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Programação 

 
Hr 27set – QUA (Wed) 28set – QUI (Thu) 29set – SEX (Fri) 30set – SAB (Sat) 

9h00-11h30  Mesa Redonda Palestra 02 Palestra 03 

11h30-13h30 Intervalo Intervalo Intervalo 

13h30-14h00 Recitais-palestra 02 Recitais-palestra 03 Recitais-palestra 04 

14h-14h30 troca de sala troca de sala troca de sala 

14h30-15h00 Abertura 
Comunicações Orais 

(presencial) 01 

Comunicações Orais 

(presencial) 03 

Comunicações Orais 

(online) 04 

15h00-15h30 

Palestra 01 

Comunicações Orais 
(presencial) 02 

Comunicações Orais 
(presencial) 04 

Comunicações Orais 
(online) 05 

15h30-16h00 Intervalo Intervalo 
Comunicações Orais 

(online) 06 16h00-16h30 

ASSEMBLEIA 

GERAL DA 

ABRAPEM 

Comunicações Orais 

(online) 01 

16h30-17h00 Intervalo 
Comunicações Orais 

(online) 02 

Intervalo 17h00-17h30 Recitais-palestra 01 
Comunicações Orais 

(online) 03 

17h30-19h00 Intervalo Intervalo Intervalo 

19h00-20h30 

 Concerto 01 Concerto 02 Concerto 03 
Encerramento  

Concerto 04 
 

Bloco 5O: Anfiteatros 5O - G e H 

Abertura 

Palestra 01: Profa. Dra. Ana Luisa Fridman (USP – piano) 

Título: Diálogos com a música de culturas não ocidentais 

 

Mesa Redonda - Música Popular no Ensino Superior 

- Prof. Dr. Bruno Mangueira (UNB – guitarra) 

- Prof. Me. Bruno Rejan (UFG - baixo) 

- Prof. Dr. Cleber da Silveira Campos (UFRN – bateria) 

- Prof. Dr. Raphael Ferreira da Silva (UFU – saxofone) 

 

Palestra 02: Prof. Dr. Tabajara Belo (UFOP – violão) 

Título: Violão solo: 10 estudos para improvisação multi-textural 

 

Palestra 03: Prof. Dr. Joel Luís da Silva Barbosa (UFBA – clarineta) 

Título: O Discurso Musical de Paulo Moura no Choro Ternura de K-Ximbinho 

 

ASSEMBLEIA GERAL DA ABRAPEM  

Bloco 5O: Anfiteatros 5O - G e H 

ZOOM 

link da reunião será enviado para o e-mail dos inscritos no PERFORMUS’23 

 

Apoio: 

 

  



 
Concertos 

Sala Camargo Guarnieri (Bloco 3M) 

 Título Autor(es) 
01 

27/09 

19h 

Do Samba ao Funk: piano a quatro mãos, transcrições e 

intermídias 

André Leme Pédico e Fabiana 

de Sousa Cunha Machado 

Concerto para violão e orquestra de Francisco Mignone Maurício Orosco e  

Thiago de Freitas 

Duos para clarinetas Ricardo Dourado Freire 

Roberto Cardoso Oliveira 

Cancioneiro Popular Carlos Roberto Ferreira de 

Menezes Júnior 

02 

28/09 

19h 

Nadia Boulanger e Lycia Bidart por um duo de viola e 

piano 

Jessé Máximo Pereira e  

Heron Alvim Moreira 

Ciranda das Sete Notas de Villa-Lobos - Fagote e Piano Marcos Vinicius Taveira e 

Mauren Frey 

A sonoridade brasileira de Nelson Salomé Raphael Ferreira e  

Rosiane Lemos 

TAMUÎA duas peças para clarineta Joel Luís da Silva Barbosa 

03 

29/09 

19h 

Panorama Latino-Americano para flauta e violão Giuliano Stefano Elias Coura e 

Alef Caetano 

CLAUDIO RODITI, O EMBAIXADOR DO SAMBA-

JAZZ 

Elder Thomaz Da Silva 

“Violão solo: 10 estudos para improvisação multi-

textural” (2021) 

