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Lucrarea de fatda are ca obiect de cercetare sonatele pentru flaut si pian ale
compozitorilor nord-americani ai secolului XX. Cele sapte capitole ce alcatuiesc subiectul
tezei contureaza contextul cultural si muzical nord-american, muzica nord-americana pentru

flaut, precum si analiza unor opusuri reprezentative.

Intentia principala a prezentei lucrari a fost de a oferi o imagine de ansamblu, din
perspectiva interpretului, asupra caracteristicilor stilistice si expresive ale unor lucrari
emblematice din repertoriul nord-american dedicat flautului, precum Sonata pentru flaut si
pian (1930) a lui Walter Piston (1894-1976), Sonatina pentru flaut si pian (1946) a lui Eldin
Burton (1913-1979), Sonata pentru flaut si pian op. 14 (1961) a lui Robert Muczynski
(1929-2010) si, nu in ultimul rénd, Sonata pentru flaut si pian op. 23 (1987) a lui Lowell
Liebermann (n.1961). Am ales intentionat lucrari compuse de compozitori apartindnd mai
multor generatii, opusurile insesi fiind situate in perioade diferite ale secolului XX. Am
incercat sa ma apropii de aceste lucrari din doud directii, ambele legate de viziunea

interpretativa: flautistul in postura de analist al partiturii si flautistul pe scena de concert.

Desi prezenta lucrare este dedicata muzicii nord-americane a secolului XX, in urma
acestor analize aprofundate s-au putut desprinde repere pe care le voi folosi cu siguranta si in
interpretarea altor opusuri muzicale, indiferent de gen, epoca stilistici Sau apartenenta
culturala. Incursiunea detaliata in universul arhitectonic al fiecarei piese, explorarea modului
n care sunt construite personajele sonore (motivele, temele), urmarirea devenirii acestora si a
corelatiilor care se stabilesc intre personaje diferite, identificarea multiplelor legaturi dintre
expresia muzicala si profilul melodic, armonie, ritm, metru etc. sunt etape pe care orice
instrumentist ar trebui sa le parcurga in abordarea unui nou opus muzical. Consider ca, la
finalul cercetarii, prin integrarea unei perspective muzicologice, viziunea mea interpretativa

s-a imbogatit si diversificat.

Am incercat ca toate componentele cercetarii, fie analitice, fie practice sa fie derivate
din muzica nsasi. Scopul acestor demersuri este de a intelege structura profunda a sonatelor,
respectiv a sonatinei, speranta mea fiind aceea ca parcurgerea celor sapte capitole va oferi o
mai buna intelegere a acestor lucrari semnificative din repertoriul pentru flaut. Rezultatul, ca
si In cazul altor analize pe care le-am realizat anterior, ramane legat de satisfactia

experimentului si de geneza unei noi lumi sonore cucerite de interpret. Am convingerea ca



acest demers va servi drept o introducere utila pentru abordarea repertoriului flautistic nord-

american al secolului XX si de catre alti colegi flautisti.

Pornind de la faptul ca opusurile analizate apartin unor compozitori din generatii
distincte si au fost compuse in decade diferite ale secolului XX, m-am asteptat ca cercetarea
sa releve in primul rand aspecte care sa le diferentieze. Cu toate acestea, am constatat ca

similitudinile sunt mai importante.

O prima trasatura comuna a celor patru opusuri este melodicitatea, cantabilitatea,
aspect care subliniaza apropierea muzicii nord-americane de traditia muzicala occidentala,
dar si de cultura specifica spatiului nord-american. Lirismul, scriitura percutantd si

virtuozitatea sunt caracteristici definitorii ale sonatelor cercetate.

Discursul lor muzical utilizeaza forme muzicale conventionale, asociate de obicei cu
epocile muzicale anterioare, precum sonata, rondo-ul, forma tripartita sau tripentapartita etc.,
dar strecoara sistematic anumite abateri de la tiparele consacrate, ceea ce permite uneori
interpretari analitice multiple ale arhitecturilor rezultate. Coerenta tematica in cadrul unei
parti de sonata si sinteza temelor din sectiunile contrastante creeaza un sentiment puternic de

fluiditate si totodata de coeziune a formei.

Muzica celor patru compozitori pleaca aproape intotdeauna de la logica tonald, insa
combina tonalul cu elemente modale inspirate mai cu seama din muzica de jazz si, in anumite
cazuri, cu elemente atonale si seriale. Armoniile utilizate sunt de cele mai multe ori derivate
din elemente traditionale, cum ar fi acordurile de trei, patru si cinci sunete. Insa existd o
anumita tendintd de a utiliza aceste elemente in moduri mai putin traditionale, cum ar fi

seriile consecutive de acorduri de septima, in ideea credrii acelui parfum de jazz.

