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Linha de Pesquisa: Performance Musical

A Estética da Sonoridade Pianística no Século XX
O tratamento instrumental ou eletrônico nas obras do século XX refletem uma incessante busca por parte dos compositores em estabelecer novas relações timbrísticas e temporais no âmbito do discurso musical, expandindo, consequentemente, as técnicas instrumentais tradicionais e, ao mesmo tempo, legitimando novas perspectivas sonoras.  O piano, instrumento representativo da tradição musical clássico-romântica ganhou novas feições sonoras e diferentes maneiras de execução: clusters, piano preparado, contato direto do intérprete com as cordas, interação com outros meios, dentre outros.  Da mesma forma, porém empregando recursos que tradicionalmente o instrumento possibilita, existe um repertório que investe sobre as potencialidades acústicas inerentes ao instrumento, tais como: o conjunto de harmônicos próprios de cada registro, a forma da onda sonora, sua freqüência e intensidade, o período constitutivo dos ataques (início, duração e extinção), o impacto do martelo sobre as cordas e as combinações dos pedais abafadores e ressoadores (Grosso, 1997). Tomando como objeto de pesquisa a sonoridade pianística do século XX, somos estimulados a investigar como estes procedimentos composicionais são estruturados no âmbito da criação musical e as questões interpretativas decorrentes impostas ao pianista.
Docente responsável: Ana Cláudia de Assis

Estratégias de Ensino para a Preparação Física e Mental na Performance Violinística

A prática instrumental é uma atividade de extrema complexidade, no que se refere às ações motoras envolvidas e aos processos mentais que regem essas ações. O surgimento, na última década de 70, de um maior intercâmbio entre Música, Medicina e Psicologia, deu início à um estudo mais profundo dos aspectos físicos e mentais envolvidos na performance instrumental. No caso do violinista, a sustentação do instrumento sobre o ombro esquerdo, a assimetria das ações dos membros superiores, a obsessão pela busca constante da afinação, as inúmeras nuances da técnica de mão direita, são algumas das peculiaridades que exigem precisão e alto grau de coordenação.  Tais peculiaridades podem também gerar com freqüência stress físico e mental.  Esse stress pode se multiplicar, devido ao fato da atividade instrumental estar ligada à apresentações públicas, onde o desempenho técnico e artístico é permanentemente exposto à apreciação de uma audiência.  O nível de stress físico e mental poderá interferir diretamente na qualidade da performance ou mesmo inviabilizar a atividade instrumental.  Por isso faz-se necessário por parte do instrumentista ou do professor, desenvolver estratégias visando uma preparação eficaz para se tocar violino.  Essas estratégias devem cobrir vários pontos: (1) adequação do violino ao violinista – a montagem do instrumento e arco, e seus acessórios (modelo e altura da queixeira, modelo e altura da espaldeira, altura e qualidade das cordas, qualidade da crina do arco, montagem da guarnição do arco) devem corresponder à estrutura física do violinista; (2) postura do corpo durante a performance – evitar os excessos de tensão no corpo tais como pressão excessiva do queixo sobre a queixeira, pressão excessiva do polegar esquerdo sobre o braço do violino, desvios do longo eixo do corpo tocando em pé ou assentado, engessamento das articulações no braço e mão direitos na condução do arco; (3) rotina de estudo – ambiente de estudo (iluminação, silêncio, acústica), horário de estudo (planejamento do tempo de estudo para os vários itens a serem estudados, horário em que o estudo rende mais, intervalos periódicos para refresco físico e mental), abordagem do estudo (estudo construtivo, interpretativo e performático; contato com as obras através da audição de CDs, DVDs, ou presença em concertos); (4) escolha de repertório – repertório adequado para o nível técnico e/ou para as circunstâncias específicas do momento (tempo disponível para preparo do material); (5) apresentações periódicas – a familiaridade com a situação de se tocar em público deve ser construída pelo exercício constante desta atividade.
Docente responsável: Edson Queiroz de Andrade

Análise das Práticas de Performance Musicais via Texto, Partitura e Gravação

Estudo de práticas de performance musical em repertórios eruditos e populares, estilos musicais e procedimentos composicionais, especialmente da música brasileira, por meio da análise de partituras, textos e gravações. Reconhecimento de técnicas, escrita idiomática em obras e gravações específicas a partir de transcrições musicais a partir de áudio e vídeo. Discussão das práticas de performance nos seus contextos históricos.
Docente responsável: Fausto Borem de Oliveira

O Violão “em trânsito”: entre símbolo da brasilidade e veículo da globalização musical

Embora não seja um produto original da cultura brasileira, é fato que o violão encontrou em nossa música ampla acolhida, de tal modo que a sua sonoridade e a sua função específica em conjuntos musicais (como o grupo de choro) foram sempre elementos explorados em composições ditas nacionalistas. Elevada quase que a símbolo de brasilidade, essa imagem do violão – ora modinheira e seresteira, ora rítmica e gingada – esteve também presente em muitas das composições originais para o instrumento que, grosso modo, buscavam referência no ambiente sonoro em que ele atuava. O cenário contemporâneo global, por outro lado, encontra no violão a expressão de um instrumento versátil e apto a absorver os mais variados estilos e a dialogar com tendências musicais as mais inovadoras. Essa conjuntura – que não indica exatamente uma superação, mas a co-presença de repertórios e modos de tocar diversos – provocou grande mudança na concepção do instrumento por parte dos compositores e no preparo técnico por parte dos intérpretes. Partindo desse ponto de vista, o projeto visa interpretar a evolução no repertório e na técnica de execução do violão no Brasil nas últimas décadas. Para tanto, propõe uma análise do repertório brasileiro para o instrumento em diálogo com as tradições populares, com os movimentos artísticos gerais que nortearam a produção musical do país e com as linhas estéticas de composição e pensamento musical identificáveis no cenário atual. O objetivo da pesquisa não é produzir descrições formalistas, mas gerar uma visão crítica que integre a realidade autônoma das obras e o contexto em que foram criadas, superando, portanto, a tão repisada incompatibilidade entre performance e musicologia.
Docente responsável: Flávio Barbeitas

