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Остануваат сѐ помалку 
вистински длабоки музичари 

кои имаат што да пренесат, 
да кажат некаква порака, а не 

да презентираат само 
блескава техника со која ќе ја 
заслепат публиката која не е 

докрај музички образована 
за да знае што да бара. Да се 
заборави целата историја и 

тежината која многу 
пијанисти ја создале пред нас 

од интерпреторски аспект е 
навистина тажно

засекогаш го смени Вашиот живот... Сте 
размислувале ли како ќе се развиваше Вашата 
кариера доколку не ја добиевте оваа награда?
–  Да бидам искрен, на многу спонтан и природен начин 
се одвиваа работите по Лондон. Таков развој на 
настаните беше очекуван по постигнатиот успех и мора 
да признам дека не сум имал многу време да 
размислувам во кој правец ќе се движеше мојата 
кариера доколку не ја добиев оваа награда. Сигурен сум 
дека немаше да застанам таму, бидејќи навистина 
вредно работев, а тоа беше еден од начините како да се 
добие искуство, да се види нивото, да увидам до каде 
сум стасал како пијанист.

Натпреварите се важен сегмент од трасирањето на 
музичкиот пат. Кои се придобивките, а кои се 
нивните негативни страни?
– Натпреварите, посебно за еден музичар кој доаѓа од 
една мала држава каква што е  Македонија и ситуацијата 
во која се наоѓа поради нашите политичари кои не 
успеаја да излезат од транзицијата која одбележи 
неколку генерации, се единствениот пат за успех на еден 
уметник. Не доаѓам од земја која е моќна и има 
исклучителна историја во однос на класичната музика, 
не доаѓам од економски силна земја и затоа 
натпреварите биле едниствена можност за промоција и 
презентација на мојот пијанизам. Токму поради тој 
недостиг на традиција и историја во поглед на 
класичната музика, тие биле единствена шанса да се 
постигне некаков успех, да се отвори некоја врата, да се 
развие можност за реализација на кариера. Допирот со 

Симон Трпчески, пијанистот со препознатлив 
изведувачки сензибилитет кој успешно ја реализира 
својата концертна агенда на светските музички сцени, 
настапувајќи со најдобрите оркестри и диригенти во 
светот, ќе ја отвори новата концертна сезона на 
Филхармонија, заедно со маестро Габриел Бебешелеа.    

На отворањето на новата сезона ќе го свирите 
Концертот број 2 од Лист, романтично дело со 
исклучителна музичка структура. Кој е предизвикот 
што го носи ова дело и што значи за Вас 
пијанистичкиот опус на Лист? 
– Концертот број 2 од Лист го научив за потребите на 
ангажманот со Бостонскиот симфониски оркестар. 
Двата концерта многу ми се допаѓаат. Лист бил 
револуционер на своето време, неговата музичка мисла 
е исклучителна, развил фантастична пијанистичка 
техника, која отишла можеби и повеќе од неколу чекори 
напред во времето кога била создадена. Тој е многу 
важна фигура за развојот на пијанизмот, генерално во 
историјата на музиката, не само како врвен пијнист, туку 
и како композитор кој на посебен начин ја осмислувал 
формата и структурата на своите дела. Сите овие 
аспекти ги поседува и Концертот број 2 и со него Лист 
уште еднаш се потврдува како фантастичен мајстор на 
унифицирана музичка мисла и форма и неверојатна 
инвентивност во поглед на развојот на една тема во 
најразлични форми и атмосфери. Тоа донекаде се 
вклопува во онаа негова скриена карактеристика или 
мотивација која јавно ја искажувал преку своите дела, 
тоа е фолклорната инспирација која го следела целиот 
живот. Во овој концерт не толку експлицитно како во 
неговите рапсодии, туку повеќе заткулисно. Концертот 
има исклучителна оркестрација, навистина е штета што 
Лист не напишал повеќе оркестарска музика, бидејќи 
бил вистински иноватор во овој домен. Во поглед на 
оркестрацијата и во комбинацијата на материјалот, како 
и во солото на пијаното, Лист прави одличен избор на 
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виртуозно, изобилува со различни пијанистички 
техники типични за неговиот опус. Концертот е 
фантастично склопен и секој од епизодните ставови 
поседува своја карактерна нишка, има обединета 
форма, а почетната тема ја носи кларинетот, уште една 
интересен, нетипичен концепт на презентација, кој е 
препознатлив за опусот на Лист. Имав можност да 
свирам неколку дела од Лист и можам да кажам дека 
имал уникатни познавања на инструментот, 
препознатлив стил и почит кон другите композитори со 
оглед на фактот дека направил повеќе обработки. 
Секогаш кога го свирам, уживам во слободата која ни ја 
дава неговата музика. 

Настапувате со шеф-диригентот на Филхармонија, 
маестро Бебешелеа, со кого сте имале и бројни 
настапи во светот...
– Всушност, ме покани лично маестро Бебешелеа да 
настапам со оркестарот на Македонска филхармонија, 
како шеф-диригент кој донесе многу свежина и 
професионално работење за колективот на 
оркестарот. Тоа беше потребно и искрено се надевам 
луѓето ќе знаат да го почитуваат тоа и да го задржат 
како шеф-диригент, бидејќи Габриел има навистина 
големо знаење и целосно ѝ е посветен на музиката. Тоа 
е негова професија, негова љубов, и тоа се гледа во 
неговата инвентивност во контекст на програмите што 
ги направи, звукот што го извади од оркестарот. Секоја 
институција треба да се грижи за тие аспекти, а 
местото шеф-диригент е несомнено од голема важност 
за развојот на еден оркестар. Филхармонија, долги 
години, за жал, можеби лошо ќе звучи, но не ѝ 
придаваше значење на оваа функција, можеби од 
незнаење, можеби од некакви други причини, луѓето 
што ја воделе Филхармонија најдобро знаат зошто 
било така. Со маестро Бебешелеа настапивме 
многупати заедно, првиот пат во 2019 година во 
Белфаст, во изведба на Брамсовиот Концерт број 2 и 
тој беше воодушевен од мојата изведба. Поради 
блискоста со културите, создадовме спонтан, искрен и 
пријателски однос. По негова препорака, мојот проект 
„Македонисимо“ ја доби романската премиера на 
фестивалот „Музичка есен на Клуж“. Габриел 
Бебешелеа е и шеф-диригент на Трансилванскиот 
симфониски оркестар, со кој двапати настапив за 
време на короната и можев да се уверам во навистина 
одличното ниво на оркестарот кое тој успеал да го 
постигне во текот на својата четиригодишна работа 
како шеф-диригент. И неслучајно сега е избран за нов 
шеф-диригент на најважниот оркестар во Романија – 
Филхармонискиот оркестар „Енеску“. Станува збор за 
исклучително подготвен уметник, многу 
професионален, точно знае што сака, и тоа го прави на 
отмен, културен, ненаметлив начин, токму онака како 
што треба да работи еден професионалец. И од тој 
аспект се надевам и посакувам Филхармонија да го 
задржи повеќе за да успее да го извлече максимумот 
од нашиот оркестар.
 
Поминаа повеќе од дваесет години од наградата 
која Ви ја врачи принцот Чарлс, момент кој 

Кој е Вашиот совет за младите пијанисти кои ги 
прават првите чекори во осознавањето на 
инструментот. Што би им порачале?
– Би рекол дека е важно секој да ги следи својата 
приказна и своите способности. Професорот, секако, е 
многу важен во правењето на првите чекори, тие мора 
да се направат внимателно, да се всади љубов кај 
почетниците, полека да им се отворат портите на 
младите кон класичната музика. Да им се даде до знаење 
дека класичната музика сигурно не е досадна, дека нуди 
многу повеќе интересни можности отколку што се 
мисли. Треба да веруваат, а штом покажат малку повеќе 
желба, треба да се поддржат, тука, пред сѐ, мислам на 
државата која мора да понуди повеќе можности и 
разновидност во однос на музичкото образование и 
музичката култура.
 

