnoje, 

se je začelo življenje skladatelja, ki je že od 

vsega začetka hodil po svojih poteh. Njegov 

oče je bil inženir agronomije, mati pa je bila 

razgledana, vsestransko izobražena ženska 

in prva, ki je kot spretna pianistka pri svojem 

sinu odkrila nenavadne ustvarjalne sposob-

nosti. »Ko je moja mati čakala, da pridem na 

svet,« se spominja skladatelj, »je igrala do šest 

ur dnevno: nerojeni otrok je rasel z glasbo.« In 

potem je Sergej Prokofj ev v svoji avtobiogra-

fi ji zapisal: 

            »Rodil sem se leta 1891. Štiri leta pred 

tem je umrl Borodin, pet let prej – Liszt, osem 

– Wagner, deset let pred mojim rojstvom – Mu-

sorgski, Čajkovskemu je ostalo poltretje leto 

življenja, ko je dokončal svojo Peto simfonijo, 

Šeste pa še ni začel pisati. Rimski-Korsakov je 

nedolgo tega dokončal Šeherezado. Debussy je 

imel devetindvajset let, Glazunov šestindvajset, 

Skrjabin devetnajst, Rahmaninov osemnajst, 

Ravel šestnajst let, Stravinski devet, Hindemith 

se še ni rodil. V Rusiji je vladal car Aleksander 

III., Lenin je imel enaindvajset let, Stalin enajst. 

Po starem koledarju sem se rodil 11. aprila, v 

sredo ob petih zjutraj, to je bil stoti dan v letu. 

Po novem koledarju pa je to bilo dvanajst dni 

pozneje – 23. aprila.«

 Deček je imel pet let in nekaj mesecev, ko 

je njegova mati Marija Grigorjevna Židkova 

zapisala skladbico (v lidijskem tonovskem 

načinu) z naslovom Indijski galop. In potem? 

Deček je napredoval hitro, hitreje, kot bi pri-

čakovali. V Moskvi si je ogledal opero Faust, in 

z devetimi leti napisal svojo prvo opero, Veli-

kan. Z desetimi leti je pisal svojo drugo opero 

– Na zapuščenih otokih; s trinajstimi leti, ko 

je imel s seboj štiri opere, Simfonijo v G-duru 

in vrsto komornih skladb, so ga sprejeli na 

peterburški konservatorij. Prišel je v razred 

skladatelja Anatolija Ljadova. Med obema, 

med učiteljem in učencem, je prihajalo do 

kratkih stikov. Prokofj ev je oporekal z drznimi 

harmonijami, Ljadov je vztrajal z akademsko 

zadržanostjo. Z osemnajstimi leti je skladatelj 

že imel svoj umetniški credo, z dvajsetimi je 

napisal Koncert za klavir in orkester v Des-duru, s 

triindvajsetimi leti je razdelil prvi krog peter-

burških skladateljskih veličin, direktor kon-

servatorija Aleksander Glazunov pa mu je za 

izvedbo njegovega prvega klavirskega kon-

certa izročil Rubinsteinovo nagrado. Potem je 

Sergej Prokofj ev odšel v svet. Toda še preden 

je prvič zapustil svojo domovino, je napisal 

svojo prvo simfonijo, »Klasično«. 

Glasba je preživela skladatelja. Ta je umrl 

istega dne, isto uro kot Stalin: 5. marca leta 

1953 ob devetih zvečer. Na pogrebni sveča-

nosti so zavrteli trak. Magnetofon je bil star 

in neuporaben. Slišati je bilo popačene tone. 

Žalna koračnica pa je bila tista, ki jo je Proko-

fj ev napisal za svoj balet Romeo in Julija. Vest 

o smrti vélikega skladatelja je v svet prišla po 

radiu. Sovjetskaja muzika je v aprilski številki 

na prvi strani objavila nekrolog za Stalinom, o 

smrti Sergeja Prokofj eva so besede spomina 

napisali na strani 117. Nesmrtnost je stvar 

spomina. Lepota je večna. 

