
Boletim quadrimestral 
Ano 3 n.3 set .  2019

informativo



TeMA informativo - Ano 3  |  nº3   |  set .  2019 2

N E S TA E DIÇ ÃO
  (clique em cada matéria para ir à página)

03

10

16

04

14

19

PALAVRA 
DOS EDITORES

EM DESTAQUE

DA TEORIA

ENTREVISTA

ANAIS EM
FOTOS

DA ANÁLISE



TeMA informativo - Ano 3  |  nº3   |  set .  2019 3

Miriam Carpinetti
editora-chefe

N ovo visual ,  nova exper iência  de  le itu-

ra .  Trabalhando conjuntamente,  o  de-

s igner  gráf ico  Bruno Luiz  de  Car va l-

ho e  eu escolhemos os  e lementos  que compõem 

a  atua l  apresentação de  conteúdo do Informat ivo 

TeMA. Norteou a  escolha do novo v isua l  o  dese-

jo  de  dar  mais  espaço ao conteúdo e ,  ao  mesmo 

tempo,  deixar  mais  espaços  em branco para  fa-

c i l i tar  a  le itura .  Igualmente,  quer íamos reduzir 

o  tamanho do Informat ivo para  deixa- lo  mais 

leve.  No estág io  f ina l  de  preparo,  pedimos a 

opinião cr ít ica  do Pres idente  da  TeMA, Rodolfo 

C oelho de  S ouza,  e  dos  editores  adjuntos  Ernes-

to  Hartmann e  Si las  Pa lermo.  Agradecemos ao 

Bruno por  seu empenho e  esperamos que o  novo 

design e  diagramação se jam do agrado de  nossos 

associados .

	 Nesta  edição apresentamos um texto es-

pecia l .  Nele ,  o  teór ico e  compositor,  Rober t  Mor-

r is  (Rochester  Univers ity  /  Eastman S chool  of 

Music)  é  entrevistado por  Pauxy Gent i l -Nunes . 

Este  reg istro  é  uma introdução e  convite  ao III 

C ongresso da  TeMA /  IV C ongresso Internacion-

a l  de  Música  e  Matemát ica  já  que Rober t  Morr is 

estará  presente  apresentando seu t raba lho.  Não 

sent imos necess idade de  t raduzir  a  entrevista 

pois ,  entendemos que nossos  le itores  leem regu-

larmente  em ing lês  no exercíc io  de  suas  funções 

acadêmicas .

	 Na atua l  edição,  as  mesmas seções  que 

compunham o Informat ivo foram mant idas .  Na 

seção “Em Destaque”,  Norton Dudeque,  edi-

tor-chefe  da  Revista  Musica  Theor ica  renova a 

chamada para  submissão de  ar t igos .  Outross im, 

há  not íc ias  sobre  o  l ivro “a  Exper iência  Musica l” 

lançado pela  TeMA, par t ic ipações  de  nossos  as-

sociados  no Bras i l  e  no exter ior  e  divulgação de 

eventos  acadêmicos .  As  seções  “Da Teor ia”  e  “Da 

Anál ise”  t razem aos  nossos  le itores  sugestões 

para  poss íveis  consultas ,  na  forma de  resumos e 

resenhas  de  l ivros  e  ar t igos .

	 Agradecemos a  contr ibuição dos  sócios 

que enviaram fotos ,  not íc ias  e  l inks  de  suas  par-

t ic ipações  em eventos  nacionais  e  internaciona-

is .  E ,  eu,  par t icularmente,  agradeço a  sol íc ita 

colaboração de  Rodolfo  C oelho de  S ouza,  I lza 

Nogueira  e  dos  editores-adjuntos  Hartmann 

e  Pa lermo.  Desejamos a  todos  uma ót ima ex-

per iência  de  le itura .

PALAVRA DOS EDITORES
(voltar ao índice)
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	 Abbreviated Biography: 

Chair of the Composition De-

partment (1999-2005, 2009-11), 

University Award for Excellence 

in Graduate Teaching (1996). 

American Music Center grants 

(1975, 1991), ACLS Fellowship 

(1983), Hanson Institute for 

American Music (1997, 2000, 

2005). Director, Yale School of 

Music Electronic Music Studio 

(1972-77), University of Pitts-

burgh Electronic Studio (1976-

80). Faculty member, Yale (1969-

77), University of Pittsburgh 

(1976-80), Berkshire Music Cen-

ter (1982), Eastman (1980-).

	 Guest composer: ISCM 

Festival of Contemporary Music 

(1990); Kobe International Modern Music Festival in Japan 

(1991); The UCSB Contemporary Music Festival (1992); 

the Heidelberg Festival (2005). Music published by Mor-

ris Music. Recordings on CRI, New World, Music Gallery 

Editions, Neuma, Music and Arts, Fanfare, Centaur, Open 

Space, Albany Records, Attacca, and Music Gallery Edi-

tions.

	 Co-Editor, Perspectives of New Music. Editorial 

Board, Open Space Magazine, Journal of Music Theory, 

The Stefan Wolpe Society. Vice-President of the Society for 

Music Theory (1998-2000). Publications include Compo-

sition with Pitch-Classes: A Theory of Compositional De-

sign (Yale, 1987), winner of the Society for Music Theory’s 

Distinguished Publication Award (1988), Class Notes for 

Atonal Music Theory (1991, Frog Peak), Advanced Class 

Notes for Atonal Music Theory (2004, Frog Peak). Arti-

cles in Journal of Music Theory, Asterisk*, Perspectives of 

New Music, Journal of the Amer-

ican Musicological Society, Mu-

sic Theory Spectrum, and other 

journals.

PG-N: I would ask you to talk 

about your work as a composer 

and how it relates to your aca-

demic and theoretical works, es-

pecially in the creative process.

RM: Let me answer you by re-

counting the start of my music 

life. I commenced improvising on 

the piano before I took lessons at 

age 8. When I began to play piec-

es and to learn music notation, 

my immediate impulse was: why 

don’t I make my own music? Af-

ter all, if I could improvise, I could write down music as 

well. The realization that the emotion and power of music 

could be transmitted via notation so other people could 

play what a composer made up astounded me. This recog-

nition of the relation between quality and quantification 

(music sound/feeling and notation/cognition)--to within 

the interpretation of performers--is the basis for my trust 

in compositional theory. Nevertheless, I have noticed that 

many other composers whose music I admire and respect 

do not share this trust. When I began my career as a com-

poser in the mid 1960s, the field of music theory did not 

yet exist as a distinct musical discipline. At that time and 

previously, if a composer took a job in a university music 

department or music school, s/he also taught music theo-

ry classes. Research into musical structure was considered 

(systematic) musicology. By 1975 things began to change; 

the advent of PhD degrees in music theory and compo-

Robert D. Morris interviewed by Pauxy Gentil-Nunes (July 17, 2019)

Robert D. Morris

ENTREVISTA (voltar ao índice)
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sition supported by the assertion that music theory was 

a singular, independent research discipline with its own 

methods and pedagogy (bolstered by internal strains with-

in musicology) led to the present situation in the US where 

composition, musicology, music theory, music criticism, 

and ethnomusicology are considered separate and more 

or less non-overlapping disciplines.  Furthermore, each of 

these fields have bifurcated further, so that within com-

position there is concert music, electronic/computer mu-

sic, experimental music, film music, etc.—although some 

composers are active in more than one of these sub-di-

rections. These changes during my lifetime have made it 

more difficult for my contributions to music to be known 

as integral and interconnected.  Thus, I have been various-

ly considered a composer, or a music theorist, or an eth-

nomusicologist. But the heart of my musical passions and 

practices is composition, and it has been nourished and 

expanded by my work in other fields. In addition, my inter-

ests in science, mathematics, and non-Western philosophy 

have also influenced and advanced my musical thought 

and aesthetics. I continually composed music before and 

after I entered into music theory research. In fact, it was 

not until five years after I had completed my DMA degree 

in composition (with a cognate in ethnomusicology), that 

I wrote my first paper in music theory with Daniel Starr.  

