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			Capítulo 1 - Definição e origem da música
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			O que é música? Uma pergunta bastante simples, poderíamos pensar, mas não tão simples quanto parece. Poderíamos dizer que música é um som agradável, produzido por alguém cantando ou tocando um instrumento, mas o que define som agradável e o que estamos fazendo quando cantamos ou tocamos? Poderíamos responder que é algo ligado a melodias, acordes, harmonia, ritmo, tempos. Estes são elementos da música, sem dúvida, mas não explicam o que é a música em essência.


			Somos expostos aos elementos da música pela primeira vez ainda no útero. Começamos a ouvir por volta das quinze semanas. O som que domina nossa vida é a batida do coração de nossa mãe. A batida do coração está sempre presente, além da respiração dela. Assim, mesmo antes de nascermos, percebemos esses dois ritmos, que ocorrem o tempo todo, cada um deles acelerando e desacelerando de acordo com o nível de atividade exercido. Não é de admirar, portanto, que a maioria das pessoas nasça com algum senso de ritmo.


			Depois que nascemos, antes de completarmos um ano de idade, respondemos a uma espécie de significado básico, que podemos, talvez, até chamar de música: a maneira como falamos com os bebês, modulando a voz de modo exagerado, para enfatizar o tom do que queremos dizer: “Muito bem”, “parabéns, meu amorzinho”, “ai ai ai, assim não”. Essa fala exagerada, quase como uma música, é usada em diversas culturas do mundo inteiro. O bebê responde rindo, sorrindo ou ficando sério, pois as palavras e o tom, de alguma forma, são significativos, embora ele não entenda o que está sendo dito. E as pessoas têm considerado que talvez esta seja uma das origens da música humana.


			Digo música humana, e aqui cabe outra pergunta: a música é uma atividade exclusivamente humana ou se aplica também aos animais?


			Somos uma espécie de macaco, e todos os símios valem-se de uma ampla gama de sons (gritos, guinchos, assobios, chamados, rosnados) para expressar emoções e sentimentos específicos: prazer, medo, agitação, perigo. Como a fala de bebê, os sons dos macacos são bastante “musicais”. Outros animais emitem sons tão musicais que nos referimos a eles como cantos. As baleias-jubarte produzem uma enorme variedade de sons, desde chilreios agudos até gemidos profundos, organizados em temas, que podem durar vinte minutos ou mais. Dizemos que os pássaros “cantam”. Há características complexas no canto de alguns pássaros que são como música humana, mas não distinguimos os detalhes, pela velocidade das variações. Se diminuirmos a velocidade do som, veremos que, como no caso das baleias, o canto dos pássaros é organizado, e não composto somente de sons aleatórios.


			Então, o som que os macacos, as baleias e os pássaros produzem é música? Bem, depende de como definimos música. Os sons complexos de pássaros e baleias chegam a constituir algum tipo de linguagem? Novamente, depende de como definimos linguagem. Ainda não temos respostas para essas perguntas. O que sabemos é que nossos cérebros e gargantas evoluíram para que falemos línguas humanas, e que isso aconteceu de mãos dadas com o desenvolvimento da música. Na verdade, justamente porque temos linguagem e música é que há uma história da música sobre a qual escrever.


			O ritmo é um dos elementos básicos não só da música, mas da vida. Desde antes de nascermos até morrermos, estamos rodeados de ritmo. Nosso coração bate. Quando andamos, nossos pés se movem em um ritmo regular, diferente do ritmo de um animal de quatro patas. Além disso, coxear, saltar e correr têm ritmos diferentes, assim como o som dos cascos de um cavalo quando ele caminha, trota ou galopa.


			Muitas tarefas antigas inspiraram a música por causa de seu ritmo característico: cavar, remar, puxar cordas, quebrar pedras. A Revolução Industrial adicionou muitos ritmos mecânicos aos ritmos naturais. Quando um ritmo é interrompido ou alterado (quando um cavalo galopando pula uma cerca, quando alguém começa a correr ou faz uma pausa), experimentamos um momento de suspense, expectativa, surpresa. De todos esses ritmos, surgiram os ritmos da música e da dança.


			Alguns padrões rítmicos naturais estão mudando o tempo todo: a maneira como o ar se move, a forma como os galhos balançam ao vento, o modo como as ondas quebram na praia. Há ritmos silenciosos: os dias têm seu ritmo repetitivo, com o sol nascendo de manhã, percorrendo o céu (no nosso ponto de vista) e pondo-se ao entardecer. Os dias gradualmente se alongam e depois encurtam, criando o ritmo do ano. Existe também o ritmo da própria vida, desde o nascimento, passando pelo crescimento e declínio até a morte. Nesta vida, experimentamos muitos padrões rítmicos, físicos e psicológicos: esforçar-se para conseguir algo (mental ou físico) e depois relaxar; adoecer e recuperar-se; engravidar e dar à luz.


			Assim, a vida nos fornece muitas fontes de ritmo para inspirar nossa música. Existem culturas em diferentes partes do mundo em que o ritmo é o elemento musical dominante, mas geralmente há também melodia (a linha musical cantada ou tocada) e harmonia. Destes dois, a melodia é mais óbvia, mas a harmonia é fundamental. Mesmo quando alguém canta sozinho, sem acompanhamento, há harmonia na escolha das notas.


			Como isso pode parecer confuso, explicarei o que quero dizer. Todo mundo entende o significado de harmonia em algum nível: podemos falar de uma família vivendo em harmonia. Isso é apenas uma metáfora, mas deriva de um fenômeno natural que cria a possibilidade de harmonia musical.


			Se você já tocou um instrumento de sopro, sabe que pode mudar a nota só pela forma como sopra. Dependendo do instrumento, se você soprar com mais força, apertar mais a palheta ou alterar o formato dos lábios, obterá uma nota mais aguda e, se fizer isso ainda mais, a nota será ainda mais aguda. Isso porque o tubo de ar dentro do instrumento pode vibrar de várias formas: inteiro, dividido em dois, dividido em três, dividido em quatro e assim por diante. Quanto mais energia você colocar no tubo, em mais partes o ar se dividirá ao vibrar. Quando se divide em dois, vibra duas vezes mais rápido, quando se divide em três, vibra três vezes mais rápido e assim por diante, produzindo uma nota cada vez mais aguda. O mesmo vale para as cordas de um violino, violão ou harpa: ao tocar a corda na metade, um terço ou um quarto do comprimento do braço, as vibrações dividem-se em seções mais curtas, produzindo uma série de notas cada vez mais agudas, chamadas de harmônicos ou sobretons.


			Essa série de notas é chamada de série harmônica. Existe não só como uma série de notas individuais, mas que também se combinam para criar o timbre. Se você tocar ou cantar uma única nota, a corda ou o ar vibrará simultaneamente em suas várias divisões possíveis (metades, terças, quartas e assim por diante) para produzir os vários harmônicos acima da nota básica. É essa mistura de diferentes alturas que dá à nota seu timbre característico. Usamos esse fenômeno todos os dias em nossas vozes. A diferença entre as vogais, a, e, i, o, u, é a diferença entre misturas de harmônicos, que ajustamos de uma vogal para outra mudando o formato da boca.


			Nosso ouvido é projetado para ouvir todas essas sutilezas. A série harmônica faz nossos ouvidos vibrarem com todas essas diferentes combinações, e sentimos as relações “harmoniosas” entre suas notas.