менаџерските куќи во тоа време беше исклучително 
тежок, сега е малку поинаку, не велам дека е лесно, и 
преку овој начин на презентација најлесно можеше да 
се отворат портите и да се излезе надвор од државата. 
Натпреварите не биле мој прв избор, професорот 
Романов гледаше на нив како можност и шанса за секој 
пијанист. Значи, тие не беа мој приоритет или желба, но 
тие беа единствена можност и ги прифаќав без 
оптоварување. Никогаш не сум одел на победа, туку ми 
било најважно да го покажам она што сум го работел и 
да видам колку можам да се токмам со моите колеги. И 
тогаш и денес се случуваат многу валкани игри и тоа 
може да биде вистинско разочарување за некои, а 
посебно за оние кои неправедно добиле награда од 
жирото. Тоа веднаш може да се види, дека не го 
заслужиле, за жал, пиететот што го добиле. Затоа се меч 
со две сечила. За моето искуство можам да кажам дека е 
позитивно и доколку се одвиваат природно и спонтано, 
без непотребни влијанија од разни страни, тогаш се 
разбира дека натпреварите би биле позитивна работа. 
Најдобро нешто е шансата за јавен настап, која, според 
мене, е најважна работа во развојот на еден 
инструменталист. Јавните настапи се најважни за нашата 
професија и секогаш сум се борел за повеќе концертни 
претставувања. Тоа го правев и додека работев како 
професор на Факултетот за музичка уметност, се борев 
моите студенти да имаат повеќе настапи, зашто тоа е 
единствениот начин да се почувствува магијата. А таа се 
создава на сцена. 

Според Вас, што треба да поседува еден пијанист 
денес за да се издвои од морето исклучителни 
солисти?
– Навистина има море пијанисти со различни музички 
темпераменти. Се издвојуваат едни од други според 
индивидуалниот глас, а не според техничките 
способности. Има многу талентирани пијанисти, но 
гласот на секој уметник, пред сѐ, е во неговата 
интерпретација на делото, во културата на изведбата, во 
природноста, логичноста на музичката мисла. Секако, 
важно е и образованието, музичкото, но и општото 
образовние за подлабока анализа и истражување на 
делата. Така полесно може да се открие пораката која 
композиторот сакал да ја пренесе, да ја каже со секоја 
нота што ја напишал и сите нејзини придружни 
елементи од аспект на динамиката, артикулацијата и сл. 
Кога зборуваме, не голтаме букви, исто е и со музичката 
интепретација. Денес слушаме исклучително технички 
подготвени пијанисти, на кои, од тој аспект, се разбира, 
може да им се воодушевуваме, меѓутоа дали тие имаат 
нешто повеќе да кажат е друго прашање. Инаку, голем 
процент од публиката која се радува на ’фаст енд лауд‘, 
како што велат Англичаните, или брзо и гласно. Има 
такви примери на пијанисти кои се прилично актуелни 
во светот на класичната музика, кои, за жал, не се 
вистински репери за длабока интерпретација и 
осмислување на музичкото дело. Пред триесетина 
години, светската музичка сцена изгледаше поинаку, а 
денес гледаме и слушаме многу ’калашњикови‘, така ги 
викам нашега оние што одат на брзо и силно. 
Остануваат сѐ помалку вистински длабоки музичари 
кои имаат што да пренесат, да кажат некаква порака, а 
не да презентираат само блескава техника со која ќе ја 
заслепат публиката која не е докрај музички образована 
за да знае што да бара. И светот што го живеееме денес 
е целосно комерцијализиран, го оформува мислењето 
на публиката во погрешен правец. Да се заборави 
целата историја и тежината која многу пијанисти пред 
нас ја направиле од интерпретаторски аспект е 
навистина тажно.  Би се надоврзал тука на последниот 
пример што го имав и искуството кое ми го донесе 

настапот со еден легендарен виолинист каков што е 
Максим Венгеров. Уметниците како него даваат 
мотивација, инспирација, веднаш може да се сфати 
зошто се врвни во својата работа. Нивниот успех е 
резултат на искрена и посветена работа, а не на 
маркентинг-машина што стои зад нив. 

Концертите од Рахмањинов се Ваш заштитен знак. 
Има ли некој концерт кој досега не сте го извеле, а 
Ви претставува предизвик?
– Отсекогаш сум сакал вариетети и може да кажам 
дека сум среќен што имам можност да свирам 
најразновиден репертоар. Многу луѓе го поврзуваат 
фактот дека сум учел кај руски професори и тука ја 
повлекуваат паралелата дека сум посветен само на 
опусот на руските композитори. Секако дека свирам 
руски автори и од тој аспект сум среќен што 
Рахмањинов е дел од мојот репертоар. Тоа ме 
исполнува, несомено, ги снимив сите негови коцнерти 
за клавир и оркестар, заедно со Васили Петренко и 
Ројал Ливерпул филхармоник, и изданијата беа 
позитивно поздравени од критичарите низ светот. Но, 
од друга страна, среќен сум што го прошарив и 
раширив својот репертоар и тоа ме исполнува 
бескрајно. Како да сакате да пробувате различна кујна, 
да посетувате различни музеи, сликари, филмови, да 
патувате и да запознавате различни луѓе и култури. 
Исто е и со репертоарот. Има дела што сум ги 
отсвирел, но има и такви кои не сум стасал да ги 
свирам, како што се, на пример, од Бетовен, Моцрат, 
Шуман... Постојат многу дела кои ме предизвикуваат, 
тука се и делата на македонските композитори. Тука е 
и концертот за пијано и оркестар на Панде Шахов, кој 
го изведов во 2018 година на фестивалот за современа 
музика „Кабриљо“ во Калифорнија заедно со Кристијан 
Мачелару. Не застанувам тука, одам напред, се 
надевам дека ќе имам прилика да остварам уште 
некои мои желби. 



засекогаш го смени Вашиот живот... Сте 
размислувале ли како ќе се развиваше Вашата 
кариера доколку не ја добиевте оваа награда?
–  Да бидам искрен, на многу спонтан и природен начин 
се одвиваа работите по Лондон. Таков развој на 
настаните беше очекуван по постигнатиот успех и мора 
да признам дека не сум имал многу време да 
размислувам во кој правец ќе се движеше мојата 
кариера доколку не ја добиев оваа награда. Сигурен сум 
дека немаше да застанам таму, бидејќи навистина 
вредно работев, а тоа беше еден од начините како да се 
добие искуство, да се види нивото, да увидам до каде 
сум стасал како пијанист.

Натпреварите се важен сегмент од трасирањето на 
музичкиот пат. Кои се придобивките, а кои се 
нивните негативни страни?
– Натпреварите, посебно за еден музичар кој доаѓа од 
една мала држава каква што е  Македонија и ситуацијата 
во која се наоѓа поради нашите политичари кои не 
успеаја да излезат од транзицијата која одбележи 
неколку генерации, се единствениот пат за успех на еден 
уметник. Не доаѓам од земја која е моќна и има 
исклучителна историја во однос на класичната музика, 
не доаѓам од економски силна земја и затоа 
натпреварите биле едниствена можност за промоција и 
презентација на мојот пијанизам. Токму поради тој 
недостиг на традиција и историја во поглед на 
класичната музика, тие биле единствена шанса да се 
постигне некаков успех, да се отвори некоја врата, да се 
развие можност за реализација на кариера. Допирот со 

Симон Трпчески, пијанистот со препознатлив 
изведувачки сензибилитет кој успешно ја реализира 
својата концертна агенда на светските музички сцени, 
настапувајќи со најдобрите оркестри и диригенти во 
светот, ќе ја отвори новата концертна сезона на 
Филхармонија, заедно со маестро Габриел Бебешелеа.    

