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APRESENTAÇÃO



A ideia de produzir este volume teve origem logo após a mesa redonda realizada em 11 de maio de 2016, que nos reuniu a nós – Rodrigo Cicchelli Velloso e Manoel Corrêa do Lago, organizadores desta iniciativa, o escritor Arthur Dapieve e o filósofo Paulo Pinheiro, com o intuito de debater Kseni – A Estrangeira, de Jocy de Oliveira, quando de sua exibição no Instituto Oi Futuro de Ipanema. Nas conversas que se seguiram ao debate, claro estava para todos que a obra de Jocy vinha já há muito reclamando a reunião de trabalhos analíticos que dessem início a estudos que a esmiuçassem em seus múltiplos aspectos. Neste sentido, estes estudos poderiam se debruçar sobre assuntos tão variados como: procedimentos composicionais; aspectos instrumentais e vocais; aspectos tecnológicos; aspectos literários e filosóficos de sua produção cênica, teatral e multimídia; sua atuação como pianista; questões de gênero; relações com a imprensa cultural dos anos 1940 ao presente; entre muitos outros.


Inicialmente, consideramos promover um evento nos moldes de um simpósio acadêmico, com chamada aberta de trabalhos. A profunda crise econômica que se abateu sobre o país em 2016/2017, porém, desencorajou-nos a perseguir esta via. Alternativamente, decidimos organizar um volume que reunisse não só textos de pesquisadores de diversas áreas que já vinham se dedicando ao estudo da obra Jocy, mas também abrindo espaço a outros que sabíamos sensíveis a seu universo criativo. Adicionalmente, consideramos oportuno que este volume contivesse relatos em primeira mão de alguns dos colaboradores mais próximos da artista, tais como atores, cantores, encenadores, instrumentistas etc., convencidos de que estes depoimentos serviriam de fonte primária e alimentariam a produção de estudos subsequentes.


Com o entusiástico apoio da SESI-SP Editora, conseguimos chegar ao momento presente em que orgulhosamente apresentamos ao público estas Leituras de Jocy, livro em que reunimos uma amostra abrangente do estado atual da pesquisa que focaliza a obra de Jocy de Oliveira em seus múltiplos aspectos, bem como relatos de vários colaboradores que vêm acompanhando sua produção de perto há muitos anos. Neste sentido, a publicação está dividida em duas seções – Depoimentos e Análises.


Depoimentos tem início com o texto da atriz Fernanda Montenegro, uma das primeiras colaboradoras artísticas de Jocy, que rememora suas participações na encenação do “drama eletrônico” Apague meu spotlight, de 1961, e em As Malibrans, ópera multimídia estreada quase quarenta anos depois. Outra colaboradora “primordial” de Jocy é a cantora e musicóloga Anna Maria Kieffer, que relata as reminiscências das montagens que remontam aos anos 1980. Cantoras ocupam naturalmente um papel de destaque na produção de Jocy e as sopranos Gabriela Geluda, talvez a intérprete mais próxima da compositora, e Doriana Mendes, professora do Instituto Villa-Lobos da Universidade Federal do Estado do Rio de Janeiro, celebram os momentos da intensa colaboração com a compositora dede os anos 1990. Em seguida, a atriz Helena Varvaki reflete sobre como o campo sonoro forjado por Jocy pode providenciar uma abertura para a atuação teatral. Já o ator, autor, diretor, coreógrafo e dançarino Michel Robim relembra sua contribuição para os trabalhos de Jocy, situada, sobretudo, no campo do corpo e da dança. Por sua vez, o iluminador Renato Machado, presente em diversas montagens da compositora desde o final dos anos 1990, manifesta seu agradecimento pela frutífera colaboração com Jocy, enquanto os instrumentistas Ricardo Rodrigues (oboé), Paulo Passos (clarinete), Joaquim Abreu (percussão), Aloysio Neves (guitarra) e Peter Schuback (violoncelo), integrantes fiéis do Ensemble Jocy de Oliveira, bem como o jovem compositor Rafael Valle, que trabalhou na difusão sonora de suas óperas recentes, oferecem valiosos insights sobre o processo criativo de Jocy. Encerrando a primeira seção deste livro, Rodrigo Cicchelli, compositor, flautista e professor titular da Escola de Música da UFRJ, disserta sobre o impacto que a obra, a colaboração e a amizade com Jocy de Oliveira vêm tendo em sua trajetória.


Análises tem início com o texto de Sara Cohen, pianista e professora da Escola de Música da Universidade Federal do Rio de Janeiro, que descreve a rica e intensa trajetória da pianista Jocy de Oliveira desde os anos de sua formação precoce. Em seguida, o pesquisador André Kangussu resgata o LP A Música Século XX, de 1959, em que a jovem artista de 23 anos de idade excursionou inusitadamente pelo universo da bossa nova, então apenas começando. Por sua vez, outro LP de Jocy – Estórias para vozes, instrumentos acústicos e eletrônicos – de 1981, reunindo quatro obras compostas a partir de 1967 e que já refletem a compositora como a reconhecemos hoje, é analisado pelo jornalista Paulo Motta. O estilo maduro de Jocy encontrará no meio operístico – óperas multimídia, na definição da própria compositora – a sua plena expressão. Cabe a Aline Carrijo de Oliveira, professora do Colégio de Aplicação da Universidade Federal de Uberlândia, traçar aproximações entre a estética operística de Jocy e a Gesamtkunstwerk de Wagner. Uma ópera específica de Jocy, Kseni – A Estrangeira, de 2003/2006, atrai os esforços de reflexão de outros três pesquisadores. Em texto conjunto, Fábio Henrique Viana, professor da Escola de Música da Universidade do Estado de Minas Gerais, e a professora e atriz Francisca Luciana Sousa da Silva sugerem uma releitura do que preferem denominar “partitura midiática”, na busca de “um princípio de linearidade em sua textura caótica pós-moderna”. Já Maria Cecília de Miranda Nogueira Coelho, professora de Filosofia Antiga em cursos de Pós-graduação e Graduação da Universidade Federal de Minas Gerais, revisita esta ópera que fora objeto de três publicações anteriores da autora, num novo texto que joga luz sobre o conceito de bárbaro no período clássico grego. Outra produção específica, Revisitando Stravinsky, de 2010, é objeto da discussão de Marcelo Carneiro de Lima, compositor e professor do Instituto Villa-Lobos da Universidade Federal do Estado do Rio de Janeiro, focalizando, em particular, “as imagens-sonoras e audiovisuais nos espaços de projeção e de difusão eletroacústica como parte da estrutura narrativa da obra”. Já a musicóloga Carole Gubernikoff, também professora do Instituto Villa-Lobos da Universidade Federal do Estado do Rio de Janeiro, analisa a obra instrumental Nherana, de 2006/2007, tecendo considerações sobre a linguagem da compositora que se projetam para além desta peça. Aspectos da escrita instrumental de Jocy são esmiuçados pela violoncelista Fernanda Rosa Machado na abordagem de For Cello, composição de 1994, e pelos oboístas Ricardo Rodrigues, professor de oboé na Hochschule für Musik Hanns Eisler em Berlim, e Leonardo Fuks, professor de acústica musical da Escola de Música da Universidade Federal do Rio de Janeiro, num texto que trata do oboísmo na obra de Jocy. Encerrando a segunda parte, Arthur Dapieve, escritor, jornalista e professor da Pontifícia Universidade Católica do Rio de Janeiro, situa a importância e a significação múltipla da obra de Jocy de Oliveira.


