
1

FESTIVAL
MÚSICA VIVA’09

ESPAÇOS SONOROS E NARRATIVAS MUSICAIS



3

Espaços sonoros e 
narrativas musicais

Promovido pela Miso Music Portugal e constituindo uma das iniciativas 
de maior visibilidade do alargado leque de actividades que a associação 
desenvolve, o Festival Música Viva faz 15 anos em 2009.
Celebrar 15 anos de existência em prol da criação musical contem-
porânea, com especial atenção dedicada à música portuguesa e às 
relações da música com a tecnologia (entenda-se música mista, música 
electrónica, música com imagem, música encenada), é certamente uma 
boa idade para, em tempo de crise, fazer um balanço do papel que o 
festival vem desempenhando para a música e os seus criadores e para 
quem dela usufrui: o público.
O festival afirma-se ano após ano como um espaço privilegiado de re-
flexão e de confronto de estéticas e de ideias. Ano após ano, o festival 
faz a história, redefine a tradição, questiona a criação do presente e 
especula sobre o futuro. Em cada edição novos criadores sobressaem, 
novos contextos surgem, novas perspectivas emergem, numa mutação 
própria à criação artística e à qual o festival dá lugar. 
Assim, evidencia-se na programação do Festival a Retrospectiva-Prospec-
tiva Cândido Lima para assinalar os 70 anos desta personalidade funda-
mental da música portuguesa actual; uma interrogação sobre 
o erotismo em música que dará lugar à estreia do espectáculo Ficções 
Sonoras Eróticas; inúmeras estreias de compositores portugueses, 
nomeadamente a obra encomendada pelo CCB a Miguel Azguime para 
ensemble de câmara, electrónica e narrador sobre o texto de Perrault 
O Gato de Botas; os concertos Vídeo Música e Cinema dos Sons; Insta-
lações Sonoras e Conferências e uma participação maciça de Criações 
Electroacústicas para o Caminho Pedonal, vindas de todo o mundo, 
no projecto Soundwalk. O Festival Música Viva é uma produção da 
Miso Music Portugal em co-produção com o Centro Cultural de Belém e 
integra o FestLab for Creativity & Innovation associado ao ano Europeu 
2009 para a criatividade e inovação.

www.misomusic.com
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INSTALAÇÃO 
MULTIMÉDIA
Pedra e Moinho, Nome de Água
11 SETembro ‹ 18h
EMS – MOINHO DE MARÉ DE CORROIOS

MIGUEL AZGUIME, PAULA AZGUIME, PERSEU MANDILLO, MIGUEL LEAL: Pedra e Moinho, 
Nome de Água* (2009) EA

EP ESTREIA PORTUGUESA
.........................................
EA ESTREIA ABSOLUTA
.........................................

* ENCOMENDA ECOMUSEU MUNICIPAL DO SEIXAL

Reabertura ao público do Núcleo do Moinho de Maré do Ecomuseu Municipal do Seixal.

TEATRO 
ELECTROACÚSTICO
Contos Contados com Som
12.13 SETEMBRO ‹ 16h ‹ M/4
EMS – MOINHO DE MARÉ DE CORROIOS
EM CO-PRODUÇÃO COM O ECOMUSEU MUNICIPAL DO SEIXAL

Este espectáculo continua a apresentar as suas novas músicas e histórias 
para encantar os mais novos. São histórias de sonhos, de monstros, 
de magia, de lugares, de meninas e meninos curiosos. Histórias de sons 
que habitam as nossas casas e nos envolvem... para ouvir palavras faladas 
e musicadas.

PAULA AZGUIME concepção

ÁGATA MANDILLO selecção e adaptação das histórias

ANA MANDILLO, ROSINDA COSTA, ÁGATA MANDILLO narradoras

SIMÃO COSTA electrónica e difusão sonora

MISO STUDIO desenvolvimento informático-musical

PROGRAMA 

JOSÉ LUÍS FERREIRA: Uma Mesa é Uma Mesa. Será?* (história de Isabel Martins), 2008

MIGUEL AZGUIME: O Rouxinol do Imperador* (história de H. C. Andersen), 2006

ÂNGELA LOPES: A menina dos olhos de chuva* (adaptação de história de Anne Lauricella), 2008

SÉRGIO PELÁGIO: A Velha e o Ladrão* (história de António Torrado), 2008

ISABEL SOVERAL: Nuno e os Monstros* (história de Ágata Mandillo), 2008

SIMÃO COSTA: Quando eu nasci** (história de Isabel Martins), (2009) EA

*ENCOMENDA MISO MUSIC PORTUGAL
**ENCOMENDA ECOMUSEU MUNICIPAL DO SEIXAL

INTÉRPRETES

ÁGATA MANDILLO
Nasceu em Lisboa em 1983. Conclui 
em Junho de 2007 a licenciatura em 
Antropologia no ISCTE com média de 17 
valores. Foi recentemente convidada para 
ser investigadora colaboradora do Centro 
em Rede de Investigação em Antropolo-
gia (CRIA). É membro do M&P, grupo de 
media e performance que tem como prin-
cipal objectivo problematizar as relações 
entre arte contemporânea e Antropolo-
gia. Paralelamente colabora desde 2002 
com o artista e músico Simão Costa com 
o qual tem desenvolvido vários projectos, 
com principal destaque para o projecto 
Alto e Falante, um atelier performativo 
musical para crianças utilizando novas 
tecnologias da informática musical. Para 
além disso trabalha em produção na 
MãoSimMão.com desde 2004. Com uma 
sólida formação na área da dança e da 
música, tem ao longo dos últimos anos 
participado pontualmente em projectos 
como cantora, recitante e actriz. Entre 
2000 e 2007 fez direcção de cena no 
Festival Música Viva. Desde 2000 trabalha 
como técnica de som do Miso Ensemble, 
duo de música contemporânea. Cola-
borou com o realizador Perseu Mandillo, 
enquanto argumentista e assistente de 
realização em 2005 e 2007. É mãe de 
duas filhas de 4 e 6 anos.

ROSINDA COSTA
Nasceu em 1985. Concluiu o Curso 
Básico de Piano em 1999. Acaba o 
Curso Profissional de Teatro de Cascais 
em 2003 com nota máxima. Em 2004 
recebe o prémio Zita Duarte. Estreia-
se profissionalmente em A Noite dos 
Assassinos, de José Triana, direcção de 
Manuel Coelho. Autora e intérprete de 
O Devaneador, apresentado no Teatro 
Municipal S. Luiz, Santiago Alquimista e 
no Café-Teatro Comuna. Fez assistência 
de direcção em Homem-Legenda, criação 
de Pedro Gil, uma produção Gulbenkian 

e Barba Azul no âmbito do Programa 
Gulbenkian Criatividade e Criação 
Artística. Leitura encenada Margem da 
Alegria, concepção e dramaturgia de Fer-
nanda Neves. Frequentou os cursos Zona 
Zero e Zona #3 pela companhia Teatro 
do Vestido, dirigido por Joana Craveiro e 
Gonçalo Alegria, e os workshops Com-
media dell´Arte dirigido por Ferruccio 
Soleri do Teatro Piccolo de Milano, na 
Casa da Comédia e Commedia dell´Arte 
dirigido por Nuno Pino Custódio, no FIAR 
2007. Leccionou Expressão Dramática  
na Escola EB1 Raul Lino em Alcântara. 
Licenciada em Teatro, opção Actores, pela 
Escola Superior de Teatro e Cinema.

ANA MANDILLO
Nasceu em Lisboa em 1963. Desde 
muito cedo, quando aprendeu a ler, 
que o seu mundo interior se povoou de 
fadas e de lendas. Formou-se no Curso 
Profissional de Formação de Actores do 
Centro Cultural de Évora e ingressou na 
companhia do CCE, tendo-lhe sido con-
fiados papéis de grande responsabilidade, 
nomeadamente O Segundo Marinheiro 
de Francisco José Viegas com encenação 
de Mário Barradas; Woyzeck de Georg 
Büchner, encenação de Luís Varela; A Es-
cola de Mulheres de Molière, encenação 
de Luís Varela; Joana na Fogueira de Paul 
Claudel, encenação de Valentim Lemos... 
Construindo o seu percurso como se esse 
fora um caminho saído do mundo fantás-
tico dos contos, inicia-se na concepção e 
construção de brinquedos. Durante um 
período de cinco anos foi responsável e 
coordenadora pelos ateliers de expressão 
dramática em várias escolas do concelho 
de Évora. Em 1986 realiza a sua primeira 
exposição individual na galeria Gesto 
Arte. Em 1988, ingressa no Serviço 
Educativo do Museu da Marioneta onde 
durante seis anos foi monitora de visitas 
guiadas a grupos escolares, abrangendo 
todas as faixas etárias, realçando-se o tra-
balho extraordinário e pioneiro efectuado 
com grupos de deficientes. Dirige vários 
ateliers com crianças sobre a protecção 
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da natureza e construção de marione-
tas. Em 1992 realiza uma exposição 
individual de pintura no Botequim. No 
mesmo ano participa na bienal do Seixal 
e realiza vários trabalhos de pintura 
encomendados para campanhas de pre-
venção contra a sida, capa de CD, etc. 
Em 1993 realiza uma segunda exposição 
individual de escultura no Botequim. 
Desde 1994 é monitora do Serviço 
Educativo do Museu Condes de Castro 
Guimarães. Mantém uma actividade 
regular de pintora, de contadora de 
histórias, de construtora e desenhadora 
de brinquedos; povoando o seu mundo 
de contos, alguns contados na primeira 
pessoa, multiplicando no seu caminho 
sonhos realizados e sonhos por realizar. 

COMPOSITORES e OBRAS

JOSÉ LUÍS FERREIRA
www.mic.pt

Nasceu em Lisboa em 1973.
Licenciado em composição (2001) pela 
Escola Superior de Música de Lisboa 
(ESML), sob orientação de Christopher 
Bochmann, António de Sousa Dias e 
António P. Vargas. Mestrando em Artes 
Musicais – ramo composição – pela 
Universidade Nova de Lisboa, Faculdade 
de Ciências Sociais de Lisboa (UNL-
FCSH), sob a direcção de Christopher 
Bochmann. Paralelamente ao curso 
de composição, assistiu a seminários e 
workshops de diversos compositores, 
nomeadamente, Emanuel Nunes, Salva-
tore Sciarrino, Jean-Claude Risset, John 
Chowning, Per Anders Nilsson, Trevor 
Wishart e André Bartetzki. Em Abril de 
2001 a peça electroacústica Le bruit 
d`une tête qui frappe contre les murs 
d`une très petite cellule foi premiada 
no concurso de composição de música 
electroacústica do Festival Música Viva.
É professor na ESML das disciplinas de 
Síntese Sonora, Electrónica em Tempo 
Real, Estudo de Estilos e Análise Musi-
cal; na Escola Superior de Belas-Artes 

(ESBAL) da disciplina de Imagem e Som; 
é professor coordenador e respon-
sável pelo plano curricular do curso de 
Produção e Tecnologias da Música da 
Escola Técnica de Imagem e Comunica-
ção (ETIC).

MIGUEL AZGUIME
www.misoensemble.com
www.mic.pt

Compositor, poeta, percussionista, 
Miguel Azguime nasceu em Lisboa em 
1960. Em 1985, fundou com Paula 
Azguime o Miso Ensemble, duo de 
flauta e percussão, reconhecido pelo 
público e pela crítica como um dos mais 
importantes agrupamentos portugueses 
de música contemporânea com um 
percurso de mais de 400 concertos 
realizados por todo o mundo.
M. Azguime obteve vários prémios de 
composição e de interpretação, e o seu 
catálogo compreende mais de 80 obras 
para as mais diversas formações, 
instrumentais e/ou vocais, com e sem 
electrónica, música electroacústica, 
e ainda música para teatro, dança 
e cinema. Recebeu encomendas de 
inúmeras instituições públicas e 
privadas, nacionais e estrangeiras. 
As suas obras têm sido interpretadas 
por prestigiados maestros, solistas e 
agrupamentos e apresentadas regular-
mente em alguns dos mais importantes 
festivais internacionais de música con-
temporânea, de Portugal ao Japão, pas-
sando pela Alemanha, Áustria, Bélgica, 
Brasil, China, Croácia, Cuba, Eslovénia, 
Espanha, EUA, Finlândia, França, Itália, 
Lituânia, Luxemburgo, Polónia, Reino 
Unido, República Checa, Rússia e Suíça. 
A ligação entre o ser poeta e o ser com-
positor veio originar no trabalho criativo 
de Miguel Azguime uma relação única 
e privilegiada entre texto e música, e o 
“teatro electroacústico” que desen-
volveu é disso o mais evidente reflexo. 
À sua intensa actividade como com-
positor, poeta e percussionista, vem 
juntar-se uma constante dedicação na 

divulgação e fomento das novas linguagens 
musicais e das relações da música com a 
tecnologia. Neste sentido tem multiplicado as 
acções, destacando-se a fundação da editora 
independente Miso Records, a realização do 
Festival Internacional Música Viva, a criação do 
Miso Studio (estúdio para o desenvolvimento 
da música electrónica em tempo real, sendo 
sua a concepção e realização da primeira or-
questra de altifalantes portuguesa) e a criação 
da Federação Portuguesa de Música Elec-
troacústica, membro da CIME/UNESCO. Mais 
recentemente fundou com Paula Azguime o 
Centro de Informação da Música Portuguesa. 
É vice-presidente da Confederação Internacio-
nal de Música Electroacústica, e membro da 
direcção da Secção Portuguesa da Sociedade 
Internacional de Música Contemporânea. 
Miguel Azguime tem sido compositor residente 
em numerosos estúdios de criação interna-
cionais, nomeadamente no Heinrich Stroebel 
Experimental Studio da 
Sudwestfunk – Freiburg, no Electronic Music 
Studio EMS de Estocolmo, no Centre de Re-
cherche et Formations Musicales de Wallonie 
– Liège, no TU Studio da Technische Universität 
Berlin, no International Centre for Composers 
– Visby no Sonology Department Kunitachi 
University – Tóquio, no Experimental Media 
and Performing Arts Center – Nova Iorque. 
Em 2006, Miguel Azguime foi compositor 
residente da DAAD em Berlim, passando desde 
então a trabalhar e a viver em Lisboa e em 
Berlim. Recentemente obteve com a sua Nova 
Op-Era “Itinerário do Sal” o Prémio Music 
Theatre NOW do Instituto Internacional de 
Teatro da UNESCO.

ÂNGELA LOPES
www.mic.pt

Natural do concelho de Ovar. Completa, em 
1995, o Curso de Piano na Academia de 
Música de Santa Maria da Feira. Ingressa, em 
1994, na Escola Superior de Música e das 
Artes do Espectáculo (ESMAE) do Instituto 
Politécnico do Porto (IPP) onde conclui o 
bacharelato (1997) e o Curso de Estudos Su-
periores Especializados/Licenciatura (2000) em 
Composição na classe do compositor Cândido 
Lima. Enquanto aluna, estuda ainda com os 

compositores Álvaro Salazar (electroacústica), 
Filipe Pires (orquestração) e Virgílio Melo 
(electroacústica). Durante e após o CESE, 
colabora em vários projectos, alguns dos quais 
direccionados especificamente para a música 
electroacústica, como a sua participação no 
Festival Internacional de Electroacústica – Músi-
ca Viva 2000 e 2001, onde participa com a 
apresentação das obras Música para imagens, 
Harmonium e Canção de Izis. Colabora ainda 
na projecção do som da peça Circuitus de 
Virgílio Melo e na realização de programação 
e projecção da obra Gestos-Circus-Circulus 
de Cândido Lima. Em 2003, o mesmo festival 
encomenda a peça Coor para clarinete baixo 
e electroacústica. É membro (2000/2001) do 
grupo MC47 – grupo de música mista com 
direcção de Virgílio Melo. Colabora igualmente 
com o Grupo Música Nova com direcção de 
Cândido Lima. Escreve para formações diversas 
instrumentais e/ou vocais, e ainda música 
electroacústica e música para audiovisuais e/
ou multimédia. Tem algumas obras apresenta-
das em público em concertos como Músicas. 
Músicos. Gerações (1999), A voz e a palavra; 
Viagens ao século XX (2000), Jovens Composi-
tores – Novos Músicos – Novos Olhares (2002), 
Recital de Clarinete e Piano – Compositores 
Portugueses e Franceses do século XX (2002) 
ou A voz na música contemporânea (2004), 
entre outros. Frequenta vários seminários, 
workshops, conferências e cursos com Cân-
dido Lima, Carlos Guedes, Ken Valinsky, Vir-
gílio Melo, Paul Mèfano, Filipe Pires, António 
de Sousa Dias e Emmanuel Nunes. Em 2003, 
é seleccionada uma obra sua, Sequência, para 
o primeiro workshop “Jovens Compositores” 
da Orquestra Gulbenkian. Colabora com o 
Teatro Pé de Vento na composição musical da 
peça O poço de Manuel António Pina que teve 
a sua estreia, no Teatro da Vilarinha, em Abril 
de 2003 (Dia Mundial da Água). Compõe, sob 
encomenda, a obra Duas cantigas de amigo, 
com poesias de D. Sancho I e de anónimo, 
para o VII Festival Internacional de Música 
de Santa Maria da Feira (2004). Inicia, no 
ano lectivo 2004/2005, o doutoramento em 
composição, sob orientação do compositor 
João Pedro Oliveira, na Universidade de Aveiro, 
e co-orientação do compositor Mario Mary, na 
Universidade de Paris VII. Lecciona a disciplina 



ORQUESTRA 
GULBENKIAN
12 SETembro  ‹ 21h ‹ M/6
Fundação Calouste Gulbenkian
Grande Auditório
Co-produção ‹ Miso Music Portugal / Fundação Calouste Gulbenkian

Neste concerto de abertura, a Fundação Calouste Gulbenkian associa-se 
novamente ao Festival Música Viva para um percurso musical que põe 
em perspectiva a história musical dos últimos sessenta anos e que 
percorre algumas etapas da evolução do conceito de forma aberta.

Pedro Amaral direcção

PROGRAMA 

Earle Brown: Folio and 4 Systems (1954 – 11’) EA

Franco Donatoni: To Earle (1970 – 9’) EP

Morton Feldman: The Turfam Fragments (1980 – 17’) EP

Intervalo

Christopher Bochmann: Linus (2002 – 11’)

Hugo Ribeiro: Inventio (2009 – 9’) EA

Cândido Lima: A-MÈR-ES * (1979 – 20’)

* ENCOMENDA FUNDAÇÃO CALOUSTE GULBENKIAN

EP ESTREIA PORTUGUESA
.........................................
EA ESTREIA ABSOLUTA
.........................................
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de Análise e Técnicas de Composição 
nas academias de música de Fafe, Vilar 
do Paraíso e Santa Maria da Feira, onde 
é membro da direcção pedagógica.

SÉRGIO PELÁGIO
Iniciou os seus estudos musicais em 
guitarra clássica aos 12 anos de idade. 
Mais tarde, descobriu o jazz e a música 
improvisada e estudou em Nova Iorque 
com o guitarrista John Abercrombie. 
Estudou na Escola de Jazz do Hot Clube 
de Portugal que, mais tarde, veio a 
dirigir entre 1987 e 1990. Destaca a sua 
colaboração com os músicos David 
Liebman, Andy Sheppard, Graham 
Haynes, Frank Lacy, Norma Winston, 
John Abercrombie, Sylvia Cuenca, 
Bernardo Sassetti, Mário Franco e Mário 
Laginha, com quem gravou o CD Hoje 
(1994, Farol Música, Lda). Em 1992, 
criou o grupo IDEFIX, com o qual gravou 
o CD Idefix live (1992, Miso Records). 
Compôs bandas sonoras para vários 
espectáculos de coreógrafos portu-
gueses como: Francisco Camacho, Vera 
Mantero, Paulo Ribeiro, Paula Massano, 
João Galante, Teresa Prima e Silvia Real, 
bailarina com quem fundou, em 1998, 
as Produções Real Pelágio. Compôs a 
música para as curtas-metragens de Rita 
Nunes -9 (1.º Prémio no Festival de 
Curtas de Vila do Conde) e de Paulo 
Abreu Xonor. Compôs a peça musical 
Strategies to adopt when envious, in-
tegrada no espectáculo Os Sete Pecados 
Capitais (Culturgest). Editou, em 2002, 
o CD Bandas sonoras para peças de 
Francisco Camacho e Vera Mantero 
1993-97 (Miso Records). Tem dirigido 
vários cursos de sonorização para teatro 
e dança (Fórum Dança, NEC/Porto 
e Fundação Calouste Gulbenkian) e 
também workshops de guitarra de jazz 
(CENTA/Vila Velha de Ródão). 
É professor de guitarra eléctrica do 
Conservatório de Música de Santarém 
e na Escola JB Jazz em Lisboa.

ISABEL SOVERAL
www.mic.pt

Nasceu no Porto. Estudou no Conser-
vatório Nacional com Jorge Peixinho 
e Joly Braga Santos, como bolseira da 
Fundação Calouste Gulbenkian. Em 
1988, ingressou na Universidade Es-
tadual de Nova Iorque em Stony Brook, 
onde estudou sob a orientação de Daria 
Semegen e Bulent Arel, tendo obtido 
bolsas das fundações Calouste Gulben-
kian, Luso-Americana e Fulbright para os 
programas de mestrado e doutoramento 
em composição. A sua música tem sido 
apresentada em toda a Europa, Hong 
Kong, Macau, Argentina, Brasil, Cuba 
e Estados Unidos. Desde 1995, ensina 
composição, teoria e análise musical no 
Departamento de Comunicação e Arte 
da Universidade de Aveiro.

SIMÃO COSTA
www.maosimmao.com
www.amima.pt

Pianista e compositor,  tem desenvolvido 
projectos criativos na área da música, 
bem como projectos interdisciplinares 
com dança,  vídeo e fotografia. Pro-
grama em Max/MSP/JITTER, utilizando 
este software como ferramenta nos 
seus trabalhos criativos. Simão Costa 
desenvolve trabalhos de criação audio   
-visual,  que se caracterizam pela inves-
tigação em tecnologias interactivas ao 
nível do som,  da imagem e da luz,  
levando a arte digital contemporânea 
ao quotidiano das pessoas. A par da sua 
actividade criativa tem, ao longo dos 
anos, desenvolvido um intenso trabalho 
pedagógico de que resulta, entre outros 
projectos, o Teatro Electroacústico. 
Ganhou recentemente o 3.º Prémio do 
Concurso de Composição Internacional,  
no âmbito da 15.ª edição da Biennial 
of the Art for Children em Poznan,  na 
Polónia,  com a sua obra electroacústica 
Oamis Tel. Vive e trabalha em Lisboa, 
como músico independente.
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INTÉRPRETES

ORQUESTRA 
GULBENKIAN	
Fundada em 1962 com apenas 12 músi-
cos, a Orquestra Gulbenkian conta hoje 
com 66 instrumentistas, número que 
pode ser aumentado de acordo com os 
programas executados. Esta constituição 
permite-lhe tocar um amplo repertório 
que abrange os principais períodos da 
história da música, desde o classicismo 
à música contemporânea. Em cada 
temporada, a Orquestra Gulbenkian 
realiza no Grande Auditório uma série 
regular de concertos, colaborando com 
alguns dos mais reputados maestros e 
intérpretes de todo o mundo. Sendo 
uma referência musical no nosso país, 
distinguiu-se também nas principais 
salas de concertos da Europa, da Ásia, 
da África e das Américas. A Orquestra 
Gulbenkian gravou já muitos discos, 
tendo recebido importantes prémios 
internacionais. Lawrence Foster é o 
director artístico e maestro titular desde 
a temporada de 2002/2003.

PEDRO AMARAL
Nasceu em Lisboa em 1972. É maestro e 
compositor. Depois de estudar em Portu-
gal, vai para Paris em 1994, para estudar 
composição com Emmanuel Nunes no 
Conservatório Superior de Paris. Estudou 
na École des Hautes Études en Sciences 
Sociales, obtendo o grau de mestre com 
uma tese sobre Gruppen de Stockhausen 
(1998), e, em 2003, o de doutor com 
uma tese em torno de Momente e o 
problema da forma musical na música 
serial. Estudou direcção de orquestra 
com Emílio Pomarico e Peter Eötvös. 
Transmutations foi composta no IRCAM 
em 1998-1999 e foi escolhida para 
representar Portugal na Tribuna Interna-
cional de Compositores (UNESCO), no 
contexto da qual foi difundida pela rádio 
em todo o mundo. A mesma obra repre-
sentou a secção portuguesa do ISCM no 

World Music Days 2001, no Japão. No 
mesmo ano, a Porto Capital da Cultura 
encomendou a Pedro Amaral Organa, 
que foi igualmente desenvolvida nos 
estúdios do IRCAM. Em 2003-2004 
manteve-se no IRCAM como Composi-
teur en recherche. Convidado por Peter 
Eötvös foi compositor residente no Her-
renhaus em Edenkoben, na Alemanha. 
Foi galardoado pela Académie de France 
à Rome pelas suas obras Anamorpho-
ses e Organa, sendo o seu projecto na 
Villa Medici a composição de uma obra 
cénico-musical a partir de textos de 
Fernando Pessoa. A sua música tem sido 
tocada sob a sua direcção e por maestros 
como M. Foster, M. Tang, R. Rivolta, 
F. Ollu, M. Zilm; é regularmente apresen-
tado em festivais de música contem-
porânea na Europa e no Japão. Como 
compositor e/ou maestro trabalha com a 
Orquestra Gulbenkian, a OML, a Orches-
trUtopica, a OSP, a Orquestra Sinfónica 
de São Paulo, o Ensemble InterCon-
temporain, a London Sinfonietta, as 
Percussions de Strasbourg, o Ensemble 
Recherche (Freiburg), musikFabrik 
(Colónia), o Remix Ensemble, o Grupo 
de Música Contemporânea de Lisboa, 
entre outros. É actualmente maestro 
titular do Sond’Ar-Te Electric Ensemble.
Desenvolve uma actividade permanente 
no campo da musicologia. Desde o ano 
lectivo de 2007 é professor convidado 
da Universidade de Évora. 

COMPOSITORES e OBRAS

EARLE BROWN 
(1926-2002)
Nasceu em 1926 em Lunenburg, no 
Massachusetts. Estudou Matemática e 
Engenharia na Northeastern University 
e frequentou Técnicas de Composição 
e Orquestração na Schillinger House 
School of Music. Tornou-se uma 
figura de grande relevo na música 
contemporânea desde o início dos anos 
cinquenta e foi naturalmente associado 
a outros compositores experimental-

istas, como J. Cage, M. Feldman ou 
C. Wolff, formando com este último 
aquilo a que se chama Escola de Nova 
Iorque. Recebeu inúmeras encomendas e 
prémios, incluindo um prémio Guggenheim, 
um doutoramento Honoris causa do 
Peabody Conservatory of Music, em 
1970 (onde aliás detinha a cátedra de 
música W. Alton Jones), um prémio John 
Cage da Foundation for Contemporary 
Performance Arts, entre outros. Foi 
ainda residente no California Institute of 
the Arts, na Yale, nos festivais de música 
de Tanglewood e Aspen, na American 
Academy em Roma ou no Conservatório 
de Música de Basileia.

Folio and 4 Systems 
O trabalho de Earle Brown com novos 

métodos de notação, bem como a 

sua atitude performativa, levou-o ao 

desenvolvimento de partituras gráficas, 

improvisações e obras abertas, como é o 

caso de Folio and 4 Systems. Enquanto 

obra aberta, Folio and 4 Systems está no 

centro das preocupações do compositor 

no que respeita ao tempo e ao espaço. 

Brown considera que o tempo é a dimen-

são na qual a música ganha existência 

no acto da sua execução e que, pela sua 

natureza, representa uma continuidade 

infinitamente divisível. Nenhum sistema 

métrico, nenhuma notação baseada na 

métrica pode indicar todas as particu-
laridades possíveis da continuidade. 
O som é capaz de começar e de se apagar 
no decorrer de toda esta dimensão. 
Segundo Earle Brown, todas as outras 
características do som: frequência, 
intensidade, timbre, modos de ataque-    
-continuação-desintegração, são 
igualmente continuidades infinitamente 
divisíveis e incomensuráveis. Admite a 
possibilidade do tempo real e do tempo 
intuitivo, bem como a possibilidade deste 
ser determinado pelo intérprete. 
O espaço engloba uma infinidade de 
direcções a partir de uma infinidade 
de pontos. O intérprete opera no 
espaço com cadências de velocidades 
constantes ou variáveis, referentes ao 

tempo real ou intuitivo.

FRANCO DONATONI 
(1927-2000)
Nasceu em Verona em 1927. Iniciou 
os seus estudos de violino com apenas 
sete anos, frequentando a academia de 
música local. Mais tarde, seguiu estudos 
no Conservatório de Milão e no Con-
servatório de Bolonha. Foi professor de 
composição na Accademia Nazionalde 
di Santa Cecilia em Roma, nos conser-
vatórios de Milão e Turim, e em diversas 
outras academias e cursos de Verão, 
como o Darmstädter Ferienkurse ou a 
Accademia Musicale Chigiana em Siena.
Com uma carreira de quase 50 anos, é 
sobretudo a partir dos anos setenta que 
o volume da sua produção aumenta, 
tendo chegado a compor dez obras por 
ano. Para este “artesão”, a inspiração 
chegava quando se sentava numa ca-
deira e começava a escrever. Compositor 
singular na originalidade do seu trabalho 
e de incontestável integridade, as suas 
obras foram dirigidas por nomes como 
Claudio Abbado, Pierre Boulez, Bruno 
Maderna, Salvatore Accardo, Alain 
Meunier, entre tantos outros. Poder-se-á 
dizer que pelo menos três gerações de 
compositores estudaram com Donatoni. 
Entre os italianos destacam-se 
Matteo D’Amico, Roberto Carnevale, 
Ivan Fedele, Sandro Gorli, Luigi Manfrin, 
Giorgio Magnanensi, Luca Mosca, 
Riccardo Piacentini, Fausto Romitelli, 
Giuseppe Sinopoli, Alessandro Solbiati 
ou Giovanni Verrando. Franco Donatoni 
morreu em Milão, em 2000.

To Earle
Esta obra, escrita em 1970, resultou de 

uma encomenda por parte da Orques-

tra de Câmara de Bolzano e Trentino 

e foi estreada a 2 de Fevereiro de 1971, 

tendo sido apresentada várias vezes 

nesse mesmo ano em várias cidades 

italianas. A peça deve ser vista como 

a página de um diário e surge entre 

Doubles II (1969/1970) e To Earle II (1971). 

O trabalho intensivo que é feito sobre o 

material sonoro característico destas 
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duas obras é dificilmente perceptível em 

To Earle. A presença do compositor só é 

discretamente identificável ao longo da 

delicada partitura, onde a notação grá-

fica se confina ao que não tem valor 

nem significado.