На отворањето на новата сезона ќе го свирите 
Концертот број 2 од Лист, романтично дело со 
исклучителна музичка структура. Кој е предизвикот 
што го носи ова дело и што значи за Вас 
пијанистичкиот опус на Лист? 
– Концертот број 2 од Лист го научив за потребите на 
ангажманот со Бостонскиот симфониски оркестар. 
Двата концерта многу ми се допаѓаат. Лист бил 
револуционер на своето време, неговата музичка мисла 
е исклучителна, развил фантастична пијанистичка 
техника, која отишла можеби и повеќе од неколу чекори 
напред во времето кога била создадена. Тој е многу 
важна фигура за развојот на пијанизмот, генерално во 
историјата на музиката, не само како врвен пијнист, туку 
и како композитор кој на посебен начин ја осмислувал 
формата и структурата на своите дела. Сите овие 
аспекти ги поседува и Концертот број 2 и со него Лист 
уште еднаш се потврдува како фантастичен мајстор на 
унифицирана музичка мисла и форма и неверојатна 
инвентивност во поглед на развојот на една тема во 
најразлични форми и атмосфери. Тоа донекаде се 
вклопува во онаа негова скриена карактеристика или 
мотивација која јавно ја искажувал преку своите дела, 
тоа е фолклорната инспирација која го следела целиот 
живот. Во овој концерт не толку експлицитно како во 
неговите рапсодии, туку повеќе заткулисно. Концертот 
има исклучителна оркестрација, навистина е штета што 
Лист не напишал повеќе оркестарска музика, бидејќи 
бил вистински иноватор во овој домен. Во поглед на 
оркестрацијата и во комбинацијата на материјалот, како 
и во солото на пијаното, Лист прави одличен избор на 

инструменти, бои, преклопувања, делото е прилично 
виртуозно, изобилува со различни пијанистички 
техники типични за неговиот опус. Концертот е 
фантастично склопен и секој од епизодните ставови 
поседува своја карактерна нишка, има обединета 
форма, а почетната тема ја носи кларинетот, уште една 
интересен, нетипичен концепт на презентација, кој е 
препознатлив за опусот на Лист. Имав можност да 
свирам неколку дела од Лист и можам да кажам дека 
имал уникатни познавања на инструментот, 
препознатлив стил и почит кон другите композитори со 
оглед на фактот дека направил повеќе обработки. 
Секогаш кога го свирам, уживам во слободата која ни ја 
дава неговата музика. 

Настапувате со шеф-диригентот на Филхармонија, 
маестро Бебешелеа, со кого сте имале и бројни 
настапи во светот...
– Всушност, ме покани лично маестро Бебешелеа да 
настапам со оркестарот на Македонска филхармонија, 
како шеф-диригент кој донесе многу свежина и 
професионално работење за колективот на 
оркестарот. Тоа беше потребно и искрено се надевам 
луѓето ќе знаат да го почитуваат тоа и да го задржат 
како шеф-диригент, бидејќи Габриел има навистина 
големо знаење и целосно ѝ е посветен на музиката. Тоа 
е негова професија, негова љубов, и тоа се гледа во 
неговата инвентивност во контекст на програмите што 
ги направи, звукот што го извади од оркестарот. Секоја 
институција треба да се грижи за тие аспекти, а 
местото шеф-диригент е несомнено од голема важност 
за развојот на еден оркестар. Филхармонија, долги 
години, за жал, можеби лошо ќе звучи, но не ѝ 
придаваше значење на оваа функција, можеби од 
незнаење, можеби од некакви други причини, луѓето 
што ја воделе Филхармонија најдобро знаат зошто 
било така. Со маестро Бебешелеа настапивме 
многупати заедно, првиот пат во 2019 година во 
Белфаст, во изведба на Брамсовиот Концерт број 2 и 
тој беше воодушевен од мојата изведба. Поради 
блискоста со културите, создадовме спонтан, искрен и 
пријателски однос. По негова препорака, мојот проект 
„Македонисимо“ ја доби романската премиера на 
фестивалот „Музичка есен на Клуж“. Габриел 
Бебешелеа е и шеф-диригент на Трансилванскиот 
симфониски оркестар, со кој двапати настапив за 
време на короната и можев да се уверам во навистина 
одличното ниво на оркестарот кое тој успеал да го 
постигне во текот на својата четиригодишна работа 
како шеф-диригент. И неслучајно сега е избран за нов 
шеф-диригент на најважниот оркестар во Романија – 
Филхармонискиот оркестар „Енеску“. Станува збор за 
исклучително подготвен уметник, многу 
професионален, точно знае што сака, и тоа го прави на 
отмен, културен, ненаметлив начин, токму онака како 
што треба да работи еден професионалец. И од тој 
аспект се надевам и посакувам Филхармонија да го 
задржи повеќе за да успее да го извлече максимумот 
од нашиот оркестар.
 
Поминаа повеќе од дваесет години од наградата 
која Ви ја врачи принцот Чарлс, момент кој 

Кој е Вашиот совет за младите пијанисти кои ги 
прават првите чекори во осознавањето на 
инструментот. Што би им порачале?
– Би рекол дека е важно секој да ги следи својата 
приказна и своите способности. Професорот, секако, е 
многу важен во правењето на првите чекори, тие мора 
да се направат внимателно, да се всади љубов кај 
почетниците, полека да им се отворат портите на 
младите кон класичната музика. Да им се даде до знаење 
дека класичната музика сигурно не е досадна, дека нуди 
многу повеќе интересни можности отколку што се 
мисли. Треба да веруваат, а штом покажат малку повеќе 
желба, треба да се поддржат, тука, пред сѐ, мислам на 
државата која мора да понуди повеќе можности и 
разновидност во однос на музичкото образование и 
музичката култура.
 

менаџерските куќи во тоа време беше исклучително 
тежок, сега е малку поинаку, не велам дека е лесно, и 
преку овој начин на презентација најлесно можеше да 
се отворат портите и да се излезе надвор од државата. 
Натпреварите не биле мој прв избор, професорот 
Романов гледаше на нив како можност и шанса за секој 
пијанист. Значи, тие не беа мој приоритет или желба, но 
тие беа единствена можност и ги прифаќав без 
оптоварување. Никогаш не сум одел на победа, туку ми 
било најважно да го покажам она што сум го работел и 
да видам колку можам да се токмам со моите колеги. И 
тогаш и денес се случуваат многу валкани игри и тоа 
може да биде вистинско разочарување за некои, а 
посебно за оние кои неправедно добиле награда од 
жирото. Тоа веднаш може да се види, дека не го 
заслужиле, за жал, пиететот што го добиле. Затоа се меч 
со две сечила. За моето искуство можам да кажам дека е 
позитивно и доколку се одвиваат природно и спонтано, 
без непотребни влијанија од разни страни, тогаш се 
разбира дека натпреварите би биле позитивна работа. 
Најдобро нешто е шансата за јавен настап, која, според 
мене, е најважна работа во развојот на еден 
инструменталист. Јавните настапи се најважни за нашата 
професија и секогаш сум се борел за повеќе концертни 
претставувања. Тоа го правев и додека работев како 
професор на Факултетот за музичка уметност, се борев 
моите студенти да имаат повеќе настапи, зашто тоа е 
единствениот начин да се почувствува магијата. А таа се 
создава на сцена. 

