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Sejam todos muito bem vindos ao PERFORMUS’21.
Em virtude da pandemia essa é nossa segunda edição totalmente online.

Infelizmente não teremos nossas frutíferas conversas pelos corredores e nos in‐
tervalos do café, por outro lado, a conexão online nos possibilitou um dos maio‐
res eventos já realizados. São 14 apresentações musicais, 15 recitais-palestra e 40
comunicações orais aprovadas pelo nosso corpo de pareceristas coordenados por
Cleber Campos (UFRN) e Rafael dos Santos (UNICAMP). Além disso, conta‐
remos com apresentações musicais dos convidados especiais Emiliano Sampaio,
Bruno Mangueira, Fausto Borém e Renata Amaral.

Teremos um momento muito especial para homenagear Ricardo Lobo
Kubala, sócio-fundador e membro da diretoria da ABRAPEM. Não poderíamos
fazer isso de maneira melhor se não através de um concerto onde apreciaremos
grandes músicos, além do próprio Ricardo Kubala (em memória).

Agradecemos a participação e todos e desejamos um ótimo evento.

Cesar Traldi
Coordenador Geral

APRESENTAÇÃO
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O trompete no choro:
arranjos para grupos de trompete

Maico Lopes
UNIRIO

maico.lopes@unirio.br

Resumo: Através da pesquisa bibliográfica e exploratória, identificamos a atuação de trompetistas no período de afirmação
do choro não só como instrumentistas, mas como compositores, comprovando que o trompete esteve presente nas práticas
musicais que deram origem a este gênero musical como protagonista. Com o objetivo de promover o resgate e divulgação
do repertório brasileiro de gêneros populares, são realizados arranjos para grupos de trompete para integrar o repertório do
Grupo de Trompetes da UNIRIO, projeto de extensão que recebe participantes da comunidade, bem como alunos dos
cursos de Graduação e Pós-Graduação da universidade. Para este recital-palestra, apresentamos dois arranjos: Carinhoso,
de Pixinguinha, e O Bom Filho À Casa Torna, de Bonfiglio de Oliveira. A gravações foram realizadas por um único
membro do grupo, respeitando o isolamento social imposto pela pandemia do Covid19.
Palavras-chave: trompete no choro, grupos de trompetes, música brasileira.

The trumpet in Choro: arrangements for trumpet ensembles

Abstract: Through bibliographical and exploratory research, we identified the performance of trumpeters in the period
of choro consolidation not only as players, but also as composers, proving that the trumpet was present as a protagonist
in the musical practices that gave rise to this musical genre. With the aim of promoting the recovery and dissemination
of the Brazilian repertoire of popular genres, arrangements are made for trumpet ensembles as part of the repertoire of
the Grupo de Trompetes da UNIRIO, an extension program that receives community participants, as well as students
from Undergraduate and Postgraduate courses of the unversity. For this lecture-recital, we present two arrangements:
Carinhoso, by Pixinguinha, and O Bom Filho à Casa Torna, by Bonfiglio de Oliveira. The recordings were made by a
single member of the group, respecting the social isolation imposed by the Covid19 pandemic period.
Keywords: trumpet in choro, trumpet ensembles, Brazilian music.

Link para vídeo da proposta:
https://youtu.be/OjpVJcMbJ7o

Este recital-palestra pretende demonstrar a presença do trompete no período de consolidação do
choro apresentando dois arranjos para grupos de trompete. Através da pesquisa exploratória e bibliográfica,
encontramos partituras que comprovam a atuação de trompetistas também como compositores, se configurando
como peças fundamentais no estabelecimento do choro como expoente da cultura brasileira.

Os primeiros anos do século XX são conhecidos como o período de consolidação do Choro como
gênero musical, como podemos ver na afirmação de Nascimento (2008): “O choro como gênero definido e
cristalizado só surge por volta da primeira década do século XX pelas mãos do grande Alfredo da Rocha Vianna
Filho, o Pixinguinha.” (Nascimento, 2008, p. 30).

Entretanto, muitos músicos e movimentos contribuíram para tal. Compositores considerados como
pilares da história do choro (Alves Da Silva et al, 2018, p. 70) como Anacleto de Medeiros (1866-1907),
Ernesto Nazareth (1863-1934), Irineu de Almeida (1873-1916) e Albertino “Carramona” (1874-1929),
através de suas obras, foram responsáveis pela difusão da linguagem do choro entre os músicos do final do século
XIX e início do século XX.

Na década de 1910, o choro deixa de ser o principal repertório das bandas de música (MOTA, 2011,
p. 19). Na contramão deste movimento, por volta de 1919, Pixinguinha criou o grupo Oito Batutas com a
formação de flauta, violão, cavaquinho e percussão. Após uma viagem para Paris em 1922, o grupo não só passa
a executar gêneros musicais como o fox-trot e o estilo de arranjo de jazz band, como também promove alterações
em sua instrumentação, inserindo instrumentos como o saxofone, o trompete e o trombone. O grupo passou a ter
em sua formação os trompetistas e compositores Bonfiglio de Oliveira e Sebastião Cirino (Cazes, 1998, p.59).

Para este recital, foi realizada a gravação de dois arranjos que fariam parte do repertório GTU. São
elas os arranjos das obras Carinhoso, de Pixinguinha, e O Bom Filho À Casa Torna, de Bonfiglio de Oliveira,
trompetista e compositor que obteve reconhecimento nacional e internacional, tido pelos críticos europeus, em
1933, como um dos maiores trompetistas do mundo de sua geração (Mota, 2011). Devido ao isolamento social
imposto pela pandemia do Covid-19, as atividades em grupo foram interrompidas.

Ao identificarmos a atuação dos trompetistas não só como instrumentistas, mas também como
compositores, regentes e sua intensa atividade no início do século XX, pudemos comprovar que, embora tenha
ocorrido um período de desuso do instrumento, o trompete não somente esteve presente nas práticas musicais que
deram origem ao referido gênero musical como ocupou espaço de protagonismo.
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Utilizar o repertório brasileiro como ferramenta pedagógica para o ensino da música de câmara tem
sido o norteador da atuação do Projeto de Extensão Grupo de Trompetes da UNIRIO – GTU. Com mais de 40
estreias ao longo dos seus 21 anos de atividades ininterruptas, o grupo se consolidou ao trabalhar em parceria
com os professores e alunos de composição, encomendando e estreando peças, além de atuar no resgate e
divulgação do repertório brasileiro de gêneros populares através de arranjos.
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Resumo: Considerando-se a necessidade cada vez maior de os instrumentistas desenvolverem uma alta performance nas
audições orquestrais, é importante ao trompetista pesquisar quais critérios e alternativas devem ser trabalhados na
preparação deste repertório para a obtenção de uma execução de excelência no momento da audição. Nesse sentido,
durante a audição o trompetista deve se preocupar em obter uma boa sonoridade, ter precisão rítmica, afinação
(Dissenha, 2017), além de dedicar atenção especial ao estilo musical de cada excerto executado (Zamacois, 1979). São
quatro as alternativas sugeridas para a preparação satisfatória deste repertório orquestral, a saber: emprego da técnica de
visualização mental da performance (Ray, Zanini & Aguiar, 2020) e (Ray, 2005); prática deliberada; escolha do
trompete e respectiva transposição de tonalidade (Thadeu, 2016); observação da articulação a ser empregada nos
excertos. Para cada uma das alternativas sugeridas, seguem os exemplos orquestrais elucidativos.
Palavras-chave: audições orquestrais para trompete; preparação de repertório; critérios empregados; alternativas de
execução

Preparatory criteria and alternatives for orchestra trumpet hearings

Abstract: Considering the growing need for instrumentalists to develop high performance in orchestral auditions, it is
important for the trumpeter to research which criteria and alternatives should be worked on in the preparation of this
repertoire in order to obtain an excellent performance at the time of the audition. In this sense, during the audition,
the trumpeter must be concerned with obtaining a good sound, having rhythmic precision, tuning (Dissenha, 2017),
in addition to paying special attention to the musical style of each excerpt performed (Zamacois, 1979). There are four
suggested alternatives for the satisfactory preparation of this orchestral repertoire, namely: use of the mental
performance visualization technique (Ray, Zanini & Aguiar, 2020) and (Ray, 2005); deliberate practice; choice of
trumpet and respective transposition of tonality (Thadeu, 2016); observation of the articulation to be used in the
excerpts. For each of the suggested alternatives, the instructive orchestral examples follow.
Keywords: orchestral auditions for trumpet; repertoire preparation; criteria used; performance alternatives

Link para video da proposta:
https://youtu.be/d4DAXh3CJls

A preparação para audições de orquestras profissionais no Brasil vem, ao longo dos anos, mostrando-se cada
vez mais exigente, devido à alta performance que os músicos desenvolvem com os mais variados repertórios,
principalmente aqueles escritos no final do século XIX e início do século XX. Talvez esta seja a razão pela
qual as audições orquestrais estejam centradas na execução de peças de confronto e excertos extraídos de obras
tradicionais do repertório orquestral, a saber: 2ª e 5ª Sinfonia (Mahler), Quadros de uma Exposição
(Mussorgsky), Leonore (Beethoven), Suite Carmen (Bizet), Der Bürges als Edelmann (Strauss), Concerto
para Piano em Sol e Bolero (Ravel). Na preparação desse repertório, aspectos ligados à qualidade do som,
precisão rítmica, afinação e atenção ao estilo musical são alguns dos critérios que devem ser atentamente
observados pelos trompetistas. Tais aspectos, quando aplicados aos processos de execução no trompete, têm
sido abordados em alguns textos científicos, entre eles, o texto de Dissenha (2017), que relata a importância
da boa formação do trompetista para que ele seja bem-sucedido em candidaturas a uma vaga em orquestra
profissional e o texto de Baptista (2010), entre outros. A atenção ao estilo musical do excerto é de grande
importância, considerando-se as diferenças de estilo entre um compositor e outro, pois na mesma audição o
candidato pode executar um excerto de Mozart, outro de Mahler, ou mesmo um de Stravinsky. Para tanto, é
preciso conhecer o contexto histórico em que a obra foi criada, o estilo do compositor, sua personalidade, a
estrutura e a forma da composição e como esses fatores se interconectam. Uma Sonata de Beethoven da
primeira fase (classicismo), por exemplo, não deve ser executada da mesma forma como se interpretam suas
últimas Sonatas, consideradas pré-românticas (Zamacois, 1979). Este recital palestra tem como objetivo
executar alguns dos principais excertos orquestrais que, constantemente, são solicitados em audições de
trompete para orquestra, observados os critérios acima assinalados. Para tanto, seguem quatro das
alternativas que podem auxiliar o trompetista na preparação deste repertório, a fim de que ele obtenha uma
boa execução no momento da audição, a saber: 1- Técnica de visualização mental da performance, quando
o trompetista busca a representação mental de uma determinada atividade, a partir de uma prática mental
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capaz de imaginar antecipadamente o momento da performance musical em seus detalhes visuais, sonoros,
sinestésicos e motores (Ray; Zanini; Aguiar (orgs.) Concentração na Performance Musical: Conceitos e
Aplicações Publicação abrapem.org 2020) (Ray, 2005); 2- Prática Deliberada, quando o trompetista busca
focar os pontos mais problemáticos e difíceis de cada excerto; a exemplo, início da 5ª sinfonia de Mahler, que
começa com o solo de trompete executando uma marcha fúnebre, com uma dinâmica p, no modo menor, o
que justifica o controle técnico e a execução das inflexões harmônicas; 3- Escolha do trompete e sua
respectiva transposição de tonalidade. Essa alternativa ainda provoca muitas controvérsias em relação ao
emprego do instrumento mais adequado para a execução do excerto; entretanto a escolha de um instrumento
adequado sempre estará à disposição da música. Temos, como exemplo, o solo de off stage da Leonore 2 e 3
de Beethoven que utiliza trompete in Eb e Bb, respectivamente, buscando mais contrastes de dinâmica,
timbre, o que pode proporcionar ao instrumentista, uma melhor precisão na articulação, ajuste correto de
afinação e caráter musical dentro do estilo proposto pelo compositor (Thadeu, 2016); 4- Opções de
articulação. Temos como exemplo, o Concerto em Sol para piano, de Ravel, quando o tema principal é
executado preliminarmente pela flauta e pelo trompete, com uma articulação clara e rápida, para acompanhar
a execução do solista.
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Resumo: O recital-palestra Piano contemporâneo brasileiro integra uma série de ações decorrentes do estudo de pós-
doutoramento realizado junto à Universidade Federal de Minas Gerais de uma das autoras da presente proposta. O foco dos
estudos são as peças para piano solo e piano a 4 mãos escritas por compositores brasileiros/as homenageados no Concurso
de piano de Ituiutaba, Minas Gerais, Brasil, em atendimento aos diferentes níveis técnico-musicais e idade dos participantes.
Esse acervo, considerado inédito e com obras de quinze compositores brasileiros/as, teve as partituras editadas (Cadernos
musicais) e ao menos uma obra de cada um desses compositores gravadas em um CD (Álbum musical), pelos pianistas
Abnader Domingues, Araceli Chacon, Daniela Carrĳo, Denise Martins e Marília Chaves. A presente proposta visa difundir
esse material, disponível nos formatos físico e digital (https://musica.ufmg.br/selominasdesom/) e compreendido como um
marco na história do piano brasileiro, tendo em vista a reunião em uma mesma Coletânea de diferentes linguagens e estéticas
musicais.
Palavras-chave: Música contemporânea brasileira. Edição de partitura. Gravação de CD. Recital-palestra.

Contemporary Brazilian piano: sheet music editing processes,
CD recording and lecture/recitals performances

Abstract: The Contemporary Brazilian piano recital/lecture integrates a series of actions resulting from the post-
doctoring study carried out together with the Federal University of Minas Gerais, which belongs to one of the
authors of the present proposal. The aim of the studies is the pieces of piano solo and piano at four hands written by
Brazilian composers honoured in the Piano Contest in Ituiutaba, Minas Gerais, which comprises the different musical
abilities and ages of contestants. This heritage, seen as unprecedent and holding pieces of fifteen Brazilian composers,
had its sheet music edited (Musical notebooks) and at least one piece of each of these composers was recorded into a
CD (Musical album) by the pianists Abnader Domingues, Araceli Chacon, Daniela Carrĳo, Denise Martins and Marília
Chaves. The presente proposal has the objective of spreading this material, available both physically and digitally (https://
musica.ufmg.br/selominasdesom/), which is seen as a milestone in the history of Brazilian piano, aiming at gathering
different languages and musical aesthetics into a single collection.
Keywords: Contemporary brazilian music. Editing of sheet music. CD recording. Lecture recital.

Link para o vídeo da proposta:
https://www.youtube.com/watch?v=kGBtke5Wogc

Como parte integrante dos estudos de residência Pós Doutoral, constam edição de partituras, gravação
de CD (Compact Disc) e realização de recitais-palestra de música brasileira para piano solo e piano a 4 mãos,
consideradas obras inéditas, escritas especificamente para o Concurso de piano de Ituiutaba, Minas Gerais,
Brasil, atualmente em sua 28ª edição (Martins & Castro, 2019).

Esse evento foi criado em 1994 pelas professoras de piano do Conservatório de Ituiutaba, com os
objetivos de desenvolver o gosto pela música e estimular os alunos no estudo do instrumento. Pouco a pouco
sentiu-se a necessidade de se estabelecer peças de confronto na categoria solo de piano e, em 1997, decidiu-
se que essas peças deveriam ser de compositores/as brasileiros/as, inaugurando um novo momento no
concurso.