MORTON FELDMAN 
(1923-1987)
Nasceu em Nova Iorque em Janeiro de 
1923. Iniciou os seus estudos de piano 
aos 12 anos com Madame Maurina-   
-Press que tinha sido discípula de Busoni 
e que foi responsável por despertar em 
Feldman uma musicalidade vibrante. 
Na altura, compunha breves obras 
“scriabinescas”, e só em 1941 começa 
a estudar composição com Wallingford 
Riegger e três anos mais tarde com 
Stefan Wolpe. Foi em 1949 que conhe-
ceu John Cage, com quem iniciou de 
imediato uma colaboração artística que 
viria a desempenhar uma importância 
crucial na música, na América dos anos 
cinquenta. Cage foi fundamental para 
Feldman apostar nos seus instintos, 
o que resultou em obras totalmente 
novas. Na verdade, nunca ninguém con-
seguiu identificar quais os seus métodos 
de trabalho, sendo que passava de mo-
mento para momento de um som para 
o seguinte. Durante os anos cinquenta e 
em Nova Iorque, o seu grupo de amigos 
era formado por compositores como 
Earle Brown e Christian Wolff, pelos 
pintores Mark Rothko, Philip Guston, 
Franz Kline, Jackson Pollock e Robert 
Rauschenberg, ou ainda pelo pianista 
David Tudor. Foram os pintores que 
influenciaram decisivamente a procura 
de Feldman pelo seu próprio mundo 
sonoro, que passou então a ser mais 
espontâneo e físico. A partir dos anos 
setenta as suas obras expandem-se con-
sideravelmente em termos temporais; 
e isto de tal forma que o seu segundo 
quarteto de cordas dura mais de cinco 
horas e meia. A enorme escala destas 
obras veio, simultaneamente, provocar 
controvérsia e admiração em torno de 

toda a obra de Feldman. Em 1973 é 
convidado pela Universidade de Nova 
Iorque em Búfalo para ser professor 
“Edgar Varèse”, cargo que ocuparia ao 
longo de toda a sua vida. Morreu na 
sua casa em Búfalo, a 3 de Setembro de 
1987, com 61 anos.

The Turfan Fragments
“Uma série de expedições arqueológi-

cas ao Este do Turquistão, conduzidas 

por Sir Aurel Stein no início do século 

XX, revelou diversos fragmentos de 

tapeçarias que datavam dos séculos III 

e VI. Apesar de estes fragmentos serem 

demasiado pequenos para que se perceba 

a sua proveniência e os seus desenhos, 

deixavam transparecer uma longa 

tradição de tecelagem. Em sentido lato, 

esta é uma metáfora extensível à minha 

composição: não a sugestão de uma 

verdadeira e completa obra de ‘arte’ 

mas de uma possível história da conju-

gação de sons e instrumentos na música 

ocidental. Esta obra resultou de uma 

encomenda da Rádio Suíça Italiana.”

Morton Feldman

CHRISTOPHER 
BOCHMANN
Nasceu em 1950. Formou-se em com-
posição pela Universidade de Oxford, 
como aluno de David Lumsden, Kenneth 
Leighton e Robert Sherlaw Johnson. Em 
1999, obteve o grau de D. Mus. (dou-
toramento em composição) pela mesma 
universidade. Estudou também com 
Nadia Boulanger em Paris e com Richard 
Rodney Bennett em Londres. Leccionou 
em várias escolas em Inglaterra, entre as 
quais a Escola Yehudi Menuhin. Passou 
dois anos como professor da Escola de 
Música de Brasília. Trabalha em Portugal 
desde 1980. Leccionou em várias escolas 
na área de Lisboa, nomeadamente no 
Instituto Gregoriano de Lisboa e no 
Conservatório Nacional. Durante seis 
anos, foi director da Escola Superior de 
Música de Lisboa, onde também coorde-

nou o curso de Composição de 1990 a 2006. 
Desde 2006, é professor catedrático convidado 
da Universidade de Évora, onde também é 
director da Escola de Artes. É maestro titular da 
Orquestra Sinfónica Juvenil desde 1984, com a 
qual gravou três CD da sua própria música.
Em 2004 foi-lhe atribuído a Medalha de 
Mérito Cultural do Ministério da Cultura. E em 
2005 foi agraciado pela rainha Isabel II com a 
condecoração OBE. (Officer of the Order of the 
British Empire). As suas composições abran-
gem quase todos os géneros musicais, desde 
a música para solistas à música orquestral, 
da música de câmara à música coral, além de 
inúmeras orquestrações e arranjos. O seu estilo 
musical passou por uma fase de considerável 
complexidade, e já utilizou muitos processos 
aleatórios. Mais recentemente, a sua música 
tem-se tornado algo mais simples, seguindo 
assim certas tendências do pós-modernismo 
sem contudo recorrer ao neo-tonalismo. Toda 
a sua música revela uma preocupação com a 
relatividade com que ouvimos e apreciamos 
o som, numa tentativa de fazer corresponder 
os processos e as técnicas estruturantes da 
música cada vez mais proximamente a critérios 
intrinsecamente musicais.

Linus 
Na tradição da Grécia antiga, Linus era a 

personificação do lamento. Entre várias 

histórias algo confusas, Linus, filho de 

Psamathe e Apolo, foi exposto na montanha 

e devorado por cães. O pai de Psamathe ouviu 

falar do desastre e mandou matá-la. Em 

contrapartida, Apolo amaldiçoou o povo de 

Argos com uma praga à qual não poderia 

haver absolvição a não ser que as mortes de 

Psamathe e de Linus fossem devidamente com-

pensadas com orações e cantos de lamenta-

ção. O Canto de Linus, derivado desta lenda, 

cantava-se à altura da ceifa como lamento 

à vegetação moribunda. Esta peça baseia-se 

sobre as notas do Diabolus in Musica (Fá e Si), 

neste caso à distância de uma oitava e meia, 

o que lhe tira a sua “função” harmónica (e 

a sua diabolicidade?!), conferindo-lhe uma 

especifidade particular. A primeira “metade” 

apresenta o Fá com vários timbres diferentes 

e em vários contextos diferentes, diferenças 

estas que definem o discurso musical. Depois 

de uma explosão central, a qual nos cria uma 

dimensão que nos permite apreciar melhor as 

notas únicas, a música centra-se num Si cen-

tral, igualmente com timbres diferentes e em 

contextos diferentes. Mal se começa a ouvir 

algo que poderia tornar-se melodia, a música 

termina. Esta peça faz parte de um grupo de 

obras escritas neste período (Lament, Lacrimae, 

Lied I, etc.), que se caracterizam pela simplici-

dade do gesto fundamental; no entanto, esta 

simplicidade não exclui riquezas de pormenor…

HUGO RIBEIRO
Nasceu em Lisboa em 1983. Iniciou os seus 
estudos musicais com Vera Belozorovitch 
(piano) e Carlos Marecos (análise e técnicas de 
composição). Terminou o curso de composição 
(2005) na Escola Superior de Música de Lisboa. 
Estudou com Luís Tinoco, António Pinho 
Vargas e Christopher Bochmann, entre outros. 
Concluiu o mestrado em composição (2007) 
na Royal Academy of Music em Londres; teve 
como professores os compositores Simon 
Bainbridge e Paul Patterson e foi galardoado 
com os prémios Lena Pritchard Green Award e 
Ismena Holland Award. Trabalhou ainda com 
os compositores Sir Peter Maxwell Davies, 
Martin Bresnick, David Sawer e Bent Sørensen, 
e com os agrupamentos COMA (London), BBC 
Singers e Royal Academy Soloists. Participou 
em master-classes de piano com Vladimir 
Viardo, Helena Sá e Costa e Vitali Dotesenko, 
bem como em cursos de composição com 
Emmanuel Nunes, Salvatore Sciarrino, Philippe 
Hurel, John Chowning, entre outros. 
Frequentou os cursos de Verão de Darmstadt 
(2004), onde contactou com B. Ferneyhough, 
G. Friedrich Haas, T. Hosokawa e T. Wielecki. 
Recebeu o 1.º Prémio na Categoria de Música 
para Orquestra no 2.º Concurso Internacional 
de Composição da Póvoa de Varzim (2007), 
e venceu o concurso Ópera em Criação 2008 
no Teatro S. Luiz (Lisboa). É bolseiro do Centro 
Nacional de Cultura desde 2006 e encontra-se a 
realizar o doutoramento na Canterbury Christ 
Church University.  Presentemente trabalha na 
partitura de Os Mortos Viajam de Metro, ópera 
com libreto de Armando Nascimento Rosa, que 
será estreada pela OSP, sob a direcção de João 



INSTALAÇÕES 
SONORAS
13 a 19 SETembro ‹ FOYER DO PEQUENO AUDITÓRIO – SALA EDUARDO 
PRADO COELHO ‹ centro cultural de belém
(ANTES DE CADA CONCERTO)

ANDRÉ CASTRO: Radio Fragments
Este é um projecto de envolvimento sonoro-radiofónico de André Castro, 
que pretende abrir espaços para outro tipo de atenção auditiva, diferente da 
habitualmente associada à escuta radiofónica. Uma emissão de rádio é ouvida 
e analisada em tempo-real, em busca daquilo que normalmente se procura 
evitar no contexto radiofónico: pausas, indecisões, espirros, ruídos, espaços 
mortos, erros. Estes fragmentos de matéria hertziana são desmultiplicados 
por diversas camadas de processamento, dando origem ao tecido sonoro de 
Radio Fragments, a partir do qual se procurará criar espaços entre palavras e 
músicas, espaços entre si próprios, espaços de respiração. Um espaço no qual 
o público pode sintonizar, ouvir, observar e respirar.

COLECTIVO SUECO MAM: 
In(g) sonic Mov28 EP

A graça e o prazer do 28 prometem transportar o CCB dos Prazeres 
à Graça. O porte e o transporte da carreira 28 da Carris, emblemático eléctri-
co lisboeta, darão o som. O património auditivo deste transporte público será 
a pedra em bruto que dará origem a uma escultura acústica.
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EP ESTREIA PORTUGUESA
.........................................
EA ESTREIA ABSOLUTA
.........................................

Paulo Santos e encenação de Paulo Matos, 
no Teatro S. Luiz, em Abril de 2010.

Inventio
“De origem latina, a palavra inventio significa 

descoberta (discovery, finding out). Enquanto 

escrevia esta peça, a ideia de ‘arriscar’ era 

extremamente clara para mim, justificando a 

minha recente obsessão em criar mais do que 

duas camadas de material musical sobrepos-

tas, dando a ideia de cegueira auditiva, sendo 

difícil focar um momento musical particular. 

A ideia para esta peça teve por base a explora-

ção de alguns materiais usados em peças que 

tinha escrito anteriormente, direccionando-os 

para caminhos completamente diferentes. 

A peça começa com uma introdução e uma 

secção A de contraponto cerrado (uma 

quasi-homenagem a Bach, compositor de peças 

contrapontísticas a duas vozes de estilo con-

ciso intituladas Inventio), progredindo até um 

clímax onde existe uma distensão que leva até 

à secção B, onde diferentes camadas de mate-

rial musical se sobrepõem. Inventio é dedicada 

ao compositor e professor Paul Patterson, para 

o seu sexagésimo aniversário.”

Hugo Ribeiro

CÂNDIDO LIMA
(ver página 52)

A-MÈR-ES 
Segundo o autor, trata-se de uma homenagem 

prestada “a Xenakis (músico e poeta), a Bernard 

Girard (matemático e professor de Estatística), 

ao Palácio da Descoberta (história viva da 

ciência), à filosofia e à vida que nos rodeia; 

cada página de A-MÈR-ES é um cruzamento de 

pessoas, de aspectos do quotidiano, de buscas 

diversas, cujos eixos acabam de ser lembra-

dos”. A respeito dessa obra, Cândido Lima 

redigiu a seguinte nota: “Messiaen escreveu 

um dia de Xenakis: ‘philosophe, mathématicien, 

logicien, aussi poète et musicien pas comme 

les autres.’ Nós escreveríamos antes: “Poète 

et musicien, aussi philosophe, mathématicien, 

logicien pas comme les autres.” O “aussi” de 

Messiaen encerra um juízo defeituoso, escon-

dendo mal o seu repúdio pelas técnicas, pela 

tecnologia, pelas ciências. Salvaguardadas as 

devidas proporções, a obra A-MÈR-ES (desdo-

bramento de várias palavras francesas numa 

só, “Amères”) sugere-nos e sugerirá ao ouvinte 

atitudes e juízos semelhantes: nela se utilizam 

no domínio teórico, a teoria dos conjuntos 

(operações lógicas e álgebra de Boole), 

programação ao computador, módulos, 

probabilidades (tudo a um nível elementar); 

no domínio do som a obra utiliza a informáti-

ca (síntese do som “à la main sur ordinateur”), 

e a electrónica tradicional. A-MÈR-ES contém 

tudo isto, mas também contém música. Sons e es-

truturas em turbilhão (como na obra Oceanos), 

será na imediatez do som e das suas relações 

no tempo que a intuição e a inteligência 

próprias de cada um deverão agir, à margem 

de considerações teórico-filosóficas que não 

são senão, a maior parte das vezes, como nesta 

obra, um método de organização de “ideias 

claras e distintas” mas informes, preexistentes 

no espírito do compositor, e tantas vezes 

obstáculos artificiais ao acesso imediato à 

obra de arte. A-MÈR-ES foi composta entre 1977 

e 1978, em Paris, encomendada pela Fundação 

Calouste Gulbenkian, pela voz do Dr. Pereira 

Leal, na presença do Dr. Azeredo Perdigão e da 

Dra. Madalena Perdigão, por proposta do com-

positor Iannis Xenakis logo após um concerto 

no Théatre de la Ville, no âmbito das Journées 

Xenakis. A-MÈR-ES foi pensada para a formação 

instrumental da época da Orquestra Gulben-

kian, incluindo “banda magnética”, com sons 

electrónicos e sons sintetizados ao computa-

dor, nos Estúdios de Música Electroacústica 

da Universidade de Vincennes, nos estúdios do 

CEMAMU/CNET, em Issy-les-Moulineaux, segundo 

o sistema de informática musical UPIC-A e nos 

estúdios da RDP do Porto. A estreia teve lugar 

em Novembro de 1979, no Grande Auditório da 

Fundação, pela Orquestra Gulbenkian, dirigida 

por Michel Tabachnik, com projecção e con-

trolo do som pelo autor, num programa que 

incluía obras de Mendelssohn e Mahler. 

Cândido Lima ‹ Nov. 1979/Jun. 2009

ANDRÉ CASTRO www.c-e-m.org

É um artista sonoro, licenciado em artes sonoras pela Universidade de Middlesex, Londres. Na sua 
prática tem-se movido constantemente entre dois universos: umas vezes pelo mundo da música por 
computador, com as as suas texturas meditativas, ruídos, blips, algoritmos e construção de software 
específico; outras vezes, voltando costas ao ecrã do computador, decide sair com um microfone e 
dedicar-se à captura da incrível diversidade sonora que nos rodeia, e das vozes e histórias que se 
escondem em cada pessoa. Comum a estas duas vertentes é o despojamento de elementos visuais 
que tem caracterizado a maioria dos seus trabalhos. Além dos projectos a solo, parte importante do 
seu trabalho tem-se desenvolvido através de colaborações com coreógrafos, artistas visuais, músi-
cos e cientistas. Em 2008 concluiu uma série de documentários sonoros intitulados Subterrâneos 
de Lisboa, dedicados ao pouco conhecido mundo subterrâneo desta cidade. Integra, desde 2001, 
a estrutura c.e.m – centro em movimento. 

COLECTIVO SUECO MAM

MATTIAS SKOLD www.mattiasskold.com 
ANNA EINARSSON www.annaeinarsson.com 

MATTIAS PETTERSSON www.myspace.com/mattiaspetersson

MSM MÃOSIMMÃO/SIMÃO COSTA www.maosimmao.com
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SOND’AR-TE 
ELECTRIC 
ENSEMBLE
13 SETembro  ‹ 21h ‹ M/16 
centro cultural de belém
Pequeno Auditório – Sala Eduardo Prado Coelho
Co-produção ‹ Miso Music Portugal/Centro Cultural de Belém

Apoios ‹ Câmara Municipal de Cascais, Ébano&Marfim

O Sond’Ar-te Electric Ensemble é já hoje, em Portugal e no estrangeiro, 
reconhecido como uma proposta inovadora no panorama musical europeu 
contemporâneo, por conjugar de forma estruturante os instrumentos 
acústicos com os meios electrónicos. Com uma adesão entusiástica por 
parte do público e dos vários compositores que já escreveram ou estão 
a escrever para o grupo, as suas propostas, musical e tecnicamente 
consistentes e convincentes, misturam neste concerto/espectáculo música, 
palavra, electrónica e imagem. O Sond’Ar-te Electric Ensemble apresenta 
neste concerto obras de autores portugueses especialmente escritas para 
o ensemble, sendo de destacar as estreias absolutas de ETRAS-cantos 
de sonhi ma de Cândido Lima, encomenda da Câmara Municipal de 
Matosinhos, e de Mestre Gato ou o Gato de Botas de Miguel Azguime, 
narrativa fantástica cénico-musical em torno do conto de Perrault, 
encomenda do CCB.

JEAN-SÉBASTIEN BÉREAU direcção

MIGUEL AZGUIME narrador

MONIKA STREITOVÁ flauta

NUNO PINTO clarinete

ANA TELLES piano

SUZANNA LIDEGRAN violino

NUNO ABREU violoncelo

JEAN MARC SULLON assistente informático musical

PAULA AZGUIME projecção sonora e imagem

MISO STUDIO desenvolvimento informático-musical

PROGRAMA 

Luís Tinoco: O Silêncio e as Pedras * (2008 – 9’)

Ricardo Ribeiro: Intensités (2001, rev. 2006 – 6’)

Cândido Lima: ETRAS-cantos de sonhi ma ** EA (2009 – 15’)

Intervalo

Miguel Azguime: Mestre Gato ou O Gato de Botas *** EA (2009 – 27’)

* encomenda Miso Music Portugal
** encomenda Câmara Municipal de Matosinhos
*** encomenda Centro Cultural de Belém

EP ESTREIA PORTUGUESA
.........................................
EA ESTREIA ABSOLUTA
.........................................

SOUND WALK EA

13 a 20 SETembro
13 ‹ das 20H ÀS 24H / 14 A 19 ‹ das 10H ÀS 24H / 20 ‹ das 10H ÀS 17H
CAMINHO PEDONAL ‹ centro cultural de belém

Resultando de um convite a nível mundial dirigido aos compositores de 
música electroacústica, Sound Walk é uma instalação sonora colectiva e 
inédita que durante todo o decurso do festival acompanha os visitantes 
que percorrem o Caminho Pedonal do Centro Cultural de Belém. 

Sound Walk proporciona a vivência de paisagens sonoras em espaço 
público.

compositores 
e obras 

António Ferreira
Khamsin | Portugal

Akiko Hatakeyama
Far | Japão

David Berezan
Hannibal |Reino Unido

Danny de Graan
bachsbaby | Países Baixos

Junya Oikawa
Focus | Japão

Alain Lithaud
Nuit Vernale | França

James Andean
Outgribing | Finlândia

Madjid Tahriri
Amadinda | Irão

Panayiotis Kokoras
AnechoicSpin | Grécia

Cândido Lima
Momento-Paisagem
Portugal

Hervé Déjardin
The Bolduc Sound | França

Daniel Dominguez
El Blanco Negro

Paul David Thomas
Bologna | EUA

Hugo Paquete
in situ | Portugal

Maggi Payne
BubbleUp | EUA

Sílvia Mendonça
Biopsy | Portugal

Jean-François Blouin
Le mouvement d’un 
murmure | França

Sair Sinan Kestelli
EarthWorks | Turquia

Orlando Jacinto Garcia
Transcending Time | Cuba

Robert Mackay
Joyce’s Vision | Reino Unido

André Ruiz
Órnis | Portugal

Carlos Súarez Sánchez
Memento Homo | Venezuela

Benjamin O’Brien
WT0: Feedback | EUA

Shinichi Morita
Ezogiku | Japão

Ricardo de Armas
Palabras vacias | Argentina

João Castro Pinto
Invocatio - ascribing 
soundimages into silence
Portugal

Paul Oehlers
Phreximus | EUA

Juraj Kojs
Jewel

Jorge Antunes
Voyage au fond de 
l’ocean cerebral | Brasil

Gerald Fiebig
Sound Walk | Alemanha

Joan La Barbara
African Rhythms | EUA

Massimo Davi
Lame Lucenti... 
Tacerai per sempre 
Itália

Jean Louis Hargous
Iluna eta gero | França

Rui Chaves
Harbour | Portugal

Agapito Galan
Devenir | Venezuela
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SOND’AR-TE 
ELECTRIC ENSEMBLE
www.sondarte.com

Fundado em Julho de 2007, o Sond’Ar-  
-te Electric Ensemble é uma proposta 
totalmente inovadora no panorama 
musical europeu contemporâneo na 
medida em que conjuga de forma estru-
turante os instrumentos acústicos com 
os meios electrónicos.  
O Sond’Ar-te Electric Ensemble é 
constituído por Pedro Amaral (maestro 
titular), Monika Štreitová (flauta), Nuno 
Pinto (clarinete), Ana Telles (piano), 
Suzanna Lidegran (violino), Nuno Abreu 
(violoncelo), Paula Azguime (desenho 
de som), Miguel Azguime (electrónica). 
Associando o elevadíssimo padrão de 
qualidade dos músicos que o integram 
à tecnologia musical de ponta que ao 
longo dos anos tem sido desenvolvida 
pelo Miso Studio. Paralelamente ao 
desenvolvimento e à interpretação 
de um novo repertório, o Sond’Ar-te 
Electric Ensemble assenta a sua prática 
no importante repertório da música 
do século XX, com a interpretação de 
algumas das obras emblemáticas que 
atravessam a história musical do século 
passado. Refira-se ainda, como ponto 
central da actividade do Sond’Ar-te 
Electric Ensemble, o programa de enco-
mendas de obras musicais, o concurso 
internacional de composição Sond’Ar-te 
Electric Ensemble – música de câmara 
com electrónica, o desenvolvimento de 
projectos New Op-Era e ainda diversos 
projectos pedagógicos e de sensibiliza-
ção de novos públicos. 
 

JEAN-SÉBASTIEN 
BÉREAU
Ingressou aos nove anos no Conser-
vatório de Paris, onde teve como profes-
sores Darius Milhaud, Olivier Messiaen, 
Louis Fourestier e Maurice Martenot, 
entre outros. Com apenas 27 anos foi 

nomeado director do Conservatório de 
Metz e maestro titular da Orquestra 
Sinfónica da mesma cidade; mais tarde, 
veio a dirigir igualmente os conservatóri-
os de Rouen e Estrasburgo.Durante cer-
ca de 15 anos foi professor de direcção 
de orquestra e responsável pelas três 
orquestras do Conservatório Nacional 
Superior de Música de Paris; colaborou 
com Pierre Boulez e Leonard Bernstein. 
A par da sua actividade docente, Jean-  
-Sébastien Béreau tem desenvolvido 
uma intensa carreira internacional como 
maestro. Foi titular das orquestras de 
Metz e Rouen, bem como dos cantores 
de Sto. Eustáquio, em Paris, e da Cho-
rale Strasbourgeoise, em Estrasburgo. 
Dirigiu algumas das mais prestigiosas 
orquestras em Paris, Moscovo, Bruxelas, 
Luxemburgo, Lisboa, Roma, Manila, 
Taipé, entre outras. Dirigiu a Orquestra 
dos Mil, composta por mil músicos 
escolhidos entre os solistas de todas as 
principais orquestras francesas. Cola-
borou com os solistas Aldo Ciccolini, 
Samson François, Pierre Barbizet, Robert 
Casadesus, Paul Badura-Skoda, Philippe 
Entremont, Tatiana Nicolaeva, Yvonne 
Loriod, Roger Muraro, Maria João Pires, 
Pierre-Laurent Aimard, Jean Guillou, Yuri 
Bashmet, Jean-Pierre Rampal, Pierre-  
-Yves Artaud, Pascal Moraguès, Maurice 
Allard, Maurice André, Tierry Caens, 
Bernard Soustrot, Régine Crespin, 
Nicolai Gedda, entre muitos outros. 
Entre os seus numerosos alunos de di-
recção de orquestra figuram os maestros 
Pascal Verrot, Pascal Rophé, Vincent 
Barthe e Martin Lebel. Além de várias 
condecorações francesas, entre as quais 
a Ordre du Mérite, foi-lhe atribuído o 
Prémio de Composição da Fundação 
Americana W. and N. Copley. 
Actualmente, ensina direcção de 
orquestra no Conservatório Nacional 
da região de Lille.

NUNO PINTO
www.nunopinto.pt

Nasceu em Vila Real em 1976. Fez os estudos 
de clarinete com Saul Silva e António Saiote, 
e aperfeiçoou-se com Michel Arrignon e 
Alain Damiens. Em Portugal, França e Áustria, 
frequentou master-classes orientadas pelos 
clarinetistas Guy Dangain, Walter Boeykens, 
Howard Clug, António Saiote, M. Arrignon, 
Robert Fontaine e Alois Brandhofer. Músico 
completo é intérprete de vários estilos musicais 
e tem participado em inúmeros festivais de 
música em Portugal e no estrangeiro. Nuno 
Pinto tem dedicado uma grande parte do 
seu trabalho à música de câmara e à música 
contemporânea. É membro fundador dos 
grupos de câmara Camerata Senza Misura, 
Trivm de Palhetas e Clarinetes Ad Libitum e 
tem colaborado, entre outros, com o Moscow 
Piano Quartet, o Ensemble Contrapuctus, 
o Ensemble Português de Clarinetes e os 
quartetos de cordas de Lisboa, Aveiro e Lyra. 
É ainda membro da OrchestrUtopica, do 
Grupo Música Nova e do Sond’Ar-te Elec-
tric Ensemble. Enquanto clarinetista, esteve 
presente em estreias de obras de compositores 
como Cândido Lima, Christopher Bochmann, 
António Vitorino d’Almeida, Carlos Guedes, 
V. Melo, C. Azevedo, F. C. Lapa, J. J. Lopes, 
Nuno Côrte-Real, I. Moody, C. Caires, A. Sousa 
Dias, M. Azguime, M. Eggert, J. Madureira, 
J. Motschmann, Luís A. Pena, entre muitos 
outros. É dedicatário de obras de Cândido 
Lima, L. Tinoco, S. Azevedo, R. Ribeiro e 
V. Melo. Foi solista com a Orquestra Clássica do 
Porto, Orquestra do Norte, Solistas do Porto, 
Orquestra de Câmara Musicare, Orquestra 
Artave e European Medical Students Orchestra. 
Colaborou ainda com a Orquestra Gulbenkian, 
a Orquestra Sinfónica Portuguesa, a Orquestra 
Nacional do Porto. É professor de clarinete e 
de música de câmara na Escola Superior de 
Música e Artes do Espectáculo, no Porto, e na 
Fundação Conservatório Regional de Gaia. É 
convidado regularmente para orientar cursos de 
aperfeiçoamento, workshops e master-classes 
um pouco por todo o país. Com o grupo Clari-
netes Ad Libitum gravou, em 2006, o disco 
Contradanza e participou, em 2007, com o 
grupo Camerata Senza Misura no filme A Terra 
antes do Céu, de João Botelho.

COMPOSITORES e OBRAS

LUÍS TINOCO 
www.tinocoluis.com
www.mic.pt

Formou-se em composição na Escola Superior 
de Música de Lisboa e, posteriormente, com 
apoio da Fundação Calouste Gulbenkian e 
do Centro Nacional de Cultura completou 
o mestrado em composição na Royal Academy of 
Music em Londres. Presentemente, encontra-se 
a fazer estudos de doutoramento na Uni-
versidade de York, sob orientação de Nicola 
LeFanu. Paralelamente à sua actividade de 
compositor, tem exercido funções docentes 
na Escola Superior de Música de Lisboa e em 
outras instituições de ensino. Enquanto pro-
gramador e divulgador musical, destaca-  -se a 
sua colaboração com a Antena 2 da RTP como 
autor e produtor de programas radiofónicos 
dedicados à nova música e, mais recente-
mente, assumindo a direcção artística do Pré-
mio Jovens Músicos. Actualmente, encontra-se 
a escrever uma peça encomendada pela Or-
questra Sinfónica de Albany para ser estreada 
pelo Ensemble Dogs of Desire no Experimental 
Music Performing Arts Center, em Troy/Nova 
Iorque. A música de Luís Tinoco é 
publicada no Reino Unido pela University 
of York Music Press.

O Silêncio e as Pedras 
“O Silêncio e as Pedras foi escrita em resposta 

a uma encomenda da Miso Music Portugal. 

A peça é dedicada ao Sond’Ar-te Electric 

Ensemble, que fez a sua estreia em Dezembro de 

2008. Para a sua composição usei a instrumen-

tação base do Sond’Ar-te (flauta, clarinete, 

piano, violino, violoncelo) e um conjunto de 

blocos de granito, combinados com sons pré-  

-gravados e meios electrónicos em tempo real. 

Contei, ainda, com o precioso apoio de José Luís 

Ferreira, na assistência informática musical.” 

Luís Tinoco ‹ Julho 2009

[...]

O chão está cheio de insectos

que se confundem com as alfarrobas;

só sei deles às quatro da tarde

quando fazem a sombra falar.



20 21

[...]

Não há tempo para os grilos;

não há água no barro

nem mangueiras ao sol.

Só o silêncio e as pedras

e a areia nas mãos.

João Tinoco, Tempo Redondo, ed. Ulmeiro

RICARDO RIBEIRO
www.mic.pt

Nasceu em Calvão, Aveiro, em 1971. Depois 
de ter concluído o curso superior de com-
posição na Escola Superior de Música de 
Lisboa, sob a orientação de Christopher 
Bochmann e António Pinho Vargas, Ricardo 
Ribeiro realizou, nos dois anos subsequentes, 
o curso de Alto Perfezionamento Musicale em 
Itália, com o compositor Franco Donatoni. 
Entre 1998 e 2002, o compositor viveu em 
Paris, onde prosseguiu, sob a orientação de 
Emmanuel Nunes, o seu trabalho de com-
posição e de investigação. Emmanuel Nunes 
surge, desde então – depois dos ensinamentos 
de Franco Donatoni e de Tristan Murail –, 
como influência determinante no percurso 
criativo do compositor. Paralelamente às 
formações já referidas, frequentou ainda 
diferentes cursos e seminários de composição, 
dirigidos por compositores como Magnus 
Lindberg, Philippe Manoury, Tristan Murail, 
Salvatore Sciarrino e Brian Ferneyhough, entre 
outros. Em 2003, na Universidade de Nice-   
-Sophia Antipolis, obteve o grau de Mestre em 
Esthétique et Pratique des Arts, sob a orienta-
ção de Antoine Bonnet, com a tese “Invention 
et développement mélodique dans l’æuvre 
Einspielung I (1979) d’Emmanuel Nunes”. 
Prepara, na Universidade de Rennes 2, com 
o mesmo orientador, a tese de doutoramento 
intitulada “Dimensions complémentaires 
constitutives du temps”. Para a realização dos 
seus estudos têm sido atribuídas ao compositor 
diferentes bolsas, das quais se destacam a Bolsa 
de Aperfeiçoamento Artístico da Fundação 
Calouste Gulbenkian (1997 a 2001) e a Bolsa 
de Doutoramento da Fundação para a Ciência e 
Tecnologia (2002 a 2006). As obras de Ricardo 
Ribeiro têm sido apresentadas e encomendadas 
por diferentes instituições europeias.

