Panorama musical em Portugal até ao séc. XX

Algumas anotações a propósito da música em Portugal nos séculos XV e XVI…
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Das origens ao século XIV

Quando Portugal se constituiu como Nação Independente  em 1140, já a música representava de há muito uma forma habitual de expressão e uma manifestação organizada de arte, moldada pelos cantos litúrgicos da Igreja, sobre múltiplos elementos de influência celta, bizantina, romana e, sobretudo, árabe. Assim durante o reinado do primeiro rei de Portugal, D. Afonso Henriques, encontram-se numerosos mestres de capela ou capelães-mor nas principais cidades e conventos que foram também importantes centros de ensino musical, onde os laicos eram igualmente admitidos.
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Paralela a esta actividade musical da Igreja mas (tudo leva a crer) profundamente influenciada por ela, deu-se em Portugal uma admirável floração das formas poéticas e musicais trovadorescas, formas que consistiam em cantos acompanhados de instrumentos  e escritos pelos trovadores peninsulares num mesmo dialecto, o Galaico-Português. Infelizmente, nenhum dos três Cancioneiros em que se encontra reunida toda a vastíssima produção dos trovadores Portugueses (os Cancioneiro da Ajuda, da Biblioteca Nacional e da Vaticana) nos comunica a música das cantigas; apenas se reproduzem nas belas iluminuras alguns dos instrumentos então usados, quase todos de origem árabe, como o alaúde, a rabeca, e o adufe.

O rei D. Dinis, também notável trovador, instituiu na Universidade de Lisboa, por ele fundada em 1290, uma aula de música de que o francês Aimeric d'Ebrard foi professor da arte dee trobar. Deste período trovadoresco, que se prolonga até fins do século XIV, ficaram importantes vestígios nas canções e danças populares das épocas seguintes e até mesmo da actualidade, como as maias, as janeiras e os reis.

No célebre Auto do Fidalgo Aprendiz (1665), de D. Francisco Manuel de Melo, fala-se das trovas, do sapateado, do terolero, do vilão e do muchachim, ainda em voga no século XVII. Das danças trovadorescas portuguesas, a chacota e a folia, ambas de ritmo ternário, deram origem à chaconne e à folia, formas que Bach e Corelli viriam mais tarde a fixar para a posteridade.
Séculos XV e XVI

Coincidindo com os alvores do Renascimento, datam dos princípios do século XV as primeiras notícias da existência e prática de música polifónica, muito embora se possa admitir que essa prática viesse já do século XIII, como acontecia na vizinha Espanha.

Grande protector das letras e das artes, o rei D. Duarte (1433 - 1438) que, além de notável escritor, foi homem de larguíssima erudição como indica o catálogo da sua biblioteca, uma das mais ricas de então, interessou-se em alto grau pela música e nomeou Afonso Vicente seu mestre de capela em 1437. Também se dedicou particularmente ao estudo da música, o príncipe D. Pedro que foi um dos homens mais viajados do seu tempo.

A música de estilo vocal acompanhado desenvolveu-se até ao fim do século XV e teve em Tristão da Silva mestre do rei D. Afonso V e autor da colecção Los amables de la musica, o seu melhor representante. A este período pertencem ainda os irmãos André e Garcia de Resende, Jorge de Montemor, Afonso da Palma, Damião de Góis e Gil Vicente, o genial fundador do teatro português. Em grande parte, todos estes compositores se distinguiram também no campo da literatura. No período vocal acompanhado, verificou-se o aparecimento de uma escola de órgão que, embora ainda hoje mal conhecida, se pressupõe importante, porque, anteriores ou contemporâneos de um Cabezon ou de um Frecobaldi, já alguns compositores portugueses, como António Carreira, Mateus de Fontes, Heliodoro de Paiva e Pedro de Araujo, haviam escrito admiráveis obras para aquele instrumento para o qual, só em Lisboa, se contavam treze escolas, nos meados do século XVI. Entre os muitos teóricos de valor que então apareceram, distinguiu-se o grande Vicente Lusitano, autor da Introdutione facilissima e novissima, di canto fermo, figurato, contraponto simplice, e in concerto com regole generali per fare fughe differenti sopra il canto frmo a 2, 3 e 4 voci, e compositoni, proportioni, generi diatónico, cromatico, enarmonico (1553), que defendeu brilhantemente as suas ideias sobre a antiga música grega numa célebre polémica com Nicola Vicentino. Ainda neste período a catedral de Évora tornou-se uma das principais escolas do estilo a cappella, que tanto na segunda metade do século XVI como ao longo de todo o século XVII, elevou a polifonia portuguesa a um dos lugares cimeiros da música europeia, com compositores como Manuel Mendes, Duarte Lobo, Manuel Cardoso, Filipe de Magalhães, Francisco Martins, Diogo Melgaz e João Lourenço Rebelo. O grande incremento que a arte musical obteve durante o século XVII deve-se essencialmente à protecção do duque de Bragança, D. Teodósio, e de seu filho, o rei D. João IV, compositor e teórico, que escreveu, entre outros livros, uma Defesa de la musica moderna (1659?). Segundo o catálogo, incompleto, a biblioteca musical de D. João IV, destruída pelo Terramoto de Lisboa, em 1755, foi uma das mais importantes da Europa não só quando a música Portuguesa como também estrangeira; possuía, por exemplo, o manuscrito original do Micrologus de Gui d’Arezzo e quase todas as obras e numerosos autógrafos de Palaestina, de Willaert, de Claudio Merulo, de Rolando di Lassus e de Monteverdi, entre outros.

A par da magnífica produção dos polifonistas portugueses no campo da música religiosa, houve uma grande actividade dos madrigalistas, mais dedicados à composição de valencicos a cappella, como Francisco de Santiago, Filipe da Cruz e Marques Lesbio, os derradeiros representantes da polifonia profana de raiz renascentista. Dos organistas continuadores da escola do século XVI distinguiram-se, como teóricos, Manuel Rodrigues Coelho, autor do livro Flores de Música (1620), a primeira obra de música instrumental portuguesa que foi publicada, e Agostinho da Cruz, autor de Lira de Arco ou Arte de Tanger de violino na história da música.

Século XVIII - a influência Italiana
Com o século XVIII, mais precisamente depois de 1708, ano do casamento do rei D. João V com a princesa Maria Ana da Áustria, começou na música Portuguesa o chamado «período Italiano», baseado no sistema do baixo cifrado e caracterizado pelo predomínio da ópera e das formas dramáticas profanas. A partir de 1717, foram estudar para Itália, como pensionistas do rei, alguns músicos Portugueses. De entre eles distinguiam-se António de Almeida, autor das operas La Pazienza di Socrate (1733), La Spinabla (1739) e Il Trionfo d’Amore, além de muitas obras religiosas e António Teixeira, autor de numerosas músicas de Igreja, que foi o primeiro compositor dramático da língua Portuguesa e um dos casos mais interessantes da história da música nacional, pois escreveu música para sete óperas, com base nos materiais existentes na Biblioteca do Palácio de Vila Viçosa; foram reconstituídas as partituras de Guerras de Alecrim e Mangerona e de As Variedades de Proteu, ambas de 1737, pela qualidade música e dramática que impõem António Teixeira como um dos principais compositores dramáticos da primeira metade do século XVIII.

De Carlos Seixas (1704 - 1742), o maior organista e cravista deste período, conhece-se hoje quase uma centena de tocatas ou sonatas para cravo e órgão, de forma ditemática, recentemente publicadas na colecção «Portugaliae Musica». É também autor de um delicioso concerto para cravo e orquestra de arcos, um dos mais antigos do género, e de abundante música religiosa.

Entre os vários compositores e interpretes que D. João V chamou à corte, está o Italiano Domenico Scarlatti que viveu em Lisboa de 1721 até 1729 e aqui escreveu muitas das suas admiráveis sonatas em forma ditemática, para cravo, dedicadas, na 1.ª edição impressa, ao monarca Português.

Desde a chegada a Lisboa de um primeiro elenco de cantores Italianos, em 1732, até ao grande terramoto de 1755 que destruiu a recém-construida e fabulosa Ópera do Tejo ou do Paço da Ribeira, representaram-se cerca de uma centena de óperas, grande parte traduzidas e cantadas em Português, tendo chegado a funcionar, ao mesmo tempo, cinco teatros de ópera, incluindo o do Bairro Alto com os seus bonecos de metro e meio, onde mais tarde viria a estrear-se Luísa Rosa de Aguiar Todi uma das maiores cantora lírica do seu tempo. Isto revela o interesse que a ópera, nova forma de espectáculo, despertou.

Na segunda metade do século XVIII a música Portuguesa abrange essencialmente os géneros religiosos e dramáticos, cultivado por dezenas de compositores cuja produção, vastíssima, se encontra ainda por estudar, e dos quais avultam os nomes de João Sousa Carvalho, de Marcos Portugal e de António Leal Moreira. Também recentemente, descobriu-se na biblioteca do Palácio Ducal de Vila Viçosa a partitura de uma admirável Paixão de João Pedro de Almeida Motta, compositor completamente desconhecido mas que, pelo estilo de escrita e pela qualidade da música, se pode considerar um dos melhores músicos Portugueses da segunda metade do século XVIII.

Dos discípulos de João de Sousa Carvalho, que exerceu uma notável acção pedagógica no Seminário da Patriarcal de Lisboa, o mais brilhante  foi o pianista e compositor João Domingos Bontempo (1771 - 1842) que, depois de uma festejada carreira de executante em Paris e Londres, veio fundar em Lisboa a primeira Academia Filarmónica de Concertos, onde revelou ao público Português a música sinfónica e de câmara de Haydn, Mozart, Cherubini, Boccherini e Bethoven. Em 1835, foi nomeado director do Conservatório de Música, criado naquele ano. Nas obras produzidas contam-se sinfonias, concertos, fantasias para piano e orquestra, sonatas para piano e violino, música de câmara e religiosa e uma Missa de Requiem à memória de Camões, Op. 23; escreveu também um Método de piano, Op. 19, e tratados de harmonia, contraponto e composição. Apesar da actividade que Domingos Bontempo e os seus sucessores desenvolveram no Conservatório - Francisco Migone foi pianista e compositor de mérito, Monteiro de Almeida, compositor e notável pedagogo musical - arte musical começou a decair, devido principalmente ao mau gosto que se implementara no público amador de ópera. Neste período, que abrange grosso modo a segunda metade do século XIX, distinguiram-se Joaquim Casimiro Júnior (1808 - 1862), João Guilherme Daddi (1813 - 1887), Miguel Ângelo Pereira, Francisco de Freitas Gazul e Francisco de Sá Noronha, todos compositores dramáticos com influência Italiana. A ela procuraram fugir, um pouco mas tarde, e demandado o caminho do nacionalismo musical, Augusto Machado, com as óperas Rosas de todo o ano. O espadachim do outeiro e Triste viuvinha, e Alfredo Keil, com as óperas D. Branca, Irene e A Serrana (1899).
O movimento renovador do séc. XX
No final do século passado começou a registar-se um novo lançamento da vida musical portuguesa quer no Porto, por acção do musicólogo Moreira de Sá, que foi um dos fundadores da Sociedade de Quartetos e do Orfeão Portuense, quer em Lisboa devido à iniciativa do Conservatório da Música, do Teatro Nacional de S. Carlos e de revistas de música e organização de concertos.
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Século XX - Compositores
Entre os impulsionadores deste movimento de renovação é figura relevante o compositor Luís de Freitas Branco (1890 - 1955). A sua acção, exercida através da obra sinfónica e de câmara que compôs, foi também particularmente importante, do ponto de visita pedagógico, junto das gerações mais jovens. Uma das suas primeiras obras Vathek, poema sinfónico em forma de variações, datado de 1914, devido à sua extrema modernidade só trinta e seis anos depois foi estreada. A ele se deveu o impulso impressionista da música Portuguesa. A vasta obra produzida, em que o ciclo dedicado a Antero de Quental ocupa lugar destacado, documenta a sua plena actualização e constitui importante contributo para a cultura musical portuguesa, na primeira metade do século XX.

Rui Coelho (1892), compositor de tendências modernistas, dedicou especial interesse à ópera. Reagindo contra o Italianismo então reinante, cultivou a ópera de espírito nacional cantada em Português (Crisfal, Inês de Castro, etc.), espírito que informou a sua obra sinfónica (Sinfonias Camonianas). Outro compositor com obra modernista, e talvez o mais eclético dos compositores do seu tempo, é Frederico de Freitas (1902). Na criação do bailado Português, com influência da lição stravinskiana, teve lugar preponderante (Nazaré). No domínio da música pura tem obras válidas como Quarteto Concertante.

Tendo recebido Influencia de Luís de Freitas Branco, começaram a afirmar-se, no fim do primeiro quartel do século, três compositores que viriam a ter lugar cimeiro: Armando Fernandes (1906), J. Corner de Vasconcelos (1910 - 1974) e Lopes Graça (1906). Os dois primeiros revelaram cedo o fulgor da sua criação deixando obras como Fantasia sobre temas populares. de Camões e coros a cappella sobre poema de Rodrigues Lobo. de L. Graça; mas a actividade pedagógica a que se dedicaram absorveu-os predominantemente. Foi Lopes Graça, que também beneficiou do contrato com o meio parisiense, quem manteve regularidade na sua intensa e brilhante actividade criadora. Abordou quase todos os géneros vocais e instrumentais e assume posição de relevo na música Portuguesa contemporânea, devido ao interesse dedicado às virtualidades melódicas, rítmicas e harmónicas da canção de raiz popular (Cantos Tradicionais Portugueses da Natividade).