My composition Not Lilacs, for trumpet, alto saxophone, 

piano and drums, of 1973 (written in my 30th year) was 

the breakthrough composition that initiated the concepts 

and procedures that have since guided my compositions. 

Before that work, my compositions were structured in 

various non- and/or semi-systematic ways, working with-

out concepts such as arrays, pitch taxonomies, and par-

tially ordered sets. My compositional aesthetics were also 

stimulated by my encounters with non-western music, as I 

will explain more fully below. When I look back, I see that 

John Cage and Milton Babbitt were my main composition-

al influences—and not only their music, but their ideas 

and aesthetics. I was also attracted to composing with 

non-teleological forms, moment form, music as process, 

enunciated by composers such as Elliott Carter, György 

Ligeti, and Karlheinz Stockhausen. These influences have 

led me to compose music that can be experienced in many 

different ways.  I have come to the conclusion that all I 

should expect from the listener to my music is unbiased 

attention. Of course, I welcome informed understanding 

as well. From my ethnomusical studies, I have come to re-

gard different forms of music as different musical languag-

es, each having its own phonology, morphology, syntax, 

and semantics. This explains why listeners don’t immedi-

ately “understand” a music new to them.  When learning a 

new spoken or written language, it takes time to learn the 

vocabulary and syntax; and similarly for musical languag-

es. Among other things, this explains how music evolves 

over time and how different musics can influence and ac-

culturate each other. Since Not Lilacs, the technical and 

the intuitive interact; one implies the other. For instance, 

a musical idea such as a chord or texture might come to 

me while hiking in the woods,  and with it, the technical 

means to realize it; or a technical idea about registral dis-

tribution will suggest an animated musical conversation. 

In other words, theory begets composition and vice versa. 

But there is one more step: In addition to my music, I write 

articles and books about the technical side of composition. 

Readers interested in an extensive account of my compo-

sitional ideas and aesthetics can read my book: The Whis-

tling Blackbird: Essays and Talks on New Music published 

in 2010 by The University of Rochester Press.

PG-N: Your research on compositional design and the 

formalization of the compositional processes is referen-

tial and gave the post-tonal theories an unprecedented 

direction for creative applications. I would ask you to talk 

a little about the actual process of organizing this remark-

able work.

C ontinuaç ão
ENTREVISTA (voltar ao índice)
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RM: While some of my work in music theory has been 

under the rubric of the analysis of 20th-century music, my 

main contributions have been in compositional music the-

ory.  Compositional theory is essentially speculative, since 

the primary concern is for general, open-ended principles 

of composition, not simply descriptions of how exist-

ing pieces are structured. The analyst, by contrast, is not 

necessarily interested in how pieces might be made, but 

in how existing pieces can be construed. The term “music 

analysis” connotes the practice of “reducing” a piece to an 

archetype or “explaining” it as a set of concepts; but there 

are other ways to describe or explicate pieces of music. I 

have often called all of these methods including analy-

sis music appreciation. We may also distinguish between 

compositional theories that are object oriented and those 

that are concerned with transformation and process. Naive 

presentations of serial and set theory for students, usually 

found in theory textbooks, tend to concentrate on musical 

entities such as rows, motives, sets, and rhythmic patterns 

rather than on the transformations that relate them. Allen 

Forte’s theories have been seen as concerned with musical 

entities and their categorizations as contrasted with David 

Lewin’s approach, which emphasizes transformations be-

tween entities, a concern that stems from his conception 

of musical intervals as transformations.  In my view, the 

valorization of transformation over entity, or vice versa, is 

largely ideological, especially when this binary opposition 

is aligned with others such as noun versus verb, passive 

versus active, and Cartesian versus Phenomenological. 

For, while groups of transformations act on musical enti-

ties, it is the changes in an entity’s content and order that 

allow us to infer that a transformation is afoot. My inter-

ests in compositional theory were stimulated by the writ-

ings of Babbitt, Forte, George Perle, Pierre Boulez, Stock-

hausen, Iannis Xenakis and other progressive composers 

and theorists. I saw that these theories, while often thought 

to be about different aspects of new music,  were actually 

facets of a larger frame of reference that centered about 

the structure of musical transformations. I also noticed 

that many key musical terms like pitch, rhythm, inversion, 

chord, or ordering were being used without clear defini-

tions leading to vague and even contradictory assertions 

about musical structure. Moreover, I and other composer/

theorists began to understand that ordinary music nota-

tion and terminology were no longer adequate to describe 

and explain what were truly radical and/or revolutionary 

musical orientations and investigations. This led to an in-

terest in the application of modern mathematics to music 

as well as the use of computer programs to implement such 

new research.

My main concern was to better understand how pitch 

and time-point classes and their transformations figured 

in composition. To accomplish this, I divided pitch rela-

tions into three spaces: contour space, pitch space, and 

pitch class-space where pitch-class relations must be clear-

ly articulated in pitch, contour and time if they were to 

function as musical syntax—that is, to be heard.  So, my 

first book, Composition with Pitch-Classes: A Theory of 

Compositional Design (published in 1987 by Yale Univer-

sity Press), began with discussions of the structures of con-

tour and pitch space in separate chapters. Then I took up 

the structures and transformations of unordered, partially 

ordered, and ordered sets of pitch-classes (under transpo-

sition, inversion, and multiplication by 5 and 7 as well as 

rotation and retrograde order relations). I unified much 

of the previously published information on pitch-class re-

lations as well as new concepts by the use of invariance 

matrices and mathematical groups. The heart of my book 

is concerned with the construction of compositional de-

signs—that is, multi-dimensional arrays of pitch-classes 

that can be used to compose music. With different con-

straints on the criteria for forming an array, we have differ-

ent approaches to composition. The last part of the book 

C ontinuaç ão
ENTREVISTA (voltar ao índice)
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discusses three temporal spaces that are isomorphic to the 

three pitch spaces. Sequential time is isomorphic to con-

tour space; measured time is isomorphic to pitch space; 

cyclic time (of 12 beat-classes) is isomorphic to pitch-class 

space. I also show how aspects of sequential time mod-

els other non-pitch dimensions of music, such as timbre 

and texture. In addition to the idea of a composition de-

sign, I introduced the idea of “compositional space” in an 

1997 article called “Compositional Spaces and Other Ter-

ritories”. A compositional space is a network of relations 

that specifies the syntax that drives the progress and form 

of a composition or improvisation. My subsequent work 

on various categories of rows, types of segmental invari-

ance, single-normed weighted-aggregates, non-aggregate 

combinatoriality, affiliated set-classes, pitch-class canons,  

double-aggregate structures, all-hexachordal/pentachord-

al/tetrachordal chains and rings, Mead tiles, and the like 

stemmed in part from my first book as well as work by 

other theorists. Such researches also served my composi-

tional needs, usually implemented by computer programs 

to generate and/or enumerate types of entities and trans-

formations to be used in composition.