Tendo em vista o êxito do evento, os organizadores criaram a categoria piano a 4 mãos (1998) e música
de câmara (2001), até que, em 2004, em atendimento às especificidades do evento, os compositores passaram
a escrever obras para piano solo e piano a 4 mãos para o concurso, consideradas obras inéditas. Esse material
foi organizado, revisado, executado, gravado e editado com base nos conceitos de filologia musical de Grier
(1996), na crítica textual de Cambraia (2005) e na concepção de edição de Figueiredo (2004), por se tratar
de material revisado e preparado para publicação ao invés de publicado.

A metodologia constou de levantamento do material bibliográfico ou fontes primárias (partituras
utilizadas no concurso e arquivadas pelo conservatório); diálogo com os compositores e solicitação de
autorização para edição/publicação de partituras e gravação de CD; realização de estudos teóricos sobre
processos editorias e escolha de categoria de edição adequada às fontes disponíveis; digitalização e revisão
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das obras em manuscrito; definição da distribuição das obras e sua organização em volumes, segundo
critérios específicos; levantamento das biografias dos compositores/as e elaboração de textos para inclusão
nos volumes; definição de padrões gráficos; organização de recitais-palestra; estudo e elaboração de notas
explicativas sobre a orientação didático-pedagógico das peças editadas; edição e publicação final do material;
distribuição para escolas de música e comunidade musical¹.

No entendimento de que este material representa um marco na história do piano brasileiro, tendo em
vista a reunião em uma mesma Coletânea de diferentes linguagens e estéticas musicais, é que realizamos o
recital-palestra Piano contemporâneo brasileiro. O material, composto dos Cadernos Musicais (vol. 12, piano
solo, e vol. 13, piano a 4 mãos, com dois tomos cada) e de um CD, com os pianistas Abnader Domingues,
Araceli Chacon, Daniela Carrijo, Denise Martins e Marília Chaves, encontra-se disponível no site do Selo
Minas de Som (https://musica.ufmg.br/selominasdesom/), da Universidade Federal de Minas Gerais.
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Resumo: Este recital-palestra é produto da pesquisa em andamento que busca identificar o repertório de obras para
piano compostas por José Siqueira (1907-1985). Com o objetivo de analisar as peças, suas distintas fases composicionais
e possibilidades para a interpretação musical. O recorte aqui apresentado, trata de duas obras da sua juventude, quando
ainda assinava Juca Siqueira, que foram localizado em acervos e arranjados para piano, violoncelo e viola., nome
utilizado da juventude até 1933. A valsa Sonhando foi localizada no acervo pessoal do compositor, e o período da
composição, provavelmente, está compreendido entre 1920 a 1932. A partitura de Amor Vingativo, um tango-canção,
surgiu durante as pesquisas (2018-2019) para o documentário longa-metragem sobre sua vida e obra, intitulado “Toada
para José Siqueira (Consonni & Marques, 2021). Tocar peças compostas na juventude que não figuram no seu catálogo
de obras, ajuda a compreendê-lo, pois amplia nosso olhar sobre sua música, contextualizando-o de um modo mais
amplo. De modo que, podemos propor uma fase composicional além da universalista (até 1943) e a nacionalista (a partir
de 1943), a fase da juventude, a do Juca Siqueira, antes dos estudos formais. Foi com o intuito de inserir esta fase na
música de câmara brasileira que transcrevi as peças para piano, violoncelo e viola.
Palavras-chave: Juca Siqueira, música brasileira, nacionalismo, música de câmara

Juca (José) Siqueira: transcription of newly discovered youth works

Abstract: This lecture-recital is a by-product of our ongoing research which seek to identify the repertoire of piano
pieces composed by José Siqueira (1907-1985). Our aim is to analyse the pieces, their different compositional phases as
well as their possibilities for musical interpretation. We have chosen to present two pieces from his youth period, when
he still signed as Juca Siqueira, a name used up to his 33. These pieces were found in archives and they were written
for piano, cello and viola. The waltz "Sonhando" was found within the personal composer's archives, and probably
composed between 1920 and 1932. The score of "Amor vingativo", a tango-song, was discovered amidst researching
material (2019-2020) for the long documentary on his life and work, entitled "Toada para José Siqueira" (Consonni;
Marques, 2021). To perform pieces from Siqueira's youth period which could not be found in his ouvre catalogue, not
only broadens our perpective on his music but also puts it into a larger context. Therefore, we may propose to add a
new compositional phase, beyond the actual ones -- the universalist (up to 1943), and the nationalist (from 1943 on),
the youth phase in which he still signed as Juca Siqueira, before he went through formal musical education. In an
attempt to insert this phase into Brazilian chamber music, I have brought a piano, cello and viola transcription.
Keywords: Juca Siqueira, Brazilian music, nacionalism, chamber music

Link para o vídeo da proposta:
https://youtu.be/eUEDk3lQ4v4

Este trabalho é produto da pesquisa em andamento que busca identificar o repertório de obras para piano
compostas por José Siqueira (1907-1985) com o objetivo de analisar as peças, suas distintas fases
composicionais e possibilidades para a interpretação musical. O recorte aqui apresentado trata de duas obras
da sua juventude, quando ainda assinava Juca Siqueira, e que transcrevi para piano, violoncelo e viola.
Dados advindos durante o percurso do mestrado (2004-2006) pôde subsidiar a pesquisa agora em curso
(VIEIRA, 2006).

Os acervos visitados foram: o do compositor entre 2005-2006; a Biblioteca Nacional; Musicotecas das
Escolas de Música da UFRJ, UNIRIO, UFPB; e Anthenor Navarro (PB). Para fins de comparação utilizamos
dois catálogos. O primeiro, publicado em Ribeiro (1963, p.226-235) lista 25 obras para piano compostas
entre 1932 e 1956. No catálogo do Ministério das Relações Exteriores (Migliavacca et al., 1980) listam-se
todas do catálogo anterior (exceto as 4 Valsas e Festanças de Negros) e se incluem Diálogo, IV Sequências e as
Cirandas. Porém, outras obras, Devaneios; Simplicidade; Flavinho; A lenda do Cisne; A dança das imagens;
Canção Brejeira e Canção Popular não constam nem nos catálogos, nem outras publicações.

Das peças localizadas, três são de autoria de “Juca Siqueira”, nome utilizado até 1933. A valsa Sonhando,
que localizei no acervo pessoal do compositor, em 2005. O tango-canção Amor Vingativo (Fig. 1) e a valsa
Dúvida foram localizadas mais recentemente, em 2019, no IMS/RJ, pelos pesquisadores audiovisuais Eloá
Chouzal, Piqueras Santangelo e Flora Rounat durante as pesquisas para o filme sobre sua vida e obra,
intitulado “Toada para José Siqueira”¹ dirigido por Eduardo Consonni e Rodrigo T. Marques (2021). Outras
obras de Juca Siqueira foram localizadas em acervos de Bandas de Música na Paraíba, Noite de Primavera
(valsa); José Arruda (dobrado) e Meu sertão (maxixe).

As fases composicionais de José Siqueira são a universalista, até 1943, e a nacionalista, a partir deste ano
(Mariz, 2000). Durante a nacionalista, José Siqueira fez “uso sistemático de três modos encontrados na
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música de tradição oral nordestina”, que ele denominou de “Sistema Trimodal” (Siqueira, 1981, p. 1,2).
Sobre sua orientação estética afirmou:

Procuro dentro da minha música, na fase em que eu sou nacionalista folclórico, eu procuro fazer
uma musica iminente brasileira do nordeste. Escrevi muito assim e depois resolvi fazer o
nacionalismo essencial, é quando eu consigo fazer musica brasileira sem usar o folclore”. (Siqueira,
1970 como citado em Consonni & Marques, 2021, grifos meus)

Fig. 1 Amor vingativo – p.1 (acervo MIS/RJ)

Tocar peças compostas na juventude que não figuram no seu catálogo de obras, ajuda a compreendê-lo,
contextualizando-o pois amplia nosso olhar sobre sua música. De modo que, podemos propor uma fase
composicional anterior a universalista, a fase da juventude, a do Juca Siqueira, antes dos estudos formais
(1921-1933). Foi com o intuito de inserir esta fase na música de câmara brasileira que fiz transcrevi para
piano, violoncelo e viola as peças Sonhando e Amor vingativo. Acreditando que ainda há muito a se
pesquisar sobre o assunto.
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Músicas didáticas para piano e sons eletroacústicos
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Resumo: São apresentadas duas músicas didáticas para piano pertencentes à modalidade de música eletroacústica mista.
Constelações #1 e Resposta #1 foram escritas no início de 2021 pelo compositor Cesar Traldi, inspiradas pelo trabalho
de conclusão de curso da pianista Mariana Mendes, que atuou como revisora da parte instrumental das duas
composições e realiza a performance das obras neste recital palestra. Apesar da popularidade e da grande quantidade de
obras e material pedagógico dedicados ao piano, é possível notar escassez da difusão de materiais didáticos que abordem
aspectos técnicos, teóricos, interpretativos e sonoros dos movimentos composicionais surgidos nos séculos XX e XXI.
O objetivo deste recital-palestra é demostrar que a utilização de obras eletroacústicas mistas no processo de ensino
pianístico pode contribuir positivamente para a formação dos estudantes, ampliando o escopo musical e trabalhando
aspectos importantes como: 1. escuta de sons além dos que estão sendo produzidos no piano; 2. sincronização sonora
com sons além dos produzidos no instrumento; 3. correta manutenção de andamentos durante a performance
instrumental; e 4. familiarização com sonoridades não tonais, conceitos e técnicas da música contemporânea.
Palavras-chave: Piano; Música eletroacústica mista; Composição; Performance; Ensino instrumental

Didactic songs for piano and electroacoustic sounds

Abstract: Two didactic songs for piano belonging to the mixed electroacoustic music modality are presented.
Constelações #1 and Resposta #1 were written in early 2021 by composer Cesar Traldi, inspired by the completion of
the course research by pianist Mariana Mendes, who acted as reviewer of the instrumental part of the two compositions
and performs the works in this lecture recital. Despite the popularity and the large amount of musics and teaching
material dedicated to the piano, it is possible to notice a lack of diffusion of teaching materials that address technical,
theoretical, interpretative and sound aspects of compositional movements that emerged in the 20th and 21st centuries.
The purpose of this lecture recital is to demonstrate that the use of mixed electroacoustic works in the pianistic teaching
process can positively contribute to the education of students, expanding them musical scope and working on
important aspects such as: 1. listening to sounds beyond those being produced on the piano; 2. sound synchronization
with sounds other than those produced on the instrument; 3. correct tempo maintenance during instrumental
performance; and, 4. familiarization with non-tonal sounds, concepts and techniques of contemporary music.
Keywords: Piano; Mixed music; Composition; Performance; Instrumental teaching

Link para o vídeo da proposta:
https://youtu.be/hd_fWFr8Y0o

Segundo Mendes (2020, p.23) “desenvolver habilidades técnicas, leitura e interpretação [...]são as
funções do chamado repertório didático”. O repertório para piano e os materiais didáticos a ele relacionado
(métodos, composições, exercícios, etc.) são um dos mais extensos quando comparado com outros
instrumentos. Barancoski (2004, p.89) comenta que “o repertório pianístico de cunho pedagógico foi
sensivelmente ampliado no século XX [...] do ponto de vista pedagógico, [...] apresenta quase a totalidade
de elementos pianísticos dos períodos anteriores”. Apesar de também existirem matérias didáticos que
abordam aspectos técnicos, teóricos e sonoros dos movimentos composicionais surgidos no século XX e
agora no século XXI – como por exemplo exploração tímbrica, instrumento preparado, improvisação livre,
técnica estendida, exploração gestual, entre outros – a quantidade é ainda pequena e o material é pouco
difundido entre educadores e estudantes. Neste contexto, encontra-se também uma pouca utilização da
música eletroacústica mista no ensino de piano, sobretudo para iniciantes. Segundo Traldi (2007, p.18) “a
música eletroacústica mista é aquela na qual o instrumento é acompanhado por suporte tecnológico
contendo os sons eletroacústicos concebidos, em que essas estruturas eletroacústicas possuem tempo fixo”.
Outra modalidade da música eletroacústica mista é a interação com dispositivos eletrônicos em tempo real
(live electronic). As duas obras aqui abordadas pertencem à primeira categoria, ou seja, os sons eletroacústicos
foram criados em estúdio e fixados em um suporte tecnológico, tradicionalmente chamado de tape.
Constelações #1 e Resposta #1 podem ser classificadas como nível fácil e intermediário respectivamente. Em
Constelações #1 o tape foi construído de maneira a marcar a pulsação rítmica dos compassos e reforçar
algumas das frases tocadas no piano. Assim, a sincronia com o tape é facilitada e a performance instrumental
é apoiada. A parte instrumental é composta por intervalos de quinta (harmônicos e melódicos) – que
oferecem ao intérprete a possibilidade de manter a mão na posição dos cinco dedos, facilitando a leitura e
execução da peça – intervalos de oitava, tríades e glissandi. Em Resposta #1 os sons do tape foram pensados
como uma extensão das sonoridades do instrumento acústico. A sincronia com o tape torna-se mais difícil
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em comparação com a primeira obra, sendo necessária a utilização de um metrônomo guia pelo intérprete
(que também está indicado visualmente na partitura). A parte instrumental é atonal e utiliza de diversas
fórmulas de compasso, o que acaba demandando uma leitura da partitura mais cuidadosa se comparada a
Constelações #1, e tecnicamente exige do intérprete destreza para executar os trechos mais rápidos e que
têm bastante saltos (que podem ser distribuídos entre as mãos). Concluímos que as obras aqui abordadas
possibilitam trabalhar questões didáticas relacionadas à performance pianística ao mesmo tempo que
familiarizam os estudantes de piano com desafios e características da música eletroacústica mista e com
outros elementos da música contemporânea.
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Uma experiência autoetnográfica sobre performance
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Resumo: Performance é uma palavra polissêmica. Diz respeito tanto ao comportamento cotidiano, festas e ritos
populares, quanto à encenação de peças e demais apresentações artísticas. Mesmo dentro do campo das Artes,
performance e performer são assuntos plurais. Pergunto: e a performance musical, em quais lugares estamos? Esse
recital-palestra, parte de minha pesquisa de doutorado pela Unicamp, propõe a experimentação, investigação e reflexão
sobre a interdisciplinaridade da performance musical numa perspectiva autoetnográfica. Por fim, convido o ouvinte à
reflexão sobre as interrelações e diálogos que a performance musical pode trazer, com outras linguagens artísticas e áreas
do conhecimento, bem como suas possibilidades de (re)leitura, e também sobre o papel social que tem performance e
performer nos debates artísticos e sociais atuais, pois nas palavras de Cohen (2002), “o trabalho do artista de performance
é basicamente um trabalho humanista, visando libertar o homem de suas amarras condicionantes, e a arte dos lugares
comuns impostos pelo sistema”.
Palavras-chave: Performance. Performance Musical. Autoetnografia.

Is there a lot of me in this or is there a lot of this in me?
An autoetnography experience about musical performance beyond music

Abstract: Performance is a polysemic word. It concerns both everyday behavior, festivals and popular rites, as well as
the staging of plays and other artistic performances. Even within the field of Arts, performance and performer are plural
subjects. I ask: what about musical performance, where are we? This lecture-recital, part of my doctoral research at
Unicamp, proposes the experimentation, investigation, and reflection on the interdisciplinarity of musical performance
from an autoethnographic perspective. Finally, I invite the listener to reflect on the interrelationships and dialogues that
musical performance can bring, with other artistic languages and areas of knowledge, as well as their (re)reading
possibilities, and also on the social role of performance and performer in current artistic and social debates, as Cohen
(2002) claims, “the performance artist's work is basically a humanist work, aiming to free man from his conditioning
bonds, and art from the common places imposed by the system”.
Keywords: Performance. Musical Performance. Autoetnography.