Un alt aspect comun al sonatelor cercetate este varietatea ritmica si metrica, care se
reflecta adesea intr-un joc simetric-asimetric la nivelul constructiei motivelor, frazelor,
perioadelor si sectiunilor, ceea ce ofera impresia de jucaus, de surprinzator, mentinand astfel
interesul ascultatorului. Ritmurile motorice, viguroase reprezintd marci stilistice ale celor
patru compozitori. Metrii eterogeni si transformarea celulei initiale din binar in ternar si
invers creeaza un profil ritmic caracteristic muzicii de jazz. Ritmul complementar, sincopele,
polimetria orizontala sau verticala, jocul binar-ternar, alternanta cruzic-anacruzic, ritmul in
contratimp si diversitatea metrica sunt elemente utilizate cu multa eficienta. Toate aceste
procedee componistice confera varietate si acel graunte de impredictibilitate atat de necesar

pentru a asigura pregnanta, atractivitatea si expresivitatea discursului sonor.



Formele traditionale, coerenta tematica, folosirea cu predilectie a unui limbaj tono-
modal ce integreaza armonii de jazz, pregnanta ritmica si varietatea sintaxelor utilizate sunt
caracteristici majore care definesc muzica compozitorilor americani si care reflecta atat
legdtura cu traditia muzicald, cat si deschiderea Tn a integra anumite aspecte si procedee

caracteristice muzicii moderne si muzicii de jazz, specifica spatiului nord-american.

Faptul ca opusurile analizate au devenit lucrari de referinta in literatura muzicala
dedicata flautului se datoreaza modului Tn care cei patru compozitori nord-americani au reusit
interiorizat la extrem de motoric si percusiv, adesea in cadrul unei singure miscari, folosind si
intreaga intindere a instrumentelor si solicitdnd astfel virtuozitatea instrumentistilor si
capacitatile tehnice ale acestora. De asemenea, dramaturgia lucrarilor este foarte variata,
propunand multiple forme de interactiune intre cei doi protagonisti, care includ momente de
convergenta, dialog, subordonare, complementaritate sau opozitie. Lucrarile ofera publicului
repere motivice/tematice si urmaresc realizarea unui echilibru intre predictibilitate si Surpriza,

ntre simetric si asimetric, ceea ce explica, partial, impactul si succesul acestora.

Capitolul dedicat stilului si particularitatilor de limbaj din creatia compozitorilor
americani incearca sa gaseasca acele elemente definitorii, ce vor fi puse in lumina in analiza
lucrarilor propriu-zise, si exploreaza in ce masura compozitorii nord-americani combina idei

identificabile din trecut si prezent pentru a-si crea propriul stil compozitional.

Capitolele care exploreaza in detaliu anumite lucrari sunt realizate din perspectiva
interpretului, Tn intentia de a surprinde cat mai multe aspecte relevante ale discursului
muzical, care apoi si fie integrate Tn abordarea interpretativa. In vederea unor analize mai
detaliate, am ales sa ma opresc asupra unui gen anume si, pentru a investiga creatii Cat mai
relevante si de dimensiuni similare, m-am decis sa selectez lucrari care apartin unui singur

gen, si anume genul de sonatd/sonatina.

In acelasi spirit, subcapitolele destinate Sugestiilor de interpretare au ca scop analiza
stilistica a interpretarilor repertoriului cercetat, prin auditia comparata a inregistrarilor
realizate de flautisti de renume, si reprezinta perspectivele unor artisti formati in scoli de flaut
diferite, apartindnd unor natiuni diferite, continuatori si totodata fondatori ai unor noi scoli de
interpretare. Diversitatea contextului national, cultural si muzical din care provin, pe de 0
parte, si legaturile pe care artistii le au unii cu altii, pe de alta parte sunt doua influente de

semn contrar care fac ca interpretarile sa fie extrem de variate. Conexiunile dintre artisti vor
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conduce la unele similitudini sau numitori comuni intre versiunile oferite in inregistrari, iar
diferentele de educatie profesionald sau de ambianta socio-culturala vor ardta modul in care

fiecare artist isi realizeaza intr-un mod unic propria viziune interpretativa.

Primul capitol al tezei, intitulat Contextul cultural si muzical nord-american in
secolul XX contureaza Evolutia scenei culturale nord-americane in secolul XX si Directii si

personalitati reprezentative ale muzicii nord-americane din secolul XX.