PG-N: Could you give us your insight into the situation of 

contemporary music concerning the concert music busi-

ness and the context of the academy?

RM: At present in the US, music as a whole is partitioned 

into various niches.  Contemporary music is part of “clas-

sical music”, and it divides into various orientations ac-

cording to aesthetic, technical, and pragmatic criteria. 

There are therefore many different forms/styles/directions 

of new music evolving at once, each asserting its indepen-

dence but also being influenced from the others. Since the 

beginning of this millennium, groups and organizations 

mainly run by composers and performers have sprung up 

mainly in large cities--some of lasting influence. A recent 

trend has been the formation of various summer camps 

and institutions where new music is taught and played. 

Most of these institutions have tuition fees and few fellow-

ships. Other than this, contemporary music is more or less 

supported by academic institutions such as music depart-

ments, music schools, conservatories, computer music stu-

dios, and a few “centers” for new music. Young composers 

now publish their own music, produce high quality sonic 

and video recordings, and distribute and promote their 

music over the internet. They have no need for publishing 

houses or record companies; and reciprocally, such music 

firms have no desire to try to sell recorded or printed mu-

sic that doesn’t make a lot of money in a minimal amount 

of time. Thus, the music business doesn’t have much to do 

with new music —but it does promote “classical,” pop, sa-

cred, and dramatic musics. Of course, a few composers of a 

rather conservative cast are able to secure commissions for 

orchestral music. The composition of music for civic and 

religious use (for chorus, band, and smaller ensembles) 

is another set of niches that may yield monetary securi-

ty. Perhaps the main problem for new music composers 

is that their music, no matter how highly lauded, does not 

enter the canon of classical music.

PG-N: Your work includes substantial references to the 

Second Vienna School and all serial posterior advanc-

es, but also to Eastern music (please correct me if I am 

wrong). How do these two (or, perhaps, other) dimensions 

dialogue inside your works and your creative process?

RM: I will answer you autobiographically. I became aware 

of non-Western music before I even knew about the tradi-

tions of serial music. My piano teacher’s wife  heard me im-

provising before one of my lessons and told me it sounded 

a bit like Indian Music. She immediately and generously 
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loaned me a few recordings (78 rpm records) and a book 

on North Indian Classical Music. This music immediately 

spoke to me. At the about same time (1957), my grandfa-

ther (on retirement from work as a court stenographer) 

took a long trip to Japan and returned with all kinds of 

souvenirs, including records of Japanese and Chinese pop, 

classical, and religious music, and books on haiku and 

other facets of Japanese culture; he gave these items to me 

a few years later. As a result, my curiosity for non-Western 

music broadened to include recorded music from Iraq, 

Egypt, Iran, Sub-Saharan Africa, India, Bali, Japan, China, 

and various non-western tribal and ritual musics. At the 

same time, as a young composer, I was immediately drawn 

to new music, especially compositions by Igor Stravinsky, 

Béla Bartók, Paul Hindemith, Edgard Varèse, Alban Berg, 

and Anton Von Webern.  I was also aware of new recent 

music of Stockhausen and Boulez and the developments 

of electronic music. Drawn in many directions at once, my 

own compositions vacillated from neo-tonal to non-tonal. 

When I started out studying composition with a teach-

er  in my freshman year at the Eastman School of Music, 

my interests turned away from experimental conceptions 

to mastering advanced skills in music theory and com-

position. My interests in Indian music came to the fore, 

and for a time I composed a number of pieces incorpo-

rating (something like) Indian ragas and rhythmic cycles 

in a neoclassical style. But by the end of my undergrad-

uate studies, my interests returned to more progressive, 

non-tonal, and often serial music. Nevertheless, my ex-

periences with non-Western music did not remain com-

pletely latent, for in my graduate student years, I studied 

ethnomusicology at the University of Michigan (1966-69). 

Studying non-Western music confirmed how really differ-

ent these musics were from those of the western classi-

cal tradition and that my fascination in my high-school 

years had been partially exotic. But the connection be-

tween new music and non-western traditional music was 

also now verified: that many new trends in (experimental) 

western classical music were actually traditional aspects 

of other cultures’ music; intricate melodic ornamentation, 

microtones, extremely fast and slow tempi, heterophony, 

rhythmic complexity, timbral composition, and new func-

tions for music, were to be found in various mid-eastern, 

African, and Asian musics dating back hundreds of years. I 

began to see all music involved in huge network connected 

by various degrees of similarity and correspondence, yet 

partitioned into different musical languages. This led to 

a kind of compositional crisis for me. How could I con-

nect my own western-oriented musics into this vast ocean 

of music? My solution was to spend three years (1973-6) 

composing music that variously combined and trans-

formed music from many times and places. The three parts 

of what I deemed the Acculturation Trilogy consist of: (1) 

a 45-minute four-track electronic piece called Thunder 

of Spring over Distant Mountains (1973) based on seven 

pieces of south-east and east Asian music; (2) a set of five 

chamber pieces ; and (3) In Different Voices, an hour-long 

composition for five wind ensembles, commissioned by 

the Yale Band to be played in their American Bicentennial 

concert in 1976. All of these works explored processes of 

musical acculturation and change in different ways.  

This period of musical exploration coincided with my then 

new enthusiasm for music theory, which indeed did initial-

ly center on developments in serial music. So I returned to 

western music and wrote new pieces as I described above. 

However, many of the new theoretic principles were influ-

enced by Arabic, Indian, Indonesian, Japanese, and early 

Western music; even the surfaces of my music after 1976 

are subtly guided by temporal and ornamental qualities of 

Eastern music, not to mention modern jazz.

Since 1997, I have contributed to the study and analysis 

of Carnatic music of south India. This work also involves 
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compositional theory intended to develop a theoretic 

foundation for counterpoint and harmony for Indian mu-

sic, but without disturbing the qualities of Indian ragas. 

PG-N: As a composition teacher, what is your assessment 

of the output of the new generations of composers?

RM: In my 50 years of teaching composition, there have 

been some changes. When I was a student, most student 

composers played a classical music instrument like piano, 

violin, etc., provided them with knowledge and feeling for 

Western art music. Nowadays, many composition students 

start out as rock or jazz performers so that they do not 

have much experience with or knowledge of classical mu-

sic. Young composers also tend not to know much about 

20th-century music, except that to which they have been 

topically exposed. Some students’ music reflects the cur-

rent styles or trends. Right now, many students are attract-

ed by noise composition and/or spectralism. However, 

there are others whose music might have been composed 

100 years ago. Seeing students mature by expanding their 

knowledge and skill, eventually developing an authentic 

voice, is always a source of joy. But one thing has remained 

invariant: the number of truly inventive and imaginative 

composers remains small.
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ASSOCIADOS/COMUNIDADE ACADÊMICA 

Miriam Carpinetti  e Silas Palermo

REVISTA MUSICA THEORICA

C HAMADA PARA SUBMISSÕES: A Revista 

Musica Theorica da Associação Brasileira de 

Teoria e Análise Musical (TeMA) aceita submis-

sões de trabalhos para o volume 4.2 até 31/12/2019. Os ar-

tigos devem abordar aspectos da área central da revista, ou 

seja, teoria e análise musical e suas ramificações no conhe-

cimento musical. As diretrizes estabelecidas para a elabora-

ção dos textos estão na página http://tema.mus.br/revistas/

index.php/musica-theorica/about/submissions#onlineSub-

missions e as submissões devem ser realizadas preferen-

cialmente online ou, se necessário, por e-mail: norton.du-

deque@ufpr.br. Link para acessar os volumes anteriores: 

https://tema.mus.br/revistas/index.php/musica-theorica/

issue/archive.