Noutro domínio de criatividade tem obras laureadas como Sinfonia per Orchestra, História Trágico-Marítima, sob poemas de Miguel Torga. A cantata D. Duados e Flérida foi estreado no teatro S. Carlos, em 1970, por ocasião das comemorações de Almeida Garrett. Na geração seguinte impôs-se pela sua capacidade criadora Joly Braga Santos (1924). Inicialmente continuador do neoclassicismo de Luís de Freitas Branco, o seu expressivo sinfonismo assegurou-lhe projecção no País e no estrangeiro. A obra 5’ Sinfonia foi distinguida pelo Conselho Internacional de Música (UNESCO), em 1969. O seu talento músico-dramático atingiu a melhor expressão em Trilogia das Barcas sob texto vicentino, obra encomendada pela Fundação Gulbenkian. Na actualidade um grupo de compositores mais jovens afirmou-se pela sua obra e o caminho que percorre é de ascensão. Destacam-se: Filipe Pires, com obra galardoada em concursos Internacionais; A. Vitorino de Almeida, Álvaro Cassuto que seguiam os ideais estéticos do pós-guérra; Jorge Peixinho (1940) que desde as primeiras obras evidenciou assimilação da música mais extremista. Além das expressões de carácter experimental evidenciadas em Diafónica revela já amadurecimento em obras que se inserem nas novas concepções da organização da linguagem sonora.
Século XX - Intérpretes
Quanto aos intérpretes, depois da famosa cantora Luísa Todi (1753 - 1833) que no século XIX guindou o nome de Portugal, muitos alcançaram prestígio internacional ao longo do século XX. Artur Napoleão (1843 - 1925) e Óscar da Silva (1870 - 1958) foram pianistas de mérito mas o maior pianista Português de sempre e figura de extraordinário relevo foi Viana da Mota (1868 - 1948) considerado um dos melhores intérpretes de Bach e de Liszt, do qual recebeu lições. Na direcção de orquestra notabilizaram-se: Francisco de Lacerda (1869 - 1934), que dirigiu cursos na Schola Cantorum de Paris, concertos inesquecíveis em Nantes e foi convidado para dirigir os célebres Bailados Russos, de Diaghilew, tendo declinado o convite; Pedro de Freitas Branco (1896 - 1963), internacionalmente distinguido pelas suas modelares interpretações de Ravel, Richard Strauss e Manuel de Falla, foi um dos maiores directores de orquestra da sua época. No canto tiveram projecção na primeira metade do século, a soprano Maria Augusta C. Cruz (1869 - 1901), os irmãos António de Andrade (1854 - 1942) e Francisco de Andrade (1859 - 1921) e Tomás Alcaide (1901 - 1967). Guilhermina Suggia (1878 - 1950), brilhantíssima executante de violoncelo, com notável carreira internacional que a classificou entre as melhores do seu tempo.

Na geração de músicos que se afirmaram depois de meados do século sobressaem: os pianistas Sequeira Costa, Helena Moreira de Sá e Maria João Pires; os violinistas Leonor de Sousa Prado, Vasco Barbosa, Antonino David; os directores de orquestra Silva Pereira, Álvaro Cassuto, A. de Almeida; os compositores Luís Filipe Pires e Jorge Peixinho.

A vida musical Portuguesa reanimou depois dos anos 60. Organismos como o Teatro de S. Carlos promoveram concertos e festivais que atraíram a atenção do público interessado. A par da acção oficial desenvolveu-se e iniciativa privada, através de associações várias (Sociedade de Concertos, Círculo de Cultura Musical, Academia dos Amadores de Música, Juventude Musical Portuguesa, etc.). Desde o início da sua actividade, a Fundação Calouste Gulbenkian tem dado forte incentivo à vida musical. Criou uma orquestra de câmara, um coro e tem promovido realização de festivais e concertos, com artistas internacionais, edição de discos com obras de antigos compositores, concessão de bolsas de estudo para o estrangeiro, cursos de iniciação musical, etc. A rádio e a televisão têm dado contributo à divulgação de obras de compositores nacionais e estrangeiros.
Cancioneiros Portugueses

Cancioneiro da Biblioteca Publia Hortensia de Elvas
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O Cancioneiro de Elvas é-nos conhecido desde 1940, ano em que o tenente Manuel Joaquim, que o havia descoberto na Biblioteca Municipal dessa cidade, publicou uma sua edição com o apoio do Instituto para a Alta Cultura.

O volume tem a cota 11793 e data do terceiro quartel do século XVI. Apresenta vestígios de uma encadernação provavelmente setecentista; o corte da guilhotina que, como se pode observar nos fólios 53, 64 e 82, deve ter levado uma boa fatia de papel, e os restos de dourado na borda das folhas.

Reencadernado em 1965, compõe-se de duas partes:

· a primeira inclui sessenta e cinco canções polifónicas profanas, com transcrição da letra e da música;

· a segunda inclui o texto de quinze romances, sete glosas e catorze vilancetes ou cantigas.

A língua dominante é o castelhano, havendo apenas dezanove composições - dezasseis na 1.ª parte, três na 2.ª - escritas em português.

A foliação original revela que à primeira parte faltem as primeiras 39 folhas, bem como os fólios 50, 105, 107 e 109; a segunda parte está, no seu final, igualmente truncada.

As folhas, medindo 145 x 96 mm, apresentam duas ou, na esmagadora maioria dos casos, três marcas verticais paralelas, distantes entre si cerca de 31 mm. Vislumbram-se, a par das vergaduras (cerca de 11,5 por centímetro), marcas horizontais paralelas, simples ou duplas, a distâncias regulares variáveis.

Ao alto de algumas folhas, colocadas simetricamente sobre a marca vertical mais à esquerda, vê-se uma marca-de-água; nos fólios 45, 71, 77, 80, 84, 94, 96 e 108 da 1ª parte, e ainda nos fólios 10, 17 e 29 da 2ª, trata-se de uma figura composta basicamente por quatro traços curvilíneos, enquanto nas folhas 44, 59, 70, 73, 76, 81, 88, 97 e 110 da 1ª parte, e 9, 18 e 30 da 2ª, se encontra um desenho mais complexo, incluindo a representação de uma escada e de uma estrela. Da composição de duas figuras resulta uma filigrana (reproduzida na gravura ao lado), de um tipo usado na Itália Central entre 1524 e 1517.

O códice apresenta a música disposta tal como era usual na época: as diferentes vozes escritas por separado, no verso de uma folha e recto da seguinte, de modo que perante o livro aberto todos os executantes pudessem ler simultaneamente as suas partes.

A voz superior apresenta-se invariavelmente no alto de uma das páginas, enquanto que as vozes intermédia e inferior aparecem, com três excepções, em segundo e terceiro lugar, contando de cima para baixo e da esquerda para a direita.
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Tendo o Cancioneiro sido escrito por uma só mão, só pela análise do conteúdo se poderá averiguar como se terá constituído o manuscrito. A resposta a esta questão poderá por sua vez contribuir para uma melhor compreensão do seu lugar histórico, que no estado actual da investigação é uma quase total incógnita.
Reunindo os dados relativos à língua, forma poética, mensuração, autoria (se conhecida) e concordâncias encontradas para cada composição da 1.ª parte do Cancioneiro, e relacionando-os entre si, chegamos à conclusão de que essa parte justapõe grosso modo quatro colectâneas diversamente situadas no espaço e no tempo.
Cancioneiro Musical de Belém
O Cancioneiro Musical de Belém foi descoberto nos finais dos anos 60 pelos Professores Arthur Lee-Askins e Jack Sage, especialistas na poesia quinhentista ibérica, entre os códices, na época ainda inexplorados, do Museu Nacional de Arqueologia e Etnologia, em Belém, Lisboa.

Portugal dispõe actualmente de um corpus de três cancioneiros musicais quinhentistas já todos publicados com as respectivas transcrições em notação moderna: o Cancioneiro Musical de Elvas, o Cancioneiro Musical da Biblioteca Nacional de Lisboa e o Cancioneiro Musical da Escola de Belas Artes de Paris.

Se, por um lado, a descoberta de um novo cancioneiro musical maneirista de origem portuguesa é, por si só, facto de assinalável relevância - devido não só à sua raridade como também ao reduzido número de espécimes que sobreviveram - por outro lado vem engrandecer substancialmente um dos períodos mais férteis.

No caso do presente códice, a sua importância é redobrada pelo facto de nos dar testemunho dos únicos Madrigais que conhecemos copiados em Ms portugueses, a par dos tradicionais Vilancetes e Cantigas, cuja temática é o amor, e de duas Chançonetas religiosas para se cantarem, uma durante o Natal e outra provavelmente no Corpo de Deus. Embora algumas das suas canções se encontrem também copiadas noutros manuscritos portugueses e outras ainda tenham sido incluídas em impressos espanhóis da segunda metade do século XVI, um número muito significativo é exemplar único.

Ainda que o nosso Cancioneiro de mão esteja datado Porto, dia de S. Miguel, [1] 603, o seu pequeno mas variado conteúdo musical reporta-nos à segunda metade do século XVI, sensivelmente entre c. 1550 - c. 1580. São de destacar as composições escritas sobre poesias cortesãs de grandes escritores portugueses desta época, como Dom Manuel de Portugal (1520?-1601) e os poetas-músicos Jorge de Montemor (c.1520-1561) e Gregório Silvestre (1520-1569) entre outros, bem como os castelhanos Garcilaso de La Vega (1503-1536) e a enigmática poetisa Cetina “La monja”.

Facto também de assinalável interesse é o de este livro de mão vir acrescentar uma nova fonte às canções citadas no Teatro de Gil Vicente, aumentando, assim, o já rico acervo da música vicentina.

DESCRIÇÃO E CONTEÚDO DO MANUSCRITO
Anda Aires Rosado só, passeando pela casa lendo no seu cancioneiro [...]
(Gil Vicente, Quem tem farelos? c.1515)

O recheio do aqui intitulado Cancioneiro Musical de Belém faz parte integrante de uma miscelânea manuscrita copiada no Porto, por volta de 1603, que se guarda na Biblioteca do Museu Nacional de Arqueologia e Etnologia (antigo Museu Etnológico Doutor Leite de Vasconcelos), em Belém, Lisboa, onde tem a cota Ms 3391.
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Trata-se um manuscrito sobre papel de 191 x 130 mm, aproximadamente, formando um pequeno volume in-8º, ao alto, posteriormente encadernado em pele castanha, em cuja lombada se pode ler o título: Manuscriptos / Varios. As suas folhas, cujo corte se apresenta pintado de vermelho, foram ligeiramente aparadas no sentido da largura, provavelmente aquando da sua encadernação, mutilando algumas das anotações feitas nas margens, tanto na parte do texto como no da música.

Actualmente contém 77 folhas.
1. PUES A DIOS HUMANO VEMOS
Anónimo
3/4 vozes ( S I, A e T, +S II no estribilho)
Chançoneta (ou vilancete) em castelhano

Pues a Dios humano vemos
Venid, venid adorarle emos
Venid adorar al chiquito
i gram Dios de lo criado
Pues quiso ser humanado
Pera alegrar nuestro spirito
I por Dios le confesemos

Venid, venid adorarle emos.
A notação da música é a mensural branca, muito simplificada e já no seu período de transição: os símbolos de mensura são, igualitariamente, o C e o ¢ : numa única peça (n.º 11) este último foi usado em interacção com a proportio sesquialtera, sem nunca ter sido praticado a color. As figuras musicais ora são ligeiramente rombóides ora se aproximam já da forma redonda, como é hábito noutros manuscritos portugueses da segunda do século XVI e inícios do XVII.

O número de pentagramas traçados por página é bastante irregular, oscilando entre seis e nove. As designações de Tiple (1.º ou 2.º), Alto, Tenor e Baxo foram escritas no início de cada parte. A letra das canções foi anotada por extenso (com ressalva de poucas instâncias de contracções, abreviaturas e lapsos) por baixo de cada voz; as repetições textuais foram claramente indicadas, ou por extenso ou pelo símbolo .ij então tradicionalmente utilizado. Para as repetições da música foi usado o signum congruentiae designado entre nós por “presa” , grafado por cima dos pentagramas.

O “apontador de solfa”, que cremos ter sido um profissional, foi seguramente um português, pois deixou os textos castelhanos crivados de aportuguesamentos ou lusismos.
Compositores portugueses
Carlos Seixas (1704 - 1742)
Tal como sucedeu com muitos dos seus contemporâneos, Carlos Seixas, compositor, cravista e organista da corte de D. João V, teve uma curta existência que não excedeu os 38 anos.
Nasceu em Coimbra, em 11 de Junho de 1704, veio com 16 anos para Lisboa e aqui morreu em 25 de Agosto de 1742. Foi um brilhante improvisador e as cerca de 150 composições da sua autoria que chegaram até nós - tocatas, minuetes, fugas, peças religiosas -- colocam-no entre os maiores compositores portugueses, nomeadamente no domínio da música de tecla. Da sua arte refinada se diz que o célebre italiano Domenico Scarlatti, quando esteve em Portugal como mestre de música dos filhos do Rei Magnânimo, afirmou, após ouvir Carlos Seixas, que “ ele (Seixas) é que me pode dar lições” e “é dos maiores professores que tenho ouvido”.
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Carlos Seixas - José António Carlos de Seixas ou, simplesmente, Carlos Seixas como é mais conhecido, deve ter estudado com seu pai, cujas funções desempenhou depois da sua morte. Mas por pouco tempo - uns dois anos - pois que em 1720 se fixou em Lisboa.
Apesar da sua juventude, Seixas ganhou fama de músico excelente, que parece trazia já de Coimbra e se avolumou na capital. 