Cultura muzicala a secolului XX a adus cu sine mai multe orientri stilistice, prin care
compozitorii din acea perioada au incercat sa rupa vechile tipare muzicale si sa compuna
intr-o maniera avangardista, crednd noi tipare, rezultate dintr-un nou mod de a gandi si a
percepe muzica, ce avea sa se decanteze n particularitati stilistice diverse, definitorii pentru
curentele muzicale ale epocii respective. Pe de alta parte, pe parcursul secolului XX au fost si
compozitori care au reactionat la tendintele moderniste, preferand un stil mai traditional, cu
pastrarea conceptiei formale si a caracteristicilor unor epoci stilistice precedente. Au existat,
de asemenea, si compozitori in a céror creatie sunt decelabile ambele tendinte, fie sub forma
unor sinteze inovatoare (cum gasim, de pilda, la Béla Bartok sau George Enescu), fie ca
succesiune a unor perioade mai avangardiste sau mai traditionaliste (cum este cazul lui

Stravinski).

Prin ideile inovatoare ale compozitorilor secolului XX au luat nastere diferite curente
si directii stilistice, precum Impresionismul, Neoclasicismul, Noile scoli nationale. Au aparut,
de asemenea, tehnici muzicale legate de sisteme sonore noi sau de surse sau modalitati
inovatoare de producere a sunetului, 0 retusare a sonoritatii orchestrale si o timbralitate

inedita, prin adaugarea de noi instrumente Tn cadrul orchestrei.

America de Nord, cunoscutd si ca ,Lumea noud” sau ,taramul fagaduintei”, a
cunoscut o ascensiune a culturii muzicale la sfarsitul secolului al XIX-lea si inceputul
secolului XX, Tn marile centre din New York, Washington, Boston, Chicago, New Orleans,
Connecticut, ceea ce a condus la formarea si dezvoltarea treptata a scolii americane de
compozitie. Compozitorii americani au fost inspirati de marile creatii muzicale europene,
multi dintre ei au studiat la Paris cu faimoasa compozitoare Nadia Boulanger sau au incercat
noi experimentari in domeniul muzical, precum Charles Ives. Astfel, cu totii si-au format o
viziune asupra orientarilor stilistice ale epocii moderne, devenind totodatd constienti de

caracteristicile spatiului american si dezvoltandu-si treptat un stil muzical propriu, in care se



resimt ecouri din folclorul autohton sau din cel al negrilor, cu caracteristicile specifice
anumitor muzici: jazz, ragtime, negro-spirituals si blues.

Compozitorii americani au compus lucrari sub influenta anumitor curente stilistice ce

eqe v,

limbajului muzical, plecand de la politonalism pana la atonalism sau serialism.

Muzica culta americana din perioada 1900 — 1920 a evoluat spre o varietate de directii
de exprimare. A devenit clar ca influentele si modelele europene nu mai sunt suficiente
pentru compozitorii americani, astfel incat cautarea de noi mijloace pentru dezvoltarea
muzicii americane originale a devenit si mai asidua. O prima directie in acest sens se bazeaza

pe utilizarea muzicii folclorice in compozitiile de inceput de secol XX.

Tn acest climat, se remarci unul dintre cei mai cunoscuti compozitori americani,
George Gershwin. Unul dintre factorii care il deosebesc pe acesta de alti compozitori este

integrarea influentelor din muzica usoara si jazz in conceperea partiturilor culte.

Tn jurul anului 1920, muzica americana incepe sa prinda contur, in sens stilistic. Trei
dintre cele mai importante ramuri ale artei sonore din Statele Unite ale Americii sunt deja
delimitate: jazz, stilul ,,musical” (sau teatrul muzical) si compozitiile culte. Astfel muzica
americana infloreste intr-un ritm nemaiintalnit, iar creatorii incep sa vorbeasca, prin creatiile
lor, intr-un limbaj din ce in ce mai american, din aceasta generatie facand parte compozitorii
Aaron Copland (1900-1990) si Walter Piston (1894-1976).

Deceniile 3-5 ale secolului XX sunt marcate, pe continentul european, de aparitia unei
noi ,.teologii”” dodecafonice si serial-integrale. Simultan, viata academica americana ajunge la
un nivel de recunoastere internationald. In legiturd cu aceasti perioadd, trebuie si 1i
mentiondam pe Samuel Barber (1910 — 1981), Elliott Carter (1908 — 2012). Carter a
combinat elemente europene cu caracteristici americane, intr-un stil muzical care a devenit
distinctiv. Limbajul sau armonico-ritmic este unul unic, care s-a conturat pe parcursul anilor,

dupa o perioada de inceput definitd ca neoclasica.