A Música de Câmara Brasileira: o piano e as diversas formações

Este projeto tem seu foco na música de câmara, mais especificamente a música camerística brasileira que tem o piano como uma das partes integrantes da sua formação e toma como referência dois componentes sugeridos por BARON no seu livro “Intimate music. A history of the idea of chamber music” para a definição de música de câmara: 1) música de câmara é a música que é praticada em conjunto, i. é. música para dois ou mais executantes; 2) a música de câmara é solista, i. é.: dois executantes não tocam a mesma música ao mesmo tempo. Levando-se em conta estes dois componentes, propõe-se, no presente projeto, uma investigação quanto à produção camerística dos compositores brasileiros e sua preferência quanto aos gêneros e formações instrumentais. Por apresentar a música de câmara formações instrumentais muito variadas, optou-se limitar a investigação a  obras escritas para conjuntos de dois e de três instrumentistas, que incluam piano em uma de suas partes, a saber: piano a quatro mãos, duo de piano e instrumento de corda ou sopro e trios de diversas formações, com exceção do gênero Canção de Câmara (duo de voz e piano), que já é abordado pelo projeto Resgate da Canção Brasileira, iniciado em 2003. Este projeto está dividido em duas etapas distintas. Primeiramente será feito levantamento e reunião das obras para as formações acima relacionadas escritas desde o período colonial (quando surgiram as primeiras manifestações da música de câmara no Brasil) até o presente momento.  Em seguida pretende-se organizar um catálogo que será disponibilizado em site na web. A partir destes catálogos será selecionado um grupo de obras representativas das diferentes épocas e procedimentos composicionais empregados e das principais combinações timbrísticas utilizadas na música de câmara brasileira, que serão estudadas e analisadas na segunda etapa do projeto sob os seguintes aspectos: linguagem empregada, forma, dificuldades técnicas apresentadas, padrões ritmicos e melódicos, gestos, importância na história da música brasileira. Estes estudos têm como objetivo final a realização de uma antologia da música de câmara brasileira e a sua publicação.
Docente responsável: Margarida Borghoff

A Canção de Câmara Brasileira para Canto e Piano

Este projeto tem seu foco na música de câmara, mais especificamente a música camerística brasileira que tem o piano como uma das partes integrantes da sua formação e toma como referência dois componentes sugeridos por BARON no seu livro “Intimate music. A history of the idea of chamber music” para a definição de música de câmara: 1) música de câmara é a música que é praticada em conjunto, i. é. música para dois ou mais executantes; 2) a música de câmara é solista, i. é.: dois executantes não tocam a mesma música ao mesmo tempo. Levando-se em conta estes dois componentes, propõe-se, no presente projeto, uma investigação quanto à produção camerística dos compositores brasileiros e sua preferência quanto aos gêneros e formações instrumentais. Por apresentar a música de câmara formações instrumentais muito variadas, optou-se limitar a investigação a  obras escritas para conjuntos de dois e de três instrumentistas, que incluam piano em uma de suas partes, a saber: piano a quatro mãos, duo de piano e instrumento de corda ou sopro e trios de diversas formações, com exceção do gênero Canção de Câmara (duo de voz e piano), que já é abordado pelo projeto Resgate da Canção Brasileira, iniciado em 2003. Este projeto está dividido em duas etapas distintas. Primeiramente será feito levantamento e reunião das obras para as formações acima relacionadas escritas desde o período colonial (quando surgiram as primeiras manifestações da música de câmara no Brasil) até o presente momento.  Em seguida pretende-se organizar um catálogo que será disponibilizado em site na web. A partir destes catálogos será selecionado um grupo de obras representativas das diferentes épocas e procedimentos composicionais empregados e das principais combinações timbrísticas utilizadas na música de câmara brasileira, que serão estudadas e analisadas na segunda etapa do projeto sob os seguintes aspectos: linguagem empregada, forma, dificuldades técnicas apresentadas, padrões ritmicos e melódicos, gestos, importância na história da música brasileira. Estes estudos têm como objetivo final a realização de uma antologia da música de câmara brasileira e a sua publicação.
Docente responsável: Margarida Borghoff

Tecnologia Digital na Escrita e Performance da Música Eletroacústica Mista Brasileira para Clarineta