Não tardou a nomeação para organista da Sé Patriarcal, significando, ipso facto, que Seixas passava a pertencer à capela régia.

Ficou notícia de o Infante D. António, irmão de D. João V, ter encarregado Domenico Scarlatti de dar lições a Carlos Seixas. Porém, mal este pôs as mãos no teclado, o mestre napolitano teria dito que nada poderia ensinar ao português, antes aprender com ele. E a sua informação ao infante seria de que Seixas era um dos melhores músicos que em toda a sua vida tinha ouvido. Seja ou não verídico o episódio, e mesmo que não dêmos todo o crédito, por princípio, à reputação que em seu tempo tiveram os artistas, as obras de Carlos Seixas que chegaram aos nossos dias não permitem hesitações em contá-lo entre os maiores compositores portugueses.
Na maior parte, as peças de Carlos Seixas são para órgão e para cravo, geralmente denominadas tocata ou sonata, termos que, neste caso, são sinónimos. Conservam-se poucas obras para orquestra - uma abertura, uma sinfonia e um concerto para cravo e orquestra de arcos - e alguns trechos de música vocal e religiosa. O estilo reflecte com nitidez a influência italiana e não pode confundir-se com os dos compositores portugueses renascentinos, pois que tem implícito muito do que de novo trouxera o movimento chamado barroco, possuindo mesmo já marcas nítidas do gosto galante que lhe sucedeu. Modelos franceses terão porventura servido também ao notável compositor, designadamente na abertura (Overture) acima mencionada.
A debatida questão de saber se Carlos Seixas sofreu ou exerceu influência em Domenico Scarlatti, quando da estada deste em Lisboa, é talvez impossível de resolver dentro do são critério. No entanto, desde que parece provada a data avançada das mais representativas obras do napolitano, devemos inclinar-nos à tese do musicólogo Santiago Kastner, segundo a qual Scarlatti aceitou de Seixas ideias fecundas para a sua arte genial. Kastner aponta também, em duas sonatas de Scarlatti, a influência do folclore português: uma canção da Estremadura e um fandango.

A comparação entre os dois compositores esbarra com a grande disparidade das suas vidas. Scarlatti morreu aos 72 anos, Seixas aos 38 ! Pode, todavia, afirmar-se que o italiano demonstra mais sólida preparação técnica, que é mais rica a sua invenção, mais variada e equilibrada a sua planificação formal, mais brilhantes os efeitos que obtém. Em Seixas vale mormente a inspiração melódica de índole lírica, subjectiva, por vezes melancólica, na qual têm sido apontados caracteres essencialmente portugueses, quiçá realçados pela lembrança da poética paisagem coimbrã.

A primeira metade do século XVIII significa para Portugal uma época de grandioso esplendor. Durante o reinado de D. João V (1706-1750), a Corte de Lisboa era considerada uma das mais dispendiosas e magníficas do continente europeu.
Neste ambiente de uma Corte tão opulenta, as Artes, e entre elas também a Música, aproveitaram de uma maneira extraordinária. Começou a notar-se uma certa viragem para os ideais artísticos da Europa Central, graças a D. João V, que conhecia perfeitamente a tradição musical da Alemanha e da Áustria através da sua mãe, D. Maria Sophia de Pfalz-Neuburg e através de sua mulher, Dona Maria Anna de Áustria. 

A grande preferência de D. João V pelo pomposo cerimonial litúrgico bem como a paixão do príncipe D. José (como D. José I Rei de Portugal entre 1750 e 1777) pela ópera, originaram uma forte preponderância da música italiana cujo estilo e linguagem sonora iriam marcar todos os músicos portugueses dos anos setecentistas.

Tal como Domenico Scarlatti, Giovanni Giorgio ou David Perez, muitos músicos italianos viveram naquela época em Portugal, trabalhando como mestres de capela, cantores, instrumentistas ou professores de música na Corte e nas casas nobres. Uma série de jovens músicos portugueses formados no novo Seminário Patriarcal - criado no ano de 1713 e da maior importância como centro de formação musical durante todo o século XVIII - foram mandados pelo Rei como bolseiros para Itália a fim de se aperfeiçoarem na sua arte. Assim, pode observar-se que, a partir de 1730, os lugares importantes na vida nacional do país passam a ser, pouco a pouco, ocupados também por artistas como António Teixeira, Francisco António de Almeida, ou João Rodrigues Esteves, músicos que, graças aos estudos realizados em Itália, ainda mais fizeram crescer o predomínio do estilo musical italiano em Portugal.

No entanto, o instrumento preferido é, sem dúvida, o cravo ao qual se dedicam ferventes “amadores de música”, personalidades dos mais altos círculos da Corte, a própria Rainha Dona Maria Anna, o irmão e a filha de D. João V ou seja D. António e D. Maria Bárbara. E tem a sua lógica nós encontrarmos várias obras de música de câmara publicadas nos anos 20 e 30 com dedicatória a estas personagens.

A própria vinda de Domenico Scarlatti insere-se neste contexto, uma vez que ocupou, a partir de 1720 e até 1729, os lugares de mestre da capela real e de professor de cravo de D. António e D. Maria Bárbara.

Nos anos antes da sua partida para Espanha, onde se deslocou no séquito da sua discípula que iria, como esposa do príncipe das Astúrias, ser a futura rainha daquele país, Scarlatti teve a seu lado Carlos Seixas como vice-mestre e organista da capela real.
João Domingos BOMTEMPO (1775 - 1842)
João Domingos Bomtempo, nasceu em Lisboa a 28 de Dezembro de 1775 e faleceu na mesma cidade a 18 de Agosto de 1842, sendo filho de Francisco Savino Buontempo que veio para Portugal, como tantos artistas italianos, para a orquestra real de D. José I, (aportuguesou o nome em Francisco Xavier Bomtempo) e de sua mulher D. Mariana da Silva. Em Outubro de 1836 casou com D. Maria das Dores de Almeida, de quem teve descendência. Quando da sua morte, D. Maria II mandou fazer exéquias solenes na igreja dos Caetanos, executando-se, então, a missa que o falecido compusera, dedicando-a a Camões e o Liberta-me, que escrevera para as exéquias de D. Pedro IV. O seu funeral foi uma manifestação do grande apreço em que era tido, sendo o seu corpo conduzido num coche da casa Real.
Deixou uma grande obra a que muitos críticos estrangeiros fazem lisonjeiras referências - missas, sonatas, cantatas, árias e fantasias para piano-forte, concertos, hinos, etc. Deve-se-lhe o desenvolvimento do gosto pela música no nosso meio, com a fundação da “ Sociedade Filarmónica” que foi um dos sonhos da sua vida de artista. Escreveu também um “ Método “ para piano acompanhado de exercícios, livro este que foi o mais usado compêndio do seu tempo.
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Filho de Francisco Xavier Bomtempo, músico da câmara real com quem começou os seus estudos musicais (depois continuados na Irmandade de Santa Cecília), Domingos Bomtempo, foi mais uma figura da cultura portuguesa obrigada a procurar, para além das fronteiras pátrias, o reconhecimento do seu valor. Com 25 anos parte para Paris, onde cedo se impõe como virtuoso de piano. Alarga os seus horizontes intelectuais. Convive com o célebre Morgado de Mateus e com o grupo de liberais portugueses, exilados, onde pontificava o poeta Filinto Elísio. Conhece o compositor Clementi, a quem ficará sempre ligado por fortes laços de amizade. Ainda em Paris, estreia a sua primeira Sinfonia, muito bem recebida pela crítica de então. A conjuntura dessa época - malogro das forças napoleónicas na Península Ibérica - torna pouco cómoda a situação dos portugueses em França e obriga-o a partir para Londres, onde também obterá grande sucesso como pianista, e mesmo como compositor. Clementi, também ali radicado e dirigindo uma editora musical, publica-lhe as obras, grande parte das quais vieram a lume com títulos ingleses.
Domingos Bomtempo não esquece o seu país e anima-o o desejo de proporcionar, aos seus compatriotas, as manifestações de civilização e cultura que testemunha no estrangeiro. Por duas vezes tenta fundar uma sociedade de concertos - Talvez influenciado pela criação, em 1812, da Philharmonic Society of London - que divulgasse o conhecimento e gosto pela música instrumental.
A primeira tentativa (1814) esbarra irremediavelmente com a tacanhez do espírito lisboeta.
Só em 1820, após a triunfante revolução liberal, consegue lançar os alicerces da desejada Sociedade Filarmónica, que dará ainda alguns concertos. Será sol de pouca dura. A contra-revolução e consequente tirania de D. Miguel perseguirá implacavelmente todas as manifestações de inteligência. Os concertos são proibidos, a Sociedade dissolvida e o próprio Bomtempo obrigado a procurar asilo no consulado russo, onde permaneceu os cinco anos que durou o despotismo miguelista. 

A restauração da monarquia constitucional, em 1833, vem finalmente proporcionar a justiça devida aquele músico. Em 1835 cria-se o Conservatório de Música, de que será o primeiro director, cargo que conservará até à sua morte.
Domingos Bomtempo foi, a todos os títulos, uma figura notável da história da arte em Portugal, ocupando, sem favor, lugar entre os grandes reformadores oitocentistas da cultura portuguesa. A sua obra, à frente do Conservatório foi inovadora e imbuída de uma modernidade notável para a sua época. Se não produziu, depois, melhores frutos, foi porque, infelizmente, não houve continuadores à sua altura. Como virtuoso de craveira internacional, Portugal só virá a ter figura comparável em Viana da Mota. Como compositor, grande parte da sua obra é desconhecida, o que torna difícil a avaliação exacta do seu talento. No entanto, e se outros méritos não houvesse que lhe atribuir - coube-lhe o papel histórico de ter sido o primeiro português a tentar as formas sinfónicas, quebrando uma tradição que muito diminuía a nossa cultura musical.
José VIANA DA MOTTA (1868 - 1948)
José Viana da Motta nasceu em S. Tomé a 22 de Abril de 1868 e faleceu em Lisboa em 1948, pouco depois de completar os 80 anos.
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Foi, sem dúvida, a personalidade mais multifacetada da vida artística portuguesa nos primeiros 50 anos deste século. Virtuose, pedagogo, compositor, ensaísta e filósofo, de raros artistas se poderá dizer, como do insigne Mestre, que foi exemplo a seguir como modelo de trabalho e tenacidade, servindo-se da sua extraordinária vocação para encontrar, através do domínio absoluto da técnica pianística, o equilíbrio da forma e do conteúdo num padrão de superioridade mental e de inexcedível dignidade artística e intelectual.
Precocemente dotado para a música e, particularmente para o piano, cedo suscita aplausos e admiração. D. Fernando (o Rei-Artista, viúvo de D. Maria II) e a Condessa de Edla, que ele escolhera para a esposa, ouvem-no e decidem patrocinar os seus estudos. Terminado o curso do Conservatório de Lisboa parte para Berlim (1882) onde, custeado pelos reis mecenas, continua durante três anos os estudos de piano e composição.

A sua primeira apresentação em Berlim (1885) constitui um inegável êxito. Que mais poderia desejar um adolescente de 17 anos, que iniciava a sua carreira de um modo tão promissor numa Alemanha agitada musicalmente por duas correntes avassaladoras - Brahms e Wagner ? No ano anterior, em Bayreuth, descobrira o encanto da música de Wagner ao assistir a uma representação do “Parsifal”. Tinha passado um ano sobre a morte do genial criador da “obra de arte total” e mantinham-se acesas as polémicas que ele provocara. Viana da Mota tomou posição: foi wagneriano fiel, numa paixão que manteve até ao fim da vida.

Em 1885 o seu desejo de trabalhar com o maior mestre do piano leva-o a Weimar onde é acolhido com agrado por Lizt.

Reconhecendo o talento daquele jovem que aceitara como discípulo, o venerando Mestre oferece-lhe uma fotografia com esta profética dedicatória: “A José Vianna da Motta, saudando os seus futuros sucessos. Fr. Liszt”.

As lições são interrompidas no ano seguinte devido à morte inesperada do imortal pianista e compositor. Desgostoso, regressa a Berlim e, pouco depois, fixa-se em Frankfurt, onde procura aprofundar a sua formação com Hans von Bullow, que o considera um dos mais brilhantes discípulos de Franz Liszt. Admirador incondicional de Ricardo Wagner, von Bullow defende novos conceitos de execução pianística e de interpretação orquestral. Os seus ensinamentos foram preciosos para Viana da Mota que, rapidamente, se distinguiu como um dos mais reputados pianistas da sua geração. Preparado para enfrentar os auditórios mais exigentes desenvolve uma intensa e triunfante carreira de concertista, intercalada apenas por alguns períodos de férias em Portugal. 