Že dolgo je tega, odkar se je véliki ruski 

dirigent in pianist Genadij Roždestvenski, 

rojen leta 1931 v Moskvi, temeljito poglobil 

v simfonično zapuščino Sergeja Prokofj eva. V 

šestdesetih letih minulega stoletja je posnel 

vseh sedem simfonij. Zanimiva so njegova 

spoznanja, ki so se rodila, ko je odkrival sled 

ustvarjalnih mejnikov svojega vélikega roja-

ka, skladatelja, ki se je s svojimi deli pridružil 

skupini nesmrtnih mojstrov ruske glasbe.

»Na glasbo Sergeja Prokofj eva gledam s 

posebno ljubeznijo. In vedno znova odkrivam 

njeno svežino, njeno lepoto,« je dejal Rožde-

stvenski. In nadaljeval: »Ruski simbolistični 

pesnik Konstantin Belmont je nekoč opisal 

Prokofj eva kot 'sončno bogatega moža'. In 

res: njegova glasba je jasna, topla in mo-

gočna kot sonce. Znana je po vsem svetu, 

toda mi, ki izvajamo njegovo glasbo, mu še 

vedno veliko dolgujemo. Simfonije Sergeja 

Prokofj eva, vseh sedem, sta posnela tudi 

francoski dirigent Jean Martinon (z orkestrom 

Pariškega konservatorija) in ameriški dirigent 

Erich Leinsdorf (z Bostonskim simfoničnim 

orkestrom).«

»S simfonijami Sergeja Prokofj eva,« se spo-

minja Roždestvenski, »sem se v štiridesetih le-

tih seznanil kot študent. Dobro se spominjam 

prvih izvedb Šeste simfonije pod vodstvom 

dirigenta Mravinskega, ter Sedme pod vod-

stvom dirigenta Samosuda. Spominjam se 

tudi, da je bil pri prvih izvedbah navzoč tudi 

skladatelj. Prva simfonija Prokofj eva, ki sem 

jo dirigiral, je bila njegova zadnja, Sedma. To 

je bilo leta 1953 v Bukarešti, leto dni po na-

stanku. S snemanjem cikla sedmih simfonij pa 

sem začel leta 1962.«

Prvo simfonijo, »Klasično«, je Prokofj ev 

napisal leta 1917. Prvič so jo izvedli 21. aprila 

leta 1918. Dirigiral je skladatelj. Ta preprosta 

simfonija je težka za izvajanje. Je kot sme-

hljajoče se gospe iz Watteaujevih slik. V svoji 

avtobiografi ji je Prokofj ev zapisal:

»Najprej sem nameraval celotno simfonijo 

napisati brez klavirskega osnutka. Tako bi bila 

skladba in njene orkestralne barve bolj jasna. 

Hotel sem napisati simfonijo v Haydnovem 

stilu, ker mi je Haydnova tehnika – po preda-

vanjih Čerepnina – postala razumljiva in blizu 

… Zdelo se mi je, da bi Haydn, če bi še živel, še 

vedno lahko pisal v svojem stilu, uporabljal bi 

le nekaj novih tehnik. Svojo Prvo simfonijo sem 

zato želel napisati v klasičnem (klasicističnem) 

stilu, in zato sem ji dal naslov Klasična simfoni-

ja. Upal sem, da bo tako tudi zvenela.«

»Najprej je napisal tretji stavek – gavoto,« 

ugotavlja Roždestvenski. »Kasneje je stavek, 

idejo, razširil in jo uporabil v baletu Romeo in 

Julija.« Prokofj ev je uporabil zahodnoevropski 

klasicistični model še pri dveh skladbah, ne 

samo v »klasični simfoniji«. V mislih imam 

njegovo transkripcijo orgelskega Preludija in 

fuge za klavir oziroma za dva klavirja nemške-

ga skladatelja Dietricha Buxtehudeja (iz 17. 