A música eletroacústica mista – aquela que une sistemas eletrônico-digitais a instrumentos tradicionais – implica em inúmeras dificuldades para o intérprete instrumentista, tais como: decodificar sistemas de notações específicos a cada peça; “acompanhar” uma gravação de tempo inflexível, no caso das peças com fita magnética; manusear, além do seu próprio instrumento, as interfaces dos sistemas interativos, em especial nas músicas com processamento digital ao vivo; interagir com alto-falantes no palco, o que interfere diretamente na escuta. A falta de metodologias claras de análise dificulta a compreensão do todo musical – parte instrumental mais parte eletrônica – a qual, na ausência do compositor, fundamenta-se estritamente à escuta pessoal do instrumentista. A maior parte das pesquisas em análise de música eletroacústica se baseia na escuta. A linha desenvolvida por François Delalande apóia-se no que ele chama de comportamentos de recepção: uma equipe é submetida a algumas sessões de escuta da música a ser analisada e anota suas impressões. A partir da análise dos resultados o analista tira suas conclusões, a partir das três formas de escuta por ele definidas: (1) escuta taxonômica (responde a um desejo do ouvinte de uma visão global da obra); (2) escuta enfática (sensações de experiências de golpes, impactos, escorregadas); (3) figurativisação (busca pelo “figurativo”). A teoria de Denis Smalley – espectromorfologia – elabora meios para uma descrição profunda das características internas do som, unindo parâmetros como altura, timbre e intensidade. Três grandes categorias são por ele distinguidas: (1) tipologia espectral (com as ramificações nota, nodo e ruído); (2) morfologia (ataque, continuação e queda do som); (3) movimento (subdividido em 3 tipologias: motion typology, motion style e flocked motion). O método desenvolvido por Giomi e Ligabue objetiva uma segmentação do “texto sonoro” em vários níveis. Todas estas formas de análise buscam uma profundidade e exigem uma dedicação, que muitas vezes, extrapola as possibilidades do intérprete. Este projeto pretende procurar uma forma de análise de música eletroacústica mista baseada na partitura e no material eletrônico, voltada essencialmente para auxiliar o intérprete na sua preparação para o concerto e que observe as interferências da utilização musical de novas tecnologias na escrita instrumental para clarineta, oferecendo também perspectivas concretas de impacto na formação discente, especificamente na pedagogia do instrumento, a partir da disponibilização de um repertório relevante de música contemporânea para a clarineta e de material de consulta de análise e de métodos de abordagem da performance de música eletroacústica mista.
Docente responsável: Maurício Alves Loureiro

Didática da Flauta Transversal: materiais e práticas

Existe uma enorme carência no Brasil de materiais didáticos para a Flauta Transversal produzidos no país. O presente projeto visa fazer um levantamento de práticas e materias prodzidos por professores brasileiros, visando à atualização, divulgação e publicação. Descrição sucinta dos objetivos e Metodologia: Levantamento de práticas didáticas nacionais para flauta transversal. Sistematização do material. Metodologia: Entrevistas,; Pesquisas em arquivos pessoais; Pesquisa em bibliotecas; Catalogação dos materiais.
Docente responsável: Maurício Freire Garcia

Voltar à tabela
Linha de Pesquisa Estudos das Práticas Musicais

Conciliações Estéticas e Culturais na Música Nacionalista Brasileira
Refletir sobre as manifestações nacionalistas da cultura brasileira no período pós-Semana de Arte Moderna e suas ramificações no espaço da música que se produz no país, pressupõe eleger uma revisão crítica sobre as análises mais correntes que, comumente, as caracterizam com o rótulo de nacionalistas, ignorando as nuances e riquezas que, em análise estética e formal, nos encaminham para aquilatar de forma mais complexa a produção musical do período. Tomando como objeto a produção musical erudita brasileira dos anos 1930 a 1950, podemos aceitar as caracterizações temporais que lhe são atribuídas, mas, por outro lado, fica-se estimulado a refletir sobre possíveis diálogos entre os compositores, seus pares e seu tempo histórico, ultrapassando o fácil enquadramento de suas obras como fruto direto e exclusivo do movimento modernista.
Docente responsável: Ana Cláudia de Assis

Música Colonial Brasileira no Laboratório de Musicologia / Etnomusicologia da Escola de Música da UFMG 

Este projeto pretende investigar o acervo de microfilmes de partituras e documentos coloniais brasileiros pertencentes ao Laboratório de Musicologia/Etnomusicologia da Escola de Música da UFMG. Trata-se de um acervo (notadamente de música colonial mineira) que até o presente momento não foi inteiramente explorado, apesar de esforços de diversos docentes e discentes da Escola de Música da UFMG ao longo dos anos, particularmente por parte do Prof. Dr. Carlos Kater. A presente pesquisa - que se configura como musicologia histórica - será desenvolvida em três fases. Na primeira, serão realizados levantamentos, catalogação e digitalização do acervo. A fase seguinte consistirá na restauração e elaboração de edições críticas de obras selecionadas dentre as do acervo. A terceira fase terá como meta a identificação de eventuais traços estilísticos nas obras editadas na fase anterior. Nessa fase, as obras serão analisadas através de abordagens analíticas diversas, como a fenomenologia e a retórica. O objetivo último desta pesquisa é tornar accessível e conhecido este importante acervo de música colonial brasileira. 
Docente responsável: André Cavazotti 

Música Negra e Ideologia no Brasil

Estudo de manifestações musicais brasileiras como o samba, a soul music e o funk carioca em suas relações com o ideário da miscigenação e a afirmação de uma subjetividade negra, pobre e favelada.
Docente responsável: Carlos Vicente de Lima Palombini 