John Cage (1912-1992) este una dintre figurile reprezentative ale avangardei
postbelice. Influenta compozitiilor, scrierilor si personalitatii sale s-a simtit in intreaga lume
muzicala, Cage fiind compozitorul american cu cel mai mare impact asupra culturii muzicale

a secolului al XX-lea. John Cage este un pionier in ceea ce priveste indeterminarea,



spontaneitatea si hazardul Tn interpretare, muzica electro-acustica, precum si utilizarea

neconventionald a instrumentelor muzicale.

O alta figura reprezentativa a avandgardei postbelice este George Henry Crumb
(1929), cunoscut pentru utilizarea unor forme, notatii si tehnici instrumentale atipice, cu
scopul realizdrii unor sonoritati aparte. Acesta utilizeaza efecte instrumentale si vocale
inedite, precum soptitul, fluieratul, chiar si strigatul. Un exemplu ar fi lucrarea Voice of the
Whale pentru flaut electric, violoncel si pian amplificat, in care Crumb utilizeaza la violoncel

un efect ce simuleaza strigatul pescarusului de mare.

Muzica nord-americana pentru flaut in secolul al XX-lea reprezinta al doilea
capitol al tezei, in care am tinut sa realizez O privire cronologica asupra creatiilor pentru
flaut din repertoriul european al secolului XX, dar si O perspectiva asupra muzicii nord-

americane dedicate flautului in secolul al XX-lea.

Tn ceea ce priveste creatia dedicata flautului, compozitorii americani au manifestat un

Adevirata epoca de aur a flautului transversal coincide cu inceputul secolului trecut.
Fara a minimaliza contributia considerabila a epocii baroce, sau importanta cercetarii tehnice
derulate la Tnceputul secolului al XIX-lea, trebuie sa recunoastem ca flautul a castigat cea mai

mare importantd odata cu rasaritul secolului trecut.

Repertoriul bogat despre care vorbim poate da impresia unui vast experiment
intreprins de numerosi creatori, fiecare exploatdnd flautul ca pe un laborator deschis
diverselor incercari componistice. Nu negam aceasta ipoteza si subliniem flexibilitatea cu
care flautul a raspuns admirabil la cele mai indraznete experimente ce tin atat de expresie, cat

si de tehnica.

Pentru a putea avansa in cercetarea ce priveste sonatele nord-americane dedicate
flautului Tn muzica secolului XX, am considerat necesara o privire analitica si cronologica
asupra repertoriului pentru flaut din muzica europeana si nord-americana a secolului trecut.
Dupa ce am observat bogatia si diversitatea stilistico-formala a muzicii pentru flaut scrisa pe
continentul american, am ales ca prezenta cercetare sa se concentreze asupra aprofundarii
lucrarilor ce apartin unui singur gen, si anume genul de sonatd/sonatina pentru flaut si pian,

reflectat, desigur, in muzica nord-americana a secolului XX.



Capitolul 3 contureaza Sonata pentru flaut si pian a lui Walter Piston, acesta din
urma fiind considerat unul dintre cei mai importanti si prolifici compozitori americani, 0
personalitate marcanta a vietii muzicale de peste ocean. Acest fapt se datoreaza atat activitatii
sale componistice, cat si preocuparilor sale pedagogice si muzicologice. Stilul componistic al
lui Piston sintetizeaza cele mai importante caracteristici ale muzicii moderne, toate asimilate
intr-o maniera proprie. Din creatia sa fac parte numeroase concerte (pentru vioara, flaut,
clarinet, viola), precum si un numar mare de lucrari simfonice si pagini muzicale camerale.
Stilul sau componistic este neoclasic, cu accente romantice ocazionale, iar ceea ce Il

diferentiaza este vivacitatea ritmica si claritatea structurala.

Compusa in anul 1930, Sonata pentru flaut si pian pare, la o prima vedere, sa adere la
0 structura clasica (cu trei parti contrastante) si la 0 scriiturd tonald bazata pe triada armonica,
dar faptul ca melodiile propuse sunt, in general, modale, iar compozitorul aluneca cu
indraznealda Tn pasaje cromatice neasteptate asigura un suflu nou acestei partituri. De
asemenea, vom remarca, pe parcursul analizei, pasajele de acompaniament pianistic bazate pe

siruri dodecafonice, precum si schimbari de atmosfera din cele mai sugestive si diverse.