Link para o vídeo da proposta:
https://youtu.be/qKoZPyNMqEw

Performance é uma palavra polissêmica. Permeia diversos campos do conhecimento, além das Artes:
Ciências Sociais, Psicologia, Filosofia, Teatro, Música, Dança. Diz respeito, portanto, tanto ao comportamento
cotidiano, festas e ritos populares, quanto à encenação de peças e demais apresentações artísticas. Mesmo
dentro do campo das Artes, performance e performer são assuntos plurais: [performance é] “ação, atividade,
operação, tudo aquilo que se pode executar” (Pavis, 2017, p. 224); agir em si mesmo; autoconsciência
(Schechner como citado em Icle & Pereira, 2010, p. 27-28); “O trabalho do artista de performance é
basicamente um trabalho humanista, visando libertar o homem de suas amarras condicionantes, e a arte dos
lugares comuns impostos pelo sistema” (Cohen, 2002, p. 45); “o performer é aquele que fala e age em seu
próprio nome (enquanto artista e pessoa) e como tal se dirige ao público” (Pavis, 2008, p. 284); o espectador,
confrontado pela ação do performer, é desafiado a experienciar. O “tempo real” da performance envolve o
espectador em um instante onde o como interessa mais do que o que (Cohen, 2002: 66). Provoco: e a
performance musical, em quais lugares estamos? Esta pesquisa artística é parte da investigação de doutorado de
minha autoria pelo PPG do Departamento de Música da Unicamp, concluída em fevereiro de 2021, pesquisa
na qual me utilizei do método autoetnográfico, tendo a performance musical como campo de pesquisa e meus
próprios processos artísticos, em diálogo com outros sujeitos desse campo – meus e minhas colegas de palco,
alunos e alunas – no centro da investigação, problematizando questões referentes à performance musical para
além da música, ou seja, seu lugar como ponto de convergência entre diversos saberes artísticos e também
como lugar de debates sociais, históricos, políticos, filosóficos. Consequentemente, assume-se a não
neutralidade da performer como pressuposto para a construção de sua própria performance; performer que é
ele(a) próprio(a) um sujeito social, histórico, político. Um(a) ser-artista. A performance apresentada tem como
ponto de partida a canção “Acalanto”, para mezzo soprano e flauta, de Camargo Guarnieri, e faz uso de
imagens, texto e poesia como forma de provocar o ouvinte a buscar suas próprias interpretações sobre o “ser
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mãe” que a canção sugere. Proponho, colocando-me como artista-mulher-brasileira deste tempo, e expondo
um olhar crítico sobre minha própria performance, trazer para o debate as linhas e entrelinhas que a canção
pode propor. Este recital-palestra é, portanto, um convite à reflexão sobre as inter-relações e diálogos que a
performance musical pode abarcar, e também sobre o papel social que tem performance e performer nos
debates atuais.
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Elaboração de arranjos para violão solo: possibilidades
sonoras a partir do conceito de Affordances
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Resumo: Fruto de uma pesquisa artística sobre processos criativos para violão, este estudo parte da problemática das
limitações geradas pela fidelidade ao texto musical própria das transcrições que constituem o repertório do instrumento.
Norteado pela Teoria das Affordances, a presente pesquisa tem como objetivo apresentar perspectivas que possam
fomentar possibilidades sonoras e criativas ao violão considerando o uso de affordances na elaboração de arranjos,
exemplificado aqui através da reelaboração da canção “Manhã de Carnaval”. O processo de reelaboração musical foi
desenvolvido a partir de ummapeamento de affordances como: campanelas, sons harmônicos, imitação do efeito looping,
yumba, falsa pestana, reconfiguração de voicings, paralelismo com cordas soltas, uso do capotasto, melodia em cordas
intermediárias, ostinatos e sobreposição de melodias. Como resultado, apresento um arranjo multi-textural que vai além
da tradicional melodia acompanhada e da harmonização em bloco, ampliando as potencialidades do violão através da
ressonância e da textura contrapontística. Em conclusão, os processos criativos experienciados neste estudo indicam que
a busca por affordances tem se revelado grande aliada no surgimento de possibilidades sonoras que favorecem a
ressonância do instrumento, bem como gerado novas reflexões sobre a elaboração de arranjos neste contexto.
Palavras-chave: processos criativos, arranjo, violão, affordances, música brasileira.

Elaboration of arrangements for solo guitar:
sound possibilities based on the concept of Affordances

Abstract: The result of an artistic research on creative processes for the guitar, this study starts from the problematic of
the limitations generated by the fidelity to the musical text characteristic of the transcriptions that constitute the
instrument's repertoire. Guided by the Affordances Theory, this research aims to present perspectives that can foster
sound and creative possibilities for the guitar considering the use of affordances in the elaboration of arrangements,
exemplified here through the re-elaboration of the song “Manhã de Carnaval”. The musical re-elaboration process was
developed from a mapping of affordances such as: campanelas, harmonic sounds, imitation of the looping effect, yumba,
false barre, reconfiguration of voicings, parallelism with open strings, use of the capotasto, melody in intermediate
strings, ostinatos and melodies overlay. As a result, I present a multi-textural arrangement that goes beyond the
traditional accompanied melody and block harmonization (chord melody), expanding the guitar's potential through
resonance and contrapuntal texture. In conclusion, the creative processes experienced in this study indicate that the
search for affordances has proved to be a great ally in the emergence of sound possibilities that favor the instrument's
resonance, as well as generating new reflections on the elaboration of arrangements in this context.
Keywords: creative process, arrangement, classical guitar, affordances, Brazilian music

A presente proposta é fruto de uma pesquisa artística em andamento sobre processos criativos para
violão, cujo repertório é constituído em parte por transcrições ancoradas em pressupostos da tradição. Neste
repertório, a “manutenção do texto musical” (Martelli, 2018) prevalece em prol de uma “fidelidade ao
original”, o que pode limitar as possibilidades sonoras do instrumento, uma vez que a obra foi concebida
para outro meio. Em alternativa ao problema, adotei o Arranjo como tipologia de reelaboração que oferece
certa maleabilidade, flexibilidade e manobras criativas (Sadie & Tirell, 2001), encontrando ressonância na
Teoria das Affordances (Gibson, 1977; 1979). Neste caso, as affordances são mecanismos e possibilidades
sonoras resultantes da relação entre o agente (músico) e o objeto/ambiente (instrumento/espaço), geradas
pelas “capacidades de organização biofísica do agente, seus valores, crenças e experiências passadas” (Jacquet,
Tessari, Binkofski & Borghi, p.227, 2012). Por sua vez, estas são suscitadas pelo conhecimento tácito
(Polanyi, 1966) e acessadas pelo embodied meaning (Merleau-Ponty, 1968).

Este estudo tem como objetivo apresentar perspectivas que possam fomentar possibilidades sonoras
e criativas ao violão considerando o uso de affordances na elaboração de arranjos. A pesquisa tem-se
desenvolvido com base nos três ciclos da investigação-ação (Davidson et. al., 2012) e os resultados parciais
são aqui demonstrados através de um arranjo inédito para “Manhã de Carnaval” (Luiz Bonfá e Antônio
Maria). Em termos procedurais, a música foi apreendida a partir de uma gravação do compositor
acompanhando a cantora Elizeth Cardoso (Bonfá, 2021). Em seguida, foi realizado um mapeamento de
affordances ao violão: campanelas, sons harmônicos, imitação do efeito looping, yumba, falsa pestana,
reconfiguração de voicings, paralelismo em cordas soltas, uso do capotasto (técnica do violoncelo), melodia
em cordas intermediárias, ostinatos, e sobreposição de melodias. A elaboração foi realizada diretamente no
instrumento, buscando contemplar as sonoridades oferecidas pelas affordances.

Como resultado, temos um arranjo multi-textural que vai além da tradicional melodia acompanhada
e da harmonização em bloco, buscando ampliar as possibilidades sonoras do instrumento através da
ressonância e da textura contrapontística. O ponto culminante se dá no interlúdio, onde sobrepus o Prelúdio
3 de Villa-Lobos com a melodia de Manhã de Carnaval, gerando um contraponto politemático a 3 vozes:
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voz 1 - melodia de Bonfá; voz 2 - melodia de Villa-Lobos; e voz 3 - baixo contrapontístico. Por sua vez, a
coda apresenta a sobreposição da melodia final de Manhã de Carnaval com a introdução de “Starway to
Heaven” (Jimmy Page e Robert Plant). Destaco ainda, a recorrência ao uso do intervalo de segundas na
reconfiguração de voicings, tanto em acordes em bloco quanto em melodias secundárias, procurando
ultrapassar os padrões oferecidos pela afinação em quartas do instrumento.

Em conclusão, os processos criativos experienciados até o momento indicam que o uso de affordances
revelou possibilidades sonoras que favorecem o surgimento da ressonância no instrumento, colaborando
para a geração de novos produtos artísticos. Desta forma, este trabalho busca partilhar algumas perspectivas
sobre processos criativos ao violão e colaborar para a construção de novos caminhos para a pesquisa em
performance musical no século XXI.
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Resumo: O presente trabalho trata do estudo da articulação como elemento expressivo ao violão. Ao analisarmos
métodos de referência pedagógica da escola clássico-romântica para violão, observou-se a ausência de detalhes acerca
deste assunto. Entretanto, tratadistas da mesma época - de outros instrumentos - apresentaram alternativas para a
utilização de diferentes articulações. Sendo assim, buscamos analisar padrões de articulação presentes nos tratados de C.
Ph. E. Bach, L. Mozart e J. Quantz (tecla, arco e sopro) e utilizá-los como ferramenta para elaboração de articulações
para os Estudos 1 e 9, do Op.60 de Matteo Carcassi; Estudo 8, de Dionísio Aguado; Estudo 4 de Mauro Giuliani. A
metodologia utilizada está dividida em três etapas: 1 Definição de conceitos relacionados à performance; 2 Análise de
Tratados; 3 Aplicação prática. Verificamos que, embora os tratados de tecla, sopro e arco selecionados para esta pesquisa
possuíssem mais informações que os tratados de violão, apenas o tratadista L. Mozart apresenta um número considerável
de exemplos de articulação. Observamos também que, em geral, as obras de violão aparentemente oferecem poucas
informações relacionadas à articulação, quando comparadas a obras de outros instrumentos. Portanto, o acréscimo de
ideias de articulação, provenientes de diferentes tratados, promoveu variações significativas na expressividade das peças
selecionadas.
Palavras-chave: performance ao violão; articulação em música; expressividade na performance.

The study of articulation as an expressive element and its application in guitar studies

Abstract: The present work refers to the study of the articulation as an expressive element for guitar. When analyzing
the pedagogical reference methods of the classical-romantic school for guitar, it was observed the absence of details on
this subject. However, writers from the same period used other alternative instruments for the use of different
articulations. Therefore, we search to analyze the articulation patterns of the present treatises of C. Ph. E. Bach, L.
Mozart and J. Quantz (keyboard, bow and wind) and use them as a tool for preparing articulations for Studies 1 and 9,
of Op.60, by Matteo Carcassi; Study 8, by Dionísio Aguado; Study 4 by Mauro Giuliani. The methodology used is
divided into three stages: 1 Definition of concepts related to performance; 2 Analysis of Treatise; 3 Practical application.
We found that, although, keyboard, wind and bow treatises selected for this research did have more information than
the guitar treatises, only the treatise writer L. Mozart has an increased number of examples of articulation. We also
observed that, in general, guitar works apparently present information related to the articulation, when compared to
works of other instruments. Therefore, the addition of articulation ideas, coming from different ones, promoted
relevant variations in the expressiveness of the selected pieces.
Keywords: guitar performance; articulation in music; expressiveness in performance.

Link para o vídeo da proposta:
https://youtu.be/bYqjnSW6Z-Q

O presente trabalho trata-se de um recorte da dissertação intitulada “A articulação como elemento
expressivo na performance ao violão: Um estudo a partir da análise de tratados clássicos e sua aplicação na
sonata Eroica de Mauro Giuliani.” Segundo Sloboda (2007, p.89) e Loureiro (2006, p.10), a que
expressividade seria o resultado de variações de timbre, intensidade e articulações. Benetti (2013, p.9), em sua
pesquisa com pianistas profissionais, chegou a conclusão que a expressividade se dá pela variação dos aspectos
de execução como: tempo, dinâmica, articulação, agógica, volume, durações, intensidade, alturas, timbre,
dedilhado, gestos. Dentre estes, o autor afirma que a articulação é o mais influente na expressividade. Apesar
da importância da articulação para exercer a expressividade na realização da performance musical, o estudo
da articulação ainda não é abordado com clareza na pedagogia do violão. Para Scarduelli e Fiorini (2015, p.6),
em pesquisa acerca de tratados e métodos de violão com maior relevância pedagógica, o recurso expressivo
articulação é o mais presente entre os métodos, no entanto não há uma discussão fora do campo da mecânica
instrumental. Zanon (2020 – informação verbal), afirma que este fato, da ausência de uma abordagem mais
profunda sobre articulação, pode estar relacionado com a falta de sistematização dos expedientes técnicos ao
violão. Contudo tratadistas da mesma época de outros instrumentos apresentaram alternativas para a
utilização de diferentes articulações. Analisando a pedagogia do violão no contexto do classicismo, temos
como referência pedagógica, os autores Fernando Sor, Dionísio Aguado, Ferdinando Carulli, Matteo
Carcassi e Mauro Giuliani, entre outros. Dos tratados analisados neste trabalho, o Méthode pour la Guitare de
Fernando Sor publicado em 1830 e oNuevo Método para Guitarra de Dionísio Aguado publicado em 1843 são
os que apresentam algumas partes reflexivas sobre a execução do instrumento e de certa forma contemplam
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de maneira mais abrangente a questão da articulação. A presente pesquisa teve como objetivo o estudo da
expressividade ao violão através da investigação de conceitos e padrões de articulação presentes nos tratados
clássicos de C. Ph. Bach, L. Mozart e J. Quantz e sua aplicabilidade, de forma refletida e argumentada, nos
Estudos 1 e 9 do Op.60 de Matteo Carcassi; Estudo 8 de Dionísio Aguado; Estudo 4 do Op.139 de Mauro
Giuliani. A metodologia utilizada foi dividida em três etapas: 1 Definição de conceitos relacionados à
performance; 2 Análise de Tratados; 3 Aplicação prática.