			Se tudo isso soa bastante teórico, eis uma ilustração prática de como entendemos instintivamente a harmonia da série harmônica. O primeiro intervalo da série harmônica, o salto da primeira nota para a segunda, é conhecido como oitava. Você pode achar que não sabe o que é uma oitava, mas sabe.


			Imagine-se em um grupo de pessoas cantando “parabéns a você”. Os homens, que têm vozes mais graves, cantarão na altura que lhes convém, enquanto as mulheres e crianças, que geralmente têm vozes mais agudas, também cantarão na altura que lhes convém, uma oitava acima dos homens. Fazemos isso instintivamente. A relação de uma oitava entre as notas é tão próxima que não pensamos realmente que os homens e as mulheres estão cantando notas diferentes: na verdade, eles estão cantando a mesma nota, cada um em uma oitava. Isso ocorre porque as duas notas estão na relação mais simples possível: são a primeira e a segunda notas da série harmônica, com a segunda nota vibrando com o dobro da frequência da primeira. Se subirmos mais uma nota na série harmônica, obteremos uma nota com três vezes a frequência da primeira nota, o que nos dá o intervalo de uma quinta entre a segunda e a terceira notas, ou seja, o intervalo mais comum encontrado em quase todas as culturas musicais do mundo, com exceção da oitava. Novamente, isso ocorre porque ouvimos a relação simples entre a segunda e a terceira notas (uma proporção de 3 para 2).


			A série harmônica fornece a base da harmonia. É o fenômeno natural que leva à possibilidade de fazer escolhas: a escolha de notas em uma melodia ou a escolha de combinações de notas. Algumas notas soam mais harmoniosas em relação a outras, porque as relações são simples. Algumas soam conflitantes ou dissonantes, porque as relações são menos simples. É uma questão de gosto e cultura quanta dissonância queremos, mas esse gosto é baseado na sensibilidade de nosso ouvido e de nosso cérebro em relação à série harmônica.


			A natureza nos forneceu os elementos básicos para a música, assim como a terra nos forneceu os materiais para outras artes: cores, argila, madeira e pedra. Pinturas, esculturas e edifícios podem durar milhares de anos, mas a música desaparece assim que os músicos param. Então, por que a valorizamos tanto? Para que serve a música?


			


			Sua resposta a esta pergunta dependerá se você toca ou canta, vai a concertos, frequenta locais de culto onde há cânticos ou simplesmente ouve música em casa ou quando viaja. Claro, a música que você ouve não existiria sem que alguém a tivesse criado. Se você mesmo faz música, você sabe que há diversos sentimentos envolvidos ao cantar ou tocar, à diferença do efeito de apenas ouvir. As pessoas que cantam em corais costumam dizer que, por mais cansados que estejam ao chegar à sessão, saem revigorados no final. Isso ocorre, em parte, porque o ato físico de cantar afeta nosso corpo e cérebro, mas também porque é um ato comunitário que nos conecta a outras pessoas com um propósito comum.


			Um dos atos comunitários de música mais difundidos ao longo dos tempos é o ritual religioso. Muitas culturas antigas (na Índia, Mesopotâmia, China, Egito, Grécia) acreditavam que as vibrações do som estão em todo o universo, fornecendo energia e, em última instância, música, dando origem à harmonia. Nos primeiros séculos do cristianismo, esses conceitos foram adotados como parte da tentativa de explicar a ordem do universo de Deus, e a música como expressão dessa ordem.


			Da mesma forma, muitas culturas que preservam tradições antigas veem a música como parte vital da história da criação, o que constitui um pequeno passo para a ideia da música como forma de estabelecer a relação entre os humanos e o mundo natural, além de uma forma de comunicação com os animais e os espíritos dos antepassados. A música é vista como algo dotado de poder, para o bem ou para o mal. Às vezes, acredita-se que a música cura os doentes, mas também costuma ser considerada perigosa ou potencialmente imoral.


			A música pode ter tantos usos e efeitos que nem sempre é útil pensar em música como uma coisa só. Alguns idiomas nem mesmo têm uma palavra para música, no sentido geral que damos no Ocidente, e distinguem entre cantar poesia, entoar textos religiosos, tocar instrumentos, percutir tambores e assim por diante. De um modo geral, a música religiosa não é considerada música, mas simplesmente um ato de adoração (no islamismo, por exemplo). De qualquer maneira, muitos acreditam que cantar as palavras as eleva, tornando-as mais dignas de serem oferecidas a Deus.


			Daí vem a ideia de que cantar qualquer palavra a eleva, ou pelo menos a transforma. Não é só uma questão de tornar as palavras mais claras. Muitas vezes, as palavras são menos claras quando cantadas, mas ao entendê-las você poderá perceber que sua mensagem foi de alguma forma intensificada pela música.


			Poderíamos dizer algo semelhante sobre a dança: a dança é uma forma musical de intensificar a experiência do ritmo através do corpo, e isso pode estender-se da energia primitiva e extática até a solene procissão de cerimônias e rituais.


			Em algumas sociedades, religião, dança e música são expressões comunitárias, mas em muitas sociedades, e particularmente hoje, há uma forte ênfase na execução de música para uma audiência e nas qualidades de músicos individuais. Ser músico é uma habilidade especial, muitas vezes com status ou prestígio a ela associado. Músicos individuais tornam-se famosos, sobretudo no mundo moderno e superconectado.


			Os instrumentos existem há milhares de anos. Por que precisamos de instrumentos quando todos temos vozes? A resposta básica é que eles nos permitem produzir uma gama maior de sons. Podemos tocar mais agudo, mais grave, mais alto e produzir padrões de notas mais elaborados do que qualquer coisa que possamos alcançar com nossa voz. Os ritmos dos instrumentos de percussão têm um impacto que realça os ritmos da dança ou aumenta a solenidade de um ritual. Os instrumentos, às vezes, adquirem tamanha importância que chegam a ser considerados objetos preciosos em si, dedicados a governantes ou deuses, ou representantes das vozes dos ancestrais.


			Todas essas atividades musicais têm um pano de fundo óbvio: a música, como tudo, é, em parte, um reflexo da sociedade, servindo a um propósito específico em cada cultura. Além disso, como os pesquisadores estão descobrindo cada vez mais, ela estimula substâncias químicas no cérebro que nos dão uma sensação de profundo prazer e satisfação. E não preciso dizer a você que compartilhar um profundo prazer com os outros é uma das coisas que não só melhoram nossa vida individual, mas também nos unem. Veremos como o poder da música pode ser amplo ao iniciarmos nossa jornada através dos séculos e ao redor do mundo.


		


	

		

			


			Capítulo 2 - Sombras de uma antiga dança
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			Como em qualquer jornada, é bom começar do começo, mas qual é o começo? Raramente existem pontos de partida simples na história: se uma coisa acontece, geralmente é porque outra levou a isso, e acabamos remontando a origens cada vez mais remotas. O mesmo vale para a música.