LIVRO “A EXPERIÊNCIA MUSICAL”: foi publicado o 

terceiro volume da “Série Congressos da TeMA” derivado 

do III Encontro da TeMA (João Pessoa, 3 a 5 de outubro de 

2018), cujo tema focalizou a Música Brasileira, em perspec-

tivas teóricas e analíticas. Os diferentes ensaios deste volu-

me convergem para um ponto comum: a reflexão teórica na 

contemporaneidade. As teorias da prática composicional e 

da interpretação analítica, seja esta aplicada à escritura ou à 

performance, a funcionalidade humanística das disciplinas 

teóricas da Música e as necessárias interconexões discipli-

nares são os assuntos discutidos, com vistas aos problemas 

que afetam o ensino e o aprendizado teórico da música, aos 

conhecimentos extramusicais que reorientam a discussão 

sobre a racionalidade e a funcionalidade humanística da 

experiência musical e às soluções que a tecnologia e a in-

terdisciplinaridade apresentam como orientação metodoló-

gica para o ensino das práticas musicais: a composição e a 

performance. Na primeira parte — A Imaginação Musical: 

perspectivas teóricas —, Marcos Nogueira, Paulo Costa 

Lima e Jorge Antunes exemplificam as principais vertentes 

em desenvolvimento na pesquisa teórica atual, tanto em 

âmbito internacional quanto no Brasil: Música e significa-

ção, Composição e crítica, Análise e ‘poiesis’. Na segunda 

parte — A Experiência Musical: teoria e práxis –, pode-se 

dizer que esses mesmos argumentos (significação, cultura 

e fantasia), retornam em depoimentos sobre a experiência 

composicional, performática e auditiva da música. Marcos 

Nogueira, Catarina Domenici e Valério Fiel da Costa dis-

correm sobre como o adentrar em outros campos discipli-

nares poderia resultar na construção de um saber musical 

crítico-cultural, resultante de operações interpretativas e 

produtoras de sentido para a arte. A terceira parte — Teo-

rias da Música: perspectivas pedagógicas —, corresponde 

a um debate temático sobre “O Futuro da Teoria na educa-

ção formal”. Partindo da realidade das transformações ra-

dicais pelas quais o conhecimento e as artes em geral vêm 

passando desde o final do século passado, tanto na esfera da 

produção quanto da divulgação e consumo, e consideran-

do o fato de que a vida acadêmica é uma parte significativa 

dos processos sociais contemporâneos, Carole Gubernikoff, 

Fernando Iazzetta, Rainer Patriota e Maura Penna focali-

EM DESTAQUE (voltar ao índice)
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zam o aproveitamento didático dos recursos tecnológicos e 

argumentam que o futuro da teoria depende do que que-

remos para o presente da música, sendo necessário pensar 

criticamente os espaços de formação musical que ajudamos 

a construir e as teorias que usamos para ensinar.

III CONGRESSO DA TeMA / IV CONGRESSO INTER-

NACIONAL DE MÚSICA E MATEMÁTICA: Estes con-

gressos desenvolverão os temas “Teoria Musical no Brasil: 

Diálogos Intercontinentais” e “Música e Matemática: Diá-

logos Intercontinentais”. Neles serão oferecidas palestras, 

conferências, mesas temáticas, sessões de comunicações e 

programação artística (concertos). Convidados internacio-

nais: Edgardo Rodríguez (Universidad Nacional de La Plata), 

Gabriel Pareyon (Universidad de Guadalajara), Jean-Pierre 

Briot (IRCAM/CNRS), José Oliveira Martins (Universidade 

de Coimbra), Patrick McCreless (Yale University) e Robert 

Morris (Rochester University / Eastman School of Music). 

Convidados nacionais: Arthur Kampela (UNIRIO), Carole 

Gubernikoff (UNIRIO), Charles de Paiva (UNICAMP), Cliff 

Korman (UNIRIO), Cristina Gerling (UFRGS), Didier Gui-

gue (UFPB), Ilza Nogueira (UFPB), Júlio Herrlein (UFRGS), 

Marcelo Carneiro (UNIRIO), Marcos Branda Lacerda (USP), 

Paulo Costa Lima (UFBA), Paulo de Tarso (USP), Ricardo 

Bordini (UFMA) e Rodrigo Schramm (UFRGS). Realização: 

Associação Brasileira de Teoria e Análise Musical, Grupo de 

Pesquisa MusMat, Programa de Pós-Graduação em Música 

da UFRJ, Programa de Pós-Graduação em Música da UNI-

RIO, Universidade Federal do Rio de Janeiro, Clube de En-

genharia do Rio de Janeiro. Quando: 21 a 25 de outubro de 

2019 no Rio de Janeiro. Onde: Clube de Engenharia do Rio 

de Janeiro (Edifício Edison Passos – Av. Rio Branco, 124); e, 

Escola de Música da UFRJ (Prédio III – Edifício Ventura – 

Av. República do Chile, 330, Torre Leste – 21o. Andar), Rio 

de Janeiro. Contato: Comissão Organizadora do Congresso 

TeMA/MusMat <tema.musmat.2019@musica.ufrj.br>. Cha-

mada de trabalhos prorrogada até o dia 06 de setembro.

REPRESENTAÇÃO BRASILEIRA NO EXTERIOR: A Es-

cola de Artes da Universidade Católica Portuguesa foi sede 

do congresso “Música Analítica 2019: Simpósio Interna-

cional em Análise e Teoria da Música” ocorrido na cidade 

do Porto, entre 21 e 23 de março deste ano. Promovendo 

a noção de música como análise e análise como música, o 

título do evento chama a atenção ao fato de que os nossos 

modos discursivos de análise não estão fora da música, nem 

são apenas um complemento enriquecedor que lhe adicio-

namos, mas antes são integrais à forma como experiencia-

mos, concebemos, e exprimimos a música. Estimulando 

intersecções com disciplinas como história, composição, 

teoria crítica, etnomusicologia, performance, artes sono-

ras, matemática, ciências cognitivas e tecnologias, além de 

abordagens pedagógicas que explorem as implicações me-

todológicas e sociais da análise musical, o evento se orga-

nizou em 4 conferências, 3 seções plenárias e 18 seções de 

comunicações. Tanto no comitê científico quanto no grupo 

de conferencistas convidados e nas seções de comunicações 

orais, o Brasil esteve fortemente representado. Do comitê 

científico, participaram os professores Adriana Lopes Mo-

reira (USP), João Pedro Oliveira (UFMG), Paulo de Tarso 

Salles (USP) e Rodolfo Coelho de Souza (USP-Ribeirão 

Preto). O Professor Sílvio Ferraz (USP) foi um dos “Key-

-Note speakers”, apresentando o trabalho intitulado sobre 

“Repeating Difference: Musical Analysis and Rewriting”. 