(Des)construções da Nação na Música Brasileira

No âmbito universitário brasileiro, os estudos musicais sempre se caracterizaram por certo isolamento em relação às demais manifestações artísticas e ao discurso teórico e crítico sobre a cultura brasileira, privilegiando, em larga medida, a análise técnica do repertório musical. Trata-se, contudo, de uma prática metodológica em forte contraste com a realidade, posto que a música, como de resto qualquer manifestação humana, não se encontra nunca em estado puro, como que imune às várias tramas discursivas e ideológicas que permeiam qualquer organização social. Fugindo a esse padrão, a pesquisa visa observar como a música no Brasil se relacionou com os diferentes projetos de nação elaborados pelas vanguardas artísticas e intelectuais ao longo do século XX, e como se apresenta hoje, numa contemporaneidade marcada muito mais pela dialética global/local do que pela afirmação nacional. Na análise da música nesse contexto, não se privilegia a velha dicotomia erudito/popular de que sempre foi refém a nossa musicologia, mas tenta-se tomar a musicalidade num sentido mais amplo, ou seja, como expressão marcante da cultura brasileira e, conseqüentemente, como elemento a ser apropriado nos vários discursos que elaboraram a identidade nacional. Por outro lado, procura-se verificar até que ponto a produção musical consegue interferir na própria imagem que o Brasil vai construindo de si mesmo.  O objetivo, enfim, é rever criticamente a história do pensamento musical brasileiro de modo a flagrar a inserção da música no movimento artístico geral e as suas relações com diferentes visões e interpretações da nação.
Docente responsável: Flávio Barbeitas

Música Popular e Educação: estudos das práticas informais de aprendizado musical e suas contribuições para o ensino forma

O projeto de pesquisa pretende desenvolver novas estratégias de ensino de música a partir do estudo e compreensão dos processos de aprendizagem informal dos músicos populares. Estão previstas duas perspectivas para a pesquisa: a primeira envolverá o estudo do perfil dos alunos da Graduação da EMUFMG levando-se em conta a formação anterior dos mesmos. Nesse sentido serão avaliadas suas competências musicais assim como suas deficiências. Serão utilizados questionários e entrevistas para levantamento das informações. A pesquisa intenta discutir a compatibilidade dos métodos de ensino em vigor com as experiências musicais dos alunos e levantar as competências necessárias para a formação profissional do músico na sociedade atual. A segunda perspectiva será realizada com alunos adolescentes do Centro de Extensão (ampliação do atual CMI) e de outras instâncias da UFMG como o COLTEC. Nesses espaços serão formadas bandas para a prática da música popular levando-se em conta processos de aprendizagem informal. Essa perspectiva pretende conectar alunos do Curso de Licenciatura da EMUFMG através de estágios supervisionados e de criação de disciplinas optativas que atendam ao Grupo Música e Pedagogia. Serão empregados métodos de abordagem etnográfica para a coleta de dados.
Docente responsável: Heloisa Feichas

Música e Cognição: bases científicas do desenvolvimento musical
Este projeto tem como eixo o estabelecimento de conexões entre a Neurociência e a Psicologia Cognitiva da Música. Um dos temas centrais da Neurociência Cognitiva da Música é a relação entre predisposição e processamento musical, partindo da tese sobre as raízes biológicas da musicalidade. Tal tese abarca a discussão sobre a existência de redes neurais especializadas no processamento musical. O debate aposta na música como fruto de uma adaptação evolutiva devido aos benefícios trazidos pela atividade musical para promover o bem-estar, e reprodução e a sobrevivência da espécie. Estudos demonstram a existência de tendências iniciais (inatas) de processamento musical apontam para uma preferência por padrões rítmicos regulares e por padrões melódicos e harmônicos consonantes. Concluímos que o processamento de padrões regulares e consonantes é facilitado pela sua estrutura intrínseca, uma vez que intervalos consonantes possuem harmônicos em comum; também padrões rítmicos regulares envolvem um processamento menos exigente. Entretanto, a revisão dos estudos mencionados revela que os mesmos são conduzidos com bebês entre 4 e 8 meses de idade. Acreditamos que, aos 4 meses, uma criança ocidental já teve uma considerável exposição à música da sua cultura, majoritariamente tonal e regular. Sabe-se que o ambiente pode atenuar ou eliminar predisposições inata, impondo sobre os indivíduos padrões culturais praticados pela coletividade. Questionamos, portanto, a celebrada preferência das crianças à consonância e à regularidade, investindo na direção oposta: do seu interesse pela novidade e pela quebra da previsibilidade. Procuramos, com este projeto, estabelecer conexões entre tais pressupostos da Neurociência Cognitiva da Música e a Psicologia do Desenvolvimento Cognitivo Musical, especificamente da Teoria Espiral de Swanwick (1994). Esta teoria prevê um movimento pendular entre tendências assimilativas e acomodativas como motor do desenvolvimento musical. Tendências assimilativas apontam para a novidade, a intuição, a expressividade pessoal e espontânea, enquanto tendências acomodativas apontam para o culturalmente determinado, o convencional e a análise. No entanto, são os movimentos assimilativos que disparam mudanças de estágio cognitivo-musical, portanto, as inclinações intuitivas e menos convencionais. Nossa preocupação centra-se nas implicações que a tese da preferência pelo regular e consonante pode ter sobre a prática da educação musical, através da legitimação de um repertório musical “vernacular”. Sabemos que o desenvolvimento musical deve-se à progressiva diferenciação e reorganização dos esquemas musicais, que tornam-se mais refinados em função da estimulação do ambiente. A complexidade das redes neuronais de processamento musical aumenta conforme as demandas do ambiente, ou seja, é diretamente proporcional à riqueza do seu ambiente musical. Investindo nesta tese, delineamos o primeiro estudo do projeto: “Pela estrada afora vai o trem: processamento cognitivo da modulação em crianças”, partindo da hipótese de que crianças mais novas (portanto menos comprometidas com regras musicais vernaculares) tendem à novidade harmônica, no caso, a modulação, e não à resolução. Trata-se de um estudo de desenvolvimento de recorte transversal comparativo entre 2 faixas etárias (4-5 e 7-8 anos). Acreditamos que a modulação mantém os esquemas acordados e torna a experiência da escuta muito mais interessante e instigante.
Docente responsável: Maria Cecilia Cavalieri França