			Foi na África oriental que as primeiras formas do macaco que chamamos de humano surgiram há cerca de 4 milhões de anos, e há cerca de 3 milhões de anos eles começaram a fazer ferramentas de pedra. É difícil pensar nesses artefatos extremamente antigos sem imaginar os primeiros humanos desenvolvendo versões mais sofisticadas do que outros macacos fazem: cantar, bater palmas, dançar, percutir. A evolução humana tornou essas atividades possíveis de várias maneiras. Ficar ereto foi um fator crucial, uma das características mais importantes desses primeiros humanos. Os antropólogos discutem por que fizemos isso, mas todos concordam que tal evolução teve o efeito de liberar nossas mãos. Ao longo do tempo, desenvolvemos muitas maneiras diferentes de usá-las, inclusive musicais, mas o ato de ficar ereto também produziu um efeito importante em nossa cabeça e garganta. Quando elevamos a cabeça acima da coluna, nossa laringe, o conduto com o qual produzimos a fala e outros sons, ficou em uma posição mais baixa e tornou-se mais longa, possibilitando aos humanos produzir uma gama de sons maior do que outros macacos. Mudanças na forma da língua e o desenvolvimento contínuo do cérebro humano ampliaram esse potencial. Em última análise, possibilitaram que os humanos desenvolvessem tanto a música quanto a linguagem.


			A relação entre o desenvolvimento da música e o da linguagem é assunto de debate contínuo, e ninguém tem respostas claras, mas o processo, obviamente, foi muito lento, ocorrendo ao longo de milhões de anos. Alguns antropólogos sugerem que as primeiras línguas humanas desenvolveram-se na África há 350 mil anos. Nesse caso, é difícil imaginar a vida dessas pessoas sem algum tipo de música. Mais uma vez, os antropólogos ainda debatem o papel da música para os primeiros humanos. As teorias vão desde a expressão emocional como forma de fortalecer os laços coletivos (uma extensão do papel dos sons dos macacos) até o canto em conjunto para afastar predadores.


			Claro, essa é uma hipótese baseada no desenvolvimento da anatomia humana e em nosso conhecimento posterior sobre o comportamento humano e animal. Não há nenhuma evidência material dessa música mais antiga. A evidência física mais antiga que pode sugerir música é o ritual para enterrar os mortos, particularmente seus arranjos formais.


			Em um cemitério no sul da França, foi descoberto, na década de 1970, o corpo de uma criança de dois anos, datado de cerca de 40 mil anos atrás. Não havia pertences visíveis com o corpo, mas ele havia sido cuidadosamente arrumado como se estivesse em repouso. Ao longo dos séculos, a música esteve intimamente associada a cerimônias relacionadas com enterros e antepassados, de modo que é fácil imaginar algum tipo de música acompanhado o enterro: canto, entoação, dança ou procissão.


			São do mesmo período os primeiros instrumentos musicais que chegaram até nós. Em uma caverna no sul da Alemanha, na década de 1990, escavadores encontraram flautas feitas de marfim de presas de mamute datadas de cerca de 40 mil anos atrás. Dez anos depois, outra flauta feita com o osso da asa de um abutre foi encontrada em uma caverna próxima. Nenhuma dessas flautas está inteira o suficiente para ser tocada, mas as tentativas de reconstrução dão uma ideia de como era seu som.


			Algo evidente é que quem fez essas flautas não as “inventou” espontaneamente, pois elas são instrumentos altamente sofisticados. Foram cuidadosamente moldadas e refinadas, os orifícios dos dedos colocados não de forma aleatória, mas com o propósito de produzir notas específicas. Eram sopradas de um lado, e algumas mostram evidências de um buraco perto do final para produzir um apito, como em uma flauta doce. Esses instrumentos são claramente o produto de uma tradição de artesanato. Certamente, eles também eram feitos em todos os tipos de materiais, mais comumente tubos de origem vegetal, como bambu e junco, mas devem ter apodrecido e desaparecido ao longo dos anos. Uma das cavernas alemãs onde as flautas de osso foram encontradas também é a fonte da mais antiga imagem conhecida de Vênus, a Vênus de Willendorf, uma pequena figura de uma mulher nua de seios grandes. Acredita-se que essas imagens, encontradas em muitos locais da Europa e da Ásia, tinham significado ritualístico relacionado à fertilidade ou à adoração de deusas. Nos milhares de anos seguintes, o ritual está associado à música em muitas sociedades, de modo que é plausível pensar que essas flautas elaboradamente esculpidas tiveram alguma participação nos rituais desses antigos habitantes das cavernas.


			As primeiras flautas que ainda podem ser tocadas vêm da China. Na década de 1980, vinte flautas completas foram encontradas em uma série de sepulturas em Jiahu, perto do Rio Amarelo. Elas têm entre 9 mil e 8 mil anos e, como os fragmentos anteriores das flautas alemãs, são feitas de ossos de asas de grandes pássaros. Essas flautas devem ter tido grande importância, pois foram enterradas em sepulturas, ao lado de cerâmicas e outros objetos. Para nós, elas são particularmente fascinantes porque podem ser tocadas, e temos uma indicação muito precoce da gama de notas que os antigos chineses queriam alcançar com suas flautas. Para produzir as notas, o músico soprava pela extremidade aberta do tubo. Os primeiros exemplares têm cinco orifícios para os dedos; os últimos, sete, possibilitando a produção de uma série de notas, que hoje chamamos de escala, semelhantes às que seriam comuns na Ásia milhares de anos depois.


			Além dos instrumentos, evidências de atividade musical também aparecem em pinturas e esculturas pré-históricas. Muitas delas mostram imagens de pessoas dançando. Um dos primeiros exemplos, talvez com 20 mil anos de idade, está em Bornéu e mostra pares de bonecos de mãos dadas e dançando, ou pelo menos pulando. Os Abrigos na Rocha de Bhimbetka, na Índia, contêm pinturas rupestres com cerca de 10 mil anos de idade. Ao lado de pinturas de animais e caça, há bonecos dançando em fileiras, possivelmente também de mãos dadas. Algumas fileiras ficam de frente umas para as outras, e um boneco segura algo circular, talvez um pandeiro ou um pequeno tambor. No deserto do Saara, existem cavernas com milhares de pinturas que datam de 6 mil a 8 mil anos atrás, antes de o Saara se tornar um deserto. Em meio a cenas de pastoreio e caça, há pinturas de pessoas dançando, em pares, com movimentos coordenados de braços, e em grupos maiores, como se estivessem em procissão ritual. Uma pintura próxima mostra mulheres batendo palmas, cantando e dançando, enquanto uma delas toca tambor. Em rochas no Chade, uma fila de quatro mulheres dança, novamente com uma delas segurando o que parece ser um tambor.


			A evidência de música aumenta drasticamente com o crescimento de assentamentos e cidades maiores, há cerca de 6 mil anos. Logo criaram-se grandes centros na Mesopotâmia (a área localizada no atual Iraque), na Pérsia (Irã), no Egito, no Vale do Indo (atual Paquistão) e na China. Essas seriam áreas importantes para o desenvolvimento da música nos milhares de anos seguintes, intercambiando desde o início ideias e instrumentos.


			No Egito, ilustrações de 5 mil anos atrás (em paredes de tumbas, cerâmica, cabos de adagas) mostram pessoas dançando, muitas vezes mulheres de mãos dadas. Existem selos de argila e cerâmica da Pérsia que retratam pessoas dançando em grupos, juntamente com uma das primeiras estatuetas remanescentes de um dançarino solo. Essas diferentes formas de dança devem ser muito mais antigas do que apontam as provas materiais, e agrupamentos e formas semelhantes ainda são comuns nas danças folclóricas até hoje. Como podemos ver, há algo absolutamente fundamental na dança para a natureza humana, tanto como expressão individual quanto como um ritual de união com outros seres humanos.