Estes textos foram, em sua maior parte, escritos durante o primeiro semestre de 2017 e são, portanto, anteriores à estreia cênica da mais recente produção multimídia de Jocy, Liquid Voices – A história de Mathilda Segalescu, obra que é mais uma prova de sua contundente, profícua e incessante pulsão criativa, que se expande agora pelo terreno do cinema. No Anexo, incluímos uma breve biografia profissional fornecida pela própria artista, atualizada até novembro de 2017.


Acreditamos que o perfil caleidoscópico oferecido por Depoimentos e Análises ajudará a encaminhar o leitor na compreensão deste fenômeno do nosso tempo que é Jocy de Oliveira. Quando dizemos “ajudará a encaminhar” temos plena convicção de que não pudemos dar conta do fenômeno em sua inteireza ou de forma exaustiva, pois restam ainda muitos temas e obras a serem esmiuçados. Nesse sentido, acreditamos que esta publicação dará início a uma série de estudos que se seguirão, sejam eles suscitados por nós mesmos, por meio do projeto de pesquisa que ora desenvolvemos conjuntamente na Escola de Música da Universidade Federal do Rio de Janeiro, ou por outros pesquisadores que, estimulados por esta iniciativa, sentir-se-ão motivados a aprofundar os temas aqui esboçados.


*


Os organizadores deste volume manifestam sua gratidão a diversos interlocutores e parceiros que estiveram envolvidos nas várias fases de produção deste livro, desde sua concepção até o momento presente: ao Instituto Oi Futuro de Ipanema e à Spectra, que nos reuniram na mesa-redonda de maio de 2016; à jornalista Luciana Medeiros, que participou de diversas reuniões visando à formatação de um projeto editorial que viria a resultar na presente publicação; aos colaboradores que contribuíram pro bono com os textos que compõem a presente publicação; à SESI-SP Editora, na pessoa de seu Editor Chefe, Rodrigo de Faria e Silva, pela confiança e dedicação constantes; e à própria compositora Jocy de Oliveira, que em inúmeros momentos pôde esclarecer dúvidas sobre datas, obras e uma infinidade de detalhes que envolvem uma publicação desta natureza. A ela agradecemos não só por sua disponibilidade, mas também por seu estímulo e dedicação que têm sido para nós uma fonte incessante de inspiração.


RODRIGO CICCHELLI VELLOSO E MANOEL CORRÊA DO LAGO


Rio de Janeiro, 19 de dezembro de 2017.





DEPOIMENTO



Fernanda Montenegro


Jocy de Oliveira é uma personalidade única dentro da nossa cultura musical contemporânea. Deve-se a ela a existência da “1a Semana de Música de Vanguarda” no Brasil a partir de seu drama eletrônico Apague meu Spot Light.


A luta dessa criadora absoluta não deve ter sido fácil até o momento em que seu texto ocupou os palcos de São Paulo e Rio de Janeiro naquele mês de setembro de 1961. Acontecia um fato cultural, inédito, na América Latina. Para esse momento existir e, claro, através de um total empenho de Jocy de Oliveira, houve a colaboração da Bienal de São Paulo e as participações do Ministério da Educação e Cultura e do Departamento de Turismo e Certames do Estado da Guanabara. E veio até nós o convite irrecusável a Gianni Ratto e seu grupo “O Teatro dos 7” para criar a montagem desse acontecimento memorável.


No que me diz respeito e aos atores Fernando Torres, Sérgio Britto e Ítalo Rossi, essa experiência nos fez caminhar e vivenciar em nós mesmos o esplendor da música eletrônica através do próprio jogo cênico.


O grande Luciano Berio conduziu sua criação musical.


O Teatro Municipal foi sacudido por essa presença sonora única durante 10 dias.


Esse fenômeno, entre outros, é a prova da força criadora de Jocy de Oliveira.


Volto a encontrá-la na ópera As Malibrans.


O que eu ganhei como atriz, como artista, nesse acontecimento musical histórico foi a coragem do experimento, ousar o contemporâneo, ouvir obstinadamente, sempre, o instinto desafiador e lutar por sua utopia.




DE MÚSICA NO ESPAÇO A FATA MORGANA



Uma parceria musical e uma amizade que persiste


Anna Maria Kieffer1


São Paulo, 1982.


Um grupo de músicos se acomoda sob a abóbada estrelada do planetário do Ibirapuera.


Apenas um colar de luz guiou nossos passos até o centro da sala circular, iluminando vagamente nossos rostos e fazendo com que pudéssemos ler as partituras das obras que comporiam a primeira ópera escrita para planetários de que se tem notícia. Uma ópera na qual não havia cantores solistas e orquestra, apenas alguns instrumentos, entre eles a voz, e onde as personagens mais visíveis eram o céu, as estrelas e os planetas interagindo com a música de Jocy de Oliveira. Talvez esse tenha sido o ponto de partida para Música no Espaço, no qual Jocy integrou ainda exemplos de biomúsica, como o canto das baleias registrado pelo biólogo Roger Payne, textos das Meditações Sônicas da compositora Pauline Oliveros que fizeram o público experimentar sua própria energia sônica através da execução de mantras e parte de uma mensagem enviada pelo ambientalista José Lutzenberger:


“Se quisermos que sobreviva nossa civilização tecnológica, algo teremos que aprender com as tecnologias naturais. Nossa tecnologia terá de tornar-se sustentável. Cessará a demolição… Precisamos de uma nova visão. Será uma visão sistêmica do Grande Caudal da Vida como um todo, uma visão de respeito, de veneração, de integração.”


Essa integração se refletia na obra de Jocy, que incorporava ainda projeções de obras visuais de Maurício Cirne e Roberto Miller e contava com a participação dos astrônomos Irineu Gomes Varela e Eleas Tyrrell Tavares Junior, tendo como coordenador de encenação, nessa primeira montagem, Rodolfo Nanni.


As próprias peças que compunham o roteiro mostravam o interesse por outras culturas e se apropriavam de processos utilizados na música da Índia, do Japão e do Oriente Médio.


Todos os músicos vinham de uma formação clássica, mas todos estavam familiarizados com estéticas contemporâneas, a começar pela própria Jocy, que vinha realizando importante carreira como pianista ao lado de compositores como Boulez, Berio, Cage, Messiaen, Lucas Foss, ao mesmo tempo que experimentava processos de música mista, com a utilização de sintetizadores e tapes, como no caso da obra que abria o espetáculo Wave Song, para piano e fita magnética, com a colaboração de Ron Pellegrino.