Concluímos que, embora os tratados de tecla, sopro e arco selecionados para esta pesquisa possuíssem
mais informações que os tratados de violão, apenas o tratadista L. Mozart apresenta um número considerável
de exemplos de articulação. Observamos também que, em geral, as obras de violão aparentemente oferecem
poucas informações relacionadas à articulação, quando comparadas a obras de outros instrumentos.
Portanto, o acréscimo de ideias de articulação, derivadas de diferentes tratados, promoveu variações
significativas na expressividade das peças selecionadas para esta pesquisa.
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“Cantando o Imaginário dos Poetas”/
Recital virtual de um madrigal de uma universidade

pública do estado do Amazonas
Adroaldo Cauduro

Professor do Curso de Música da Escola Superior de Artes e Turismo (ESAT)
da Universidade do Estado do Amazonas (UEA)

acauduro@uea.edu.br

Resumo: “Cantando o Imaginário dos Poetas” traz à cena vídeos no estilo “mosaico” produzidos ao longo da COVID-
19 por um madrigal de destacada atuação artística pertencente a uma universidade pública do estado do Amazonas. Esse
trabalho visa destacar a relevante produção artística do madrigal em tempos de pandemia do SARS-CoV-2 através da
elaboração de vídeos no estilo “mosaico” (EaD). Em tempos de pandemia as atividades do grupo tiveram que ser
adaptadas para os meios digitais. Os ensaios ocorreram virtualmente de forma síncrona (ao vivo) através de
videoconferências (Googel Meet). O sistema EaD foi adotado para a realização das gravações dos vídeos virtuais do
grupo. Os vídeos possibilitaram ao grupo participar de vários festivas virtuais de coros nacionais e internacionais.
“Cantando o Imaginário dos Poetas” apresenta 5 (cinco) vídeos de poemas musicados: “Canção-Ballet”, “Canção da
Noite Alta” e “Canção da Primavera” de Mario Quintana; “Prece” de Fernando Pessoa; e “The Sun went down – no
Man loked on” de Emily Dickinson. A produção de novos materiais artístico-culturais (vídeos já citados) e o
desenvolvimento de novas estratégias de ensino e aprendizagem em relação ao fazer do canto em grupo a distância são
algumas das contribuições do trabalho. Devido os benefícios do ensino remoto e do ensino a distância no resultado
artístico do madrigal, conclui-se que mesmo após a normalização das condições sanitárias, a adoção da forma hibrida
ou blended learning (TORI, 2009) poderá ser positiva tanto para o processo ensino-aprendizagem quanto para
divulgação das performances do grupo à comunidade.
Palavras-chave: Produção artística de um madrigal durante a COVID-19. Videos virtuais no estilo “mosaico” de obras
musicais corais. Cantando o Imaginário dos Poetas.

“Singing the Imaginary of Poets”/ Virtual recital of a madrigal of a
public university in the state of Amazonas

Abstract: “Singing the Imaginary of Poets” brings to the scene mosaic-style videos produced throughout COVID-19
by a madrigal of outstanding artistic performance belonging to a public university in the state of Amazonas. This work
aims to highlight the relevant artistic production of madrigal in times of the SARS-CoV-2 pandemic through the
elaboration of videos in the “mosaic” (EaD) style. In times of pandemic, the group's activities had to be adapted to
digital media. The rehearsals took place virtually synchronously (live) through videoconferences (Google Meet). The
EaD system was adopted for recording the group's virtual videos. The videos enabled the group to participate in several
virtual festivals of national and international choirs. “Cantando o Imaginário dos Poetas” presents 5 (five) videos of
poems set to music: “Canção-Ballet”, “Canção da Noite Alta” and “Canção da Primavera” by Mario Quintana; “Prayer”
by Fernando Pessoa; and “The Sun Went Down – No Man Loked On” by Emily Dickinson. The production of new
artistic-cultural materials (videos already mentioned) and the development of new teaching and learning strategies in
relation to singing in groups at a distance are some of the contributions of the work. Due to the benefits of remote
learning and distance learning in the artistic result of madrigal, it is concluded that even after the normalization of
sanitary conditions, the adoption of the hybrid or blended learning form (TORI, 2009) can be positive for both the
teaching process. -Learning how to disseminate the group's performances to the community.
Keywords: Artistic production of a madrigal during COVID-19. Virtual videos in the “mosaic” style of choral musical
works. Singing the Imaginary of Poets.

Link para o vídeo da proposta:
https://youtu.be/GQlkCrMlnb4

Assunto: “Cantando o Imaginário dos Poetas” traz à cena vídeos no estilo “mosaico” produzidos ao longo
da COVID-19 por um madrigal de destacada atuação artística pertencente a uma universidade pública do
estado do Amazonas. O repertório contempla poemas de poetas como o gaúcho Mario Quintana, o
português Fernando Pessoa e a americana Emily Dickinson musicados para coro a capela a 4 vozes.

Objetivos: Esse trabalho visa destacar a relevante produção artística do Madrigal em tempos de pandemia
do SARS-CoV-2 através da elaboração de vídeos no estilo “mosaico” (EaD).

Métodos: Em tempos de pandemia as atividades do grupo tiveram que ser adaptadas para os meios digitais.
Os ensaios ocorreram virtualmente de forma síncrona (ao vivo) através de videoconferências (Google Meet)
onde foram trabalhados aspectos artístico-musicais como, por exemplo, técnica vocal e afinação, justeza
rítmica e melódica, fraseado musical, articulação e pronúncia correta do texto. Nesse sentido, destaca-se o
trabalho feito para eliminar problemas de pronúncia dos textos em inglês dos poemas de Emily Dickinson,
valendo-se dos livros The Use of International Phonetic Alphabet in the Choir Rehearsal (KARNA, 2010) e
Diction for Singers (WALL, J. et al, 2012). O sistema EaD foi adotado para a realização das gravações dos
vídeos virtuais do grupo. Os vídeos foram produzidos a partir de gravações individuais feitas pelos próprios
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componentes do Madrigal de forma domiciliar utilizando meios próprios como o telefone celular.
Posteriormente esses vídeos individuais foram editados e justapostos no estilo “mosaico”, simulando o canto
em grupo das obras. Visando viabilizar a produção destes vídeos individuais, foram elaborados vídeos guias
por naipes com as melodias específicas executadas ao piano e com a regência do maestro.

Resultados: Os vídeos possibilitaram ao grupo participar de vários festivas virtuais de coros nacionais e
internacionais. “Cantando o Imaginário dos Poetas” apresenta 5 (cinco) vídeos de poemas musicados que
ainda permanecem inéditos em termos de eventos artísticos: “Canção-Ballet”, “Canção da Noite Alta” e
“Canção da Primavera” de Mario Quintana (Cauduro, 1994, p. 26-27, 34-35, 36-37); “Prece” de Fernando
Pessoa (Cauduro, 2014, p. 380-382); e “The Sun went down – no Man looked on” de Emily Dickinson
(Cauduro, 2020, p. 62-63).

Contribuições: A produção de novos materiais artístico-culturais (vídeos já citados) e o desenvolvimento
de novas estratégias de ensino e aprendizagem em relação ao fazer do canto em grupo a distância.

Conclusões do trabalho: Devido os benefícios do ensino remoto e do ensino a distância no resultado
artístico do madrigal, conclui-se que mesmo após a normalização das condições sanitárias, a adoção da forma
hibrida ou blended learning (TORI, 2009) poderá ser positiva tanto para o processo ensino-aprendizagem
quanto para divulgação das performances do grupo à comunidade.
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O nacional e o nacionalista na obra para piano da
compositora brasileira Clarisse Leite

Iracele Vera Livero de Souza
Universidade de São Paulo – EMESP

iracele.livero@gmail.com

Resumo: Este Recital Palestra tem como objetivo apresentar uma seleção de obra para piano da compositora
paulistana Clarisse Leite (1917-2003), inserindo-a no contexto do Ensaio sobre a Música Brasileira de Mario Andrade
que sedimenta a ideia da criação Nacional e Nacionalista para a música brasileira. Clarisse fez uso do folclore de
maneira inconsciente, de maneira original e integrante do espírito total da obra, sem citá-lo diretamente.
Palavras-Chave: Clarisse Leite. Piano. Música brasileira.

The national and nationalist in the work for piano by
Brazilian composer Clarisse Leite

Abstract: This Lecture-Recital aims to present a selection of works for solo piano by the composer Clarisse Leite
(1917-2003), inserting her on the context of Mario Andrade’s Essay on Brazilian Music. This book consolidates the
idea of National and Nationalist creation in Brazilian music. Clarisse appropriates the folklore in a unconscious and
original way, as a part of the whole spirit of the work, without citing it directly.
Keywords: Clarisse Leite. Piano. Brazilian Music.

Link para o vídeo da proposta:
https://youtu.be/X-fLMGSibcs

Analisando a posição da música do século XX no Brasil, entre as décadas de 1920 e 1930 frente ao
desenvolvimento internacional, verifica-se que grupos modernistas defendiam com veemência a procura de
uma música nacional, combinada ao interesse revivido na expressão nacional, popular e folclórica. Esta
tendência conhecida como nacionalista, irá se desenvolver e se concretizar pelo surgimento de compositores
preocupados com a comunidade musical, na tentativa de se integrar o artista criador ao meio social, por meio
de uma identidade musical especificamente brasileira.

O Ensaio sobre a Música Brasileira, de Mario de Andrade (1893-1945) tendo sido escrito com a
intenção de sedimentar uma ideia do que era nacional na música, defendia a pesquisa do folclore como fonte
de reflexão temática e técnica do compositor erudito para a criação de uma música nacional. Seu discurso
extremamente contundente inseriu-se num momento critico na sociedade brasileira. As preocupações
modernistas, de um lado a forte tradição europeia, o gosto musical das elites da Belle Époque que abominava
a cultura popular e, por outro a presença marcante dos imigrantes no Brasil, estão presentes no pensamento
de Mario de Andrade no que se refere à busca da unidade nacional e sua colocação no universal a partir de
sua originalidade.

Nessa obra, Mario de Andrade tentou estabelecer os critérios para a criação artística, como a
fundamentação das obras musicais no folclore nacional, seja empregando integralmente, modificando, ou
até mesmo inventando melodias folclóricas.

Conforme a musicóloga Marion Verhaalen (2001, p. 70), Mario de Andrade pensava o desenvolvimen‐
to da música nacional em cinco estágios (1) Internacional, com uso tradicional das técnicas europeias; (2) Naci‐
onal incipiente, consciência de tópicos brasileiros, de formas e harmonias tradicionais; (3) Nacionalista, inspira‐
dos em fontes étnicas e folclóricas; (4) Nacional, absorção inconscientes de elementos folclóricos. A música
absorve o espírito da música folclórica sem citá-las diretamente; (5) Universal, retorno à preocupação mais in‐
ternacional, empregando materiais de vanguarda.

Em vários momentos da história da música brasileira encontraremos compositores engajados nesta
ideia do nacional.

A compositora paulistana Clarisse Leite (1917-2003), por exemplo, por influência ou não, (sem pode
provar aqui), compôs uma série de obras com aproveitamento do folclore brasileiro. Seu contato comMario
de Andrade se deu em 1923, pois frequentava as aulas de História da Música quando esta fazia parte do
quadro de professores do Conservatório Dramático e Musical de São Paulo. Compôs durante sua vida cerca
de 120 obras e a partir da década de 1960 algumas delas com predomínio de assuntos brasileiros inspirados
em fontes folclóricas, as vezes do Nordeste ou do rural paulista.

O repertório selecionado para este Recital Palestra, demonstra uma Clarisse inserida no Nacionalista
e no Nacional do Ensaio. O uso inconsciente de elementos folclóricos, sem citá-los diretamente mostra uma
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compositora que impôs seu próprio estilo de composição, de maneira original e integrante do espírito total
da obra.

O objetivo deste Recital Palestra é apresentar uma seleção de obras que esteja presente neste contexto
do emprego do folclore, caracterizado conforme Mario de Andrade de Nacional ou Nacionalista.
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A utilização dos recursos técnicos solísticos de
Hamilton de Holanda como processo criativo

Eduardo Pereira da Costa
Universidade Estadual de Campinas
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Resumo: Esta proposta no formato de recital-palestra tem como objetivo explicitar o desenvolvimento de dois arranjos
a partir dos recursos técnicos utilizados por Hamilton de Holanda para o bandolim de 10 cordas de maneira solo. O
desenvolvimento do processo criativo se deu a partir da pesquisa de mestrado em andamento, que objetiva a análise dos
recursos técnicos utilizados por Hamilton. Observou-se nas análises efetuadas que, alguns destes recursos já são
utilizados como ferramenta para a elaboração de arranjos em alguns instrumentos harmônicos, enquanto outros foram
aprimorados pelo bandolinista. Como apoio teórico, utilizamos os referenciais propostos por Tagg (2003, 2011),
Mannis (2014) e Madurell (2019), direcionados aos elementos texturais, aos ciclos de processos criativos e ao processo
da recepção da obra, respectivamente. A partir dessas análises, aliada ao estudo laboratorial de performance presente na
pesquisa, pudemos extrair e explicitar tais recursos, e utilizá-los como instrumento para a elaboração de dois arranjos
solo para o bandolim de 10 cordas.
Palavras-chave: Processo criativo; Bandolim 10 cordas; Música instrumental brasileira; recursos técnicos; Hamilton de
Holanda

The use of solo’s technical resources from
Hamilton de Holanda as a creative process

Abstract: This proposal in the format of a recital-lecture aims to explain the development of two arrangements from
the technical resources used by Hamilton de Holanda for the 10-string mandolin solo. The development of the creative
process took place from the ongoing master's research, which aims to analyze the technical resources used by Hamilton.
It was observed in the analyzes that some of these resources are already used as a tool for the elaboration of
arrangements in some harmonic instruments, while others were improved by the mandolinist. As theoretical support,
we use the references proposed by Tagg (2003, 2011), Mannis (2014) and Madurell (2019), directed to textural
elements, cycles of creative processes and the process of reception of the work, respectively. From these analyses, allied
to the laboratory performance study present in the research, we were able to extract and explain such resources, and
use them as an instrument for the elaboration of two solo arrangements for the 10-string mandolin.
Keywords: Creative process; 10-strings mandolin; Brazilian instrumental music; technical resources; Hamilton de
Holanda

Link para o vídeo da proposta:
https://www.youtube.com/watch?v=JWDpz0WTCU0

A presente proposta de Recital-Palestra foi desenvolvida a partir de pesquisa em andamento na pós-
graduação. Esta, que se propõe a demonstrar a análise de alguns dos recursos técnicos utilizados por Hamilton
de Holanda para a performance ao bandolim solo, é apoiada sobre referenciais teóricos desenvolvidos em
artigos por Philip Tagg, em “Analisando a Música Popular: teoria, método e prática” (2003) e “Análise
musical para ‘não-musos’: a percepção popular como base para a compreensão de estruturas e significados
musicais” (2011); por François Madurell, em “Situação de descoberta e escuta repetida: duas chaves para a
recepção da obra” (2019); e por José Augusto Mannis, em “Processos cognitivos de percepção, análise e
síntese atuando no processo criativo: Mímeses de Mímeses” (2014) - particularmente no tópico “Ciclo de
Processos Cognitivos (Percepção, Análise e Síntese) e Invenção”.

Com o suporte dos trabalhos citados, podemos direcionar as análises para um processo que tange à
recepção da obra, que segundo Madurell (2019), tem sua construção a partir de áreas distintas, não se
restringindo ao da execução da obra. É necessário enfatizar a “escuta repetida” para que haja o julgamento e
o entendimento de uma obra: à medida em que uma nova escuta é realizada, novas percepções são geradas,
confluindo para um maior entendimento e familiaridade da/com a obra.

No mesmo sentido, no tópico mencionado anteriormente, Mannis (2014) desenvolve a
conceituação dos processamentos cognitivos ligados aos ciclos de processos criativos, observados sobre
a seguinte ordem de organização: a percepção - recepção dos elementos mínimos do som; a análise - uma
segunda etapa, sendo o processamento mental, mesmo que mínimo, das informações percebidas; e por
último, a síntese — processo possível de ser realizado somente após as duas primeiras etapas, tendo a
informação já recebida, processada, identificada e analisada.

As análises das composições de Hamilton, efetuadas sobre o suporte da “escuta repetida” e do ciclo
dos processos cognitivos, direcionados ao processo criativo, resultaram na explanação e descrição dos
recursos técnicos, que estão sendo desenvolvidos na dissertação em andamento. Deste modo podemos
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analisar como HH aborda os elementos musicais “melodia”, “ritmo” e “harmonia” simultaneamente ao
interpretar as composições ao B-10 solístico.