stoletja) in Schubertovo Valčkovo suito. Toda v 

nobenem primeru glasba Prokofj eva ne zve-

ni tako kot izposojena. Naj omenim modre 

besede skladatelja Mihaila Glinke iz pisma 

pevcu in skladatelju Konstantinu Bulgakovu:

»Skoraj prepričan sem, da zahodnoevropsko 

fugo lahko povežemo z našo glasbo.« 

            »V ritmu in intonaciji je Klasična simfoni-

ja – zlasti glavna tema v prvem stavku – tesno 

povezana z Glinkovo Pesmijo lokomotive. Ruske 

karakterne poteze Klasične simfonije izhajajo iz 

skladateljeve predanosti estetskim načelom ru-

ske klasične (klasicistične) glasbe ter predvsem 

Glinkovi glasbi.« 

Nemški dirigent Hans von Bülow je menil, da 

Glinka v glasbi upošteva načelo Non multa, 

sed multum: Ne mnogo, toda tisto veliko. (Se 

nadaljuje v prihodnji številki.)

      Pavel Mihelčič

Iz glasbene zakladnice 

Sedem simfonij Sergeja Prokofj eva
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Ljubitelji alternativne glasbe so na trnju, po spletu vrši že mesece. S 

pričetkom pomladi in zgodnjega poletja bo našo državico v splošnem, 

Ljubljano pa še posebej, preplavil pravi val koncertov, slogovno sicer 

precej različnih, ki jih je mogoče zelo grobo uvrstiti v mnogokrat nava-

jano, a redko defi nirano kategorijo indie glasbe. Tako smo od sredine 

aprila že izkusili newyorško disko senzacijo Hercules and Love Aff air 

ter sprevržene hip-hop mislece Why?, do konca maja pa nas čaka še 

eksperimentalna noise pop norija Deerhoof, avantgardni elektronik 

Dan Deacon, angleške pop legende Tindersticks, abrazivni noiserji 

HEALTH, kanadski paradni konji indie rocka Wolf Parade, pop depre-

sivci Xiu Xiu ter nemška elektronska zamaknjenost Lali Puna. V vsakem 

pogledu bogat in raznolik nabor, še posebej v primerjavi s preteklimi 

leti in ob upoštevanju dejstva, da gre le za mesec in pol trajajoče ob-

dobje. Od kod torej ta nenadni plaz dogodkov, ki vznemirja blogovje 

in ponuja trenutno, a bogato alternativo utrujeni ljubljanski klubski 

sceni, in še pomembneje – zakaj se ni zgodil že prej?

Da s tovrstno razpravo lahko začnemo, se moramo najprej vprašati, 

kakšna je trenutna percepcija indie glasbe v Sloveniji – v primerjavi s 

preostalo Evropo ali celo svetom? Če se sprva omejimo na koncertno 

ponudbo, so bili v preteklih letih tako imenovani indie dogodki bistve-

no redkeje zasejani. Spomnimo se davnih presežkov v Križankah – The 

White Stripes, Nick Cave ali Pixies, denimo – pa osamljenih klubskih 

poslastic zadnjih let, ki nekako nikoli niso doživele pretiranega, a še 

kako upravičenega zanimanja. Šele kaki dve leti nazaj se je pričela z 

mednarodno ponudbo kosati predvsem prestolnica (omenimo visoko 

cenjene Animal Collective, Islands, Maximo Park, CocoRosie...), po-

mnimo pa tudi osamele presežke v Mariboru in še kje. Ko govorimo 

o klubskih, »disko« večerih tovrstne glasbe, pa nas v Ljubljani zna z 

indie repertoarjem presenetiti predvsem Gromka, v Celju si dobro ime 

ustvarja This Fire v bivšem kinu Metropol, osameli indie večeri pa se 

najdejo tudi drugod na periferiji. In nenazadnje: s skupinami, kot so 

We Can't Sleep at Night, New Wave Syria ali Nikki Louder, pridobiva na 

zmeraj širši prepoznavnosti tudi domača indie kovačnica.