			Na mesma época, encontramos a evidência mais antiga de vários tipos de trompete. Produzimos uma nota em um trompete apertando os lábios contra o bocal e fazendo-os vibrar. Esse princípio foi usado para soprar grandes conchas de moluscos há 17 mil anos, e chifres de animais devem ter sido soprados de maneira semelhante no mundo todo. Na literatura judaica, lemos sobre o uso ritual das trombetas. O chifre de carneiro cerimonial, o shofar, era tocado no Templo de Salomão em Jerusalém há cerca de 5 mil anos, e, após o sacrifício ritual de animais, trombetas de prata soavam. Trombetas de prata também foram encontradas na tumba do jovem faraó egípcio Tutancâmon, que reinou há 3,5 mil anos. Esses primeiros trompetes não foram projetados para produzir uma ampla gama de notas. Eles teriam sido usados para emitir uma ou duas notas como um sinal ou um momento de ritual; eram instrumentos cerimoniais, não instrumentos para fazer música.


			Instrumentos de cordas, por outro lado, foram usados para fazer música mesmo desde tempos remotos. Arcos de caça para atirar flechas existem há muitos milhares de anos, e podemos produzir uma nota esticando a corda e fazendo-a vibrar ou raspando nela uma vara (esses instrumentos ainda são usados em partes da África). Na antiga Mesopotâmia e no Egito, os primeiros instrumentos musicais sofisticados basearam-se nesse princípio. Escavações em Ur, no extremo sul da Mesopotâmia, revelaram um grande número de ilustrações de instrumentos musicais, de 5 mil anos atrás, com cantores, dançarinos, acrobatas e rituais religiosos que nos dão alguma indicação de música. Existem até harpas e liras remanescentes, com a madeira há muito deteriorada, mas preservadas pelas luxuosas coberturas de metais preciosos. A forma mais comum de lira na Mesopotâmia nesse período tinha cordas que corriam verticalmente, montadas em uma caixa de ressonância em forma de touro, com a cabeça esculpida de maneira elaborada. O touro era o símbolo do deus da chuva e do trovão, de modo que a lira era claramente mais do que apenas um instrumento de entretenimento. Cada uma das liras encontradas em Ur tinha de oito a dez cordas. Não sabemos como elas eram afinadas, mas tabuletas de argila de cerca de mil anos depois mostram que naquela época os mesopotâmios tinham uma compreensão matemática da série harmônica. Com esse conhecimento, eles conseguiam afinar várias cordas de um instrumento usando uma sucessão de quintas (intervalo entre as notas 2 e 3 da série harmônica). Esse princípio de afinação e as escalas usadas pelos mesopotâmios acabaram sendo influentes em toda a Ásia e ao longo dos séculos: as escalas ocidentais modernas maiores e menores e os métodos usados para afinar instrumentos ocidentais devem sua existência às teorias desenvolvidas na Mesopotâmia pelo menos 4 mil anos atrás.


			Não era só uma questão de teoria musical. Na antiga Mesopotâmia, a música estava intimamente ligada à compreensão do cosmos e suas relações matemáticas, das quais derivou a harmonia. Essas ideias chegariam até o leste da China e o sul do Egito. De lá, estenderam-se à Grécia, onde se enraizaram os conceitos de harmonia do universo e música das esferas. Nos primeiros séculos do cristianismo, esses conceitos foram adotados como parte da tentativa de explicar a ordem do universo de Deus, e a música seria a expressão dessa ordem.


			Instrumentos de estilo mesopotâmico também foram encontrados no antigo Egito. A lira e a harpa frequentemente aparecem nas pinturas egípcias. O alaúde (tocado como um violão) é outro instrumento compartilhado entre a Mesopotâmia e o Egito. Trata-se de um instrumento com corpo pequeno e braço longo. Há uma ilustração mesopotâmica de cerca de 5 mil anos atrás de um músico tocando alaúde, parecendo estranhamente com um violinista moderno, com uma mão dedilhando as cordas e a outra no braço do instrumento, pressionando a corda. As ilustrações egípcias mostram claramente que esses alaúdes tinham trastes: saliências para marcar a posição de cada nota no braço (novamente, como no violão). Há um famoso conjunto de pinturas na tumba de um funcionário público egípcio, datado de cerca de 3,5 mil anos atrás, e em uma dessas pinturas mulheres tocam alaúdes com duas cordas. Na mesma tumba, outra imagem mostra duas mulheres nuas dançando, com gestos curvos elegantes. Outras mulheres estão sentadas, batendo palmas, e um músico toca um instrumento de sopro que consiste em duas longas flautas, ambas tocadas ao mesmo tempo. Trata-se de um aulo duplo. O aulo era um instrumento com uma pequena palheta dupla, como no oboé moderno, tocado individualmente e em pares, que também foi da Mesopotâmia para o Egito. Essa pintura parece mostrar uma cena de entretenimento doméstico, mas a música também era uma parte importante do ritual religioso e da cerimônia real. Havia músicos profissionais, homens e mulheres, em todos os níveis. O posto mais alto era o dos músicos do templo, que se dedicavam à adoração do deus daquele templo, e alguns tinham o status de músicos sacerdotes e sacerdotisas. Havia muitos deuses, alguns dos quais particularmente associados à música e à dança.


		


	

		

			


			Capítulo 3 - O canto do poeta
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			Grécia clássica é o título imponente dado à civilização que atingiu seu apogeu na Grécia no século V a.C. A palavra clássica é usada porque as ideias e realizações dos antigos gregos passaram a ser vistas como a inspiração mais importante para movimentos posteriores na Europa. Só nas últimas décadas é que os estudiosos nos conscientizaram de que as conquistas da civilização grega devem muito a outras culturas mais antigas, particularmente da Mesopotâmia, no leste, e do Egito, no sul.


			Como vimos, a Mesopotâmia e o Egito compartilhavam muitas ideias e instrumentos, muito antes de que a Grécia atingisse importância cultural. Já mencionei que os mesopotâmios entendiam a matemática da série harmônica e desenvolveram formas de afinar instrumentos de corda. Como sabemos disso? Porque os mesopotâmios foram a primeira civilização a nos deixar documentos escritos em uma linguagem que os estudiosos conseguiram decifrar. Esses documentos foram gravados em escrita cuneiforme (em forma de cunha), em argila. Os mesopotâmios não apenas escreveram sobre música, mas também desenvolveram uma maneira de escrever notas musicais. Tal notação não era nada parecida com a notação moderna, mas, novamente, os estudiosos conseguiram decifrar uma parte. O exemplo mais antigo remanescente é uma placa de argila de Ugarit (cidade ao norte da Mesopotâmia), datada de cerca de 3,4 mil anos atrás. É uma canção para uma deusa, com as notas, o texto e indicações de como ela deve ser cantada. Embora existam muitas questões sobre essa música antiga que permanecem obscuras, parece claro que os mesopotâmios e seus vizinhos formavam suas melodias em uma série de modos (semelhantes às nossas escalas modernas), que estavam ligados à sua compreensão matemática da afinação. Esse conhecimento, então, foi transmitido aos gregos.


			A música era muito importante para os gregos e estava intimamente ligada à poesia. Os primeiros épicos, a Ilíada e a Odisseia, datam do século VII a.C. Embora sejam atribuídos a um autor, Homero, provavelmente derivam de uma longa tradição de poemas épicos que eram memorizados e passados oralmente de uma geração para outra. Eles chegaram a uma versão fixa apenas quando foram finalmente escritos. Os poemas dessa safra antiga geralmente utilizam o termo cantar em vez de contar uma história, e o poeta, ou bardo, provavelmente cantava esses épicos. Homero, na Odisseia, descreve um bardo cantando acompanhado por uma lira, e essa era uma imagem comum. Liras de sete cordas, semelhantes às da Mesopotâmia e do Egito, eram usadas no mundo grego na época de Homero. Essa tradição de poesia memorizada, semi-improvisada com acompanhamento, é um modelo que atravessa muitos séculos, como veremos.