Música e Discurso

Descrição: Esta pesquisa visa elaborar um construto teórico a partir das contribuições, para a Musicologia, de estudos relacionados à linguagem, articulando, de modo particular, a Análise Musical e a Análise do Discurso.  Situada em uma confluência das Ciências Humanas, a Análise do Discurso se enriqueceu, nas últimas quatro décadas, de aportes que a colocaram na interface de domínios tão diversos como a Lingüística, a Psicologia, a Sociologia ou a Antropologia. A exemplo da Análise Musical, a Análise do Discurso tem gerado teorias cuja heterogeneidade não torna menor o rigor da sistematização, e cujo alcance lhe permite ainda iluminar, como aqui se pretende, outro domínio do conhecimento. A articulação proposta, embora mais evidente quando aplicada ao  repertório que integra os discursos musical e literário – Lieder, Óperas, etc. -, só atingirá um horizonte mais amplo ao tratar, por exemplo, de obras instrumentais –Sinfonias, Concertos, etc. – evidenciando a obra musical como expressão de um domínio discursivo.
Docente responsável: Oiliam José Lanna

Corpos, territórios e trabalho acústico entre os Maxakali
Apoio: CNPq. Bolsa de Produtividade em Pesquisa
Prazo: janeiro de 2008 a janeiro de 2011

Esta pesquisa visa tratar de noções de corpo, territorialidade e trabalho acústico no contexto da sociedade maxakali a partir de duas frentes de trabalho:
1. A primeira visa intensificar o aspecto exaustivo, detalhado e colaborativo com o qual busco apresentar a um público mais amplo o conhecimento e o corpus poético-literário Maxakali, incorporando cantos de novos rituais entre os que já se encontram registrados transcritos e traduzidos. 
2. A segunda visa iniciar uma discussão de cunho teórico e analítico sobre noções que se apresentam tanto na etnografia maxakali, quanto nas exegeses dos seus cantos e narrativas dos mitos. São elas, as noções de movimento, distanciamento e aproximação, e experimentação das qualidades do espaço. Estas noções são as que mais sobressaem em seu discurso sobre seu trabalho acústico, os trabalhos de cura e situações de encontro com os espíritos.
Parece-me fundamentada a idéia de pensar o trabalho sonoro-musical maxakali pelo viés da sua experiência com o espaço, ou seja, suas modalidades de percepção e ocupação do território.  Em primeiro lugar, porque isto seria uma forma de buscar compreender como puderam sobreviver de forma tão íntegra em um território que se reduziu muito acima das proporções até mesmo da maioria dos povos indígenas brasileiros, e se tornou praticamente desértico. Seria ao mesmo tempo tentar compreender uma noção de ecologia maxakali, levando em conta as reflexões e críticas sobre os conceitos de ‘meio ambiente’ e ‘ecologia’ utilizados pelas ciências humanas (Wagner 1977), operando com as divisões entre natureza e cultura próprias das ciências modernas. Em segundo lugar, porque os Maxakali, ainda que confinados em um território extremamente reduzido (5 mil e 500 hectares para 1300 indivíduos), são essencialmente nômades. Vivem como andarilhos, perambulam incessantemente por longas distâncias que compreendem as terras em que viveram seus ancestrais. Acrescente-se que os cantos encerram um profundo conhecimento de uma vasta região de mata atlântica na qual perambularam os seus ancestrais. Finalmente, cabe nos ater mais a este viés da investigação, porque, segundo o discurso dos Maxakali, os cantos estão geralmente relacionados a alguma forma de deslocamento e experiência com o espaço, a saber:
- os espíritos vêm até as aldeias dos humanos para compartilhar com os homens, mulheres e crianças os seus cantos, tendo-os como sua principal modalidade de conhecimento (Tugny 2007);
- os humanos se deslocam juntamente com os espíritos durante o tempo-espaço construído nas situações de xamanismo, experimentando suas diferentes qualidades (Tugny 2007);
- os espíritos entram nas casas para convencer algum parente saudoso de acompanhá-lo, levando-o a se deslocar fora de seu corpo (Popovich 1976, Álvares 1992, Tugny 2005);
- as cerimônias de cura consistem em reconduzir o espírito que se perdeu até o seu corpo e sua casa e de convencer o espírito de um ente falecido a retornar à aldeia dos mortos (idem);
- os cantos descrevem predominantemente os movimentos – de pássaros, animais rastejantes, humanos, cursos das águas, etc. (Tugny 2006, 2007) e as passagens por diferentes qualidades de espaço (lama, água, capim, ar, interior da terra, superfície da terra, interior da taquara, etc.)
-  todas as situações de transformação trans-específicas implicam alguma forma de movimento, aproximação ou distanciamento. 
Docente responsável: Rosangela Pereira Tugny