Intensités
“A obra Intensités assenta num género de 

eterno retorno, na medida em que a cada 

ciclo, células rítmico-melódicas se encontram 

integradas num novo contexto, conservando 

numa nova realidade traços reconhecíveis 

da sua identidade. Como o título sugere, 

esta obra caracteriza-se por uma veemência 

alimentada por intensidades rítmico-harmóni-

cas, que não se apoiam em certos efeitos 

característicos da escrita para clarinete da 

segunda metade do século XX, como glissan-

dos e multifónicos, deliberadamente excluí-

dos pelo compositor. Em 2008, o compositor 

realizou a versão para clarinete e sistema 

electrónico de processamento em tempo real. 

Intensités resulta de um trabalho de pesquisa e 

partilha com o clarinetista Nuno Pinto, a quem 

é dedicada.”

D. Ferreira

CÂNDIDO LIMA 
(ver página 52)

ETRAS-cantos de sonhi ma 
“No título e no subtítulo há sentidos e 

segredos num jogo do lado oculto e do 

lado poético das coisas. É assim nas obras do 

compositor dos últimos anos: do prosaico ao 

sofisticado, do claro ao obscuro, do real e 

conhecido ao imaginário e inventado. De leitu-

ras a uma distância infinitesimamente grandes 

e infinitesimamente pequenas umas das outras, 

importa, em primeiro lugar, ao compositor, 

que a sonoridade do título suscite surpresa 

e curiosidade. Da tonalidade grega de etras, 

da soletração de palavras ou siglas de ETRAS 

(novas técnicas digitais associadas às técnicas 

tradicionais da mecânica), ou se soletradas 

ao contrário (son d’ar-te) a) às sonoridades de 

etnias africanas, amazónicas, do sul-asiático 

ou do extremo oriente, da expressão cantos 

de sonhi ma, há uma longa viagem para a 

imaginação de cada um. Das semânticas e dos 

sentidos poéticos imaginários às referências 

das mecânicas e das emoções a combinações 

de sílabas e de letras há um largo campo de 

descoberta.

“Era uma vez….”, assim poderia começar, por 

exemplo, uma história sobre um cidadão anónimo 

dos mares ou dos bosques de Matosinhos 

(descubra-o em cantos de sonhi ma), viajante 

e navegador, que viveu com índios, maias ou 

astecas, com zulus, hindus ou mongóis. Dos 

cantos por onde passou aos cantos que ouviu 

e que cantou uma história de cumplicidades no 

interior e no exterior desta terra de mar. 

Uma princesa lendária poderia estar nas con-

jecturas do compositor e do ouvinte da obra, 

imaginando-o com esses navegadores.

Mais próximos de nós, amigos viajantes pelas 

aventuras da música portuguesa encontram-  

-se, no interior dos dois títulos, numa leitura 

mais terra a terra, em combinações de sílabas 

e letras. São as marcas da história que cada 

um quiser inventar; mas no interior dos dois 

títulos encontramos a génese e o motor desta 

música breve, em homenagem aos intérpretes 

e às gentes de Matosinhos personificados nos 

responsáveis da câmara da cidade. Isto es-

conde e deixa a descoberto, ao mesmo tempo, 

a descodificação do título, já feita ao longo 

deste texto. A obra é dedicada ao compositor 

Miguel Azguime, responsável pelo projecto 

e pelo nascimento da obra, aos amigos do 

Grupo SOND’AR-TE, destinatários da obra, ao 

Dr. Manuel Dias da Fonseca e ao Dr. Fernando 

Rocha, responsáveis últimos pela existência da 

obra e de tantas coisas marcantes na história 

da cultura portuguesa.”  

Cândido Lima  ‹ Março de 2009

MIGUEL AZGUIME
(ver página 6)
Mestre Gato ou 
O Gato de Botas 
Mestre Gato ou o Gato de Botas para narra-

dor, conjunto de câmara e electrónica sobre 

o conto de fadas de Charles Perrault, existe em 

duas versões: uma para adultos (versão A); e 

uma outra para crianças (versão B).

Em ambos os casos os fundamentos da 

história mantêm-se, assim como a escrita 

instrumental, todavia existem intermezos de 

conteúdo explicitamente erótico na versão A 

que não estão presentes na versão B, e a parte 

electrónica final é totalmente diferente em 

cada uma das versões.

A motivação para escrever uma peça sobre este 

texto teve duas razões principais:

— Por um lado, o gosto pelos contos de fadas 

e pelo sentido pedagógico das frequentes 

parábolas que enunciam – e nesse sentido 

foram os meus filhos, as minhas sobrinhas e 

as minhas netas que me ensinaram a contar e 

a recontar, vezes sem fim, num acto teatral e 

afectivo sempre reinventado, esta história que 

livremente fui adaptando e por isso é a eles que 

esta peça é dedicada;

— Por outro lado, este conto aparentemente 

sem moral é na verdade uma crítica perspicaz 

ao poder político que mantém a sua actuali-

dade e que subscrevo – com um herói que na 

verdade é um vilão, oportunista sem escrúpu-

los que toma de assalto o poder político, 

mestre em ameaças e burlas que vence sem 

dificuldades tanto o poder estabelecido (o rei), 

manipulável e corruptível, como o contrapoder 

da oposição (o papão), incoerente e inconstante 

e igualmente vulnerável à impostura e ao 

embuste.

Importa ainda referir que desde a minha nova 

Op-Era Itinerário do Sal, o sal enquanto 

elemento simbólico do “essencial que faz a 

diferença”, tomou uma importância especial 

na expressão do meu trabalho e, neste sentido, 

o erotismo é também um sal que transforma 

o gosto e a consciência. Analisar o texto 

de Charles Perrault deste ponto de vista, e 

na medida em que tenho o amor (e o sexo e 

o erotismo que lhe são intrínsecos) como a 

dimensão mais perfeita da criatividade e da 

vida, foram os motivos suficientes para ousar 

esta versão A.

Mestre Gato ou o Gato de Botas resulta de 

uma encomenda do Centro Cultural de Belém 

e foi especialmente escrita para o Sond’Ar-te 

Electric Ensemble.
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POWERTRIO
PEARLS BEFORE 
SWINE EXPERIENCE
14 SETembro ‹ 21h ‹ M/6
PEQUENO AUDITÓRIO – SALA EDUARDO PRADO COELHO
centro cultural de belém

A CORDA, ESTICADA
entre duas cabeças, lá no alto,
tenta alcançar, também com as tuas mãos,
o eterno exterior,
a corda
há-de cantar agora – e canta.
Um som
sacode os selos
que tu violas.

Do poema A Morte É Uma Flor de Paul Celan, traduzido por João Barrento.

POWERTRIO
EDUARDO RAON harpa, electrónica

JOANA SÁ piano toy piano

LUÍS MARTINS guitarra

ÂNGELO LOURENÇO Sonorização

PROGRAMA 

POWERTRIO: A corda há-de cantar agora EA (2009 – 30’)

Proveniente de Estocolmo, é um quarteto de músicos excepcionais com uma 
energia contagiante, que tem desenvolvido um novo repertório que assenta em 
obras miniatura ou muito curtas. Têm desta forma preparado programas que 
constituem panoramas diversificados da música de cada país. Para o concerto em 
Lisboa, e resultando da parceria com o compositor romeno Cristian Marina e em 
colaboração com o Instituto Cultural Romeno, prepararam um programa que põe 
em perspectiva a música sueca, romena e portuguesa.
 
PEARLS BEFORE SWINE EXPERIENCE
SARA HAMMARSTRÖM flautas

GEORGE KENTROS violino

MATS OLOFSSON violoncelo

MÄRTEN LANDSTRÖM piano

PROGRAMA 

DIANA ROTARU: Tremurcutremur EP (2008 – 5’)

ANTÓNIO PINHO VARGAS: Terceiro Verso de Caeiro EP (1997 – 3’)

ADRIAN BORZA: Lay Low EP (2007 – 4’)

CRISTIAN MARINA: Falso brilhante EP (2005 – 6’)

CRISTIAN LOLEA: Micro Circuits EP (2008 – 5’)

CÂNDIDO LIMA: Nanghê (1990 – 8’)

PÄR LINDGREN: Soirée de Nöel EP (2007 – 9’)

EP ESTREIA PORTUGUESA
.........................................
EA ESTREIA ABSOLUTA
.........................................
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INTÉRPRETES

POWERTRIO
www.myspace.com/powertrio3

Colectivo dedicado à criação/inter-
pretação de música contemporânea e 
improvisação. Iniciou o seu trabalho em 
2007 e é constituído por três criadores/
intérpretes com formação clássica e 
experiência noutras áreas musicais e 
artísticas: Eduardo Raon, Joana Sá e Luís 
Martins. Esta rara combinação instru-
mental permitiu criar uma sonoridade 
profundamente original, tirando partido 
da idiomática de cada instrumento e das 
vastas possibilidades camarísticas deste 
ensemble. Consciente do legado da 
música erudita, o POWERTRIO recorre, 
utiliza e subverte as soluções e lógicas 
musicais contemporâneas, procurando 
integrar e questionar a utilização de 
recursos transdisciplinares. O nome 
POWERTRIO – designativo da formação 
rock (guitarra, baixo e bateria) – invoca a 
atitude, energia e acção musical intuitiva 
caracterizantes desta linguagem.

PEARLS BEFORE SWINE 
EXPERIENCE
www.swinepearl.com

O ensemble foi fundado em 1995, e 
tornou-se num dos mais bem-sucedidos 
e originais da nova música na Escan-
dinávia. Dedicaram-se a encomendar 
o seu próprio repertório de pequenas 
peças (5 minutos), e até à data receberam 
mais de 80 trabalhos provenientes de 
18 países. Dos compositores que es-
creveram para o ensemble destacam-se 
Anders Hillborg, Mikael Edlund, Lars
Ekström (Suécia), David Lang (EUA), 
Tristan Murail (França), Atli Heimir 
Sveinsson (Islândia) e Michel van der Aa 
(Holanda). Os membros do ensemble 
conheceram-se na Royal University 
College of Music em Estocolmo, mas 
também estudaram em conservatórios 
de várias cidades, como Boston, Nova 
Iorque, Londres, Copenhaga, Colónia, 

entre outras. Todos eles são músicos de 
câmara freelancers na Suécia.
O estilo descontraído e directo dos seus 
concertos, que incluem contacto com 
o público, tornou-os bastante convida-
tivos para festivais por todo o mundo. 
Têm actuado em todos os festivais mais 
importantes de música contemporânea 
da Escandinávia, assim como no ISCM 
World Music Days, no Japão. Pearls 

before swine experience lançaram dois 
CD pela Editora Caprice; ao seu primeiro 
auto-intitulado CD foram atribuídas 
cinco Estrelas pela revista alemã 
Fonoforum, e o seu segundo álbum, 
swïne live!, foi considerado pelo jornal 
matinal nacional Svenska Dagbladet 
como “tendo revitalizado a nova cena 
musical sueca”. Ou, como o jornal 
Expressen classificou: “The pearls before 

swine experience é uma das melhores 
coisas que aconteceu à música.” Em 
2004, ganhou o Crystal Prize (Kristall-
priset) atribuído pela Edition Reimers e 
pela Sociedade Sueca de Maestros, pelo 
contributo especial à música contem-
porânea; em 2005, o grupo foi galar-
doado com o Prémio para Intérprete 
da Sociedade Sueca de Compositores.

COMPOSITORES e OBRAS

DIANA ROTARU
Nasceu em Bucareste em 1981. Tem o 
bacharelato e a licenciatura em Com-
posição na Universidade Nacional de 
Música de Bucareste, onde estudou com 
Stefan Niculescu e Dan Dediu. Actual-
mente está a terminar o doutoramento 
na mesma universidade. Entre 2005 
e 2006, e no âmbito do programa 
de intercâmbio Erasmus, estudou no 
Conservatoire National Superieur de 
Musique et de Danse de Paris com 
Frederic Durieux, entre outros. Participou 
em diferentes cursos de Composição 
de Verão, como Acanthes (2008), Voix 
Nouvelles-Royaumont (2002 e 2006), 
e o International Bartók Seminary-Szom-
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bathely (2003), ao mesmo tempo que estudou 
com os compositores Salvatore Sciarrino, 
Jonathan Harvey, Brian Ferneyhough e Michael 
Jarrell. Venceu inúmeros prémios, entre os 
quais o ISCM-IAMIC Young Composer Award 
(ISCM World Music Days, Vilnius, 2008), o 
Irino Prize (Japão) por trabalho orquestral em 
2004, e o Prémio George Enescu ex-aequo 
(Roménia), em 2003 e 2005. As suas obras 
têm sido interpretadas na Europa e no Japão. 
As suas criações incluem música de câmara e 
de orquestra, assim como ópera.

Termurcutremur 
O trabalho experimenta um vago paralelo 

entre os fenómenos naturais que inspiram 

terror (terramotos ou erupções vulcânicas) 

e as doenças mentais (psicoses, alucinações, 

delírios, ataques de pânico, autismo, etc.). 

Os tremores traduzem-se em sismo, iridescência 

em pulsação mecânica, sonhos em pesadelos, 

paixão em torpor. Os materiais musicais desen-

volvem vários temas obsessivos.

Esta obra foi escrita para Pearls before Swine 

Experience.

ANTÓNIO PINHO VARGAS
www.antoniopinhovargas.com
www.mic.pt

Compositor, músico e ensaísta. Licenciado em 
História, pela Faculdade de Letras da Uni-
versidade do Porto. Actualmente bolseiro da 
Fundação para a Ciência e Tecnologia, research 
fellow do Departamento de Música da Univer-
sidade de Durham e investigador do Centro de 
Estudos Sociais da Universidade de Coimbra, 
onde prepara um doutoramento em Sociologia 
da Cultura. Publicou os livros Sobre Música: en-
saios, textos e entrevistas (Porto, Afrontamento, 
2002) e Cinco Conferências sobre a História da 
Música do Século XX (Lisboa, Culturgest, 2008). 
Gravou oito discos de jazz como pianista/com-
positor e quatro discos monográficos. Após 12 
anos sem gravar, o CD duplo Solo obteve uma 
excelente recepção crítica em 2008, tal como 
o CD Graffiti da Numérica/Casa da Música, 
ambos incluídos em várias listas dos Discos do 
Ano.  Compôs quatro óperas, uma oratória, 
nove peças para orquestra, sete obras para en-
semble, dezasseis obras de câmara, sete obras 

para solistas e música para cinco filmes. Podem 
destacar-se as óperas Édipo, Tragédia de Saber 
(1996) e Os Dias Levantados (1998), Outro 
Fim (2008); os quartetos de cordas Monodia, 
quasi un Requiem (1993) e Movimentos do 
subsolo (2008); as obras para orquestra Acting 
Out (1998), A Impaciência de Mahler (2000), 
Graffiti [just forms] (2006), Six Portraits of Pain, 
para violoncelo solo e ensemble (2005); e Um 
Discurso de Thomas Bernhard, para narrador e 
orquestra (2007).

Terceiro Verso de Caeiro
“Cerca de 1998 recebi um pedido de uma obra 

muito curta para integrar o projecto do 

grupo Sven von Parlor de um concerto com 

várias obras de compositores de diferentes 

países europeus. Escrevi uma nova versão, 

adequada à instrumentação requerida, do 3.º 

andamento da minha obra de 1997 Três Versos 

de Caeiro para 12 instrumentos. Intitulei-a 

Terceiro Verso de Caeiro.”

António Pinho Vargas

ADRIAN BORZA
É reconhecido como um músico versátil que 
se dedica à composição musical instrumental 
e electroacústica, ao desenvolvimento de 
software musical, áudio de pós-produção e 
ensino da música. Na Roménia, levou a cabo 
estudos avançados em composição musical na 
Academia de Música Gheorghe Dima e reali-
zou um doutoramento em música. Durante o 
período em que viveu no Canadá, frequentou 
cursos de programação musical na Universi-
dade de Montreal. A sua música tem sido in-
terpretada em diversos concertos e transmitida 
pela Europa, Ásia, América do Norte e América 
do Sul, como seja o Festival Electroacústico 
JSEM/MSL (Japão, 2009), no Festival Out-
side the Box New Music (Estados Unidos da 
América, 2009), Festival Art of Sounds (Sérvia, 
2008) e no Festival Meridian Zilele SNR-SIMC 
(Roménia, 2008).

Lay Low 
Para compor Lay Low, o compositor utili-

zou o seu próprio sistema interactivo para 

composição, intitulado IAC – “Interactive 

Algorithmic Composition” (2004) usando Max/

MSP. O software interage em tempo real com as 
acções do artista enquanto um teclado MIDI é 

ligado e tocado; consequentemente as notas, 

a intensidade e o tempo são controlados no 

decorrer da apresentação. Lay Low foi basi-

camente improvisada pelo compositor no seu 

sistema interactivo e só depois arranjado para 

o Pearls Before Swine Experience. O trabalho 

está estruturado em cinco partes, narrando 

histórias imaginárias com humor ou com 

rapidez e um certo alvoroço; cada uma delas 

tem cerca de um minuto. A quarta parte, por 

exemplo, é inspirada por um padrão rítmico de 

uma canção de embalar.

CRISTIAN MARINA
Nasceu em 1965 em Cluj, Roménia, onde fez 
os estudos musicais básicos na Escola de Música 
e na Academia Musical Gheorge Dima. Vive na 
Suécia desde 1987, onde completou os seus 
estudos em composição no Royal Music College 
em Gotemburgo e em Estocolmo, com Magnus 
Lindberg e Sven-David Sandström. Frequentou 
a Academie d’été – IRCAM, Paris, em 1995, 
com Luca Francesconi e a Accademia Chigiana, 
Siena, em 1996, com Franco Donatoni. Estudou 
ainda com Miklos Marós e frequentou cursos 
com Brian Ferneyhough e Philippe Manoury. 
A sua música cobre quase todos os géneros e 
tem sido interpretada em concertos e festi-
vais, e transmitida na maior parte dos países 
europeus, no Japão e em Hong Kong. As suas 
partituras foram editadas pela Edition Suécia, 
e as obras gravadas em CD pela Phono Suecia 
e pela Fylkingen Records (Suécia), assim como 
pela Edition LGNM (Luxemburgo).  Recebeu o 
1.º Prémio no Aperto International Composi-
tion Competition, Bucareste, em 2006, e o 3.º 
Prémio no International Composition Prize, 
Luxemburgo, em 2003. Recebeu ainda vários 
prémios e bolsas nacionais atribuídos pela Royal 
Swedish Academy of Music e pela Swedish Arts 
Grants Committee. Cristian Marina é membro da 
Swedish Composers Society e da Swedish Section 
of the ISCM (foi presidente entre 2001 e 2004).

Falso brilhante
Por detrás de Fake Brilliance está uma vibração 
melódica e rítmica, que transporta a expressão 

musical para elevados níveis de tensão. 

O virtuosismo dos quatro instrumentistas 

é aqui completamente testado no que diz 

respeito à sincronização e à execução de um 

fluxo intenso de eventos sonoros. A obra 

traduz a já familiar marca do ensemble Pearls 

before swine experience (ao qual é dedicado), 

ou seja, a expressão e o desenvolvimento 

concentrados de uma ideia musical num curto 

intervalo de tempo (4 a 5 minutos).

CRISTIAN LOLEA
Nasceu em 1977 em Bucareste. Estudou na Es-
cola de Música George Enescu (1995) e graduou-   
-se pela Universidade Nacional de Música de 
Bucareste, tendo como seu professor Tiberiu 
Olah (2000). Está neste momento a preparar a 
dissertação de doutoramento, sob a orientação 
de Octavian Nemescu, na mesma universidade 
onde é igualmente professor. Frequentou vários 
cursos de composição, nomeadamente na 
Gaudeamus Music Week (Amesterdão-Holan-
da, 1997), na International Summer Courses 
for Young Composers (Radziejowice-Polónia, 
1998) e no 7. Internationale Akademie für 
Neue Komposition und Audio-Art (Schwaz-   
-Áustria, 1999). Foi galardoado com o 1.º 
Prémio em vários concursos nacionais e interna-
cionais, entre os quais o Concurso Internacional 
de Composição The Roads of Romanticism 
(Varsóvia-Polónia, 2007), o Troféu de Excelên-
cia para Jovens Compositores, atribuído pela 
UNPR (União Nacional de Empregadores da 
Roménia, Bucareste, 2006) e em 2008 ganhou 
o Gopo Prize para melhor orquestração de um 
filme original. Compôs música de câmara, 
música sinfónica e vocal-sinfónica, música 
para publicidade, filmes e televisão. As suas 
obras têm sido interpretadas em concertos na 
Europa, nos Estados Unidos da América e no 
Brasil, e também transmitidas na Europa, na 
América do Norte e na América do Sul.

Micro Circuits
Para quatro artistas é uma versão mais 
curta do trabalho Circuits para orquestra de 
câmara. Analogias com o ambiente elec-
trónico, tanto a nível estrutural como a nível 
de sonoridade, oferecem uma deflexão dos 
caminhos musicais convencionais. Esta versão 

foi escrita no início de 2008 para o grupo Pearls 

before swine experience.
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CÂNDIDO LIMA
(ver página 52)

Nãnghê
Nãnghê (SOL em linguagem fula, etnia afri-

cana), para flauta, violino, violoncelo e piano, 

foi escrita em poucos dias para um concerto 

do Grupo Música Nova, em Paris, em 1989. 

A versão para dois grupos instrumentais 

iguais, pelos mesmos instrumentistas ou por 

outros em pré-gravação, apresenta-se sob dois 

planos diferentes e específicos: um, de grande 

efervescência sonora, outro, de carácter mais 

tranquilo. Cabe aos instrumentistas escolher um 

ou outro grupo para pré-gravação (em tempo 

diferido) e para execução ao vivo (em tempo 

real). A intenção do compositor foi desta-

car a dimensão experimental do som, onde a 

aleatoriedade desempenha papel importante: 

na produção do som, nos tempi, nos ritmos, nas 

alturas, o gesto e o impulso marcam a natureza 

da projecção do discurso individual e do 

discurso do grupo. A forma é arquitectada se-

gundo objectos acústicos autónomos: figuras 

melódicas, figuras rítmicas, figuras tímbricas. 

A condução desta espécie de patchwork é feita 

pela energia e pela capacidade de produzir as 

variáveis acústicas imprevistas, ocultas. Não 

escrita explicitamente, mas inventada pelos 

instrumentistas a partir da notação ao mesmo 

tempo precisa, imprecisa e ambígua. A técnica, 

a imaginação e a capacidade de invenção do 

intérprete, da forma como recria o que se es-

conde dentro dos símbolos da notação desem-

penham um papel fundamental no resultado 

local e global do som. A electrónica resulta 

da transformação da gravação instrumental 

e da sua transformação por sampler, acresci-

do da utilização de sintetizador. Esta versão 

electroacústica acompanha a par e passo, 

com alguma margem de deslizamento, 

a fonte de origem. A parte referida acima 

como efervescente foi a parte dos quatro 

instrumentos que foram transformados 

por sampler.  A sincronização entre a versão 

electrónica e os instrumentos ao vivo não 

é absoluta, porém compatível, pois o que se 

ouve na electrónica é identificável com a 

parte instrumental. 

PÄR LINDGREN
Estudou composição com Gunnar Bucht e 
Lars-Gunnar Bodin no Royal College of 
Music em Estocolmo, fazendo parte do corpo 
docente desde 1980. Em 1998, foi nomeado 
professor de composição. De início o seu 
trabalho direccionava-se sobretudo para a área 
da música electrónica. Obras como Electric 
Music e The Room, The Second Room e Hou-
dini atraíram desde logo as atenções. Ao longo 
dos anos, o interesse de Lindgren foi-se focan-
do mais na música instrumental. Lindgren toca 
guitarra e alaúde, o que de certo modo poderá 
explicar o porquê da fantasia composta a 
partir de Shadowes That in Darkness Dwell de 
Dowland. Por outro lado, avaliando a obra de 
Lindgren como um todo, é perceptível como 
vários trabalhos estão unidos por certas temáti-
cas extramusicais, constituindo a base para 
a sua criatividade. Lindgren prefere escrever 
para orquestras ou formações de câmara de 
maiores dimensões e a sua música pode ser 
descrita como uma investigação do corpo do 
som – pode ser descrita de forma mais clara 
com a ajuda de metáforas físicas: o trabalho 
adquire linhas esculturais, os movimentos são 
refinados e bem coreografados no contexto de 
um quadro harmónico bem definido. Mas por 
detrás desta primeira impressão de controlo e 
delicadeza, e numa observação mais atenta, a 
coordenação parece estremecer e vibrar. Ape-
sar de se observarem alterações no método de 
composição de uma obra para outra, há algo 
no perfil deste compositor que permanece.
Pär Lindgren foi galardoado com o Christ John-
son Music Prize em 1987 por Shadowes that in 
Darkness Dwell e por Oaijé em 1996.

Soirée de Noël
Esta peça consiste numa reflexão sobre o 

tsunami na Tailândia, ao qual o compositor 

sobreviveu. Tem como material músicas natalí-

cias tailandesas que havia ouvido nos dias que 

antecederam a catástrofe. 

CRISTIAN BENCE-MUK
Nasceu a 31 de Agosto de 1978 em Deva. Fez 
a sua formação em composição na Academia 
Musical Gheorghe Dima em Cluj-Napoca, na 
Roménia, terminando os seus estudos em 
2002 na classe do professor Hans Peter Türk. 
Em 2005, sob a coordenação do professor 
Cornel Taranu, obteve o título académico 
de Doutor em Música com especialização 
em Composição. Actualmente, é professor 
universitário de Forma e de Análise Musicais 
na Academia Musical Gheorghe Dima. O seu 
trabalho consiste sobretudo em peças corais, 
vocais, música para ensembles de música de 
câmara, obras sinfónicas e sinfónico-vocais. 
Foi galardoado com vários prémios nacionais 
e as suas obras têm sido interpretadas tanto 
na Roménia como fora do país (Itália, França 
e Suécia), e estão editadas na Roménia e na 
Suíça. 

Radio.zip
Esta obra é uma versão de uma outra obra: 

Radio. Sofreu arranjos, foi adaptada e 

substancialmente abreviada especificamente 

para o ensemble Pearls before swine experience. 

O título da obra remete para a extensão zip 

das pastas arquivadas/condensadas para os 

PC precisamente por se tratar de uma versão 

comprimida, arquivada a partir da obra origi-

nal. A obra Radio.zip baseia-se em quatro temas 

estilisticamente diferentes (música moderna, 

música popular romena, música barroca e 

jazz), um pouco à semelhança do que um 

ouvinte de rádio impaciente faria ao mudar 

de estações de rádio. Os quatro temas induzem 

a uma discussão musical, e depois a um desen-

volvimento (combinam dois a dois, de forma 

a que no final todos se sobreponham), e final-

mente a uma reposição. Deste modo, a obra 

adquire a forma de uma sonata com quatro 

temas. Por fim, o ouvinte entedia-se e muda 

de estação cada vez mais rapidamente, de tal 

maneira que no final acaba por atirar o rádio 

para o chão e destruí-lo.

WORKSHOP
CONCERTO
MÃOS NA 
MASSA: 
DO SOM
Novas Bandas 
Portuguesas 
Difundem com 
a Orquestra de 
Altifalantes
15 SETembro ‹ 11h00 * 

18 SETembro ‹ 23h (c/ inscrição**)
PEQUENO AUDITÓRIO – SALA 
EDUARDO PRADO COELHO
centro cultural de belém

MISO STUDIO 
desenvolvimento informático-musical

* informações através da RTP – ANTENA 3 
**  inscrições através da Miso Music Portugal
mais informações em www.misomusic.com
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VÍDEO MÚSICA 
VISAGE PRESQUE BLEU
QUARTETO DE CORDAS 
DE MATOSINHOS
Co-produção ‹ CÂMARA MUNICIPAL DE MATOSINHOS 

15 SETembro ‹ 21h ‹ M/6
PEQUENO AUDITÓRIO – SALA EDUARDO PRADO COELHO
centro cultural de belém

Visage Presque Bleu é o título do primeiro de três concertos Vídeo Música dedicados à 
relação da música e da imagem. Por um lado, teremos a obra emblemática de 
Luciano Berio Visage que se inscreve pela sua característica de linguagem vocal, original 
e emocional numa das temáticas do festival deste ano: música e erotismo; por outro lado, 
Presque Bleu de Horacio Vaggione revela-nos o desenvolvimento composicional sonoro 
e visual do compositor, num trabalho de integração identitária das duas abordagens, 
que especula sobre os seus diferentes graus de correspondência e sincronização, num 
percurso de pesquisa do que pode ser entendido por visualização do som.

VÍDEO MÚSICA VISAGE PRESQUE BLEU
RICARDO GUERREIRO projecção sonora

MISO STUDIO desenvolvimento informático-musical

PROGRAMA 

LUCIANO BERIO: Visage (1961 – 21’)

HORÁCIO VAGGIONE (música e vídeo): Presque Bleu (2008 – 6’)

O Quarteto de Cordas de Matosinhos criado em 2007, projecto extraordinário da 
Câmara Municipal de Matosinhos e invulgar no panorama nacional, traz-nos neste 
concerto três obras encomendadas pela Câmara Municipal de Matosinhos a três 
compositores portugueses.