			O ápice da antiga civilização grega ocorreu dois séculos depois de Homero, no século V a.C., em Atenas. Foi então que os gregos alcançaram todas as coisas que inspiraram as gerações posteriores, nos campos da literatura, dramaturgia, esporte, arte, escultura, arquitetura, filosofia e política. O foco principal das artes gregas eram os festivais realizados em todo o país (alguns pequenos e locais, outros envolvendo pessoas de toda a Grécia), em homenagem aos deuses. A Grécia, como o Egito e a Mesopotâmia, era uma cultura de muitos deuses e deusas. As festas envolviam procissões religiosas, sacrifícios de animais, competições esportivas, música e teatro. O festival mais importante para a dramaturgia eram as festas dionisíacas, realizadas em Atenas na primavera, em homenagem a Dionísio, o deus do vinho. O evento central era uma competição de novas peças, tragédias e comédias, e a lista de vencedores incluiu os quatro grandes dramaturgos, cujos nomes são famosos até hoje: Eurípides, Ésquilo e Sófocles, na tragédia, e Aristófanes, na comédia.


			A música era parte vital das apresentações. As peças são estruturadas em seções para os atores principais, intercaladas com passagens para o coro (todos os atores eram homens, interpretando papéis masculinos e femininos). Os atores principais são os condutores centrais da história, que muitas vezes envolve situações trágicas e seus consequentes problemas morais. O coro, de cerca de uma dúzia de pessoas, comenta a ação, expressando medo do que está para acontecer, pena do destino dos personagens principais, além de alertá-los sobre as consequências de suas ações e assim por diante. As linhas do coro são escritas em poesia destinada a ser cantada em vez de falada, e o coro também dançava enquanto cantava, acompanhado por tocadores de lira ou aulo. Eles dançavam e cantavam em um espaço em frente ao palco chamado de orquestra, que significa literalmente “lugar de dançar” (só muito mais tarde que essa palavra passou a significar um conjunto de instrumentos naquele local).


			A música era importante em um amplo contexto. As procissões e sacrifícios nos principais festivais eram apenas as versões em maior escala dos rituais religiosos realizados em santuários e templos locais em toda a Grécia. Cada deus e deusa tinha seu próprio culto e locais de adoração onde se faziam cantos de hinos e danças rituais. Os gregos viam a dança como um presente dos deuses, e ela fazia parte das cerimônias religiosas, que variavam de festivais públicos a cultos secretos, e de procissões solenes a manifestações primitivas e extáticas. O caráter da música que acompanhava a dança teria uma variedade semelhante. Muitos vasos gregos mostram pessoas dançando em cerimônias religiosas, em banquetes, grupos de mulheres e grupos de homens (mas não juntos, exceto no caso de crianças), e as danças variam de formais e dignas a ébrias e frenéticas.


			


			Mas a dança frenética não era apenas para o próprio prazer, embora, sem dúvida, às vezes fosse. No culto a Dionísio, os adoradores participavam da orgia. Homens e mulheres (separadamente) atingiam um estado de êxtase alcoólico como forma de entrar em contato com o deus. Os instrumentos associados a essa dança eram, obviamente, barulhentos. O aulo (o penetrante instrumento de palheta herdado da Mesopotâmia e do Egito) aparece frequentemente em cerâmicas acompanhando as danças frenéticas, e o músico às vezes parece estar se juntando ao grupo, provocando maior excitação em quem está dançando. Uma das danças mais populares originou-se na Pérsia e foi levada para Atenas após as guerras entre a Grécia e a Pérsia – as guerras muitas vezes faziam com que a música e as artes de diferentes culturas entrassem em contato umas com as outras.


			Em contraste com o aulo, a lira destinava-se a um tipo mais tranquilo de música, sendo usada para acompanhar a poesia cantada, como nos dias de Homero. Como os mesopotâmios, os gregos desenvolveram uma notação musical, e até hoje existem textos de hinos com indicação de música. Precisamos de um pouco de imaginação para executá-los, porque a notação da época não era nada parecida com a nossa, mas o que fica claro é que os gregos trabalhavam com um sistema musical herdado dos mesopotâmios. Com base na série harmônica e na matemática associada a ela, eles criaram um conjunto de modos (mais ou menos equivalentes ao que chamamos de escalas) e um método para afinar instrumentos a fim de executá-los, envolvendo o uso do intervalo mais baixo na série harmônica (a oitava) e o segundo intervalo (a quinta). Foi o filósofo e matemático Pitágoras quem mais se associou ao refinamento desse método, e até hoje falamos de afinações baseadas em quintas justas como pitagóricas.


			Por volta do século III a.C., um engenheiro grego inventou um instrumento chamado hidraulo, uma espécie de protótipo do órgão. O ar era bombeado manualmente para uma fileira de tubos por meio de uma câmara mantida sob pressão por um tanque de água. Isso mantinha o fluxo de ar constante (o mesmo efeito alcançado pela bolsa da gaita de foles). O músico abria cada tubo pressionando uma tecla. Tratava-se de um instrumento de som impressionantemente alto, que era tocado durante as cerimônias ao ar livre.


			O aspecto mais importante da música grega antiga foi sua estreita associação com as palavras, como nas peças encenadas nos festivais. Não apenas a poesia era cantada, mas o ritmo da música era determinado pelo ritmo das palavras faladas. Os ritmos da poesia grega não se limitavam à ênfase, tempos fortes e tempos fracos, como estamos acostumados na poesia inglesa. Os versos eram tradicionalmente formados a partir de diferentes comprimentos de sílaba, em padrões alternados de sílaba longa e sílaba curta, ou sílaba longa seguida por duas sílabas curtas. Os poemas, portanto, já eram altamente rítmicos, de uma forma quase musical. Assim, naturalmente, um cantor-poeta cantava o texto no ritmo da poesia, com notas mais longas e mais curtas no padrão apropriado. A arte do cantor era realçar o ritmo natural, às vezes ressaltando sílabas importantes. A propósito, a melodia subia e descia. Um dos modos era escolhido para a melodia, dependendo do espírito e do propósito da música, assim como os músicos europeus posteriores escolhiam o tom maior ou tom menor. Mas os cantores também adicionavam toques expressivos à melodia ao curvar as notas como fazem os músicos de jazz com as blue notes. Esse repertório de modos, sua identificação com estados de ânimo específicos e a flexibilidade com que eram interpretados foram, nos séculos posteriores, compartilhados em grande parte pela Ásia ocidental e central, chegando até a Índia.


			Os pensadores gregos estavam bem cientes do poder da música. O filósofo Platão descreveu a música como tendo poder moral, atraindo a alma do ouvinte. Era boa para purificação ou relaxamento, mas, também, potencialmente prejudicial. Por esse motivo, requeria cuidadoso treinamento e que se evitassem emoções excessivas (como nas orgias de Dionísio). Diferentes modos eram adequados para fortalecer a coragem de um guerreiro ou para expressar paz, mas alguns eram tristes demais para uso geral.


			Por trás de todas as atividades e pensamentos musicais gregos estava a crença de que a música era fundamental para a compreensão do mundo e seu lugar no universo. As relações matemáticas das notas musicais, sua harmonia, eram uma expressão da relação e harmonia do universo e dos corpos dentro dele, a harmonia das esferas. Este conceito perduraria por muitos séculos.