Nas seções de comunicações, apresentaram-se: Ilza No-

gueira (ABM/UFPB): “Beethoven’s visit to Brazil during the 

2017 carnival: an essay on analytical fantasy and narrative 

hermeneutics in music”; Rodolfo Coelho de Souza (USP/

RP): “Harmonic perception and voice leading based in 

P-CHORD set-class relations”; Ísis de Oliveira (USP): “The 

‘Beethoven-Hegelian Tradition’ and the formal ambiguity 

in the first movement of Liszt’s Faust Sumphony”; Adria-

na Moreira (USP): “Sound morphology in Cartas Celestes 

for piano by Almeida Prado”; Carlos Almada (UFRJ): “An 

Analytical methodology for harmonic analysis of Antônio 

EM DESTAQUE (voltar ao índice)
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Carlos Jobin’s songs”; Desirée Mayr: “In the search of stylis-

tic chracterization in Leopoldo Miguéz’s Allegro Apassio-

nato op, 11”; Guilherme Sauerbronn de Barros (UDESC): 

“Deep structure and foreground features in the Humoreske 

op. 20 by Schumann”; Didier Guigue (UFPB) e Charles de 

Paiva Santana (UNICAMP): “Theory and perspectives of 

a symbolic computer-assisted analysis of orchestration”; 

Bianca Thomaz Ribeiro e Adriana Moreira (USP): “Carter, 

Almeida Prado and João Bosco: pedagogical and perfor-

mance considerations on tempo modulation”; Max Packer: 

compositional comementary: na analytical-creative approa-

ch to rewriting”.

CONCURSO INTERNACIONAL DE COMPOSIÇÃO 

PARA ORQUESTRA DE EISENACH, ALEMANHA: A 

obra vencedora do concurso da cidade natal de J. S. Bach, 

foi o “Divertimento für Kontrasubjekte” do compositor 

brasileiro Acácio Piedade, professor visitante na Escola Lis-

zt de Música de Weimar. Um júri internacional com cinco 

membros presidido pela compositora de Dresden, Annette 

Schlünz, avaliou 23 submissões de 12 países. As regras do 

concurso pediam que as composições submetidas tives-

sem relação com a música de J. S. Bach e, como fonte de 

inspiração, a litografia “Hommage à Jean Sebastian Bach”, 

de Victor Vasarely. Destarte, Piedade selecionou alguns de 

seus contrasujeitos bachianos preferidos e criou um diver-

timento em que estes dialogam e exibem seu potencial nas 

texturas orquestrais, independentemente de um sujeito. 

Segundo o compositor, “Em uma fuga tradicional, quando 

há contrasujeito, ele funciona como uma espécie de sombra 

ornamentada do sujeito, estando sempre junto a ele, porém 

em segundo plano. Esta relação é de contraponto inversível, 

porém é o sujeito que deve ser mais saliente na audição. O 

“tema real”, da Oferenda Musical, ronda toda a obra, porém 

está sempre ausente, o que dá liberdade aos contrassujeitos. 

Este conceito de perspectiva na escuta musical, operante na 

fuga, inspira um cruzamento com o mesmo fenômeno na 

arte abstrata, como na obra de Vasarely”. A obra foi estreada 

no Eisenach Wandelhalle, no dia 16 de agosto de 2019, pela 

Thüringen Philharmonie Gotha-Eisenach sob a direção de 

Alexei Kornienko.

16ª CONFERÊNCIA INTERNACIONAL DE ANÁLISE 

E TEORIA MUSICAL: A conferência “Dichotomous Pa-

ths and Clashes: Complexities an Multiplicities in Music 

Analysis and Theory” pretende focar a atenção dos acadê-

micos em dicotomias passadas e recentes que marcaram 

profundamente a teoria e a análise da música, muitas vezes 

resultando em abordagens complexas e multifacetadas de 

fenômenos musicais. O objetivo é examinar como as dico-

tomias de perspectiva têm sido e estão sendo articuladas 

por artistas, compositores, professores, teóricos/analistas, 

historiadores ou quaisquer outros operadores musicais. 

São esperadas contribuições que comparem, reconciliem 

ou confrontem diferentes abordagens entre si, bem como 

as interseções entre a Teoria e a Análise Musical com outras 

disciplinas. Principais palestrantes: Nicolas Meeùs (SBAM 

e IReMus), Marco Mangani (Università di Ferrara) e Da-

niele Sabaino (Università di Pavia). Organização: Istituto 

Superiore di Studi Musicali “G. Lettimi” em Rimini (Itália), 

Gruppo Analisi e Teoria Musicale (GATM), pela Sagra Mu-

sicale Malatestiana e pelo Município de Rimini. Quando: 

10 a 13 de outubro de 2019. Onde: Istituto Superiore di Stu-

di Musicali “G. Lettimi” em Rimini (Itália). Inscrições: a 

partir de 7 ago. 2019. Contato: <segretaria@gatm.it>.

JOURNÉES D’ANALYSE MUSICALE - JAM (Jornadas 

de Análise Musical): A Sociedade Francesa de Análise 

Musical (SFAM), realiza anualmente as Journées d’Analy-

ze Musicale (JAM), encontros científicos que visam tanto 

relatar pesquisas em análises musicais teóricas e aplicadas 

quanto reunir os membros e simpatizantes do SFAM em 

torno de um tema comum. Organizada em parceria com o 

Conservatoire à Rayonnement Régional de Paris, esta séti-

EM DESTAQUE (voltar ao índice)
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ma edição do JAM celebra o aniversário do primeiro con-

gresso europeu de análise musical, organizado pela SFAM 

em Colmar (1989). O objetivo do JAM 2019, cujo tema é “A 

aplicação de práticas e teorias da análise musical hoje”, será 

retomar as conquistas do Congresso de Colmar e avaliar, 

depois de trinta anos, as permanências e transformações do 

legado, bem como métodos, conceitos, ferramentas, o lugar 

do analista e os fins da análise. Isto inclui uma revisão das 

abordagens e métodos de análise musical à luz das práticas 

de análise e teoria da música hoje, com base em repertórios 

da música erudita ocidental, a folclórica e a popular. Quan-

do: 29 e 30 de novembro de 2019, com concerto no dia 28 

de novembro à noite. Onde: Conservatoire à Rayonnement 

Régional em Paris.

SYSMUS19 - CONFERÊNCIA INTERNACIONAL DE 

ESTUDANTES DE MUSICOLOGIA SISTEMÁTICA: 

SysMus é uma série de conferências internacionais orga-

nizadas por estudantes de musicologia sistemática. Este 

evento oferece a oportunidade para os alunos obterem a 

primeira experiência em apresentar e discutir seus próprios 

projetos de pesquisa em conjunto com estudantes interna-

cionais e pesquisadores do campo da musicologia sistemá-

tica. O SysMus é dedicado a representar a diversidade de 

tópicos e métodos no campo da musicologia sistemática 

numa mistura extremamente diversificada de epistemolo-

gias e metodologias das ciências e humanidades, destinada 

a estudar o fenômeno da música em suas manifestações ge-

rais e não específicas: percepção musical, cognição musical, 

psicologia musical, musicoterapia, modelagem musical, re-

cuperação de informação musical, acústica musical, teoria e 

análise musical, sociologia musical, educação musical, tec-

nologia musical, música e cultura, música e semiótica e filo-

sofia musical. Quando: 10 a 12 de setembro de 2019. Onde: 

Departmento Media Psychology of the SRH Hochschule der 

populären Künste (hdpk) em Berlim, Alemanha.