Prima parte a sonatei, Allegro moderato e con grazia, este conceputa in forma de
Sonata si propune un tablou atmosferic luminos, cu sectiuni incisive, dar si cu linii melodice

cu un suflu larg, atribuite Tn general flautului.

Structura acestei parti este una echilibrata, cu prezenta tuturor elementelor
constitutive din forma clasica de sonata. Astfel, discursul debuteaza cu un prim grup tematic,
ce se sectioneaza in trei segmente. Primul segment are intinderea unei perioade de 10 masuri
si expune doud fraze n care se cristalizeaza un nucleu melodic generator, in partitura de flaut.
Acest nucleu va capata, pe parcursul expozitiei, diverse aspecte, astfel ca putem sa discutdm
despre o constructie bazata pe sunetele initiale ale nucleului, ce sufera adaugiri si transpozitii

ulterioare.

Adagio reprezinta cea de-a doua parte a sonatei, ce propune o miscare lenta, cu 0
prezentare muzicald sub forma de variatiuni polifonice. Astfel, putem observa pe intreaga
intindere a partiturii pentru flaut si pian coexistenta a doua materiale tematice, pe care le vom
intitula A si B, care se suprapun si au caracteristici distincte. Aceste entitati ce se prelucreaza
prin variatie polifonica reflecta virtuozitatea componistica a lui Piston in domeniul tehnicii

contrapunctice.



Ultima parte a sonatei, Allegro vivace, scrisa in forma de lied tripentapartit, propune
0 atmosfera energica. Cele doua sectiuni contrastante (A si B), care coexista in partitura lui

Piston, au Tn comun scriitura de virtuozitate pentru ambele instrumente invitate in discurs.

In ansamblul acestei miscari, remarcim abundenta perioadelor ternare si a frazelor de
6 masuri, mai putin obisnuite, precum si prezenta unor fraze de 5 sau 7 masuri. Toate aceste
aspecte confera prospetime si impredictibilitate discursului. Cu un echilibru interior demn de
remarcat, aceasta sonata presupune atat o interpretare de virtuozitate, cat si o dozare matura a
capacitatilor interpretative, pentru o buna delimitare a elementelor formale si expresive

constitutive.

Sonatina pentru flaut si pian este una dintre cele mai cunoscute lucrari ale lui Eldin
Burton si constituie Capitolul 4 al lucrarii. Compusa in anul 1948, creatia in discutie a
devenit, de-a lungul timpului, o partitura standard in literatura pentru flaut si, implicit, Tn
repertoriile flautistilor. Initial, Burton a compus aceasta Sonatina pentru pian pentru cursul de
compozitie de la Universitatea Julliard, iar profesorul l-a incurajat sa rescrie partitura,
apeland si la sfaturile unui coleg flautist. Sonatina pentru flaut si pian a fost creatia

castigatoare la competitia organizata de New York Flute Club.

Sonatina este structuratd in trei parti: Allegretto grazioso, Andantino Sognando,
Allegro giocoso quasi fandango. Indicatiile agogice si expresive ne ajuta sa construim o

imagine de ansamblu asupra creatiei lui Burton.

Prima parte include ritmuri sincopate, imbinari intre ritmuri ternare si binare, pasaje
melodice bazate pe sectiuni de gama, precum si perioade muzicale bazate pe structura fraza
antecedenta — fraza consecventa. Remarcam talentul melodic al compozitorului, ce utilizeaza
0 scriiturd melodica liricd, fluida, care aminteste de cea francezd impresionista, cu un contur

preponderent in mers treptat sau arpegii, intr-un limbaj tono-modal.

Cea de-a doua parte are indicatia Sognando, ceea ce impune flautistului sa
foloseasca capacititile instrumentului in materie de coloristica, registre si frazare, in scopul
conturarii unei atmosfere visatoare. Din perspectiva formala, partea a doua este scrisa n
forma de lied. Andantino Sognando este miscarea ce pune cel mai bine n evidentd
sensibilitatea si expresivitatea interpretului, oferind posibilitatea utilizarii unei palete bogate

de culori, dar si a unei dinamici variate.