Glede na povedano pa, upoštevajoč spletno zanimanje za indie 

dogodke ter posledični obisk le-teh, lahko trdimo, da je zavedanje o 

indie glasbi pri nas v preteklih letih zraslo od apatije večinske poslu-

šalske populacije do točke, kjer tovrstna glasba pridobiva na prepo-

znavnosti. Vsekakor indie pri nas še ne dosega splošnega popularnega 

statusa, kot je to prisotno npr. v Nemčiji ali na Švedskem; omenjene 

države, na čelu z »indie pravila« diktirajočo Veliko Britanijo, predsta-

vljajo tisti del Evrope, kjer si je indie glasba priborila svoje mesto v 

mainstream kulturi – in so torej tudi površnemu poslušalcu, ki svoje 

glasbene potrebe pokrije že z vnosom z radijskih valov, znana vsaj 

imena velikostnega razreda Arctic Monkeys ali Franz Ferdinand. Pri nas 

smo trenutno nekje vmes; indie diskoteke so, kot že rečeno, redki pri-

merki in še ne uspevajo na vsakem vogalu kot gobe po dežju, koncer-

ta Arctic Monkeys v Križankah si še ne upamo organizirati, zasledimo 

pa posameznike in skupine, ki se vestno, včasih celo pretirano vsiljivo 

trudijo izboljšati prepoznavnost te slabo defi nirane veje alternativne 

glasbe.

Natanko kateri pa so družbeni – ali celo družbenopolitični – de-

javniki, ki so pri nas v primerjavi s severno ali zahodno Evropo za 

nekaj let zadržali razvoj zanimanja za indie glasbo, povpraševanja po 

tovrstnih koncertih in s tem ponudbo le-teh? Ne upam si trditi, da smo 

kot država predani kakšni zelo posebni glasbeni zvrsti kakor denimo 

Francija šansonu (in je zato že leta edina relevantna francoska skupina 

na indie področju Phoenix, ki vpričo svojega porekla uživa skorajda 

status eksotov). Saj je res, da se radi predajamo tisočkrat slišanemu (o 

čemer pričata že repetitivna polka in valček) ter je splošna študentarija 

tako prav zadovoljna s kolobarjenjem izvajalcev na Majskih igrah ter 

»festivalu« Rock Otočec, kjer »dinozavri« preigravajo preproste uspešni-

ce izpred let. Skupna zgodovina z državami bivše Jugoslavije nas poleg 

tega izpostavlja ne le velikim količinam nekvalitetne domače, temveč 

tudi tamkajšnje radijske pop glasbe. Pa vendar zgornje fenomene prav 

gotovo opazimo tudi drugod po Evropi, da o Združenih državah Ameri-

ke sploh ne govorimo. A nekateri tamkajšnji izvajalci so, denimo, uspe-

šno ignorirali razne spring break pijanščine ter iz kvalitativno vprašljive 

country zapuščine ustvarili priznano in uspešno alternativno predstav-

ništvo. Pri nas pa morda ponovno prav pregovorna slovenska majhnost 

omejuje interes za indie glasbo vsaj s stališča ustvarjanja – vpričo po-

manjkanja ciljne publike se pač, kot tako radi rečemo, ne splača. Kaj pa 

koncertna ponudba?

Priznajmo si: niti Slovenija v celoti niti Ljubljana še nikoli nista bili 

koncertna meka za ljubitelja alternativne glasbe. Morda nam je bil 

nekoč usojen predzadnji koncert Nirvane in smo si imeli čast Rage 

Against the Machine ogledati v času, ko še niso razprodali svojih bojda 

revolucionarnih političnih idej. V splošnem pa se slovenski publiki kot 

»koncertne spektakle« rado prodaja svetovno znane pop rock zvezde 

tiste vrste, ki se že leta utaplja v nerelevantnosti, pa seveda vsako leto 

znova razprodane jugo idole. A zakaj je tako? Odgovor vsekakor ni 

enoličen.