EM DESTAQUE (voltar ao índice)

C ontinuaç ão



TeMA informativo - Ano 3  |  nº3   |  set .  2019 14

ANAIS EM FOTOS
Ass o ciados  em aç ão

(voltar ao índice)

Rodolfo Coelho de Souza 
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Guilherme Sauerbronn 
de Barros e Ilza Nogueira 
no Música Analítica 2019 
(Porto, Portugal).

Miriam Carpinetti no 
XXVI Encontro Nacional de  
Organistas. (IA-UNESP).

Silas Palermo em VIII Encontro de 
Musicologia (Ribeirão Preto, SP)
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RESUMOS

Algumas sugestões Ernesto Hartmann e Miriam Carpinetti

LIVROS

Tonal Tools for keyboard players

Lieven Strobbe (Garant, 2014)

NA educação musical está evoluindo rapidamente. Desen-

volvimentos artísticos e científicos ampliaram a visão da 

musicalidade. Pesquisas musicológicas recentes lançaram 

uma nova luz sobre o modo como os músicos, da era bar-

roca ao século XIX, adquiriam suas habilidades. Como re-

sultado, surgiram correlações fascinantes entre a prática do 

partimento barroco e a abordagem da lead sheet, comum no 

jazz e na música pop. Este livro inspirador combina abor-

dagens antigas e atuais, com nove ‘componentes’ servindo 

como chaves para uma abordagem mais aural, criativa e tan-

gível, sendo aplicável a qualquer idioma tonal — repertório 

barroco, clássico, romântico, jazz e pop, entre outros — por 

meio de princípios comuns de improvisação e composição. 

Tonal Tools: For Keyboard Players abre novas perspectivas 

artísticas e (auto) didáticas, sendo uma extensão valiosa à 

experiência profissional daqueles que ensinam a tocar ins-

trumentos de teclas.

Harmony, Counterpoint, Partimento: A New Method 

Inspired by Old Masters

Job Ijzerman (Oxford University Press, 2018)

Este livro é um novo método de ensino de teoria e prática 

musical, para alunos de graduação, desenvolvido a partir da 

teoria de esquemas, que reconhece o emprego (pelo com-

positor) e o reconhecimento (pelo público) de padrões mu-

sicais. É inspirado na pedagogia utilizada no século XVIII, 

baseada na utilização e variação de esquemas como fórmulas 

cadênciais, sequências e frases ‘rotuladas’ (Romanesca, Prin-

ner, Quiecenza, entre outras) e memorizadas. Projetado para 

as salas de aula de hoje, integra o ensino de harmonia, con-

traponto e improvisação em material impresso, complemen-

tado por arquivos online. A primeira parte do texto impresso 

fornece informação estilística e técnica essencial com exem-

plos extraídos do repertório da prática comum, de Corelli 

a Brahms. A segunda parte oferece uma gama completa de 

exercícios, incluindo partimenti de Fenaroli, Sala e outros, 

juntamente com arranjos de composições dos séculos XVIII 

e XIX. Esse material é complementado online com gravação 

em mp3 de todos os exemplos apresentados no texto impres-

so e um manual do instrutor com realizações de todos os 

exercícios e informações adicionais. Ligando o conhecimen-

to teórico à percepção auditiva e à experiência estética, os 

exercícios englobam atividades como cantar, tocar, impro-

visar e escrever, com o intuito de desenvolver a imaginação 

harmônica, melódica e rítmica do aluno. Este método pode 

ser um componente central do treinamento orientado para a 

prática de habilidades de execução musical em conjunto com 

análise de solfejo e contraponto tonal.

ARTIGOS

Percepção Harmônica e Espaços Parcimoniosos em 

Classes de Conjuntos Relacionadas por Classes de 

Intervalos Não-Ordenados

Musica Theorica, v.3, n.2, p. 46-85, jul./dez. 2018.

Rodolfo Coelho de Souza

Resumo: Chamamos PCORD a forma primária da cadeia 

de intervalos das classes de conjuntos de Forte. Análises ba-

seadas em relações PCORD podem revelar similaridades es-

truturais entre diferentes classes de conjuntos, além de possí-

veis semelhanças perceptivas que podem ser medidas através 

do conteúdo de tricordes. Apesar de diferentes, relações por 

PCORD são similares às relações Z, porém mais abrangen-

tes. Este estudo fornece a tabela de todas as classes de con-

juntos relacionadas por PCORD para serem usadas como 

ferramentas analíticas e composicionais. O artigo aponta um 

uso precursor da relação PCORD por Parks na análise da 

música de Debussy. Para demonstrar a aplicação analítica 

das relações PCORD, analisamos quatro excertos: de Hans 

Otte, Das Buch der Klänge (1982), de Villa-Lobos, Rudepo-

DA TEORIA (voltar ao índice)



TeMA informativo - Ano 3  |  nº3   |  set .  2019 17

ema (1920) e de Coelho de Souza, Metropolis (1990) e Di-

álogos (1987). Analisamos também o conteúdo harmônico 

das classes de conjunto usando PCORDs de cardinalidade 3 

e as conexões PCORD no espaço de condução parcimonio-

sa de vozes em classes de conjuntos com cardinalidade 3 a 

9. Finalmente propomos que a teoria de PCORDs pode ser 

usada como uma ferramenta composicional para engendrar 

direcionalidade harmônica em progressões atonais.

Teoria dos Contornos e a abordagem paramétrica do 

frevo de rua: planejamentos e realizações musicais

Musica Theorica, v.3, n.2, p. 135-158, jul./dez. 2018.

Flávio Fernandes de Lima, José Orlando Alves

Resumo: O artigo aborda a utilização da Teoria dos Contor-

nos na elaboração de planejamentos composicionais e na re-

alização musical de três peças resultantes da pesquisa desen-

volvida na Tese “A Teoria dos Contornos aplicada na fusão 

paramétrica do frevo de rua pernambucano: inter-relações 

com aspectos da música de concerto do séc. XX”, defendida 

em agosto de 2018 pelo primeiro autor do presente trabalho. 

Iniciamos o artigo com um histórico resumido sobre aspec-

tos da referida teoria, sua representação gráfica e breves re-

latos de outros autores que a abordaram em suas pesquisas. 

No decorrer do texto, demonstramos como a teoria foi em-

pregada nos planejamentos composicionais: sua aplicação 

nas reduções melódicas dos frevos de rua, na estruturação 

rítmica e formal das peças que foram compostas, na variação 

tímbrica e na serialização das dinâmicas e articulações.

Relação e sistema: duas palavras-chave na trajetória 

da teoria tonal

Musica Theorica, v.3, n.2, p. 203-226, jul./dez. 2018.