Ultima parte, Allegro giocoso quasi fandango, aminteste de dansul spaniol numit
fandango, creatie muzicala in metru ternar, cu caracter Vvioi. Burton utilizeaza atat metrul
ternar compus, cat si ritmul ternar, prin impunerea formulei de triolet pe fiecare timp tare.
Printr-o accentuare fireasca a partilor de timp subliniate de compozitor, flautistul asigura un
ethos aparte acestei sectiuni. Cu un stil si o scriitura ce pun In lumind capacitatile
interpretative ale flautului, Sonatina pentru flaut si pian semnata de Burton ar trebui sa se

gaseasca 1n repertoriul oricarui flautist.

Capitolul 5 contureaza caracteristicile Sonatei pentru flaut si pian op. 14 a lui
Robert Muczynski, lucrare ce se pozitioneaza intre limpezimile scriiturii clasice si
complexitatea partiturilor semnate in a doua jumatate a sec XX. Sonoritatile acestei sonate ne
introduc in atmosfera unui interesant politonalism, expus intr-o constructie poliritmica
Tmprumutata din zona jazzului, gen deseori intrepatruns cu elementele muzicii clasice, mai

ales in creatia compozitorilor americani.

De o nota aparte in peisajul muzicii americane, Sonata pentru flaut si pian op. 14
compusa in anul 1961, a adus creatorului sau Premiul Concursului International din Nice,
Franta, integrandu-se astfel in randul capodoperelor universale compuse in acest stil care

integreaza elemente de jazz.

Unul dintre cele mai importante elemente din muzica lui Muczynski este darul sau
innascut pentru melodie. Tesatura melodiilor provine dintr-o intentie interioara de a evoca un
anumit personaj. Varietatea expresiei melodice este impresionanta — unele melodii sunt
tulburatoare, altele reflexive, unele lirice, altele violente, ca si cum compozitorul ar descrie

fatetele unei personalitati complexe si fascinante.

Muczynski a folosit Tntr-o maniera extrem de personala modelele traditionale formale,
cum ar fi allegro-sonata, variatiunea si forma de lied. Modifica adesea proportia si procedeele

n functie de materialul melodic utilizat si de principiul ciclic, intrebuintat frecvent.

Tn ceea ce priveste ritmul, compozitorul foloseste masurile alternative pe un fond
ritmic de baza care ramane constant. Tn muzica lui Muczynski masurile se schimba frecvent,

ritmurile sunt motorice, viguroase.

Armoniile lui Muczynski sunt derivate din elemente traditionale, cum ar fi acordurile

de trei, patru si cinci sunete. Insi la el exista tendinta utilizarii acestor elemente n moduri
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non-traditionale, cum ar fi seriile consecutive de acorduri de septima, in ideea credrii acelui

parfum de jazz.

Tn prima parte a lucrarii (Allegro deciso), sonoritatea, cu desfasurdri ritmico-
melodice individuale, sugereaza pe alocuri o metrica eterogena, fiind rezultatul unor ciocniri

disonante. Asprimea acestora este insa estompata prin ritmul complementar.

Din punct de vedere interpretativ, a fost o provocare pentru mine sa evidentiez aceste
elemente ale stilului jazz; complexitatea ritmica, dificultatea pasajelor tehnice, varietatea
dinamica, diversitatea articulatiei si accentele de expresie pun cele mai mari probleme

interpretilor.

Dinamica, cea de a doua parte a sonatei (Scherzo.Vivace) se desfasoard intr-o
atmosfera antrenanta, etaland o ritmica pregnantd si o culoare armonica stralucitoare.
Scherzo-ul este plasat atipic, ca miscare secunda in cadrul ciclului de sonata, si aminteste de

energia motrice specifica lui Prokofiev, derulandu-se asemenea unui perpetuum mobile.

Contrastantd ca miscare, Andante reprezintd cea de-a treia parte a sonatei, fiind
construitd din fraze de respiratic mai ampla, in care elementul primordial il constituie
expresivitatea. Ca o oaza de liniste Tntre cele doua miscari energice, discursul sonor din
Andante constituie o suprafatd de 0 sustinuta intimitate, in care flautului i se atribuie linii
expresive, in cresteri dinamice, iar pianului — un acompaniament transparent. Interactiunea
ritmicd este aproape abandonatad la inceputul miscarii, deoarece flautul solo prezinta
materialul expozitiv, apoi revine tematic insotit de un acompaniament al pianului extrem de
cromatic. Interesul ritmic pentru restul miscarii provine din contrastul dintre melodie, care

este predominant Tn optimi si triolete de optimi, si ritmurile punctate ale acompaniamentului.