Kakor se Slovenci upravičeno radi pohvalimo z raznolikostjo in lego 

naše državice, tako nestrateška je naša pozicija, kar zadeva organiza-

cijo turnej skupin srednjega razreda prepoznavnosti (torej takih, ki ne 

razprodajajo stadionov, obenem pa po koncertih ne nabirajo prosto-

voljnih prispevkov za bencin do naslednjega kluba). Od Slovenije je 

namreč le pičlih nekaj ur oddaljena koncertna prestolnica Dunaj, še 

hitreje pa lahko prispemo v Zagreb, ki po glasbeni ponudbi prav tako 

ne zaostaja pretirano. Če upoštevamo, da je prvo mesto dvomilijonsko, 

drugo pa šteje skoraj polovico te populacije, si kaj lahko predstavljamo, 

da sta obe že čisto kvantitativno daleč zanimivejši kot katerakoli doma-

ča postojanka, tako za glasbene skupine kot za promotorje. Vprašanje 

razpoložljive, zainteresirane populacije je namreč, ali bo neki dogodek 

ne le uspešen in odmeven, temveč tudi dobro obiskan – in s tem vsaj 

pokriti z njim povezani stroški.

Dodatna težava, ki se v tako žanrsko široko zastavljenem polju, kot 

je indie, nujno poraja, pa je prav izjemna nehomogenost ciljne publike. 

Če ponovno ošinemo le seznam izvajalcev, naveden v prvem odstav-

ku, kmalu opazimo, da glasba, ki jo ustvarjajo, nima nekega enotnega 

značaja; prej vsak od omenjenih izvajalcev slovi po – ali vsaj stremi 

k – izvirnosti, unikatnosti ter posledični prepoznavnosti. Tako raznolika 

scena, čeprav ocenjevana in tudi hvaljena v specifi čnih medijih – pr-

venstveno priznanih blogih in tematskih revijah – nujno privlači odje-

malce z izjemno raznolikimi okusi in poslušalskimi ozadji. Kot nasproten 

primer navedimo denimo žanra punk in metal glasbe, ki se seveda 

oba prav tako ponašata z inovatorji kakor tudi z neštetimi podzvrstmi, 

kjer pa so slednje vendarle žanrsko veliko bolje defi nirane kot ohlapna 

oznaka indie, ki že v svojem izvoru ne opisuje zvrsti, temveč založniški 

status glasbe: independent, torej neodvisno. Za neko specifi čno indie 

skupino je zato nemogoče trditi, da bo njen koncert privlačil široko 

skupino odjemalcev sorodne glasbe, saj individualni okusi prednjačijo 

veliko bolj kakor med poslušalci stilistično bolje defi niranih zvrsti.

Kot zanimivost navedimo naslednji primer. Lani zgodaj poleti 

smo na lastni koži izkusili velikopotezne marketinške prijeme, ki so 

slovenski publiki poskušale približati skupino s svetovno znanim 

amalgamom »alternativnih korenin« in splošne prepoznavnosti: The 

Killers. Največji slovenski mobilni operater nam je preko komercialnih 

radijskih postaj, neštetih plakatov in oglasov podobe in glasbo te 

skupine tako dolgo tlačil v žrela, da se je ob prenasičenju skoraj dvigo-

valo tudi tistim najbolj gorečim zagovornikom lasvegaške četverice, 

ki so jih spremljali vse od začetkov tam nekje poleti 2004. A cilj je bil 

dosežen: v stik s skupino, še nedavno obravnavano kot eno začetni-

kov ponovnega oživljanja post-punka, je prišel velik del populacije 

povprečnih radijskih poslušalcev. In prav nič presenetljivo ni, da se je 

koncert oglaševalo kot »spektakel«, The Killers pa metalo v kategorijo 

zgoraj omenjenih »lpop rock zvezd svetovnega kalibra« – le da smo te 

na slovenskih tleh izjemoma videli v času njihovega zenita. Morda gre 

celo za – iz purističnega stališča sicer vprašljivo – potrditev, da se naša 

državica res odpira v smeri indie zanimanja.

