O REPERTÓRIO CORAL NA RENASCENÇA

Síntese por Susana Cecília Igayara

Renascença (ca. 1400-1600)

· Interesses seculares crescem, culminando no pensamento científico do século XVII.

· A sabedoria da igreja não é negada, mas outras fontes de verdade começam a ser procuradas.

· A invenção da imprensa mudou os padrões de documentação e divulgação artística e proporcionou a fixação, manutenção e troca de repertórios entre as culturas européias. Veneza: primeiro centro de impressão musical (1501)

· Ainda a imprensa: traduções de importantes tratados filosóficos e musicais espalham-se pela Europa durante o século XVI.

· O novo mundo é integrado ao ocidente e nele é praticado o repertório europeu, por europeus e descendentes nascidos na América, e pelos povos americanos catequizados pelos jesuítas, ao lado da cultura mantida pelos povos que sobrevivem.

· Humanismo como ideal artístico. Busca do passado greco-latino. Temas mitológicos fundem-se aos temas cristãos. O presente é visto com olhar crítico.

· Desenvolvimento da tecnologia musical na fabricação de instrumentos: cordas, instrumentos de sopro e teclados (Itália). 

Limites do período

Quando inicia a renascença? Não há um marco tão claro, mas costuma-se considerar um novo período quando há uma mudança na concepção da consonância. Jeppesen (The Style of Paslestrina and the Dissonance) considera que o renascimento começa quando as consonâncias de 3a e 6a aparecem como consonâncias perfeitas, definindo uma preferência por combinações tonais. 

O termo “Renascença” foi usado pela primeira vez com destaque por Jules Michelet em 1858, depois utilizado por Jacob Burckhardt em seu livro A civilização da Renascença na Itália. 

Nos diferentes países da Europa se costumam citar datas de referência para o novo período. De acordo com Paul Johnson
: 

· Inglaterra – 1485 – morte de Ricardo III, ascensão da dinastia Tudor com Henrique VII.

· Espanha – 1492 – Conquista de Granada, expulsão dos mouros e judeus, desembarque de Cristóvão Colombo na América.

· França e Itália – 1494 – Invasão da Itália pelo rei francês Carlos VIII.

· Alemanha – 1519 – Carlos V une o trono imperial da Alemanha à coroa da Espanha e das Índias.

Embora possamos citar essas datas históricas, o Renascimento já era um fato consumado antes delas. Além disso, é importante citar que a data de 1517, quando Lutero pregou suas 95 teses na porta da igreja de Wittenberg, é considerada pelos historiadores como o princípio de um novo período, simbolizado pela Reforma.

Unidade e Variedade no repertório renascentista

Para o compositor da Renascença (e também da polifonia medieval), o principal elemento unificador era o uso do cantus firmus, uma melodia previamente composta empregada como uma base para uma nova composição. Tanto melodias litúrgicas como seculares foram empregadas (com ou sem os textos que as classificaram inicialmente no gênero religioso ou secular), e os dois tipos de melodias foram usadas em composições religiosas ou profanas.

O principal corpus de material melódico disponível como cantus firmus nos séculos XV e XVI foram os cantos gregorianos e as primeiras formas de chanson. O cantus firmus pode estar deliberadamente exposto aos ouvintes ou pode estar escondido, como quando figura no baixo, em notas longas, ou ainda quando se encontra muito ornamentado. Em qualquer das formas, serve ao propósito de dar unidade à composição.

Decisões de Tempo na Música coral renascentista

Uma das decisões mais importantes no repertório renascentista é a escolha do tempo. A base para o movimento no Renascimento é o tactus, uma espécie de pulso estandardizado (muito antes do aparecimento do metrônomo) baseado na pulsação humana e num passo moderado, ou seja, baseado em fatores físicos tirados do ritmo da vida comum. Este tactus poderia ser levemente variado de acordo com o caráter da peça e para evitar a monotonia. Geralmente o tactus é identificado como um pulso em torno de 60, 72 ou 80 batidas por minuto (MM=60 a 80).