La polul opus din punctul de vedere al miscarii (prin comparatie cu precedenta),
ultima parte a sonatei Allegro con moto debuteaza intr-un ritm sustinut, incisiv, cu
frecvente accente (marcato). Inca din primele masuri compozitorul utilizeaza jocul binar-
ternar, grupand diferit valorile masurii de 3/4 . Intr-o forma tripartitd, miscarea a 1V-a reia
caracterul impetuos al muzicii din deschidere si se dezvolta pana ajunge la cadenta
impetuoasa a flautului, urmata apoi de o izbucnire in fortad a pianului, ca in final ambele

instrumente sa impartaseasca o concluzie comuna.

Flautului 1i este rezervat un moment solistic (cadenza, m. 109) construit pe baza

elementelor din prima sectiune. Sectiunea solo e de natura nu doar sid punda in valoare
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virtuozitatea instrumentului solist si sa creeze diversitate timbrala, ci si sa amplifice tensiunea
prin absenta suportului armonic, asa incat reintegrarea pianului in discursul sonor sa se

produca intr-un moment de culminatie.

Politonalismul si polimetria sporesc complexitatea acestei lucrari, conferindu-i un
aspect aparte in peisajul muzicii americane. Amintim aici acele formule ritmice si sonoritati
caracteristice muzicii de jazz, cuprinse de Robert Muczynski in lucrarea sa. Tn ceea ce
priveste expresivitatea unor pasaje muzicale, compozitorul se situeaza la granita dintre

Mmuzica clasica si aceea de jazz.

Cel de-al saselea capitol al tezei exploreaza Sonata pentru flaut si pian op. 23 a lui

Lowell Liebermann.

Compozitor prolific, cu o medie de sase lucrari consistente pe an, Liebermann a
devenit unul dintre cei mai cantati americani din generatia sa. Muzica sa a fost interpretata de
0 serie de muzicieni remarcabili, printre care pianistul Stephen Hough, caruia i-au fost
incredintate primele auditii (si mai tarziu o inregistrare nominalizata la Grammy) ale

concertelor pentru pian.

Criticat de unii ca fiind prea conservator, in timp ce altii considera muzica Sa prea
disonanta sau prea cerebrald, Liebermann ramane un compozitor contemporan de mare
succes. Creatia sa si-a gasit drumul n repertoriul international. Este captivanta, apreciata de
interpreti, savurata de public. Este o muzica cu 0 mare putere expresiva, care dovedeste

rafinament Tn stapanirea mijloacelor componistice.

In ceea ce priveste muzica pentru flaut, una dintre cele mai reprezentative lucriri este
Concertul pentru flaut si orchestra (1992). Repertoriul sau contine, pe langda concertul
mentionat anterior, un Concert pentru flaut si harpa si un Concert pentru piccolo si
orchestra. De asemenea, trebuie sd mentiondm cele doud sonate pentru flaut, una cu
acompaniament de pian si cea de-a doua cu acompaniament de chitara. O altad lucrare
remarcabila a lui Liebermann este Soliloquy op. 44, conceputa pentru flaut solo, dedicata
flautistei Katherine Kemler. Lucrarile sale pentru flaut s-au consacrat rapid in repertoriul
instrumentului, Sonata pentru flaut si pian op. 23 fiind inregistrata de 16 ori in cei 32 ani de

la premiera sa din 1988, atragand astfel atentia flautistului Sir James Galway.

Sonata pentru flaut si pian, op. 23, compusd in anul 1987, s-a bucurat inca de la

premiera de un mare succes atat din partea publicului, cat si din partea presei. Stilul de
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compozitie al acestei sonate poate fi impartit in doua mari directii, bazate pe caracteristici
contrastante: caracterul nocturn (ce caracterizeaza prima miscare a sonatei) si caracterul

diurn, mai percutant si mai viguros (ce defineste partea a doua).

Caracterul liric sau nocturn consta intr-o linie melodica ampla, cantabila, insotita de
acorduri arpegiate, in general intr-un tempo mai lent, evocand o dispozitie visatoare sau mai
intunecata. De fapt, ideea de muzica nocturna este o constanta care parcurge intreaga creatie
componisticd a lui Liebermann si nu se limiteaza doar la lucrarile care poarta acest titlu -
Sonata Notturna op.10 pentru pian solo, Night Songs op. 22 pentru voce si pian, si Starry
Night din Album for the Young), op. 43 pentru pian.

Al doilea caracter, contrastant fatd de primul, mai percutant si mai viguros, se
caracterizeaza adesea printr-o figuratie rapida si prin salturi mari, in tempo-uri rapide, cu

aspecte ritmice motorice, cu disonante picante si tematica mai agresiva.