QUARTETO DE CORDAS DE MATOSINHOS
VITOR VIEIRA violino

JUAN MAGGIORANI violino

JORGE ALVES viola

MARCO PEREIRA violoncelo

PROGRAMA 

VASCO MENDONÇA: Caged symphonies*
MIGUEL AZGUIME: Le Feu qui Dort * (2008 – 14’) 

Intervalo 

CÂNDIDO LIMA: Vozes à Luz * (1996 – 30’)

* ENCOMENDA CÂMARA MUNICIPAL DE MATOSINHOS

I 
P

A
R

T
E

II
 P

A
R

T
E

INTÉRPRETES

QUARTETO DE 
CORDAS DE 
MATOSINHOS
Criado em 2007 
no seguimento do 
concurso organizado 
pela respectiva Câmara 
Municipal é constituído 
por Vitor Vieira e Juan 
Maggiorani (violinos), 
Jorge Alves (viola) e 

Marco Pereira (violoncelo). Todos termi-
naram as suas licenciaturas na Academia 
Nacional Superior de Orquestra, insti-
tuição com a qual o quarteto mantém 
ainda colaboração, e realizaram estudos 
de aperfeiçoamento em diversas escolas 
de prestígio, como a Escuela Superior 
de Música Reina Sofia em Madrid, a 
Northwestern University em Chicago 
e o Conservatório de Sion na Suíça. 
O quarteto realizou também estudos 
especializados no Instituto Internacional 
de Música de Cámara de Madrid, sob a 
orientação de Rainer Schmidt (violinista 
do Quarteto Hagen). Todos os seus 
membros receberam prémios portu-
gueses e internacionais individualmente 
e em música de câmara. Destaca-se o 
segundo prémio obtido no 1.º Concurso 
Internacional de Música de Câmara 
de Alcobaça, em 2009, e os primeiros 
prémios obtidos no concurso Prémios 
Jovens Músicos na qualidade de solistas 
(1996, 2001 e 2003) e de música de câ-
mara (1992, 1999 e 2004). Este último 
levou à apresentação do então Quarteto 
Tacet na Fundação Calouste Gulbenkian, 
Festival de Música de Sintra e Casa da 
Música. Os membros do quarteto, nos 
seus anos de estudo, tiveram contacto, 
em master-classes e também regular-
mente nas suas escolas, com membros 
de vários quartetos destacados do pan-
orama internacional, nomeadamente os 
quartetos Alban Berg, Hagen, Lasalle, 
Emerson, Melos, Vermeer e Kopelman. 
Actualmente, tem uma temporada 

regular de concertos em Matosinhos, 
na qual vem desenvolvendo uma série 
de projectos inéditos no país: além 
de integrais dos quartetos de Haydn, 
Mozart e Mendelssohn, assume especial 
importância a encomenda e estreia de 
obras de compositores portugueses. 
O quarteto estreou já obras de Carlos 
Azevedo, Fernando Lapa, Vasco Men-
donça e Miguel Azguime, estando pre-
vistas para 2009 estreias de quartetos de 
Nuno Côrte-Real, Eurico Carrapatoso, 
António Chagas Rosa, Álvaro Salazar e 
um concerto para quarteto e orquestra 
de António Pinho Vargas (a estrear na 
Casa da Música com a Orquestra Nacio-
nal do Porto em Outubro de 2009).
O quarteto apresenta-se um pouco por 
todo o país, tendo realizado concer-
tos nos Dias da Música do CCB e nos 
festivais de música de Espinho e Póvoa 
de Varzim, colaborando com os músicos 
Carlos Azevedo (na estreia do seu 
quinteto), os clarinetistas António Saiote 
e Bruno Graça e os pianistas António 
Rosado e Miguel Borges Coelho.

COMPOSITORES e OBRAS

LUCIANO BERIO 
(1925-2003)
Foi um dos protagonistas do movi-
mento avant garde actual, alcançando 
resultados decisivos não só no campo 
da música electrónica, como também 
no novo teatro musical, numa nova 
concepção de vocalismos (assistido pela 
vocalista Cathy Berberian) e na música 
instrumental; o seu estilo caracteriza-se 
por um certo “concretismo” fónico e 
pela atenção que dedica às propriedades 
específicas do meio sonoro. Berio estu-
dou com o seu pai, antes de frequentar 
aulas de composição no Conservatório 
de Música de Milão com Paribeni e Ghe-
dini. Em 1954, fundou em Maderna o 
Estúdio de Fonologia na Rádio Televisão 
de Milão, primeiro estúdio de música 
electrónica, que dirigiu até 1961. Em 
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1956 deu início à publicação Incontri Musicali, 
e até 1960 foi responsável pelos concertos pro-
movidos pela mesma. Exerceu intensivamente 
a docência nos EUA e na Europa, tendo leccio-
nado igualmente Composição em Tanglewood 
(1960, 1962), na Escola de Verão de Dartington 
(1961, 1962), no Mills College, Oakland na 
Califórnia (1962, 1963), em Darmstadt, em 
Colónia, na Universidade de Harvard e, de 1965 
a 1972, na Juilliard School of Music de Nova 
Iorque. De 1974 a 1979 foi colaborador no 
IRCAM de Paris. Em 1980, recebeu o douto-
ramento Honoris causa da City University de 
Londres. Foi também premiado com o Prémio 
da Fundação Edison e Wolf e, em 1989, com 
o Ernst von Siemens-Musikpreis de Munique. 
Foi membro honorário do Salzburg Mozarteum 
Hochschule e convidado para dirigir a cadeira 
de poesia Charles Eliot Norton na Universidade 
de Harvard no ano lectivo de 1993/1994. Berio 
recebeu o Imperial Premium, prestigiado prémio 
da Associação Japonesa de Arte, sendo o 
primeiro italiano na área da música a receber tal 
galardão. Dirigiu grandes orquestras nos EUA 
e na Europa e, em 2000, foi eleito presidente e 
director artístico da Accademia di Santa Cecília 
em Roma. Em 2001, recebeu o Prémio Interna-
cional Luigi Vanvitelli em Caserta.

Visage 
Composta em 1961, é uma composição electro-

vocal que consiste de forma mais proeminente 

na voz de Cathy Berberian, produzindo todo o 

tipo de sons e utilizando apenas uma palavra: 

“parole” (palavra). Para esta composição, Berio 

pediu a Berberian para improvisar de acordo 

com algumas e vagas instruções (Berberian em 

Stoïanova 1985). A gravação dessa improvisação 

forma o grosso da obra Visage; Berio fez uma 

montagem disso e acrescentou-lhe sons elec-

trónicos e manipulações sonoras como pano 

de fundo. Os suspiros, choros, risos, gemidos, 

grunhidos, gaguejos, e tantos outros impres-

sionantes sons vocais não verbais de Berberian, 

são os maiores atributos de Visage. Podemos 

imaginar que estes sons chocaram a Rádio de 

Milão: Visage foi considerado como obsceno e 

demasiado pornográfico; e apesar de ter sido 

feito no Estúdio de Música Electrónica da Rádio 

de Milão, não foi transmitido integralmente.

HORACIO VAGGIONE
Nasceu em 1943 em Cordoba, Argentina. 
Estudou composição na Universidade Nacional 
de Cordoba, e fez um doutoramento em 
musicologia na Universidade de Paris-VIII. Com 
uma bolsa Fulbright (USA) toma contacto 
com os computadores enquanto ferramentas 
musicais na Universidade de Illinois. É co-
fundador do Centro de Música Experimental 
da Universidade de Cordoba, Argentina; mem-
bro do grupo ALEA de Madrid (1969-1973), 
trabalhando posteriormente em centros como 
o IRCAM, o INA-GRM, o GMEB, a Universidade 
Técnica de Berlim, o Instituto de Sonologia de 
Haia, entre outros. Recebeu bolsas da DAAD 
(Berliner Kunstlerprogram, 1987) e é membro 
da Academia Internacional de Música Elec-
troacústica de Bourges. Recebeu vários pré-
mios de composição, entre os quais: 1.º Prémio 
(Cambridge, USA, 1983); Prémio Trinac 1985; 
Prémio de Bourges em 1982, 1986, 1988; 
Euphonie d’Or (1992); ICMA (International 
Computer Music Association Award – USA) 
1992. Horacio Vaggione reside em Paris desde 
1978, sendo mestre de conferências na Univer-
sidade de Paris-VIII, onde dirige, desde 1986, 
o SIM (Système d’Informatique Musicale), 
assim como a equipa de DEA de Composição e 
Investigação.

Presque Bleu
Representa o recente desenvolvimento com-

posicional sonoro e visual do compositor, 

num trabalho de integração identitária das 

duas abordagens, que especula sobre os seus 

diferentes graus de correspondência e sincroni-

zação, num percurso de pesquisa do que pode 

ser entendido por visualização do som.

“São imagens abstractas. Eu faço música, não 

vídeo. Mas ao fazer música, disse a mim mesmo 

que poderia fazer um pouco a mesma coisa que 

faço com a música mas com imagens. Orga-

nizá-las, com movimentos, montagens como se 

faz com a música. Comecei por fazer vídeo sem 

som. Depois adicionei-lhe o som. Isto funciona 

melhor quando há vários filmes em vez de um 

só, dá-lhe um lado polifónico que com apenas 

um filme não existe realmente, porque a música 

tem sempre várias camadas. Eu não fiz 3D, isso 

não era o objectivo. Um filme apenas não era 

suficiente. Mas com entre quatro a seis filmes, 

a obra adquire uma outra figura, a percepção 

é despertada de outra forma e a música ouve-  

-se melhor, paradoxalmente. É uma experiência 

de músico mas com imagens. Eu não sei bem 

aonde é que isto me pode levar. Eu retomei 

elementos e composições musicais, e adoptei a 

mesma abordagem para compor com imagens.” 

Horácio Vaggione

CÂNDIDO LIMA
(ver página 52)

Vozes à Luz
O desejo antigo de traduzir em quarteto 

de cordas aspectos estéticos e expressivos 

presentes em obras destinadas a formações 

de diversa natureza marcou, na matéria, na 

estruturação e na arquitectura, o carácter 

de Vozes à Luz-à memória. Outra intenção foi 

que a face lírica do som, do tempo, do ritmo, 

do timbre, do espaço, nas suas várias facetas, 

se sobrepusesse à investigação pura ou ao 

tratamento instrumental virtuosístico. 

O contexto em que esta obra nasce, e o seu 

enquadramento histórico, geográfico, cultural, 

e talvez autobiográfico, determinou um certo 

número de linhas de orientação: o grupo de 

instrumentistas que estrearia a obra, a 

instituição anfitriã que lhe deu origem, o meio 

social a partir do qual a obra surgiu e para 

o qual se dirige num primeiro contacto – a 

primeira audição. A evocação de personali-

dades que, na cidade ou fora da cidade de Ma-

tosinhos, marcaram a vida musical portugue-

sa, pela iniciativa, pela energia, pelo dinamismo 

e pela criação, afastados de nós pelo Tempo 

e pela Vida, deixou o seu nome no interior da 

obra. Essas figuras ilustres vivem nestas pági-

nas sob várias formas, da mais pura ligação 

simbólica e imaginária à mais pura estrutura-

ção de signos, num mural de identidades, de 

revelações e de ressurreições. A transfigura-

ção do instrumento em voz, a transfiguração 

da harmonia e do tempo em luz é a tentativa 

de ir além dos signos, para chegar à alma e 

à vida, sem tempo nem lugar. A forma está 

caracterizada pela estruturação contínua de 

materiais motívicos e por técnicas de escrita da 

tradição: melismática, salmódica, monódica, 

homofónica, contrapontística, heterofónica, 

harmónica. O princípio estrutural do todo é 

dado pelo continuum, pelo fluxo do tempo e 

do som, pelo estatismo global absorvendo mo-

vimentos ora perceptíveis, ora imperceptíveis, 

conferidos pela real ou ilusória serenidade 

e atmosfera hierática; pela transposição 

contínua da massa, da energia, da densidade, 

da sonoridade, pelo controlo de trajecto da(s) 

curva(s) e dos perfis dos objectos sonoros e 

temporais. A dedução do todo parte de um 

mínimo de informação que é um sol imóvel, 

um objecto físico cristalizado no tempo. A este 

tratamento do som como modelo junta-se o 

tratamento do som como um objecto funcio-

nal, como uma nota entre notas (Sol, Dó, Lá, 

Fá, Si, Ré, Mi). 

MIGUEL AZGUIME
(ver página 6)

Le Feu qui Dort 
“Esta peça resulta de uma encomenda da 

Câmara Municipal de Matosinhos e é dedicada 

à Paula, como tudo o que eu crio e que lhe 

devo; mas também ao Dr. Manuel Dias da Fon-

seca e ao Quarteto de Cordas de Matosinhos, 

responsáveis por provocar e dar voz àquilo 

que corre o risco de se tornar num delito: a 

arte musical. Quando comecei a composição 

desta peça tomei contacto com um livro de 

poemas; título em francês para uma recolha 

de poemas em francês de Mário Dionísio e que, 

para além da sublime arte poética que contém, 

tinha comigo o estranho paralelismo de um 

autor português a escrever em francês! Casos 

destes são raros, e por ser o meu caso, raro 

me comoveu e, para mais, tão profundamente 

fui encontrar um fogo que parece dormir, mas 

que perpassa vivo todo o pensamento, toda a 

emoção. Le Feu qui Dort tomaria conta de mim 

e enquanto mistério transformou-se na com-

posição deste segundo quarteto de cordas, no 

qual quis depurar a linguagem (minha), clarifi-

car a harmonia, na omnipresença de um fogo 

que confunde no timbre todos os parâmetros 

musicais.”

Miguel Azguime ‹ Dezembro de 2008
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VÍDEO MÚSICA 
A CONDIÇÃO HUMANA
LIM – LABORATORIO 
DE INTERPRETACIÓN 
MUSICAL
16 SETembro ‹ 21h ‹ M/6
PEQUENO AUDITÓRIO – SALA EDUARDO PRADO COELHO
centro cultural de belém

João Pedro Oliveira faz a sua primeira incursão nas relações do seu trabalho 
composicional com a imagem, e Paulo Ferreira-Lopes reafirma a sua preferência 
por trabalhos pluridisciplinares, numa prática regular e coerente que tem 
originado colaborações com inúmeros artistas de outras áreas. 

VÍDEO MÚSICA A CONDIÇÃO HUMANA
PAULO FERREIRA-LOPES / JOÃO PEDRO OLIVEIRA projecção sonora

MISO STUDIO desenvolvimento informático-musical

PROGRAMA 

PAULO FERREIRA-LOPES (música) / CLÁUDIA ROBLES (vídeo): Wintermusik aus dem Buch 
der Dunkelheit (2007 – 10’)

JOÃO PEDRO OLIVEIRA (música) / TAKAGI MASAKATSU (vídeo): Bloomy Girls (2007 – 6’)

O LIM (Laboratorio de Interpretación Musical – Madrid), emblemático e sobeja-
mente conhecido agrupamento espanhol, vem a Portugal para nos dar a conhecer 
várias obras recentes de compositores espanhóis, às quais se vêm juntar uma obra 
de uma das figuras mais importantes da música francesa actual: Michèle Reverdy, e 
uma obra de um dos compositores emergentes da nova geração em Portugal: Luís 
Cardoso.

LIM – LABORATORIO DE INTERPRETACIÓN MUSICAL
JESÚS VILLA-ROJO direcção

ANTONIO ÁRIAS flauta

RAFAEL TAMARIT oboé

CARLOS CASADÓ clarinete

GERARDO LÓPEZ LAGUNA piano

SALVADOR PUIG violino 
EMÍLIO NAVIDAD viola

ENRIQUE FERRÁNDEZ violoncelo

PROGRAMA 

AGUSTÍN BERTOMEU: Quinteto EP (1991 – 7’)

JESÚS VILLA-ROJO: Variaciones Messiaen EP (2008 – 12’)

MICHÈLE REVERDY: Anacoluthes EP (2008 – 13’)

CARLOS VILLASOL: De Orfeo a la sociedad EP (2008 – 10’)

LUÍS CARDOSO: Serenata (2003 – 8’)

ESTEBAN BENZECRY: Como una luz desde el infinito EP (2005 – 11’)
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INTÉRPRETES

LIM
(Laboratório de 
Interpretación 
Musical) 
Foi criado em Novembro de 1975, em 
Madrid, com o objectivo de aprofundar 
o estudo e a interpretação da nova 
música sendo seus membros fundadores 
Esperanza Abad, Rafael Gómez Senosi-
ain e Jesús Villa-Rojo. Quer seja na sua 
vertente concertística, de investigação e 
pedagógica, enquanto organizador de 
ciclos de concertos em Madrid (sendo 
o mais antigo que decorre ininter-
ruptamente desde aquela data), em 
Bilbau (Festival de Música del Siglo XX 
– Festival BBK), em Barcelona (Música en 
el Tiempo) ou Pamplona, quer seja em 
Espanha (presença regular nos festivais 
internacionais de Santander e Granada, 
na Quincena Musical Donostiarra, em 
Salamanca, Sevilha, Alicante, Oviedo 
e Málaga) ou no estrangeiro, com 
digressões pela Europa e pelas Américas 
do Sul e Central, o LIM não tem cessado 
de enriquecer o seu trabalho cultural. 
A sua capacidade de adaptação às 
diferentes formações que a música de 
câmara contemporânea exige, aliada 
à sua grande qualidade interpreta-
tiva, conferiram-lhe uma reconhecida 
singularidade, passando pelo grupo de 
músicos fundadores, por um inovador 
quinteto de clarinetes, pelas colabora-
ções com artistas plásticos e de vídeo, 
pela música electroacústica, pelos 
solistas ou pelas formações de câmara 
convencionais. A edição discográfica 
(RCA, CBS, Dial, Movieplay, Stradivarius, 
RTVE, SGAE, LIM-BBK e pela sua própria 
marca LIM-records) e a publicação de 
livros como LIM 75-85, LIM 85-95 e 
Lim2mil – Una síntesis de la música 
contemporánea en España fazem parte 
do seu empenho na difusão. A par do 
lado naturalmente pioneiro do trabalho 
com a música de vanguarda, o LIM 
assumiu o compromisso de centenas 

de estreias mundiais e nacionais de 
obras em Espanha e no estrangeiro, 
bem como apresenta obras compostas 
especificamente para o grupo. Este 
colectivo dirigido por Jesús Villa-Rojo já 
teve como membros honorários com-
positores como Ligeti, Messiaen, Petrassi 
ou Stockhausen. Entre outros prémios 
alcançados figuram: Prémio Nacional do 
Disco (Ministério da Cultura); Prémio dos 
leitores da revista CD Compact, Prémio 
da revista Ritmo, Prémio de Música 
de Câmara CD Compact, Prémio de 
Interpretação da Associação Madrilena 
de Compositores.

COMPOSITORES, OBRAS e 
OUTROS CRIADORES

PAULO FERREIRA-LOPES
www.mic.pt
www.ima.zkm.de/~pfl/

Entre 1988 e 1991 estudou composição 
em Lisboa com Constança Capdeville.
Em 1994, Paulo Ferreira-Lopes foi para 
Paris onde, entre 1995 e 1997, estudou 
composição com Emmanuel Nunes, 
Antoine Bonnet e Computer Music 
com Curtis Roads. Em 1996, concluiu o 
mestrado em composição na Univer-
sidade de Paris-VIII, sob orientação de 
Horacio Vaggione, prosseguindo ainda 
nesse ano estudos aprofundados de 
composição com Karlheinz Stockhausen 
nos Internationale Ferienkurse für 
Neue Musik, em Darmstadt. Em 1997, 
recebeu o prémio de composição na 
Exposição Documenta X, em Kassel, 
Alemanha. Foi fundador e director 
(1992/1995) do Estúdio de Música Elec-
trónica CICM. Fundou e dirigiu (2000) 
os workshops de Verão – “olhAres de 
Outono” na Universidade Católica do 
Porto. Em 2004, completou o doutora-
mento na Universidade de Paris-VIII.
Dirige, desde 2004, o Centro de 
Investigação em Ciências e Tecnologias 
da Arte – CITAR – na Universidade 
Católica do Porto. As suas obras têm 
sido apresentadas internacionalmente 

em diversos festivais, como Música Strasbourg, 
Festival Música Viva, Festival de Música do 
Estoril, Documenta X em Essen, Bienal de São 
Paulo, ZKM – Karlsruhe, World Music Days, 
na Fundação Calouste Gulbenkian, EXPO 98 
em Lisboa, e também por alguns importantes 
ensembles como AccrocheNote, OrchestrU-
topica, Ensemble Modern Frankfurt, entre 
outros.

CLAUDIA ROBLES
Nasceu em Bogotá, na Colômbia, em 1967.
Fez o mestrado em Belas-Artes na Univer-
sidade Jorge Tadeo Lozano de Bogotá. Fez 
uma pós-graduação no campo do cinema de 
animação em Itália, no campo da composição 
na Folkwang-Hochschule na Alemanha, e das 
artes visuais na Escola Superior de Artes Visuais 
de Genebra. Obteve o 2.º Prémio no Con-
curso Hören und sehen em 2004, organizado 
pelo ZKM Karlsruhe e o Instituto Neue Musik 
Darmstadt. Apresentou o seu trabalho em 
diversas exposições colectivas e individuais, 
como o Bauhaus-archiv Museum für Gestal-
tung (Berlim), o Instituto Goethe de Bogotá 
ou o Bauhaus Dessau. Foi artista residente 
no ZKM Karlsruhe, entre 2004 e 2006. O seu 
trabalho mais recente INsideOUT, performance 
interactiva usando uma interface EEG e sistema 
em tempo real (MaxMsp/Jitter), foi criado 
durante a sua residência no KHM (em Colónia, 
Alemanha) e estreado no Festival Internacional 
de la Imagen em Manizales na Colômbia, em 
Abril de 2009.

Wintermusik aus dem Buch der Dunkelheit 
Das Buch der Dunkelheit – “O livro da escu-
ridão” – é uma das partes de uma colecção de 
quatro livros:
O livro da escuridão
O livro da luminescência
O livro do esquecimento
O livro das visões
A peça que hoje estreia – Wintermusik aus 
dem Buch der Dunkelheit – foi inicialmente 
concebida como a estrutura de um conjunto 
de três peças mistas – Three Short Pieces from 
the Darkness Book (saxofone e electrónica em 
tempo real), tendo no entanto sido composta 
em versão final como uma obra acusmática, 

autónoma e portadora de uma identidade 
própria. À semelhança da quase totalidade 
das obras do compositor, esta obra não tendo 
um carácter narrativo procura todavia guiar-se 
por uma linha de expressão onde quadros da 
condição humana são evocados com carácter 
de pungência. Estes quadros traduzem es-
sencialmente os registos de memórias típicas 
do livro da escuridão, onde a tristeza e a 
indignação abraçam uma visão incrédula do 
mundo. À semelhança das Three Short Pieces, 
Wintermusik situa o núcleo do seu discurso 
sobre os sentimentos da despedida. A inter-
ligação entre a obra musical e a obra visual 
assenta particularmente no exercício constante 
da desconstrução, onde o ser humano e o seu 
corpo surgem como a matéria de invenção e 
de “decomposição” em ambas as formas de 
expressão.

JOÃO PEDRO OLIVEIRA
www.jpoliveira.com
www.mic.pt

Iniciou os seus estudos de música como aluno 
do Centro de Estudos Gregorianos, tendo 
continuado o seu trabalho no Instituto Grego-
riano de Lisboa. A partir de 1978 começou a 
dedicar-se à composição e, de 1985 a 1990, 
esteve nos Estados Unidos com uma bolsa da 
Fundação Calouste Gulbenkian e da Comissão 
Cultural Luso-Americana, tendo estudado no 
Brooklyn College e na Universidade de Nova 
Iorque em Stony Brook, onde concluiu dois 
mestrados e um doutoramento em música.
Principais Prémios: Prémio Magisterium 
no Concurso de Música Electroacústica de 
Bourges (2008) / Giga Hertz Award (2008)
1.os Prémios no Concurso de Música Elec-
troacústica de Bourges (2007); Roma Sound   
-track Competition, Itália (2007); Concurso 
Yamaha-Visiones Sonoras, México (2007); 
Concurso Música Nova, Praga (2007); Concurso 
Metamorphoses, Bruxelas (2006); Concurso 
Música Nova, Praga (2005) / 2.º Prémio no 
Concurso Internacional de Música Electroacús-
tica de S. Paulo (2005) / Menção Honrosa 
no Concurso de Música Electroacústica de 
Bourges (2005) / Obra seleccionada na Tribuna 
Internacional de Música Electroacústica, Itália) 
(2005) / 1.os Prémios no Concurso Earplay, 
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S. Francisco (2003); Concurso de Música 
Electroacústica de Bourges (2002); Concurso 
Lopes-Graça (1998); Concurso Internacional 
Alea III (1996); Concurso Joly Braga Santos 
(1992 e 1994).
A maioria das suas obras foi encomendada 
por instituições nacionais e estrangeiras e 
encontra-se editada em CD. É professor 
catedrático na Universidade de Aveiro, onde 
ensina composição e música electrónica. 

TAKAGI MASAKATSU
www.takagimasakatsu.com

Artista multimédia nascido em 1979, Takagi 
Masakatsu vive e trabalha em Quioto mas 
actuou e exibiu a sua obra internacionalmente. 
Recolhendo inspiração nas suas viagens, o seu 
trabalho é uma extraordinária sobreposição 
de som, música e vídeo, utilizando tecno-
logia mas com uma beleza quase clássica. 
Recentes exposições a solo incluem Takagi na 
Byblos Gallery em Verona, Itália, e Color of 
Empty Sky na Transplant Gallery, Nova Iorque. 
Exibiu a sua obra também no Museu de Arte 
Contemporânea em Tóquio, e na galeria de 
arte Whitechapel em Londres, assim como em 
outras galerias em França, Espanha, China, 
Taipei, Alemanha, Singapura e Estados Unidos. 
Em 2006, foi nomeado na RES 10 como um 
dos 10 artistas emergentes que irão influenciar 
os mundos do cinema, vídeo, design, música 
e media nos próximos anos e daí em diante. 
Com formação de pianista clássico, Takagi 
actua ao vivo e as suas composições musicais 
têm sido editadas internacionalmente.

Bloomy Girls
(Notas de programa indisponíveis)

Agustín Bertomeu 
Nasceu em Rafal, Alicante, em 1929. Estudou 
composição com Tomás Blanco e no Conser-
vatório Superior de Música de Madrid com 
Júlio Gómez, Conrado del Campo e ainda di-
recção de orquestra com Pérez Casas. Em 1963 
frequentou o curso de composição musical de 
Boulez e Stockhausen em Darmstadt. 
Foi maestro da Orquestra de Câmara das 
Juventudes Musicais em Palma de Maiorca, e 

posteriormente da Sociedade Coral Polifónica 
de Pontevedra. As suas obras têm obtido pré-
mios e menções em concursos de composição, 
de que se destacam: Prémio Internacional do 
Ministério de Informação e Turismo (1968); 
Menção Honrosa no Prémio Internacional 
Óscar Esplá (1956); Menção Honrosa no Pré-
mio Internacional Príncipe Pedro do Mónaco 
(1972); Prémio Nacional do Sindicato do Espec-
táculo (1974); Prémio do Ministério de Edu-
cação e Ciência (1974), Arpa de Oro (1980); 
Prémio Internacional Reina Sofia (1989).

Quinteto
Esta obra para flauta, clarinete, violino, vio-

loncelo e piano foi escrita entre Março e Abril 

de 1991 e resulta da encomenda de Jesús Villa-  

-Rojo para o grupo LIM, por ele dirigido.

Talvez por uma propositada necessidade esté-

tica passageira, a criação desta obra assenta 

fundamentalmente na tonalidade; esporadi-

camente aparece alguma politonia e ainda 

alguma atonalidade, sendo que se prescinde 

de especulações tímbricas, gráficas e de novos 

sinais tão utilizados em anteriores obras. Con-

tém motivos melódicos claros e expressivos, 

abdicando de regras ou outros preceitos clás-

sicos no que toca à forma. A obra decorre sem 

interrupção, ainda que claramente se perce-

bam as diferentes secções, evolução constante 

dos intervalos e da estrutura harmónica da 

ideia inicial.

JESÚS VILLA-ROJO
Nasceu em Brihuega, Guadalajara, em 1940. 
Formou-se no Conservatório Superior de 
Música de Madrid e na Academia Internacio-
nal Santa Cecília em Roma, com prémios e 
diplomas obtidos em diversas áreas académicas 
e especializações como intérprete, compositor 
e investigador. Adicionalmente, tem recebido 
encomendas e bolsas de estudo em diversos 
países, o que lhe tem permitido desenvolver os 
seus trabalhos enquanto compositor e investi-
gador. Entre os seus livros e artigos destacam-  
-se El clarinete y sus posibilidades, Juegos 
gráfico-musicales, El clarinete actual, Lectura 
musical (1 y 2), Notación y grafía musical en el 
siglo XX…

Participa com frequência em festivais de 
música na Europa e no continente americano, 
estreando centenas de obras suas e de outros 
compositores. Recebeu o Prémio Koussevitzky, o 
Prémio Béla Bartók, o Gran Premio de Roma, o 
Prémio Nacional de Música (em 1973 e 1994) 
e a Palma das Artes Francesa, entre outras 
importantes distinções. Conta com uma larga 
discografia editada (CBS, RCA, Naxos, Marco-
Polo, Cramps Records, Stradivarius, Nova 
Musica e Hungaroton, e ainda nas séries BBK, 
LIM Records) e com cerca de um milhar de regis-
tos radiofónicos em rádios de diversos países. 
Foi director do Centro para la Difusión de la 
Música Contemporánea do Ministerio da Cul-
tura, do Conservatório de Cuenca, dos Grupos 
Instrumentales y Corales do Ayuntamiento de 
Madrid, dos Cursos Internacionales de Música 
de Navarra, do Festival Internacional de Música 
Contemporánea de Alicante, do Música en el 
Tiempo de Barcelona. Foi membro do grupo de 
Investigação Instrumental do IRCAM do Centro 
Pompidou em Paris; foi professor no Real 
Conservatorio Superior de Música de Madrid. 
Actualmente dirige o Laboratorio de Interpre-
tación Musical (LIM) que fundou em 1975 e 
coordena o Festival BBK Músicas Actuales do 
Museu Guggenheim de Bilbau.

Variaciones Messiaen
“As Variaciones Messiaen são uma clara 

homenagem em forma de composição a este 

inesquecível músico e humanista francês, 

utilizando algumas das suas ideias musicais, 

também conceptuais e técnicas, como material 

temático. Neste sentido, o interesse criativo 

deriva da aproximação de outras ideias pro-

postas pelos compositores que participaram 

neste projecto de homenagem, aos quais não 

tinham sido sugeridos quaisquer temas de base 

para os seus trabalhos, de modo a alcançar 

um programa verdadeiramente variado, umas 

vezes mais próximos, outras mais distantes do 

que representa a imagem criativa de Olivier 

Messiaen.

Assim, estas Variaciones emergem sobretudo 

das ideias de Messiaen, mas a relação entre as 

obras e as suas etapas, tendo sido intercaladas 

de modo a formar o todo do programa, tor-

nou fundamental a inclusão de elementos de 

alguns outros compositores para que as ideias 

presentes em certos momentos se adaptassem 

e aproximassem. As potencialidades formais 

da tecnologia de variação ou de notação per-

mitem, na verdade, a convivência de estéticas 

distintas, permitindo relacionar, ou mesmo 

pôr em confronto, todo o tipo de exemplos de 

composição.” 