Tabajara Belo 

04 

30/09 

19h 

Obras solo para tambores de moldura brasileiros Vitor Lyra Biagioni 

Entre incógnitas e descobertas Cleber Campos e Maria Altino 

Itinerâncias Cesar Traldi e Daniel Barreiro 

Rítmicas Poéticas   Ana Luisa Fridman 
 

 

Recitais-Palestra 
Sala Camargo Guarnieri (Bloco 3M) 

Sessão Título Autor(es) 
01 

27/09 

17h00 

Arranjos de canções para o violão tenor Julio Cesar Caliman Smarçaro 

Choro hodierno: uma prática alternativa para o Choro Samuel André Pompeo 

02 

28/09 

13h30 

Suite III para flauta e violão de Roberto di Marino (1956) Marcos Vinícius Araújo e  

Leonardo Winter 

Coisas e Sons: percussão e criação musical em objetos do 

cotidiano e materiais naturais 

Igor Caracas de Souza Maia 

03 

29/09 

13h30 

Baguala por Atahualpa: diálogos para a construção de uma 

performance culturalmente informada numa obra de Rufo 

Herrera 

Alef Caetano Silva e  

Giuliano Coura 

Música mineira para viola de arco solo: catalogação, 

editoração e performance 

Jessé Máximo Pereira 

04 

30/09 

13h30 

Performance da obra Around Anxiety para percussão 

múltipla e tape 

Rubens Scottá 

No Passo: uma obra dos anos 50 que confirma a 

participação das mulheres no frevo instrumental 

Maria José dos Santos Altino 

 

  



 
Comunicações Orais (presencial) 

Bloco 5O: Anfiteatros 5O - G e H 
Sessão Título Autor(es) 

01 

28/09 

14h30 

Ciranda das Sete Notas de Villa-Lobos: elementos para uma proposta 
interpretativa 

Marcos Vinicius Taveira e  
Fábio Cury 

Padrões de acompanhamento ao violão de João Gilberto, em duas faixas do LP 

O amor, o sorriso e a flor 
João Victor Vilela e Bruno Rosas 

Mangueira 

02 

28/09 

15h 

Padrões de acompanhamento na bossa nova ao violão de João Gilberto, em 
duas faixas do LP João Gilberto (1961) 

Gustavo José Barbosa Passos 
Pinheiro e Bruno Rosas Mangueira 

Padrões de acompanhamento na bossa nova ao violão de João Gilberto, em 

três faixas do LP Chega de saudade 
Gabriel Schrammel de Carvalho e 

Bruno Rosas Mangueira 

03 

29/09 

14h30 

A Autoetnografia e a Heutagogia: contribuições no desenvolvimento do 

processo de autoensino e da aprendizagem no trompete 
Jefferson Roberto Anastácio e 

Paulo Adriano Ronqui 
Estudo de caso trajetória iniciação Clarineta com instrumentos adaptados a 

realidade física da criança 
Roberto Gilson Cardoso de Oliveira 

e Ricardo Dourado Freire 

04 

29/09 

15h 

Jota Moraes e a sua contribuição para o vibrafone brasileiro Fausto Maniçoba Junior e  

Ekaterina Konopleva 
Percussão Múltipla: breve histórico, conceitos e aspectos práticos Rubens Scottá e  

Cesar Adriano Traldi 

 

Comunicações Orais (online) 
Bloco 5O: Anfiteatros 5O - G e H 

ZOOM 

link das reuniões será enviados para o e-mail dos inscritos no PERFORMUS’23 
Sessão Título Autor(es) 

01 

29/09 

16H00 

Ritmos Brasileiros do Nordeste: a linguagem e condução utilizada pelo 

contrabaixo elétrico 
Mônica Michelly Lima da Silva e 

Ranilson Farias 
O contrabaixo elétrico na música instrumental brasileira: técnicas estendidas 

utilizadas na música No Nordeste, a Salsa é Assim 
Lêdo Ivo Benevides de Souza 

Júnior e Ranilson Farias 
A autopoiesis da prática deliberada em performance musical Carlos André Weidt Mendes 