As análises pré elaboradas em conjunto com os apontamentos técnicos de mão direita e esquerda,
abertura de acordes, entre outros elementos musicais e extra-musicais, realizados em um estudo laboratorial
de performance na atual pesquisa em andamento, resultaram também na elaboração de dois arranjos
solísticos para o bandolim de 10 cordas, estes demonstrados no recital da presente proposta.

“Sentimentos nº3- Caminho de Casa” e “Canto de ossanha”, músicas executadas no recital proposto,
foram arranjadas para bandolim de 10 cordas solo partindo dos pressupostos teóricos e dos recursos técnicos
analisados — estes apresentados e desenvolvidos nas composições executadas de maneira solo por Hamilton
de Holanda, dentre outros recursos que já se nota a utilização em instrumentos harmônicos distintos. A
primeira composição foi elaborada pelo autor desta proposta e pesquisa, apresentando uma fricção de
musicalidades entre o gênero choro e o bolero. A segunda composição, de autoria de Baden Powell e
Vinícius de Moraes, é classificada como uma vertente do gênero musical samba, um “afro- samba”.
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Na Pancada da Rabeca:
cocos de embolada em versão instrumental

Luiz Henrique Fiaminghi
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Resumo: A viagem etnográfica de 1928/29 à Paraíba, Pernambuco e R. G. do Norte realizada por Mário de Andrade
resultou em uma vasta coleção de melodias colhidas e anotadas diretamente dos cantadores pelo musicólogo. De todos
os gêneros registrados, os cocos destacaram-se tanto pelo número (cerca de 275) quanto pela importância dada a eles por
Mário. Seu principal informante foi o embolador de coco Chico Antônio, descrito por Mário como exemplo da
musicalidade dos cantadores. Esta pesquisa centraliza-se em dois desses cocos – “Boi Tungão” e “Tatá Engenho Novo”
– e sua transposição para a rabeca desacompanhada. O processo de transcriação de melodias cantadas em uma prática
que muitas vezes é improvisada e baseada sobretudo no ritmo das palavras e na metrificação da cantoria para um
instrumento de corda friccionada, mostrou-se especialmente fértil do ponto de vista rítmico. Para tanto, utilizou-se
recursos idiomáticos do instrumento, como o auto-acompanhamento por meio de claves rítmicas características do
coco e de schemattas harmônicas como a romanesca adicionada à linha do baixo, entendendo-se o coco como uma
variação ao estilo das variations upon a ground típicas do repertório violinístico do séc. XVII
Palavras Chave: Rabeca; Mário de Andrade; Chico Antônio; Cocos; Transcriação

In the rabecas’ stroke: cocos de embolada in instrumental version

Abstract: Mário de Andrade’s ethnographic trip to Paraíba, Pernambuco and R. G. do Norte in 1928/29 resulted in a
vast collection of melodies annotated directly from the cantadores by the musicologist. Of all the registered genres, the
coco stood out both for their number (c. 275) and for the importance given to them by Mário himself. His main
informant was the embolador de coco Chico Antônio, described as an example of the cantadores’ musicality.This research
focuses on two of these cocos – “Boi Tungão” and “Tatá Engenho Novo” – and their transposition to the Brazilian fiddle.
This process departs on melodies that were often improvised and based above all on the rhythm of the words and the
metric of the poem. The transposition for an unfretted and bowed solo instrument, that could be called “transcreation”
accordingly to the literature, proved to be especially fertile from a rhythmic point of view. Therefore, idiomatic
language of the instrument were used, such as self-accompaniment through rhythmic claves (tresillo), characteristic of
the coco, and the use of harmonic schemattas such as the romanesca added to the bass line, understanding the coco as a
variation form such as the “Variations upon a Ground” typical of the violin solo repertoire of the XVIIth century
Keywords: Rabeca; Mário de Andrade; Chico Antônio; cocos; Transcreation.

Link para o vídeo da proposta:
https://youtu.be/74BJRoM3utA

Mário de Andrade em sua viagem etnográfica de 1928/29 recolheu diretamente de artistas
populares e emboladores de coco cerca de 275 peças deste gênero, dos quais 52 cocos tiveram como
informante o célebre coqueiro Chico Antônio. O próprio nome do seu livro sobre a musicalidade do
Nordeste – Na Pancada do Ganzá - é uma forma de homenagem a Chico Antônio (Travassos, 2010). Este
projeto deixado inconcluso por Mário, foi publicado postumamente por Oneyda Alvarenga em dois livros:
Os Cocos (1984) e As Melodias do Boi e outras peças (1987).

Os dois cocos apresentados aqui em uma composição instrumental para rabeca solo foram
extraídos destes livros. Boi Tungão (1987, pp. 85-86) e Tatá Engenho Novo (1984, pp. 108-109) são
mencionados em vários momentos por Mário como exemplos da musicalidade de Chico Antônio e de suas
capacidades excepcionais como improvisador e performer.

No ensaio A Literatura dos cocos, publicado em 1928, Mário de Andrade analisa vários aspectos dos
cocos e destaca sua importância para a abordagem de questões rítmicas. Não é somente a questão rítmica
que chamou a atenção do musicólogo. Ele se interessou também pela disputa entre coro e solista, o canto
coletivo do coral e o virtuosismo subjetivo do solista, e viu nestas fórmulas dialógicas uma fonte para os
compositores de música instrumental. Mário diz:

Sob o ponto-de-vista exclusivamente musical, o coco tem um interesse enorme. [...] Pela variedade
com que o coral se manifesta nele se vê que tesouro ele oferece pros nossos compositores
desenvolverem não só em música vocal como instrumental também. [...] Nos refrãos expressivos dos
cocos e mesmo nas estrofes de alguns os nossos compositores têm muito de que se aproveitar, se
quiserem normalizar na música artística, uma expressividade musical psicológica de caráter brasileiro
(Andrade, 1984, p. 365)
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A transcriação (Nóbrega, 2006) destes cocos para a rabeca procurou explorar dentro do idiomatismo
instrumental esses aspectos, a gestualidade e os movimento do arco que podem ser caracterizados como
Padrões Acústicos Mocionais, conforme a teoria de John Baily, estudada por Linemburg (2017). Enfatiza as
particularidades do instrumento que tem a capacidade de, ao mesmo tempo, tocar a melodia e o
acompanhamento rítmico com a clave do tresillo (3+3+2) através de drones e schemattas harmônicas produzidas
pelos toques em cordas duplas. Foi utilizada uma rabeca construída pelo rabequeiro Nelson da Rabeca com
afinação em scordatura (Mi 2; Si 2; Mi 3; Sol# 3), ou seja, uma afinação fora do padrão usual de quintas justas.
A afinação em scordatura foi um recurso instrumental amplamente utilizado pelos violinistas do séc. XVII.

Outros recursos técnicos empregados se espelham também em técnicas instrumentais do séc. XVII
como as maneiras de segurar o instrumento, posicionado contra o peito, abaixo da clavícula, e a maneira de
segurar o arco, com o polegar apoiado abaixo da crina, de forma a proporcionar um maior controle rítmico
do arco. Além disso, foram utilizadas diminuições melódicas características das Divisions upon a Ground do
período. Deste modo, a rabeca brasileira é utilizada como um elo de ligação com o violino pré-moderno.
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Variações sobre o Tresillo: subdivisões aplicadas á
bateria através de superimposição rítmica, modulação
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Resumo: Por ser um tipo de clave (timeline) fortemente presente na música tanto africana quanto das américas, o tresillo
foi escolhido como eixo principal dos estudos dessa pesquisa, na qual se faz o uso de superimposição rítmica sobre cada
uma de suas notas características, assim alterando suas subdivisões com o intuito de obter padrões rítmicos alternativos
aos tocados tradicionalmente. Também é utilizada a reestilização da clave para adequação à métricas ímpares e,
consequentemente, modulações métricas que permitam que o tresillo seja tocado em pulsações diferentes, porém, no
mesmo intervalo de tempo. O foco da pesquisa é na implementação desses conceitos nos ritmos brasileiros aplicados à
bateria. Após uma revisão bibliográfica sobre o assunto, foram utilizados em duas obras musicais quatro exemplos de
subdivisão por superimposição rítmica, duas reestilizações da clave e uma modulação métrica, com a finalidade de
empregar na prática os conceitos estudados. Como resultado, foi possível perceber que o uso das superimposições
rítmicas sobre as notas do tresillo e as reestilizações da clave trazem diversas possibilidades de desenvolvimento rítmico
além do tradicional, contribuindo tanto para arranjos, interpretação e também para a improvisação sobre a obra musical
escolhida.
Palavras-chave: bateria, clave, superimposição rítmica, modulação métrica, música instrumental brasileira

Tresillo variations: subdivisions on the drum set through rhythmic superimposition,
metric modulation and restyling of clave

Abstract: Because it is a type of clave (timeline) strongly present in both African and American music, tresillo was
chosen as the main axis of the studies in this research, in which rhythmic superimpositions are used on each of its
characteristic notes, thus, changing its subdivisions in order to obtain rhythmic patterns alternative to those played
traditionally. The restyling of clave is also used to adapt it to odd meters and, consequently, metric modulations that
allow the tresillo to be played at different tempos, however, in the same time interval. The focus of this research is on
the implementation of these concepts in Brazilian rhythms applied to the drum set. After a literature review on the
subject, four examples of subdivision by rhythmic superimposition, two clave restyles and a metric modulation were
used in two musical pieces, in order to put the studied concepts into practice. As a result, it was possible to notice that
the use of rhythmic superimpositions on tresillo notes and the restyling of clave bring several possibilities of rhythmic
development beyond the traditional, contributing to arrangements, to interpretation and also to improvisation on the
chosen musical piece.
Keywords: drum set, clave, rhythm superimposition, metric modulation, Brazilian instrumental music

Link para o vídeo da proposta:
https://youtu.be/l1MGxOfaR_U

Segundo Sandroni (2001) e Napolitano (2019), as matrizes formadoras do tresillo vieram da África e se
alastraram pelas Américas devido ao tráfico de escravos. Aproveitando sua popularidade, foram utilizadas
variações sobre ele com o objetivo de demonstrar a manipulação de suas subdivisões a partir da
superimposição rítmica¹ (Stuart, 2009) aplicada aos ritmos brasileiros na bateria.

Num segundo momento, juntamente com a modulação métrica² (Carter, 1997), reestilizou-se a clave
para sua respectiva adequação à métricas ímpares, permitindo o tresillo ser tocado em pulsações diferentes,
porém, num mesmo intervalo de tempo.

Fig. 1 - Tresillo

Se considerarmos apenas os ataques das três notas do tresillo como sons de durações curtas e definidas
(ex. os sons da clave da música cubana) e desconsiderarmos suas respectivas durações, assume-se que existe
uma grande quantidade de "espaço" entre cada uma das notas e que poderia ser preenchido e manipulado
baseado na sobreposição de diferentes figuras rítmicas, por exemplo.
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A partir disso, torna-se possível manipular o espaço entre as notas da clave, alterando assim sua
subdivisão. Deste modo, a metodologia desta pesquisa partiu das possibilidades de associar e subdividir cada
uma das notas da clave (vide figura 1), através da superimposição rítmica, a qual é obtida pela sobreposição
de quiálteras.

Fig. 2 - Exemplo da sobreposição de quiálteras ao tresillo.

Embasado na figura 2, temos a subdivisão original do tresillo que é composta por oito colcheias
divididas em três, três e duas. Apoiado nisso, com o uso da superimposição rítmica, é possível chegar a uma
subdivisão de onze tempos, sendo divididos em quatro, quatro e três. Baseado esse raciocínio, destacam-se
as duas obras apresentadas neste recital palestra, além de outras formas de superimposição rítmica associadas
a cada nota do tresillo.

Outra técnica utilizada na pesquisa e presente na segunda música do vídeo foi a de reestilização da clave.
Primeiramente, foi adicionada mais uma nota (semínima) no padrão do tresillo para obter o compasso de
cinco por quatro. Em seguida, é utilizada a superimposição rítmica para transformar a intenção de cinco por
quatro em sete por quatro. A partir daí, o tresillo é novamente reestilizado, sendo agrupado de maneira que
a nota “extra” da clave agora equivale a uma semínima pontuada. Seguidamente, é aplicado o conceito da
superimposição rítmica para obter uma intenção de compasso de onze tempos. Através de uma modulação
métrica, chega-se à clave original do tresillo, que ocupa o mesmo intervalo de tempo da métrica ímpar.
Posteriormente, faz-se o caminho reverso e a música termina na métrica do tema inicial, cinco por quatro.

Como resultado, é possível perceber que o uso da superimposição rítmica sobre as notas do tresillo e as
reestilizações da clave trazem diversas possibilidades de desenvolvimento rítmico além do tradicional, com
contribuições tanto para arranjos, interpretação e improvisação sobre a obra musical escolhida.
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¹ Stuart (2019) descreve superimposição rítmica da seguinte maneira: imagine um espaço de tempo dividido por potências de dois, a fim
de criar uma grade (unidade de duração rítmica). A superposição rítmica ocorre quando as notas caem em uma grade diferente desta. Ele
ainda usa a tercina para explicar esse procedimento, onde três notas de igual duração preenchem o lugar de duas notas de, também,
durações idênticas.
² Segundo Carter (1997), a modulação métrica é um procedimento no qual cada tempo de pulsos segue de maneira ordenada entre os
diferentes compassos.
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Resumo: A presente pesquisa tem por objetivo identificar a estilização e originalidade na execução de ritmos brasileiros
em métrica ímpar, mais especificamente no samba e no frevo, presentes no processo criativo do baterista Nenê. Será
apresentada uma discussão sobre os ritmos citados anteriormente e suas variações de acordo com a performance do
músico, a fim de comparar como Nenê executa tais ritmos em métrica ímpar. Realcino Lima Filho, conhecido como
“Nenê”, é um músico de grande prestigio. Próximo dos seus 60 anos de carreira, Nenê possui um currículo e
experiência musical de destaque no âmbito da música instrumental brasileira. Até o presente momento realizamos a
transcrição, execução e análise de duas músicas de Nenê: “O contorno da cidade”, um samba em compasso ternário e o
“Sete na praça”, um frevo em compasso de sete tempos. Foram transcritos os temas e suas reexposições. Observamos a
criatividade do músico a cada compasso executado, suas ideias de acompanhamento nunca se repetem literalmente,
mesmo sendo tocadas sobre um mesmo ostinato. Nenê demonstra tocar de forma mais “solta”, “melódica”, evitando o
lugar comum dos padrões pré-estabelecidos de cada gênero.
Palavras-chave: Métrica ímpar. Estilização. Ritmos brasileiros. Bateria. Nenê.

Music in odd meters:
The stylization process of “Nenê” in traditional Brazilian rhythms

Abstract: This research aims to identify a possible stylization and originality from the execution of Brazilian rhythms
in odd metrics, more specifically in samba and frevo, present in drummer Nenê's creative process. We also intend to
present a discussion about the rhythms: samba and frevo, and their variations according to the musician's performance,
in order to compare how Nenê performs these rhythms in odd metrics. Realcino Lima Filho, known as “Nenê”, is one
of the most renowned drummers in Brazil, accompanied by musicians such as Hermeto Paschoal and Egberto
Gismonti. With nearly 60 years of career, Nenê has an outstanding musical curriculum and experience in the field of
Brazilian instrumental music. Always looking to improve with respect to musical practice, the musician is constantly
changing. To date, we have transcribed, performed and analyzed two songs by Nenê: “O contorno da cidade”, a samba
in a ternary measure and “Sete na Praça”, a frevo in a seven beat, both from the Suite Curral album D'el Rey, 1997. The
themes and their respective re-exhibitions were transcribed. The musician's creativity is observed at each bar played.
Nenê uses all his instrument to “orchestrate” his accompaniment, where each bar is unique, his accompaniment ideas
are never literally repeated, even when they are played over the same ostinato. Nenê demonstrates playing in a more
“loose” way, as if she were melodically following her peers, escaping from the commonplace of the pre-established
patterns of each genre.
Keywords: Odd Metrics. Stylization. Brazilian Rhythms. Drums. Nenê.