Sergio Paulo Ribeiro de Freitas

Resumo: Percebendo relação e sistema como idealizações 

que se destacam em nossas práticas teóricas e analíticas, o 

artigo comenta algo acerca de significados e entendimentos 

que tais termos acumulam e dispersam na trajetória cen-

tro-europeia da teoria tonal. O texto passa por referências 

e temáticas que tocam outras áreas (tais como história, 

filosofia, sociologia, ciência etc.) visando, com isso, reite-

rar esforços de contraposição às interpretações que lidam 

com as noções da teoria tonal como grandezas desisto-

rizadas e autônomas. Em conclusão observa-se que, com 

força prescritiva e valorativa, relação e sistema são noções 

polifônicas que, em movimento, tecem densos contrapon-

tos com outras vozes.

Da tradição às formas abertas: o papel da herme-

nêutica na constituição do texto musical contem-

porâneo

Opus, v.25, n. 2, p. 194-214, (2019)

Samuel Peruzzolo-Vieira

Resumo: Este trabalho pretende examinar a epistemo-

logia da notação musical contemporânea e o seu meio 

comunicativo tanto no que se refere à qualidade semân-

tica quanto à potência criativa. No momento em que o 

compositor elege uma notação que faz frente ao sistema 

vigente, a materialização do fazer composicional amplia 

o espaço ontológico da interpretação por meio de uma 

atividade que procura aproximar significado e compre-

ensão. Neste sentido, procurou-se dialogar, por diferen-

tes frentes, com o estado da arte atual sobre notação, 

representação e interpretação, numa tentativa de incutir 

um sentido de unidade e lógica próprias da hermenêu-

tica moderna. A partir de uma discussão sobre a visão 

paradigmática da notação tradicional (ZAMPRONHA, 

2000), a faculdade de desenvolver formas de notação 

não convencional ganha força à medida que se apresenta 

como multiplicadora de possibilidades. Em conclusão, a 

perspectiva apresentada neste artigo revela um modelo 

atual de pesquisa artística centrada sobre uma interação 

mediada entre compositor e intérprete, servindo-se da 

hermenêutica como fio condutor.
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Hacia una teoría del ritmo musical cognitivamente 

informada: transformación del pensamiento acerca 

del ritmo en la música tonal

Revista Argentina de Musicologia, n. 19, p. 15-42, 2018.

Federico Wiman

Resumen: Hacia una teoría del ritmo musical cognitiva-

mente informada: transformación del pensamiento acerca 

del ritmo en la música tonal. La experiencia de la música 

parece inequívocamente ligada a la experiencia del tiempo. 

Y es justamente en esa experiencia del tiempo donde se de-

sarrollan las diferentes dimensiones de un fenómeno que 

convencionalmente recibe el nombre de ritmo musical. El 

intento de captar el ritmo musical en sus aspectos formales 

y operativos ha representado un desafío teórico y un ámbito 

de discusión con bajo nivel de acuerdo. Contemplando las 

últimas ideas en torno al ritmo en la música, observamos 

que ellas han estado ligadas directa o indirectamente a ideas 

próximas al cognitivismo musical. En este trabajo se persigue 

una visión amplia donde se revisa la transformación concep-

tual del pensamiento rítmico en la música tonal del período 

de la práctica común. Se presentan aquí varios de los supues-

tos y problemáticas que dan lugar a una reflexión acerca de la 

temática y de herramientas conceptuales que permiten pen-

sar el espacio de indagación teórica. Se discuten los aspectos 

que se considerarán centrales en la construcción de nuestra 

propuesta, y que serán desarrollados en futuros aportes.

Apontamentos sobre as premissas estéticas Moder-

nas e Pós-modernas nas sonatas para piano de Clau-

dio Santoro: modelos de Leonard Meyer

Musica Theorica, v.3, n.2, p. 104-124, jul./dez. 2018.

Ernesto Hartmann

Resumo: O presente trabalho busca através de uma revisão 

dos conceitos de Paráfrase, Empréstimo, Simulação e Mode-

lagem de Leonard Meyer verificar se o compositor brasileiro 

Cláudio Santoro, em seu itinerário por suas fases estilísticas, 
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obra do gênero em modo menor do compositor e por a ela 

serem atribuídas características marcantemente expressivas 

em virtude da ocasião de sua composição – período em que 

sua mãe faleceu durante sua turnê em Mannheim, Viena e 

Paris – seu processo composicional merece atenção. Poucos 

artigos tratam desta obra a partir da abordagem da análise 

das Schemata. Justamente, por essa razão, fundamentado no 

conceito de Schema Musical, buscamos estabelecer relações 

entre a escolha do compositor, a forma e a unidade presen-

tes na obra. Como conclusão, percebemos que a reiteração 

de processos de variação interna das Schemata – como pro-

gressivas cromatizações, assim como o compartilhamento de 

Schemata chaves entre os dois movimentos provém unidade 

não só motivica como textural e de sonoridade, elucidando 

aspectos ainda pouco explorados do processo composicional 

deste mestre da primeira escola de Viena.

A teoria da Gestalt aplicada à música: considerações 

sobre o Nuevo Estudio Sencillo X – Omaggio a Stra-

vinsky de Leo Brouwer

Opus, v. 25, n. 2, p. 239-260, maio/ago, 2019

Claryssa de Pádua Morais, Carlos Fernando Fiorini

Resumo: Este trabalho tem como objetivo demonstrar a 

funcionalidade dos princípios da teoria da Gestalt como 

ferramenta de análise aplicada ao campo musical. Buscan-

do considerar o objeto sonoro em sua totalidade, cuja es-

trutura é composta pelas relações estabelecidas entre seus 

elementos constituintes, pretende-se conceder ao intérpre-

te subsídios que auxiliem seu trabalho de compreensão e 

interpretação do material musical. Inicialmente, apresen-

ta-se um estudo sobre os fundamentos da Gestalt e suas 

diversas abordagens, desde o seu surgimento. São identifi-

cados e definidos os princípios que regem a interpretação 

e a organização da forma, os quais são aplicados, poste-

riormente, ao fenômeno sonoro, utilizando exemplifica-

ções de excertos musicais extraídos de obras selecionadas. 

Ao final, apresenta-se uma análise prática sobre o Nuevo 
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Luciano Berio, restaurador: análise de Rendering per 

orchestra (1988-90)

OuvirOUver, v. 15 n. 1 p. 172-190 (2019)

Paulo Agenor Miranda

Resumo: Em Rendering, Berio propôs-se restaurar os esbo-

ços da décima sinfonia que ocupou Schubert em suas últimas 

semanas de vida. Este artigo investiga sua atuação sobre o tex-

to musical schubertiano, desvelando o profícuo engajamento 

do compositor italiano com as vanguardas artísticas do sécu-

lo XX e, ao mesmo tempo, seu diálogo com importantes reali-

zações da tradição musical. Evitando uma intervenção fanta-

siosa, a obra orienta-se pelas “linhas da restauração moderna 

de afrescos que visam reviver as cores antigas sem, contudo, 

disfarçar o dano causado pelo tempo” (BERIO, 1989). A hipó-

tese norteadora é que os procedimentos escriturais adotados 

por Berio são implicitamente engajados nos preceitos da Teo-

ria da Restauração (1963) de Cesare Brandi, ícone do restauro 

crítico italiano. As análises das estratégias composicionais do 

primeiro movimento de Rendering esclarecem, de um lado, o 

trabalho sobre a orquestração e contraponto visando reviver 

as cores de Schubert e, de outro, a intervenção sobre as lacu-

nas entre os fragmentos através de uma argamassa musical 

tipicamente beriana.