Uma vez que se admita que o tempo na Renascença é baseado no tactus, é necessário conectar a notação da peça que se está analisado ou que se vai ensaiar com este conceito.

Utilizando-se de notações originais, será necessário relacionar os sinais de notação mensural aos valores rítmicos que representarão o pulso, em cada caso.

No caso de serem utilizadas edições modernas, será necessário, da mesma forma, ter conhecimento da escrita original, para que se entenda o que as fórmulas de compasso adotadas, e os valores escolhidos representam, na escrita do compositor. Por essa razão, quase todas as edições de obras corais renascentistas trazem uma reprodução da abertura da obra, em que se pode ver o nome das vozes, o sinal de mensuração e os valores escolhidos. Muitas edições sugerem indicações metronômicas, mas elas só serão úteis se o regente entender a base para as decisões de tempo nesse período.

Na música secular o elemento rítmico é mais enfatizado. Entre seções poderão ocorrer mudanças métricas.

Na música sacra, as escolhas de tempo são influenciadas pela conformação acústica do local. Em grandes catedrais haverá maior tempo de reverberação, e isto influenciará na escolha do tempo, na articulação, na duração e nas terminações de frases e de seções.

O coro na época de Josquin Desprez
Mulier taceat in ecclesia 

Uma das dificuldades na execução do repertório renascentista é a adaptação de um outro perfil coral aos modelos praticados atualmente. Se o padrão coral atual é um coro misto, com formato SATB, o coro para o qual Josquin Desprez destinou suas obras, por exemplo, provavelmente teria meninos no soprano e homens nas três vozes mais graves (contratenores, tenores e baixos). O número de cantores também pode diferir muito dos números praticados hoje. A capela papal de Leo X (com a qual a Missa Pange Lingua foi provavelmente executada) contava com 12 cantores, número de um dos coros mais suntuosos de sua época. Se tomarmos como padrão, teríamos três cantores por parte.

Por ser escrita para contratenores, a parte de contralto costuma ser demasiadamente grave para contraltos femininos. Adaptações possíveis (encontráveis na maioria das edições modernas) são: 1)o cruzamento entre as partes de  contralto e tenor, mantendo as vozes em regiões confortáveis e trocando as partes escritas para uma e outra vozes; 2) a transposição total da peça, quando possível para todas as vozes; 3) o uso de altos e tenores na voz de contralto, alternando-se durante a peça de acordo com a tessitura. 

As tessituras das canções renascentistas costumam ser relativamente reduzidas, sem grande exigência técnica. O domínio técnico estará muito mais voltado ao controle da sonoridade, à dicção do texto e ao equilíbrio do conjunto.

O Madrigal é concebido, nessa época, como música de câmara, com um a três cantores por voz. Na prática contemporânea, o repertório de madrigais faz parte tanto de grupos de câmara regidos como de grupos que trabalham sem regência. Neste caso, de qualquer forma haverá um líder (que poderá ser um dos cantores) que deverá ensaiar o grupo. A prática desse repertório no perfil camerístico com um cantor por parte, muito presente nas gravações atuais, poderá ser uma importante vivência para alunos de canto e de regência.

Aparecem as mulheres cantoras, em composições voltadas para o virtuosismo vocal. São notórias as Dame di Ferrara (Gesualdo, Monteverdi), (Luzzasco Luzzaschi) e Le Canterine Romani (Luigi Rossi).

O estudo do texto

O estudo do repertório renascentista exigirá que se observe, antes de tudo, o sentido dos textos musicados. Isto significa tanto a tradução e compreensão do texto como sua localização litúrgica (no caso das obras religiosas). Portanto, isto implica em conhecimento do uso litúrgico à época e local de cada composição, uma vez que são constantes as transformações neste âmbito. 

Será necessário que se tenha tanto uma compreensão do sentido geral do texto utilizado, quer seja uma obra sacra, quer profana, bem como uma tradução literal, palavra por palavra. Com isso o cantor estará apto a realizar os efeitos criados pelo compositor a partir da expressão direta das palavras (word painting), uma das características presentes na música renascentista, que às vezes relaciona diretamente um  sentido musical ao sentido do texto, como no madrigalismo, outras vezes tira proveito de efeitos de articulação, como a utilização  de sons com caráter onomatopaico.