Link para o vídeo da proposta:
https://youtu.be/2ShoQ_N6Gyk

Nenê é um dos bateristas mais renomados do Brasil, acompanhou músicos como Hermeto Paschoal
e Egberto Gismonti. Com a vasta bagagem adquirida em sua carreira musical gravou quinze discos, todos
de sua autoria como compositor e arranjador. Além de suas composições, Nenê documentou em seus quatro
métodos de bateria os mais tradicionais ritmos do Brasil, demonstrando como adaptou tais ritmos para o
instrumento ao longo de sua trajetória musical.

Com quase 60 anos de carreira, Nenê possui um currículo e experiência musical de destaque no
âmbito da música instrumental brasileira. Sempre buscando se aprimorar com relação à prática musical, o
músico está em constante mudança, como explica Guilherme Marques (2020):

Percebemos, ao longo de sua trajetória, diversos momentos propícios à estabilidade e acomodação:
Nenê poderia ter se estabelecido como sideman nos anos 1970, a partir de suas experiências com Elis
Regina e Milton Nascimento, mas preferiu (ou as circunstâncias o empurram) para a mudança (o
movimento); se engajou nos trabalhos de Hermeto e Egberto no momento em que ambos
alcançavam grande reputação no país e no exterior, fixando e estabelecendo seus grupos regulares,
novamente Nenê preferiu (ou as circunstâncias do momento o impeliram) o movimento. (Marques,
2020, p. 122)
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Acreditamos ser relevante o desenvolvimento de nosso trabalho, não somente em se tratando de
buscarmos compreender o processo de estilização do baterista Nenê e sua originalidade em relação a bateria
frente aos ritmos brasileiros, mais especificamente na performance dos ritmos de samba e frevo em métrica
ímpar, mas também contribuirmos para pesquisas futuras no campo da bateria brasileira, na qual ainda se
percebe uma escassez de trabalhos que tratam do assunto. No entanto, verificamos uma crescente
preocupação associada ao tema nos últimos anos, como podemos perceber a partir do desenvolvimento de
pesquisas que tomamos como base para a nossa análise.

Pretendemos identificar uma possível estilização e originalidade a partir da execução de ritmos
brasileiros em métrica ímpar, mais especificamente no samba e no frevo, presentes no processo criativo do
baterista Nenê. Apresentar uma discussão sobre os ritmos: samba e frevo, e suas variações de acordo com a
performance do músico, a fim de comparar como Nenê executa tais ritmos em métrica ímpar.

Para isso, até o presente momento realizamos a transcrição, execução e análise de duas músicas de
Nenê: “O contorno da cidade”, um samba em compasso ternário e o “Sete na praça”, um frevo em compasso
de sete tempos, ambas do álbum Suite Curral D’el Rey, de 1997. Foram transcritos os temas e suas respectivas
reexposições.

Observa-se a criatividade do músico a cada compasso executado. Nenê utiliza todo seu instrumento
para “orquestrar” seu acompanhamento, cada compasso é único, suas ideias de acompanhamento nunca se
repetem literalmente, mesmo sendo tocadas sobre um mesmo ostinato. O músico utiliza-se de variações
rítmicas e melódicas em seu instrumento, sempre surpreendendo a expectativa do ouvinte. Nenê demonstra
tocar de maneira mais “solta”, como se estivesse acompanhando melodicamente seus pares, fugindo do lugar
comum dos padrões pré-estabelecidos de cada gênero.
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Resumo: Este trabalho parte da hipótese de que as timelines e ostinatos retirados das séries rítmicas dos livros ‘Rítmica’
e ‘Rítmica Viva’ de José Eduardo Gramani servem como elemento para a composição de estudos técnicos, temas e
arranjos de standards, visando a formação do pianista popular do século XXI. A metodologia da pesquisa inicia- se pelo
levantamento bibliográfico de estudos comparativos entre Gramani e epistemologias provindas da etnomusicologia da
música africana e de práticas rítmicas musicais do século XX; a análise das séries para retiradas de timelines e ostinatos
destinados à realização de exercícios rítmicos polimétricos com o corpo e ao piano, assim trabalhando a consciência do
pulso e dissociação rítmica preconizada por Gramani; composição de estudos musicais para piano e uma performance
de “Garota de Ipanema” baseada em timeline retirada da série 2-1. O objetivo desta pesquisa é contribuir com uma
aplicação do elemento rítmico proposto por Gramani no campo da música popular. Por fim, buscamos atestar que o
trabalho de Gramani pode levar o/a musicista ao afloramento e desenvolvimento da criatividade e a um fazer musical
individualizado, introduzindo-os a conceitos rítmico-musicais contemporâneos e fortemente capacitando-os para a
performance no século XXI.
Palavras-chave: Gramani, timeline, piano popular.

Timeline Piano: An application of José Eduardo Gramani’s rhythmic
series in popular piano

Abstract: This work based on the hypothesis that the timelines and ostinatos taken from the rhythmic series in the
books 'Rítmica' and 'Rítmica Viva' by José Eduardo Gramani can yield elements for the composition of technical
etudes, themes and arrangements of popular standards to be interpreted, envisaging popular pianists of the 21st century.
The methodology of this research starts by carrying out a bibliographic survey of comparative studies between
Gramani and African music epistemologies researched by ethnomusicologists, as well as rhythmic musical practices of
the 20th century. Also, analysis of series for acquisition of timelines and ostinatos to perform polymetric rhythmic
exercises with the body and at the piano with the aim of enhancing our pulse conscience and practicing of ‘rhythmic
dissociation’ preconized by Gramani; composition of musical etudes for piano and a performance of “Girl from
Ipanema” based on a timeline taken from series 2-1. The objective of this research is to contribute with an application
of the rhythmic element proposed by Gramani in the field of popular music. Finally, we wish to attest that Gramani's
work can lead artists to the emergence and development of creativity with such individualized musical playing, in turn
introducing them to contemporary rhythmic-musical concepts and strongly empowering them to the performance in
the XXI century.
Keywords: Gramani, timeline, popular piano.

Link para o vídeo da proposta:
https://youtu.be/UfvbCsdGC0o

Timeline Piano é uma aplicação de timelines e ostinatos retirados das séries rítmicas desenvolvidas por
José Eduardo Gramani em seus livros ‘Rítmica’ e ‘Rítmica Viva’ na composição de peças para estudo e
performance do piano popular. Timeline é “um ponto de referência constante sobre o qual as estruturas de
frase de uma canção, assim como a organização métrica linear de frases, são guiadas” (Nketia, 1963 apud
Ribeiro, 2017, p. 104). As timelines são cíclicas, repetitivas e invariáveis. Ostinato é um tipo de frase ou
ritmo curto e constante, que faz contraponto à timeline, perturbando e cruzando-a, criando defasagem, o
que é próprio de uma estrutura polimétrica (Ribeiro, 2017). Gramani escreveu seus cadernos de estudo no
final do século XX inovando com exercícios que são compatíveis a essas características da rítmica africana,
além da estruturação aditiva de Stravinsky e de princípios epistemológicos da consciência do pulso e da
fisiologia do ritmo em Dalcroze e Gelewski (Fiaminghi, 2018; Frigery, 2018). Atualmente, as principais
aplicações de Gramani estão na área da educação e encontram-se escassas em composição e performance,
sobretudo na área da música popular. Coelho fez uso de timelines gramanianas, a exemplo de seu álbum
Colagens (2007) e tese de doutorado ‘Suíte I Juca Pirama’ (2008). Entretanto, são poucas as ações que se
apropriam de timelines dessa espécie por parte de pianistas populares, a despeito da profícua prática de
improvisação de arranjos e solos em tempo real estimulado por um tema, harmonia ou ritmo. Ainda mais, a
proposta de criação utilizando suas séries parte do próprio Gramani, cuja visão perpassa o treinamento da
leitura rítmica, mirando o afloramento da sensibilidade e criatividade do praticante, a exemplo de sua
recomendação: “componha melodias utilizando a série ou elementos dela” (Gramani, 2010, p. 18). Em vista
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disso, cremos que o conceito de timeline gramaniana como modeladora do tempo musical que prescinde da noção
do metro pode equipar o pianista com um arcabouço de epistemologias e práticas condizentes aos aspectos
rítmicos do século XX. No seguimento apresentado em vídeo, serão demonstradas ações que trabalham o primeiro
período (ou frase) da série 2-1 de Gramani através de exercícios e estudos percussivos para o corpo e para piano,
passando por um estudo técnico e terminando com a performance da canção “Garota de Ipanema” de A. C. Jobim.
Concluindo, nosso objetivo é oferecer uma pequena contribuição de aplicação criativa de alguns aspectos da
rítmica de Gramani, a fim de que possamos ver sua força, não apenas para o desenvolvimento do músico, mas
também para seu processo criativo e interpretativo. Assim, revelar-se-á uma perspectiva revolucionária do seu
método: um instrumento de equilíbrio entre disciplina e liberdade, atestando que as timelines retiradas das séries
de Gramani não são apenas compatíveis, mas relevantes e impactantes para o fazer musical a caminho da
performance do século XXI.
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[Dissertation, Universidade do Estado de Santa Catarina]. Programa de Pós-graduação em Música. https://
sistemabu.udesc.br/pergamumweb/vinculos/000026/0000262c.pdf.
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Concerto em Homenagem a
Ricardo Lobo Kubala

(1967-2021)
Produção: Sonia Ray e Eliane Tokeshi

Edição Final: Sonia Ray

Docente no Departamento de Música do Instituto de Artes da Universidade Estadual Paulista
'Júlio de Mesquita Filho' (UNESP) na área de performance. Graduou-se pela Faculdade Santa
Marcelina. Realizou curso de aperfeiçoamento na Academia da Filarmônica de Berlim, Alemanha
(bolsista da Sociedade Vitae) e na Escola Superior de Música de Karlsruhe, Alemanha (bolsista do
DAAD e da CAPES). Obteve os títulos de Mestre e de Doutor em Música na Universidade
Estadual de Campinas (Unicamp). Atuou como 1º violista da Orquestra Solistas do Brasil (prêmio
APCA - Melhor Conjunto de Câmara em 1995) e como membro do Quarteto de Cordas de São
José dos Campos (prêmio APCA - Melhor Conjunto de Câmara 1997). Foi convidado a compor
a orquestra de câmara Solistas de Trondheim (Noruega), apresentando-se em vários países da
Europa e Estados Unidos, além de participar, como integrante deste conjunto, de gravação de
CD pelo selo Deutsche Grammophon (prêmios Amadeus Music Award e Golden Harmony
Award, em 2000). Integrou grupos como a Orquestra Sinfônica da Universidade de São Paulo, a
Orquestra de Câmara de Blumenau, e, como 1 violista, a Orquestra de Câmara da Universidade
Luterana de Porto Alegre. Como membro do Núcleo Hespérides, que se dedica à pesquisa e
divulgação da música das Américas, participou de gravação do CD 'Sons das Américas' (selo
SESC) em 2012. Foi professor na Faculdade Santa Marcelina e na Universidade de São Paulo
(USP/Campus de Ribeirão Preto). Com frequência tem lecionado em festivais, como os de
Campos de Jordão, Londrina e Gramado, e ministrado master classes em universidades.

PROGRAMA

CONCERTO PARA OBOÉ E VIOLINO EM DÓ MENOR BWV 1060
Johann Sebastian Bach (1685-1750)

Adagio
Arnulf Johansen, oboé solo
Renata Kubala, violino solo

Sigrid Stang e Tora Stølan Ness, violinos
Ragnhild Torp, viola
Marit Aspås, cello

Rolf Hoff Balrzersen, contrabaixo

PARTITA PARA FLAUTA EM LÁ MENOR BWV 1013
Johann Sebastian Bach (1685-1750)

Sarabande
Lucas Robatto, flauta

CONCERTO EM SOL MAIOR PARA VIOLA E ORQUESTRA TWV 51:G9
Georg P. Telemann (1681-1767)

Largo
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Solo: Giovanni Melo, Victoria Liz
Vla1: Mariana Costa Gomes, Guilherme Cardoso Bonfim

Vla2: Evandro Ferreira, Pedro Visockas
Vla3: Jennifer Cardoso, Rafael Videira

Vla4: Francismar Augusto, Daniel Isaías Fernandes
Andante

Solo: Bruno Rocha Prado, Flórence Suana, Leonardo Marchiolli
Va1: Renan Sardelari, Bárbara de Souza, Gustavo Bimbatti

Va2: Géssica Sant’Ana, Guilherme de Carvalho
Va3: Washington Couto, Guilherme Santana

Va4: Nicoli Martins, Vitor Coelho, Moisés Gabriel, Eric Licciardi
Edição de áudio e vídeo: Gustavo Bimbatti; Produção: Giovanni Melo, Bárbara de

Souza, Flórence Suana, Renan Sardelari e Pedro Visockas.
Nota: As gravações foram feitas na residência de cada participante — toda(o)s

ex-aluna(o)s de Ricardo Kubala — em maio/junho de 2021.

CONCERTO PARA PIANO E ORQUESTRA
Henrique Oswald (1852-1931)

Molto Allegro
Nahim Marun, piano; Ligia Amadio, regente

Orquestra Filarmonica de Montevideo
CHORO DE NINAR
Swami Jr. (1958-)
Quintal Brasileiro

Luis Amato e Esdras Rodrigues, violinos
Emerson di Biaggi, viola
Adriana Holtz, cello

Ney Vasconcelos, contrabaixo
QUASI PASSACAGLIA (2021)
Antonio Celso Ribeiro (1963-)
Sonia Ray, contrabaixo e voz

TRÊS PEÇAS PARA VIOLINO E VIOLA (2003)
Silvio Ferraz (1959-)

Arcos para Giacometti
Eliane Tokeshi, violino e Ricardo Kubala, viola

ÁGUA E VINHO
Egberto Gismonti (1947-)

Fábio Presgrave, violoncelo e Joana Hollanda, piano

INVERNO PORTENHO
Astor Piazzolla (1921-1992)

Fatima Corvisier e Fernando Corvisier, piano

DUO PARA VIOLINO E VIOLA
Heitor Villa-Lobos (1887-1959)

Adagio
Eliane Tokeshi, violino e Ricardo Kubala, viola

SONATA OP. 11 N. 4 PARA VIOLA E PIANO
Paul Hindemith (1895-1963)

Fantasie
Ricardo Kubala, viola e Cristina Gerling, piano

MOVIOLA PARA VIOLA SOLO (2019)
Alexandre Lunsqui (1969-)
Ricardo Kubala, viola
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CONCERTO 1

Trombone e Piano Brasileiros
Fábio Carmo Plácido

Universidade do Estado do Amazonas - UEA
fcsantos@uea.edu.br

Filipe dos Santos Alexandrino
Universidade do Estado do Amazonas - UEA

alexandrino.piano@gmail.com

O recital “Trombone e Piano Brasileiros” tem como objetivo divulgar o processo colaborativo
entre trombone e piano. Com ênfase no repertório brasileiro e a fim contribuir com a propagação
do repertório erudito-popular para os instrumentos em questão, os autores buscam que a produção
do conteúdo artístico ocorra através de uma verdadeira colaboração entre eles, primando por uma
fusão entre o instrumento de tecla e o instrumento de metal, a fim de desconstruir a figura do
pianista acompanhador ou correpetidor, em prol da construção da figura do pianista enquanto
artista colaborador, buscando, deste modo, fomentar uma mudança de paradigma no fazer musical
camerístico do século XXI.