A propósito, tem interesse transcrever aqui um pequeno extracto de uma entrevista que, muito mais tarde, Viana da Mota concedeu ao “Século” e onde relata a sua primeira apresentação em Lisboa depois dos êxitos alcançados no estrangeiro: “Apresentei-me no Teatro da Trindade. A Condessa de Edla lá estava, num camarote, ansiosa por ouvir-me tocar. Num dos intervalos fui cumprimentá-la. O público, então, ao ver-me junto dela (e porque toda a gente sabia que fora ela quem pagara todas as despesas da minha educação) levantou-se e, com entusiasmo, fez-lhe uma extraordinária manifestação de simpatia. A Condessa, surpreendida com os aplausos, pegou-me na mão e fez-me avançar, como que entregando ao povo o artista que ela formara. E tão comovida estava que as lágrimas lhe caíam em torrentes pelas faces”.
Viana da Mota, cada vez mais solicitado, não cessa de se apresentar em várias cidades alemãs. Crítica e público rendem-se ao talento superior do virtuose português. Faz uma digressão pela Rússia, em 1888, e coroam-no de louros no final de um concerto em S. Petersburgo. A sua fama cresce e confirma-se, em Paris, ao tocar com a Orquestra Lamoureux.
Em 1892 visita os Estados Unidos. O público americano não esquece o sucesso e obriga-o a voltar em 1898, já depois de novas apresentações em Paris.

Inglaterra, Espanha, Itália, Dinamarca, incluem-se no seu itinerário de concertista. Lisboa e Porto também o aplaudem e, nesta última cidade, torna-se amigo do violinista Bernardo Moreira de Sá e ambos percorrem o Brasil e a Argentina numa série de recitais que são outros tantos triunfos.

Quando deflagra a 1.ª Grande Guerra Mundial, Viana da Mota tem 46 anos. Forçado pela força das circunstâncias a deixar a Alemanha, acolhe-se na Suíça e, durante dois anos, dirige o Conservatório de Genebra. 

1917 é o ano do seu regresso definitivo a Portugal, onde inicia uma nova e não menos profícua fase da sua actividade artística, agora consagrada à vida musical portuguesa. Funda então a Sociedade de Concertos, que foi a primeira do seu género no nosso país e mercê da qual, durante 58 anos, os seus associados puderam usufruir a arte dos mais celebrados intérpretes. É justo assinalar que a sobrevivência da “Sociedade”, nas duas últimas décadas da sua existência, só foi possível graças ao generoso e esclarecido apoio da Senhora Marquesa do Cadaval.

De 1918 a 1920 dedica-se à direcção de orquestra, regendo 4o concertos sinfónicos no Teatro Politeama, como continuador das gloriosas Tardes de Domingo, iniciadas anos antes, com o maior sucesso, pelo malogrado maestro David de Sousa (1880-1918).

Director do Conservatório Nacional de Lisboa, de 1918 a 1938, o prestígio do seu nome, a profundidade da sua cultura e o brilhantismo da sua inteligência deram àquela instituição uma fecunda vitalidade, para o que muito contribuiu a reforma de 1919, de que, com Luís de Freitas Branco, foi um dos esclarecidos mentores. 

Devemos ainda a Viana da Mota a primeira apresentação, entre nós, da audição integral das trinta e duas Sonatas para piano e dos Trios com violino e violoncelo de Beethoven, quando, em 1927, se comemorou o lº Centenário da morte do grande compositor. A receita dos concertos foi destinada à fundação de um prémio “Prémio Beethoven” que era atribuído anualmente ao aluno que mais se distinguisse nas classes de Piano.

Viana da Mota, intérprete excepcional, foi igualmente um grande pedagogo. Como professor, são prova do que soube transmitir aos seus discípulos os nomes de Maria Antoinette de Freitas Branco, Nella Maissa, Luís Costa, Campos Coelho, Helena Sá e Costa, Fernando Lopes Graça, Sequeira e Costa.

Viana da Mota foi também compositor e, se é certo que as suas faculdades de criador não eram tão poderosas como as de intérprete, ocupa, no entanto, um lugar importante na renovação da música portuguesa. Entre as suas obras contam-se uma Sinfonia “À Pátria”, “Evocação dos Lusíadas”, “Cenas da Montanha” e, ainda, numerosas peças tanto para Piano como para Canto.

Na grande sinfonia “À Pátria” utilizou pela primeira vez no nosso país a forma ditemática; a orquestração desta obra, terminada em 1896, representa também um enorme avanço sobre o que até então se havia feito entre nós. 

E quantos outros aspectos desta tão rica personalidade se poderiam ainda invocar?

· O musicógrafo, autor de escritos capitais no domínio da estética e da interpretação.

· O colaborador de jornais e revistas alemãs, além de artigos e críticas em publicações periódicas portuguesas, que conta na sua bibliografia os livros “Estudos com Hans von Bullow”, “História do Concerto de Piano”, “ A Sonata”, “ Música e Músicos Alemães” e “ Vida de Liszt”.

· O revisor de tantas obras do reportório clásico para piano, em edições portuguesas que assim apresentavam tecnicamente modelares.

· O epistológrafo que mantinha correspondência regular e laços de amizade com muitas e notáveis personalidades intelectuais e artísticas do seu tempo: Busoni, Albert Schweitzer, Albeniz, Alfred Cortot, Coelho Netto, Edgar Prestage. Sendo impossível citá-los a todos juntemos-lhes ainda os portugueses Jaime Batalha Reis, Colombano, Teixeira Lopes, Alfredo Bensaúde, António Arroyo, Bernardo Moreira de Sá, António Sérgio, Augusto Machado, Guilhermina Suggia, Luís Costa, Fernando Lopes Graça, Luís, Pedro e João de Freitas Branco, Pedro do Prado, etc.

· O humanista superiormente culto, leitor assíduo de Goethe e Schiller, de Shakespeare e de Camões, de Spinosa e de Kant.

A vida de Mestre Viana da Mota, cujo perfil tentámos desenhar foi uma ascensão permanente para a glória e para a belza legando-nos um exemplo ímpar de comportamento intelectual e artístico. Intérprete inescedível de Bach, Beethoven e Liszt deixou à posterioridade um nome glorioso que deverá ter sido como lição a todos quantos servem a causa da Arte e, particularmente, a da Música que ele tanto amou!

Henrique da Luz Fernandes
Francisco de LACERDA (1869- 1934)
Francisco de Lacerda, nascido em S. Jorge, descendente duma família fidalga,fez o curso do liceu em Angra do Heroísmo e no Porto. Como Berlioz, recebeu de seu pai as primeiras lições de música. Também como autor da Symphonie Funèbre et Triomphale, esteve-lhe destinada a carreira a carreira de médico, trocada, em tempo útil, pelas de compositor e chefe de orquestra.

Fixado em Lisboa, matricula-se no Conservatório e recebe os ensinamentos de José Vieira, Freitas Gazul e Frederico Guimarães. Em 1891 entra no corpo docente do estabelecimento, como professor de piano.
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Em 1895 parte para Paris, como bolseiro do Estado. Passa pelo Conservatório, trabalha com Pessard (harmonia), Bourgault-Ducoudray (história da música), Liber (contraponto) e Widor (contraponto e órgão). Em 1897 dá-se o importante ingresso na Schola Cantorum, o que significa o prosseguimento dos estudos de composição com Vincent d'Indy, e de órgão com Guilmant. Descobrindo no discípulo excepcionais qualidades de maestro, Vincent d'Indy escolhe-o para seu substituto na classe de orquestra.

Depois de uma estada nos Açores, onde faz as primeiras recolhas folclóricas, Francisco de Lacerda volta para a capital francesa, em 1900. Membro do júri da Exposição Universal, colabora com Ressano Garcia, comissário régio, e António Arroio, delegado do Ministério do Fomento, na organização da representação portuguesa.

Por essa altura começa a apresentar-se publicamente como chefe de orquestra. Desloca-se à Alemanha, onde assiste aos festivais de Bayreuth e recebe lições dos grandes maestros Arthur Nikisch e Hans Richter.

Em 1904 é nomeado director dos Concertos do Casino de La Baule. De 1905 a 1908, de 1908 a 1912, dirige a Associação dos Concertos Históricos de Nantes, por ele fundada, e os concertos da Kursaal de Montreux, respectivamente.

A ele ficou devendo o público desses concertos a revelação de muitas páginas de compositores então mal conhecidos, como Borodine, Mussorgsky, Fauré, Chausson, Debussy, entre muitos outros.

Já anteriormente prestara relevantes colaborações na série de concertos históricos promovida pela Schola Cantorum, em que se ouviam obras antigas de grande significado, mas caídas no esquecimento, como o Ballet Comique de la Reyne e o Orfeo, de Monteverdi.

Bastam estes apontamentos para se verificar que Francisco de Lacerda entrara nos melhores meios artísticos adstritos à vida cultural parisiense. Não se julgue, porém, que dessa aclimatação à grande metrópole tenha resultado um desenraizamento da terra natal. Em diferentes cidades estrangeiras proferiu conferências sobre música portuguesa, no mesmo plano em que se ocupou das da Espanha, França e Rússia.
Em 1912-1913 dirige os Grandes Concertos Clássicos de Marselha, cargo que torna a exercer de 1925 a 1928. Entretanto dera-se um acontecimento bem elucidativo da categoria do maestro português. Diaguilev convidara-o a incorporar-se na sua famosa companhia para uma digressão à América. Passou-se isto em 1913, ano da Sagração da Primavera. Quando esteve a última vez em Lisboa, em 1966, Strawinsky recordou Francisco de Lacerda e as suas relações com os Bailados Russos.

Motivos de saúde concorrem para que o honroso convite seja declinado. Francisco de Lacerda é substituído pelo seu discípulo Ernest Ansermet, que virá a fazer uma das mais longas e prestigiosas carreiras de chefe de orquestra. A impossibilidade de corresponder à solicitação de Diaguilev não pode ter deixado de prejudicar Francisco de Lacerda, e tanto mais quanto é certo que o seu país não soube compreender, quando era tempo, o muito que ele podia beneficiar.

De 1913 a 1921 prossegue, nos Açores, os estudos folclóricos anos antes começados, ao mesmo tempo que se dedica à composição. Fixa-se depois na capital, onde funda a promissora Filarmónica de Lisboa, cujos concertos no S. Carlos e no S. João, do Porto, se teriam definitivamente imposto, se as lamentáveis circunstâncias lhes não fossem adversas, marcadas pelo atraso do nosso meio. Contra o ambiente de sufocação criado em torno de Francisco de Lacerda insurgiram-se dos mais ilustres intelectuais portugueses, entre eles António Sérgio, António Arroio, Raul Brandão, Raul Proença, Columbano, Oliveira Ramos, Lopes Vieira, Malheiro Dias, Aquilino Ribeiro, Eugénio de Castro, Reinaldo dos Santos, Pulido Valente e Trindade Coelho.

Compreensivelmente magoado, Francisco de Lacerda volta para o estrangeiro e desenvolve a sua actividade de chefe de orquestra em Paris, Nantes, Toulouse e Angers. Em Marselhadirige audições integrais de obras como as Paixões segundo S. João e S. Mateus, a Missa em si menor e o Magnificat de Bach, a Missa Solene de Beethoven, Um Requiem Alemão de Brahms, o Parsifal de Wagner, La Vida Breve de Falla e La Demoiselle Élue de Debussy.

De novo afectado por motivos de saúde, Francisco de Lacerda suspende a carreira internacional e volta para Lisboa em 1928. Orienta então a representação musical portuguesa à Exposição de Sevilha e torna a ocupar-se de investigações folclóricas, bem como do estudo de obras portuguesas do passado.

Os poucos anos de vida que lhe restavam não chegaram para realizar todos os seus projectos. Faleceu em Lisboa, no dia 18 de Julho de 1934.

O legado de Francisco de Lacerda, o compositor, inclui os quadros sinfónicos Almourol e Álcacer, música de cena para A Intrusa, de Maeterlink, música de bailado, peças para órgão, para piano, para guitarra, para trio e quarteto de cordas, além das encantadoras Trovas para voz e piano, algumas das quais orquestradas.
Luís de FREITAS BRANCO (1890 - 1955)
A mais elevada personalidade musical da sua geração e uma das maiores da música portuguesa, Luís de Freitas Branco, nasceu em Lisboa, a 12 de Outubro de 1890, tendo falecido na mesma cidade, em 27 de Novembro de 1955.
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Educado no convívio duma família de tradições intelectuais e artísticas, as suas inclinações musicais cedo se revelaram e vieram a confirmar-se com a composição, aos 14 anos, da canção Aquela Moça, hoje ainda no reportório. Começara a estudar com o compositor Augusto Machado e com Tomás Borba.