02 

29/09 

16h30 

O Aquecimento e/ou os Estudos Técnicos Preparatórios para clarinetistas: 
Uma pesquisa de Multicasos em Andamento 

Hudson de Sousa Ribeiro 

Estratégias de aprendizagem e sugestões interpretativas para os excertos 

orquestrais para trompete do quarto movimento da Bachianas Brasileiras de 
Heitor Villa-Lobos 

Amarildo Nascimento e Fábio Cury 

A importância dos ajustes de afinação dos harmônicos comuns durante a 

performance musical do clarinetista 
Guilherme Bose da Silva e Ricardo 

Dourado Freire 

03 

29/09 

17h00 

Conceitos, problemas e soluções na Técnica de Arco no Violino que buscam o 
desenvolvimento sonoro e interpretativo 

Cristiane Cabral de Léon 

A arte do trêmulo: Análise histórica, técnica e levantamento de novas 

possibilidades interpretativas 
Roger Deboben Schena e Fernando 

Araújo 

Estratégia de performance na composição para harpa de pedais com uso de 
estocástica 

Ana Maria Galvão Miccolis 

04 

30/09 

14h30 

Gerando anamorfismo harmônico mediante procedimentos rítmicos e 

eletrônicos: novos caminhos para a performance no piano popular 
César de Almeida Braga 

Músicas de rock recriadas para piano solo: interpretação e criação de arranjos 
de concerto 

Menan Medeiros Duwe e Catarina 
Domenici 

A música de Yamandu Costa: em busca de uma concepção de performance Henrique Lowson Silva 

05 

30/09 

15h00 

Canto crossover: ampliando o conceito e as fronteiras na voz contemporânea Danielle Dumont e Sonia Ray 
Co-criação de valor em colaboração musical: Um processo composicional que 

suplanta os limítrofes das interações tradicionais 
Fábio Cesar do Espírito Santo 

Cerqueira e Paulo Adriano Ronqui 
Democratizing Live Electronic Performance for Instrumental Trumpet Studies Elielson da Silva Gomes e  

Igor Abdo Aguilar 

06 

30/09 

15h30 

A prática pianística de um aluno de extensão universitária: considerações 

sobre atenção e expertise 
Michele Mantovani e Regina 

Antunes Teixeira dos Santos 
Aprendizagem autorregulada de crianças no piano – Um estudo de caso Karoline Nascimento Neves e 

Ricardo Dourado Freire 
Padrões de volume e distribuição do tempo de prática no aprendizado inicial 

de uma obra: um estudo com pianistas graduandos e profissionais 
Celso Luiz Barrufi dos Santos 

Junior e Regina Antunes Teixeira 
dos Santos 

Técnicas estendidas para piano em Eleven Echoes of Autumn: considerações 

interpretativas 
Lorraine Gregório de Oliveira 

 



 

Palestra 01 
Bloco 5O: Anfiteatros 5O - G e H 

27/09 / 15h 

 

Diálogos com a música de culturas não ocidentais 
 

Profa. Dra. Ana Luisa Fridman (USP – piano) 

 

Resumo: A palestra traça um percurso de estudos abarcando materiais expressivos e 

procedimentos de músicas não ocidentais e suas contribuições para se (re)pensar 

contextos formativos de música. No caminho traçado propomos que o diálogo e as 

transformações ocorridas a partir do contato com a música não ocidental estendam-se à 

práticas como estudos incorporados de fenômenos rítmicos, práticas de improvisação e 

demais iniciativas. Sob tal  perspectiva, a pesquisa e as experiências desenvolvidas 

foram embasadas em conceitos como Embodied Mind (Varela et al., 2001), Affordances 

(Gibson, 1979) e Chorus Tree (Ravignani, 2014), sendo que a corporeidade e suas 

ressonâncias em culturas além-mar tem fomentado experiências e processos criativos 

vivenciados por estudantes em cursos de graduação em Música. Na palestra 

apresentamos ideias como a Conexão Corpo/Instrumento (Fridman, 2016), o Ritmo 

como Sistema Evolutivo (Fridman, Manzolli, 2016) e Rítmicas Poéticas, Espacialidades 

e Intervenções (Costa, Fridman, 2020). Em nossa fala sugerimos que a diversidade de 

fazeres musicais encontrada em materiais expressivos de culturas não ocidentais pode 

ser inserida no currículo de formação de estudantes de música sob uma perspectiva 

contemporânea, artística e poética. 
  