		


	

		

			


			Capítulo 4 - Improviso para alaúde
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			Nos dois capítulos anteriores, meu foco foi o passado remoto. Agora, vou dedicar vários capítulos a algumas das principais tradições musicais do mundo, abrangendo uma ampla variedade de países. Um fator importante que liga muitas dessas tradições é que elas realmente eram, e ainda são, tradições, no sentido de que perduraram ao longo dos séculos. Isso não quer dizer que as tradições não mudem: nada permanece estático por muito tempo, e as tradições musicais estão sempre em estado de evolução. Mas sua continuidade por longos períodos significa que podemos ligar a música do passado com a música atual da mesma tradição, de modo a entender o que aconteceu ao longo dos séculos. Pode-se dizer que o passado ainda está vivo na música do presente. Esta é uma característica que distingue a maioria das culturas musicais do mundo da música do Ocidente, com sua história de mudanças repentinas e radicais. Espero que, no momento em que considerarmos a música do Ocidente, esse passeio por outras culturas do mundo não apenas tenha sido valioso em si, mas também nos tenha dado uma perspectiva útil.


			Já falei sobre a disseminação de ideias, inclusive musicais, no mundo antigo. Vale a pena parar para pensar nas implicações disso. Estamos tão acostumados com a comunicação instantânea de hoje por meio da internet que certamente supomos que estamos mais conectados com o resto do mundo do que qualquer geração anterior. Em sentido estrito, isso é verdade. Porém, no que se refere a uma comunicação mais profunda e à compreensão de diferentes culturas, vale a pena imaginar como eram as coisas antes de existirem computadores, telefones, rádios e até livros. Embora houvesse algum tipo de escrita no mundo antigo, em pedra, argila e, em alguns países, pergaminho, poucas pessoas tinham acesso a ela ou sabiam ler, e quase toda a comunicação era de pessoa para pessoa, falando e ouvindo. Para falar com alguém à distância, você tinha que viajar para encontrá-lo ou então enviar um mensageiro.


			É surpreendente perceber a riqueza de comunicação entre pessoas distantes naquela época. Grande parte dessa comunicação estava associada ao comércio. Em toda a Ásia, da Turquia no oeste até a China no leste (uma distância de ٨ mil quilômetros), houve, por milhares de anos, uma rede de rotas comerciais regulares. Por volta do século II a.C., elas se fundiram no que ficou conhecido como a Rota da Seda, em homenagem a uma das principais mercadorias transportadas por ela. Essa rede foi tão utilizada que, ao longo dos anos, a comunicação entre diferentes culturas levou ao desenvolvimento de novas linguagens, novas formas de pensar, novos conhecimentos científicos, novas ideias religiosas, novas formas de fazer música. Um mercador que viajava de camelo ou de mula podia ficar anos fora de casa, permanecendo na rota por longos períodos. Isso significava que havia uma oportunidade para que novas ideias e costumes fossem absorvidos em profundidade.


			Outra forma de troca cultural se deu por meio de invasões, guerras e consequentes migrações, também muito diferentes das noções modernas desses eventos. Em vez da destruição massiva e instantânea dos atuais explosivos, temos que imaginar um processo muito mais trabalhoso, envolvendo exércitos de soldados equipados com espadas, escudos, aríetes e coisas do gênero. A guerra era bastante destrutiva, mas tendia a deixar os lugares mais ou menos inalterados, a menos que houvesse uma razão particular para quererem destruí-los. A guerra também era menos remota. Na maioria das vezes, acontecia entre vizinhos que conheciam a cultura um do outro por meio do comércio e outras trocas. O invasor geralmente desejava preservar o máximo possível da estrutura e da população trabalhadora do país: uma sociedade em funcionamento era muito mais útil para o invasor do que uma terra arrasada. Artistas e músicos costumavam ser preservados. Aliás, eles provavelmente eram bem conhecidos em muitos lugares, e os novos governantes costumavam contratar os melhores artistas e músicos locais quando suas cortes substituíam as dos governantes derrotados.


			A consequência foi que, em uma imensa faixa da Ásia, por muitos séculos, pessoas de diferentes culturas e religiões se misturaram (árabes, persas, turcos, judeus, cristãos e muçulmanos), aprendendo umas com as outras e, em muitas áreas, vivendo lado a lado em condições razoavelmente pacíficas, compartilhando ideias, inclusive música. Já falei da Mesopotâmia como uma importante fonte dessas ideias. Outra influência poderosa foi a Pérsia, cujo império em seu auge, há quase 3 mil anos, estendia-se da Grécia e da Líbia, no oeste, até a Índia, no leste. As guerras entre a Pérsia e a Grécia, duzentos anos depois, reforçaram os laços entre ambas as culturas.


			Muitos elementos da música persa, incluindo instrumentos, vieram, assim como no caso dos gregos, da Mesopotâmia. Um instrumento que se tornaria muito importante foi o oud, um alaúde de braço curto, que os persas desenvolveram como um instrumento refinado para acompanhar um cantor. E eram os cantores-poetas os mais valorizados entre os músicos das cortes persas. Cantar ao som do oud passaria a ser uma das artes musicais mais importantes em uma ampla área nos séculos seguintes, sendo os músicos persas admirados em todo o mundo árabe, estendendo sua influência da Turquia à Índia. A partir do século VII, os exércitos árabes varreram a Ásia, trazendo a nova religião do islamismo e os ensinamentos do profeta Maomé. O aprendizado e a música antigos eram altamente respeitados no mundo árabe-islâmico, e o estilo persa de cantar com o oud era bastante valorizado. Até hoje, o canto acompanhado de grande parte da Ásia deve sua origem aos músicos persas de 2 mil anos atrás.


			No mundo islâmico, ao longo de muitos séculos, estabeleceu-se um estilo e uma tradição de canto que, embora variasse de região para região, tinha suas raízes em uma abordagem comum à composição musical. O sistema de modos, que os persas herdaram dos mesopotâmios, tornou-se a base da música sofisticada em uma vasta área. A corte persa já era um grande centro de música, atingindo seu apogeu com o rei Khosrow II por volta do ano 600. Ele empregou vários músicos famosos, sendo o principal deles Barbad, a quem se atribuiu a organização do sistema persa de modos e dos princípios de construção de melodia, que influenciaram músicos muito além da Pérsia. Várias centenas de melodias compostas ao longo dos séculos foram reunidas em uma coleção chamada radif. Até hoje, os músicos iranianos/persas memorizam o radif e o utilizam como base para aprender a improvisar.


			A expansão do islamismo nos séculos seguintes, com cortes estabelecidas em Damasco, Bagdá, Córdoba e outras cidades, fez com que o estilo persa-árabe se tornasse a norma em milhares de quilômetros. O oud persa passou a ser amplamente utilizado. Sua afinação baseava-se nos princípios transmitidos pelos mesopotâmios e já adotados pelos gregos, derivando das quintas da série harmônica. No entanto, devemos lembrar que os gregos gostavam de curvar as notas para obter um efeito expressivo. Músicos persas e árabes foram além, desenvolvendo afinações sutis dentro das próprias escalas.