A Sonata para Violino e Piano K304 em Mi Menor de 

Mozart (1756-1791): relações temáticas e formais das 

Schemata

Mirabilia Journal 28, p. 591-633 (2019/1)

Aline Mendonça Pereira, Ernesto Hartmann

Resumo: O presente artigo analisa as relações entre forma 

e Schemata na Sonata K304 em Mi Menor para Violino e 

Piano (1778) de Wolfgang Amadeus Mozart. Por ser a única 
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peça para piano solo, Acronon. Buscar-se-á demonstrar 

como tais estéticas, por vezes divergentes, convergem na 

obra de Koellreutter, por meio da análise e estudos acer-

ca do indeterminismo e serialismo de John Cage e Pierre 

Boulez.

Estética e poética na música de Salvatore Sciarrino

Música HODIE, v.19, p.1-22, 2019.

Sergio Kafejian Cardoso Franco

Resumo: A obra de Salvatore Sciarrino se institui a par-

tir do uso de técnicas instrumentais particulares aliadas a 

novos modelos de agenciamento do material sonoro. Suas 

composições exploram sonoridades que, transitando en-

tre o icônico e o abstrato, inauguraram novos paradigmas 

de organização musical. Paralelo à sua produção compo-

sicional, Sciarrino produziu textos nos quais expõe suas 

reflexões acerca do artesanato musical. Neste artigo abor-

daremos conceitos estéticos e filosóficos propostos pelo 

compositor e, posteriormente, abordaremos a obra Come 

vengono prodotti gli inca incantesimi? Escrita para flauta 

solo, essa composição evidencia como as ferramentas con-

ceituais de Sciarrino dão origem a um discurso musical de 

expressividade e originalidade inéditas.

A retórica em quatro compositores da música colo-

nial brasileira: Manuel Dias de Oliveira, José Joa-

quim Emerico Lobo de Mesquita, André da Silva 

Gomes e José Maurício Nunes Garcia

Per Musi, n.39, p. 1-31, ago, 2019.

Eliel Almeida Soares

Resumo: O objetivo neste artigo foi expor a retórica 

como ferramenta de estudo e análise da música colonial 

brasileira. Para isso, partir-se-á de breve contextualização 

sobre a utilização de elementos retóricos no discurso da 

música europeia do final do século XVI até o início do 

século XIX, assim como no Brasil Colonial. Em seguida, 

Estudio Sencillo X – Omaggio a Stravinsky, do composi-

tor cubano Leo Brouwer (1939), no qual são aplicados os 

princípios da Gestalt.

Exploração tímbrica no Water-Gong: realização de 

análises espectrais em modelos diversos

Música HODIE, v.19, p.1-22, 2019.

Fernando Martins de Castro Chaib, Douglas Rafael dos 

Santos, Charles Augusto Braga Leandro

Resumo: Este trabalho é inédito e discorre sobre o instru-

mento water-gong no contexto da música de concerto Oci-

dental. De abordagem qualitativa, nossa metodologia ba-

seou-se em pesquisa bibliográfica, uma extensa busca por 

obras musicais (partituras) compostas relativas ao tema, 

além da captação em áudio e análise espectral de gongos 

selecionados variando sua exploração tímbrica em contato 

com a água. Foram utilizados softwares atualizados para as 

análises, gerando sonogramas, gráficos e tabelas que per-

mitiram diferenciar as qualidades espectrais de cada gongo 

analisado. Destacamos o provimento de informações re-

ferentes à qualidade sonora dos gongos em relação à sua 

performance na água; geração de tabelas ilustrando boa 

parte da produção mundial referente a obras do repertório 

percussivo utiliza água; contribuição para a escassa biblio-

grafia existente sobre o assunto.

Processos de indeterminação em Acronon de H. J.  

Koellreutter

OuvirOUver, v. 15 n. 1 p. 206-218 (2019)

Isabela Martins Bonafe

Resumo: O artigo propõe a análise da peça Acronon, do 

maestro e compositor Hans Joachim Koellreutter, com 

base nas estéticas da indeterminação dos compositores 

John Cage e Pierre Boulez. Ambas as estéticas do século 

XX divergem a terminologia em significado, porém ain-

da assim é possível encontrá-las no processo de criação da 
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Ambiguidade: Uma palavra-chave na trajetória da 

teoria tonal

Revista Vórtex, v.7, n.2, p.1-31, 2019

Sérgio Paulo Ribeiro de Freitas

Resumo: A partir do estudo de Janna Saslaw e dialogan-

do com outros comentaristas, o artigo propõe uma revi-

são da noção de ambiguidade no domínio da tonalidade 

harmônica. Para tanto, em perspectiva transepocal, são 

referenciados entendimentos de teóricos europeus (tais 

como Rameau, Rousseau, Kirnberger Vogler, Weber, Sech-

ter, Richter, Hauptmann, Riemann, Schenker, Schoenberg) 

e de autores da jazz theory (Greene, Groove e Dobbins). 

Notando que a noção ressoa em outras áreas (estética, fi-

losofia, literatura, poesia, retórica etc.), conclui-se que, en-

tre o apogeu e o declínio, a tese dos múltiplos significados 

fomentou fantasias criativas e teóricas que afetam nossas 

interpretações crítico-valorativas da música tonal.

será mostrada a crescente atenção da musicologia desde 

meados da década de 1960, em compreender a consti-

tuição e disposição das estruturas retóricas. Do mesmo 

modo, relataremos os estudos em desenvolvimento sobre 

a retórica musical no Brasil. Ademais, pretende-se no tra-

balho, mediante metodologia baseada em análises retóri-

co-musicais relacionadas com o texto litúrgico e harmo-

nia, averiguar esses processos e mecanismos nas obras de 

Manuel Dias de Oliveira, José Joaquim Emerico Lobo de 

Mesquita, André da Silva Gomes e José Maurício Nunes 

Garcia.

A Sinfonia Fúnebre (1790) do Padre José Maurício 

Nunes Garcia (1767-1830): análise com o conceito 

de Schema Musical de Robert Gjerdingen

Mirabilia Journal 27, p.221-253 (2018/2)

Ernesto Hartmann

Resumo: Neste trabalho investigo na Sinfonia Fúnebre 

(1790) do Padre José Maurício Nunes Garcia o emprego 

do que o musicólogo norte-americano Robert Gjerdingen 

denomina Schemata. As Schemata são estruturas abstra-

tas que foram amplamente utilizadas durante o período 

que esteve em voga o estilo Galante, tanto na Europa Cen-

tral como em suas Colônias, como o caso, o Brasil. Para 

tal, faço um breve resumo das fontes dos textos musicais 

empregados neste trabalho; uma revisão do conceito de 

Schema e Schema Musical, inclusive com contribuições 

de outros autores além de Gjerdingen; estruturo uma ta-

bela onde articulo a forma, tonalidade e Schema compas-

so a compasso; e, por fim, ilustro o emprego das Sche-

mata com exemplos musicais. Concluo que o emprego 

sistemático e sofisticado das Schemata posiciona o Padre 

José Maurício não como um mero imitador do estilo Ga-

lante, e sim, como um hábil manipulador de sua lingua-

gem, sendo capaz de organizá-la a favor de suas intenções 

expressivas, como é o caso desta Sinfonia Fúnebre. 
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