Curt Lange e a Musicologia Histórica Brasileira
Esta linha privilegia a orientação de pesquisa  em Música Brasileira através do estudo do material constante no Acervo Curt Lange da UFMG, dentro dos objetivos do Projeto “Curt Lange e a Musicologia  Brasileira”, registrado no CNPq e apoiado pela FAPEMIG. Parte da consulta à correspondência de Curt Lange  com artistas em geral, compositores, intérpretes, musicólogos, intelectuais, administradores e políticos, para a obtenção e análise de dados novos  sobre a História da Música e da Cultura Brasileira. A equipe da UFMG, atuante na Pós-Graduação em Música, envolvida neste projeto está assim constituída: Sandra Loureiro de Freitas Reis (Coordenadora), Lucas Bretas dos Santos (Diretor da Escola de Música da UFMG), Ana Cláudia Assis e Oiliam Lanna.
Docente responsável: Sandra Loureiro de Freitas Reis 

Análise Musical e Semiologia
Esta linha aborda o estudo fenomenológico e intersemiótico da análise musical, em harmonia com outras linhas de abordagem analítica (tradicional, paradigmática, prolongacional, etc), tendo em vista o desenvolvimento da percepção criadora, o estudo das correspondências  entre as artes  e o estabelecimento de fundamentos filosóficos para uma teoria sobre a  música e a arte, “como vida e tradução poética da existência, da natureza e da história”.
Docente responsável: Sandra Loureiro de Freitas Reis 

Aspectos da Cultura Popular Brasileira: Tradições e Dinâmicas na Literatura Musical dos anos 70 e Documentários da Atualidade (em andamento) 
Dentre as manifestações musicais no Brasil, destacam-se as tradições populares. Festas do calendário, folguedos, danças, batuques e cantorias são alguns dos exemplos que existem de norte a sul do Brasil. Em geral, pode-se dizer que as tradições populares são aprendidas e repassadas entre seus participantes através da oralidade. No entanto, a documentação das tradições populares foi e tem sido feita através da produção de livros, folhetos e recursos audiovisuais. Esta pesquisa tem como objetivo analisar os principais aspectos retratados na documentação brasileira em relação as manifestações populares a partir da década de 70. Esta pesquisa, a princípio, tem dois focos: 1) verificar descrições referentes ao processo de aprendizagem entre os participantes indicada (ou não) na documentação selecionada que reflitam o conceito de comunidade de aprendizes e processos de participação (Lave e Wenger,1991,1998); 2) identificar elementos recorrentes na música, letra, e danças que dialogam com o conceito de música como atividade participativa (Turino, 1995, 1996, 2000). O propósito da pesquisa visa, ainda, a identificação de aspectos que possam ser transferidos para o ensino e aprendizagem musical que ocorrem em instituições formais de ensino.
Docente responsável: Walênia Marília Silva 

Voltar à tabela
Linha de Pesquisa Música e Tecnologia

O Solfejo do Objeto Sonoro de Pierre Schaeffer: gênese do método e análise do sistema
Uma apresentação crítica do Solfejo do Objeto Sonoro (SOS) de 1966 de Pierre Schaeffer de dois pontos de vista: (1) diacrônico, mostrando sua gênese através da interpretação de uma série de textos escritos, publicados ou citados por Schaeffer entre 1938 e 1977; (2) sincrônico, analisando o SOS enquanto método através da análise interpretativa dos Livros I (“fazer música”), II (“ouvir”), V (“morfologia a tipologia dos objetos sonoros”) e VI (“solfejo dos objetos musicais”) de Traité des objets musicaux: essai interdisciplines (Paris: Seuil, 1966).
Docente responsável: Carlos Vicente de Lima Palombini 

Música, Tecnologia e Inovação

As relações entre a música e os meios tecnológicos de registro, produção, reprodução, manipulação e distribuição do som e da obra musical. A relação centros/periferias nas culturas musicais: vanguardas, academicismos, sambas, funk carioca, rocks regionais, músicas eletrônicas dançantes, fusões etc. Tecnologias composicionais: as místicas da forma (dodecafonismo, serialismo, novas complexidades) e do material (música concreta, Edgard Varèse, Giacinto Scelsi, músicas espectrais). Músicas e subjetividades: músicas negras, músicas de mulheres, músicas lésbicas e gueis.
Docente responsável: Carlos Vicente de Lima Palombini 

Ensino, Controle e Aprendizagem na Performance Musical

Este projeto de natureza interdisciplinar, desenvolvido entre as áreas de Música (Performance e Educação Musical), Educação Física (Controle Motor e Aprendizagem Motora) e Física (Acústica), busca a compreensão do controle motor e dos processos da aprendizagem motora envolvidos no ensino da música, especialmente de elementos inerentes às cordas orquestrais, como a afinação não-temperada (pesquisa em andamento), vibrato, timbre etc. Eventualmente, buscará o desenvolvimento de um sistema sensório-motor no ensino da afinação não-temperada e sua generalização, a partir do contrabaixo acústico, para as demais cordas orquestrais (violino, viola, violoncelo) e o contrabaixo elétrico fretless. A Performance Musical está entre as áreas de excelência que demandam grandes habilidades cognitivo-motoras e capacidades percepto-motoras. Por isso, a Aprendizagem Motora, que vem se consolidando há mais de um século, é de particular interesse para o performer e o professor de música. Através da compreensão e aplicação de conhecimentos que regem os movimentos, eles poderiam buscar uma diminuição mais eficiente dos erros de performance e um controle maior da variabilidade dos movimentos corporais. Uma tradução eficiente e expressiva dos sons codificados em uma partitura requer um controle ótimo de parâmetros que se relacionam simultaneamente, como freqüência, ritmo, intensidade, articulação, timbre e, ainda, em níveis locais ou de amplo escopo, a realização consistente e coerente de elementos como ornamentos, motivos, fraseado, caráter, seções, grandes formas e estilos de época. A variabilidade com o qual instrumentistas, maestros e cantores se deparam no seu dia-a-dia, ainda inclui um grande leque de decisões que vão desde a obediência estrita ao texto musical até à livre improvisação. Em que pese quatro séculos de desenvolvimento da música instrumental, a partir de sua emancipação no período barroco, verifica-se poucos e isolados esforços para se compreender os problemas relacionados aos movimentos do  corpo humano envolvidos na performance musical. Ainda assim, a maioria desses estudos não se relacionam com o Comportamento Motor, mas sim com questões fisiológicas ou biomecânicas (por exemplo: análise dos movimentos em golpes da arco), posturais ou anatômicas (por exemplo, stress, fadiga e lesões em instrumentistas) ou cacústicas (por exemplo, estudos sobre as amplitude e velocidade do vibrato).
Docente responsável: Fausto Borem de Oliveira