			No Ocidente moderno, estamos acostumados a afinar teclados com um sistema em que o menor intervalo, o semitom, é sempre o mesmo, e um tom tem dois semitons de largura (cantores e músicos de instrumentos de corda e sopro variam um pouco, mas o princípio básico é o mesmo). Estamos acostumados a pensar nas escalas resultantes que usamos para nossas melodias como naturais. As escalas persas e árabes são muito diferentes. Elas não têm apenas semitons e tons, mas também um intervalo entre um semitom e um tom, e outro um pouco maior que um tom. No Ocidente, temos a terça maior e a terça menor, mas, na afinação árabe e persa, há uma terça que está entre nossa terça maior e nossa terça menor.


			Bagdá (a capital do atual Iraque) foi um importante centro da cultura islâmica nos séculos IX e X, com uma instituição conhecida como a Casa da Sabedoria, atraindo estudiosos dedicados ao estudo da filosofia, astronomia, matemática, música e outros assuntos. Um grande projeto foi a tradução de textos gregos clássicos. Entre os tradutores, destacou-se Al-Farabi, que escreveu um famoso livro sobre música reunindo teorias gregas e árabes anteriores.


			Um músico da corte de Bagdá, Ziryab, ao viajar para um compromisso na corte de Córdoba no século IX, levou consigo as novidades. Córdoba era o principal centro musical do sul da Espanha, que os exércitos islâmicos do norte da África haviam conquistado no século anterior. Al-Andaluz, como os conquistadores chamavam o país, era um grande centro das artes, uma civilização multicultural que, embora governada por muçulmanos, permitia a coexistência pacífica de comunidades de judeus e cristãos. Entre os resultados desse multiculturalismo está o desenvolvimento de um estilo de música de grande sucesso, que veio a ser conhecido como andaluz. Ziryab, um homem de grande conhecimento e educação, foi muito influente na corte de Córdoba e fundou uma importante escola de música para homens e mulheres, enquanto a grande mesquita de Córdoba, um dos maiores edifícios do mundo, ainda estava em construção. Basta passear por sua floresta interminável de elegantes colunas e arcos para entender que Córdoba era o centro de uma cultura extraordinariamente rica naquela época.


			A alta tradição musical que Ziryab estabeleceu levou a um importante desenvolvimento musical que arrebataria o mundo árabe. Havia uma tradição, como em muitas outras culturas, de longos poemas cantados. Em Al-Andaluz, onde muçulmanos, cristãos e judeus influenciavam uns aos outros, surgiu um novo estilo de poesia árabe, com um arranjo formal de grupos de linhas em versos e vários tipos de rima. Isso era novo na poesia árabe, e sua elegância logo despertou o interesse de todos. Os versos, com rimas repetidas, eram muito mais fáceis de memorizar do que os poemas tradicionais da literatura árabe, construídos de modo menos rígido, particularmente quando cantados com melodias que também tinham um padrão de repetição. Esse novo estilo andaluz de poesia cantada gradualmente se espalhou pelo mundo árabe.


			A poesia andaluza muitas vezes evoca imagens românticas: a embriaguez do amor e do vinho, um vislumbre do ser amado em um jardim. São temas comuns a muitas culturas, da mesopotâmica à judaica e cristã (exemplos nas Bíblias judaica e cristã incluem o Jardim do Éden e o Cântico dos Cânticos), passando pela egípcia e grega. Em Al-Andaluz, a poesia e a música atingiram um elevado nível de refinamento, sobretudo na corte do emir (governante) de Córdoba. Lá havia muitas cantoras, algumas delas escravas altamente treinadas que entretinham os convidados cantando e tocando atrás de uma cortina, improvisando por horas a fio.


			Um aspecto importante da música islâmica surgiu de seu estilo de adoração. Três religiões, o judaísmo, o cristianismo e o islamismo, compartilham a crença em um único Deus, com quem cada pessoa pode ter um relacionamento – crença que em todas as três religiões remonta ao antigo líder religioso Abraão. O culto judaico foi o primeiro a se desenvolver, seguido pelo cristianismo e depois pelo islamismo. Como seria de esperar, tanto os cristãos quanto os muçulmanos devem muito às tradições judaicas. Voltarei aos judeus e cristãos no capítulo 10. Na adoração islâmica, os textos sagrados do Alcorão são cantados, e os fiéis são convocados com o chamado à oração. Um aspecto importante desses cantos é que eles não têm melodias fixas (isso também vale para o canto judaico mais antigo). O cantor (o muezim, equivalente ao chazan judeu) responde ao ritmo das palavras e canta formas melódicas apropriadas, baseadas em longo treinamento nos modos tradicionais e suas características.


			Assim, o canto é, até certo ponto, improvisado, e isso também vale para a música cantada e tocada em todo o mundo árabe-islâmico, como deve ter sido desde os primeiros dias dos poetas-cantores. Lá se desenvolveu uma tradição altamente sofisticada de fazer música semi-improvisada, que se tornou conhecida no mundo árabe como maqam. Esse tipo de música manteve sua base religiosa, mas também incluiu temas como amor e prazeres terrenos (como na tradição andaluza). Os cantores eram acompanhados apenas por um oud ou por conjuntos maiores, e os instrumentistas seguiam o cantor com variações da melodia. O maqam também pode ser tocado por instrumentistas sem cantor, e o oud tem sido um dos instrumentos preferidos para tanto ao longo dos séculos.


			O maqam teve muitas variedades de estilo em diferentes culturas e países, desde o Tadjiquistão, que faz fronteira com a China, a leste, a Turquia, a oeste, além do Egito e Sudão, ao sul. A prática comum era executar suítes de vários movimentos, cada uma delas baseada em uma melodia diferente. A partir do século XVII, os músicos começaram a alternar diferentes modos conforme a melodia mudava, algo semelhante às mudanças de tom a que estamos acostumados na música ocidental, a chamada modulação.


		


	

		

			


			Capítulo 5 - Música como meditação


			[image: ]


			Entre todas as ricas e antigas culturas musicais da Ásia, a Índia ocupa um lugar especial. Os músicos indianos de hoje, apesar de séculos de invasão, colonização e modernização, mantêm um forte sentimento de que sua arte está enraizada em filosofias e crenças milenares. Suas primeiras obras literárias, os Vedas, datam de mais de 3 mil anos atrás. Ao longo dos séculos seguintes, eles formaram a base de interpretações espirituais complexas das origens e da natureza do cosmos, do Ser Supremo que criou tudo, dos muitos deuses responsáveis pelos aspectos da natureza e da relação entre os humanos e o divino. Eles também contêm hinos, tanto palavras quanto uma forma de notação musical, que serviram de base para desenvolvimentos futuros. Como seria de esperar, há ecos de ideias que remontam às crenças ainda mais antigas da Mesopotâmia e do Egito. Essa religião, o hinduísmo, deu origem a uma forte tradição de misticismo, na qual o objetivo era chegar a um sentimento de identidade com o Ser Supremo, alcançando a completa quietude da mente. Havia também uma crença na reencarnação e na transitoriedade e na irrealidade de nossa breve vida como seres humanos. Isso foi expresso de forma mais poderosa no budismo, que surgiu do hinduísmo por volta de 500 a.C. Seu fundador, Buda, ensinava que, por meio da meditação e de comportamento e pensamento corretos (atenção plena), era possível escapar do ciclo interminável da reencarnação e alcançar a iluminação definitiva.


			Essas ideias são úteis para entendermos a música indiana. Como em muitas outras culturas antigas, a música e a religião estão intimamente ligadas, e, na Índia, a música como meditação está no centro, o que é parcialmente expresso pelo uso de instrumentos bordão, que dão à música uma sensação de não ter começo nem fim.