To razmišljanje nas vodi do enega izmed vprašljivih dolgoročnih 

aspektov tovrstne propagande, predvsem pa splošnega porasta za-

nimanja za neodvisno glasbo: banaliziranega dojemanja glasbenega 

materiala, ki se pojavi ob prestopu indie glasbe v mainstream. Prepro-

sto rečeno: publiki se po takšnih in drugačnih kanalih »predpišejo« 

aktualni trendi, ki jim velja slediti, tako na glasbenem kot sorodnih 

področjih. Povedano je razumljivo, če upoštevamo tendenco današnje 

mlade zahodne populacije za iskanje pripadnosti najrazličnejšim kul-

turnim manjšinam, pa tudi splošen profi l dojemanja katerekoli vrste 

popularne glasbe: zmeraj so si v nasprotju posamezniki, ki so določeni 

zvrsti ali kulturi globje predani, ter takšni, ki le površno posnemajo 

poslušalske ter subkulturno stilske navade prvih. Podobno kot v pre-

nasičenih »indie prestolnicah« Londonu ali Stockholmu tako lahko 

pričakujemo gruče mladcev v pretirano oprijetih hlačah z zanimanjem 

za predpisane, vroče glasbene »senzacije«, ki jih servirajo najpopular-

nejše tematske revije v slogu rumenega tiska pod krinko kritičnega 

podajanja. Kar pa ni nujno le slabo – saj tako gibanje (dasiravno preko 

komercialnih kanalov) v skladu s povečanim povpraševanjem prinaša 

širšo ponudbo na številnih sorodnih področjih.

Če se po vsem povedanem vrnemo na začetek, torej k trenutni 

ljubljanski indie koncertni ponudbi, je gotovo predvsem eno: naj bo 

navdušenje posameznikov še tako ekstatično –  »polno razcvetena« 

koncertna renesansa, sredi katere polnega razcveta se pravkar nahaja-

mo, bo kaj kratkega veka, če prihajajoči koncerti ne bodo predstavljali 

uspeha, tako s kulturnega kakor žal tudi s fi nančnega stališča. V nekaj 

nedavnih primerih je bilo vsekakor dokazano, da se npr. Menza pri 

koritu v slučaju kvalitetnega dogodka zlahka napolni in poskrbi za 

odmeven večer v odličnem ambientu. V kolikor se bo ideološki strah 

pred vdorom kapitalizma na Metelkovo za trenutek odmaknil v korist 

eklektične ponudbe, ki lahko konkurira z nam sosednjimi prestolni-

cami, lahko v idealnem primeru v naslednjih letih pričakujemo razvoj 

zdrave, neodvisne klubske scene, kjer koncerti svetovno priznanih 

izvajalcev in ideološka nepopustljivost hodita z roko v roki po zgledu 

københavnske Christianie. Ta nekoliko idealizirana vizija seveda vklju-

čuje širše ljubljansko in slovensko klubovje kakor tudi organizatorje 

in promotorje, ki si upajo delovati na način, kjer je na prvem mestu 

razgibana, raznolika ponudba. Temelj vsega pa je vsekakor še zmeraj 

odprta, dojemljiva in zainteresirana publika – a kdor se je, denimo, 

za nastop svojih ljubljencev pripravljen podati na celodnevno pot do 

Dunaja, se bo vendarle sprehodil tudi tistih nekaj ulic do domačega 

kluba.