Jesús Villa-Rojo

MICHÈLE REVERDY
www.michelereverdy.com

Nasceu em Alexandria a 12 de Dezembro 
de 1943. Fez os seus estudos musicais no 
Conservatório de Paris onde integrou as 
classes de Olivier Messiaen e Claude Ballif, ali 
obtendo prémios em contraponto, análise e 
composição. Entre 1979 e 1981 foi bolseira 
da Casa Velázquez em Madrid. É desde 1983 
professora de análise e orquestração no Con-
servatório de Paris. Em 1993, foi compositora 
em residência no Conservatório de Estrasburgo 
e convidada do Festival Música na mesma ci-
dade. Em 1995, a SACEM atribui-lhe o grande 
prémio de música sinfónica pelo seu percurso 
artístico. Produtora na Radio France entre 1978 
e 1982, Michèle Reverdy é também autora de 
dois livros sobre Olivier Messiaen e da obra 
Composer de la musique aujourd’hui publicada 
em Paris pela Klincksieck em 2007.
Tem composto para inúmeras formações de 
câmara, para instrumentos solistas, duos, trios, 
quartetos de cordas e quintetos de sopros. 
Para voz: Sept Enluminures com textos de 
Serge Poliakoff; Nouvelles du monde après a 
partir de poemas de Christian Doumet; Le Nom 
sur le bout de la langue em colaboração com 
Pascal Quignard. Para conjuntos vocais: Trois 
Fantaisies de Gaspard de la Nuit com poemas 
de Aloysius Bertrand; En la Noche dichosa com 
12 poemas de São João da Cruz; Propos Félins 
a partir de um texto da sua filha Anne Reverdy. 
Para orquestra de câmara: Concerto pour 
Orchestre estreado pelo Ensemble InterCon-
temporain. Para grande orquestra: Le Cercle 
du vent, encomenda da Fundação Calouste 
Gulbenkian; Lac de Lune estreado em 2004 
pela Orquestra Nacional da Radio France, sob 
a direcção de Kurt Masur. Também se destacou 
na área da ópera com Le Château segundo 
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Kafka; La Haute Note Jaune (vida e morte de 
Vincent van Gogh) a partir do libreto de Michel 
Siret-Gille; Le Précepteur, encomenda de Hans 
Werner Henze para a Bienal de Munique, de 
Lenz; Le Fusil de Chasse de Inoué; e Médée de 
Christa Wolf, estreada na Ópera de Lyon em 
2003, com cenografia de Raoul Ruiz.

Anacoluthes
“Homenagem a Olivier Messiaen. Encomenda 

da Fundação BBK para o LIM (Laboratorio de 

Interpretación Musical) 

Na Grécia antiga, Anacoluthon significava 

‘ausência de continuidade’. Nas gramáticas 

actuais, ‘anacoluto’ designa uma ruptura na 

continuidade de uma frase ou, em sentido lato, 

uma mudança imprevista na construção. 

Para homenagear Olivier Messiaen, decidi 

recuperar algumas das marcas que me deixou 

o ensino e o estudo aprofundado da sua 

obra: o gosto pelas experiências rítmicas, 

a liberdade melódica, a escrita harmónica 

precisa, a paixão pelo timbre. Por outro lado, 

a minha aproximação à forma musical é muito 

diferente da que tinha Olivier Messiaen, para 

quem este parâmetro não seria uma prioridade. 

Quando começo a compor, tenho o hábito de 

logo idealizar a forma como se vai desenrolar 

a peça; e ao pensar nos materiais que lhe dão 

origem, antecipo os seus possíveis resultados. 

Nesta obra, parti à aventura, sem estrutura 

preconcebida, compondo trechos aparentemente 

desconexos, em anacolutos, marcados por três 

cadências de piano, como frequentemente fazia 

o meu querido mestre.”

Michèle Reverdy

CARLOS VILLASOL 
(Biografia e notas de programa indisponíveis)

LUÍS CARDOSO 
Nasceu em 1972. Iniciou os estudos musicais 
em 1993 na Academia de Amadores de Música, 
prosseguindo-os na Escola de Música do 
Conservatório Nacional (EMCN), desde 1996, 
onde concluiu, em 2001, o curso de canto 
com a professora Filomena Amaro. Estudou 

Análise e Técnicas de Composição (ATC) com 
Eurico Carrapatoso (1998-2001) e é licenciado 
em composição pela Escola Superior de Música 
de Lisboa, onde estudou com Luís Tinoco, 
Christopher Bochmann e António Pinho 
Vargas. Venceu a 1.ª edição do Concurso de 
Composição Casa da Música (2003) com a 
peça Serenata (2003) e o 1.º Concurso Ópera 
em Criação com Antígona, pequena ópera de 
câmara (2006). Recebeu uma menção honrosa 
no I Concurso de Composição do Festival 
Internacional de Música da Póvoa de Varzim 
(2006) com a peça Pater Noster. Compôs Trio 
de cordas (2005) por encomenda da Orches-
trUtopica. Foi Jovem Compositor em Residên-
cia da Casa da Música no ano de 2008. Nesse 
contexto, compôs Interlúdio 1, para grande 
orquestra (2007); Interlúdio 2, para ensemble 
(2008) e Interlúdio 3, para quarteto de cordas 
(2008). A sua música já foi interpretada pela 
OrchestrUtopica, pela Orquestra Gulbenkian, 
sob a direcção do maestro Guillaume Bour-
gogne, pela Orquestra Sinfónica Juvenil, sob 
a direcção de Pedro Amaral, pela Orquestra 
Nacional do Porto, sob a regência do maestro 
Takuo Yuasa, pelo Remix Ensemble, dirigido 
por Peter Rundel e por Rolf Gupta, e pelo 
Quarteto Artzen. Entre 2005 e 2007, ensinou 
ATC no Instituto de Música Vitorino Matono.

Serenata
“Serenata, para flauta, oboé, clarinete baixo, 

violino e piano (2003) começou por ser um solo 

para oboé; evoluiu para um duo de oboé e harpa; 

posteriormente, na sequência da constituição 

do Grupo de Música Contemporânea da Escola 

Superior de Música de Lisboa, para cuja primeira 

formação, constituída por flauta, oboé, saxo-

fone tenor, violino e piano, se destinou. Procedi 

a algumas alterações com vista a apresentar 

a peça a concurso. Estas alterações foram 

ditadas pela troca do saxofone tenor pelo 

clarinete baixo, e feitas com o objectivo de 

tirar maior partido das potencialidades deste 

instrumento. Resta, a este respeito, dizer que a 

versão original nunca foi tocada.

A peça desenvolve-se a partir do material apre-

sentado pelo oboé, numa cadenza deslocada. 

Com a entrada do piano as relações interva-

lares ganham dimensão harmónica, já implíci-

ta no solo. A partir da entrada dos restantes 

instrumentos a textura é enriquecida pela 

diversidade tímbrica do ensemble completo e 

pelo aumento das possibilidades contrapontís-

ticas. A peça evolui a partir de um confronto 

rítmico exposto nas duas primeiras secções 

do tutti: a primeira lenta, a segunda rápida. 

Com base na pulsação desta segunda secção 

desenvolve-se um accelerando que culmina no 

momento de maior tensão, o clímax da peça. 

Segue-se uma secção de grande estabilidade 

harmónica, que conduz a uma primeira recu-

peração do material melódico, através de um 

processo de reexposição complexo, no qual as 

notas da melodia ornamentam, harmonizam e 

enriquecem timbricamente a própria melodia. 

Este processo culmina com uma espécie de 

réplica do clímax. Para finalizar, procede-se a 

uma reexposição literal de um fragmento da 

melodia que conduz a uma cadência conclu-

siva. Serenata foi escrita no âmbito da cadeira 

Composição II, sob orientação do professor 

Christopher Bochmann, durante o ano lectivo 

de 2002/2003. Sem o seu inestimável contributo 

esta peça seria necessariamente diferente.”

Luís Cardoso

ESTEBAN BENZECRY
www.estebanbenzecry.com

Compositor argentino, nasceu em Lisboa em 
1970. Após formar-se como professor de 
pintura na Escola Superior de Belas-Artes de 
Buenos Aires, Benzecry estudou composição 
com H. Gerardi e S. Hualpa na Argentina e 
com J. Charpentier em Paris, CNR, onde ob-
teve o 1.º Prémio em 1999 com unanimidade. 
Continuou os seus estudos de composição 
com P. Mefano e música electroacústica com 
L. Naon e L. Cuniot no CNSM. As suas obras 
mais recentes tentam alcançar uma fusão entre 
diversas correntes estéticas na música con-
temporânea europeia e os ritmos e a música 
de raiz popular da tradição latino-americana.
Entre os intérpretes que têm interpretado 
as suas composições figuram nomes como: 
a Filarmónica de Los Angeles, a Orquestra 
Sinfónica de Gotemburgo, a Filarmónica de 
Helsínquia, a Filarmónica Tempere, a Orquestra 
Gulbenkian, a Orquestra Nacional de França, a 
Orquestra Nacional de Montpellier, a Orquestra 

Sinfónica de Atlanta, a Orquestra Sinfónica de 
Fort Worth, a Orquestra Colonne de Paris, a 
Orquestra Pasdeloup, a Orquestra Lamoureux, 
o Ensemble Itinéraire, entre outros, além das 
principais orquestras da América Latina.
Foi distinguido pela Associação de Críticos 
Musicais da Argentina e pela Academia de 
Belas-Artes do Instituto de França. Em 1995, 
foi compositor residente na Academia Inter-
nacional de Música Yehudi Menuhin na Suíça 
e em 2004 ganhou o prémio da Fondation 
d’entreprise Groupe Banque Populaire. Foi 
ainda compositor residente na Casa Velázquez 
em Madrid, entre 2004 e 2006. Em 2008, 
recebeu uma bolsa de composição musical da 
John Simon Guggenheim Memorial Founda-
tion. Recentemente, recebeu encomendas para 
novas obras da Filarmónica de Los Angeles e 
da Sinfónica de Gotemburgo (Orquestra Na-
cional da Suécia), ambas dirigidas pelo maestro 
venezuelano Gustavo Dudamel. 

Como una luz 
desde el infinito 
Homenagem a Arriaga
A obra começa com um estudo tímbrico, 

rítmico e harmónico sobre uma nota e as suas 

interferências, tal como se se vislumbrasse 

uma luz num ponto no infinito, vista a partir 

da dimensão do espaço-tempo, que pouco a 

pouco se vai aproximando e converge numa 

alusão quase textual ao primeiro tema da 

Abertura de Arriaga Los Esclavos Felices, sobre 

uma base crepitante de cordas, que logo 

brinca entre o reaparecimento de uma nota de 

luz e o desenvolvimento de um intervalo do 

tema de Arriaga, num estreito contraponto. 

Assim, a partir de um intervalo lúdico e de uma 

citação textual de piano do tema de Arriaga, 

este vai sendo tecido numa pauta precisa e 

elaborada sobre o tema rápido do final da 

abertura mencionada, para logo regressar 

ao estudo da nota de luz, que no fundo serve 

de motivo para esta obra e que é usada como 

elemento aglutinador da mesma, dando-lhe 

uma certa simetria. A obra termina com uma 

desconstrução do tema de Arriaga, elementos 

minimalistas que inusitadamente concluem a 

obra, como se fosse o pêndulo de um relógio 

que pára, tal como concluía a vida do jovem 
“Mozart espanhol”.
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VÍDEO MÚSICA 
SOM DAS ESFERAS

17 SETembro ‹ 19h ‹ M/6
PEQUENO AUDITÓRIO – SALA EDUARDO PRADO COELHO
centro cultural de belém

O terceiro concerto Vídeo Música tem a responsabilidade partilhada de Wilfried 
Jentsch e Hiromi Ishii, dois criadores que privilegiam no seu trabalho as relações 
entre música e imagem e que nos propõem com Som das Esferas trabalhos de uma 
dezena de artistas que ilustram as maneiras múltiplas de abordar o encontro do 
som e da imagem, assim como as novas formas que podem nascer dessa colabora-
ção. Da abstracção pura à música e vídeo de intervenção! Eis pois um convite para 
deitar um novo olhar... e despertar uma nova escuta.

VÍDEO MÚSICA SOM DAS ESFERAS
WILFRIED JENTZSCH / HIROMI ISHII curadores, projecção sonora

PROGRAMA 

PER BLOLAND (música) / ARIE STAVCHANSKY (vídeo): Graveshift EP (2004 – 5’)

ADAM STANSBIE (música) / VISHAL SHAH (vídeo): Seek Assistance EP (2006 – 3’)

HIROMI ISHII (música e vídeo): Ryum EP (2008 – 6’)

STEPHAN LARSON (música e vídeo): Discord – metal and meat EP (2003 – 5’)

WILFRIED JENTZSCH (música e vídeo): Sphärenklänge EP (2008 – 7’)

JONATHAN KIRK (música e vídeo): I’ve got a guy running EP (2006 – 7’)

ELSA JUSTEL (música e vídeo): Destellos EP (2001 – 5’)

WILFRIED JENTZSCH (música) / Jean Detheux (vídeo): Mugenkei EP (2007 – 6’)

EP ESTREIA PORTUGUESA
.........................................
EA ESTREIA ABSOLUTA
.........................................

COMPOSITORES, OBRAS 
e OUTROS CRIADORES

Per Bloland
www.stanford.edu/bloland

Compositor de música acústica e de 
música electroacústica. Recentemente 
recebeu o 1.º Prémio da SEAMUS/AS-
CAP Student Commission Competition, 
e o grande prémio da Digital Art Awards 
em Tóquio. A sua música tem sido 
interpretada em vários países e pode 
ser ouvida através da TauKay (Itália), da 
Capstone, e da SEAMUS. Completou 
um mestrado na University of Texas em 
Austin, um doutoramento na Stanford 
University, e é actualmente professor 
assistente convidado no Conservatório 
de Música de Oberlin.

Arie Stavchansky
animação
(Biografia indisponível)

Graveshift
Através de uma janela de café, suja pelas 

marcas da chuva, assiste-se a uma cena 

de rua que é digitalmente transformada 

num caos fluído, pleno de paranóia, de 

figuras fantasmagóricas, de distorções 

da realidade. O eco de uma canção 

esquecida flutua neste entorno, ora 

ganhando ora perdendo coerência. 

É uma imagem perturbada pela distor-

ção; a mesma distorção que emerge 

da quietude que acaba por regressar 

ao mesmo ponto. Graveshift foi criada 

numa colaboração pluridisciplinar 

entre vídeo, música e dança.

Adam Stansbie 
Nasceu em Leeds, no Reino Unido, em 
1981, onde é actualmente docente 
de tecnologias musicais, de som e de 
interpretação na Leeds Metropolitan 
University. Fez a sua licenciatura na 
Universidade de Leeds, onde recebeu 
um prémio de excelência em produção 

musical. Encontra-se a terminar o 
seu doutoramento em composição 
electroacústica na City University, sob a 
supervisão do professor Denis Smalley. 
As suas obras têm sido interpretadas e 
transmitidas no Reino Unido e interna-
cionalmente. Tem alcançado alguns pré-
mios, como no Concurso Internacional 
de Bourges em 2006 ou no Concurso 
Internacional Acusmático ‘Metamorpho-
sis’ também em 2006. Recentemente foi 
residente no IMEB em Bourges e visitará 
os estúdios electroacústicos Musiques et 
Recherches, na Bélgica em 2009.

Vishal Shah
animação
Nasceu na Índia em 1976. É fundador e 
director da Freaksignal Productions Ltd. 
Vishal é designer e editor de vídeo, e a 
verdadeira força condutora da Freak-
signal. Tem sido o impulsionador e tem 
trabalhado numa série de projectos 
notáveis de design e animação. Os seus 
trabalhos de vídeo independente têm 
sido exibidos na Europa, nos EUA e 
na Ásia. É conferencista convidado no 
Royal College of Art em Richmond, e 
na American International University em 
Londres.

Seek Assistance 
Traduz um mito esteticamente som-

brio projectado através de ruído e 

interferências, intensificando-se com 

intriga e mistério. A delicada investi-

gação de micromateriais difunde-se 

através de complexos efeitos de luz que 

parecem imprimir os objectos nos nossos 

olhos. Esta “micro” interacção entre 

visão e som parece iluminar inicialmente 

o objecto mas pretende atingir formas 

macro que existem para além da luz, 

para lá de qualquer som, e que podem 

transcender o plano físico. O vídeo de 

Seek Assistance leva-nos para o ponto 

de partida de uma viagem de metro e 

o nosso bilhete válido é rejeitado. O 

mecanismo recusa-se a permitir a nossa 

WILFRIED JENTZSCH

HIROMI ISHII
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passagem. Este trabalho resulta de uma edição, 

muito precisa e minuciosa, de diferentes configu-

rações de luz abstracta, de formas e imagens 

que sugerem uma espécie de colisão narrativa. 

Visualmente, há fortes alusões aos primeiros 

tempos do cinema modernista e da fotografia; 

Man Ray, Rodchenko e Moholy Nagy podem ser 

considerados como referências ou pontos de 

encontro de formas visuais, que derivam do 

mundo dos vídeos comerciais. É-nos induzido 

um estado de “quase-passagem” entre inter-

rupções e desvios. Este é o local onde um dado 

sujeito pode ser criado ou desfeito.

Hiromi Ishii
Nasceu em Tóquio. Terminou a sua formação 
em composição no Musashino Musical College 
em Tóquio e foi professora na Shobi University 
e no Institute of Sound Technique. 
A partir de 1998 estudou música electroacús-
tica na Musikhochschule Dresden com Wilfried 
Jentzsch e, mais tarde, na City University em 
Londres com Simon Emmerson e orientação 
final de Denis Smalley, onde concluiu o seu 
doutoramento. Para desenvolver o seu estudo 
sobre composição de música electroacústica a 
partir da música tradicional japonesa recebeu 
uma bolsa da ORS Award Scheme do Reino 
Unido. As suas peças têm sido apresentadas 
em diversos festivais e concertos, como no 
Florida Electroacoustic Music Festival, no 
CynetArt Dresden, no CEMC em Pequim, na 
SAN EXPO 96 (Reino Unido), no International 
Symposium em Folkwang Essen, no Interna-
tional Concert de Musiques & Recherches; 
e transmitidas pelas WDR, MDR, Radio Berlin 
e Antwerp Radio. Em 2006, foi composi-
tora convidada no ZKM. As suas obras mais 
recentes incluem vídeo-música (visual music), 
área na qual tem trabalhado também como 
curadora.

Ryum 
Com imagens e música de Hiromi Ishii, foi com-

posta com o objectivo de criar uma relação 

próxima entre a parte visual e a parte musical 

da obra, na mesma linha que o Gagaku e o 

Noh (música tradicional japonesa) e as suas 

estéticas. Ambas as partes foram criadas em 

paralelo de modo a que as tensões visuais e 

musicais produzidas pelo alcance e pela veloci-

dade do movimento e da evolução de ambos 

os elementos possam ajustar-se delicadamente 

durante qualquer fase da composição ou do 

processamento. Esta obra não inclui quaisquer 

explosões repentinas, ou interrupções inespera-

das, pois estas não são as formas de expressão 

da elegância gagaku. As mudanças subtis, as 

pequenas transformações flutuantes e os sons 

de percussão, que de vez em quando dão ênfase 

às frases flutuantes, dão forma a esta peça.

Os materiais sonoros foram retirados de 

músicas de Gagaku e teatro Noh e foram 

processados para produzir sons intersticiais 

entre os dois. A ideia para a componente visual 

foi retirada da indústria têxtil japonesa Nishijin 

que tem um grande historial de produção de 

têxteis originais, muitas vezes procurados por 

artistas de Gagaku e Noh. O título Ryu significa 

rio e Mu significa sonho em japonês.

Stephan Larson 
Cria imagens em computador desde que o 
modelo Atari 400 “surgiu” em sua casa. Ainda 
que a tecnologia tenha evoluído consideravel-
mente desde essa altura, continua a utilizar os 
computadores como ferramenta primordial de 
produção com incursões periódicas pelo desenho 
com meios mais tradicionais. O seu trabalho é 
influenciado pelo crescimento biológico, pela 
física quântica, pela sinestesia e pelo expres-
sionismo abstracto. As suas animações têm 
sido exibidas em mais de 150 exposições em 
todo o mundo, incluindo no Prix Ars Elec-
tronica, no ACM SIGGRAPH Electronic Theater 
and Art Gallery, no Anima Mundi (2000) e no 
Art Futura. Larson formou-se na Syracuse Uni-
versity com um MFA em computação gráfica e 
é professor de computação gráfica e animação 
desde 1996. Vive e trabalha na pequena ci-
dade de Marquette no Michigan, nas margens 
de Lake Superior.

Discord: metal and meat 
Esta é uma história sobre o conflito entre 

forças, sejam elas literalmente metal e carne, 

sejam entendidas metaforicamente enquanto 

Homem e Natureza. Num tal conflito, uma 

força consegue dominar a outra durante 

algum tempo, mas inevitavelmente surgirá um 

movimento de oposição que renovará a luta. 

E nesta luta as probabilidades estão do lado 

da Natureza. A base da narrativa em causa é a 

música; como a animação trata do Homem e 

da Natureza, é simplesmente uma história sobre 

pedaços de carne e bocados de metal. O metal 

desenha-se como frio, uniforme, implacável, 

estéril e imutável – um quadro rígido que 

repetidamente tenta exercer controlo. A carne 

é vista como vigorosa, fluida e simultanea-

mente bonita e grotesca – uma força que 

se adapta e transforma numa tentativa de 

escapar a qualquer confinamento.  A ironia da 

metáfora “Carne e Metal” é que de facto não 

há distinção entre o que é “Homem” e o que é 

“Natureza”. Tanto o metal como a carne 

existem na natureza mas ambos sofrem a 

influência do Homem; afinal de contas, os 

metais são minerais derivados e o Homem é 

carne. Onde os papéis se tornam mais definidos 

é na estrutura – formas geométricas e orgâni-

cas: o cubo representa a mão do Homem, e as 

formas mais nebulosas, biológicas e amorfas 

representam a Natureza. O conceito de 

Natureza que ultimamente é mais irresistível 

para o Homem não pretende de forma alguma 

ser niilista ou minimizar os feitos da Humani-

dade, mas sim enfatizar uma força que é 

primordial e incontrolável.

Wilfried Jentzsch
Nasceu em 1941. Estudou composição no 
Musikhochschule em Dresden e em Berlim 
e música electrónica em Colónia. De 1976 a 
1981 foi estudante da Sorbonne em Paris sob 
orientação de Xenakis; ali fez o seu doutora-
mento, conduzindo investigação sobre síntese 
digital de som no IRCAM e no CEMAMu.
Fundou um estúdio de informática musical em 
Nuremberga, foi professor de composição e di-
rector do Electronic Studio na Musikhochschule 
entre 1993 e 2006. Desde 2007 tem tra-
balhado como curador em vídeo-música (visual 
music) e tem feito diversas apresentações no 
ZKM, TU Berlim, na Folkwang Hochschule em 
Essen, na CYNETart Dresden. Actualmente vive 
perto de Colónia e é membro da ISCM e da 
DegeM. Recebeu diversos prémios interna-
cionais de composição (Boswil, Paris, Bourges 
e ZKM Karlsruhe), tem sido convidado para 
vários festivais em todo o mundo.

Sphärenklänge
De um modo geral, dois sons com diferentes 

durações, energias e espectros são 

processados através de vários métodos de 

“cross-synthesis”. Um material sonoro será 

a primeira música vocal polifónica europeia, 

composta por Machaut; e o outro é o som 

único do pequeno sino japonês Furin. A estru-

tura polifónica e o som complexo de um sino 

que tem uma longa ressonância: estes sons de 

naturezas diferentes fundem-se no contexto 

electroacústico, o qual tem uma dimensão 

espacial muito rica. Esta dimensão espacial 

foi explorada na parte da visualização: 

a profundidade do espaço, a rapidez dos movi-

mentos e a variação cromática por filtragem. 

Os diferentes processos visuais, semelhantes 

aos processos sonoros, criam uma relação 

próxima entre música e imagens, uma nova 

abordagem à percepção sinestética, a que 

chamamos Música Visual.

Jonathan Kirk
Compositor, performer e activo improvisador 
em diversas áreas da música contemporânea, 
dos novos media e da arte sonora. As suas 
obras têm sido apresentadas um pouco por 
todo o mundo (Estados Unidos da América, 
Canadá, diversos países europeus, Japão, 
Taiwan) e por um grupo diversificado de 
músicos internacionais e que recentemente 
inclui membros do Champ D’Action, da 
Harvard University Collegium Musicum ou os 
Millennium Chamber Players. Entre 2000 e 
2001 teve uma bolsa de estudo do governo 
belga para uma residência junto da Fundação 
Logos para a Música Experimental em Ghent, 
onde trabalhou com Godfried-Willem Raes. 
Os seus trabalhos de multimédia têm passado 
pelo Weisman Art Museum em Minneapolis, 
pelo CYNETart_07 em Dresden, pelo ZKM 
Karlsruhe, pelo London International Anima-
tion Festival, pelo Melbourne International 
Animation Festival, pelo Boston Cyberarts 
Festival, pelo Structural Elements em Chicago, 
e a sua música tem sido apresentada em 
inúmeros festivais, incluindo L.A. Short Film 
Festival, Spark Festival, Princeton’s Listening in 
the Sound Kitchen, The New Music Marathon, 
CCRMA em Stanford, International Computer 
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Music Conference (2004/2006), e durante as 
actividades inseridas na Capital Europeia da 
Cultura em Bruges, na Bélgica. Actualmente 
é professor assistente de teoria e composição 
musical na Eastern Illinois University onde 
lecciona estudos graduados e pós-graduados 
em composição, teoria e análise, treino audi-
tivo, música electrónica e informática musical.

I´ve got a guy running 
Esta obra utiliza uma gravação vídeo 

recolhida num combate militar no Iraque, 

divulgado pelo Departamento de Defesa dos 

Estados Unidos da América. Realizada a partir 

do processamento digital de vídeo e áudio, a 

peça explora o argumento de que a guerra se 

está a tornar um fenómeno puramente visual. 

Simulação, distorções visuais, a simultanei-

dade, o surgimento da alta velocidade ou 

a efemeridade das tecnologias, têm vindo a 

alterar de modo permanente a experiência dos 

horrores da guerra excepto, claro está, para 

os feridos ou mortos.

Elsa Justel
Nasceu em 1944 em Mar del Plata, Argentina. 
Formou-se em ensino de música e direcção 
coral no Conservatório de Mar del Plata. Estu-
dou composição na Universidade de Rosário 
com Virtú Maragno e música electroacústica 
em Buenos Aires com José Maranzano e Fran-
cisco Kröpfl. A partir de 1980, começa a leccio-
nar música no Conservatório de Mar del Plata. 
Em 1998 muda-se para França onde fez um 
doutoramento em estética, ciência e tecnolo-
gia das artes na Universidade de Paris-VIII, sob 
a direcção de Horacio Vaggione. A sua música 
tem obtido prémios em várias competições: 
Prix Ton-Bruynèl (Holanda, 2005); Concours 
de musique radiophonique de La Muse en 
Circuit (França, 2003); Concours Phonurgia 
(França, 2001); Tribunas de música contem-
porânea e electroacústica (Argentina, 1987, 
1989, 2000); Prix Ars Electronica (Linz, Áustria, 
1992); Stipendienpreis (Darmstadt, Alemanha, 
1990); Concours international de musique 
électroacoustique de Bourges (França, 1989); e 
Juventudes Musicales (Argentina, 1986).
Elsa Justel tem também desenvolvido projectos 
audiovisuais e música para filmes e teatro. 
A sua obra de vídeo-música Destellos ganhou 

prémios no Evento d’Arte (Itália, 2002) e no 
Concurso de Bourges (França, 2002).

Destellos 
“Tal como num sonho, os objectos perdem o 

seu sentido para se tornarem poesia.”

A ideia deste projecto é dar vida ao brilho de 

diferentes materiais. Metal, vidro, gelo, viajam 

no tempo e no espaço através de animações 

por computador. Há também um jogo com os 

sentimentos de fragilidade e transparência. A 

música apresenta sons gravados dos mesmos 

materiais. Na realidade, o discurso é guiado 

pela música que marca o desenvolvimento do 

tempo e sublinha a noção de cor.

Jean Detheux 
imagens
Belga, formado na Académie Royale des 
Beaux-Arts de Liège, Detheux ensina arte no 
Canadá e nos Estados Unidos da América 
desde 1971 e tem exibido os seus trabalhos 
na Europa, no Médio Oriente e nos Estados 
Unidos (em espaços privados e públicos). 
Deu várias palestras sob os temas “Os fenóme-
nos da visão e o processo de criação” e ainda 
“Animação num tom diferente”. 
Orienta master-classes e escreve artigos 
publicados por AWN, Sage Publications. 
O aparecimento súbito de alergias aos materiais 
de pintura levou-o a trocar a pintura pelas tecno-
logias digitais, trazendo-o para a “time-art” por 
volta de 1997. As suas criações estão a surgir 
em festivais de cinema, animação e de música 
por todo o globo. Explora também 
o domínio das performances em tempo real, 
criando efeitos visuais em conjunto com músi-
cos improvisadores.

Mugenkei 
A música “Dream of B” de Wilfried Jentzsch 

é como um tsunami. Invade o espectador 

deixando-o sem escapatória. Mas também traz 

uma sensação de libertação, como se, depois 

dessa poderosa invasão, a pessoa ficasse limpa, 

viva. O filme tenta fazer com que essa experiên-

cia seja visível. Explora o espaço “poético” 

que deve existir “entre” imagem e som, um 

espaço que pode ser destruído/esmagado tão 

facilmente, ou considerado irrelevante (se for 

demasiado alongado).

ENSEMBLE ALEPH 
+ SOND’AR-TE 
ELECTRIC ENSEMBLE
17 SETembro ‹ 21h ‹ M/6
CLAUSTRO DO MOSTEIRO DOS JERÓNIMOS
EM CO-PRODUÇÃO COM O MOSTEIRO DOS JERÓNIMOS/IGESPAR/LIEU 
Projecto financiado com o apoio da Comissão Europeia

Uma proposta contemporânea num dos grandes monumentos do Renascimento, 
numa junção de estilos, de artes e de narrativas que ilustram, todas elas, a desco-
berta de novos mundos e simbolizam o espírito da força criativa, da investigação 
artística e do intercâmbio. Concerto partilhado pelo Ensemble Aleph de Paris e o 
Sond’Ar-te Electric Ensemble; para descobrir autores fundamentais da actualidade, 
provenientes de diversos países (Portugal, Grécia, Itália e França) para os quais 
Paris constitui uma esfera de referência e de difusão.

“Concerto integrado no projecto LE LIEU (Laboratoire Instrumental Européen), financiado com o apoio da Comissão Europeia. Esta apresentação 
reflecte apenas as opiniões dos autores, não podendo a Comissão ser responsabilizada por qualquer utilização que possa ser feita das informações 
nela contidas.”