O violinista Ayrton Pinto, à época, spalla da Orquestra Sinfônica Estadual de São Paulo, depois de um longo período nos Estados Unidos, onde integrou a Orquestra Sinfônica de Boston e coordenou diversos conjuntos de câmara, havia encomendado, a conselho de Jocy, um violino eletrônico. Foi com esse instrumento que executou Estória IV, que encerrou o espetáculo e contou com a participação da própria Jocy (voz e sintetizador), Dodo Ferreira (baixo elétrico), Mário Frungillo (percussão) e minha. No que diz respeito à parte vocal, Jocy utilizou elementos do shomyô, música ritual budista de origem chinesa e tibetana e técnicas de canto multifônico, no qual são ressaltados os harmônicos da voz através da cavidade bucal. Como “texto”, fragmentos de palavras em português, japonês e sânscrito.


Ouço vozes que se perdem nas veredas que encontrei, para voz feminina, time delays e tape loops, servia como elemento de ligação entre Wave Song e Estória IV. Dedicada a mim, é constituída por uma série de fragmentos de cantos ou chamados, espalhados na partitura sem ordem determinada e formando desenhos que me lembram constelações. A cantora deverá escolher a ordem dos cantos aleatoriamente, mas, tendo em vista que os mesmos são gravados em tempo real e retransmitidos em delays e loops, a escolha de cada novo canto deve recair naqueles compatíveis com os anteriores, já executados e gravados. Segundo a bula que acompanha a partitura, “a cantora deverá ter em mente melismas e ornamentos da música islâmica”.


Música no Espaço foi encenada várias vezes no Planetário Municipal de São Paulo, em 1982 e 1984, no Planetário do Rio de Janeiro, também em 1984, e no Planetário de Hayden, em Nova York, em 1983. Não pude, infelizmente, participar desta produção, que contou com a cantora Martha Herr. No Rio de Janeiro, foi Ayrton Pinto que não pôde estar presente e foi substituído por Ted Lauer.


Dando continuidade à sua obra cênica, Jocy de Oliveira produz no Museu de Arte Moderna do Rio de Janeiro, em 1986, Liturgia do Espaço.


Desta vez, o espaço circular do Planetário de São Paulo é substituído por um quadrado em cujos vértices são instaladas quatro torres de três metros de altura. No centro do quadrado está o palco, em torno do qual deverá se acomodar o público. O palco é encimado por um balão esférico onde serão projetadas imagens. No alto de cada torre, estará uma cantora. Tudo se passa ao ar livre, nos jardins do MAM, quase à beira-mar. Há um leve odor de maresia mesclado ao cheiro da grama e das plantas que, à noite, exalam perfume. A memória é traiçoeira, mas, talvez, fossem jasmins do Cabo ou damas da noite.


A exemplo de Música no Espaço, Jocy encadeou em sua Liturgia obras que podem ou não ser apresentadas individualmente, a começar por Encontrodesencontro para piano e fita magnética, adaptada a um sistema de múltiplos canais. Seguiu-se Realejo dos mundos, para sintetizador digital e vozes femininas, Liturgia do Espaço, obra que deu nome ao espetáculo, e uma adequação para quatro vozes femininas de Ouço vozes que se perdem nas veredas que encontrei.


O trabalho comum criou uma cumplicidade profissional entre Jocy e eu e, nesse sentido, pediu-me que escolhesse as quatro cantoras que participariam de Liturgia do Espaço e, de certa forma, as coordenasse, baseando-me na experiência adquirida no espetáculo anterior. Escolhi três cantoras de primeira grandeza: Adélia Issa, Martha Herr e Céline Imbert, às quais me juntei, formando o quarteto que participaria de Realejo dos mundos e de Veredas.


Foi uma experiência inesquecível. As três primeiras obras foram apresentadas no palco central, sob a luz de um luar que a iluminação do espetáculo não escondia. No balão, eram projetadas imagens de Maurício Cirne e Jurek Olbirchtowicz e a espacialização sonora, comandada por Jocy, envolvia o público em atmosfera mágica. Finalizando o espetáculo, cada uma das quatro cantoras, do alto de sua torre, executava seus cantos multiplicados por Jocy através dos mesmos processos utilizados em Música no Espaço.


No verso da partitura original de Veredas, Jocy escreveu:


“[…] Como um personagem místico, uma mulher envolta em túnica preta ziguezagueando pelos labirintos de Marrakech. Sua voz penetrante ressoa no silêncio como um grito de amor ou canto, um lamento ou busca angustiante, um chamado pelo filho perdido ou quem sabe um momento de delírio… Delírio como imagens que se transpõem e se fundem em aparições fantasmagóricas. Imagino um aparelho que gravasse vozes do passado num espaço presente. Ouço vozes que se perdem nas veredas que encontrei.”


Na versão realizada para Liturgia do Espaço, quatro mulheres em túnicas brancas batidas pelo vento levantavam suas vozes ao céu do Rio de Janeiro, entre palmeiras, tai quais muezins em oração ao cosmos.


Uma nova versão de Liturgia do Espaço foi montada em 1988 no Rio de Janeiro, no Estádio do Remo, com a participação de Jocy de Oliveira (sintetizadores), de Ayrton Pinto (violino eletrônico) e das mesmas cantoras da versão original, sendo Adelia Issa e eu ao vivo, ao lado de Viviane Farias e Sonia Genu, e de Martha Herr e Céline Imbert (vozes gravadas).


Foi, na verdade, um novo espetáculo, mais adequado ao espaço de um estádio, que contou com uma nova obra – Voo circense –, além de outros músicos e bailarinos – Ricardo Rodrigues e Silvia Pinotti (oboés), Débora Tabacof (bailarina acrobática do ar), Debby Growald e Michel Robin (bailarinos).


Novos figurinos foram criados e o balão sobre o palco da primeira versão foi substituído por um grande telão, no qual James Lewis projetava imagens processadas em tempo real.


Fata Morgana, criada em 1987 para o Museu de Arte Moderna do Rio de Janeiro – MAM, foi chamada por Jocy de Oliveira de ópera mágica. Seu título provém de um fenômeno de miragens provocadas por inversões térmicas. O subtítulo, ópera mágica, segundo Jocy, se refere ao fato de ter sido pensada “como uma caixa dentro da qual os eventos surgem para depois transformar-se ou desaparecer”. Embora imaginada sem uma estrutura linear, ainda segundo Jocy, “seu roteiro está baseado em uma conceituação cênica do ciclo da vida, com uma figura central – a voz de uma mulher – ligando as quatro partes da ópera que devem ser executadas sem interrupção (Memória, Ritual, Onírico, Estória)”.


Do ponto de vista musical, Jocy fez uso de uma linguagem multicultural, associando livremente elementos ocidentais e orientais e diversas formas de expressão artística. Por essa razão, reuniu alguns intérpretes que já fizeram parte de obras anteriores, como Ayrton Pinto e eu mesma, além dos bailarinos Debby Growald e Paulo Yutaka, as artistas plásticas Josely Carvalho e Miriam Obino e, tendo como coordenador técnico dos cenários, Fredrik Kirsebom.


Em Memória, a primeira parte da ópera, duas mulheres, Jocy e eu, sentam-se uma frente à outra, como alquimistas, tendo suas vozes trabalhadas em tempo real por processadores e delays digitais. São pequenos cantos, fragmentos da infância, ruídos da natureza que vão se incorporando em camadas até formarem uma quase espiral, ao mesmo tempo em que Paulo Yutaka aparece e desaparece, em seus movimentos de butô, como uma visão da velhice. Estamos todos vestidos com quimonos superpostos, simbolizando nossas diferentes naturezas, os quais serão desvestidos, no decorrer da ópera, até chegarmos à natureza primeira.