 

Mesa Redonda 
Bloco 5O: Anfiteatros 5O - G e H 

28/09 / 9h 

 

Música Popular no Ensino Superior 
Prof. Dr. Bruno Mangueira (UNB – guitarra) 

Prof. Me. Bruno Rejan (UFG - baixo) 

Prof. Dr. Cleber da Silveira Campos (UFRN – bateria) 

Prof. Dr. Raphael Ferreira da Silva (UFU – saxofone) 

 

 

Prof. Me. Bruno Rejan Silva 

brunorejan@ufg.br 

Universidade Federal de Goiás (UFG) 

 Escola de Música e Artes Cênicas (Emac) 

 

Resumo: Para a discussão da Mesa Redonda sobre a ‘Música Popular no Ensino 

Superior’, apresentarei minhas impressões sobre a experiência como professor e vice-

coordenador do recente curso de Bacharelado em Música Popular da UFG 

(Universidade Federal de Goiás). Antes mesmo de considerar questões metodológicas, 

ou mesmo o escasso acervo bibliográfico específico em Música Popular, percebo a 

importância do corpo docente de se organizar estrategicamente, politicamente, para 

ocupar espaços acadêmicos demandados pela comunidade não-acadêmica. De modo 

semelhante, a ampliação do senso de equipe entre os colegas docentes, estruturando 

uma proposta clara, que explique a relevância dos cursos de Música Popular nas 

Universidades. Essa discussão entre os pares aponta para questões problemáticas que 

envolvem a nossa formação, nosso nível de profundidade nas discussões e a validação 

das metodologias não tradicionais aplicadas nos contextos de música popular. O perfil 

do egresso de um curso de Música Popular deveria considerar a história da Música 

Popular, a profundidade da formação do aluno e sua prática no mercado de trabalho, o 

que naturalmente exige dos professores um alinhamento pedagógico. Este alinhamento 

suscita reflexões constantes sobre nossa prática docente e aponta para problemas de 

ordem básica da formação dos alunos. Faz-se necessário articular propostas de Extensão 

que ampliem o diálogo entre lugares e pessoas que promovem/ produzem música 

popular nos âmbitos artístico e educacional, fora das universidades.  

 

 

Título: Reflexões sobre a Música Popular Brasileira no Ensino Superior: 

Performance e Pesquisa na Escola de Música da UFRN 

Prof. Dr. Cleber da Silveira Campos 

cleber.campos@ufrn.br 

 Universidade Federal do Rio Grande do Norte 

Escola de Música  

 

Resumo: A crescente oferta de cursos de ensino superior centrados na Música Popular 

Brasileira tem destacado a evidente demanda por um conhecimento acadêmico 

especializado, enfatizando a performance musical. Uma das principais motivações para 

buscar instituições de ensino superior reside na possibilidade de dar continuidade aos 

mailto:brunorejan@ufg.br
mailto:cleber.campos@ufrn.br


estudos de um instrumento específico, nesse contexto, com ênfase na interpretação da 

música popular. Isso oferece aos estudantes a chance de aprimorar gradualmente suas 

habilidades musicais e expressar sua criatividade de maneira cada vez mais 

aprofundada. Quando relacionado as pesquisas desenvolvidas, em âmbito acadêmico, 

uma das tendências crescentes nessa área está relacionada à análise das nuances 

presentes nas práticas interpretativas de diversos instrumentistas, especialmente quando 

associadas a diferentes gêneros e estilos musicais. Tais nuances, inerentes a essa prática 

musical, possuem o potencial de se tornar um objeto de pesquisa distinto, a serem 

desenvolvidos não apenas em cursos exclusivamente dedicados à música popular, mas 

também em programas interdisciplinares que exploram suas interseções com diversas 