Formele traditionale, coerenta tematica, vocabularul armonic si varietatea sintaxelor
utilizate sunt caracteristici majore care definesc muzica compozitorului american, primele
doud dintre ele reprezentand legatura cu muzica tonald, continuitatea de gandire specifica

tehnicilor compozitionale traditionale.

Muzica lui Liebermann pleaca aproape intotdeauna de la tonalitate, combinand liber
tonalul cu atonalul, ori serialismul cu modalul. Vocabularul sau armonic este unul particular,
ce imbina practicile tonale din secolul al XIX-lea cu varietatea oferita de sistemul modal
traditional si modern. O particularitate a muzicii lui Liebermann este combinarea acordului

marit cu acordul major-minor (intalnit adeseori in creatia lui Bartok, dar nu numai).

Asa cum am mentionat anterior, partea | (Lento con rubato) sta sub semnul noptii,
al lunii si al reveriei, atmosfera putand fi comparata cu opusul schubertian Nacht und Traume
D. 827 (1825), pe versurile lui Matthdus von Collin, similitudinile fiind evidente Tn ceea ce

priveste sintaxa, tempoul, dinamica si centrii tonali.

Talentul sau nativ pentru constructia melodica poate fi demonstrat prin prezenta
primei teme expusa la flaut, 0 melodie de un lirism impresionant, acompaniata transparent de
un ostinato al pianului. Pentru a sugera aceasta atmosfera nedefinita, de vis, compozitorul

american utilizeaza moduri ale lui Messiaen.

Una dintre cele mai mari provocari cu care se confrunta interpretul in ceea ce priveste

interpretarea primei parti este mentinerea sunetului si a suflului larg al frazelor. Prin urmare,
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tema din deschiderea Sonatei trebuie sa fie pe de-o parte epicd, prin naratiune captandu-se

atentia ascultatorului, si totodata este necesar sa dea senzatia suspendarii, a opririi timpului.

De asemenea o alta provocare ar fi ,,gasirea atmosferei” in frazele de inceput ale
primei miscari, dar si utilizarea unei vaste palete dinamice si timbrale. Este esential pentru
ambii instrumentisti sa fie constienti de atmosfera pe care doresc sa 0 transmita: pianistul, cu
0 constructie atentd a sunetului, plutind odata cu melodia suspendata a instrumentului solist;
flautistul, cu o perceptie corecta asupra lungimii frazei, conceptualizand propriul rol mai
degraba in tandem cu pianul, decat concentrandu-se doar pe linia sa melodica, ceea ce poate

duce adesea la teama de a nu putea acoperi lungimea frazei.

Celalalt versant al sonatei, Presto energico, se constituie intr-o serbare dionisiaca,
eliberatoare de inhibitii. Succesiunea de scene atat de opuse aminteste de Venusberg din
Tannhduser de Wagner, unde compozitorul isi smulge cu violenta eroul din grupul pios al
pelerinilor si 1l azvarle in mijlocul Bacchanalelor, loc de desfatare, dar si de pierzanie.
Aceastd migcare poate fi motivul principal al succesului enorm al Sonatei. Este adevarat,
virtuozitatea tehnica a celor doi instrumentisti este solicitata la maximum, ceea ce adauga

spectaculozitate miscarii, creata printr-o intensitate ritmica continua.

Ultimul capitol al tezei este dedicat Concluziilor, in cadrul carora am incercat sa
surprind céateva similitudini intre cele patru studii de caz pe care le-am mentionat anterior. Pe
parcursul cercetarii, in pofida asteptarilor mele initiale, am constatat ca asemanarile dintre
opusurile analizate sunt surprinzatoare si, totodatd, mai relevante decat diferentele. De
asemenea, asa cum aminteam mai devreme, viziunea mea interpretativa S-a imbogétit cu 0
perspectiva muzicologicd, care imi va fi utila de acum incolo in orice abordare a unei noi

lucrari muzicale, Tn Tntelegerea si asimilarea mai rapida si mai aprofundata a textului muzical.

Tmi doresc ca interpretii care vor parcurge aceasta incursiune in muzica pentru flaut si
pian in creatia compozitorilor nord-americani ai secolului XX sa descopere un univers sonor
impresionant, care sa contribuie la dezvoltarea lor din punctul de vedere al calitatilor
instrumentale, al inteligentei interpretative, al rafinamentului stilistic si, nu n ultimul rand,
sa 1i motiveze spre abordarea acestui repertoriu, dar sa le deschida in acelasi timp noi

orizonturi.
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