Ao significado da sua obra notabilíssima, da sua personalidade fecunda e dominadora, há a juntar a verdadeira paixão que possuía pela Juventude, o entusiasmo com que via os novos triunfar, a sua luta diária, durante cinquenta anos, pelo renovamento, pela europeização da cultura portuguesa, e ainda a generosidade do seu grande coração, sempre disposto a ajudar os que começavam e vivendo com o mesmo entusiasmo as obras dos próprios discípulos, que pretendia sempre colocar à frente das suas.
JOLY BRAGA SANTOS
CRONOLOGIA
1890 - Nascimento de Luis de Freitas Branco no dia 12 de Outubro, em Lisboa (Trav. do Convento de Jesus n.º 16)
1896 - Nascimento do seu irmão Pedro de Freitas Branco no dia 31 de Outubro.
1901 - Revela-se uma decidida vocação para a música. Os rudimentos do solfejo tinham-lhe sido ensinados pela preceptora irlandesa de vivia com a família. Veio a ser iniciado na Harmonia por Augusto Machado, no Contraponto, na fuga e na Instrumentação por Tomás Borba. Influência de seu tio paterno, João de Freitas Branco.
1902 e 1903 - Progride nos estudos musicais. Numa carta para o pai (7-5-1903); «Vou andando com os meus estudos e tenho tido sempre boas notas, por isso se Deus quiser é quase certo eu sair bem no exame. Já tenho 4 lições de rebeca e também ando muito adiantado porque já toco com os quatro dedos. (...) O Sr. Goñi gostou muito da rabeca e disse que era muito boa e tinha bom som» Noutra carta (13-6-1903): «Todas as terças, quintas e sábados tenho ido às lições de rabeca e o Sr. Goñi espera que eu já possa tocar regularmente quando o Papá voltar [de Londres]. (...) O meu mestre diz que em História, Corografia, Escrita, Doutrina, Leitura e verbos já estou muito adiantado e espero poder sair com distinção no exame do próximo mês.» Sofre um grave crise de saúde, um tifo, que por pouco lhe não causa a morte.
1904 - Compõe as canções Aquela Moça (Augusto de LIma; ed. «Sassetti») e Contrastes (João Vasconcelos e Sá; ed. «Sassetti»). Aquela Moça é provavelmente a composição de Luís de Freitas Branco mais vezes interpretada, por artistas de todos os níveis, desde Corina Freire a Francisco de Andrade, Beniamino Gili e Tomás Alcaide.
1905 - Numa carta ao tio João de Freitas Branco (4-8-1905) lamenta estar sem «as instruções musicais que de si recebia, sem ouvir também no órgão o Abendlied, o (sic) Träumerei, o coro dos romeiros do Tannhäuser, etc. «O Pedro quando veio para aqui [Reguengos?] estava um pouco atrasado em harmonia mas agora já me apanhou outra vez porque eu já lhe ensinei toda a harmonia e começaria a ensinar-lhe o contraponto de o soubesse. “No outro dia ele (o Pedro) apresentou-me um dueto para duas rebecas que ele produzira sem me dizer nada; toquei-o e asseguro-lhe que me custou a crer que fosse composição dele; mas tive que me convencer. Se ele for sempre por este andar quando chegar à minha idade já sabe mais que o Borba.” Termina a sinfonia dramática Manfredo, segundo Byron, para solistas, coro, orquestra e órgão. Primeira audição de Aquela Moça e de Contrastes por Vitoriano Braga e o autor, em Setúbal.
1906 - Continua a receber lições de Tomás Borba, cuja classe na Academia de Amadores de Música frequenta. Recebe também lições de Órgão do notável músico belga Desiré Pâque, então residente em Lisboa. É este quem o inicia nas teorias de Vincent d'Indy. Aproveita a estada de Luigi Mancinelli em Lisboa para trabalhar Instrumentação. É a partir deste ano que a família passa a morar na Rua do Século, então Rua Formosa, 79 (palácio Pombal). Entretanto, tinha por mais duma vez mudado de residência (Rua da Quintinha, 17; Rua da Horta Seca, 23 – 2.º).
1907 - Continuação dos estudos anteriores, inclusivamente com Luigi Mancinelli. A par da formação de compositor e de organista, cuida de se aperfeiçoar no piano e no violino. Termina a 1.ª Sonata para violino e piano (ed. “P. Pabst”, Leipzig, 1909; “Sasseti”, Lisboa, 1927), os Albumblätter para piano (ed. “P. Pabst”, Leipzig, 1910), a Formosura (Camões), para canto e piano, e Canção Portuguesa, sobre poesia popular.
1908 - Sofre violento choque moral com o regicídio, porque se convence de que o seu pai também foi morto. Continuação dos estudos anteriores, inclusivamente com o maestro Mancinelli, que volta a dirigir na temporada de S. Carlos. Termina os poemas sinfónicos Depois duma leitura de Antero de Quental, Depois duma leitura de Júlio Diniz e Depois duma leitura de Guerra Junqueiro. Obtém o “1.º prémio com distinção” no Concurso de Música Portuguesa efectuado por iniciativa da Sociedade de Música de Câmara de Lisboa. Presidente do júri, Viana da Mota; secretários, Ernesto Vieira e António Arroio. A obra premiada é a 1.ª Sonata para violino e piano, que Francisco Benetó e José Bonet interpretam. Concorrem ao mesmo certame Júlio Neuparth, Rodrigo da Fonseca e José Henrique dos Santos. Primeira audição de A Formosura, por Berta de Bívar e Desiré Pâque. Peças suas são ouvidas num “sarau de alunos” da Real Academia de Amadores de Música.
1909 - Termina a Trilogie de la Mort (Baudelaire), para canto e piano (La Mort des Amants, La mort des Pauvres, La mort des Artistes); Recueillement (Baudelaire), para canto e piano, publicado no nº 71 dos Serões, em Maio de1911 (onde já em 1907 aparecera impressa Aquela Moça); Élévation (Baudelaire), para canto e piano.
1910 - Na primeira semana de Fevereiro parte de comboio para Berlim, com o seu tio João de Freitas Branco. É a sua primeira grande viagem. Até aí, a sua vida tinha decorrido entre Lisboa e Reguengos de Monsaraz (no Monte dos Perdigões, herdade de sua mãe, que pertencia à família desde Frutuoso de Góis, meio irmão de Damião de Góis), com alguns períodos de férias nos arredores de Lisboa, nomeadamente Belas e Cascais. Os estudos oficiais ficam praticamente postos de parte, sem que nunca tenham sido muito normais, não obstante a passagem pelo Liceu do Carmo. É, portanto, a opção pela carreira de compositor. Em Berlim Humperdinck aceita-o como aluno. As lições não satisfazem completamente LFB, que prefere as de Dédiré Pâque. Este reside, agora, em Berlim. Numa carta de Pâque para JFB (11-5): “Fiquei muito surpreendido com tudo o que ele me mostrou. As melodias baudelairianas, as peças para piano, tudo isso é de alguém que atingirá real notoriedade.” Assiste a espectáculos importantes, como um concerto wagneriano dirigido por Karl Muck, uma audição da 9.ª Sinfonia, uma récita de Pelléas et Mélisande, de Debussy, um recital de sonatas por Godowsky e Flesch. Aproveita para se cultivar nas artes plásticas, visitando nomeadamente o Museu Kaiser Friedrich. Interessa-se pelas teorias de Hugo Riemann e Stephan Krehl. Estuda notações antigas e novos métodos musicológicos. Convive com Viana da Mota e Francisco de Andrade. Seu tio regressa a Portugal e morre pouco depois, em 27 de Maio, em Lisboa. LFB regressa também (partida de Berlim a 3-6, chegada a Lisboa a 9-6). Está em Lisboa no dia 5 de Outubro. 29 anos mais tarde recordará, no Diário, que às oito e meia da manhã ouviu gritos de “Viva a República, Viva a Liberdade.” Termina o poema sinfónico Os Paraísos Artificiais, inspirado em Thomas de Quincey. Primeira audição dos Albumblätter por Philippe Scharwenka, em Berlim. Primeira audição berlinense da 1.ª Sonata para violino e piano, por Mme. Scharwenka e Philippe Scharwenka. Estada em Paris, com seu pai, desde a primeira semana de Maio até 28 do mesmo mês (com passagem por Madrid). Respira a atmosfera de acontecimentos como as apresentações de L'Heure Espagnole e Le Martyre de San Sébastien, e os “Ballets Russes”, que preparam então a estreia de Petruchka. Conhece Debussy pessoalmente. Recebe algumas lições de Gabriel Grovlez, sobre Estética e formas Impressionistas. Numa entrevista publicada no jornal Novidades (17-3): “Eu tenho, creia, o maior interesse em provar ao meu país, que sou, fundamentalmente, dentro da minha arte, um Português. Ontem, como ouviu, José Júlio Rodrigues, aludindo à minha filiação musical falou em Mussorgsky e Debussy. É certo que me tenho inspirado muito nos processos desses grandes músicos - como não podia deixar de ser - para me integrar no meu tempo. Mas, o que é facto, é que, inconscientemente, e segundo o próprio meu amigo crítico tem notado, existe nas minhas produções um fundo de meridionalismo que não é daqueles dois mestres - que é do meu sangue. De resto, o fim a que viso é justamente adaptar este profundo religiosismo da nossa raça, à actual fase da música, essencialmente psicológica e idealista, livre de qualquer peia de forma ou de regra.” Termina As tentações de S. Frei Gil, oratória em três partes para solos, coros e orquestra, sobre poema de António Correia de Oliveira. Uma suite intitulada Fragmentos sinfónicos das Tentações de S. Frei Gil compreende a abertura e dois interlúdios. Termina o Quarteto de Cordas (ed. “Sasseti”, 1927), Mirages, para piano (ed. “P.Pabst”, Leipzig, 1911; “Valentim de Carvalho”, Lisboa), cuja estreia se dá este ano, por Tavares de Almeida; La glèbe s'amollit (Jean Moréas), para canto e piano (ed. do jornal “l'Express Musical”, de Lyon); A Elegia das Grades (Mário Beirão), para canto e piano (uma das Quatro Melodias). Primeira audição da Trilogie de la Mort e de Recueillement por Gabriela Jardim Strauss e o autor. Casa em 30 de Dezembro com D. Stella de Ávila e Sousa. Recusa-se a esperar o princípio do ano por este ser bissexto.
1912 - Vai com a família para a Madeira, para uma estada que se prolongará por 1913. Termina O Salutaris, para voz e órgão, Sub tuum praesidium, para duas vozes e orgão, Tota pulchra es, para voz e órgão, Veni Sancte Spiritus, para voz e orgão, Tantum ergo, para três vozes a-cappella. Exceptuada a última, estas obras foram publicadas no “Cantuale Congregationis Missionis”.
1913 - É distinguido com menção honrosa no Concurso de Composição Musical de “l'Express Musical”, de Lyon, pela canção La glèbe s'amollit. Termina a Sonata para violoncelo e piano (ed. “Sasseti”, 1927) os Trois Sonnets de Maurice Maeterlinck (Désir d'hiver, Heures ternes, Feuillage du coeur), para canto e piano, os Deuxs Sonnets de Stéphane Mallarmé (Le pitre châtié, Quand l'ombre menaça), para canto e piano, Ária, para orgão (ed. “Senart”, colecção Les Maitres Contemporains de l'orgue, vol. VI, Paris, 1913) e Coral, também para orgão (ibid., vol. X). Termina ainda o poema sinfónico Vathek, sobre o texto de Beckford (LFB pôs na partitura a data de 1914 devido à sua indominável superstição). Primeira audição de Os Paraísos Artificiais, por Pedro Blanch, em Lisboa.
1914 - Regressada da Madeira, a família luta com dificuldades materiais. As rendas das propriedades estão baixas, só na década seguinte se tornará possível um aumento apreciável. LFB procura trabalho remunerado. Ensina inglês numa escola, trabalha para jornais, princípio duma longa carreira subsidiária de crítico literário e, sobretudo, musical, com as mais importantes colaborações dadas a Diário de Lisboa, Diário de Notícias e O Século. Primeira audição da Sonata para violoncelo e piano por Bernardino Galvez, em Barcelona.
1915 - É o período de máxima ligação ao Integralismo Lusitano. Convive então muito com Rui Ulrich, Hipólito Raposo, Almeida Braga, Pequito Rebelo, António Sardinha, Luís Chaves, Xavier Cordeiro, Alberto Monsaraz. Não tardará porém a afastar-se, pela diferença entre a sua formação universalista e aquilo que virá a classificar de nacionalismo romanticamente provinciano. Para essa evolução contribuirá muito a posição dos homens da Seara Nova e, mais do que todos, António Sérgio. Termina O Motivo da Planície (António Sardinha) e Minuete (Sardinha), duas das Quatro Melodias para canto e piano que a casa “Sasseti” editará em 1917. Compõe também o Soneto dos Repuxos (sardinha), para canto e piano. Primeira audição do poema sinfónico Depois duma Leitura de Antero de Quental, por David de Sousa, em Lisboa. Primeira audição em Portugal da Sonata para violoncelo e piano, por Mário Verguer e Pedro Blanco, no Porto. É nomeado membro do Conselho de Arte Musical, lugar que conservará até à extinção do conselho, em 1930. Toma parte numa série de conferências subordinadas ao título A Questão Ibérica. A sua conferência, sobre Música e Instrumentos, será publicada juntamente com outras da série.
1916 - Termina o poema sinfónico Viriato, sobre texto de Hipólito Raposo, cuja estreia é dada por Pedro Blanch, em Lisboa; o Concerto para violino e orquestra, as Três Peças para Piano (Prelúdio, Rêverie e Capriccietto) dedicadas respectivamente a António Arroio, Hipólito Raposo e Augusto Machado (ed. “Sasseti”), estreadas neste mesmo ano pelo autor; Luar, para piano (ed. “Sasseti”), Soneto (“O culto divinal se celebrava”, Camões), para canto e piano (uma das Quatro Melodias). É nomeado professor de Leitura de Partitura, Realização de Baixo Cifrado e Acompanhamento, no Conservatório Nacional. 
1917 - Termina a Balada para piano e orquestra, dedicada a Elisa de Sousa Pedroso, a Cena Lírica, para violoncelo e orquestra e as Duas Danças, para piano (ed. «Sasseti»), estreadas pouco depois por Viana da Mota, em Lisboa. Primeira audição do poema sinfónico Viriato, no Porto; de Luar, pelo autor, em Lisboa; das Quatro Melodias, para canto e piano e do Soneto dos Repuxos, por Marina Dewander Gabriel e o autor.
1918 - Nomeado para a comissão da reforma do Conservatório, começa em Janeiro a trabalhar nessa qualidade. Propõe a criação dum curso de Ciências Musicais dividido em cinco anos e disciplinas culturais como Língua e Literatura Portuguesas, Francês, literaturas estrangeiras, História e Geografia. Também propõe a ampliação do curso de Composição e a criação de cadeiras privativas de Instrumentação e de Regência de Orquestra. Termina os Dez Prelúdios para piano, dedicados a Viana da Mota (ed. “Sasseti”), estreados pouco depois por Viana da Mota, em Lisboa; e O Canto do Mar (Alberto Monsaraz), para canto e orquestra, que é estreado por Berta de Bivar e Pedro Blanch no mesmo concerto em que este e Viana da Mota dão a primeira audição da Balada, para piano e orquestra. Primeira audição dos Fragmentos Sinfónicos das Tentações de S. Frei Gil por David de Sousa, em Lisboa. Em 29 de Outubro morre seu pai, com 57 anos de idade.
1919 - Promulgação da reforma do Conservatório. Logo após a entrada de Viana da Mota para o cargo de director, LFB é nomeado subdirector. É também nomeado professor do ensino elementar de Composição. De 1919 a 1930 é, no Conservatório, o único professor da cadeira de Ciências Musicais, por ele criada. Termina a 1.ª Suite Alentejana. Primeira audição da Cena Lírica por João Passos e Pedro Blanch, em Lisboa. Primeira audição lisboeta da Sonata para violoncelo e piano, na Sociedade Nacional de Música de Câmara.
1920 - Termina Dois Poemas de Lorenzo Stecchetti, para canto e piano (Ci siammo amati e La grigia nebbia) ; Despedida (Gabriel D'Annunzio), para canto e piano (a versão orquestral é de 1949); Frivolidade (Silva Teles), para canto e piano. Um programa impresso indica que o Quarteto de Cordas terá sido interpretado na Sociedade Nacional de Música de Câmara (Também há, porém, notícia de a 1ª audição do andamento lento se ter dado em 1928, pelo Quarteto de Luís Barbosa. Por outro lado, no seu Diário, LFB refere-se à “première do meu Quarteto de Cordas” em 10 de Julho de 1933, provavelmente por ser a 1.ª audição integral.)
1921 - Participa com Viana da Mota no Congresso de História da Arte, em Paris, aonde chega no dia 24 de Setembro. Apresenta na Sorbonne uma comunicação sobre os mestres portugueses dos séculos XVI e XVII. A sua contribuição, incluindo importantes intervenções nos debates, é distinguida por Amédée Gastoné e André Pirro. Assiste em Paris a representações da Louise, com Marguerite Carré,  de Castor et Pollux, Les Tryens, Daphnis et Chloé, O Ouro do Reno. Desloca-se a Chartres e a Reims, para ver as catedrais (numa carta diz ter admirado ainda mais a de Reims). Contacta com personalidades como Prunières, Schloezer, Kaminsky , Vuillermoz, Claude Farrère, Wanda Landowska (em cuja casa esteve). Primeira audição parcial do Concerto para violino e orquestra por René Bohet e Vittorio Gui (um dos seus melhores amigos), em Lisboa; e de Frivolidade, por Cacilda Ortigão, no Rio de Janeiro. Viana da Mota interpreta os Albumblätter, Mirages e Prelúdios, em Paris.
1922 - Os problemas do Conservatório deixam-lhe muito pouco tempo para compor. Nascimento de seu filho, em 10 de Janeiro. Publicação de Elementos de Ciências Musicais (ed. “Sasseti”), que estarão no programa do Conservatório até 1930.
1924 - Invocando o excesso de trabalho no Conservatório, que o impossibilita de se dedicar à composição, deixa o cargo de subdirector. Apesar da falta de tempo, consegue terminar a 1.ª Sinfonia, em fá maior, que dedica a seu filho. Pedro Blanch dá, pouco depois, a 1.ª audição.
1925 - Assume o cargo de director artístico do Teatro de S. Carlos que exercerá até 1927. Casamento de sua irmã Isabel com Sidónio Pais, filho do falecido presidente. Sua outra irmã, Maria, seguirá a sua vocação religiosa e passará muitos anos num convento em Espanha, perto de Pamplona, onde LFB a visitará com certa frequência.
1926 - Em Junho participa em Paris no Congresso Internacional dos Autores e Compositores Dramáticos. Termina a 2.ª Sinfonia, em si bemol menor, dedicada a sua irmã Maria, que vem confirmar a orientação diferente, virada a um neoclassicismo. Primeira audição madrilena do poema sinfónico Depois duma Leitura de Antero de Quental e da 1ª Sinfonia, por Lassalle.
1927 - Termina a 2.ª Suite Alentejana. Estreia da 2ª Sinfonia por Pedro Blanch, em Lisboa. Por sua influência, representa-se na temporada de 26-27 do S. Carlos, a Fedra, de Pizzetti. Publicação, em edição do Estado, do seu trabalho A Música em Portugal, destinado à Exposição de Sevilha.
1928 - Termina a 2.ª Sonata para violino e piano.
1929 – 1.ª audição da 2.ª Suite Alentejana por Pedro de Freitas Branco, e da Canção Portuguesa, por José Rosa e PFB, em Sevilha. Funda a revista Arte Musical, que dirigirá até a sua publicação ser interrompida, cerca de vinte anos depois.  Publicação de Elementos de Ciências Musicais, em dois volumes: Acústica e História da Música (ed. do autor, Lisboa). A obra é adoptada no Conservatório.
1930 - A contra-reforma do Conservatório é já um indício de regime anticultural que profundamente preocupa LFB. No entanto, extinto o Conselho de Arte Musical, passa a pertencer ao Conselho Superior de Instrução Pública. Pela mesma altura é nomeado membro do Conselho Disciplinar do Ministério da Instrução, vogal do Instituto para a Alta Cultura e professor do curso superior de Composição no Conservatório. Termina a Sonatina para piano (ed. “Sasseti”), estreada pouco depois por Maria Capucho. Escreve o prefácio do seu Tratado de Harmonia, que virá a ser publicado pela casa “Sasseti” (2.ª edição em 1947). No dia 12 de Outubro, em que faz 40 anos, começa a escrever o seu Diário.
1931 - Encontro com Jacques Thibaud, no Porto, com quem tem uma longa conversa, em parte sobre Hitler. Encontro com Béla Bartók, em Lisboa, e troca de impressões sobre problemas de estética, técnica e pedagogias musicais. No Diário, em 27 de Outubro : “A cena que se passou no Conservatório é grave e sintomática: dois agentes da polícia quiseram levar preso o candidato a concurso para a cadeira de Piano Fernando Lopes Graça. A prisão era motivada por inscrições nas paredes da cidade de Tomar de que Fernando Lopes Graça teria sido autor e instigador, e que significavam pouco amor à Ditadura. O júri protestou, impôs-se a polícia, o candidato prestou as suas provas, seguiu preso para Santarém e ficou classificado em primeiro lugar com 18 valores.” E em 1 de Novembro: “O meu discípulo Fernando Graça continua preso e está à mercê de gente que tem do valor dele a mesma noção que a minha égua picarça pode ter do valor de Shakespeare.” Compõe Lembrança (João de Deus) para quatro vozes masculinas a-cappella, estreada pouco depois pelo Orfeão Marcos Portugal, no Porto. É nomeado professor de Pedagogia Geral da Música no Liceu Normal de Lisboa Pedro Nunes.
1932 - O Diário revela-nos que já nesta altura trabalha na instrumentação da 3.ª Sinfonia. Em Madrid, Perez Casas dirige a 2.ª Suite Alentejana e o Quarteto Nacional Espanhol interpreta o Quarteto de Cordas.
1933 - Desloca-se a Paris, aonde chega em 10 de Dezembro, por causa do filme Gado Bravo, cuja música é sua (os números cantados são sobre versos de António Boto). Em Paris assiste ao Cariolano, de Shakespeare, na Comédie; ao Jongleur de Notre-Dame e às Bodas de Fígaro, na Ópera Cómica; à Fledermaus no Teatro Pigalle, encenação de Max Reinhardt; ao Ricardo III, de Shakespeare, por Ch. Dullin, no Théâtre de l'Atelier; a uma versão teatral de Crime e Castigo, encenada por Gaston Baty; aos Mestres Cantores, na Ópera (acha os Mestres Cantores “muito envelhecidos”). Vê o filme Casanova, que lhe parece demasiado pudico, e ouve Wladimir Horowitz. Antes da deslocação a Paris, proferiu conferências na Universidade Popular. No dia 7 de Setembro deste ano, LFB ia perdendo a vida num acidente durante um passeio a cavalo às margens do Guadiana.
1934 - Passa ainda os primeiros dias do ano em Paris. Assiste no Vieux Colombier à representação de Musical Chairs, de Mackenzie,    por Jorge e Ludmila Pitoeff. E vai às Folies Bergères. Parte para Lisboa no dia 19 de Janeiro, a 31 de Maio está outra vez a caminho de Paris. Em casa de Marguerite Long encontra-se com Furtwängler, Florent Schmitt, Ida Rubinstein, Jacques Ibert e Darius Milhaud. Ouve um concerto de Toscanini nos Champs-Élysées: “Algumas coisas geniais. Conjunto um tanto seco.” Assiste a um Tristão com Melchior, Frieda Leider, Lotte Lehmann, Bockelmann. A direcção de Furtwängler não o entusiasma. Entusiasma-o, sim, Alexander Kipnis, no Rei Marke. Trabalha nos reservados da Biblioteca Nacional de Paris. Assiste ainda a uns Mestres Cantores com elenco de Bayreuth e direcção de Furtwängler; e a uma representação do Pato Bravo, de Ibsen, no Vieux Colombier, pelos Pitoeff. Fica pronto o seu trabalho para o filme Gado Bravo, realizado por Max Nosseck (música editada pela casa “Sasseti”) e para Douro, faina fluvial, de Manuel Oliveira. Termina o Hino à Razão (Antero de Quental), para canto e piano; A Sulamita e Idílio (das Três Melodias sobre poemas de Antero), também para canto e piano.
1935 - Compõe cinco dos Dez Madrigais Camonianos, para coro misto; e a Marcha Militar (Carlos Queiroz), para quatro vozes masculinas. Colabora num projecto de reforma do Conservatório, na certeza, porém, de que a sua orientação cultural e pedagógica não encontrará apoio do então ministro da Educação Nacional Carneiro Pacheco. No Diário, em 28 de Abril: “Ultimamente componho pouco por estar a fixar um novo estilo. Sinto porém o tempo correr e vou acabar por fazer obras em que apenas indicarei muito superficialmente o que queria fazer”. Em 29 de Julho: “Foi ontem entregue ao Ministro da Educação Nacional a reforma do Conservatório de Música (projecto de lei orgânica). O espírito da reforma é levantar o nível cultural e facilitar a instrução: dois princípios opostos aos que têm orientado a legislação portuguesa na actual situação política.” A reforma nunca foi promulgada.
1937 - Pedro de Freitas Branco dirige a 1.ª Sinfonia em Paris. Termina a cantata Noemi, sobre texto do autor segundo o Livro de Ruth, para solos, cor, orquestra e órgão. Depõe num tribunal em defesa de Fernando Lopes Graça.
1938 - Viana da Mota deixa de exercer o cargo de director do Conservatório, porque atinge o limite de idade. Ivo Cruz será o seu sucessor, escolhido pelo ministro Carneiro Pacheco. No Diário, em 28 de Abril: “Na impossibilidade de escrever uma Cantata de Trabalho anticapitalista poderia tentar uma sinfonia com um quarto andamento coral contra o egoísmo e a favor da solidariedade.” Em 12 de Novembro: “A Sra. D. Elisa Pedroso diz-me que Salazar lhe pediu a opinião a meu respeito e que quando a ouviu favorável, perguntou: Este não tem mas? A Sra. D. Elisa, que já tinha falado de outros, respondeu: Não. Este não tem mas. Salazar acrescentou: Pois podia ter. Tem valor suficiente para se lhe desculpar o mas. Mais acrescentou a Sra. D. Elisa que lhe sentiu uma atracção pelo meu nome, uma insistência em mim, o que a encheu de alegria. Mal sabe esta minha excelente amiga que o sintoma é mais para alarmar do que para alegrar.” 14 de Novembro: “Quis aqui dizer anteontem a propósito dos elogios de Salazar: Ai daquele para quem Torquemada Sorri.” Termina a Rapsódia Portuguesa, para órgão, estreada pouco depois por Filipe Rosa de Carvalho, em Lisboa. 1.ª audição da 2.ª Sonata para violino e piano por Paulo Manso e Isabel Manso, em Lisboa.
1939 - Princípio das “depurações” no Conservatório. LFB será suspenso das suas funções de professor. A partir de então, a solicitação dos seus serviços por parte de organismos do Estado reduzir-se-á cada vez mais, exceptuadas as importantes colaborações prestadas à Emissora Nacional até 1951, através do Gabinete de Estudos Musicais e como autor de numerosos programas radiofónicos, o que se deveu ao facto de estar à testa dos serviços musicais da E.N. o seu discípulo Pedro do Prado. Termina a abertura sinfónica 1640, estreada por Pedro de Freitas Branco nas comemorações da independência, no ano seguinte. 1.ª audição de Idilio por Leonor Viana da Mota e José Viana da Mota, na E.N; e de Noemi, sob a direcção de Hermínio do Nascimento, no Conservatório.
1940 - É arguido no processo disciplinar que lhe está sendo instaurado no Conservatório e de que virá a resultar o seu afastamento. Entre as acusações: “Nas proximidades das férias da Páscoa do ano lectivo findo, numa sua aula, referiu-se à passagem da Bíblia que descreve a anunciação do nascimento de Jesus Cristo, fazendo-o por forma irreverente; e aconselhou, por último, as suas alunas a escolher um marido que fosse mais móvel do que S. José.” (Faz lembrar um antepassado de L. F. B., Damião de Góis, acusado pela Inquisição de ter dito que, se Lutero cá viesse, havia de converter o cardeal D. Henrique ao protestantismo.) Termina os Quatro Prelúdios para piano dedicados a Isabel Manso e por ela estreados neste mesmo ano, em Lisboa (ed. “Sasseti”, juntamente com o Prelúdio dedicado a António Arroio e os dez dedicados a Viana da Mota). Primeira audição integral do Concerto para violino e orquestra, por Francisco Benetó e Pedro de Freitas Branco.
1941 - Termina o Sonho Oriental (das Três Melodias sobre poemas de Antero de Quental).