Em Ritual, dois grandes cubos negros aparecem no cenário. Sobre um deles, Miriam Obino me despe e me unge: o corpo todo coberto apenas por uma fina camada de óleo que me transforma, visualmente, em uma estátua de plástico. Depois, mergulha panos gessados em uma bacia de água e, a começar pelos pés, vai me cobrindo – e me imobilizando – enquanto canto sobre a música produzida eletroacusticamente por Jocy, a partir de sua voz que se desenvolve como uma extensão da partitura. Aos poucos, a “estátua de plástico” se transforma numa estátua de gesso até que não consiga mais cantar adequadamente pela pressão sobre o diafragma e o peito.


Enquanto isso se processa, sobre o outro cubo, uma grande bolha de plástico começa a se inflar, como um grande útero. Dentro dela, está uma bailarina, Debby Growald. Tento me desprender do gesso.


Começa a quarta parte da ópera, Onírico, na qual dois materiais sonoros são alternados, segundo Jocy: “o primeiro, líquido, transparente; o segundo, com explosões sonoras.” Sobre a bolha, dentro da qual a bailarina se movimenta, são projetadas imagens de elementos orgânicos que remetem à placenta, ao espaço ou ao fundo do mar. A iluminação sobre a bolha se alterna com a iluminação sobre mim, enquanto tento me desvencilhar da crosta que se formou em torno de meu corpo. Essa alternância, que se faz por seis vezes, possibilita meu descolamento do gesso endurecido. Da última vez, aproveito o escuro para sair e, na sétima vez, já não estou mais lá. Sobrou apenas uma escultura branca, como uma casca.


Em Estória, ninguém melhor do que Jocy para falar dessa obra composta originalmente em 1981, para Música no Espaço, e apresentada, agora, numa nova versão que ganha uma introdução para violino eletrônico e meios eletroacústicos, O contar de uma raga:


“A cantora que cantava no escuro, anônima, passa a viver a personagem real, dialogando com sua voz retrabalhada e a redimensão de sua imagem como elemento que se transforma a cada instante na presença cênica insubstituível. Sua dualidade é estendida a uma personagem misteriosa que corporifica os diferentes estágios da vida. O texto cantado é composto de uma pluralidade de significados, de correspondências semânticas e rítmicas, palavras encadeadas em difusas relações entre visões e memórias, reflexos obscuros sobre a vida e a morte. A parte vocal é inspirada em técnicas orientais combinadas aos métodos contemporâneos ocidentais. A intérprete incorpora a personagem que conta a história, impossível de ser verbalizada por um oriental, porque seu canto é por demais ocidental, e vice–versa, assim como o discurso inteligível numa linguagem de iniciados.”


Fata Morgana teve dez apresentações no Museu de Arte Moderna do Rio de Janeiro e três no Teatro Municipal de São Paulo, nas quais Michel Robin substituiu Paulo Yutaka; Mariana Muniz substituiu Debby Growald; e Simone Michelin substituiu Miriam Obino, que havia se radicado na Índia.


Nessa versão, a ópera contou ainda com a participação de uma criança, Camila Amado, e do Grupo Neo Iaô, coreografado por Magno Godoy, com os bailarinos Marcelo Ferreira e Paulo Fernandes, além do próprio Magno, que realizou também os figurinos. A coordenação cênica ficou a cargo de Márcia Abujamra.


Depois de Fata Morgana, Jocy continuou sua maravilhosa carreira de compositora, produzindo inúmeras outras óperas e espetáculos multimídia. Ao mesmo tempo, continuei meu caminho como intérprete, musicóloga e, mais recentemente, compositora. Entre Música no Espaço e Fata Morgana, Jocy e eu criamos uma parceria musical que durou cerca de dez anos e uma amizade que persiste vida afora.




JOCY E EU



Gabriela Geluda2


Estávamos em 1992. Eu havia regressado de Londres após uma temporada de dez meses devorando espetáculos de música e teatro avidamente. Estava de volta ao Brasil, à UniRio e ao curso de música, e minha colega Sara Goulart participava de uma ópera no teatro do Centro Cultural do Banco do Brasil chamada Inori à prostituta sagrada, de Jocy de Oliveira. Não conhecia o trabalho da compositora, tinha tido pouco contato com ópera contemporânea em geral, então resolvi prestigiar minha colega e saciar minha curiosidade.


Depois de um mergulho de duas horas num universo sensorial totalmente inebriante e misterioso, saí do teatro sozinha vagando pelo centro da cidade como se estivesse sob o efeito de alguma droga alucinógena. Eu não sabia o que tinha acontecido, não podia nem dizer se havia gostado ou não da obra, mas sabia que eu havia sido impactada profundamente. Talvez já pressentisse o quanto…


Alguns meses depois, estava eu sentada em um sofá no apartamento da compositora, manuseando uma partitura enigmática, escutando fitas-cassete com a voz da atriz Marilena Bibas, que falava/cantava textos em grego, enquanto Jocy de Oliveira me apresentava um projeto, um espetáculo, uma linguagem, um universo.


Lembro do entusiasmo que eu sentia naquele momento, e de uma intensidade que ouso interpretar como a intuição de que eu estava exatamente onde deveria estar. Aquele momento abria uma nova dimensão na minha existência como aspirante a cantora, a artista, apaixonada por teatro, ser humano curioso e mulher.


A ópera se chamava Illud Tempus, que significa “Tempo de agora e de sempre”. Título perfeito para um encontro com sabor de eternidade.


Jocy procurava uma cantora jovem para representar o inconsciente feminino.


Como seria possível representar o inconsciente feminino? Deparo-me com um gigantesco ponto de interrogação. Em seguida, sinto que sua visão e confiança me conduzem por um terreno desconhecido até um lugar que nem eu sabia ser capaz de habitar. Essa cena se repetiria inúmeras vezes durante esses 25 anos de convivência, a cada novo trabalho. E assim, meus limites imaginários foram se dissolvendo e sendo transcendidos.


Jocy via meu personagem numa movimentação ininterrupta, confinada a um praticável de um metro quadrado num plano alto, estabelecendo uma relação contínua, mas indireta, com a atriz que conduzia a narrativa do espetáculo.


Eu, que antes de decidir me dedicar à música e ao canto, sonhara em ser bailarina, iria aproveitar a oportunidade de trabalhar corpo e voz em busca de um resultado artístico interessante para o espetáculo. Ao mesmo tempo, eu realizava, assim, desejos meus essenciais.


Ali, sentada no sofá, começava a descobrir que existem infinitas possibilidades de experimentação vocal a serem combinadas com a técnica de canto tradicional, que a fala é extremamente musical, que eu deveria integrar trabalho corporal com pesquisa vocal, e tantas outras coisas, que eu passava a descobrir sem perceber estar descobrindo.


Não lembro a data exata dessa ocasião, mas, se lembrasse, iria comemorá-la a cada ano como um aniversário artístico.


Essas revelações continuam a nortear meu trabalho. Elas me formaram e através delas construo uma trajetória rica e libertadora como performer.