Análise da Expressividade Musical: extração e processamento de informação musical

Pode a expressividade musical ser explicada e mensurada objetivamente? Vários estudos demonstraram que músicos utilizam pequenas variações para comunicar ao ouvinte, aspectos da música que eles interpretam. Estas variações se referem a desvios de durações, articulações, intensidade, altura e timbre em relação a um referencial, estabelecido a princípio pelos valores nominais registrados na partitura. Este problema vem despertando interesse de musicólogos, psicólogos, cientistas de computação, engenheiros e físicos, há quase duas décadas. Esta proposta tem o objetivo de investigar esta possibilidade propondo uma abordagem que busca entender e quantificar as intenções expressivas em uma performance musical partindo da extração de informação de conteúdo musical do próprio som e não da partitura. Para alcançar estes objetivos, a proposta prevê: (1) identificar os parâmetros acústicos capazes de descrever o conteúdo expressivo em termos de desvios expressivos em relação a uma norma; (2) identificar regularidades na evolução temporal destes desvios com o propósito de correlacioná-las, com a estrutura da obra interpretada, com diferentes tipos pré-definidos de performances, ou com o intérprete; (3) identificar estilos interpretativos reconhecidamente peculiares de intérpretes internacionalmente reconhecidos; (4) propor um novo conceito de ferramenta para a pedagogia do instrumento, a partir de respostas do modelo às intenções expressivas do aluno e/ou comparações com referências a instrumentistas internacionalmente reconhecidos. A proposta prevê os seguintes métodos para alcançar estes objetivos: (1) a partir trechos musicais selecionados, obter performances diferenciadas dos mesmos solicitando-se aos músicos que executem a partitura a partir de diferentes intenções expressivas inspiradas por um conjunto pré-definido de adjetivos e da utilização de diferentes intérpretes; (2) parâmetros descritores da expressividade musical serão extraídos a partir do envelope da nota (duração local, duração local nominal, duração da nota, duração de ataque, inclinação de ataque, etc.) e outros do domínio da freqüência (componentes principais obtidos em pesquisa anterior, além de centróide, irregularidade, fluxo, decaimento e achatamento espectral); (3) Análise de Variância (ANOVA) de primeira ordem será conduzida, para verificar se os descritores são capazes de descrever estatisticamente as diferenças significativas entre diferentes performances; (4) Modelos Ocultos de Markov serão utilizados no reconhecimento e classificação dos parâmetros descritores, seguido de uma validação por testes subjetivos de similaridade/dissimilaridade.
Docente responsável: Maurício Alves Loureiro

Modelagem Paramétrica da Expressividade Musical a partir de Informação Acústica (áudio) e Visual (gesto físico)

O presente projeto dá continuidade a projeto anterior (Análise da Expressividade Musical a partir da Extração e Processamento de Informação de Conteúdo Musical de uma Performance), que vem sendo desenvolvido desde março de 2006 no âmbito de dois Grupos de Pesquisa da UFMG: (1) SONOLOGIA, sediado na Escola de Música; (2) CEFALA – Centro de Estudos da Fala, Acústica Linguagem e Música, sediado no Departamento de Eletrônica. Este projeto avançando ainda mais sobre outros aspectos do problema, entre eles a análise da informação visual contida na performance musical. O objetivo do projeto é investigar a expressividade musical, a partir de medição objetiva da informação de conteúdo musical do sinal de áudio e do movimento corporal do intérprete, visando entender e quantificar as intenções expressivas em uma performance musical. A investigação busca identificar relações entre as intenções expressivas e características acústicas da música tocada e do movimento físico envolvido na produção desta música, Visando desenvolver modelos e métodos de descrições quantitativas da expressividade musical, a pesquisa busca ainda identificar relações causais entre estímulo musical (auditivo) e gestos físicos do(s) músico(s) que produzem a música. Quatro passos principais resumem a estratégia adotada nesse estudo: (i) medir e identificar parâmetros acústicos capazes de descrever o conteúdo expressivo da performance; (ii) medir e identificar informação visual relacionada com o conteúdo expressivo da performance; (iii) identificar padrões na evolução temporal destes dados e buscar correlação com a estrutura da obra interpretada a partir de modelos estatísticos; (iv) buscar correlação entre a informação visual e acústica, visando evidenciar as intenções expressivas do intérprete. Validado o modelo, o estudo poderá propor um novo conceito de ferramenta para a pedagogia do instrumento musical, a partir das respostas do modelo às intenções expressivas do aluno.
Docente responsável: Maurício Alves Loureiro