1942 - Descobre em Évora a partitura de toda a primeira ópera espanhola que chegou até nós, Celos aun del ayre matan, de Juan Hidalgo, de que só se conhecia uma parte. No dia 9 de Novembro sofre uma apoplexia. A sua primeira preocupação é que seja aposentado compulsivamente no Conservatório, por incapacidade física. Retoma os apontamentos da 3.ª Sinfonia. Primeira audição do Sonho Oriental por Marina Dewander Gabriel e F. Lopes Graça, em Lisboa. Publicação de História Popular da Música (ed. “Cosmos”).
1943 - Termina a 3.ª Sinfonia, em mi menor, dedicada a Pedro do Prado; A Ideia (oito sonetos de Antero), para canto e piano; os restantes cinco dos Dez Madrigais Camonianos, para coro misto; duas Redondilhas de Camões, para coro feminino; 27 Canções Populares Portuguesas, para canto e piano (sete das quais editadas pela Emissora Nacional), Seis Canções Populares Portuguesas para coro misto. Publicação da Vida de Beethoven (ed. “Cosmos”).
1944 - Termina A Vida e o Pensamento de Ricardo Wagner, publicada em folhetim na “Arte Musical”. Começa a trabalhar na 4.ª Sinfonia. Primeira audição em Nova Iorque da 2.ª Sinfonia, dirigida por Arthur Judson.
1945 - Primeiros apontamentos para a ópera Inês de Castro, que não chegará a concretizar-se: projecto das cenas em que deveriam subdividir-se os três actos. Pedro de Freitas Branco dirige em Marselha o poema sinfónico Depois duma leitura de Antero de Quental. (Neste período, PFB interpreta várias vezes música do irmão no estrangeiro, nomeadamente Os Paraísos Artificiais em Birmingham, Manchester e Londres.) Como todos os portugueses progressistas, LFB tem esperança de que o fim da guerra precipite a queda do regime salazarista. Por desgraça, o acontecimento não se dará em sua vida.
1947 - De 5 a 8 de Fevereiro transcreve, em Vila Viçosa, as partes da ópera As Guerras do Alecrim e Manjerona, de cuja existência tem conhecimento pelo Dr. João de Figueiredo. A convite do British Council desloca-se a Edimburgo por ocasião do festival e é eleito representante dos delegados estrangeiros junto da organização. Encontro com Bruno Walter, que lhe fala de seu irmão. Relativamente à sua situação no Conservatório, é elucidativa a seguinte informação escrita pelo punho de LFB na proposta para sócio da Juventude Musical Portuguesa, em 1949: “A licença ilimitada publicada no “D. do G.” de 7-XI-1947, aparentemente solicitada, foi compulsiva.” Termina as Variações e Fuga Tríplice sobre um tema original, para orquestra de corda e órgão, dedicadas a Maria da Graça Amado da Cunha. Primeira audição da 3ª Sinfonia por Pedro de Freitas Branco, em Lisboa. Marina Dewander Gabriel interpreta as Quatro Melodias para canto e piano em Paris. Publicação de A personalidade de Beethoven, livro dedicado a Bento Caraça (ed.”Cosmos”) e da conferência sobre A Música de Teatro em Portugal (em A Evolução e o Espírito do Teatro em Portugal (ed. “O Século”).
1948 - Toma parte activa e de grande relevância na fundação e lançamento da Juventude Musical Portuguesa, de cuja mesa da Assembleia Geral é o primeiro presidente. Termina cinco Redondilhas sobre versos de Camões, quatro para coro feminino, a restante para coro masculino. No dia 1 de Junho morre o músico português que mais admirava e a quem prestou muita da sua importante colaboração: Viana da Mota.
1949 - Termina mais onze Redondilhas, seis para coro masculino, cinco para feminino; Homenagem a Chopin (polaca para orquestra sobre um tema de Chopin), estreada por Pedro de Freitas Branco; Dança Pastoral (LFB) e Canção da Pastora (LFB), a primeira para três vozes femininas, a segunda para três vozes masculinas. Primeira audição das Variações e Fuga tríplice, dirigidas por PFB, em Lisboa; de A Ideia, por Arminda Corrêa e F. Lopes Graça, em Lisboa; de La glèbe s'amollit, por Arminda Corrêa, na Emissora Nacional. Publicação de Chopin e Portugal (em Frederico Chopin, juntamente com F. Lopes Graça e Janusz Miketta, ed. “Vértice”, Coimbra).
1950 - Compõe duas canções populares (Roma não é mais senhora, Canto guerreiro de Spartacus, para solo vocal, coro a 2 vozes e piano, sobre versos de Fernando M. publicados no nº 956 da Seara Nova; e Só te Cantamos a ti, canção marcha para solo vocal, coro uníssono e piano, sobre versos de José Gomes Ferreira) para serem cantadas na clandestinidade; e Canção da Pedra (Afonso Duarte), para coro misto, cuja primeira audição é dada pelo Coro dos Trabalhadores dos Laboratórios Normal, dirigido por Nuno Barreiros. Primeira audição de Vathek, sem a 3ª variação, por Joly Braga Santos, em Lisboa (A primeira audição integral só será dada em 1961, depois da morte do autor, por Álvaro Cassuto.) Primeira audição dos Três Sonetos de Maeterlinck por Maria Alice Vieira de Almeida e F. Lopes Graça, em Lisboa. Termina a música para o filme Frei Luís de Sousa, realizado por António Lopes Ribeiro. Aceita o convite para dirigir a Gazeta Musical, então fundada. Exercerá o cargo até 1953. Em 24 de Março morre sua mãe.
1951 - Recebe, com data de 4 de Maio, um ofício da Emissora Nacional, assinado pelo presidente da direcção António d'Eça de Queiroz, pela qual lhe é transmitida a seguinte nota de serviço: “ Devido a ter aparecido na Emissora Nacional, no dia seguinte ao falecimento do Chefe do Estado, com uma gravata avermelhada - o que provocou o reparo de alguns funcionários e manifesto escândalo público - determino que seja suspensa a colaboração do professor Luís de Freitas Branco, até resolução ulterior. Do Exmo. Sr. Presidente da Direcção.” O mesmo ofício dá conhecimento da “resolução ulterior”: “Em vista do sucedido, que sei ser verdade, pois V. Exa. foi o próprio a admiti-lo, resolvo que a colaboração que V. Exa. prestava na Emissora Nacional fique definitivamente anulada.” Termina Cá nesta Babilónia, sobre o poema de Camões, para canto e piano; e Oito Canções Populares Portuguesas, versão orquestral de parte das 27 canções de 1943. Escreve os primeiros compassos da partitura da ópera A Voz da Terra, que não chegará a terminar. Primeira audição de Despedida, por George Kobaladze e Pedro de Freitas Branco, em Lisboa; e do primeiro dos Dez Madrigais Camonianos para coro misto, pelo Coro da Academia de Amadores de Música, dirigido por F. Lopes Graça. (A primeira audição integral só se dará em 1965, pelo Coro de Câmara Gulbenkian, dirigido por Olga Violante, no Festival Gulbenkian.)
1952 - O Coro Harmonia, dirigido por Friedrich Wilhelm Verner, contribui para a divulgação de algumas das obras camonianas de LFB, no prosseguimento duma actividade cultural antes iniciada. Termina a 4.ª Sinfonia, em ré maior, dedicada a Joly Braga Santos, que só será estreada em 1956, por PFB, num dos concertos de homenagem póstuma realizados pelo Círculo de Cultura Musical, por iniciativa de Elisa Pedroso. Termina também o poema sinfónico Solemnia Verba (sobre o soneto de Antero) e a música para o documentário Algarve de Além-Mar, de António Lopes Ribeiro. Publicação do artigo Das ideias sobre a música em Portugal (ed. da revista “Vértice”, Coimbra).
1954 - Continua com o projecto de compor pelo menos uma ópera e, também, a sua quinta sinfonia, com coros: a Sinfonia do Trabalho, que já não poderá escrever. Entretanto, vai ultimando o livro D. João IV Músico, encomendado pela Fundação da Casa de Bragança. (Veio a ser por esta publicado, postumamente, em 1956).
1955 - Escreve parte do 1.º acto da ópera A Voz da Terra (poema e música), a última obra em que trabalha, sem chegar perto do fim. Perante a viabilidade de voltar a prestar colaboração à Emissora Nacional, ainda prepara um novo programa de divulgação, que deveria chamar-se O Gosto pela Música. No dia 12 de Janeiro sofre um grave colapso cardíaco. A convalescença é longa, assistida pelo seu dedicado médico Dr. Ernesto de Castro e Silva. Compreende o que fatalmente vai acontecer, diz a amigos que já por duas vezes teve a sensação da morte e que de ambas foi uma sensação de alívio. Morre na madrugada do dia 27, na Rua do Século n.º 79.
Frederico de FREITAS (1902 - 1980)
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Frederico de Freitas, compositor, chefe de orquestra, musicólogo e pedagogo, nasceu em Lisboa em 15 de Novembro de 1902, tendo concluído com distinção no Conservatório Nacional os cursos superiores de composição, piano, violino e ciências musicais.