ENSEMBLE ALEPH + 
SOND’AR-TE ELECTRIC ENSEMBLE
PEDRO AMARAL direcção

MONIKA STREITOVÁ flauta

NUNO PINTO clarinete

ANA TELLES piano

SUZANNA LIDEGRAN violino

JORGE ALVES viola

MARCO PEREIRA violoncelo

MONICA JORDAN voz

DOMINIQUE CLÉMENT clarinete

NOËMI SCHINDLER violino

CHRISTOPHE ROY violoncelo

SYLVIE DROUIN piano e acordeão

JEAN-CHARLES FRANÇOIS percussão

JEAN MARC SULLON assistente informático musical

PAULA AZGUIME projecção sonora

PROGRAMA 

CÂNDIDO LIMA: Gestos-Circus-Círculos* (2001 – 12’)

DOMINIQUE CLÉMENT: Let’s go EP (2003 – 14’)

ANTÓNIO DE SOUSA DIAS: Ressonâncias-Memórias** (2003 – 9’)

Intervalo

EMMANUEL NUNES: Einspielung I*** (1979 – 18’)

IANNIS XENAKIS: Nomos Alpha (1966 – 15’)

MARCO STROPPA: Ossia EP (2005 – 18’)

* ENCOMENDA PORTO 2001/CASA DA MÚSICA
** ENCOMENDA ORCHESTRUTOPICA
*** ENCOMENDA FUNDAÇÃO CALOUSTE GULBENKIAN

EP ESTREIA PORTUGUESA
.........................................
EA ESTREIA ABSOLUTA
.........................................
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intérpretes

SOND’AR-TE 
ELECTRIC ENSEMBLE
www.sondarte.com

(ver página 17)

ENSEMBLE ALEPH
Este ensemble nasceu em 1983 e ainda 
goza de boa saúde… Resulta de uma 
parceria entre solistas que se apre-
sentam em concerto numa formação 
variável, unidos pelo entusiasmo pelas 
artes performativas; são músicos que 
“servem” os compositores ao mesmo 
tempo que exploram novas relações 
entre o som e a palavra, o movimento 
e a música. O Ensemble Aleph resiste 
e tenta deitar por terra as definições 
mais estanques e limitativas. Quando 
se trata de espectáculos com obras 
encenadas ou concertos de música 
contemporânea, o público do Ensemble 
Aleph é convidado a embarcar numa 
entusiasmante viagem de descoberta. 
Seja na aposta em novas abordagens a 
obras de renome (como a revisitação de 
Cage através da coreografia de Sophie 
Mathey), seja no incentivo a novos 
talentos como Eric de Clerq. O Aleph é o 
teatro da música, com as suas máscaras, 
truques e brilho, com as suas sombras 
e esperanças, e certamente com toda a 
ribalta, as asas, os degraus e as escadas 
que o compõem. Está em permanente 
evolução, proporcionando um acesso 
directo ao mundo dos sons, à medida 
que estes se fundem e dispersam para 
nós. Acima de tudo, estabeleceu um 
compromisso irrevogável com a criação 
artística. Ouçamos então o Ensemble 
Aleph enquanto genial “contrabandis-
ta” de arte contemporânea; alguém terá 
de desempenhar esta tarefa! Sorrindo, 
porque assim são os seus músicos. 
Com mais de 150 estreias mundiais, 
o ensemble é considerado o “instru-
mento de escolha” de compositores de 
diversas áreas estéticas. Apresenta com 

maior regularidade obras do século XX, 
mas também obras novas. Dedica-se à 
interdisciplinaridade das artes, especial-
mente ao teatro musical e às relações 
com a dança.

PEDRO AMARAL
(ver página 10)

SUZANNA LIDEGRAN
É violinista diplomada pelo Conser-
vatório Real de Música da Dinama-
rca (DKDM), Copenhaga. Natural de 
Ödeshög, Suécia, iniciou os seus estudos 
musicais aos cinco anos de idade, 
aprendendo violino, piano e órgão. Em 
1989 veio para Portugal integrar a então 
criada Orquestra do Porto – Régie 
Cooperativa Sinfonia. É membro 
fundador do quarteto de cordas Lyra e 
membro, desde 1997, do ensemble de 
música contemporânea Grupo Música 
Nova, dirigido pelo compositor Cândido 
Lima. Desde 1996, é professora de 
violino no Conservatório de Música do 
Porto, e desde 2003 forma um duo com 
o pianista Eduardo Resende. Integra 
o grupo Sond’Ar-te Electric Ensemble, 
desde a sua formação em 2007.

COMPOSITORES e OBRAS

CÂNDIDO LIMA 
(ver página 52)

Gestos-Circus-Círculos
Resulta de um convite de Porto 2001-

-Capital Europeia da Cultura, para o 

Festival Música Viva, por proposta de 

Miguel Azguime, a quem a obra é dedi-

cada. Como em Polígonos em som e Azul 

(Casa de Serralves/Exposição Vieira da 

Silva), em Tapisserie I (Casa das Artes) ou 

em Música dos objectos e do acaso-Ruí-

dos (Casa de Serralves/Exposição Tapiès), 

o Teatro Helena Sá e Costa, os meios 

tecnológicos e instrumentais disponíveis 

(7 instrumentistas do Grupo Música Nova 

cronómetros e gongos individuais), en-

tre outros factores, determinaram o percurso 

de Gestos-Circus-Círculos. A descolagem no 

tempo e no espaço de objectos sonoros e tem-

porais coexistem com constantes, como o 

continuum, na obra do compositor. Neste 

gesto pluri-instrumental de circus, nos 

círculos deste mundo físico e psicológico de 

geometria sonora envolvente encontram-     

-se intersecções de sensibilidades, culturas e 

expressões humanas longínquas. A sedução 

da voz feminina entoando um canto popular 

integra-se, como desafio, em organismos de 

natureza antagónica de efeitos electrónicos 

e informáticos aos quais os processos com-

posicionais e instrumentais deixam campo 

aberto. A fenomenologia do som, do timbre, 

do espaço, a materialidade da abstracção, 

a visualização e a tactilidade do tempo, o 

hedonismo sonoro e a ambivalência dos meios 

e dos caminhos, constantes das obras do 

compositor, encontram nestas páginas alguma 

da sua materialização. Os espaços e contextos 

da concepção e realização da obra configura-

ram-na nas suas características antropológi-

cas, dramáticas e musicais.  

Cândido Lima ‹ 2001

DOMINIQUE CLÉMENT
Estudou clarinete, análise musical, harmonia, 
contraponto, mas considera-se um compositor 
autodidacta. É um dos membros fundadores 
do Ensemble Aleph, criado em 1983, e foi o 
ensemble que tocou a sua primeira obra, Qua-
tre Fascinants, em 1989. Desde então tem con-
tinuado a compor música de câmara e música 
para teatro, com destaque para o trabalho 
com a Compagnie Picomètre (Feuilleton, Trois 
Histoires Naturelles, Variétés de Printemps e La 
Veuve de Robespierre s’ennuie). A familiaridade 
de Clément com a obra de poetas e escritores 
contemporâneos (em particular com Claude 
Simon, Georges Perec, Jean-Jacques Viton e 
Jacques Roubaud) reflecte-se no desenvolvi-
mento da sua linguagem musical. Foi professor 
na École Nationale de Musique et de Danse 
de Chalon sur Saône, entre 1979 e 2000; 
actualmente é docente do Centre de Forma-
tion Diplomante para professores de escolas 
de música e ainda do Conservatoire National 
Supérieur de Musique de Lyon.

Let’s go
Co-produção ‹ Cesaré, Centre Nacional de Création 
Musicale (Reims)  

Para voz, violoncelo, clarinete, piano, 

percussão e electrónica. 

Retirando material sonoro da obra de 

cineastas como Billy Wilder, Federico Fellini 

e Kenji Mizguhi, e através de Let’s go, Clément 

transmite o seu fascínio pela audição de vozes 

femininas sensuais e ambíguas. Composta de 

três andamentos onde instrumentos tradicio-

nais acústicos, música sobre suporte e elec-

trónica em tempo real são combinados, 

a sua obra leva-nos de um mundo racional 

a um mundo irreal, pleno de sons saturados 

e interjeições vocais.

ANTÓNIO DE SOUSA DIAS
www.mic.pt
www.sousadias.com

Nasceu em Lisboa em Novembro de 1959.
Compositor, doutorado em Musicologia 
(Paris VIII) e diplomado com o Curso Superior 
de Composição (Conservatório Nacional de 
Lisboa). Actualmente é membro do CITAR (Uni-
versidade Católica Portuguesa) onde colabora 
no doutoramento em Composição e Informáti-
ca Musical. Foi professor na Escola Superior de 
Música de Lisboa, no Conservatório Nacional 
de Lisboa e na Universidade de Paris VIII. 
Membro do grupo ColecViva, colabora desde 
1992 com o Grupo Música Nova e presente-
mente participa com o grupo Les Phonogé-
nistes no projecto Vertiges de l’Espace.
Na sua produção musical a composição de 
música para cinema e televisão possui particu-
lar importância, tendo-o levado a iniciar um 
trabalho de investigação no sector da criação 
musical e ambientes virtuais (CICM – Paris 
VIII / MSH Paris Nord) dirigido para o desen-
volvimento de instrumentos de assistência à 
concepção e construção de espaços musicais 
navegáveis, a par de uma investigação sobre 
certas articulações entre a imagem e o som de 
onde alguns resultados foram publicados. Estas 
novas direcções conduzem-no actualmente aos 
domínios do multimédia e da instalação, onde 
os instrumentos digitais que concebeu ou 
transcreveu encontram as suas aplicações no 
seu trabalho como compositor e investigador.
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As suas obras são tocadas principalmente na 
Europa (Portugal, França, Espanha, Itália e 
Rússia).

Ressonâncias-Memórias
“Parte de dois princípios interdependentes que 

têm estado na base das minhas preocupações:

O primeiro é tomar a obra como um interface 

para uma colecção de objectos musicais – uma 

base de dados por assim dizer, não recorrendo 

necessariamente a intenções de desenvolvi-

mento ou outros tipos semelhantes de retórica 

musical. Assim, e na continuidade de outras 

obras minhas, Ressonâncias-Memórias toma 

como material de base outros materiais 

previamente gerados, alguns dos quais 

surgidos noutras obras, outros em obras 

por escrever, assumindo-se como um índice 

ou directório de um universo musical em 

permanente actualização. O segundo princípio 

situa-se nas premissas de construção-remissão, 

e expressa-se pela presentificação de situações 

não necessariamente narrativas. Ao recorrer 

a uma construção do tipo da que encontra-

mos, por exemplo, num filme como Mulhol-

land Drive (David Lynch), esse segundo princípio 

acrescenta ao aspecto onírico o peso da 

memória como condicionador espácio-tempo-

ral para a construção de um presente, numa 

alusão a Memento, de Christopher Nolan.

Uma técnica de escrita baseada num misto 

de filtragem e palimpsesto, assim como o 

uso de elementos heterogéneos num mesmo 

meio (algo entre a iluminura e o multimédia), 

formam as bases de escrita de Ressonâncias-    

-Memórias. O uso reiterado de separadores de 

situações sugerindo uma coexistência multi-

espacial, ou transição brusca entre lugares, 

e a iteração sonora procuram induzir uma 

dinâmica e uma tensão constante, e, ao mesmo 

tempo, aludir à noção de ressonância como 

um elemento activo na nossa formulação do 

real – uma “frente de onda” da(s) memória(s).

António de Sousa Dias ‹ 2003

Emmanuel Nunes
www.mic.pt

Nasceu em 1941. Iniciou os seus estudos em 
1959 com Francine Benoît e Louis Saguer na 
Academia de Amadores de Música. Entre 1960 
e 1964 tem aulas com Fernando Lopes-Graça. 
Frequenta os cursos de Verão de Darmstadt 

com Henri Pousseur e Pierre Boulez. Passa 
um ano em Paris preparando-se para estudar 
composição com Karlheinz Stockhausen e 
Henri Pousseur na Rheinische Musikschule de 
Colónia, de 1965 a 1967. Obtém o 1.º Prémio 
do Conservatoire Nacional Supérieur de Mu-
sique et de Danse de Paris em 1971, depois de 
desenvolver com Michel Guiomar na Sorbonne 
uma tese sobre a 2.ª Cantata de Anton We-
bern e a evolução da linguagem musical dessa 
época, trabalho que deixará inacabado.
Leccionou na Universidade de Pau, na Escola 
Superior de Música de Freiburg, na Escola 
Nacional de Música de Romainville, no CNSM, 
dirige seminários de composição na Fundação 
Gulbenkian em Lisboa, na Universidade de 
Harvard, no IRCAM, nos ateliers de Verão de 
Darmstadt, na Academia de Verão do IRCAM, 
na Universidade Católica de Santiago do Chile.
A sua obra tem sido apresentada em festivais 
diversos, incluindo “L’itinéraire”, o Festival de 
Donaueschingen, o Festival de Outono em 
Paris, o Festival de Edimburgo, o Festival Tage 
für Neue Musik de Zurique. Esteve um ano em 
Berlim como bolseiro da DAAD. Emmanuel 
Nunes é Doutor Honoris causa pela Univer-
sidade de Paris VIII, desde 1996, e a sua car-
reira musical tem sido reconhecida por várias 
entidades, designadamente através do Prémio 
CIM – UNESCO em 1999 e do Prémio Pessoa 
em 2000.

Einspielung I
Emmanuel Nunes escreveu sobre o Einspielung I 

(1978/1979) para a primeira audição em Berlim:

Einspielung I pertence a uma série de obras 

solísticas para violino, viola e violoncelo. 

O material-base corresponde às relações rítmi-

cas e melódicas principais de uma família 

de obras iniciada em 1978, intitulada Die 

Schöpfung (“A Criação”). Nas Einspielungen 

não há praticamente nenhuma curiosidade 

técnica nem efeitos da chamada música con-

temporânea (em contraste, por exemplo, para 

com a obra Aura, para flauta solo – 1983/1989).

O conjunto de obras intitulado Die Schöpfung 

foi composto sobre um conjunto de “células-

mãe”, cada uma delas referente a um ou dois 

tipos de intervalo. As Einspielungen levam essas 

células-mãe ao máximo do seu esplendor.

Iannis Xenakis
(1922-2001)
Nasceu na Roménia em 1922 e morreu em 
Paris em 2001. Foi compositor, arquitecto e en-
genheiro civil. Foi resistente durante a Segunda 
Guerra Mundial; tendo sido condenado à 
morte, foi refugiado político em França desde 
1947, tendo-se naturalizado francês em 1965.
Estudou no Instituto Politécnico de Atenas, 
antes de estudar composição com Scher-
chen em Gravesano e depois no CNSMD de 
Paris com Messiaen. Foi colaborador de Le 
Corbusier como engenheiro e arquitecto. 
Inventor de conceitos de massas musicais, 
da música estocástica, de música simbólica: 
introduziu o cálculo de probabilidades e a 
teoria dos conjuntos na composição musical. 
Foi um dos primeiros a utilizar o computador 
para o cálculo de formas musicais. Foi também 
pioneiro na área da música electroacústica 
e inventou grande parte das técnicas de 
composição em uso desde 1945.  Desenhou 
o Pavilhão Philips na Exposição Internacional 
de Bruxelas em 1958, o Convento La Tourette, 
entre outros. Compôs os famosos Polytopes – 
espectáculos, som e luz, nomeadamente para 
o Pavilhão Francês da Exposição de Montréal 
(1967); Persepolis, para as ruínas iranianas de 
Persepolis (1971), o Polytope de Cluny em Paris 
(1972), o Polytope das ruínas de Micenas na 
Grécia e ainda o Diatope, na inauguração do 
Centro Georges Pompidou (1978). Fundou e 
presidiu o Centro de Matemática e Automática 
Musicais (CEMAMu) de Paris. Foi professor na 
Universidade de Indiana e fundador do Center 
for Mathematical and Automated Music 
(CMAM). Foi igualmente investigador no CNRS 
em França, professor na City University de 
Londres e na Sorbonne em Paris. A sua obra 
marcou de forma indelével a criação artística 
da segunda metade do século XX.

Nomos Alpha 
Analisando a imponente obra de Iannis Xenakis, 

é curioso reparar que a música solista só 

foi trabalhada tardiamente pelo composi-

tor. Foi antes de mais com obras orquestrais 

(nomeadamente com Metastasis, 1953-1954 e 

Pithoprakta, 1955-1956), e depois com grandes 

ensembles instrumentais (como Achorripsis, 

1956-1957) que o compositor criou o seu estilo. 

Foi preciso esperar até 1960 (Herma para piano), 

para que Xenakis pusesse a sua composição à 

prova da obra a solo. O impacto imediato da 

escrita de Nomos Alpha para violoncelo solo, não 

fez esquecer o efeito espectacular de algumas 

das suas peças orquestrais anteriores. Mas esta 

obra revolucionou o modo de tocar violon-

celo. Ela oferece efectivamente numerosas 

inovações ao nível da técnica instrumental, 

entre as quais a utilização de quartos de tom, 

de cordas duplas com flutuações micro-

tonais, de “glissandos” rápidos; a desafinação 

frequente da corda Dó (uma oitava a baixo no 

fim da obra) e a interdição de “vibrato”. Numa 

segunda peça mais tardia para violoncelo solo 

(Kottos, 1977), o compositor continuaria a 

exploração do potencial sonoro contido na 

alma deste instrumento, recomendando por 

exemplo “a abstenção de belas sonoridades”. 

Esta abundância de efeitos está incluída numa 

forma baseada na teoria dos conjuntos. 

O compositor explica no início da partitura: 

“Nomos Alpha possui uma arquitectura para 

lá do tempo fundada na teoria dos grupos 

de transformações. É feito uso da teoria dos 

crivos, teoria que anexa as congruências 

módulo Z e que tem origem no axioma da 

estrutura universal da música. Esta obra 

procura prestar homenagem às obras imortais 

de Aristoxène de Tranete, músico, filósofo e 

matemático fundador da Teoria da Música, 

de Evariste Galois, matemático fundador da 

Teoria dos Grupos e de Felix Klein, seu digno 

sucessor.” Com o objectivo de impor uma or-

dem lógica ao agenciamento dos sons, Xenakis 

inspirou-se até ao início dos anos setenta em 

três teorias matemáticas: a teoria das proba-

bilidades; a teoria matemática dos jogos; e a 

teoria dos conjuntos (ou dos grupos). Destas 

leis estruturantes nasceu a música probabilís-

tica, estratégica e simbólica. Nomos Alpha 

é certamente a peça mais representativa da 

música dita “simbólica” do compositor 

Iannis Xenakis.

Marco Stroppa 
Compositor, investigador e professor, nascido 
em Itália em 1959, Marco Stroppa estudou 
piano, música e direcção coral, composição e 
informática musical no seu país. Entre 1984 e 
1986, foi bolseiro da Fulbright e trabalhou com 
Barry Vercoe no Media Laboratory do Mas-
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CÂNDIDO LIMA 
MÚSICA ELECTRÓNICA 
E IMAGENS
ORQUESTRA DE ALTIFALANTES
Conversa pré-concerto 
a propósito da obra de Cândido Lima 
por António de Sousa Dias

18 SETembro ‹ 21h ‹ M/6
Pequeno Auditório – Sala Eduardo Prado Coelho
Centro Cultural de Belém

Com excepção de Bleu-Rouge, as obras deste concerto marcam um contexto de redesco-
berta pessoal de novos sons, de novas tecnologias, de novas linguagens. É o reencontro, 
noutro universo, das linguagens aprendidas na tradição da harmonia e do contraponto 
europeus, dos sistemas e formas da música erudita ocidental. Noções e conceitos dos 
domínios da filosofia e das ciências encontram espaço nestas páginas e nestes suportes 
electrónicos e digitais, onde o tempo, as durações, o ritmo, a pulsação, o movimento, 
a velocidade, a energia, a massa, a densidade, o continuum, a matéria são apenas 
extensões daquilo que nos habituamos a encontrar nos clássicos sob o prisma e ângu-
los próprios e sob a perspectiva de outros princípios de organização. Extensões de um 
pensamento linear e bidimensional, de um pensamento intuitivo e racional do som, ora 
como um elemento integrante de hierarquias e hierarquizações do espaço (sistema das 
alturas) e do tempo (princípios da forma e da estruturação do tempo), aqui se geraram 
e controlaram novas fontes de som e novas formas de o organizar, manipulando-o não 
só como símbolo, mas também como matéria táctil, moldável, dotada de propriedades 
físicas de transformação topológica. É o som como modelo, é o som “em si” dos filósofos 
(e do ouvinte), é o som gerador de macroformas sonoras que absorvem o som individual 
em conjuntos globais de sonoridades numa projecção em grandes arquitecturas no 
espaço. Mas, acima de tudo, imperou sempre o critério do músico, sem o que isto não 
passaria de especulação estéril e sem consequências. Embora outra música…
Cândido Lima

ORQUESTRA DE ALTIFALANTES
JOSÉ LUÍS FERREIRA projecção sonora

MISO STUDIO desenvolvimento informático-musical

PROGRAMA 

CÂNDIDO LIMA: 
Toilles III (1981 – 12’)

Lendas de Neptuno* (1987 – 11’)

Autómatos da Areia** (1978 – 12’)

Bleu-Rouge (Regards) (1997 – 10’)

Oceanos (1980 – 26’)

* ENCOMENDA FUNDAÇÃO CALOUSTE GULBENKIAN
** ENCOMENDA CÂMARA MUNICIPAL DE MATOSINHOS

EP ESTREIA PORTUGUESA
.........................................
EA ESTREIA ABSOLUTA
.........................................

sachusetts Institute of Technology (informática 
musical, ciências computacionais, psicologia 
cognitiva). Em 1982, tinha já partido de Itália 
e vivia em Paris onde trabalhava como 
compositor e investigador no Ircam, onde 
aliás desempenhou a função de director do 
Departamento de Investigação Musical entre 
1987 e 1990. É desde 1999 docente de com-
posição na Musikhochschule em Estugarda e 
no CNSM em Paris. Como compositor, utiliza 
instrumentos acústicos em conjunto com os 
novos media. O seu repertório inclui obras para 
concerto, uma peça de teatro musical e duas 
óperas radiofónicas. O seu método de com-
posição mais recorrente consiste na reunião 
de diversas obras (a que chama de módulos) 
em torno de ciclos amplos de modo a explorar 
determinados projectos de composição.  

Ossia 
Sete Estrofes para Um Drone Literário 

(para violino, violoncelo e pianoforte)

1. Hushed, huncing (traslucido) 

2. Dim (erratico) 

3. on my right, on my left (fugacissimo) 

4. Raw (lento atarassico) 

5. Hiding (alacre) 

6. Spins and Whirls (intrapredente) 

7. Monument (turgido, imponente) 

“O título desta obra não tem qualquer liga-

ção ao famoso termo musical usado para 

simplificar uma passagem mais difícil; é sim 

a alcunha do poeta russo e Prémio Nobel da 

Literatura Iossif Alexandrowitch Brodskij. O 

subtítulo remete para uma forte crítica que 

a ele foi feita no jornal Vecherny Leningrad 

em Novembro de 1963 (“Um Drone Literário”). 

Alguns meses mais tarde, Brodskij é preso, 

acusado de parasitismo social e condenado 

a cinco anos de exílio. Este processo sur-

realista é descrito pela jornalista Frida 

Vigdorova, sendo editada a versão francesa 

em 1988. A inspiração para Ossia vem também 

de dois poemas de Brodskij – “Sete Estrofes” 

e “Monumento”. Cada secção da peça (com 

excepção da última) caracteriza-se por uma 

expressão retirada de “Sete Estrofes”. Na minha 

abordagem à música de câmara a composição 

não trata apenas do material musical mas 

também do espaço, definido como localização 

dos intérpretes no palco. Para este tipo de 

composição espacializada dos intérpretes optei 

por peças divididas em curtas secções em cada 

uma das quais os intérpretes ocupam uma lo-

calização distinta no palco. As configurações 

espaciais que daí resultam determinam o tipo de 

material musical a utilizar, havendo portanto 

uma estreita relação entre a estrutura com-

posicional e espacial.” 
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CÂNDIDO LIMA
Fez a sua formação em Música e em Estudos 
Clássicos em Portugal, estabelecendo relações 
de estreito relacionamento com instituições 
francesas que incluem os seus estudos de 
doutoramento efectuados na Universidade 
Sorbonne sob a orientação de Iannis Xenakis, 
mas também estágios de informática musical 
nas universidades de Vincennes, Paris I – II / 
Sorbonne (1975-1978), no CEMAMU (1978) 
e no IRCAM (1981), entre outros estudos. A 
sua actividade profissional como docente foi 
inicialmente levada a efeito no Conservatório 
Nacional em Lisboa (1978-1980), e posterior-
mente em várias escolas do norte de Portugal, 
vindo a estabelecer-se a partir de 1986 como 
professor de composição da Escola Superior de 
Música do Porto. A sua actividade de formador 
e pedagogo foi complementada, nos anos 
oitenta, por um investimento significativo na 
divulgação da música contemporânea através 
de diversas séries realizadas para rádio e para 
televisão. Escreveu obras para orquestra, agru-
pamentos de câmara, coro, teatro, electrónica, 
electroacústica e por computador, algumas das 
quais foram apresentadas em vários países.
Estudos e interesses interdisciplinares encor-
pam as fontes do imaginário de Cândido Lima: 
nas suas composições fundem-se as técnicas 
e as músicas antigas dos vários continentes, a 
pesquisa e as opções técnicas e estéticas que 
decorrem do potencial tecnológico oferecido 
pela electroacústica, pelo computador e pelos 
audiovisuais. “Modos antigos europeus e 
asiáticos, modos modernos e outras estruturas, 
escondem-se na fluidez do tempo musical 
das diversas obras.” “A combinatória e o 
indeterminismo, a fenomenologia do som, a 
monadologia como filosofia do intervalo, do 
som-timbre e da cor, da espacialização e do 
tempo teatral e cinematográfico, tudo coexiste 
com técnicas oriundas do domínio musical, 
matemático, da geometria, das ciências exactas 
e humanas, das artes plásticas, televisão, rádio, 
dos movimentos artísticos do século XX.” 
“... A liberdade, a identidade e o risco [...] são 
eixos do meu pensamento musical em que a 

beleza, as emoções e os afectos são o motor 
de tudo.”

Toiles III 
Composta em Paris, em 1981, a ideia consistiu 

em criar uma sonoridade próxima do ruído 

branco sem recurso a processos electróni-

cos ou digitais, mas apenas com recurso à 

escrita. Partindo da versão gráfica de Toiles 

I, para 42 cordas (pensando na constituição 

instrumental das orquestras portuguesas 

da época), foram aplicadas a esses grafismos 

as operações que aplicamos a objectos e às 

figuras de natureza diversa da geometria, 

num alargamento quase exaustivo das simples 

transformações análogas às do cânon ou da 

“série” dos clássicos antigos ou dos clássicos 

da escola vienense e seus seguidores. O sistema 

informático UPIC [Unité Polyagogique Informa-

tique du CEMAMu (Centre d’Études Mathéma-

tiques et Automatiques Musicales)], criação 

de Iannis Xenakis, permitiu esse trabalho, onde 

uma mesa gráfica, uma estrutura em papel mili-

métrico, um lápis electromagnético, um ecrã, 

a escrita da “partitura” em papel transparente 

permitiu ao compositor não só sintetizar o 

som e as suas características elementares, 

mas também arquitectar toda a obra até ao 

instante final.  Não há, nesta obra, outra fonte 

de som que não seja o computador.

Lendas de Neptuno 
A época da composição de obras como 

Oceanos, A-MÈR-ES, Autómatos da Areia, Mare-   

-a-Mare, envolveu-as o autor umas nas outras 

como se fossem indivíduos inseparáveis pelo 

mesmo gesto. Na obra Lendas de Neptuno o 

compositor agiu da seguinte maneira: primeiro, 

escreveu uma série de páginas no computa-

dor (UPIC-A), de onde nasce a obra breve de 

oito minutos Mare-A-Mare (1978). Mais tarde, 

esta “partitura” foi injectada no sintetizador 

analógico VCS3, resultando daí uma nova 

obra de características diferentes quer no 

plano das texturas, quer dos timbres, quer dos 

ritmos, quer das atmosferas. Para a inaugura-

ção do novo edifício da Câmara de Matosinhos 

(1987), o compositor sobrepôs ambas as obras: 

misturou a obra transformada com a obra 

original (a obra-mãe), dando origem a Lendas 

de Neptuno. Autómatos da Areia e Lendas de 

Neptuno permitiram utilizar ruídos e outros 

sons estranhos à fonte, que, desde a origem, 

ficaram registados em fitas magnéticas. 

Autómatos da areia 
Esta obra nasce da recolha de material de 

diversas fontes e de diversas etapas de com-

posição: da microcomposição digital – síntese 

do som (computador UPIC-A), da composição 

analógica (sintetizadores VCS3), da com-

posição “instrumental” (música concreta — 

seixos e piano), às fases de macrocomposição 

em locais de diversa natureza, quer geográ-

fica, quer tecnológica, quer estética: CEMAMu 

(Issy-les-Moulineaux), SEV (Vincennes), IRCAM 

(Paris), RDP (Porto), tudo entre 1978 e 1984, 

aproximadamente: centros de informática, 

electrónica, electroacústica e de comunica-

ção de massas. A realização da obra resultou 

de uma encomenda da Fundação Gulbenkian 

para os Encontros de Música Contemporânea 

de 1986. Em dispersas etapas no tempo, em 

locais geograficamente distantes uns dos 

outros, em sistemas electrónicos e informáti-

cos de concepção própria, em vários planos de 

uma obra breve, a manipulação e realização 

enfrentou como desafio maior a conexão 

de mundos organicamente antagónicos, e a 

permanência, no tempo, de entidades sono-

ras incompatíveis na aparência, bem como o 

controlo de um mundo constante (repetição 

ilusória) e de um mundo variável de estruturas, 

vocabulários, percepção, forma.  

A fusão de fontes sonoras – música concreta, 

electrónica, por computador – foi uma ideia 

que uniu as obras Oceanos, Lendas de Neptuno, 

Autómatos da Areia, entre outras, do autor. 

A forma, iniciada no ondular de seixos (Galets, 

obra-embrião) nos interstícios das cordas do 

piano, é uma curva de curvas à volta das quais 

se mantém inalterável uma espiral em forma 

de escada de Escher, de aparentes paradoxos 

auditivos, de antinomias, de identidades várias, 

termina num longo fio de tecidos dos Goblins, 

num longo cair de uma qualquer trama 

abstracta de um qualquer texto literário ou 

cinematográfico.

Bleu-Rouge (Regards)
Iniciada em fins de 1988 e interrompida logo 

a seguir para ser retomada meses depois, esta 

obra é um estudo-esboço sobre a relação som-    

-imagem, som-cor, som-luz, som-espaço(s). No 

respeitante às intenções, a obra visa, como em 

Projecções, Cori Memori, Iliam, Poema/Impromp-

tu, etc., a envolvência total do ouvinte, a cria-

ção de um estado de espírito de suspensão. A 

monadologia (na estruturação morfológica 

do tempo e das alturas), a fenomenologia do 

som na manifestação da(s) essência(s) e da(s) 

consciência(s) são algumas constantes que 

podem referenciar-se como eixos ocultos por 

convenção não musicais (mas musicais...)