			A Índia, com vasta área e população, desenvolveu diferentes tradições musicais em diferentes lugares ao longo do tempo. Em especial, criou-se uma forte diferença entre a música do sul e a música do norte (incluindo o Paquistão, que fazia parte do norte da Índia até ser separado pelos britânicos, em 1947). O norte esteve, desde tempos remotos, mais aberto às incursões do oeste. As sucessivas invasões trouxeram as influências da cultura grega e persa, do budismo e do islamismo, resultando em uma rica mistura cultural e religiosa.


			Os governantes incentivavam os estilos locais, embora as filosofias subjacentes que remontavam aos Vedas sempre estivessem presentes. Foi com o estabelecimento do Império Mongol no século XV que a música do norte da Índia tornou-se mais variada. Os conquistadores mongóis, da Ásia central, combinaram a fé islâmica com uma forte influência persa e tolerância em relação a outras culturas, desejando aproveitar o melhor delas. (Isso foi na época em que uma visão mais austera da música predominava na Pérsia, com a ascensão do xiismo.) Akbar, o imperador mongol por volta de 1600, tinha uma corte particularmente esplêndida e multicultural em Agra. Ele levou para a Índia tocadores de alaúdes de braço longo que encontramos pela primeira vez na antiga Mesopotâmia e no Egito, e estes se tornaram populares na Índia, mas ele também utilizou os cantores hindus locais, que já eram famosos por sua arte sofisticada, cantando músicas em um estilo que continha as principais características do que conhecemos como a maneira clássica de executar uma raga do norte da Índia (hindustâni).


			Esse estilo foi desenvolvido a partir de princípios descritos já por volta de 800 e então atingia um novo nível de refinamento. Para compreendê-lo, assim como toda a música indiana, preciso explicar dois termos indianos: raga, referente à melodia, e tala, referente ao ritmo. A música indiana, como a música árabe e persa, forma melodias a partir de uma escolha de notas, um modo ou escala, que permanece estável e dá uma sensação de continuidade na execução. A raga indiana, porém, é muito mais do que uma escala no sentido ocidental. Já na música mesopotâmica, grega e árabe, vimos modos individuais sendo associados a diferentes qualidades e atmosferas. A música indiana tem uma abordagem semelhante. Dentro da escala escolhida, cada raga tem formas características de moldar as frases da melodia, uma forma de subir, uma forma de descer, uma forma de mudar. Ragas específicas têm associações com horas do dia, aspectos da natureza, estações do ano e assim por diante.


			A tala é o ciclo rítmico que serve de estrutura para colocar a melodia, um compasso repetido, escolhido entre muitas possibilidades diferentes, com diferentes números de tempos e padrões complexos dentro deles. Os antigos Vedas já ofereciam um método para aprender esses padrões por meio do formato das mãos e dos dedos, em uma época em que essas tradições eram transmitidas de geração em geração e precisavam ser memorizadas sem a ajuda de textos escritos. Tudo isso era – e, em grande parte, ainda é – aprendido em um longo estudo com um mestre (homem ou mulher), cujo conhecimento e compreensão são transmitidos oralmente de uma geração para outra. Embora exista alguma forma de notação desde os tempos antigos, ela nunca foi amplamente usada no ensino ou na execução, somente tida como referência. Isso se deve, em parte, à tradição de aprender de ouvido, mas também porque o material musical básico (a raga, o modo, a composição) não passa de uma estrutura sobre a qual construir com elaboração e improvisação. No passado, as apresentações duravam horas, e ainda hoje uma única raga pode facilmente durar meia hora ou mais.


			Uma raga pode ser cantada ou tocada por um ou mais instrumentos. O complexo alaúde de braço longo chamado cítara é o instrumento solo mais comum. Os cantores são geralmente acompanhados por um pequeno grupo de instrumentos. Frequentemente, um instrumento de melodia (hoje em dia, geralmente, um pequeno harmônio) segue o cantor ou cantora, ecoando o que ele ou ela faz, com frases sobrepostas ou diferentes elaborações. Abaixo há um ou mais instrumentos bordão, normalmente um dos alaúdes de braço longo, que toca uma nota de baixo, constante, mas que pulsa suavemente. Depois, há os tambores. Estes variam, mas na maioria das vezes, no norte da Índia, eles consistem na tabla, um par de pequenos tambores que são tocados com as mãos e os dedos para produzir uma ampla gama de efeitos percussivos e expressivos. O tocador de tabla elabora a tala de maneira a sustentar e ornamentar a performance do cantor ou músico principal.


			A forma mais comum de executar uma raga, na tradição estabelecida por volta de 1600 e ainda existente, é começar com uma introdução livre, lenta, sem qualquer batida, na qual o cantor (ou músico) explora as formas melódicas que são características daquela raga em particular. Então, entra o tocador de tabla e começa o ciclo rítmico regular, a tala. O que se segue, para usar uma analogia ocidental, é como um conjunto de variações. Partes da performance utilizam uma composição preexistente e a elaboram, passando por todos os tipos de forma e ornamentos ascendentes e descendentes, tudo dentro do caráter predominante da raga. Pode haver duas ou três composições dentro da performance, intercaladas com passagens de improvisação livre. Às vezes, o cantor descansa e deixa o tocador de harmônio ou outro instrumentista improvisar um pouco. De um modo geral, a apresentação começa devagar, estabiliza-se em um andamento moderado e termina acelerando, até finalizar de modo enérgico. Durante todo o tempo, os instrumentos bordão mantêm a música ancorada na mesma nota de baixo, imutável, ao contrário do maqam árabe, no qual os músicos às vezes mudam de um modo para outro.


			A música do sul da Índia tem raízes semelhantes às do norte, baseando-se na literatura antiga dos Vedas e no hinduísmo. No entanto, o norte e o sul divergiram em estilo quando as cortes islâmicas dos mongóis passaram a dominar o norte, trazendo outras influências. No sul, as antigas tradições permaneceram quase inalteradas e, por haver menos influência do islamismo, os vínculos entre a música e as religiões antigas, predominantemente o hinduísmo, eram ainda mais fortes do que no norte. O estilo de música clássica do sul da Índia é conhecido como karnatak (ou música carnática; Karnataka é o maior estado do sul da Índia) e baseia-se em tradições derivadas das línguas e da literatura do sul. Muitos dos músicos de destaque ao longo dos séculos eram poetas, uma ligação tradicional que remonta ao século XIII. Essa tradição atingiu sua era dourada no século XVIII, quando três grandes poetas-músicos estiveram na corte real de Tanjore. O principal deles foi Tyagaraja, reverenciado não só como poeta e músico, mas também como líder espiritual, devoto de Rama, um dos principais deuses hindus. Havia uma forte tradição de música de templo no sul da Índia, e Tyagaraja trouxe hinos para o repertório da música carnática. É dessa geração que vem um repertório de composições, transmitido e desenvolvido de mestre para aluno, e tais composições formam o núcleo desse tipo de música até hoje.



OEBPS/image/LH_of_Music_translation_unmarked3.png





OEBPS/image/cover.jpg
ROBERT PHILIP

UMA BREVE

HISTORIA






OEBPS/image/LH_of_Music_translation_unmarked1.png





OEBPS/image/rosto.jpg
ROBERT
PHILIP

UMA BREVE
HISTORIA






OEBPS/image/LH_of_Music_translation_unmarked.png





OEBPS/image/LH_of_Music_translation_unmarked2.png





OEBPS/image/LH_of_Music_translation_unmarked4.png