Ainda aluno do Conservatório apresentou o notável Poema sobre écloga de Virgílio (a VIII), para orquestra de arcos e, em 1926, ganhou o Prémio Nacional de Composição.

De 1923 é a sua Sonata para violino e violoncelo em que explora com êxito os recursos da bitonalidade. Da mesma data, o seu Nocturno (sobre um soneto de Antero de Quental) continua explorando a bitonalidade de que foi considerado o introdutor na moderna música da península Ibérica.

Sempre muito interessado pelos tesouros da música portuguesa, quer popular, quer erudita, harmonizou inúmeras melodias populares e estudou com o bailarino Francisco Graça (Francis) as danças do povo português, contribuindo para o bailado com algumas das suas mais notáveis partituras onde, aliás, os temas não são folclóricos mas resultantes da inspiração na linguagem musical do povo português.

Na sua vastíssima obra, Frederico de Freitas abordou praticamente todos os géneros musicais desde a música religiosa e de ópera, ao teatro ligeiro e música de filmes (exemplo: a partitura para o filme A Severa, de Leitão de Barros), da música de câmara concertante (exemplo: o magistral Quarteto Concertante) à canção para canto e piano.
O Livro de Maria Frederica (1955), 6 Peças (1950), Bagatelas, Ciranda (1946), Temas e Variações, para piano, Missa “Regina Mundi”, para coro a capella, 10 Canções Galegas (1968) para canto e piano. Além de muitas obras para piano, piano e canto e vários instrumentos, é indispensável registar-se a notável orquestração da grande Chaconne, de J.S.Bach (da partita em ré menor), a cena lírica D. João e as Sombras (texto de António Patrício) escrita especialmente para a radiodifusão, e a Sonata de Igreja (Para Festejar a Noite de Natal) para órgão, de que existe uma gravação americana.

A linguagem musical de Frederico de Freitas é de um eclectismo aberto a tudo o que quadre à expressão emotiva servida por uma instrumentação excelente em clareza e firmeza de escrita.