Outro ponto interessante é a observação do esquema de rimas. Principalmente nas canções e madrigais, a observação das rimas poderá ser útil na escolha da pronúncia do texto (lembrar que tanto o francês como o inglês da época tinham sons diferentes da pronúncia atual).

Articulação e acentuação


Um dos aspectos característicos do repertório renascentista é a proeminência do texto e de sua perfeita articulação. Outro aspecto fundamental é a textura polifônica, desenvolvida em seu caráter puramente vocal. Combinar estes dois aspectos é um dos desafios maiores do repertório renascentista. Somente o convívio com este repertório, através de leituras cantadas e da audição de bons exemplos gravados ou ao vivo criará no aluno uma familiaridade com o repertório. 

Nesse processo, as principais dificuldades serão a escuta e a perfeita realização da polifonia, ao lado da precisão de articulação e acentuação do texto em todas as vozes, sem criar movimentos sincopados indesejados, sem estabelecer uma métrica regular característica de períodos posteriores, sem descaracterizar os conflitos rítmicos que porventura ocorram, sempre lembrando que este repertório foi concebido em termos de linearidades superpostas, sem barras de compasso.

A correta acentuação do texto produzirá acentos agógicos importantes na construção do conjunto coral. A imitação deverá ser levemente enfatizada, as entradas das vozes devem ser precisas e bem definidas, mas acentos vigorosos e exageros rítmicos não têm lugar neste repertório, a não ser em casos em que se opte por uma leitura caricatural, o que só é possível em certos tipos de texto. As regras relativas à colocação de texto e vocalizações foram codificadas por Zarlino e Vicentino.

Dinâmicas e fraseado

As frases renascentistas são construídas em arco, tendo pontos culminantes e finais decrescentes, tanto de frase como de seções, traços herdados do canto gregoriano. As frases devem ser pensadas em termos de linhas ascendentes e descendentes, de maneira muito fluida, principalmente na música sacra. Os cantores devem pensar sempre melodicamente e não em função de acordes.

As dinâmicas deverão estar de acordo com a construção das frases e com o sentido do texto. As transformações de tempo entre seções poderão também pedir por modificações dinâmicas. Os níveis dinâmicos deverão ser moderados, dinâmicas extremas raramente ocorrem. A escolha das vozes deve considerar este aspecto.

Uso de instrumentos


Em boa parte do repertório renascentista instrumentos podem dobrar as vozes ou podem aparecer como uma introdução instrumental. Em alguns casos, instrumentos podem tocar uma ou mais partes do coro. 


Instrumentos de época ou réplicas são uma escolha, mas também é possível tocar com instrumentos modernos, tendo sempre claras as escolhas timbrísticas, de articulação e de cuidado com o equilíbrio sonoro do conjunto. Cordas, sopros e percussão (na música de dança) são a base instrumental do período. Partes instrumentais poderão ser ornamentadas (as ornamentações eram improvisadas a partir do século XVI)


O repertório sacro polifônico é realizado a capella, também chamado em estilo palestriniano, tendo a obra de Palestrina como modelo. Embora se tenha registro de execuções com uso de instrumento, mesmo na igreja, o padrão mais aceito para este repertório é o da execução com as vozes desacompanhadas, salientando a pureza e a beleza do conjunto vocal. Alguns musicólogos e intérpretes consideram que o acompanhamento ao órgão é parte da música como se fazia na "capella", portanto mesmo sem um acompanhamento notado, poderia ser possível a performance com acompanhamento de órgão. A prática deste repertório, além de suas qualidades intrínsecas, será necessária como modelo para os diversos momentos posteriores em que os compositores escreveram música sacra evocando este momento histórico de Lasso e Palestrina, como na produção posterior ao Motu Proprio de 1903.

� Este texto, com finalidade didática, é um rascunho para uma publicação em preparação sobre a Introdução aos Estudos de Repertório Coral.


� Paulo Johnson. O Renascimento. Editora Objetiva, 2001. 





PAGE  
2