PROGRAMA

INTRODUÇÃO E/AO DESAFIO (1988)
E. Villani- Côrtes (1930)

GIZELLE (1983)
José Ursicino da Silva “Duda” (1935)

Duo Invenções
Antonio Carlos Guimarães

Universidade Federal de São João del Rei - UFSJ
acguima@ufsj.edu.br
Isabele Alves

isabelealvesguimaraes@gmail.com

O Duo Invenções vem produzindo durante a pandemia um repertório específico para veiculação
em plataformas digitais. Optamos por obras de curta duração para facilitar a escuta em qualquer
momento da vida cotidiana e exploramos a intermidialidade nos nossos vídeos. Isto vem ao
encontro da temática do congresso uma vez que o produto artístico final se adequa ao hábito atual
do ouvinte de vivenciar música através de aparelhos portáteis durante os afazeres do cotidiano. O
repertório é escolhido, adaptado ou arranjado para flauta e violoncelo pelo próprio Duo. As
Invenções para cravo do compositor J.S. Bach se adaptam naturalmente à formação do Duo mas
proporcionam uma escuta diferente devido aos timbres e recursos expressivos da flauta e do
violoncelo. O repertório de música brasileira, tanto o choro quanto o repertório de música
nacionalista de concerto para o piano, vem também se mostrando bastante adaptável para a
formação. O choro nos dá a possibilidade de criarmos um baixo e pequenos improvisos através
das cifras. Neste repertório apresentado a única obra escrita especificamente para flauta e
violoncelo é a Serenata de Raul Dávila.
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PROGRAMA

LUA BRANCA *(1912)
Chiquinha Gonzaga (1847-1935)

PRELÚDIO PARA UMA ÁRVORE CAÍDA *(1989)
Altino Pimenta (1921-2003)

INVENÇÃO Nº1 EM DÓ MAIOR* (1723)
INVENÇÃO Nº4 EM RÉ MENOR* (1723)
INVENÇÃO Nº9 EM FÁ MENOR* (1723)
INVENÇÃO Nº13 EM SOL MENOR* (1723)

J. S. Bach (1685 – 1750)

SERENATA (2020)
Raul Dávila (1961 - )

CARINHOSO* (ᴄ.1917)
Pixinguinha (1897-1973)

*Obras transcritas e arranjadas para flauta e violoncelo pelo Duo Invenções
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CONCERTO 2
Estilos ponteado e misto no repertório de cordas

dedilhadas do século XVI e XVII

Dagma Cibele Eid
Unesp

dagma.eid@unesp.br

O repertório faz referência à evolução técnico-musical dos instrumentos de cordas dedilhadas e
o contato do intérprete e do público com réplicas dos instrumentos originais. No século XVI o
estilo ponteado (dedilhado) era o ideal para dar conta da música caracterizada pelo contraponto e
entrelaçamento de vozes, presente nas fantasias e diferencias para vihuela. No fim do século XVI,
uma nova consciência musical baseada na harmonia e no uso de acordes simples e vez da
complexidade da música do Renascimento dá origem à técnica instrumental do rasgueado (golpes
para cima e para baixo nas cordas da guitarra). A maioria dos livros de guitarra barroca contém
música no estilo misto, que combina a técnica do rasgueado com a técnica do ponteado, cujos
efeitos idiomáticos influenciam diretamente na escolha do instrumento antigo para a
interpretação deste repertório.

PROGRAMA

FANTASIA DE CONSONANCIAS Y REDOBLES
Luis Milán (c. 1500-1561)

DIFERENCIAS SOBRE GUARDAME LAS VACAS
Luys de Narváez (1490-1547)

FANTASIA PARA DESENBOLVER LAS MANOS
Alonso Mudarra (1510-1580)

MARIONAS
Santiago de Murcia (1673-1739)

PRELUDIO E CIACONNA
Francesco Corbetta (1615-1681)

Instrumentos
vihuela e guitarra barroca

Ciaccone de Bach
Diálogos entre passado e presente

Mariana Costa Gomes
Unesp

cgmarianacg@gmail.com

Uma parte considerável do repertório para viola anterior ao período Romântico se constitui de
transcrições, as Suites (para violoncelo solo) e as Sonatas e Partitas (para violino solo), de J. S.
Bach, incluem-se nessa categoria de peças transcritas. A Ciaccone, da Partita II, é pouco tocada
na viola, apesar de funcionar tecnicamente e musicalmente neste instrumento. Dentre algumas
das propostas de Daniel Leech-Wilkinson, em “Challenging Performance” (2020), para que haja
novos caminhos para a performance da música clássica ocidental, o pesquisador sugeriu inspirar-
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se em performances históricas. Na gravação realizada, busquei elementos da performance
histórica e fiz adaptações para a viola moderna; algumas nuances de som tiveram como referência
a sonoridade produzida pelo arco barroco, mas sem querer fazer uma cópia literal de certos
efeitos, uma vez que utilizei arco moderno e cordas de metal. Busquei tocar os acordes de forma
arredondada e delicada, diferentemente de algumas interpretações estilisticamente românticas
que existiram no passado, em que os acordes soavam abruptos. Do ponto de vista do estilo
interpretativo, há uma hibridização entre a performance historicamente informada e a moderna,
que também lida com a persuasão, mas a partir de retóricas diferentes; essa intersecção produz
diálogo entre passado e presente.

PROGRAMA

CIACCONE (1723)
J. S. Bach (1695-1750)

Mudanças de intenção na métrica musical por meio de
superimposição rítmica com ênfase na bateria

Eduardo Cabrera Nali
Universidade Federal do Rio Grande do Norte

edu.nali@gmail.com

Com base nas práticas interpretativas focadas na performance musical do século XXI, a proposta da
apresentação artística aqui reportada visa demonstrar a aplicação de superimposição rítmica, com
ênfase na bateria, utilizando recursos como a sobreposição de quiálteras a partir de um pulso
constante. Nesse contexto, apresentam-se duas obras compostas pelos intérpretes envolvidos no
processo. Na primeira, destacam-se as polirritmias criadas a partir da sobreposição rítmica de "4
contra 5", baseadas nas notas executadas pela melodia principal, enfatizadas através dos padrões
rítmicos realizados na bateria. Na segunda música, enfatizam-se algumas possibilidades de
superimposição rítmica realizadas durante os interlúdios entre os temas e os improvisos, pontuados
ainda por um solo de bateria construído a partir desses conceitos. Estas obras serviram como um
embrião que culminou na pesquisa de mestrado em andamento realizada no PPGMUS UFRN. Tal
pesquisa analisa, com base nas claves de alguns dos ritmos afro-brasileiros, a utilização de diferentes
estratégias de manipulação das estruturas rítmicas musicais aplicadas aos ritmos brasileiros na
bateria. Por fim, tais práticas buscam refletir sobre o papel do intérprete nos possíveis caminhos para
a performance musical no contexto do século XXI - Projeto de pesquisa do Programa de Pós-
Graduação em Música (mestrado), da Universidade Federal do Rio Grande do Norte. Linha de
pesquisa 2: Processos e dimensões da produção artística.

PROGRAMA

BROTHER (2018)
Eduardo Nali (1985)

MANQUEZ (2017)
Richard Metairon (1986)
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Emiliano Sampaio
(Convidado)

Guitarrista, trombonista, arranjador e compositor, Emiliano estudou música no Brasil e vive desde
de 2012 na Áustria, onde fez seu doutorado naUniversidade de Graz. Emiliano já lançou onze álbuns
como bandleader junto ao seu trio, seu noneto e sua própria big band e sua música já foi tocada em
importantes clubes e festivais de jazz no Brasil, Europa e Austrália como Savassi Jazz festival (Brasil),
Most und Jazz (Áustria), Bayerisches Jazz Weekend (Alemanha), Mikulassky Jayyovy Festival
(Eslovaquia), SessionWorks Fest (Áustria), Lamantin Jazz Fest (Hungria), Perth Jazz Fest (Austrália),
etc. Como compositor e instrumentista, Emiliano recebeu diversos prêmios como “Comp Graz
Composition Contest” e diversos “Downbeat Student Awards” nas categorias “Best Jazz Guitar
Player”, “Best Blues/Pop Guitar Player”, “Best Arranger”, “Best Composer for Large Ensemble”.
Seus últimos dois discos ganharam quatro estrelas e entraram para a lista melhores discos de 2017 da
revista Downbeat. Como regente, arranjador e compositor, já trabalhou com diversos artistas de
renome como HR Frankfurt Radio Big Band, Metropole Orkest (Holanda), JazzKombinat
(Hamburg), Lungau Big Band (Salzburg), Fette Hupe (Hannover), Big Band Copenhagen, HRT
Croatian Radio Band, Regensburg University Jazz Orchestra, Badi Assad, Dominguinhos, Quarteto
de Trombones de Campinas, Orquestra Esperimental da Ufscar, Soundscape Big Band, etc.

PROGRAMA

NAKED TREE
Emiliano Sampaio

FOR ASTOR
Emiliano Sampaio
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CONCERTO 3

Mulheres Compositoras para Violão:
repertório barroco e brasileiro do séc. XX

Thaís Nascimento Oliveira
UFRGS

thaismusica.nascimento@gmail.com

A apresentação artística intitulada Mulheres Compositoras para Violão: repertório barroco e
brasileiro do séc. XX apresenta obras de Anne or Marguerite Bocquet (França, ?-1660), a Mlle
Bocquet, compositora alaudista com obras transcritas para violão e gravadas por Annette Kruisbrink
(2009), e de Clarisse Leite (São Paulo, 1917-2003), importante compositora, pianista e professora
com a obra para violão Suíte Imperial publicada em 1976 pela Musicália. O mini-concerto é parte
do repertório de mestrado da violonista proponente Thaís Nascimento, considerando a construção
de performances integradas à pesquisa em andamento sobre mulheres compositoras para violão,
elencando um panorama com diversidade histórico-estilística a partir de reflexões sobre música e
gênero na universidade. A temática tem tido produção crescente no século XXI através de pesquisas
que levantam e difundem repertórios e trajetórias de intérpretes e/ou compositores(as) ainda
silenciadas(os), discutindo as relações de gênero e interseccionalidades inerentes às práticas musicais.
Nossa proposta visa contribuir para um caminho da performance musical no século atual que
interligue pesquisa, construção de performances e inclusão da diversidade pela emergência da
temática, entendendo que o repertório impacta no imaginário social muitas vezes reproduzindo um
cânone de compositores que ainda excluir a produção de mulheres.

PROGRAMA

PRÉLUDE, ALLEMANDE, SARABANDE E GIGUE
Mlle Bocquet (França, ?-1660)

SUÍTE IMPERIAL
Clarisse Leite (São Paulo, 1917-2003)

I. Sinhá moça chorou
II. Minha rêde e meu violão
III. Senzala (batuque)

Obras Inéditas para Instrumentos de Percussão
Brasileira no Contexto da Música de Concerto

Vitor Lyra Biagioni
Universidade Federal de Uberlândia

vlyra95@gmail.com
Leonardo Souza Pedro
Universidade Federal de Goiás
leo_percussao@discente.ufg.br

Trata-se da estreia de obras escritas para instrumentos de percussão brasileira vinculadas às nossas
pesquisas de graduação (Leonardo) e mestrado (Vitor). As duas pesquisas têm como um dos
objetivos estudar e estimular a composição e performance utilizando instrumentos de percussão
tradicionais da música popular brasileira no contexto da música de concerto contemporânea. Sept
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para pandeiro brasileiro solo foi composta no ano de 2021 tendo como foco a exploração tímbrica
através da utilização de técnicas estendidas que enriquecem o colorido sonoro da obra como, por
exemplo, percutir e girar as platinelas e raspagem das unhas na pele do pandeiro. Cambucá foi
escrita em 2021 pelo compositor e percussionista Cesar Traldi a pedido do percussionista Leonardo
Souza Pedro e trata-se de uma obra eletroacústica mista com suporte fixo para um setup de
percussão múltipla brasileira e sons eletroacústicos. O setup utilizado foi elaborado pelo intérprete
dentro do seu trabalho de TCC e proposto para o compositor. Divertimento para percussão
múltipla brasileira e pandeiro é um dueto escrito pelos compositores e também intérpretes onde
uniram o setup de percussão múltipla brasileira, já citado, e o pandeiro brasileiro trabalhando com
elementos derivados de ritmos tradicionais brasileiros e seções de improvisação.

PROGRAMA

SEPT (2021) *estreia
Vitor Lyra Biagioni (1995-)
Intérprete: Vitor Lyra Biagioni

CAMBUCÁ (2021) *estreia
Cesar Traldi (1983-)

Intérprete: Leonardo Souza Pedro

DIVERTIMENTO PARA PERCUSSÃO MÚLTIPLA BRASILEIRA E PANDEIRO (2021)
*estreia

Leonardo Souza Pedro (1994-) e Vitor Lyra Biagioni (1995-)
Intérpretes: Leonardo Souza Pedro e Vitor Lyra Biagioni
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CONCERTO 4

Prole do Bebê n.1:
Sonoridade e Imaginação na obra para piano

de Heitor Villa-Lobos
Vicente Della Tonia, Jr.

Georgia State University
vdellatonia@gsu.edu

Esta performance faz parte de um projeto onde investigo a utilização de recursos técnico-
interpretativos na obra para piano de Heitor Villa-Lobos. Após o trabalho publicado em minha tese
de Doutorado intitulada “H. Villa-Lobos’ Concerto para piano e orquestra n. 4: a stylistic analysis”
nesta ocasião, apresento em mini-concerto, a Prole do Bebê n. 1. A pesquisa inclui também um
estudo de edições publicadas no Brasil, França e Estados Unidos. Composta em 1917-8, (primeira
fase de produção), a Prole do Bebê n. 1 contem oito peças que recriam o mundo colorido da criança
através de seus brinquedos. Cada obra representa uma boneca diferente onde Villa-Lobos retrata não
somente o material que a compõe, mas também a pluralidade de etnicidades encontradas no Brasil.
Utilizando efeitos sonoros típicos de sua escrita, bem como processos únicos como “ziguezague” e
em “preto e branco,” a Prole do Bebê n. 1 em sua execução requer um controle refinado de
sonoridade, balanço de texturas variadas, uma vasta gama de recursos técnico-interpretativos, além
de muita imaginação.