Според Вас, што треба да поседува еден пијанист 
денес за да се издвои од морето исклучителни 
солисти?
– Навистина има море пијанисти со различни музички 
темпераменти. Се издвојуваат едни од други според 
индивидуалниот глас, а не според техничките 
способности. Има многу талентирани пијанисти, но 
гласот на секој уметник, пред сѐ, е во неговата 
интерпретација на делото, во културата на изведбата, во 
природноста, логичноста на музичката мисла. Секако, 
важно е и образованието, музичкото, но и општото 
образовние за подлабока анализа и истражување на 
делата. Така полесно може да се открие пораката која 
композиторот сакал да ја пренесе, да ја каже со секоја 
нота што ја напишал и сите нејзини придружни 
елементи од аспект на динамиката, артикулацијата и сл. 
Кога зборуваме, не голтаме букви, исто е и со музичката 
интепретација. Денес слушаме исклучително технички 
подготвени пијанисти, на кои, од тој аспект, се разбира, 
може да им се воодушевуваме, меѓутоа дали тие имаат 
нешто повеќе да кажат е друго прашање. Инаку, голем 
процент од публиката која се радува на ’фаст енд лауд‘, 
како што велат Англичаните, или брзо и гласно. Има 
такви примери на пијанисти кои се прилично актуелни 
во светот на класичната музика, кои, за жал, не се 
вистински репери за длабока интерпретација и 
осмислување на музичкото дело. Пред триесетина 
години, светската музичка сцена изгледаше поинаку, а 
денес гледаме и слушаме многу ’калашњикови‘, така ги 
викам нашега оние што одат на брзо и силно. 
Остануваат сѐ помалку вистински длабоки музичари 
кои имаат што да пренесат, да кажат некаква порака, а 
не да презентираат само блескава техника со која ќе ја 
заслепат публиката која не е докрај музички образована 
за да знае што да бара. И светот што го живеееме денес 
е целосно комерцијализиран, го оформува мислењето 
на публиката во погрешен правец. Да се заборави 
целата историја и тежината која многу пијанисти пред 
нас ја направиле од интерпретаторски аспект е 
навистина тажно.  Би се надоврзал тука на последниот 
пример што го имав и искуството кое ми го донесе 

настапот со еден легендарен виолинист каков што е 
Максим Венгеров. Уметниците како него даваат 
мотивација, инспирација, веднаш може да се сфати 
зошто се врвни во својата работа. Нивниот успех е 
резултат на искрена и посветена работа, а не на 
маркентинг-машина што стои зад нив. 

Концертите од Рахмањинов се Ваш заштитен знак. 
Има ли некој концерт кој досега не сте го извеле, а 
Ви претставува предизвик?
– Отсекогаш сум сакал вариетети и може да кажам 
дека сум среќен што имам можност да свирам 
најразновиден репертоар. Многу луѓе го поврзуваат 
фактот дека сум учел кај руски професори и тука ја 
повлекуваат паралелата дека сум посветен само на 
опусот на руските композитори. Секако дека свирам 
руски автори и од тој аспект сум среќен што 
Рахмањинов е дел од мојот репертоар. Тоа ме 
исполнува, несомено, ги снимив сите негови коцнерти 
за клавир и оркестар, заедно со Васили Петренко и 
Ројал Ливерпул филхармоник, и изданијата беа 
позитивно поздравени од критичарите низ светот. Но, 
од друга страна, среќен сум што го прошарив и 
раширив својот репертоар и тоа ме исполнува 
бескрајно. Како да сакате да пробувате различна кујна, 
да посетувате различни музеи, сликари, филмови, да 
патувате и да запознавате различни луѓе и култури. 
Исто е и со репертоарот. Има дела што сум ги 
отсвирел, но има и такви кои не сум стасал да ги 
свирам, како што се, на пример, од Бетовен, Моцрат, 
Шуман... Постојат многу дела кои ме предизвикуваат, 
тука се и делата на македонските композитори. Тука е 
и концертот за пијано и оркестар на Панде Шахов, кој 
го изведов во 2018 година на фестивалот за современа 
музика „Кабриљо“ во Калифорнија заедно со Кристијан 
Мачелару. Не застанувам тука, одам напред, се 
надевам дека ќе имам прилика да остварам уште 
некои мои желби. 
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„Корејската пијанистка Јеол Еум Сон создаде експлозија 
од енергии на сцената...“, 
Ismail Hakki Aksu

„Јеол Еум Сон – модел за јасност и полетност...“, 
The Times

„Нејзиното фразирање е деликатно, неизбрзано... Таа 
успеа да ја долови благородната разиграност на првиот 
став Allegro maestoso, за веднаш потоа да ни претстави 
нешто сосема ново и подлабоко во Andante. Нејзиниот 
допир беше елегантен и воздржан, вешто 
спротивставувајќи се на желбата да доминира...“, 
Bachtrack
 

Со овие зборови светската музичка критика ги претставува 
благородните и безвременски интерпретации на 
јужнокорејската пијанистка Јеол Еум Сон. 

Со пијаното се запознава многу рано – на 3-годишна 
возраст. „Ми беше многу интересно во почетокот. Обожавав 
да учам нови дела. И ги учев многу брзо“, вели Сон.  
Вниманието на светската јавност го привлекува во 2004 
година, кога прв пат настапува како солист со 
Филхармонискиот оркестар на Њујорк предводен од 
светски реномираниот диригент Лорин Мазел. Две години 
подоцна се сели во Германија и, според нејзино мислење, 
оваа преселба била моментот кога кариерата � доживува 
значаен пресврт. Започнува да се усовршува под 
менторство на израелскиот педагог Арие Варди: „Тој е еден 
од последните генерации професори кои се т.н. подвижна 
енциклопедија. Денес, се чини, не ни е потребно тоа, 
бидејќи сѐ ни е достапно преку модерната технологија. На 
пример, кога го изучував Бах со него, тој ме запознаваше со 
овој композитор од повеќе аспекти – Бах како композитор 
на танцувачка музика, како религиозен композитор, 
композитор на гудачки дела, дела за оргули итн. Доколку се 
фокусиравме на Бах како композитор на музика за танц, ќе 
се запрашавме каков вид танц е ова, какви костими би 
носеле изведувачите“, објаснува Сон.  Под негово 
менторство таа го усовршува своето свирење до најситните 
детали: „Дури и наједноставните работи како што се 
фразирање, работа со педалот, или техника на левата рака, 
па дури и висината на столчето... Еден ден забележав дека 
седам превисоко на столчето за да направам убаво легато... 
кога ја намалив висината на столчето на кое седам, можев 
многу подобро да артикулирам со динамиката на пијаното“.
Во нејзината биографија се споменува соработка со 
најголемите оркестри на денешницата (Њујоршката 
филхармонија, Чешката и Дрезденската филхармонија, 

Оркестарот на рускиот Марински театар, Исландската 
филхармонија, Симфонискиот оркестар на Би-би-си и 
др.) и диригенти со светско реноме (Дмитри Китајенко, 
Валери Гергиев, Владимир Спиваков и др.). Покрај 
солистичката дејност, Сон често се појавува и во 
камерни состави со познати изведувачи од светот.
Во 2018 година, Јеол Еум Сон е назначена за уметнички 
директор на Музичкиот фестивал во Пјонгчанг, инаку 
најголем музички фестивал во Јужна Кореја. На ова 
место Сон застанува само неколку месеци пред 
почетокот на Фестивалот и, како што вели, тоа било 
огромен предизвик за неа: „Колку што знам, 
претходните уметнички директори на Фестивалот 
имале околу една година да се подготват за секоја 
негова сезона. Но, јас започнав со подготовки во март 
и немав многу време. Сепак успеав, со тоа што имав 
време да спијам само околу 3-4 часа дневно... Бидејќи 
не знаев дека ќе дојдам на ова место, мојот календар 
веќе беше преполн со закажани настапи во тоа време. 
Не можев да ги откажам и признавам дека навистина 
ми беше тешко да правам толку многу работи во исто 
време...“, вели Сон.
Јеол Еум Сон може да се пофали и со богата 
дискографија и голем број значајни награди на 
натпревари во светот.

„Нејзиното фразирање е 
деликатно, неизбрзано...“, 
со овие зборови 
светската музичка 
критика ги претставува 
благородните и 
безвременски 
интерпретации на 
јужнокорејската 
пијанистка Јеол Еум Сон 

ЕКСПЛОЗИЈА ОД



Советско-германски композитор кој создава сериозна, мрачна 
музика, која се карактеризира со нагли спротивставувања на 
радикално различни, честопати контрадикторни стилови. Тоа е 
големиот Алфред Шнитке, основач на т.н. музички полистилизам.
Роден во германско еврејско семејство, своето музичко 
образование Шнитке го започнува во Виена, каде што еден 
период живее со своето семејство. Тука тој се запознава со 
пијаното и музичката теорија. Како што и самиот нагласува во 
една пригода, Виена „му овозможува духовно искуство и 
дисциплина кои ќе му помогнат во неговото понатамошно 
професионално патување“. Во текот на своето изучување на 
музиката, тој се осврнува на творештвата на Моцарт и Шуберт, а 
нивниот композиторски стил и манири имаат огромно влијание 
во почетните фази од неговата композиторска дејност. 