Análise Espectrográfica como Ferramenta Didática

O século XX foi palco de um aumento exponencial da interface entre a música e a tecnologia. Os conhecimentos da acústica física e da psicoacústica, desenvolvidos inicialmente por Helmholtz, começaram a influenciar compositores e construtores de instrumentos. Novas tecnologias, especialmente a eletrônica e a informática aplicadas à música, abriram um novo universo de possibilidades. Na década de 60, a IBM iniciou suas primeiras pesquisas para a construção de sistemas de reconhecimento da voz. Dez anos mais tarde, no intuito de aprimorar e explorar as diferentes possibilidades desta nova tecnologia, a empresa procurou diferentes universidades americanas para testarem seu uso na pesquisa nas áreas de fonética, física e música, entre outras. Esta tecnologia, baseada na análise espectrográfica, permitiu ao Prof. Robert Cogan, no New England Conservatory de Boston, as primeiras experiências com análise espectrográfica aplicada à música. Cogan escreveu vários trabalhos e abriu um nova campo para a análise musical. Ao trabalhar com Cogan durante meu doutorado em Boston, vi a possibilidade da aplicação desta técnica na pedagogia musical, em especial dos instrumentos e da voz. Deste modo venho explorando, ainda de forma incipiente, o uso dos espectrogramas na sala de aula. Os primeiros resultados são muito animadores. Na Disciplina Acústica e Música do mestrado da Escola de Música, e na disciplina Acústica aplicada à Performance na graduação, tenho utilizado com enorme sucesso a análise espectrográfica. Os alunos têm desenvolvido trabalhos diversos utilizando esta técnica, abrangendo tanto aspectos técnicos como interpretativos. Já tenho dois orientandos de mestrado que utilizam a técnica para explorar, de modo objetivo, alguns exercícios e aspectos de sonoridade na flauta, com defesa de dissertação marcadas para 2005. Outros resultados satisfatórios foram conseguidos com instrumentas de cordas, com a análise espectral de diferentes arcadas e dedilhados. Todo este trabalho, no entanto, tem sido feito de forma muito artesanal, pois não dispomos de pessoal para aumentar a abrangência do trabalho. Por ser uma nova técnica, no âmbito da música, ainda carecemos de alunos e técnicos que conheçam e saibam trabalhar com ela. O objetivo deste projeto é treinar alunos de graduação para uma investigação mais ampla das diversas possibilidades de uso desta tecnologia.
Docente responsável: Maurício Freire Garcia

Aspectos Acústicos e Perceptivos 

O vibrato – flutuação cíclica na frequência fundamental de uma nota - é comumente caracterizado por sua “rapidez”( ou taxa) e sua extensão (ou profundidade). No bel canto, por exemplo, a taxa aceitável do vibrato varia de 5,5 Hz a 7,5 Hz e a profundidade vai de ±6% a  ±12%, ou seja, de aproximadamente  ±1 a  ±2 semitons. Um aspecto de importância reconhecida ,mas pouco estudado sistematicamente, é a regularidade do vibrato. A ausência de trabalhos sobre a regularidade do vibrato parece estar ligada a uma definição precisa e da dificuldade em implementar métodos computacionais para a medição deste parâmetro. Objetivos e Metodologia: utilização/melhoria de um algoritmo implementado pelo autor [1] e sua aplicação na medição de parâmetros físicos do vibrato (taxa, profundidade e regularidade) em diversos grupos de instrumentistas e vocalistas; tentativa de correlacionar medidas com avaliações perceptivas da “qualidade” do vibrato.
Docente responsável: Maurilio Nunes Vieira 

Sistemas Musicais Interativos: controladores uni- e bi-dimensionais

O presente projeto tem como principal motivação a aproximação entre a performance musical tradicional e o uso de novos controladores em situações interativas. Pretende-se criar ferramentas e estratégias favoráveis a uma  efetiva integração desses dois elementos em concerto e em contextos multimídia. Para isto, serão analisadas a natureza das informações geradas por controladores Midi uni- e bi-dimensionais, sua inserção no processamento digital de sons instrumentais e as possibilidades de sua integração às técnicas de interpretação musical. Entre os objetivos do projeto encontram-se também a montagem e programação de controladores alternativos.
Docente responsável: Sérgio Freire Garcia

Sistemas Musicais Interativos: extração, análise e processamento em tempo real de informações musicais presentes em sinais de áudio gerados por instrumentistas e cantores

Os sistemas musicais interativos pressupõem o desenvolvimento e a exploração de uma musicalidade maquínica (hard + software), nos quais essas máquinas devem ser capazes não apenas de interpretar e responder a uma performance humana em tempo real, mas também de propor novas idéias musicais dentro de contextos específicos. Este projeto propõe a extração, análise e processamento de informações musicais de naturezas diversas presentes no sinal de áudio gerado em uma performance musical - envelopes dinâmicos, ataques, alturas, durações, características espectrais -, com o objetivo de expandir os recursos expressivos dos instrumentos musicais tradicionais.
Docente responsável: Sérgio Freire Garcia

Recriação Digital de Sons Percussivos: uma implementação interativa

O projeto tem por objetivo explorar técnicas digitais de geração de sons percussivos - principalmente a síntese modal e a síntese por modelamento físico -, em um contexto musical interativo. Serão estudadas diversas implementações em tempo real já existentes: PerColate, de Perry Cook/Columbia University, RMI/Modalys, do Ircam, objetos de síntese espectral do CNMAT. Essas técnicas serão modificadas ou adaptadas a diferentes modalidades de controle interativo. São propostos dois contextos de aplicação dos resultados: (1) obras musicais para concerto; (2) audiogames.
Docente responsável: Sérgio Freire Garcia