Nunca foi minha intenção que outras áreas se 

substituíssem à música. Mas nunca consegui, 

desde cedo, deixar de sentir a expressão musi-

cal “em si” como um reservatório unificador e 

irradiador de outras expressões (como aliás a 

história o mostra): poesia, literatura, filosofia, 

ciência, tecnologias, artes, etc. Aquilo que 

nas outras experiências anteriores era mais do 

domínio empírico, do intuitivo e do subjectivo, 

aqui (embora o sendo também) a cor, a luz, a 

imagem (geométrica ou abstracta) integram 

a própria partitura, incrustada na sua escrita 

específica, como um palimpsesto dos grafis-

mos da própria partitura. Tratando-se de dois 

fenómenos da mesma natureza – fenómenos 

ondulatórios: a luz, a cor e o som – há uma 

íntima relação física entre os dois. Porém, no 

plano da percepção, essa união é feita através 

da composição de imagens (diapositivos) 

que têm como base o visual da escrita, da 

partitura, e o universo sonoro que ela exprime 

segundo indicações precisas do compositor. 

Esse espaço da partitura destinado à interven-

ção da cor e da luz ficará sempre em aberto 

para outros intérpretes plásticos. Daí que se 

possa considerar uma espécie de “obra aberta”, 

no evoluir do tempo e na sua trajectória. No 

espaço da imagem, já que a música está escrita 

sem margem para o aleatório. A versão deste 

concerto provém de extractos da electrónica 

da obra integral para oito instrumentos, dois 

pianos e electroacústica estreada, com audio-

visuais, nos Encontros Gulbenkian de Música 

Contemporânea em 1992, pelo Grupo Musica 

Nova e pelos artistas plásticos Luísa Gonçalves 

e Carlos Reis. A parte electroacústica resulta 

da transformação da gravação instrumental, 

por sampler, da obra NÃNGHÊ. Esta versão elec-

troacústica de 1992, acompanha a par e passo 

a obra de origem, e a sua realização teve a 

colaboração técnica e musical do compositor 

António de Sousa Dias, nos Estúdios da Escola 

Superior de Música do Porto. 
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CINEMA 
DOS SONS 
A FLORESTA SAGRADA
ORQUESTRA DE ALTIFALANTES
19 SETembro ‹ 12h ‹ M/6
Pequeno Auditório – Sala Eduardo Prado Coelho
Centro Cultural de Belém

A Floresta Sagrada é o título do primeiro dos três concertos Cinema dos Sons com a 
emblemática Orquestra de Altifalantes. Este título remete para a figura incontornável 
de Jorge Peixinho com uma obra electrónica recentemente recuperada pela Miso Music 
Portugal e que aqui é apresentada em estreia absoluta, infelizmente já sem a presença 
do compositor. Neste título encontramos também a força expressiva e onírica da música 
electrónica, que neste concerto nos conduz por caminhos diversos e misteriosos que dão 
lugar à obra de Tiago Cutileiro Allmnésia e às estreias absolutas de António Ferreira 
com Les Barricades Mysterieuses, António Pinho Vargas com Ciclos de Conferências e 
Diálogos Imaginários e Anna Einarsson com Espaços Sonhoros composta no âmbito da 
residência de criação desta compositora sueca no Laboratório Electroacústico de Criação 
do Miso Studio.

ORQUESTRA DE ALTIFALANTES
MIGUEL AZGUIME, ANNA EINARSSON, TIAGO CUTILEIRO, ANTÓNIO FERREIRA, 
ANTÓNIO PINHO VARGAS projecção sonora

MISO STUDIO desenvolvimento informático-musical

PROGRAMA 

JORGE PEIXINHO: A Floresta Sagrada EA (1992 – 13’)

ANNA EINARSSON: Espaços Sonhoros* EA (2008 – 14’)

ANTÓNIO FERREIRA: Les Barricades Mysterieuses* EA (2009 – 9’)

TIAGO CUTILEIRO: Allmnésia (2008 – 14’)

ANTÓNIO PINHO VARGAS: Ciclos de Conferências e Diálogos Imaginários* EA (2009 – 26’)

* ENCOMENDA MISO MUSIC PORTUGAL

EP ESTREIA PORTUGUESA
.........................................
EA ESTREIA ABSOLUTA
.........................................

Oceanos
Segundo a mitologia grega, Oceanos é o 

primeiro deus das águas, filho de Urano e Gaia 

(o Céu e a Terra), pai de todos os seres, que teve 

da sua irmã Tétis três mil ninfas, as oceanides. 

Os antigos pensavam que Oceano era um rio 

imenso que envolvia a Terra. A obra Oceanos 

foi composta antes desta leitura, mas trata-se 

de uma alegoria fundada na vida real, no 

imaginário, e no contacto desde jovem com 

o pensamento grego e com a natureza. Talvez 

que Oceanos seja uma deflagração, uma 

descarga ou um sonho. Uma viagem ao fundo 

do homem, aos oceanos imaginários, reais ou 

interplanetários. Talvez também um desafio 

à máquina e a todos os sistemas. No interior 

deste magma sonoro estão segredos, enigmas 

e símbolos. Mais do que os oceanos da terra.

Os princípios em que se apoia esta composição 

são os que provêm, por analogia, da noção de 

topologia, ramo das matemáticas que estuda 

as transformações das figuras sem perda das 

suas características essenciais. No caso desta 

música trata-se da modelagem das massas 

sonoras, da pulsação rítmica e da estratifi-

cação de vários níveis de composição quanto 

à geração do som (electrónica tradicional 

— som linear — e informática — som massas), 

e quanto à arquitectura, formada por dois 

grandes planos opostos: a pulsação ininter-

rupta que se transforma sem perda da sua 

individualidade; grandes massas de sons ora 

estáticas, ora em movimento que se transfor-

mam de forma contínua. Texturas, configu-

rações, densidades, articulações peculiares, 

sem preponderância deste ou daquele plano, 

sem que alguma das partes seja privilegiada, 

fazem desta obra um aglomerado de estratos 

geológicos mais do que uma forma musical 

convencional.
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Jorge Peixinho 
(1940-1995)
www.mic.pt

Nasceu no Montijo em 1940. Foi compositor, 
pianista, crítico, maestro, professor, conferen-
cista, membro da direcção de várias organiza-
ções e organizador de concertos, além de ter 
desempenhado um papel primordial na divul-
gação da música contemporânea em Portugal 
e da música portuguesa no estrangeiro.
Depois de terminar os cursos de piano e com-
posição no Conservatório de Lisboa, estudou 
como bolseiro da Fundação Gulbenkian com 
Boris Poren e Goffredo Petrassi na Academia 
de S. Cecilia em Roma. Trabalhou ainda com 
Luigi Nono em Veneza e com Pierre Boulez e 
Karlheinz Stockhausen nos Meisterkurse da 
Academia de Basileia. Participou em vários 
cursos internacionais de Darmstadt, entre 1960 
e 1970, colaborando nos projectos de com-
posição colectiva dirigidos por Stockhausen em 
1967 e 1968. Participou em inúmeros festivais 
de música contemporânea, entre os quais: 
Gaudeamus, Veneza, Buenos Aires e Curitiba. 
Em 1972/1973 efectuou um estágio no estúdio 
de música electrónica IPEM em Gent. Foi mem-
bro de júris de vários concursos internacionais 
de composição. Obteve os prémios de com-
posição Gulbenkian, SPA e Conselho Português 
de Música. Em 1970, fundou juntamente 
com alguns músicos portugueses o Grupo de 
Música Contemporânea de Lisboa. Colaborou 
regularmente nos Encontros Gulbenkian de 
Música Contemporânea. Em 1977, foi eleito 
membro do Conselho Presidencial da Socie-
dade Internacional de Música Contemporânea, 
tendo sido convidado para realizar várias obras 
no estúdio de Música Electrónica de Bourges.
Recebeu encomendas de várias instituições, 
entre as quais a Secretaria de Estado da 
Cultura, a Fundação Calouste Gulbenkian, o 
Conselho Português da Música, a Câmara Mu-
nicipal de Matosinhos, o Festival Internacional 
de Alicante, o GMEB de Bourges, a New Music 
Concerts, o Festival de Acqui Terme, assim 
como de artistas e agrupamentos nacionais e 
estrangeiros.

Jorge Peixinho foi galardoado com as medalhas 
de Mérito Cultural e de Ouro da cidade do 
Montijo. Faleceu em 1995.

A Floresta Sagrada
Obra electrónica inédita de Jorge Peixinho 

recentemente recuperada pela Miso Music 

Portugal em colaboração com José Machado 

e que, finalmente, 17 anos depois, tem a sua es-

treia. A composição de A Floresta Sagrada foi 

terminada em 1992, não se sabendo ao certo 

em que estúdios foi realizada. A obra utiliza 

uma poética musical muito própria a Jorge 

Peixinho que se pode reencontrar noutras 

obras electrónicas suas, sobretudo do último 

período, e tem como material de base apenas 

sons de síntese.

Anna Einarsson
www.annaeinarsson.com

Nasceu em 1978 em Uppsala, cidade universi-
tária a norte de Estocolmo na Suécia.
Começou a compor e a apresentar publica-
mente as suas canções aos 13 anos, altura 
em que se tornou a mais jovem compositora 
a receber uma bolsa da STIM, a sociedade 
de compositores suecos. Gravou e lançou o 
seu primeiro trabalho aos 17 anos e seguiu 
estudando música durante mais quatro anos, 
interessando-se crescentemente pelo jazz e 
pela improvisação. Em 2000 foi aceite na Royal 
College of Music de Estocolmo onde estudou 
voz e composição por mais quatro anos. Nos 
três anos seguintes orientou os seus estudos 
para a composição e em particular para a 
música electroacústica. Inscreveu-se então num 
programa de mestrado em composição, sendo 
que naturalmente já possuía uma base musi-
cal sólida e lançado mais dois álbuns; estes 
dois álbuns foram gravados com o seu grupo 
Anagram, que desenvolve o seu trabalho 
integrando a electrónica como parte orgânica 
do ensemble de jazz. Foi responsável pela 
electrónica em tempo real na apresentação do 
ensemble MAM na televisão nacional sueca; 
compôs música coral, música para cordas e 
música electrónica sob suporte,... 

Espaços Sonhoros
Esta obra é uma viagem imaginária entre 

lugares onde os sonhos podem surgir. Trata de 

transições e transformações. E emerge de uma 

questão: será que ainda há espaço para os nos-

sos sonhos e as nossas visões individuais numa 

época em que são frequentemente reclama-

dos e explorados pelas forças do mercado? 

Espaços Sonhoros foi composta durante uma 

residência de criação no LEC (Laboratório 

Electroacústico de Criação da Miso Music 

Portugal).

António Ferreira
www.mic.pt

Nasceu em 1963 em Angola de pais portu-
gueses. Em Portugal, estudou engenharia no 
IST entre 1980-1983, tendo paralelamente 
tomado consciência do seu interesse pela com-
posição musical utilizando meios informáti-
cos.  Formalizou este seu interesse ao ingressar 
no Conservatório Real de Haia, Holanda, no 
qual cumpriu o curso de Sonologia entre 
1986-1987, e onde estudou composição, 
síntese analógica e digital, psicoacústica e 
música interactiva digital com Paul Berg, 
Konrad Bhoemer, Joel Ryan, Simon Teemplaars 
e Jaap Vink. Efectuou várias apresentações em 
concerto das suas composições interactivas 
no Conservatório de Haia, em Amesterdão, 
no STEIM, na Academia de Arte de Den Bosch 
e na ICMC 1988 em Colónia, Alemanha. As 
suas composições electroacústicas têm sido 
apresentadas e seleccionadas em vários festi-
vais nacionais (Música Viva, Festival de Aveiro) 
e internacionais – França (Paris, Bourges, 
Besançon), Noruega, Dinamarca, EUA, Itália, 
Cuba, Hungria, Inglaterra, República Checa, 
Irlanda, Brasil e Polónia. Foi seis vezes finalista 
do Concurso do IMEB (Bourges) na parte de 
composição electroacústica, tendo recebido 
uma menção honrosa na edição de 2006.

Les Barricades Mystérieuses
Em 1717, François Couperin compôs um Rondo 

para cravo, com o título Les Barricades Mysté-

rieuses. Em relação ao título, enigmático e sem-

pre intrigante, falou-se de alusões à indumentária 

feminina da época, aos espartilhos, a um certo 

erotismo que se espelhava na construção 

harmónica da peça, bem como no jogo entre a 

mão direita e esquerda do intérprete. A força 

paradoxal deste título também inspirou várias 

obras em prosa e poesia, bem como um quadro 

de René Magritte com o mesmo nome (1961). A 

barricada seria misteriosa porque apesar de 

ausente, invisível, ela está lá, impedindo-nos 

de avançar mas sem que nós a consigamos 

ver com clareza. Um jogo erótico de oferta e 

recusa que se tentou transladar quer para a 

instrumentação acusmática da presente peça, 

quer para a sua estruturação em contrapon-

tos tímbricos. Les Barricades Mystérieuses foi 

uma encomenda da Miso Music Portugal.

TIAGO CUTILEIRO
www.mic.pt

Nasceu em 1967 em Lisboa. Tem o Curso Geral 
de Piano do Conservatório Nacional (profes-
sora Carla Seixas – piano; professores António 
Sousa Dias e Jorge Peixinho – composição) e 
o Curso Complementar de Guitarra Clássica 
(viola dedilhada) do Conservatório Nacional 
(aluno autoproposto, professor Luís Robert).
Concluiu, em 2003, a licenciatura em música 
da Universidade de Évora – área específica de 
composição (professor Amílcar Vasques Dias). 
Actualmente prepara o doutoramento em 
composição na Universidade de Évora, sob 
orientação dos professores Christopher Boch-
mann e Benoit Gibson. Frequentou diversos 
cursos de composição com os professores Leo 
Brouwer; Emmanuel Nunes, John Chowning, 
Barry Truax e Salvatore Sciarrino. Obteve os 
prémios: 7.ª Bienal dos Jovens Criadores da 
Europa e do Mediterrâneo; Mostra Jovens 
Criadores 96; Bolsas de Mérito 2000 e 2001 da 
Universidade de Évora. A par da actividade de 
compositor, é colaborador ensaísta do Teatro 
Nacional de São Carlos e da Culturgest e 
professor de Análise e Técnicas de Composição 
e Acústica na Academia de Música de Lagos, 
onde foi director pedagógico e artístico.
A sua obra inclui música para orquestra, 
conjuntos de câmara e instrumentos solo, bem 
como música electrónica e electroacústica, e 
tem sido tocada em diversos festivais nacionais 
e internacionais de música contemporânea. 
Compõe também, regularmente, música 
para teatro e instalações sonoplásticas. Vive e 
trabalha em Lagos.
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Allmnésia 
Allmnésia apresentou-se inicialmente como 

uma obra audiovisual (som e vídeo) expressa-

mente realizada para o evento Mundos Locais 

integrado na estrutura Allgarve 2008. 

Trata-se de uma reflexão sobre o suporte 

emocional da identidade humana num lugar 

em constante mudança. O nosso mundo local, 

aquele com que lidamos na vivência diária do 

quotidiano é uma extensão do nosso próprio 

corpo. Um organismo vivo em constante 

mutação sobre o qual espelhamos a nossa 

consciência. A nossa memória segura e tenta 

estabilizar estas referências, socorrendo-

se deste corpo mutante e cicatrizado: nela 

(memória) está a essência do ser; nele (corpo) 

está a materialização dessa essência.

O que acontece então quando este corpo en-

tra em continuada e acelerada metamorfose? 

Onde está a identidade de quem é outro a cada 

dia que passa? Haverá tempo para guardar a 

memória de quem nunca chega a ser?

Allmnésia é uma meditação sobre este ser que 

acorda alterado em cada novo dia; um ser 

que, à falta de uma identidade que não chega 

nunca a ter tempo de assimilar, constrói uma 

pseudopercepção de si, uma anamnese, assente 

num desenraizamento congénito; um ser que 

adormece todos os dias no aconchego de uma 

cidade que, em desenfreada autofagia, não existe. 

Todo o material sonoro e visual usado na 

criação de Allmnésia é recolhido num espaço 

geográfico chamado Lagos.

ANTÓNIO PINHO VARGAS
(ver página x)

Ciclo de conferências e 
diálogos imaginários
“Esta peça é a minha primeira obra usando 

exclusivamente material electroacústico; 

foi um work in progress, tendo a primeira 

versão sido apresentada no Festival Música 

Viva em 2007 na Casa da Música. No entanto, 

há já bastantes anos que trabalho com esses 

materiais de várias maneiras. Muitas vezes, 

entre ou durante a composição de outras 

obras, o estudo da electroacústica serve-me 

de intervalo ou interrupção criativa, de pausa/

acção favorável ao trabalho sobre o som a 

partir de pressupostos diferentes. O que resulta 

poderá não ser música, mas é sem dúvida uma 

arte sonora. O trabalho sobre a ideia do Ciclo 

começou em 2001 e tem prosseguido com 

algumas interrupções. Parti de uma selecção 

de textos de Italo Calvino, Bernardo Soares/

Fernando Pessoa e Jorge Luis Borges. A actual 

forma põe em cena, naquilo que podia ser uma 

peça radiofónica, um diálogo imaginário sobre 

alguns dos problemas, angústias e escolhas 

inerentes ao ‘acto de escrever’.  Ao contrário 

do que me parece ser habitual, ou mais fre-

quente, o texto dito e gravado não foi nunca 

usado como pretexto para a sua própria 

desfiguração: a voz humana e o que é dito não 

é sujeito a transformações, com excepção de 

alguns momentos particulares. O texto e a 

fala são sempre ouvidos em primeiro plano.

Embora o material de base não seja exclusi-

vamente composto por samples há, relativa-

mente à maneira de o trabalhar, uma escolha 

estética que remete mais para a manipulação 

e sobreposição desses objectos encontrados 

– ready-made – do que para a sua transfor-

mação sistemática através de meios próprios 

da síntese sonora. Os objectos criados (ou 

roubados) são combinados para produzir um 

discurso. Os textos de Italo Calvino, Jorge Luis 

Borges e Bernardo Soares/Fernando Pessoa são 

ditos por Giacomo Scalisi, Roberto Perez 

e António Pinho Vargas.”

António Pinho Vargas ‹ 2009

ORQUESTRA 
DE ALTIFALANTES
CINEMA 
DOS SONS 
O IMAGINÁRIO DE BEATRIZ
19 SETembro ‹ 19h ‹ M/6
Pequeno Auditório – Sala Eduardo Prado Coelho
Centro Cultural de Belém

Obras dos premiados da 10.ª edição do Concurso de Composição Electroacústica Música 
Viva 2009, cujo júri é este ano constituído por Beatriz Ferreyra, Cândido Lima e Miguel 
Azguime. EP (aprox. 25’)

ORQUESTRA DE ALTIFALANTES
MIGUEL AZGUIME projecção sonora

MISO STUDIO desenvolvimento informático-musical

Neste segundo concerto Cinema dos Sons com a Orquestra de Altifalantes damos lugar 
ao imaginário musical da compositora franco-argentina Beatriz Ferreyra, figura incon-
tornável da história da música electroacústica e que pela primeira vez vem a Portugal 
apresentar e interpretar a sua música. 

CINEMA DOS SONS O IMAGINÁRIO DE BEATRIZ 
ORQUESTRA DE ALTIFALANTES
BEATRIZ FERREYRA projecção sonora

MISO STUDIO desenvolvimento informático-musical

PROGRAMA 

BEATRIZ FERREYRA: 
Dans un point infini EP (2005 – 15’)

Murmurein EP (2003 – 5’)

L’autre rive EP (2007 – 17’)

EP ESTREIA PORTUGUESA
.........................................
EA ESTREIA ABSOLUTA
.........................................
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CINEMA 
DOS SONS 
FICÇÕES SONORAS 
ERÓTICAS
ORQUESTRA 
DE ALTIFALANTES
19 SETembro ‹ 21h ‹ M/16
Pequeno Auditório – Sala Eduardo Prado Coelho
Centro Cultural de Belém

O último concerto Cinema dos Sons dá lugar às Ficções Sonoras Eróticas num desafio 
lançado a vários compositores portugueses e estrangeiros, que se concretiza num 
conjunto de peças, todas em estreia absoluta, que recriam seguramente as visões 
sonoras que cada um deles advinha no erotismo. 

ORQUESTRA DE ALTIFALANTES
ÁGATA MANDILLO, ROSINDA COSTA, ANA MANDILLO narradoras 
CÂNDIDO LIMA, ROBERT NORMANDEAU, BEATRIZ FERREYRA, 
ANTÓNIO DE SOUSA DIAS, JOSÉ LUÍS FERREIRA Projecção sonora

MISO STUDIO desenvolvimento informático-musical

PROGRAMA 

BEATRIZ FERREYRA: Pas de 3 ou plus* EA (2009)

JOSÉ LUÍS FERREIRA: Trópicos* (texto Henry Miller) EA (2009)

CÂNDIDO LIMA: ERÉTYICA-ai Deus i u é? * EA (2009)

ROBERT NORMANDEAU: Jeu de Langues* EA (2009)

ANTÓNIO DE SOUSA DIAS:* A Dama e o Unicórnio (texto original Maria Teresa Horta) EA 

(2009)

* ENCOMENDA MISO MUSIC PORTUGAL

EP ESTREIA PORTUGUESA
.........................................
EA ESTREIA ABSOLUTA
.........................................
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MIGUEL AZGUIME
(ver página 6)

BEATRIZ FERREYRA
Nasceu em Cordoba, na Argentina, em 
1937. Estudou em Paris com Nadia Bou-
langer e Edgardo Cantón (GRM França 
- RAI Itália em 1963). Trabalha no Grupo 
de Recherches Musicales (GRM), Serviço 
de Investigação da ORTF, sob a direcção 
de Pierre Schaeffer, de l963 a 1970. 
Colaborou na realização do seu disco 
Solfège de l’Objet Sonore, desenvolveu 
trabalhos de pesquisa e é responsável 
pelos seminários interdisciplinares. Em 
1975 faz parte do Collège de Composi-
teurs do IMEB. Criou os concertos experi-
mentais “Les rendez-vous de la musique 
concrète” do Centre d’Etudes et des 
Recherches Pierre Schaeffer (1998-1999). 
Foi premiada em concursos internacionais 
de música electroacústica e participou em 
inúmeros colóquios e seminários. Como 
compositora independente, recebeu 
encomendas de associações musicais em 
França e no estrangeiro para festivais e 
concertos, bem como encomendas para 
filmes, espectáculos, televisão e dança. 
Foi júri de concursos internacionais de 
música experimental, escreveu artigos 
para revistas e livros em França e no 
estrangeiro. As suas obras foram editadas 
por diferentes editoras, tais como: Motus, 
IMEB e INA-GRM em França, Computer 
Music Journal e Sonic Circuits nos EUA, 
e Anthology Sub Rosa na Bélgica.

Dans un point infini 
“Peça electroacústica encomendada 

pelo INA-GRM (Paris) e que foi realizada 

tendo como ponto de partida uma cita-

ção de 18 segundos da segunda sonata 

de viola solo de Grazyna Bacewicz, a 

quem presto homenagem, e de exercí-

cios técnicos tocados pela violetista 

Veronica Kadlubkiewicz, a quem dedico 

esta obra.”

Murmurein
“Encomenda da DeutschlandRadioBerlin 

para um serão dançante no âmbito do 

Festival Sonic Arts Lounge, dirigida a 

uma série de compositores de música 

electroacústica e instrumental. 

Tínhamos que compor um tango 

dançável, caso contrário a obra seria 

eliminada!”

L’autre rive 
“Inspirada pelo Bardo Todol (Livro dos 

mortos tibetano), esta obra foi realizada 

com instrumentos de percussão e com 

sons acústicos. Eu agradeço de coração 

ao percussionista Richard Aratian pela 

ilimitada paciência, a imaginação e o seu 

bom humor durante as gravações de som 

que fizemos. Encomenda de Estado do 

Ministério da Cultura Francês para o IMEB.”

Conferência/Debate
Música e Erotismo

19 SETembro ‹ 15h ‹ sala de ensaios ‹ centro cultural de belém

António de Sousa Dias compositor:
 ...e das damas, e dos unicórnios...

“A Dama e o Unicórnio” escrita em colaboração com Maria Teresa Horta, que será apresentada no Festival Música 
Viva de 2009, é uma incursão no erótico. No entanto, esta incursão não é desprovida de referências, nem representa 

um caso isolado na minha obra. Nesta intervenção, apresentarei exemplos, extraídos de peças de minha autoria 
e de outros autores que se articulam com este percurso, como suporte à apresentação dos principais pontos de 

articulação desta experiência, sua génese e desenvolvimento.

Maria Lúcia Lepecki professora catedrática aposentada da Faculdade de Letras de Lisboa: 
Dar a palavra a Eros, ouvir a voz de Eros

Esta intervenção procura colocar a questão: o que queremos dizer quando de um discurso verbal dizemos “é erótico”, 
“não é erótico”? Que expectativas temos quando abordamos um texto, uma música, uma pintura,

... que nos anunciaram como erótico?
60

Monika Duarte Streitová flautista e investigadora: 
A sublimação na interpretação musical
A interpretação criativa baseia-se em processos conscientes, assim como em processos escondidos na inconsciência. 
O toque no instrumento e o toque do instrumento musical, provocam reacções muito específicas e o prazer que daí 
resulta não é apenas intelectual ou emocional, mas também sensual (multisensual) e multidimensional.

Pedro Amaral compositor: 
Erotismo - do verbo à representação musical
Nesta intervenção são propostos três exemplos-chave: um madrigal de Luca Marenzio, uma ópera de Richard Wagner 
e uma obra electroacústica de Luciano Berio. Através destes três exemplos centrais assistiremos, respectivamente, à 
representação musical de um texto erótico, à representação musical de um erotismo latente que não é explicitado 
pela palavra e, finalmente, à construção de um sentido erótico na música sem a pré-existência do verbo.

Vasco Tavares dos Santos psicanalista: 
Eros, de Viena a Londres
Nesta intervenção pretende-se abordar a origem de Eros (pulsão de vida) no pensamento psicanalítico, tentando 
elucidar certos aspectos da intimidade sexual, do amor e da actividade da imaginação.

e ainda DELFIM SARDO Professor e Curador.
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INTÉRPRETES

ÁGATA MANDILLO
(ver página 5)

ROSINDA COSTA
(ver página 5)

ANA MANDILLO
(ver página 5)

COMPOSITORES e OBRAS

BEATRIZ FERREYRA
(ver página 60)

Pas de 3 ou plus
“Pas de 2” significa em francês uma 

dança em par, seja entre um homem 

e uma mulher, dois homens, duas 

mulheres, e tem uma conotação român-

tica. Nesta peça existem três ou mais 

pessoas; talvez no mesmo tempo e lugar, 

talvez noutros momentos entre duas ou 

três ou mais pessoas... tudo depende da 

imaginação do ouvinte.

JOSÉ LUÍS FERREIRA
(ver página 6)

Trópicos
(Notas de programa indisponíveis)

CÂNDIDO LIMA
(ver página 52)

ERÉTYICA-ai Deus i u é?
Xenakis respondeu-me um dia, durante 

a apresentação da obra e no diálogo 

com o público, que ANAKTORIA (uma das 

amantes de Safo, de Lesbos), obra para 

octeto, que ela “exprimia o amor sob 

todas as suas formas”. Noutro diálogo, 

anos mais tarde, questionava-se sobre 

a possibilidade de haver criatividade 

no mundo subatómico. Podíamos aqui 

extrapolar para o tema do concerto: 

nos reinos mineral, vegetal e animal, 

em campo aberto, no mundo oculto do 

atómico, do nuclear, molecular, das 

partículas haverá atracção como a en-

tendemos? Se perante a reacção química 

sobre uma determinada substância po-

demos assistir a verdadeiros espectácu-

los de bailado da matéria, se espectácu-

los assombrosos de sedução com que 

nos maravilham os bailados das aves do 

paraíso, se as relações amorosas “sob 

todas as suas formas“ dos bonobos da 

África Central nos espantam, porque 

não o ranger de duas portas ou das 

máquinas nos não hão-de suscitar metá-

foras sobre o erotismo das coisas?

Marcados pelas transgressões e 

opressões impostas pelas religiões e pelos 

fundamentalismos morais, eu próprio 

oriundo de uma região marcada por 

práticas vindas da profunda e obscura 

Idade Média e dos padrões antigos cru-

zados de religiões, é com espanto que me 

vejo envolvido na composição de uma 

obra sobre tal tema, como se, ocul-

tamente ou abertamente, o tema não 

tivesse sido abordado em tantas obras 

pessoais que a precederam! 

Da “Ilha dos Amores” de Os Lusíadas, do 

Decameron de Bocaccio, dos Poemas 

a Laura de Petrarca, do Cântico dos 

Cânticos do Antigo Testamento, de 

tudo aparece em obras de música de 

câmara, para orquestra ou música com 

tecnologias. Tudo está contido, afinal, 

na “poétique du corps” “sob todas as 

suas formas”. Aqui fica um momento 

em honra da primeira manifestação na 

natureza erótica do universo, o “big-

bang”, nascimento de explosões que nen-

huma interdição da moral humana ou 

nenhum crime de cruzadas de religiões 

destruirão. Esta música exprimirá, ou 

não, o que cada ouvinte quiser exprimir, 

qualquer seja a forma por que o faça 

ou o sinta.  “Qualquer semelhança desta 

música e dos seus sentidos com figuras 

conhecidas ou com cenas da vida real 

em que se possam encontrar referências, 

são pura coincidência!”

Cândido Lima ‹ Porto, 17 Junho 2009

ROBERT NORMANDEAU
www.musiccentre.ca/

Nasceu na cidade do Quebeque (Canadá), em 
1955. Formou-se em composição electroacús-
tica na Universidade Laval e fez um mestrado 
em composição em Montreal. Posteriormente, 
fez o doutoramento em composição elec-
troacústica, tendo trabalhado com Marcelle 
Deschênes e Francis Dhomont. É membro fun-
dador da Comunidade Electroacústica Canadi-
ana (CEC). De 1986 a 1993 foi membro activo 
da associação para a criação e a investigação 
electroacústica do Quebeque (ACREQ) onde 
produziu a série de concertos Clair de terre 
no Planetário de Montreal. Em 1991 foi co-
fundador de Réseaux, uma organização para a 
produção de eventos artísticos multimédia.
Obteve diversos prémios em concursos interna-
cionais, incluindo Ars Electronica, Linz (Golden 
Nica), Bourges, Luigi-Russolo, Varèse, Musica 
Nova, Noroit-Léonce Petitot, Arras, Phonurgia-   
-Nova e Estocolmo. Em 1999 ganhou dois 
prémios Opus do Conselho de Música do Que-
beque: Compositor do Ano e Disco do Ano 
de Música Contemporânea (Figures). Recebeu 
encomendas do Centro de Artes The Bannf, 
CKUT-FM, Codes d’Accès/Musiques & Recher-
ches, Jacques Drouin… évènements du neuf, 
Arturo Parra, Museu de Arte Contemporânea 
de Montreal e Rádio Canadá. Foi composi-
tor residente dos estúdios de Bannf, Belfast, 
Bourges, Mons, GRM e Ohain. É professor na 
Universidade de Montreal desde 1999.
Recebeu os prémios Masque 2001 e 2005 para 
a melhor música para teatro, atribuídos pela 
Academia de Teatro do Quebeque.
Escreveu peças instrumentais e mistas, 
concentrando-se neste momento sobretudo na 
música acusmática. Mais especificamente, o 
seu critério estético cria um cinema para o ou-
vido em que “significado” e “som” se tornam 
elementos do seu trabalho. Escreve também 
música para teatro.
Principais obras: Matrechka, La chambre 
blanche, Rumeurs (Place de Ransbeck), 
MÈmoires vives, Jeu, BÈdÈ, …clats de voix, 
Tropes, Tangram, Spleen, Le renard et la rose, 
Chat noir, Figures de rhÈtorique, Venture, 
Ellipse, Clair de terre. 