                    Matej Holc

Ljubljanska koncertna 
renesansa in percepcija 
indie glasbe v Sloveniji

Deerhoof 

Wolf Parade 

Lali Puna
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Sreda, 21. april, 20:00 Koncert: Sam v spektru Cankarjev dom, Ljubljana

Sreda, 21. april, 20:15 Koncert: Niyaz Cankarjev dom, Ljubljana

Četrtek, 22. april, 19:00 Lutkovna predstava: Štirje muzikanti Lutkovno gledališče Ljubljana

Četrtek, 22. april 2010, 19:30 Koncert: Dekliški pevski zbor GCC in Zbor Antona 
Schwaba

Narodni dom Celje

Četrtek, 22. april, 19:30 6. koncert Simfoničnega orkestra SNG Maribor SNG Maribor

Petek, 23. april, 19:30 Koncert: Opera obeta Slovenska fi lharmonija

Petek, 23. april 2010, 21:30 Koncert: Orkester Feata Sejdića Jazz klub Satchmo, Maribor

Sobota, 24. april, 21:00 0 Koncert: Jeremy Franklin Wedding Band Dvorana Gustaf, Maribor

Sobota, 24. april, 2010 Koncert: Stranci, Muškat Hamburg, God damn it boys Klub Šmocl, Laško

Nedelja, 25. april, 20:15 Koncert: Cassandra Wilson Cankarjev dom, Ljubljana

Ponedeljek, 26. april, 17:30 Sozvočje gonga in violine Levstikova dvorana Osrednje knjižnice v Celju

Ponedeljek, 26. april, 21:00 Alter večer: Demolition Group, Tying Tiff any, 
7 than Speels

Kulturni center Mostovna

Ponedeljek, 26. april, 21:00 Koncert: Dan Decon & Kleemar Klub K4, Ljubljana

Torek, 27. april, 20:30 Koncert: Kihnoua in posebni gost Wilbert de Joode Cankarjev dom, Ljubljana

Sreda, 28. april, 19:30 Koncert: Klavirski duo Rosaria Dino Rizzo in Vladimir 
Mlinarič

SNG Maribor

Četrtek, 29. april 2010, 20:00 Koncert: Sonvol vids presents Sonic youth no. 2 MKC Kranj

Četrtek, 29. april, 22:00 Koncert: SolarPulseMusic: Pneu in Shield Your Eyes Dvorana Gustaf

Sobota, 1. maj ob 20:00 Koncert: Pennywise, Strike anywhere, 
A Wilhelm Scream

ŠTUK, Maribor

Ponedeljek, 3. maj, 19:30 W. A. Mozart: Gledališki direktor
G. Rossini: Ženitna pogodba

Cankarjev dom, Ljubljana

Torek, 4. maj, 20:00 Koncert: Predihano – Odsevi Slovenska fi lharmonija

Torek, 4. maj, 20:30 Koncert: Igor Lumpert Quartet feat. Nasheet Waits in 
Mike Reed's People, Places & Things

Cankarjev dom, Ljubljana

Sreda, 5. maj, 20:00 Orgelski recital: B.A.C.H., Tomaž Sevšek Cankarjev dom, Ljubljana

Sreda, 5. maj, 20:00  Ciklus Mladi koreografi : 
Urbanobalet

Kino Šiška, Ljubljana

Sreda, 5. maj, 21:00 Koncert: Jozef van Wissem Klub Gromka, Ljubljana

Sobota, 8. maj, 20:30 Koncert: D’neeb, Soddiha, Zmelkoow, Kingston, 
Novi spomini

Novi trg, Novo mesto

Sobota, 8. maj, 20:30 Koncert: Klarisa Jovanovič & Luka Ropret Dom kulture, Ptuj

Nedelja, 9. maj 2010, 20:00 Koncert: Tindersticks Kino Šiška, Ljubljana

Ponedeljek, 10. maj, 20:00 Koncert: Predihano – Življenje znotraj zvoka Slovenska fi lharmonija