Durante os ensaios, mergulhei no trabalho, conduzida por Jocy e Marilena. Com o desafio de um personagem abstrato e um universo musical misterioso, eu ia recheando de sentidos o que fazia e/ou cantava. Havia um fio principal condutor da peça e eu começava a tecer fios paralelos que me guiavam em cena. A teia ia se ampliando com a condução e o generoso suporte da Jocy.


Em alguns instantes de epifania, eu era cantora/atriz, intérprete/criadora e desenvolvia uma relação de intimidade com o desconhecido.


Esses momentos nortearam meu trabalho, eu precisava torná-los cada vez mais frequentes até sustentar uma continuidade.


Eu buscava qualidade de presença e credibilidade na performance, sem pretender que houvesse entendimento racional por parte do espectador.


E assim crescia minha sintonia com a obra de Jocy, com sua não linearidade e riqueza de camadas de possíveis significados e sinestesias.


Ao mesmo tempo em que me deparava com uma avalanche de novidades e desafios, Jocy me lia e aproveitava as minhas potencialidades sem me pedir o que eu não poderia dar naquele momento. Fui me conhecendo através do seu olhar. Explorei a presença, a voz, a beleza, a sensualidade, a inocência, a estranheza contidas numa jovem se descobrindo e se expondo a cada ensaio e a cada apresentação.


Sua sensibilidade e percepção das qualidades do outro ajudam a todos os artistas que trabalham com ela a se realizarem e oferecer ao público performances autênticas e potentes. A equipe de músicos, cenógrafo, iluminador, videomaker etc. se afina e permanece trabalhando junta por muitos anos. Essa continuidade é preciosa para todos: artistas e espectadores.


Apresentamos o espetáculo em temporadas no Rio, em São Paulo e em Berlim!


Subitamente, tenho uma forte sensação de retrocesso ao lembrar quantas temporadas fizemos com esse espetáculo e pensar na dificuldade cada vez maior de viabilizar apresentações de outras obras mais recentes.


Mas voltemos à história…


Nos anos que se seguiam, espetáculos me instigavam a descobrir novos materiais sonoros, novas facetas da minha personalidade, capacidades e repertórios vocal e corporal; e a parceria entre duas mulheres de diferentes gerações foi se fortalecendo.


Em algum momento desse longo convívio, comecei a perceber que se construía uma relação que transbordava e ia escorrendo e ocupando muitos espaços da minha vida. Jocy era diretora, mestra, amiga, protetora, parceira, inspiração e até uma espécie de mãe. Tendo como base o trabalho, essa relação impactou todas as áreas da minha vida.


Durante esses 25 anos, continuo me surpreendendo e descobrindo episódios inéditos da vida e obra dessa artista que esteve em tantos lugares, conheceu e trabalhou com tantas pessoas, realizou tantos projetos e continua olhando para frente e se lembrando de tudo.


E assim aprendi a escutar…


Aprendi a escutar trabalhando com sua música, onde as faltas de métrica, linearidade e harmonia, além do trabalho com improvisação, abrem meus ouvidos a tudo o que os outros músicos tocam o tempo todo.


Sua música exige a escuta de todas as relações sonoras, a bola está sempre sendo passada de um para o outro na construção das obras, e assim fui aprendendo também mais uma dimensão de parceria musical.


Aprendi ainda a escutar suas histórias, opiniões, ideias. Durante muitos anos, frequentei jantares, encontros e reuniões em que eu praticamente só escutava. Me deleitava com as conversas e pensava: que presente poder estar rodeada dessas pessoas incríveis e ouvi-las falar!


E foi então que, em algum momento, percebi que Jocy também expressava o desejo de me ouvir. Obviamente ela já me ouvia executando suas peças, mas agora ela também me ouvia como artista, adulta, parceira e amiga.


Em Canto e Raga da Noite me deparei com aspectos ritualísticos e meditativos da sua composição e personalidade, nos quais a influência da música oriental se pronunciava. Me deixei envolver. Outro aspecto primordial da minha essência encontrava uma veia de expressão através da sua obra. Anos mais tarde estive na Índia, me apaixonei por meditação, estudei canto indiano, comprei instrumentos musicais de diferentes culturas que foram sendo incorporados também a composições de Jocy.


Sua próxima ópera foi As Malibrans. Eu estava novamente morando em Londres nessa época e não acompanhei o processo de criação da obra, mas fui chamada para integrar o elenco que se apresentaria no teatro Carlos Gomes, no Rio de Janeiro, e depois no Hebel Theatre em Berlim. Aprendi o papel em 10 dias de 12 horas de trabalho diário. Mais uma vez, superei limites amparada pela confiança de Jocy.


O questionamento sobre o papel da cantora lírica cujos personagens são em sua maioria fadados à morte, dominação ou loucura me colocou frente a meus próprios questionamentos profissionais e éticos. Eu tinha 28 anos e meu lugar no mundo como profissional era a grande questão. Que sorte ter como exemplo uma mulher que, além de se realizar num ambiente masculino, consegue denunciar suas desigualdades e continuar sendo feminina e maternal. Uma escola para o movimento atual.


Volto ao Brasil e, em seguida, minha aventura seria a maternidade e a próxima personagem: Medeia.


Kseni – A Estrangeira é a releitura de Jocy da personagem Medeia, enfatizando um viés político e abordando, entre outras, a polêmica questão do terrorismo.


Medeia mata os filhos, eu acabava de ser mãe. Medeia é terrorista; eu, pacifista. Medeia é uma mulher madura que luta pelo direito de ser diferente. Medeia é humanidade em carne viva.


Viro um caldeirão de efervescências, questionamentos e emoções sobre a maternidade, sobre minhas raízes judaicas, sobre maturidade, sobre visceralidades.


Medeia luta pelo direito de ser diferente. Essa frase me fisga, essa frase é a fresta por onde começo a enxergar a personagem, a me identificar com ela, a enxergar Jocy. Essa frase nos conecta.


Estudei a ópera por mais de um ano até a apresentarmos no Rio e em São Paulo e gravarmos o DVD em 2007. Depois, continuei fazendo uma versão solo de parte da ópera em diversos lugares e situações. Medeia tem sido minha companheira por muitos anos. Fui lentamente acessando o tônus e a carga dramática da personagem. Jocy foi acompanhando um longo processo de amadurecimento pessoal e profissional que se refletiam um no outro.


Eu enfrentei os desafios do papel: uma parte vocal que ia de superagudos a melodia medieval, sons guturais e modais; uma música extremamente complexa; mas talvez o maior desafio dessa ópera tenha sido trabalhar longos textos falados.


Apesar do trabalho ligado à presença cênica, eu não me considerava atriz. Nunca tinha lidado com a palavra falada em cena tão intensamente. Precisava expandir na fala sem cair no exagero, me desvencilhar de hábitos muito arraigados, ligados à minha maneira de me comunicar no cotidiano que era anos-luz distante da personagem!


Eu era como uma sanfona que expandia nos materiais cantados e encolhia ao falar. Precisava descobrir como não perder meus espaços. Continuar me relacionando com a fala como música parecia uma boa estratégia, sempre encorajada por Jocy.