Во 1948 година, неговото семејство се сели во Москва, па затоа 
Шнитке се запишува на Московскиот конзерваториум каде што 
ги завршува своите студии на одделот за композиција. Во овој 
период, тој започнува да пишува филмска музика. Во следните 
триесетина години (од 1961 до 1984), Шнитке ќе создаде околу 
70 филмски музички дела. 
Во првите посериозни композиции на Алфред Шнитке, многу 
силно се чувствува влијанието на музиката на рускиот 
композитор Дмитри Шостакович. Ова се менува во моментот 
кога Шнитке доаѓа во контакт со италијанскиот композитор 
Луиџи Ноно, поточно со т.н. сериска музика. По некое време, 
откако ќе ги исцрпи можностите на оваа техника, Шнитке 
почнува да создава сопствена техника, која, како што веќе 
напоменавме, се одликува со користење на повеќе различни, 
честопати контрадикторни стилови во едно дело. Советската 
јавност не била воодушевена од „експерименталната“ музика на 
овој композитор. Неговата Прва симфонија веднаш била 
отфрлена од здружението на композиторите. Сепак, надвор од 
неговата земја, ситуацијата била поинаква. Неговата музика 
почнала да станува сѐ попопуларна, благодарение на руските 
изведувачи кои често патувале во странство. Тоа биле, 
добропознатите, диригентот Генади Рождественски, 
виолинистите Гидон Кремер и Марк Луботски, диригентот Јури 
Башмет и диригентот и виолончелист Мстислав Ростропович. 

Неговото Concerto Grosso 
бр. 1 е напишано во 1976 
година и, заедно со 
Симфонијата бр. 1, 
претставува едно од 
првите дела во кои 
Шнитке ја употребува 
својата полистилистичка 
техника. Пишуван е по 
нарачка на 
виолинистите Гидон 
Кремер и Татјана 
Гринденко. Во него 
солистите-виолинисти 
се во постојан дијалог со 
оркестарот

ПОЛИСТИЛИСТ СО
И покрај кревкото здравје, Алфред Шнитке во текот на својата 
кариера, а најмногу од 1980 до 1990 година, создал огромен број 
дела, од кои повеќето се сметаат за едни од најзначајните дела во 
историјата на музиката – Вториот (1980) и Третиот (1983) гудачки 
квартет, кантатата „Фауст“ (1983), балетот „Пер Гинт“ (1985 – 1987), 
Третата (1981), Четвртата (1984) и Петтата (1988) симфонија, како и 
Концертот за виола (1985) и Првиот концерт за виолончело (1986). 
Овој период е карактеристичен и по тоа што тогаш Шнитке ја 
менува својата религија, влегува во христијанството, што се 
забележува, секако, и во неговите дела.
Последното дело кое го пишува е неговата Деветта симфонија. 
Делото е тешко читливо, бидејќи Шнитке го пишувал по голем 
мозочен удар, и тоа со левата рака која му била во функција. Оваа 
симфонија ја доживува премиерата на 19 јуни 1998 година во

Москва, во верзија која ја дешифрирал и аранжирал Генади 
Рождественски. По ова се создадени уште неколку верзии на 
Симфонијата од страна на Николај Корндорф, Александар 
Раскатов и Андреј Борејко.

Неговото Concerto Grosso бр. 1 е напишано во 1976 година и, 
заедно со Симфонијата бр. 1, претставува едно од првите дела во 
кои Шнитке ја употребува својата полистилистичка техника. Тоа е 
воедно и најпознатото негово полистилистично дело, со кое го 
прави својот пробив надвор од Русија. Пишувано е по нарачка на 
виолинистите Гидон Кремер и Татјана Гринденко. Во него 
солистите-виолинисти се во постојан дијалог со оркестарот. 
Првпат е изведено во 1977 година, а по оваа изведба Шнитке 
решава да направи уште неколку измени во него. Бидејќи во овој 
период на Шнитке не му било дозволено од советските власти да 
патува надвор од својата земја, Кремер одлучува да го постави 
како еден од изведувачите во Литванскиот камерен оркестар, со 
цел да може композиторот да присуствува на изведбите на ова 
дело во Германија и во Австрија.

Делото се состои од шест ставови, а неговата изведба е во 
времетраење од околу 30 минути. Направени се и голем број 
снимки, издадени од познати издавачки куќи во светот.

ЕСТЕТИКА



Џијан Емин е македонски музичар кој во 
изминативе години се етаблира на нашата 
сцена како уметник кој успешно дејствува во 
повеќе сфери – како композитор, диригент, 
аранжер, мулстиинструменталист. За себе вели 
дека, пред сѐ, е музичар и дека сите овие 
профили му помагаат и се надополнуваат еден 
со друг. Оваа сезона, тој ќе води уште еден 
интересен концерт – „Магијата на Банг и 
Хенриксен“, закажан за 10 декември.

MOJATA

КОН МУЗИКАТА Е ЧИСТА И ИСКРЕНА



„Преку спојот на 

акустичен и 

електронски звук, 

користењето различни 

електронски алатки и 

техники на 

компонирање и 

организираната 

колективна 

импровизација, 

очекувам да добиеме 

нова звучна текстура со 

широк спектар на 

звучни бои“, вели Емин 

за концертот „Магијата 

на Банг и Хенриксен“

Проектот со Јан Банг и Хенриксен е еден од автентичните 
настани во новата сезона кои се издвојуваат од серијата 
„класични“ концерти. Каква музичка естетика ќе донесе 
овој концерт?
– Јан Банг и Арве Хенриксен се музичари од редок вид 
кои постојано истражуваат и ги поместуваат границите на 
стереотипите на очекувана музика. Арве Хенриксен е 
трубач кој инспирацијата за звукот на трубата, која многу 
често звучи како флејта, ја добил од јапонскиот 
инструмент шакухачи. Во основа, тој е џез-музичар кој ја 
користи импровизацијата како композиторска техника, 
но во неговата импровизација не слушате бравурозни и 
виртуозни делници, туку слушате прекрасни мелодии со 
преубава боја и секогаш во вистинскиот амбиент. Ваквиот 
пристап на музицирање и бојата на трубата го става Арве 
Хенриксен во видот на ретки музичари. Во секоја 
соработка со најразлични музичари како што се Бил 
Фрисел, Дејвид Силвијан, Нилс Петер Молваер и многу 
други, Арве Хенриксен е невозможно да не го 
препознаете, бидејќи неговиот настап е навистина 
уметнички силен. 
Јан Банг е продуцент и музички иноватор, кој е, исто така, 
еден од ретките кои успешно манипулираат со звукот за 
време на живиот настап. Може да се каже дека е дизајнер 
на звук кој користи свои обработени звуци и ги користи 
инструментите на самата сцена како извор на звук што го 
манипулира/продуцира во некаков друг звук или 
текстура. Тој е еден од највлијателните и 
најреализираните продуценти кој храбро носи епитетот 
„електронски гуру“.

  
На концертот, покрај Арве на труба, ќе го имаме на 
располагање и целиот симфониски оркестар како извор 
на звук кој може да биде манипулиран во живо. 
Композициите ќе бидат изведени на невообичаен начин, 
при што оркестарските групи или поединци ќе бидат 
повикувани од диригентот кој ќе ја создава колективната 
организирана импровизација во живо. 
Со спојот на акустичен и електронски звук, користењето 
различни електронски алатки и техники на компонирање, 
преку организираната колективна импровизација, 
очекувам да добиеме нова звучна текстура со широк 
спектар на звучни бои. 
 