Como chefe de orquestra, além das funções que exerceu à frente das orquestras da Rádio Nacional, dirigiu em França, Holanda, Espanha, Itália, Bélgica, Suíça e Brasil.

Fundou a Sociedade Coral de Lisboa (1940) que dirigiu até à sua extinção, associação que estreou a sua grandiosa Missa Solene (1940) e apresentou obras de Haendel, Bach, Beethoven, Mendelssohn, Saint-Säens e Viana da Mota.

Como pedagogo foi notável a sua acção no ensino liceal, tendo sido professor do Centro de Estudos Gregorianos de Lisboa. Durante algum tempo também exerceu a crítica musical no jornal “Novidades”.

Como musicólogo os seus trabalhos encontram-se dispersos por várias publicações periódicas, entre as quais as revistas Panorama, tendo colaborado activamente na Verbo - Enciclopédia Luso-Brasileira de Cultura.

Foi distinguido com os prémios Domingos Bomtempo (Emissora Nacional, 1935), Carlos Seixas (1926), além do já citado (1926).

Lista essencial das obras de Frederico de Freitas:
Música Dramática - A Igreja do Mar (ópera radiofónica em 1 acto); D. João e as Sombras.
Música Orquestral - Duas Danças do século XVII; Suite Medieval; Suite Africana; Sinfonia “Os Jerónimos”; Alexandre Herculano.

Música Coral Sinfónica - As Sete Palavras de Nossa Senhora; Missa Solene
Música Bailado - Ribatejo; Muro do Derrete; Dança da Menina Tonta; Imagens da terra e do Mar; Nazaré; Farsa de Inês Pereira; Lenda dos Bailarins; etc.

Música Concertante - Quarteto Concertante; Concerto para Flauta e Orquestra.

Música de Câmara - Sonata para violino e piano; Nocturno sobre um soneto de Antero, para violoncelo e piano; Sonata para violino e violoncelo; Quarteto de cordas; Quinteto de sopro.
Música de Piano – Sonata; Tema e Variações; Bagatelas; O Livro de Maria Frederica.

Canto e Piano - Canções sobre textos de: Camões; João de Deus; Eugénio de Castro; Ruben Dário; Buendia Manzano; etc.

Música Coral - Missa “Regina Mundi”; Aveiro (díptico coral); Tríptico Vicentino.
Henrique da Luz Fernandes
Fernando LOPES GRAÇA (1906- 1994)
Num dos seus livros, Fernando Lopes Graça conta-nos que, a princípio, a música foi para ele uma espécie de brincadeira. Como qualquer outra criança, gostava de exercitar os dedos no piano, de tirar melodias de ouvido.
E, ao mesmo tempo que afirma não ter sido um “menino-prodígio”, fala-nos do seu precoce interesse por concertos, na revelação que fora para o rapazinho de calções curtos a 5ª Sinfonia de Beethoven, tocada pela Banda do Regimento; da emoção sentida aos 11 anos ao ouvir pela primeira vez O MAR, do compositor francês Debussy.
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Tudo isto em Tomar, sua terra natal, onde viu a luz do dia a 17 de Dezembro de1906.
Fernando Lopes Graça entrou na vida bem cedo. Apenas com 14 anos começa a trabalhar como pianista no Cine-Teatro de Tomar, fazendo ele próprio “os arranjos” dos trechos que interpretava. Acontecia-lhe também, de longe a longe, introduzir no programa pequenas composições da sua autoria.

Em 1923 ingressa no Curso Superior do Conservatório de Lisboa, tendo como professor, entre outros, o maior pianista português de todos os tempos: Mestre Viana da Motta.

De notar, todavia, que Fernando Lopes Graça não se contentou com uma boa formação musical. Frequentou o Liceu e a Universidade, tornando-se mesmo mais tarde um homem de sólida e diversificada cultura. Profundo conhecedor da literatura portuguesa, contará pela vida fora com a amizade e a camaradagem dos maiores poetas e escritores da sua geração.

Terminando com a mais alta classificação o Curso de Composição, bem jovem ainda Fernando Lopes Graça concorre a uma vaga de professor do Conservatório, prestando para o efeito provas brilhantes. Contudo a sua nomeação fica sem efeito devido à sua conhecida oposição ao regime político de então.

Em boa hora, aceita o convite que na altura lhe é feito para leccionar na Academia de Música de Coimbra (hoje Conservatório Regional).
Coimbra, na altura, fervilhava de ideias novas, jovens talentosos, nomeadamente o grupo da Presença, revista literária favorável às modernas correntes de arte europeias. Fernando Lopes Graça breve se alia a esse grupo e colabora na revista.

Em 1937 ganha uma bolsa de estudo para Paris, bolsa que lhe é recusada pelas mesmas razões que o impediram de ser professor do Conservatório. Apesar disso parte para França a expensas suas e, em Paris, aperfeiçoa e amplia os seus conhecimentos musicais e adquire experiência.

Ao fim de quase três anos regressa à pátria. Uma vez em Lisboa desenvolve a sua actividade como compositor e inicia a sua acção na Academia de Amadores de Música.
Na década de 40 dedica-se a pesquisas folclóricas, começando a trabalhar estreitamente com o etnólogo francês Michel Jacometti. 

Entretanto Fernando Lopes Graça havia criado o coro denominado “Coro da Academia de Amadores de Música”. O Coro tornou-se também a breve trecho o porta-voz de um imenso reportório de canções tradicionais portuguesas, harmonizadas para várias vozes por Lopes-Graça.

Mas todas essas ocupações e viagens não o afastavam do seu trabalho como compositor. Hoje as suas obras contam-se por muitas dezenas, sendo extremamente difícil fazer a sua selecção. Todas elas são importantes na sua evolução, em todas está bem patente o seu nacionalismo.

A par da sua vastíssima produção vocal, extremamente diversificada, escreveu música para piano e outros instrumentos solistas, tais como guitarra e violino, música de câmara e música sinfónica.

Entre as mais valiosas, contam-se: 11 Glosas; Para uma Criança que Vai Nascer; Bosquejos (para orquestra de arcos); o ciclo de canções As mãos e os Frutos; Canto de Amor e de Morte (para conjunto instrumental); Cantata Melodrama D. Duardos e Flérida; Concerto de Violoncelo, escrito a pedido do célebre violoncelista soviético Rostropovitch ; o Quarteto de Cordas com o qual ganha o Prémio Rainier III de Mónaco.

Fernando Lopes Graça, que gosta muito de crianças e é adorado por elas, dedicou-lhes também muitas páginas, quer na ideia de lhes facilitar o estudo da música, quer para a sua diversão. Citemos por exemplo: Álbum do Jovem Pianista; Presente de Natal para as Crianças, sob textos tradicionais; Canções e Rondas Infantis ; As Cançõezinhas da Tila, com texto de Matilde Rosa Araújo; A Menina do Mar, texto de Sophia de Mello Breyner e, ainda, formosíssimas canções de embalar.
Joly Braga Santos (1924 - 1988)
Joly Braga Santos nasceu em Lisboa, a 14 de Maio de 1924. Aos 6 anos iniciou os estudos de violino e aos 10 anos de composição. Nesta última disciplina foi discípulo de Luís de Freitas Branco, com quem estudou todas as matérias teóricas, e em cuja doutrinação estética se integrou, tendo convivido constantemente com o seu mestre até à morte deste, ocorrida em Novembro de 1955.
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Em 1948 foi concedida a Joly Braga Santos a primeira das três bolsas de estudo de que beneficiou para aperfeiçoamento no estrangeiro, tendo nessa altura estudado pela primeira vez direcção de orquestra em Veneza, durante a Bienale, com Herman Scherchen. Mais tarde, voltou a percorrer a Itália, a Suiça e a Alemanha, tendo concluído estudos de direcção de orquestra novamente com Scherchen, e com Antonino Votto, em Gravesano, Siena e Milão, de composição com Virgílio Mortari, em Roma, e de Ciências Musicais, também em Roma, com Gioachino Pasqualini.
Joly Braga Santos é um dos mais talentosos compositores que surgiram em meados da década de 40 e o maior da sua geração. A vocação para a música levou-o a frequentar o Conservatório de Lisboa, onde teve como professor Luís de Freitas Branco. Mais tarde, já como aluno particular, continua a receber lições do mesmo mestre.

Aliás, as suas primeiras produções revelam o forte ascendente de Luís de Freitas Branco, nomeadamente no culto de ideais neo-clássicos, do modalismo e ainda na procura de construir obras que “não desdenhando as conquistas do século XX, falassem ao homem comum com simplicidade e clareza” (palavras do próprio Braga Santos).

Mas compositores como William Walton e Vaughan Williams (que ao tempo começavam a ser conhecidos entre nós, sobretudo através de gravações) exerceram também influência no futuro autor da 4ª Sinfonia. Porém, o seu talento criador e a sua personalidade não deixaram de se afirmar. Braga Santos cedo mostrou forte pendor para uma linguagem acessível, de efeito seguro junto de grandes auditórios, embora - acrescente-se - sem atraiçoar uma linha de seriedade.

De facto, a espontaneidade da sua música tinha de conquistar o público, mas o perfeito domínio do metier que possuiu desde muito jovem, uma excelente orientação básica colhida nas lições e na convivência com Luís de Freitas Branco, não lhe permitiam, evidentemente, cair na charra banalidade, correr ao encontro do agrado fácil.
Com a maturidade e também devido a largas permanências no estrangeiro, onde contactou com técnicas mais evoluídas, o estilo de Joly Braga Santos foi-se renovando. O vocabulário harmónico tornou-se mais rico, com maior emprego da dissonância e do cromatismo e o cromatismo e o elemento tímbrico passou a assumir uma dimensão não apenas colorística mas também estrutural. Contudo, o compositor não abandonou completamente algumas características que o distinguiram logo: tendência para as grandes formas, para a monumentalidade e uma verdadeira frescura inventiva.
A despeito de incursões valiosas no teatro lírico, de algumas obras de câmara, peças para canto e piano e outras para coro “a-cappella”, a produção de Joly Braga Santos é, essencialmente orquestral.

Na fase inicial situam-se as quatro primeiras Sinfonias, escritas entre 1946/1950 : Elegia a Viana da Motta (1949); Variações Sinfónicas sobre um tema alentejano (1949); Concerto para cordas (1951) e a ópera Viver ou Morrer (texto de João de Freitas Branco), que data de 1952.

A “viragem” no estilo de Braga Santos começou a notar-se na ópera Mérope (texto de Garrett) e no Concerto de Viola (1960), acentuando-se com Esboços Sinfónicos (1962) e, sobretudo na Sinfonieta particularmente importante sob este aspecto. Outras obras devem, no entanto, referir-se como ilustradoras da evolução do autor: Requiem à memória de Pedro de Freitas Branco (1964), Duplo Concerto para violino e violoncelo (1966), Variações Concertantes (1967) e a ópera Triologia das Barcas (baseada em Gil Vicente e levada à cena no Auditório da Gulbenkian e no Teatro de S. Carlos com assinalável êxito).

Com a Sinfonia nº 5, escrita em 1966 (portanto quatro anos antes da “Trilogia”) essa evolução toma, porém, maior corpo, maior evidência.

A 6ª Sinfonia é a mais híbrida na sua linguagem: a um vasto painel orquestral, de feição cromatizante, sucede, num clima diatónico e modal, a intervenção de uma voz solista e coro (cantando poemas castelhanos de Camões). De salientar que uma das virtudes principais do autor da Mérope tem-se mantido inalterável. Refiro-me à maneira hábil como maneja a orquestra, variando a “cor” sonora consoante o carácter das obras e obtendo uma admirável limpidez nas passagens mais sobrecarregadas.

A 4.ª Sinfonia não é uma obra folclórica, na acepção vulgar do termo. Mas muitas das suas páginas estão impregnadas de um sabor popular. Algumas das melodias e dos ritmos que nelas perpassam revelam forte influência do meio ambiente. Aliás o mesmo acontece na 3ª Sinfonia (porventura ainda em menor grau), igualmente escrita no Monte dos Perdigões).
A 4.ª Sinfonia (de construção cíclica) divide-se nos tradicionais quatro andamentos, terminando com o “Hino à Juventude” que, na versão primitiva, se destinava apenas à orquestra.
HINO À JUVENTUDE
Juventude, pura juventude,
A Manhã, o Amor,
Tão do fundo Pátria vertical
A crescer em esplendor.
Levemente num caminho novo
Onde o cântico é dom,
Poderoso dom de ser-se leve,
Alva flor de som.
Juventude pássaros no sangue,
Ó incêndios de luz!
P'la distância inda mais além
Que à distância conduz.
Labaredas no Destino onde
Jovens ó por Amar!
Destruindo o barro que vos esconde
Com um só vosso olhar.
Amor, ó Dom,
Indestrutível Dom, mais além,
Oh, no espaço Amar!
Texto de Vasconcelos Sobral

“(...) A 4.ª Sinfonia é dedicada à Juventude Musical Portuguesa e termina com um Hino à Juventude que simboliza a união dos jovens de todo o Mundo, através da Música.
Entrevista dada pelo compositor à Radiodifusão Portuguesa
Os documentos utilizados nesta área de Música foram compilados pelo Professor Henrique da Luz Fernandes
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