Arregacei as mangas e me embrenhei no texto utilizando a Técnica de Alexander. Essa ferramenta já me acompanhava desde minha primeira experiência com a obra de Jocy. Foi criada por um ator no século XIX e, desde então, vem ajudando artistas a se libertarem de hábitos de tensão.


Procurei minha amiga e professora da Técnica Alexander Valeria Campos e começamos um trabalho de formiguinha com o texto. Eu me organizava e liberava tensões a cada SÍLABA, depois a cada PALAVRA, depois a cada FRASE e assim por diante, muitas vezes.


Periodicamente eu voltava ao sofá da casa da Jocy e recebia seus comentários apurados. Daí eu retomava o trabalho, sabendo dela o que estava ou não funcionando. Sem notar, Jocy me ajudava a desenvolver o método que utilizo hoje, tanto no meu próprio preparo, quanto no trabalho didático.


Seu olhar e sensibilidade sempre identificavam os momentos em que surgiam as interferências, das quais eu buscava me desvencilhar. Sua direção comprovava que, apesar de eu ainda estar distante do resultado desejado, estava no caminho certo.


Meus experimentos extrapolavam o específico, e por vezes surgiam propostas e sugestões que eu trazia para os próximos encontros com Jocy. Muitas delas foram recebidas e incorporadas e outras descartadas com objetividade. A maturidade se refletia também na nossa nova dinâmica de trabalho, pautada na emancipação, liberdade, admiração mútua e confiança.


Jocy expressava sua satisfação em desenvolver esse tipo de relação com toda a sua equipe. Com o tempo, dizia não ter mais energia para iniciações. No entanto, jovens interessados e talentosos continuam sobrevoando e aterrissando em seus trabalhos. Sua juventude transcende o tempo e encanta as novas gerações.


Depois de Kseni, A Estrangeira, fiz diversas vezes o espetáculo Solo, composto por cenas e vídeos de diferentes óperas. É um espetáculo de trajetórias e olhares. Trajetória da obra de Jocy, com seus diferentes olhares sobre a temática do feminino, e minha trajetória como intérprete de suas óperas, com tantos aspectos meus, como mulher.


Da trajetória interligando as óperas, surge o desejo de revisitar sua trajetória mais ampla, que abarcava o seu encontro e intercâmbio com grandes gênios do século XX. Nascia o livro Diálogos com cartas.


Nesse momento em que escrevo e vasculho anos de experiências artísticas e colaborativas, percebo como é mobilizador esse processo e imagino a amplitude de emoções, conexões, insights que devem ter permeado o processo de escrita do seu livro.


Depois de tanto tempo trabalhando primordialmente com a obra da Jocy, eu sentia a necessidade de explorar também outros compositores. Timidamente fui buscando espaços, e em mais um lance de fina sintonia, Jocy me presenteou com a oportunidade de mergulhar em nada menos do que Stravinsky e Luciano Berio! Junto com seu livro, surgia a ideia de transformar alguns capítulos em espetáculos.


Apresentamos Revisitando Stravinsky no Theatro Municipal do Rio de Janeiro, com a Orquestra Sinfônica Brasileira, e depois em São Paulo. Robert Craft viria reger, mas foi impedido por motivos de saúde. Participou virtualmente do espetáculo, lendo a carta que enviara a Jocy no momento do falecimento de Stravinsky. O espetáculo foi filmado e depois de algum tempo Jocy me encaminhou um longo e-mail de Robert Craft em que ele escreve suas impressões sobre o vídeo a que havia assistido. No e-mail, Robert Craft tece muitos elogios ao trabalho, a Jocy e, em algumas passagens, a minha performance. A validação do maior especialista em Stravinsky ainda não cabe em mim para que eu possa descrever o que senti. E, obviamente, devo isso a Jocy, a sua confiança, ao seu encorajamento, e por ela ter me dado essa oportunidade!


O capítulo a ser encenado em seguida seria Berio sem censura. Eu ganhava a oportunidade de viver a cantora que mais admirei em minha vida: Cathy Berberian. Um espetáculo de coragens. Jocy expunha fatos de sua intimidade sem evitar conflitos e se preocupar com retidões. Preferiu mostrar verdades e pagar o preço. E minha admiração e inspiração se alimentavam do contato com essas duas grandes mulheres: Jocy e Cathy. Durante os ensaios percebi que eu talvez já estivesse em contato com Cathy havia muitos anos, já que Jocy revelou que La Berberian a teria inspirado em todas as suas obras para soprano, ou seja, todas as que cantei.


Ao final da estreia, Cristina Berio, a filha de Luciano Berio e Cathy Berberian, que veio da Califórnia para assistir ao espetáculo, me disse que eu finalmente havia conseguido captar o espírito de sua mãe, que eu havia entendido a sua maneira de cantar, outro momento de rara emoção e gratidão para mim.


Seguiram-se projetos educativos em que levamos música contemporânea a estudantes de diversos lugares e camadas sociais; tantos outros projetos me vêm à memória, sobre os quais decido não discorrer, mas que tiveram suas curiosidades, aprendizados e resultados artísticos sempre enriquecedores.


Na Bienal de 2015, apresentei sua peça Mobius II (A mulher árabe). A parte da cantora é um improviso, utilizando fonemas do texto em árabe e dialogando com instrumentos e eletroacústica que criam um clima extremamente meditativo. Depois de frustradas tentativas, percebi que não me restava outra saída, a não ser embarcar num estado de consciência sutil para executar a peça. A música me conduzia, eu precisava me render para que algo funcionasse.


Lembro-me do festival Sacred Voices de tantos anos atrás (Londres, 1996-2000). Era um festival composto por concertos de música religiosa do mundo, que frequentei durante anos seguidos. Observei que, nessa situação, os músicos se colocavam como veículo, como parte de um fluxo. Fiquei profundamente impactada e, a partir daí, minha relação com a profissão foi se impregnando de espiritualidade. Aspectos ritualísticos e espirituais tão presentes na obra da Jocy não apenas sintonizaram com anseios pessoais, mas deram suporte para a expansão de materiais sonoros, musicais, transformação da presença cênica e da relação com a profissão e com o mundo. Mais um imenso ciclo salta como holograma na linha do tempo da nossa convivência.


Recentemente, tenho me deparado com doença e morte de pessoas muito próximas e queridas. A dimensão da morte e sua proximidade me conduzem a uma nova fase de vida. Nessa fase, a espiritualidade ganha ainda mais espaço e importância, assim como a natureza, a memória e a gratidão.


Sei que Jocy sabe, já a agradeci inúmeras vezes por tanto, sei que nunca será o suficiente e por isso me divirto com novas formas de agradecimento.


Espero que para os leitores apaixonados por sua obra, seja também de interesse saber do impacto e das reverberações de sua influência como mestra, parceira, amiga.


Juntas seguimos rumo à eternidade…




JOCY DE OLIVEIRA: UMA HISTÓRIA DE COMPOSITOR E INTÉRPRETE



Doriana Mendes3


JOCY DE OLIVEIRA



Junção de intérprete e criadora


Ousada mulher de ousadas ideias


Certeza da necessidade de expressá-las


Y de compartirlas


Desejo incessante de renovação


Expressão intensa da alma feminina


Orgulhosa de sua condição


Livre como a sua Arte


Independente sem receio de se alhear


Vibrante e voluntariosa como um(a) líder deve ser


Extraordinariamente


Inventiva


Radical e


Avant-garde sempre!