Вашето искуство како диригент најмногу се темели на 
концерти што излегуваат од т.н. класичните рамки. 
Случајно или намерно?
– Идејата да почнам да се занимавам со диригирање се 
појави со желбата за квалитетна изведба на музиката која 
ја создавам. Во тој период работев на многу оркестрации 
за филмска музика и некако ми беше логично јас да ја 
диригирам музиката која ја оркестрирам, аранжирам или 
компонирам. Прв концерт на кој се појавив како диригент 
беше концертот со Дерик Меј во Античкиот театар во 
Охрид. Концертот помина многу добро, а по него 
следуваа низа концерти низ светот со реномирани 
оркестри. Тоа ме охрабри и оттогаш немам застанато. Во 
животот мислам дека нема ништо случајно и сметам дека 
ние самите си ги повикуваме работите што сакаме да ни 

се случат. Јас посакав да ја диригирам музиката која ја 
пишувам и еве го правам тоа изминативе години. 
Патот, секако, не е лесен за оној што сака да се занимава 
со уметност, па така и јас не сум поштеден од безброј 
пречки во дејствувањето. Мојата љубов кон музиката е 
чиста, искрена и, најверојатно, тоа победува на крај.  
Секако, сакам да диригирам и музика напишана од 
големите мајстори од историјата на музиката, но тоа 
повеќе го гледам како надградување на знаењето 
отколку како некаква поактивна креација. 
   
Водевте низа концерти наменети за масовна публика, 
на отворени сцени кои претставуваат фузија на 
класиката со другите жанрови. Кој Ви е најдраг?
 – Колку и да звучи досадно, сите концерти што ги водев 
досега ми се драги. Драги ми се бидејќи сите се многу 
различни. Ги работев оркестрациите за најголемиот дел на 
тие концерти и во тој процес музиката станува многу чиста 
и јасна. Моментот кога се случува концертот е најубавиот. 
Ме обзема некоја пријатна топлина и слатка возбуда, 
покрај тоа што имам ангажман како диригент кој ја води 
музиката низ целиот концерт, процесот што го доживувам е 
чисто уживање или некој вид екстаза. Дополнително, 
музиката која ја изведувавме почнувајќи од Дејвид Боуви, 
„Пинк флојд“, Феми Кути, „Архангел“ или музиката од 
цртаните филмови од 1960-тите и 1970-тите од источниот 
европски блок ми е омилена... Така, некако се поклопуваат 
сите коцки овие настани да се претворат во вистински 
уживање за мене, за оркестарот и, секако, најмногу за 
публиката која доаѓа во огромен број на овие концерти.

 
 
Композитор, мултиинструменталист, диригент, 
аранжер. Тоа се домените во кои се реализирате како 
уметник. Во кој од овие различни музички профили се 
чувствувате најудобно?
– Јас себеси се гледам како музичар. Набројаните 
профили се алатки кои ги користам за изразување. 
Доброто е тоа што овие профили се надополнуваат едни 
со други и си помагаат во зависност од улогата. Како 
композитор, мојот пристап кога свирам инструмент е 
различен, бидејќи се трудам да следам повеќе аспекти од 
музиката. Кога пишувам музика, способноста да свирам 
одредени инструменти ми помага за побрза реализација 
и помага во процесот делниците да бидат напишани 
„посвирачки“. Кога диригирам, искуството што го имам 
како оркестарски музичар е од огромна помош, бидејќи 
знам какво е чувството кога си од другата страна. Овие 
позиции не ме прават да бидам беспрекорен и 
безгрешен. Сѐ уште правам многу грешки и како музичар 
и како човек во пристапот. Сакам да учам и отворен сум 
за критики, позитивни и негативни. 
Одговорот на вашето прашање е дека најудобно се 
чувствувам во кожата на музичар без разлика во која 
улога ќе се појавам. Најбитно од сé за мене е да 
придонесам во процесот и реализацијата да биде 
успешна. 



Познатиот словенечки маестро Урош Лајовиц ќе одржи 
мастер-клас по диригирање – концерт со оркестарот на 
Филхармонија. Овој диригент повеќепати го водел нашиот 
оркестар, секојпат инспирирајќи ги музичарите со својата 
ведра и позитивна енергија и прецизен и стабилен 
мануелен гест.
Тој вели дека секогаш се држи до волшебниот напиток што 
му го дал неговиот професор Сваровски, а тоа, како негов 
ученик, го наследил и им го пренесува на своите студенти.
„Станува збор за следново: композиторот треба да помине 
голем развоен пат од идеја до реализација на партитурата 
и, исто така,  изведувачот треба да го помине истиот пат – 
но во обратна насока. Од партитурата, со помош на 
знаењето теорија, контрапункт, хармонија, социологија, 
историја на уметноста и историја, а посебно социологија, 
сите мора да се обидеме да дојдеме до идејата која го 
водела композиторот да го напише делото онака како што 
го напишал и во она време во кое го создал... Постои една 
германска фраза – ’белата хартија инспирира, испишаната 
хартија те обврзува‘. Во моментот кога ќе напишете нешто, 
тогаш се држите до тоа и сѐ што создава композиторот тој 
го создава со своја волја, а сѐ што ќе запише за нас е 
обврзувачко“, вели Лајовиц. Своите студенти ги учи дека 
проблемот на стилското создавање, всушност, е да се 
заборави сѐ што се случило подоцна.
„Партитурата треба да се посматра како да станува збор за 
праизведба, нема општи сознанија, нема механика, го 
нема тој огромен развој, туку постои само моментот кога 
човекот го создал тоа, со можностите што ги имал. 
Бетовен не пишувал за флејта никогаш над а, бидејќи не ни 
постоело, не можел, хорните, на пример, дваесет години 
подоцна добиле вентили... а тоа треба да се знае, за човек 
да знае како може да се свири хорна, зар не? Во ’Ероика‘ 
хорните имаат еден низок тон, кој не го имале, потоа го 
извеле со рака влегувајќи во инструментот за да го 
добијат својот тон, кој никогаш не постоел. Денес се свири 
со вентил и не постои тензија. Треба да се знае што било 
возможно тогаш и какви биле тие идеи кои го направиле 
еден композитор толку голем, а друг помалку, а тоа е, 
всушност, познавање на уметноста и на социологијата. 
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’белата хартија 

инспирира, 

испишаната хартија те 

обврзува‘. Во моментот 

кога ќе напишете 

нешто, тогаш се 

држите до тоа и сѐ што 

создава композиторот 

тој создава со своја 

волја, а сѐ што ќе 

запише за нас е 

обврзувачко“, вели 
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нашиот оркестар, 
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својата ведра и 
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прецизен и стабилен 
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НЕ СОЗДАВАМ
 

КЛОНОВИ, 
УЧАМ

 КАКО СЕ 

Јас учев само тоа, не учам интерпретација, зашто ако некој не 
е талентиран, не го земам, тоа е негова работа. Јас не правам 
клонови, не учам како јас диригирам, туку како се диригира“, 
вели маестро Лајовиц.
Лајовиц е роден на 4 јули 1944 година во Љубљана. Студирал 
композиција и диригирање на Музичката академија во 
Љубљана, каде што и дипломирал на двете насоки во 1967, 
односно во 1969 година. За исклучителни остварувања во 
двете области, во 1968 и во 1969 година ја добил студентската 
Прешернова награда. Се усовршил на Високата школа за 
музика и сценска уметност во Виена, во класата на проф. Ханс 
Сваровски, каде што дипломирал со почести во 1971 година и 
ја добил Завршната награда (Abgangspreis).
 
Во 1968 и во 1969 година, учествувал на Салцбуршката летна 
академија, каде што учел диригирање во класата на проф. 
Бруно Мадерне.
 
Во периодот 1972 – 1991 година, работел во Словенечката 
филхармонија, прво како помошник-диригент, а од 1978 
година како постојан диригент. Паралелно го водел 
Камерниот оркестар на РТВ Словенија, од 1974 до 1976 
година, бил шеф-диригент на Симфонискиот оркестар на 
Хрватската радио-телевизија, од 1979 до 1981 година, а во 
1988 година го основал Камерниот ансамбл Slovenicum, со кој 
организирал самостоен циклус концерти во Љубљана во 
текот на наредните дванаест години и настапувал низ 
Словенија.