Torek, 11. maj, 20:30 Koncert: Cyro Baptista & Banquet Cankarjev dom, Ljubljana

Četrtek, 13. maj, 20:00 Koncert: European Jazz Orchestra Cankarjev dom, Ljubljana

Četrtek, 13. maj, 21:00 Koncert: The Bambi Molesters in My Buddy Moose Menza pri koritu, Ljubljana

Petek, 14. maj, 19:30 Premiera: Giacomo Puccini: Tosca SNG Maribor

Petek, 14. maj, 20:00 Koncert: Šukar Festivalna dvorana Lent, Maribor

Torek, 18. maj, 20:30 Koncert: Kyle Eastwood Cankarjev dom, Ljubljana

Torek, 18. maj, 21:00 Koncert: Extra Life in Man Zero Kino Šiška, Ljubljana

Sreda, 19. maj, 21:00 Koncert: Mariza Križanke, Ljubljana

Sreda, 19. maj, 21:30 Koncert: Jean Luis Menza pri Koritu, Ljubljana

Četrtek, 20. maj, 19:00 Georges Bizet: Carmen Cankarjev dom, Ljubljana

Četrtek, 20. maj, 20:30 Koncert: Tanya Tagaq in Mahmoud Ahmed & 
Alemayehu Eshete + Badume Ban

Križanke, Ljubljana

Sobota, 22. maj, 20:00 Koncert: APZ Tone Tomšič Univerze v Ljubljani Slovenska fi lharmonija

Sobota, 22. maj, 23:00 Koncert: La Minor Channel Zero, Ljubljana

Nedelja, 23. maj: 20:00 Koncert: Nevchehirlian in Peyoti for Preside Kino Šiška, Ljubljana

Ponedeljek, 24. maj, 20:30 Koncert: ŠKM Banda, Dirtmusic, Tamikrest Križanke, Ljubljana

Torek, 25. maj, 20:30 Koncert: Maja Osojnik Band in Wimme Cankarjev dom, Ljubljana

Sreda, 26. maj, 21:00 Koncert: Wolf Parade Menza pri koritu, Ljubljana

Četrtek, 27. maj, 19:30 Koncert: Fantazije pod Celjskim stropom z baročnim 
ansamblom Musica Cubicularis

Pokrajinski muzej Celje

Četrtek, 27. maj, 20:00 Koncert: Skunk Anansie Križanke, Ljubljana

Petek, 28. maj, 19:30 Mikis Theodorakis: Grk Zorba SNG Maribor

Petek, 28. maj, 21:00 Koncert: Dado Topič in prijatelji Križanke, Ljubljana

Sobota, 29. maj, 21:00 Electronic Carnival Gospodarsko razstavišče, Ljubljana

Sobota, 29. maj, 21:00 Koncert: Bajaga i Instruktori Križanke, Ljubljana

Torek, 1. junij, 20:45 Koncert: Glasba na vodi Savinjsko nabrežje, Celje

Četrtek, 3. junij, 20:30 Koncert: Gibonni Križanke, Ljubljana

Petek, 4. junij, 20:00 Koncert: Perpetuum Jazzile Letno gledališče Limberk Griže

Sobota, 5. junij, 22:00 Koncert: Worldly Savages in Dj Gypsy Viking Klub MC, Pekarna, Maribor

Torek, 8. junij, 20:00 Koncert: Folklorni ansambel Lado Stari grad Celje

9 – 11. junij, 20:00 Džjezz 2010, mednarodni jazz festival Dvorišče Knežjega dvorca, Celje

Sobota, 12. junij, 20:30 Koncert: Uroš Perič & Stella Orchestra, 
Blue Note Quartet in Pearlette's

Žička kartuzija, Slovenske Konjice

Sobota, 19. junij, 21:00 Knez Ulrik 2010 Stari grad Celje

najave dogodkov najave dogodkov

Če

naj



60

www.glasbenamladina.si