PRELÚDIO



É a primeira vez que construo um acróstico e não me surpreende que tenha sido pensando no que significa Jocy de Oliveira para mim. Tentar representá-la em palavras é exercício vão, mas empenho-me no texto que se segue a contar como aconteceu o nosso encontro artístico e de vida. Caminhos que se entrecruzaram há vinte preciosos anos de muito envolvimento e dedicação à música contemporânea brasileira.


Escrever sobre minha experiência com a compositora Jocy de Oliveira estabelece como temas estruturais alguns tópicos da história da música contemporânea no Brasil. Vão ser traçados os caminhos para tentar compreender o que seja: a) um espetáculo verdadeiramente multimídia, b) como montar ópera contemporânea no Brasil, c) a realidade de ensaios de uma montagem de ópera contemporânea e d) a ópera brasileira renovada por um olhar humano e contemporâneo.


Paralelo a esses, outros dois temas assumem igual importância no ambiente da música nova: 1) O universo do intérprete e o universo do compositor e 2) Intérpretes e compositores: um amálgama necessário.


São percursos necessários para se embrenhar na arte e na experiência holística que nos convida a compositora Jocy de Oliveira. Algo mais século XXI do que isto?


1997: O ENCONTRO (OU SOBRE COMO EU CONHECI O MUNDO DA MÚSICA CONTEMPORÂNEA)


Muito significativo, neste ano em que comemoro vinte anos de carreira como intérprete de música brasileira contemporânea – 1997/2017 –, ser convidada para escrever sobre a compositora que me revelou este mundo, um universo para mim até então, totalmente desconhecido. Sim, meu caminho na música contemporânea começou através das obras de Jocy de Oliveira. A história desse começo, ou melhor, desse encontro deu-se através de minha professora de canto na época: Eliane Sampaio.


Eu cursava justamente o bacharelado em Canto na classe de Eliane Sampaio na Unirio, desde o segundo semestre de 1995. Eu já estava com 31 anos de idade e tentava, ainda nesta época, conciliar minhas atividades como atriz e bailarina, atuando junto à companhia de dança “Atores-Bailarinos”, dirigido pela coreógrafa Regina Miranda e também junto a produções de teatro musical adulto e infantil, como por exemplo os espetáculos produzidos e dirigidos por Karen Acioly no Centro Cultural Light, no centro da cidade. Nesta época, eu contava com a vivência de uma carreira profissional de pouco mais de uma década, atuando em produções no Rio de Janeiro como atriz de espetáculos musicais e também como bailarina.


Por que parece que estou divagando e me esquecendo de contar a história de como encontrei e conheci Jocy? Porque essas informações sobre minha formação artística e minha atuação profissional foram as qualidades que Eliane vislumbrou em mim e sabia que poderiam interessar a Jocy, a qual estava procurando uma intérprete para a estreia de uma nova obra: Ofélia presa nas cordas de um piano.


Outra aluna de Eliane – Gabriela Geluda – também já havia trabalhado com Jocy, mas Gabriela estava terminando seu curso de bacharelado e de partida para Londres. Neste sentido, como nossas vozes de soprano leve guardavam uma natureza vocal semelhante, eu estava abraçando um trabalho que estaria anteriormente destinado a Gabriela. Curiosamente, e em outra oportunidade, descreverei com mais detalhes como eu a conheci, poucos anos antes, ela ainda uma adolescente, numa montagem de teatro infantil. Bem, reforço esse círculo em torno de Jocy, Gabriela e eu, pois nossas carreiras se entrelaçavam e se entrelaçariam ainda mais por décadas, chegando a uma parceria firme, vigorosa e de muita cumplicidade neste tempo em que vivemos.


Não posso afirmar precisamente como foram as etapas. Se eu encontrei com Jocy e ela me passou a partitura, se a partitura chegou às minhas mãos por intermédio de Eliane, e se eu havia encontrado com Jocy simplesmente para pegar a partitura, mas posso me lembrar do nosso primeiro ensaio e é o que eu narro a seguir.


OFÉLIA PRESA NAS CORDAS DE UM PIANO



Algo muito novo para mim, uma partitura contemporânea. A obra para voz solo, ou melhor – cantatriz e piano-objeto –, com alturas absolutas e indeterminadas, gráficos, quadros improvisatórios e emissão de multifônicos. Um universo, verdadeiramente! E, sem contar a parte vocal, haveria uma cena a ser construída para caracterizar um personagem shakespeariano. Talvez nesta parte é onde eu estava mais tranquila, pois minha experiência com a dança contemporânea, também um universo onde a linguagem de improvisações era requisitada tremendamente, fosse um ambiente em que eu me sentia desenvolta. Nos ensaios da Cia. de Dança Atores-Bailarinos, dirigida por Regina Miranda, de quem me tornei assistente durante uns sete anos, era muito comum contribuirmos com o vocabulário de movimentos de cada nova montagem, através de sessões de improvisação estimuladas e coordenadas pela coreógrafa.


O primeiro ensaio de Ofélia presa nas cordas de um piano foi na ampla cobertura de Jocy no Leblon. Na sala com o piano de cauda era possível ensaiarmos como num palco. Não estranhei também esse processo, pois estava acostumada a ensaiar e criar coreografias na sala do apartamento de Regina, desviando de móveis e objetos e passando de um ambiente para outro e, muitas vezes, com menos amplitude de espaço.


Antes desse efetivo encontro, eu já havia estudado a partitura por pelo menos duas semanas, já tentando memorizá-la, absorver as transições entre secções e lidar com o diapasão de garfo que me indicava o Lá 440hz, uma vez que a obra era composta para voz solista e para as sonoridades do piano preparado, inspirado em Cage.


Esse primeiro ensaio fluiu muito bem e Jocy me dirigiu e orientou com absoluta segurança e certeza de sua criação. Entretanto, após muitos ensaios e ajustes chegamos à versão final da partitura da obra, a terceira versão em que o universo sonoro e cênico da personagem se configurava. Treinamos os multifônicos, exploramos as batidas por debaixo da caixa do piano – a personagem se delineava aos poucos e no início estava confinada ao espaço debaixo do piano, algo impressionantemente misterioso envolto numa aura surrealista – ajustamos os ruídos de corvos e sons de pássaros e os vários timbres de Ofélia, criança, moça e mulher. Jocy me presenteou com seus livros: Dias e Caminhos: seus mapas e partituras e Inori à prostituta sagrada (que continha o texto de criação e roteiro completo de uma de suas óperas, igualmente intitulada, uma ópera ritual segundo Jocy, encenada em 1993 no CCBB-RJ). Um mergulho em seu universo estava sendo promovido e haveria de ser desse modo. Eu precisava conhecê-la, conhecer a natureza e sentido de sua arte, suas buscas como uma criadora conectada com seu tempo. Ainda nesse primeiro encontro me lembro de Jocy profetizar: “Você tem jeito para a música contemporânea, muitos compositores vão querer compor prá você”! Aquelas palavras mais do que proféticas me soaram como um bálsamo e como um terrível desafio, pois eu estava justamente começando por uma obra incrivelmente complexa, talvez das mais complexas que eu tenha interpretado até hoje. Que bom presságio! Muita sorte a minha ter encontrado a música contemporânea através de Jocy de Oliveira.