 Во 1989 година, Урош Лајовиц бил назначен за професор по 
диригирање на Високата школа за музика и сценска уметност 
во Виена, а во 1991 година бил унапреден во постојан 
професор по диригирање. Во неговата класа студирале околу 
300 студенти од 58 земји. Од 2011 до 2014 година, работел 
како редовен професор по диригирање на Музичката 
академија во Загреб. Во виенската Висока школа за музика и 
сценска уметност останал до 2012 година.

Во периодот 2001 – 2005 година, бил ангажиран како 
шеф-диригент на Белградската филхармонија. Во 2009 
година станал уметнички советник и постојан гостувачки 
диригент на Загрепската филхармонија. Почнувајќи од 
есента 2015 година, Лајовиц работи како шеф-диригент на 
Словенечката филхармонија и постојан гостувачки 
диригент на Софиската филхармонија и на Симфонискиот 
оркестар од Шенжен (Кина).
  
Како гостувачки професор, држел мајсторски курсеви во 
Стокхолм, Вилнус, Констанца, Шангај, Хонгконг и 
Дубровник. Покрај работата  во матичните институции, 
настапувал низ Европа, диригирал во САД, Колумбија 
(Богота), Јужна Кореја (Сеул), Тајван (Тајпеј), Хонгконг, Кина 
(Шенжен) и Јапонија (Токио, Хирошима). Во својата 
40-годишна кариера одржал повеќе од 1.400 концерти, 
диригирал со повеќе од 90 различни симфониски оркестри 
и ансамбли и соработувал со повеќе од 900 солисти.
 
Репертоарот на маестро Лајовиц е составен од симфониски 
и оперски дела. Учествувал во поставувањето на 14 опери. 
Покрај стандардниот репертоар, диригирал повеќе од 1.500 
симфониски дела и премиерно извел 80 дела од 
словенечки и од странски композитори.
 
Неговата работа во областа на музикологијата опфаќа и 
транскрипција и објавување на делото Missa viennensis на 
словенечкиот барокен композитор Јанез Крстник Долар, 
редакција на „Фигаро“ од Јанез Крстник Новак (сценска 
музика за комедијата „Матичек се жени“ на Антон Томаж 
Линхарт) и ревизија и објавување на операта „Црни маски“ на 
Марио Когој.
 
Урош Лајовиц е добитник на бројни награди и признанија, а 
последен е Австрискиот крст на честа за наука и уметност 
од австриското Сојузно министерство за просвета, уметност 
и култура во 2013 година.



Познатиот словенечки маестро Урош Лајовиц ќе одржи 
мастер-клас по диригирање – концерт со оркестарот на 
Филхармонија. Овој диригент повеќепати го водел нашиот 
оркестар, секојпат инспирирајќи ги музичарите со својата 
ведра и позитивна енергија и прецизен и стабилен 
мануелен гест.
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Јас учев само тоа, не учам интерпретација, зашто ако некој не 
е талентиран, не го земам, тоа е негова работа. Јас не правам 
клонови, не учам како јас диригирам, туку како се диригира“, 
вели маестро Лајовиц.
Лајовиц е роден на 4 јули 1944 година во Љубљана. Студирал 
композиција и диригирање на Музичката академија во 
Љубљана, каде што и дипломирал на двете насоки во 1967, 
односно во 1969 година. За исклучителни остварувања во 
двете области, во 1968 и во 1969 година ја добил студентската 
Прешернова награда. Се усовршил на Високата школа за 
музика и сценска уметност во Виена, во класата на проф. Ханс 
Сваровски, каде што дипломирал со почести во 1971 година и 
ја добил Завршната награда (Abgangspreis).
 
Во 1968 и во 1969 година, учествувал на Салцбуршката летна 
академија, каде што учел диригирање во класата на проф. 
Бруно Мадерне.
 
Во периодот 1972 – 1991 година, работел во Словенечката 
филхармонија, прво како помошник-диригент, а од 1978 
година како постојан диригент. Паралелно го водел 
Камерниот оркестар на РТВ Словенија, од 1974 до 1976 
година, бил шеф-диригент на Симфонискиот оркестар на 
Хрватската радио-телевизија, од 1979 до 1981 година, а во 
1988 година го основал Камерниот ансамбл Slovenicum, со кој 
организирал самостоен циклус концерти во Љубљана во 
текот на наредните дванаест години и настапувал низ 
Словенија.

 Во 1989 година, Урош Лајовиц бил назначен за професор по 
диригирање на Високата школа за музика и сценска уметност 
во Виена, а во 1991 година бил унапреден во постојан 
професор по диригирање. Во неговата класа студирале околу 
300 студенти од 58 земји. Од 2011 до 2014 година, работел 
како редовен професор по диригирање на Музичката 
академија во Загреб. Во виенската Висока школа за музика и 
сценска уметност останал до 2012 година.

Во периодот 2001 – 2005 година, бил ангажиран како 
шеф-диригент на Белградската филхармонија. Во 2009 
година станал уметнички советник и постојан гостувачки 
диригент на Загрепската филхармонија. Почнувајќи од 
есента 2015 година, Лајовиц работи како шеф-диригент на 
Словенечката филхармонија и постојан гостувачки 
диригент на Софиската филхармонија и на Симфонискиот 
оркестар од Шенжен (Кина).
  
Како гостувачки професор, држел мајсторски курсеви во 
Стокхолм, Вилнус, Констанца, Шангај, Хонгконг и 
Дубровник. Покрај работата  во матичните институции, 
настапувал низ Европа, диригирал во САД, Колумбија 
(Богота), Јужна Кореја (Сеул), Тајван (Тајпеј), Хонгконг, Кина 
(Шенжен) и Јапонија (Токио, Хирошима). Во својата 
40-годишна кариера одржал повеќе од 1.400 концерти, 
диригирал со повеќе од 90 различни симфониски оркестри 
и ансамбли и соработувал со повеќе од 900 солисти.
 
Репертоарот на маестро Лајовиц е составен од симфониски 
и оперски дела. Учествувал во поставувањето на 14 опери. 
Покрај стандардниот репертоар, диригирал повеќе од 1.500 
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музика за комедијата „Матичек се жени“ на Антон Томаж 
Линхарт) и ревизија и објавување на операта „Црни маски“ на 
Марио Когој.
 
Урош Лајовиц е добитник на бројни награди и признанија, а 
последен е Австрискиот крст на честа за наука и уметност 
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Најпопуларното, ако не и најважното, музичко дело на 
Рајх е композицијата „Музика за 18 музичари“. 
Пишувано во духот на музичкиот минимализам, ова 
дело е создадено во седумдесеттите години на 
минатиот век и до ден-денес е најизведуваното дело 
на Стив Рајх.
Инструментариумот во „Музика за 18 музичари“ е 
необичен и, како што кажува и самиот композитор во 
белешките за ова дело, бил нешто сосема ново во тоа 
време: „’Музика за 18 музичари‘ е новина во бројот и 
дистрибуцијата на инструментариумот – виолина, 
виолончело, два кларинета, 4 женски вокали, 4 пијана, 
три маримби, два ксилофона и металофон. Сите 
инструменти се акустични. Употребата на електроника 
е лимитирана само на микрофони за гласовите и 
некои инструменти“. И покрај тоа што делото е 
насловено како композиција која треба да ја 
изведуваат 18 музичари, Рајх вели дека на сцена може 
да има и повеќе музичари, поради потребата 
музичарите да свират одеднаш на повеќе 
инструменти.
Делото, всушност, е циклус од единаесет различни 
акорди, кои функционално не се поврзани и не се 
среќаваат во ниту еден традиционален тонален 
систем. Во воведниот дел наречен Pulses, Рајх нѐ 
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музичкиот минимализам, 
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Во 2003 година, Дејвид 

Боуви, кој инаку 

присуствувал и на 

премиерата на делото, ја 

вклучува „Музика за 18 

музичари“ во листата на 

неговите 25 омилени 

албуми

запознава со сите 11 акорди: „Во првите 5 минути од 
делото има повеќе хармонски движења отколку во 
кое било друго мое дело досега“, вели композиторот. 
По воведниот дел, следуваат т.н. Секции од 1 до 11 и 
секоја секција е базирана врз еден од тие единаесет 
акорди.Доколку подетално се навлезе во суштината 
и слушањето на композицијата, ќе се забележи 
големото влијание на африканската музика, со која 
Рајх подлабоко се запознава на едно негово подолго 
патување на овој континент. „Промените од една во 
друга секција/дел во композицијата, како и 
промените во самите секции се направени преку 
металофонот, чиј звук се јавува само еднаш и само за 
да се направи движење во следниот такт, исто како 
што во западноафриканската музика Balinese 
Gamelan го прави тоа перкусионистот. Ова е 
спротивно на визуелното климање со главата кое го 
користев во претходните мои дела за да укаже на 
промена на секција во делото, но и спротивно на 
општата западна практика да се има 
нефункционален диригент за големите ансамбли. На 
овој начин, звучните решенија стануваат дел од 
музиката и им овозможуваат на изведувачите да 
продолжат да слушаат“, објаснува Рајх.