PROGRAMA

PROLE DO BEBÊ NO.1 (1918)
Heitor Villa-Lobos (1887-1959)

Branquinha - A boneca de louça (Petite blanche - La poupée de biscuit)
Moreninha - A boneca de massa (Petite brune - La poupée de papier maché)

Caboclinha - A boneca de barro (Petite indigène du Brésil - La poupée en argile)
Mulatinha - A boneca de borracha (Petite mulatresse - La poupée de caoutchouc)

Negrinha - A boneca de pau (Petite Negresse - La poupée en bois)
A Pobrezinha - A boneca de trapo (Petite pauvre - La poupée de chiffons)

O Polichinelo - Le polichinel
A Bruxa - A boneca de pano (Sorcière - La poupée de drap)

Dialogando com métricas ímpares em
performance ao vivo

Thiago Camargo Rojo Silva
UFRN

thiagorojo@gmail.com

Nicholas Saliby Trio é formado por: Nicholas Saliby (Guitarra e composições), Jorge da Silva
(Baixo) e Thiago Rojo (Bateria). Três das quatro músicas presentes neste concerto foram gravadas
no álbum “Três Pontos, 1 Plano” lançado em CD e streaming, nas principais plataformas digitais
no ano de 2017. As músicas selecionadas para este concerto possuem relação com métricas
ímpares, as quais estão relacionadas com a temática da pesquisa de mestrado em andamento,
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intitulada “A música em compasso ímpar: Nenê e seu processo de estilização dos tradicionais
ritmos brasileiros”. Realcino Lima Filho "Nenê", acompanhou algumas apresentações do grupo
e demonstrava admiração pela originalidade das composições e “maneira” de executá-las. Projeto
de pesquisa do Programa de Pós-Graduação em Música (mestrado), da Universidade Federal do
Rio Grande do Norte. Linha de pesquisa 2: Processos e dimensões da produção artística.

PROGRAMA

IMIGRANTES (2012)
Nicholas Saliby (1988)

SINGULAR (2013)
Nicholas Saliby (1988)

QUIRÓN (2015)
Nicholas Saliby (1988)

CIRCO DOS LOUCOS (2017)
Nicholas Saliby (1988)

Bruno Mangueira
(Convidado)

Natural de Vitória (ES), Bruno Mangueira é guitarrista, violonista, compositor, arranjador,
educador e pesquisador. É doutor em Música pela UNICAMP, com pós-doutorado no Queens
College / City University of New York. É professor do Departamento de Música da UnB, onde
coordena o Laboratório de Guitarra e Música Popular. Apresentou-se e gravou com Zizi Possi,
Leila Pinheiro, Toninho Horta, Nelson Ayres e Filó Machado. Atuou como solista, compositor
e arranjador junto a orquestras sinfônicas e big bands, no Brasil e Estados Unidos. Lançou 5 CDs
como solista, sendo dois deles produzidos nos EUA, em parcerias com os pianistas Phil DeGreg
e Otmaro Ruiz. Lecionou na Escola de Música do Estado de São Paulo (EMESP Tom Jobim) e
ministrou oficinas no Brasil e em universidades norte-americanas. Em agosto de 2020, lançou o
curso online Violão Brasileiro.
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Bruno Mangueira & UofL Symphony Orchestra
Naquele Tempo (Pixinguinha & Benedito Lacerda)

Neste concerto, gravado ao vivo no University of Louisville Jazz Festival 2014, Bruno se apresenta
como solista e arranjador do choro “Naquele tempo”, de Pixinguinha e Benedito Lacerda. O trabalho
foi resultado de “doutorado-sanduíche” realizado em 2011, na University of Cincinnati (EUA), como
bolsista da Capes (Processo BEX 3668/10-0).

Bruno Mangueira, guitarra
University Symphony Orchestra

Kimcherie Lloyd, direção e regência

Gravado em 27 de fevereiro de 2014
Margaret Comstock Concert Hall

University of Louisville School of Music
Louisville, Estados Unidos

Áudio: Brad Ritchie / Vídeo: Jake Daniels

Ano da composição: c. 1917
(sob o título original, “Triangular”)

Pixinguinha (Alfredo da Rocha Vianna Filho, 1897–1973) e
Benedito Lacerda (1903– 1958)

Arranjador: Bruno Mangueira (1978)
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CONCERTO 5

Música Brasileira para Flauta em Câmara
Patrícia Cristhina Alonso Machado

UNESP
paty_flute@hotmail.com

Mônica Picaço
USP

movioloncelo@gmail.com

Este mini-concerto é na íntegra realizado por Flauta e Violoncelo com obras dos compositores
brasileiros Heitor Villa-Lobos e Osvaldo Lacerda. A abertura será realizada com as Bachianas
Brasileiras nº6 de Villa-Lobos para flauta e fagote, com adaptação para violoncelo. Em continuidade,
Improviso para flauta solo de Osvaldo Lacerda, e para finalizar, Assobio a Jato também composta por
Villa-Lobos. O critério do repertório deu-se pela formação composta e que se enquadrasse na
música brasileira. A opção em adaptar uma das peças ocorreu como uma oportunidade para se
explorar um novo repertório, combinando diferentes sonoridades, timbres e desafios propostos da
versão original. A peça solo foi escolhida para dar variedade de compositor e gênero ao programa.
Assobio a Jato, um clássico para a formação musical proposta, encerra a performance.

PROGRAMA

BACHIANAS BRASILEIRAS Nº6 (1938)
Heitor Villa-Lobos (1887-1959)

IMPROVISO PARA FLAUTA SOLO (1974)
Osvaldo Lacerda (1927-2011)

ASSOBIO A JATO (1950)
Heitor Villa-Lobos (1887-1959)

Novos caminhos para a performance da bateria através
da interação com sons eletroacústicos

Sílvia Patrícia Calixto de Lira Sant’ Ana
UFRN

spatriciascl@gmail.com

No contexto da música contemporânea, se faz necessário pensar em novas formas de performance
através da exploração de novas sonoridades. Neste mini-concerto, são apresentadas duas obras
para bateria e sons eletroacústicos e uma para caixa-clara e sons eletroacústicos. Gravidade Zero
proporciona liberdade interpretativa ao baterista, então foi criada uma performance envolvendo
exploração tímbrica do instrumento para aproximação sonora com os sons eletroacústicos. Em
Post-Lightened, destaca-se o uso extensivo dos aros do tom e surdo, além da presença de
polirritmias e grande variação de dinâmicas dentro das seções. Por fim, em Buttonwood, a caixa
é tocada de uma forma não-convencional. Nesta obra, a pele inferior, na qual a esteira é
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conectada, passa a ser utilizada como superfície de execução. Junto a isso, o performer utiliza
apenas a baqueta em uma das mãos (ora em um formato mais tradicional, ora não) e os dedos da
mão livre para extrair sonoridades específicas da esteira.

PROGRAMA

GRAVIDADE ZERO (2020)
Cesar Traldi (1983 - )

POST-LIGHTENED (2018)
Alexis Lamb (1993 - )

BUTTONWOOD (2016)
Evan Chapman (1991 - )
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CONCERTO 6

Três obras brasileiras para violoncelo solo
Isabele Alves

Projeto de Música do Coinj do Tribunal de Justiça de Minas Gerais
isabelealvesguimaraes@gmail.com

As três obras Brasileiras para violoncelo solo que constam neste vídeo foram gravadas por dois
motivos, primeiro para veicular o repertório brasileiro para violoncelo solo e segundo para
motivar meus alunos de violoncelo no projeto de Música da Coinj do Tribunal de Justiça de MG,
através da escuta das mesmas, durante a pandemia. Desta forma, optei por mesclar as obras
musicais com elementos de outras mídias como imagens e textos. A primeira obra, À Deriva de
Marisa Resende sugere a imprevisibilidade de seu título na alternância de tempo e caráter de seus
gestos musicais. A segunda obra, Preambulum de Almeida Prado foi composta para o violoncelista
Antonio Meneses para ser executada antes da Suite Nº 3 em dó maior de J. S. Bach. A Ultima obra
do programa, Meloritmias de Ernani Aguiar é composta em três movimentos e apresenta
elementos da Música brasileira.

PROGRAMA

À DERIVA (2009)
Mariza Rezende (1944-)

PREAMBULUM (2005)
Almeida Prado (1943-2010)

MELORITMIAS (2008)
Ernani Aguiar (1950-)

I – Prelúdio
II – Quase Serenata

III – Choro

Folguedos Imaginarius
Ricardo Vieira da Costa

Universidade Federal do Estado do Rio de Janeiro
ricardovieira.mus@gmail.com

Felipe Gomes de Freitas
Universidade Federal da Bahia
felipeclarinete@hotmail.com

Taiê é uma obra mista para clarinete, eletroacústica e vídeo com espacialização sonora imersiva
composta a partir de uma tradução poética da experiência pessoal do compositor Ricardo Vieira com
uma manifestação da cultura popular de Sergipe-Brasil. Produto artístico de seu projeto de pesquisa
artística em composição em que estuda processos de intervenção e produção de subjetividade em
poéticas sonoras e audiovisuais. As Taieiras é um folguedo formado exclusivamente por meninas
ligadas à vertente nagô do candomblé e que saem em cortejo pelas ruas da cidade de Laranjeiras-SE
em saudação aos santos católicos São Benedito e Nossa Senhora do Rosário. O compositor busca
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expressão poética no ponto mais significativo da manifestação e que marca a tensão de um pacto
social secular representado pelo ápice do sincretismo religioso em que o padre retira a coroa daNossa
Senhora e leva até a rainha das Taieiras. A obra é interpretada pelo clarinetista brasileiro Felipe Freitas
cuja performance se construiu paralelamente à composição audiovisual, marcando assim, o caráter
indissociável da relação som-imagem no conceito contemporâneo de vídeo-música.

PROGRAMA

TAIÊ (2021)
Ricardo Vieira

Intérprete: Felipe Gomes de Freitas

Exploração tímbrica, gestual e a interação com sons
eletroacústicos nas obras

Momentos #1 e Reflexos #1 de Cesar Traldi
Cesar Adriano Traldi

Universidade Federal de Uberlândia
ctraldi@ufu.br

Mariana Aparecida Mendes
Universidade Federal de Uberlândia

mendes.mari7@gmail.com

Momentos #1 é um dueto escrito em 2019 pelo percussionista e compositor Cesar Traldi para
percussão múltipla e piano. A obra é formada por seções (momentos) onde são empregadas diferentes
técnicas interpretativas, possibilitando grande variedade tímbrica. Reflexos #1 foi escrita em
dezembro de 2020 e é dedicada para a pianista Mariana Mendes. A composição teve como fonte de
inspiração o Trabalho de Conclusão de Curso da intérprete intitulado: Játékok I: o gesto na exploração
de uma obra didática do século XX, sob orientação da Profa. Dra. Flávia Botelho, apresentado no
Curso de Graduação em Música da UFU. Trata-se de uma obra eletroacústica mista onde os sons
eletroacústicos funcionam como expansão das sonoridades do piano e também como sons de um
instrumento virtual tocado e controlado pela intérprete através de gestos. Na performance
apresentada no PERFORMUS’21 foram utilizados efeitos para valorizar ainda mais o contexto visual
da obra. A exploração tímbrica, gestual e a interação com sons eletroacústicos são alguns dos
principais desafios interpretativos da performance musical no século XXI. Assim, através dessa
apresentação artística os autores apresentam um pouco da pesquisa em performance musical com
novas tecnologias que desenvolvem no programa de pós-graduação em música da UFU.

PROGRAMA

MOMENTOS #1 (2019)
para percussão múltipla e piano

Cesar Traldi (1983-)
Intérpretes: Cesar Traldi e Mariana Mendes

REFLEXOS #1 (2020)
para piano, gestos e tape *estreia

Cesar Traldi (1983-)
Intérprete: Mariana Mendes
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Fausto Borém
(Convidado)

Professor Titular da UFMG, onde criou a Pós-Graduação strictu sensu em Música e a revista
acadêmica Per Musi (Qualis A1 na CAPES e indexada no SciELO). Como solista, tem representado
o Brasil nos principais eventos internacionais do contrabaixo acústico desde a década de 1990
(Berlim, Paris, Londres, Edimburgo, Avignon e principais universidades de música nos EUA), nos
quais apresenta suas composições, arranjos e transcrições. É pesquisador do CNPq desde
1994. Criou ométodo interdisciplinar mAAVm (Método de Análise de Áudios e Vídeos deMúsica)
com suas diversas ferramentas de análise integrando música a outras disciplinas. Publicou dezenas
de artigos sobre práticas de performance das músicas erudita e popular, no Brasil e no exterior.
Como contrabaixista, acompanhou músicos eruditos como Yo-Yo Ma, Midori, Menahen Pressler,
Yoel Levi, Fábio Mechetti e Arnaldo Cohen, e músicos populares como Hermeto Pascoal, Egberto
Gismonti, Henry Mancini, Bill Mays, Grupo UAKTI, Toninho Horta e Tavinho Moura. Foi
contrabaixista em 5 CDs com a Orquestra Barroca do Festival Internacional de Juiz de Fora (2005
a 2009; incluindo o Prêmio Diapason D'or do Brasil). Revelou dados musicológicos e analíticos do
compositor-contrabaixista Lino José Nunes (1789-1847) e sua obra, incluindo a restauração
das Lições do Método para Contrabaixo (1838, o segundo na história do instrumento) e suas
modinhas imperiais. Publicou artigos seminais sobre figuras da música popular brasileira como
Hermeto Pascoal, Egberto Gismonti, Elis Regina, Pixinguinha, Caetano Veloso, Milton
Nascimento, Gilberto Gil, Raphael Rabelo, K-Ximbinho, Vitor Assis Brasil e Grupo Uakti.
Recebeu prêmios no Brasil e nos Estados Unidos como solista no contrabaixo, compositor,
pedagogo e analista musical.

PROGRAMA

ONDAS (1993)
Sônia Ray

Sônia Ray escreveu “Ondas”, para contrabaixo sem acompanhamento, em 1993. Passados quase
30 anos de sua composição, a contrabaixista, compositora e pesquisadora me autorizou a realizar
um arranjo da obra que explorasse seus potenciais de performance, por meio da ampliação (1) da
linguagem idiomática do contrabaixo, (2) da tessitura de seus registros grave e agudo, (3) do
nível de dificuldade da obra e, (4) da variedade de timbres, com o objetivo de para enfatizar uma
dramatização das emoções de tristeza e raiva, em função dos impactos gerados pela pandemia da
COVID-19. Essa versão de “Ondas” foi estreada na 2021 Online International Society of Bassists
Convention, realizada virtualmente na University of Nebraska, USA, de 8 a 12 de junho, 2021.
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Renata Pompêo do Amaral
(Convidada)

UNESP - Instituto de Artes

Trancelim
Trancelim apresenta cinco cantigas do repertório tradicional do Tambor de Mina, gênero afro religioso
tradicional do Maranhão, que se distingue do Candomblé baiano, do Xangô pernambucano, do
Batuque sulino e outras por apresentar um repertório próprio de cantos, danças, instrumentos, comidas
e procedimentos rituais, além de cultuar divindades como os voduns reais do antigo Dahomé e fidalgos
de diversas regiões européias. Esse programa se relaciona com a pesquisa de doutorado atualmente em
curso, que tem como foco a música do Tambor de Mina do Maranhão e propõe diálogos artıśticos com
esse repertório, propondo elementos idiomáticos para a performance desse e outros gêneros
relacionados e experimentando possibilidades harmônicas e rıt́micas ligadas às suas claves e percursos
melódicos. Essa pesquisa é orientada pela Professora Dra. Sonia Ray.

PROGRAMA

COBRINHA VERDE / CABOCLA DE PENA / MARINHEIRO / MÃE D’ÁGUA
Tradicionais, cantados na Tenda São José - Pirapemas, MA e

Casa Fanti Ashanti - São Luıś, MA –
(autor e ano indeterminados)

DOUTRINA PARA OXALÁ ́
Tradicional, cantada na Casa Fanti Ashanti São Luıś, MA

(autor e ano indeterminados)

Coletivo Ponto br
Alabê Henrique Menezes: voz e percussão

Éder "O" Rocha: bateria
Mestre Ribinha de Maracanã: voz e percussão
Mestra Zezé de Yemanjá: voz e percussão
Mestre Walter França: voz e percussão
Thomas Rohrer: rabeca e saxofones