Jeu de langues
“Esta peça de sabor erótico surgiu-me no segui-

mento de uma conversa com os organizadores 

do Festival Música Viva, em que constatávamos 

que contrariamente ao que acontecia com 

outras formas de arte contemporânea – como 

a literatura, a pintura ou o cinema –, a música 

pouco tinha abordado a questão do erotismo. 

É compreensível que a música instrumental 

tenha preferido manter-se longe de um tema 

tão… evocativo! Estes compositores talvez 

tenham receado os clichés e os lugares-co-

muns… Mas e a música electroacústica? Talvez 

com palavras silenciosas? Com sons discretos 

e escondidos? Não esperamos lá estar, certo? 

Queremos somente ser convidados, com o ero-

tismo a ser sugerido em vez de representado. 

Por isso, apenas alguns sons de sussurros, de 

vidro e de harpa como evocações da nossa 

própria imaginação.

Jeu de langues foi composta em 2009 no estúdio 

do compositor, para ser estreada no âmbito do 

Festival Música Viva 2009 em Portugal. 

Flauta: Claire Marchand; Saxofone barítono: 

Ida Toninato; Gravação: Terri Hron.

Agradecimentos ao Miguel e à Paula Azguime.”

ANTÓNIO DE SOUSA DIAS
(ver página 47)

A Dama e o Unicórnio
texto original Maria Teresa Horta
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ORQUESTRA 
METROPOLITANA 
DE LISBOA
20 SETembro ‹ 17h ‹ m/6 anos
GRANDE AUDITÓRIO
Centro Cultural de Belém
EM CO-PRODUÇÃO COM A ORQUESTRA METROPOLITANA DE LISBOA

Neste concerto de encerramento, a Orquestra Metropolitana de Lisboa colabora pela se-
gunda vez consecutiva com o Festival Música Viva numa proposta que confronta dois au-
tores em certa medida antagónicos mas complementares para um entendimento do que 
foi a música do século XX. Trata-se de Claude Debussy com Danses Sacrée et Profane e 
Arnold Schoenberg com Kammersymphonie n.º 2, op. 38, dois autores que continuam 
a marcar de forma indelével a linguagem musical dos nossos dias e que por isso servem 
de pretexto para uma reflexão sobre os caminhos da criação musical do nosso tempo. 
E, porque este Festival se dedica essencialmente à criação musical contemporânea 
portuguesa, serão apresentadas neste mesmo concerto três obras de compositores 
portugueses para orquestra de câmara, destacando-se duas obras em estreia absoluta de 
Tiago Cutileiro, Para 20 instrumentos, e de José Júlio Lopes, X-Acto.

ORQUESTRA METROPOLITANA DE LISBOA
PIERRE-ANDRÉ VALADE direcção

SÃO JOSÉ LAPA recitante

STEPHANIE MANZO harpa

PROGRAMA 

TIAGO CUTILEIRO: Para 20 Instrumentos EA (2003 – 13’)

CLAUDE DEBUSSY: Danses Sacrée et Profane (1904 – 9’)

MIGUEL AZGUIME: Águas Marinhas* (2005 – 15’)

Intervalo

JOSÉ JÚLIO LOPES: X-Acto EA (2006/2009 – 12’)

ARNOLD SHOENBERG: Kammersymphonie n.º 2 op. 38 (1906/1939 – 21’)

*ENCOMENDA JAPAN SOCIETY OF CONTEMPORARY MUSIC

EP ESTREIA PORTUGUESA
.........................................
EA ESTREIA ABSOLUTA
.........................................

INTÉRPRETES

ORQUESTRA 
METROPOLITANA 
DE LISBOA
www.oml.pt

Director musical
Augustin Dumay 
A Orquestra Metropolitana de Lisboa 
(OML) estreou-se no dia 10 de Junho 
de 1992. Desde então, os seus músicos 
asseguram uma extensa actividade que 
compreende os repertórios barrocos, 
clássico e sinfónico – integrando, neste 
último caso, os jovens intérpretes da 
Orquestra Académica Metropolitana. 
Esta versatilidade, com que também 
abrange a música de câmara, o jazz 
e o fado, a ópera e a música contem-
porânea, tem-lhe permitido contribuir 
para a criação de novos públicos e con-
solidar o carácter inovador do projecto 
da Metropolitana, entidade que tutela 
esta orquestra, interligando a dimensão 
artística e a prática pedagógica das suas 
escolas – a Academia Nacional Superior 
de Orquestra, a Escola Profissional Met-
ropolitana e o Conservatório Metropoli-
tano de Música de Lisboa. Cabe-lhe, 
ainda, a responsabilidade de assegurar 
uma programação regular em várias 
autarquias das regiões centro e sul, além 

de promover uma efectiva descentral-
ização cultural do norte ao sul do país. 
Desde o seu início, a OML afirmou-se 
como uma referência incontornável do 
panorama orquestral nacional. Além-
fronteiras, apresentou-se em França, Bé-
lgica, Itália, Índia, Coreia do Sul, Macau, 
Tailândia e Áustria.
Ao longo dos anos foi dirigida pelos 
mais importantes nomes da direcção 
orquestral portuguesa e por inúmeros 
maestros estrangeiros de elevada repu-
tação, onde se incluem Arild Remmereit, 
Nicholas Kraemer, Lucas Paff, Joana Car-
neiro, Olivier Cuendet, Jean-Sébastien 
Béreau, Álvaro Cassuto, Marc Tardue, 
Cesário Costa, Brian Schembri, Manuel 
Ivo Cruz, Michael Zilm, Victor Yampolsky 
e, mais recentemente, Christopher Hog-
wood. Colaborou com grandes solistas 
como Maria João Pires, Augustin Dumay, 
José Cura, Monserrat Caballé, José Car-
reras, Artur Pizarro, Tatiana Nikolayeva, 
Elisabete Matos, Anabela Chaves, Pedro 
Burmester, Anne Queffélec, Irene Lima, 
Paulo Gaio Lima, Eric Stern, Gerardo 
Ribeiro e António Rosado. Mais recente-
mente, juntaram-se a este rol os nomes 
de Leon Fleisher, Natalia Gutman, Kiri 
Te Kanawa, Oleg Marshev, Pascal Rogé 
e Felicity Lott. A OML já gravou dez CD 
– um dos quais disco de platina – para 
diferentes editoras, incluindo a EMI Clas-
sics, a Naxos e a RCA Classics. O mais 
recente registo da orquestra apresenta 
árias de ópera célebres, com o maestro 
João Paulo Santos e as vozes de Dora 
Rodrigues, Luís Rodrigues e Mário Alves. 
Desde a sua constituição, a Metro-
politana foi presidida por Miguel Graça 
Moura, tendo esse lugar sido ocupado, 
desde Novembro de 2003 até Novembro 
de 2008, por Gabriela Canavilhas. 
A actual direcção é constituída por 
Cesário Costa (presidente), João Villa-  
-Lobos e Paulo Pacheco (vogais).

Conferência/Debate
Perspectivas da criação musical 
em Portugal no século XXI
20 SETembro ‹ 15h ‹ sala de ensaios
centro cultural de belém

com a participação de António Mega Ferreira, Isabel Soveral, José Júlio Lopes, 
Miguel Azguime, Paulo Ferreira-Lopes e Rui Vieira Nery.
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PIERRE-ANDRÉ VALADE
www.pierreandrevalade.com

Nasceu em Corrèze, França, em 1959. Depois 
de uma extraordinária carreira enquanto 
flautista resolveu, em 1990, dedicar-se a 
tempo inteiro à direcção de orquestra. Em 
1991 fundou com Philippe Hurel o ensemble 
parisiense Court-Circuit, do qual foi director 
artístico durante seis anos e até Janeiro de 
2008. Este maestro é sobretudo reconhecido 
e admirado pelo seu trabalho com repertório 
dos séculos XX e XXI, e é frequentemente 
convidado de grandes festivais e orquestras da 
Europa, dos Estados Unidos da América, do 
Canadá, da Austrália e da Nova Zelândia. Das 
inúmeras gravações editadas em disco, refira-
se a integral de Les Espaces Acoustiques de 
Gérard Grisey, que lhe valeu o Diapason d’Or 
em 1999 e o Grand Prix de l’Académie Charles 
Cros. O seu largo repertório enquanto maestro 
conta com obras de compositores como 
Berlioz, Wagner, Verdi, Mahler, Ravel, Debussy, 
Saint-Saëns, de Stravinsky a Berio, Birtwistle, 
Boulez, Carter, Lachenmann, Stockhausen, 
e ainda de uma geração mais recente como 
Hugues Dufourt, Gérard Grisey, Philippe Hurel, 
Philippe Leroux e Tristan Murail. As suas partici-
pações recentes e futuras incluem: Filarmónica 
de Tóquio, RTÉ Orquestra Sinfónica Nacional 
da Irlanda, Orquestra Sinfónica Nacional da 
RAI Turim, Grupo de Música Contemporânea 
de Birmingham, Orquestra da Ópera de 
Rouen, Sinfonieorchester de Basel, a Tonhalle 
Orchester de Zurique. E ainda a Sinfónica 
da BBC, a Sinfónica da BBC Escocesa, a BBC 
– Orquestra Nacional de Gales, a Philharmo-
nia, a Orquestra do Ulster, a Filarmónica do 
Luxemburgo, a Orquestra de Paris, Orquestra 
Filarmónica da Radio France, a Sinfónica da Rá-
dio de Saarbrucken, a Sinfónica de Montreal, 
a Northern Sinfonia, a Accademia Nationale di 
Santa Cecilia em Roma, o Teatro Carlo Felice 
em Génova, a Sinfonietta de Londres, a Britten 
Sinfonia e o Remix Ensemble em Portugal.
Em Janeiro de 2001 recebeu do Ministério da 
Cultura Francês o título de Chevalier de l’Ordre 
des Arts e des Lettres.

SÃO JOSÉ LAPA
Nasceu em Lisboa. Estreia-se em 1972 na Casa 
da Comédia, em Deseja-se Mulher, de Almada 
Negreiros, com encenação de Fernanda Lapa. 
No ano seguinte funda o grupo de Teatro 
Lídia a Mulher Tatuada, que se apresenta no 
Primeiro Acto – Clube de Teatro. Em 1975 fi-
naliza na Escola Superior de Teatro, o curso de 
Formação de Actores/Encenação e funda com 
Alberto Lopes A Centelha – Grupo de Teatro, 
partindo para Viseu onde permanece até 1979. 
Nesse ano regressa a Lisboa para na Casa da 
Comédia interpretar Anna Magnani em A 
Paixão de Pier Paolo Pasolini, numa encenação 
de Filipe La Féria. Em 1982 recebe o prémio da 
crítica de Melhor Actriz do Ano pelo desem-
penho de Paulina em Casamento Branco, sob a 
direcção de Fernanda Lapa. Encenou As Mãos 
Metidas na Terra e A Paixão – Fim de Estação. 
Iniciou a sua actividade no Teatro Nacional D. 
Maria II, em 1983, na peça Fernando Talvez 
Pessoa, encenada por Artur Ramos. Integrou 
o elenco de Don Juan, dirigido por Jean-
Marie Villégier, na personagem Dona Elvira 
no Théâtre de L’Europe. Entre outras peças 
fez parte do elenco de Mãe Coragem e Seus 
Filhos, encenada por João Lourenço, Anatol, 
encenada por Ricardo Pais, Passa Por Mim No 
Rossio, de Filipe Lá Féria, onde interpretou 
Hermínia Silva; O Leque de Lady Windermere, 
onde interpretou Mrs. Erlynne, dirigida por 
Carlos Avilez; As Fúrias, de Agustina Bessa-
Luís, onde desempenhou o papel de Virgínia, 
com encenação de Filipe La Féria, e As Troian-
as, interpretando Helena de Tróia, com encena-
ção de João Mota. Em 1995, no CCB, dirigiu o 
espectáculo Despir a Que Está Nua, de Griselda 
Gambaro. No ano seguinte, com o grupo Te-
atro Plástico, dirigiu o espectáculo Didascálias 
de Israel Horovitz e em 1997 Cenas de Uma 
Execução, de Howard Barker, produzidas e 
apresentadas no Teatro Nacional D. Maria II. 
Na televisão, participou, como actriz convida-
da, nos programas de humor de Herman José; 
Humor de Perdição, Casino Royal, O Crime da 
Pensão Estrelinha e Tal Canal; e nas sitcoms, 
Cluedo, com direcção de João Canijo (TVI) e o 
Clube dos Campeões (SIC). Interpretou ainda 
as peças Topaze, Mãe Coragem e D. João, e 
participou na série A Morgadinha dos Cana-
viais, de Ferrão Katzenstein, na série Médico 

de Família e nas telenovelas A Banqueira do 
Povo, de Walter Avancini, e ainda, Ganância, 
Fúria de Viver, O Jogo, Mistura Fina, Floribella 
1 e 2, Resistirei, entre outras. No cinema foi 
intérprete dos filmes Mara, de Angela Linders, 
Jogo de Mão, de Monique Rutler, Sinais de 
Vida, de Luís Filipe Rocha, Nuvem de Ana Luísa 
Guimarães, Tráfico de João Botelho e Maria e 
as Outras de José Sá Caetano. Fundadora da 
Cooperativa Cultural Espaço das Aguncheiras, 
que tem como premissas a divulgação cultural, 
a discussão de saberes e a relação com a natur-
eza. No seu belíssimo espaço entre a Azóia e o 
Cabo Espichel encenou Sonho de Uma Noite 
de Verão de William Shakespeare, A Gaivota, 
num voo rasante sobre as Aguncheiras, de 
Anton Tchekhov, Dona Redonda 1 e DR2 As 
Aventuras de Dona M. com K e as indústrias 
do Sr. Sarapantão, sobre texto de Virgínia 
de Castro e Almeida, e recentemente, em 
2008, Tio João (vania) de Anton Tchekhov. 
Encontra-se em cena com O Rancor, exercício 
sobre Helena, de Hélia Correia, como actriz e 
encenadora. 

STÉPHANIE MANZO 
Nasceu no Sul de França e iniciou os seus 
estudos de harpa aos oito anos de idade com 
a professora Josey Grauer, antiga aluna de 
Marcel Tournier. Aos 16 anos ingressou no 
Conservatório Nacional Superior de Música 
de Paris, onde estudou harpa com o profes-
sor Gérard Devos e música de câmara com o 
professor Jean-Michel Damase. Três anos mais 
tarde obteve o 1.º Prémio À l’unanimité em 
Harpa. Em 1990 obteve a Mention Spéciale do 
Concurso Internacional Louise Charpentier e 
em 1993 foi finalista do Concurso Internacio-
nal Lily Laskine. Aperfeiçoou-se com Catherine 
Michel e Marielle Nordmann, continuando 
assim a tradição de dois dos mais famosos 
harpistas do século XX, Pierre Jamet e Lily 
Laskine. Beneficiou também dos conselhos do 
Fabrice Pierre e Susann Macdonald. Tem-se 
apresentado em salas e festivais internacio-
nais, como  Salle Pleyel (Homenagem a Lily 
Laskine), Auditorium Saint-Germain, Cassis 
(Journée de la Harpe), Festival International du 
Jeune Soliste d’Antibes-Juan-Les-Pins, Festival 

Méditerranéen, Seattle (Congresso Mundial de 
Harpa), NDR Hamburgo, Crotone/Itália, Açores 
(Festival MusicAtlântico), Museu Gulbenkian, 
CCB – Festival dos 100 Dias. Também a solo 
com a Orquestra Metropolitana de Lisboa, 
Orquestra Gulbenkian, Orquestra Clássica da 
Madeira, Orquestra Regional Provence-Alpes-
Côte d’Azur, entre outras. Tem sido convidada 
para tocar com reputadas orquestras, como 
a Orquestra da Ópera Nacional de Lyon, a 
Orquestra Nacional de Lyon, a Orquestra Sin-
fónica de Singapura, a Orquestra Gulbenkian 
e a OrchestrUtopica. Já tocou com R. Barshai, 
J. S. Béreau, M. Caballé, A. Dumay, L. Foster, 
B. Hendricks, E. Krivine, T. Mörk, V. Mullova, 
M. Rostropovitch e M. Vengerov. Acerca 
de Stéphanie Manzo, Marielle Nordmann 
escreveu: “Une des meilleures harpistes de sa 
génération. »  Desde de 1995 é solista da Or-
questra Metropolitana de Lisboa e professora 
da Academia Nacional Superior de Orquestra.

COMPOSITORES e OBRAS

TIAGO CUTILEIRO
(ver página x)

Para 20 Instrumentos 
“Para 20 Instrumentos foi a segunda de 

uma série de três peças sempre baseadas em 

princípios sonoros e formais semelhantes. A 

primeira, Para 10 Instrumentos, estreou em 

Évora em 2003, e a terceira, Useless para so-

prano e orquestra, estreou em 2007 em Lagos. 

O material harmónico que atravessa as três 

peças, um conjunto de três acordes de quatro 

notas, parte, por sua vez, de um agregado de 

esboços para uma peça para piano solo que 

acabou por nunca ser concluída. Este modelo 

de trabalho, onde uma peça nasce de outra 

ou de um conjunto de outras preexistentes 

e vai depois fazendo nascer novas peças que 

não são necessariamente muito distintas, 

contraria a noção de obra única e individual. 

Este conceito de peça completa, que transmite 

muito concretamente uma ideia do composi-

tor, é-me estranho. Ao invés, vou realizando 

conjuntos de momentos sonoros (música?) 

que se interconectam. O objecto nunca está 

de facto concluído porque não haverá, ob-

jectivamente, nada para expressar. Enquanto 
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em Para 10 Instrumentos utilizei uma notação 

aberta, que permitia aos intérpretes alguma 

liberdade nas durações e repetições dos seus 

módulos sonoros, em Para 20 Instrumentos (e 

também em Useless) procurei conduzir, através 

de uma escrita mais convencional, a corrente 

sonora, tentando, no entanto, manter grande 

parte da fluidez presente em obras de notação 

mais livre. Assim, a ordenação fixa dos acon-

tecimentos evidencia-se ao ouvinte apenas em 

alguns instantes-chave da peça, ao longo de 

um contínuo fluxo de eventos sonoros.”

CLAUDE DEBUSSY 
(1862-1918)
Nasceu em Saint-Germain-en-Laye, França, em 
1862. É muitas vezes considerado como o pai 
da música moderna. Embora tenha sido um 
homem da belle époque, foi um grande inova-
dor e revolucionário. O ano de 1882 marcou 
a sua primeira aparição pública em concerto, 
como pianista-acompanhador de Blanche 
Vasnier, cantora que se revelou a intérprete 
ideal das primeiras canções do compositor. 
Contudo, alguns insucessos em concursos de 
piano e um 1.º prémio em harmonia levaram-
no a abandonar o projecto de vir a ser um 
concertista, dirigindo-se para o terreno da 
composição. Datam de 1876 as primeiras com-
posições, nascidas de improvisações ao piano.
O primeiro concerto inteiramente dedicado 
a Debussy teve lugar em Bruxelas, em 1894, 
durante uma exposição de quadros impres-
sionistas e art-nouveau. O impacto causado 
pela apresentação da sua ópera Pelléas et 
Mélisande, em 1902, alteraria a evolução da 
sua carreira. Após a apresentação da ópera, 
Debussy tornou-se uma figura polémica, incen-
tivada pelos vanguardistas, que o apontavam 
como o “chefe de uma nova escola”, o “cria-
dor de um sistema”, ao mesmo tempo que era 
criticado pelos mais conservadores.
Na obra de Debussy, a música libertou-se dos 
cânones tradicionais, das repetições e das 
cadências rítmicas. Deu excepcional importân-
cia aos acordes isolados, aos timbres, às pausas 
e ao contraste entre registos. Desenvolveu 
novas escalas, arranjos de orquestra em “blo-
cos” e “surtos” de som, em vez de melodia ou 
contraponto precisos, além de novos modos de 
tocar o piano. Morreu em Paris em 1918.

Danses Sacrée et Profane
Em 1904 Pleyel, o famoso construtor parisiense 

de instrumentos, fez uma encomenda a Debussy 

para uma nova peça experimental para a harpa 

cromática, construída para ser utilizada nos 

exames finais do Conservatório de Bruxelas. 

Pleyel tinha introduzido e patenteado a harpa 

cromática em 1897. Diferentemente da harpa 

de concerto convencional, que é afinada de 

acordo com as notas da escala diatónica 

Maior e tem sete pedais de pé, onde cada um 

corresponde a um único grau da escala e suas 

respectivas alterações cromáticas (natural, 

sustenido e bemol), o instrumento de Pleyel 

não tinha pedais. Ao invés, existia uma corda 

separada para cada nota cromática em toda 

a sua extensão. A resposta de Debussy à enco-

menda de Pleyel foi a obra Danças Sagrada e 

Profana, que tem um lugar destacado entre 

as mais conhecidas e mais tocadas obras do 

repertório de harpa. As partes de harpa são 

extraordinariamente convencionais, e não par-

ticularmente difíceis de executar, mas o exo-

tismo, as passagens cintilantes e a riqueza dos 

efeitos harmónicos aparentam o contrário.

A obra é, desde sempre, frequentemente tocada 

com harpa de orquestra convencional, visto 

que a harpa cromática foi rapidamente aban-

donada sobretudo por causa do seu tamanho 

e do tempo excessivo necessário para a afina-

ção da mesma antes de cada concerto.

De acordo com o maestro Ernest Ansermet, o 

tema principal da primeira secção foi inspirado 

numa peça para piano do compositor portu-

guês Francisco de Lacerda. Esta informação 

não foi comprovada, e parece mais provável 

que Debussy, por respeito à antiguidade da 

harpa (um dos instrumentos com mais anos de 

existência), se tenha inspirado para esta obra 

lenta e modal naquilo que imaginava ter sido 

a música greco-romana. Outra possível fonte 

de inspiração pode ter sido o sabor antigo 

das Gymnopédies para piano de Erik Satie, que 

Debussy muito admirava, tendo inclusive 

orquestrado duas delas. A segunda parte é 

muito mais rápida, e toma a forma de uma 

valsa em Ré maior não obstante estar cheia de 

“contradições” harmónicas.

MIGUEL AZGUIME
(ver página x)

Águas Marinhas
Esta obra resulta de uma encomenda da 

Japanese Society for Contemporary Music 

(JSCM) e teve a estreia da sua primeira versão 

em Tóquio, em Março de 2005, pela ComeT 

Orchestra. Posteriormente foi sujeita a uma 

revisão estreada pelo Remix Ensemble sob a 

direcção de Dominique My.

Águas Marinhas, simultaneamente o nome de 

uma pedra e das águas do mar, utiliza como 

metáfora para a composição a luz passada 

através de um prisma ou passada através das 

águas, com as implicações que são conheci-

das. Transparência, reflexão (na superfície da 

água ou através dela), difracção, radiação, 

separação das cores e muitas outras proprie-

dades da luz, tiveram implicações associativas 

e subjectivas no processo de composição.

Como na maior parte da minha música, também 

aqui o conceito de unificação do timbre e da 

harmonia está no centro do desenvolvimento 

da peça e é o próprio som que é o modelo para 

o material musical. Este aspecto também me 

conduziu a compor processos de mutação 

contínua do material, mas que nem sempre são 

apresentados na sua totalidade numa oscila-

ção pois entre fragmentação e continuidade.

Miguel Azguime 

JOSÉ JÚLIO LOPES
Nasceu em Lisboa em 1957. Começou por 
compor música de cena. Actualmente, o seu 
catálogo inclui música para orquestra de câ-
mara, instrumental, vocal e coral, voz e piano, 
electroacústica e ópera. Estudou piano (Teresa 
Menéres e Nuno Vieira de Almeida) e forma-
ção musical (AAM); composição com Fernando 
Lopes-Graça, Christopher Bochmann, Carlos 
Caires e António Pinho Vargas; participou em 
master-classes e seminários de composição de 
Emmanuel Nunes na FCG (Lisboa) e Franco 
Donatoni na Royal Academy of Music (Lon-
dres). José Júlio Lopes também completou um 
mestrado em Ciências da Comunicação (UNL) 
e prepara actualmente o doutoramento sob o 
tema “música, drama, novos media: a ópera 
do futuro” (Universidade Nova de Lisboa); é 
professor universitário e é também investiga-

dor no CESEM (UNL). Na sequência do seu 
trabalho inicial para teatro (tendo trabalhado 
com encenadores como Filipe Lá Féria, São 
José Lapa, Alberto Lopes, Norberto Barroca, 
Jorge Castro Guedes, Carlos Fogaça, Paulo 
Monteiro, entre outros), interessou-se pela 
ópera e projectos de teatro musical, o que con-
tribuiu para influenciar a sua convicção de que 
“a música contemporânea é essencialmente 
dramática”. Em 1986, apresentou Averroes, 
uma obra de teatro musical multimédia, sobre 
um conto de Jorge Luis Borges. Em 2000, com-
pôs Nefertiti, uma ópera-teatro (que também 
encenou e de que foi co-autor do libereto; e 
que co-produziu com o TNDM II e o Teatro da 
Trindade, subsidiada pela SEC). A sua música 
é regularmente interpretada por importantes 
artistas, grupos e ensembles. Recentemente 
apresentou Ein Bahn Str - a small drama after 
RM Rilke - para soprano, piano e 10 contra-
baixos (Contr’Orchestra, Lúcia Lemos, Elisabeth 
Davis, CCB PA, 2003); PYR – para orquestra de 
câmara (OrchestrUtopica, Tapio Tuomela, CCB 
GA, 2003); Magma (OrchestrUtopica, Cesário 
Costa, Casa da Música Porto, Abril de 2005); 
SpaceCtrl – para orquestra de câmara (Orches-
trUtopica, Cesário Costa, Alter Schlachthof 
Dresden, Dresdner Musik Festspiele, 2005); 
Dazibao (CULTURGEST, Set. 2006, Jean-Se-
bastien Béreau, maestro; Elisabeth Davis, per-
cussão); e Videowall [muro da vergonha] – mi-
crodrama para trompete solo e electrónica em 
tempo real (CCB PA, Festival Música Viva, Out. 
2006, António Quítalo, trompete). Em Dezem-
bro de 2007 apresentou na CULTURGEST a sua 
última ópera, W (Tapio Tuomela, direcção); em 
Janeiro de 2009, a peça Verschwinden – para 
quinteto, electrónica ao vivo, vídeo e guitarra 
electrónica solista (CCB-PA); e, em Abril, nos 
Dias da Música (CCB) apresentou, incluídas no 
projecto Bach Bem Temperado, as obras Ma-
rimBach e Bach à Parede (esta última em co-
autoria com Filipe Esteves), para duas flautas 
de Bisel e marimba. Projectos futuros incluem a 
estreia de X-Acto, em Setembro de 2009, para 
orquestra, electrónica e recitante (CCB, GA, 
OML, maestro Pierre-André Valade, actriz São 
José Lapa); Underscore (ensemble); Blow up 
(quinteto de sopros); e uma nova encomenda: 
Void (clarinete e piano). Foi co-fundador e é 
director artístico da OrchestrUtopica.
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X-ACTO 
para orquestra e recitante
“Originalmente escrita para ensemble (2003), 

X-Acto é um pequeno drama musical do qual 

acabei por fazer uma ‘ampliação’ recompondo 

para orquestra (2009). É uma peça sobre a ideia 

de liberdade (a liberdade essencial) – mas, dado 

que se trata de música, isto quer dizer muito 

pouco: é apenas uma ‘razão’. A dominância de 

escalas de tons inteiros conduz a constituição 

do padrão harmónico e dos gestos melódicos, 

enquanto o plano rítmico trabalha como mo-

tor energético e introduz também citações de 

inesperadas memórias (numa espécie de ‘cinismo 

musical’). Interessou-me a manipulação de 

entidades harmónicas que são sucessivamente 

destruídas com violência, rasgadas vertical-

mente através de gestos reiterados em pontos 

de energia dramaticamente colocados.

A recomposição desta versão para orquestra 

reafirmou a convicção de que cada obra rep-

resenta o esforço de extracção de uma ideia 

– não sem dor, mas também com a inevitável 

sensação de libertação que se segue.

(o texto inclui breves citações de Sade, 

Nietzsche, Lenine, Benjamin e Adorno).”

Copyright © 2009, José Júlio Lopes

ARNOLD SCHOENBERG
 www.schoenberg.at 

“A música de Schoenberg é uma passagem 
obrigatória. Porque se situa na linha directa 
da tradição romântica alemã, porque rompeu, 
após ter explorado ao máximo, o sistema ton-
al, porque não incluiu na sua estética nenhum 
elemento exótico que o tivesse feito ‘pare-
cer’, ela é de facto uma profunda revolução. 
Schoenberg, pedagogo e teórico, criou mais 
do que qualquer outro compositor do início do 
século XX, uma nova organização da música, 
redefinindo com precisão as relações entre 
os parâmetros, eliminando a hierarquia dos 
intervalos. Porém, é sem ruptura e em toda 
a ‘lógica histórica’ que a sua obra se edifica, 
conservando muitas vezes a noção de temas 
e do seu desenvolvimento. É rigorosamente 
arquitectada pela técnica serial, alternativa 
indispensável depois do abandono da estrutura 
proveniente da tonalidade clássica e romântica. 
[...] A sua música constitui uma obra genial e 
unitária.” 

in Programa do Festival Ars Musica 92 - Bruxelas

Kammersymphonie 
n.º 2, op. 38 
A Sinfonia de Câmara n.º 2 em Mi bemol menor 

e em Sol maior, op. 38, foi iniciada em 1906 e 

terminada em 1939. A obra foi escrita para cor-

das, 2 flautas, 2 oboés, 2 clarinetes, 2 fagotes, 

2 trompas e 2 trompetes, e está divida em dois 

andamentos: o primeiro Adagio e o segundo 

Con Fuoco Lento. A conclusão da sua segunda 

sinfonia de câmara significa o retorno de 

Schoenberg à música tonal na fase tardia da 

sua vida. Em 1939, Schoenberg acrescentou 20 

compassos ao primeiro andamento origi-

nal, escreveu a segunda metade do segundo 

andamento e reorquestrou a primeira versão 

incompleta da obra. Ele pensou ainda acres-

centar um terceiro andamento, Adagio, 

e esboçou 80 compassos do mesmo em 1940, 

mas finalmente decidiu que os problemas 

musicais e “psíquicos” da obra já tinham 

sido apresentados nos seus dois andamentos 

anteriores.
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