НАЈВЛИЈАТЕЛНО ДЕЛО
ВО МОДЕРНАТА

Премиерата на „Музика за 18 музичари“ се случила на 
24 април 1976 година, пред речиси 50 години. Веднаш 
по првото слушање на ова дело, музичката критичка 
јавност била едногласна и му ја дала на делото 
највисоката оценка. Илјадници познати музичари, 
композитори и продуценти го вбројуваат Рајх со 
неговите дела, на чело со „Музика за 18 музичари“, 
како една од највлијателните личности во нивната 
кариера. Веднаш по излегувањето на првата снимена 
верзија, најголемата американска музичка онлајн-база 
на податоци на својата интернет-страница пишува: 
„Кога оваа снимка беше издадена во 1978 година, 
влијанието на новата музичка сцена беше моментално 
и огромно. Секој којшто во тоа време виде потенцијал 
во минимализмот и се надеваше на некој голем 
пресврт на тоа поле го најде токму во ова дело“.
Како што веќе споменавме, оваа композиција 
доживува и студиска снимка во 1978 година, само две 
години по премиерата, која ја издава познатата 
издавачка куќа ECM Recordings. Оттогаш излегуваат 
уште неколку снимки од различни музички издавачки 
куќи, последната издадена во 2020 година.
Во 2003 година, Дејвид Боуви, кој инаку присуствувал 
и на премиерата на делото, ја вклучува „Музика за 18 
музичари“ во листата на неговите 25 омилени албуми.
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Џез-музичарот Арве Хенриксен е норвешки трубач 
кој на публиката во светот � е познат по интересната 
боја на звук инспирирана од јапонската флејта 
шакахучи. Роден е во Странда, а своите студии ги 
завршува на Музичкиот конзерваториумот во 
Трондхејм во периодот од 1987 до 1991 година на 
катедрата за џез-музика, а подоцна и на катедрата за 
музичка педагогија. Во текот на своите студии работи 
како „фриленс“ музичар и активно учествува во 
повеќе норвешки камерни состави. 
Во текот на својата кариера соработувал со огромен 
број значајни џез-музичари (Едвард Весала, Џон 
Кристенсен, Миша Алперин, Пека Кусисто, Лори 
Андерсон, Дејвид Силвиан, Татсухиса Јамамото, 
Тошимару Накамура, Торд Густавсен и др.), џез и 
рок-ансамбли и оркестри (Норвешкиот камерен 
оркестар, Симфонискиот оркестар на Трондхајм и 
Кристијансенд, Лондонска синфониета и др.) од 
светот и композитори како што се Петер Торнкуист, 
Хелге Сунде, Терје Бјорклунд и др. Како еден од 
членовите на норвешката авангардна музичка група 
Supersilent, Хенриксен дал голем придонес во овој 
најзначаен импровизаторски џез-бенд во последните 
14 години во Норвешка.

Хенриксен е познат и како вокален изведувач. 
Неговиот уникатен глас со несекојдневно висок 
регистар на тонови може да се употреби како 
замена за некој од женските високи гласови.
Во текот на својата досегашна кариера се појавил на 
голем број значајни џез-фестивали, меѓу кои и 
џез-фестивалите во Моерс, Берген и Молд, а исто 
така учествувал и во многубројни џез-проекти. 
Гостувал и на нашиот „Скопски џез-фестивал“.
Во периодот од 2001 до 2019 година, Хенриксен 
снимил околу 140 компакт-дискови, некои 
солистички, а некои во соработка со други познати 
џез-музичари и состави. Во 2016 година, Хенриксен 
основа своја издавачка куќа која ја нарекува Arve 
Music. Добитник е и на повеќе признанија и награди 
во светот на џез-музиката.

ИНСПИРИРАН ОД ЈАПОНСКАТА 
ФЛЕЈТА ШАКАХУЧИ 



Опусот на современиот естонски композитор Арво Перт 
изразува љубов и пренесува духовна моќ, две 
есенцијални состојки на добрата музика. „Музиката е 
мојот пријател. Пријател кој има разбирање, емпатија, 
простува, теши. Парче ткаенина кое ги брише солзите. 
Извор на солзи радосници. Но, во исто време и болна 
како трн во телото и душата“, вели Перт, композиторот кој 
е роден на 11 септември 1935 година во Паиде. Автор е на 
многу дела – „Пасио“, „Стабат матер“, „Те деум“, „Мисерере“, 
„Канон покајанен“... Колку е плоден како композитор 
покажува и фактот дека во последните десетина година 
реаранжираше и создаде околу 25 нови дела. Неговата 
музика произлегува од единствениот животен стил и став 
кој се темели на христијанските вредности и вечната 
потрага по вистината, убавината и чистотата. Арво Перт го 
освои светот со својот „духовен минимализам“ – спој на 
едноставниот и чист звук и т.н. тинтинабули тоналност. 
Неговата музика поседува сентименталност и звучно 
сугерира на трошка архаичност во хаотичниот модерен 
свет. Неговите дела создадени во последните неколку 
децении рефлектираат индивидуалност и 
препознатливост, онаква каква што ретко се среќава во 
музиката на 20 и 21 век. Музиката на овој исклучителен 
композитор, како што и самиот вели, претставува 
експресија на „љубов во секоја нота“. Таа комуницира на 
сосема друго ниво – спиритуално, молитвено. Нејзината 
есенција е музичка контемплација. Своевидно звуковно 
созерцание... Музиката на Перт, посебно неговите 

подоцнежни дела, претставува тивок протест против 
потребата да се биде модерен. Таа почива на 
минимализмот, но не на типични повторувачки матрици 
како кај Стив Рајх. Нејзиниот минимализам се однесува на 
економичниот пристап и третман на чистотата на звукот. 
Кога станува збор за Перт, никогаш не постои сомневање 
дали одредена нота подобро ќе звучи доколку е ставена 
на некое друго место. Тишината меѓу тоновите го 
потврдува тоа. 
Трисагион за гудачки оркестар е напишан за 
конгрегацијата на Православната црква „Пророк Елијах 
(Илија)“ во Иломантси, Финска, по повод нејзината 
500-годишнина. Премиерно делото е изведено во оваа 
црква, во јули 1992 година, од „Ансамбл 21“ од Москва. 
Делото е инспирирано од молитва од православна 
литургија. Напишано е во типичен тинтинабули стил – има 
структурно деликатен контрапункт и е богато со 
религиски симболизам. Делото почива на фразеологија, 
бидејќи музиката е извлечена од религиски текст, иако е 
создадено само за гудачки оркестар. Стилот тинтинабули 
во ова дело Перт го иницира преку комбинација на два 
типа гласови – едниот е нежен, дијатонски, а другиот се 
движи меѓу тоновите. Резултатот е совршена хармонска 
атмосфера во која тонскиот центар е секогаш присутен, 
но во тесна корелација со повремени нетонални 
созвучија. 
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