A COMPLEXIDADE DA OBRA: AJUSTES E CONTROLE TÉCNICO. O CONTEXTO DA PREPARAÇÃO PARA A ESTREIA DE OFÉLIA PRESA NAS CORDAS DE UM PIANO



Tivemos vários ensaios longos, de mais de três horas, para conseguir montar a obra e deixá-la num nível alto de organicidade. Num final de semana, fui até a casa de Jocy, em Guaratiba, para ensaiar. Lá havia também uma enorme sala e um outro piano de cauda e assim também pude compreender a abordagem holística de Jocy. O ambiente de sua casa, seus livros, seus objetos, suas memórias, sua história como intérprete solista, sua expressão artística mais legítima. É como se ela quisesse que eu a traduzisse como sua Ofélia imaginada, transmutada, contemporânea. Mas para isso precisaria entender ainda mais de seu contexto e estilo de vida, além da compositora que eu buscava interpretar pela perspectiva de sua partitura. Não estávamos falando somente do universo feminino através da icônica Ofélia, mas abordaríamos uma essência artística que pretendia perpassar épocas, dessacralizar o piano – como um instrumento-objeto-casa-lugar-personagem-abismo-abrigo-pedaço/parte de árvore-madeira-ferro-marfim-objeto sonoro – falar sobre a natureza ‘do ser’ e a natureza ‘de ser’, dentro de uma concepção intrinsecamente artística e autoral.


Narro com muitos detalhes o processo de criação de Ofélia presa nas cordas de um piano na minha dissertação de mestrado (2010)4, em que discuto o tema da criação e estreia de obras cênico-vocais através da parceria intérprete-compositor, onde um dos cinco capítulos é dedicado a Jocy de Oliveira.Transcrevo a seguir as próprias palavras de Jocy refletindo sobre nosso encontro e parceria. Depoimento contido na entrevista que realizei com a compositora em 2009 para a minha dissertação de mestrado:


(…) Eu acho que hoje por exemplo, muitos compositores, inclusive eu penso assim também, não escreveriam uma obra para qualquer intérprete, pois é possível que não cantem, que não toquem, se não entenderem, porque é um desservico, não, você quase que escreve para aquele intérprete, como essa Ofelia foi pra você. Agora o que eu acho interessante da nossa experiência, da nossa relação e eu tenho tido esse tipo de relação com outros, não só cantores, é que você não tinha a experiência da música contemporânea, mas eu pude sentir na tua inteligência, espontaneidade, qualidades musicais, que você tinha tudo lá. Então cabe também, às vezes, quando o compositor tem esta paciência, este interesse, esta dedicação, de notar no intérprete essas qualidades e tirar dele um potencial que poderia estar adormecido e continuar adormecido. Então isso é muito bacana, até muito mais interessante do que chegar e dar para um intérprete que já está só fazendo música contemporânea porque ele já está cheio de clichês, então ele vai também lançar mão deles e às vezes é mais difícil você dizer: “Não, mas aqui não e… apesar de que parece isso que se faz na linguagem de hoje, mas não é aqui, é por ali etc”. É mais difícil fazer isso. Mas eu acho que é um pouco isso, eu acho que eu também me considerava, quando tocava, um instrumento, porque eu estava sempre estudando obras novas. Essas obras eram escritas para eu fazer a primeira audição e com isso eu tinha que conviver com a ideia do compositor, enfim, do desenvolvimento daquela obra que muitas vezes ia se processando, ia se transformando ao longo do tempo em que eu estava estudando (OLIVEIRA, 2009 apud MENDES, 2010).


Voltando aos ensaios, ficávamos as duas, por horas concentradas em levantar a obra do papel e torná-la o mais fiel à concepção de Jocy. Nos intervalos, tomávamos chá verde e ingeríamos algum alimento natural integral, em companhia de Fredrik – o marido norueguês de Jocy –, um verdadeiro anjo-companheiro, absolutamente apaixonado por sua esposa e artista.


Essa coerência em relação à concepção da obra respondia a um contexto maior, pois Ofélia presa… era uma das partes da ópera As Malibrans que Jocy tinha a intenção de montar e, para isso, já preparava algumas das partes que havia composto. Outro contexto importante é que a estreia oficial de Ofélia presa… seria num projeto intitulado “Estreias Brasileiras” a ser realizado no CCBB-Rio em 1997. A ideia era a estreia de várias novas obras de compositores brasileiros apresentadas numa sequência de concertos no Teatro II (naquela época, quase que totalmente dedicado à música) e ainda incluía o registro das obras com a gravação de um CD.


O cuidado e o preciosismo da criação não somente correspondia à complexidade da obra, mas também ao contexto em que seria estreada, mostrada ao público. O processo dos longos ensaios servia ao propósito da gravação da obra. Mais uma novidade para mim. Registramos a obra no estúdio de Otto Drechsler, um antigo conhecido de Jocy, engenheiro de som que possuía seu estúdio na sua própria casa, um amplo apartamento na Avenida Rui Barbosa no Flamengo. E assim foi que registramos a obra, antes da estreia oficial no CCBB, pois coube a cada compositor produzir o fonograma de sua obra. A etapa posterior de ensaios foi importantíssima para o rendimento do som da voz microfonada no ambiente do estúdio. Outro piano de cauda, numa das várias salas do apartamento de Otto serviu como o personagem do piano-objeto e com ele dialoguei ao som de sua madeira, ajustando minhas ações e voz com seus timbres. É interessante pontuar que o pedal direito do piano recebia uma borracha para mantê-lo vibrando a cada toque dos nós dos dedos da mão por debaixo de sua caixa de ressonância. Além disso, ele recebia outro calço num dos pés da curvatura para poder manter-se inclinado e fazer rolar as bolinhas chinesas que eu, em certo momento, deslizava por suas cordas. Guardados lá dentro, três ou quatro ramos de flores secas também surgiam em determinado instante da obra e serviam à “loucura” da personagem. Nenhuma tecla era tocada durante toda a obra, assim como Ofélia, o piano-objeto era transmutado e holístico.


A ESTREIA MUNDIAL DE OFÉLIA PRESA NAS CORDAS DE UM PIANO



Creio que somente Jocy sabia do efeito que a obra causaria na plateia, quero dizer, talvez somente Jocy imaginasse o impacto de sua criação. Os minutos que antecederam minha entrada no palco, totalmente escurecido em black-out e repleto de fumaça, foram de muita adrenalina e apreensão. A fumaça – um pó químico aquecido num recipiente maquínico5 numa das coxias do palco – como um elemento de interação com a luz da cena, a fim de gerar plasticidade do ambiente cênico, era para reforçar a atmosfera surrealista da personagem. Entretanto, essa química ressecava tremendamente a garganta e era mais um desafio a enfrentar estando embaixo do piano e no mesmo nível de onde a fumaça estava sendo produzida e espalhada pela máquina em todo o palco.
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