áreas do conhecimento. Essas análises frequentemente se baseiam na evolução das 

práticas musicais ao longo do tempo, podendo também abranger conexões com questões 

sociais, tradições populares, entre outras. Assim, torna-se fundamental enfatizar que a 

análise crítica vinculada ao estudo contínuo da música popular, dentre outros fatores, 

podem desempenhar um papel fundamental na ampliação da compreensão das 

diversidades interpretativas da música popular brasileira. Nesse contexto, o propósito 

desta palestra é apresentar algumas das iniciativas relacionadas ao ensino, pesquisa e 

extensão voltadas para a música popular brasileira realizadas na “Escola de Música da 

Universidade Federal do Rio Grande do Norte – EMUFRN”. Essas atividades estão 

diretamente vinculadas às práticas musicais em andamento no “LAPER2ME – 

Laboratório de Percussão e Performance Mediada por Recursos Tecnológicos da 

UFRN”, sob a coordenação do Prof. Dr. Cleber da Silveira Campos. 

 

 

Prof. Dr. Raphael Ferreira da Silva  

(UFU – saxofone) 

 

Resumo: Nesta breve exposição, tratarei de algumas perspectivas pessoais acerca da 

presença, inserção, importância e desafios concernentes ao ensino da música popular em 

cursos superiores de música no Brasil. Dentre os principais fatores que tornam tal 

matéria especialmente relevante no cenário educacional atual, considero de acentuado 

relevo: a) o desenvolvimento de habilidades que tendem a ser úteis para a inserção de 

egressos no mercado de trabalho; b) a possibilidade de universidades - especialmente as 

públicas - contemplarem de maneira crescente uma demanda antiga e ainda reprimida 

de alguns setores da classe musical; c) a expansão dos universos estético-musicais 

abrangidos pelo ensino superior de música, em especial aqueles normalmente tidos 

como pertencentes ao "guarda-chuva" da música popular, desde gêneros e expressões 

mais "comerciais" até outras mais "jazzisticamente orientadas". Dentre os principais 

desafios que podem ser observados na rotina acadêmica, destaco o  ainda incipiente 

número de docentes efetivos atuando na área, bem como questões concernentes à 

heterogeneidade do corpo discente, tanto com relação à sua formação básica quanto aos 

seus interesses de ordem estético-musical. Por fim, ressalto a importância da abordagem 

de tal matéria com fundamentação tanto em experiências já bem sucedidas e 

reconhecidas nacionalmente, quanto em um olhar atento para perspectivas ainda não 

contempladas pela academia. 
  



 

Palestra 02 
Bloco 5O: Anfiteatros 5O - G e H 

29/09 / 9h 

 

Violão solo: 10 estudos para improvisação multi-textural 
 

Prof. Dr. Tabajara Belo 

(UFOP – violão) 

 

O violonista/guitarrista e compositor disserta sobre sua pesquisa de doutoramento 

realizada na Universidade da Flórida entre 2017 e 2022, representada em sua obra 

original “Ten Studies for Multi-textural Improvisation on Unaccompanied Guitar”. 

Intercalando a execução in loco de trechos dos dez movimentos e reflexões sobre a 

natureza e os limites/interseções entre as práticas composicionais e improvisatórias, o 

ministrante revisita conceitos como textura e idiomatismo, além de apontar estratégias e 

caminhos para desenvolvimento da improvisação ao violão solo nos ambientes tonais, 

modais e pós-tonais.  

 

 
  



 

Palestra 03 
Bloco 5O: Anfiteatros 5O - G e H 

30/09 / 9h 

 
 

O Discurso Musical de Paulo Moura no Choro Ternura de K-

Ximbinho 
 

Prof. Dr. Joel Luís da Silva Barbosa  

(UFBA – clarineta) 

 

Resumo: O ensino da performance do choro passa por compreender as performances 

dos chorões que marcam o gênero ao longo de sua história. Neste sentido, este estudo 

tem como objeto o discurso musical do clarinetista Paulo Moura (1932-2010) na 

gravação do choro Ternura de K-Ximbinho (1917-1980) no álbum Mistura e Manda 

(1983), mais especificamente na segunda seção da composição. O álbum do clarinetista 

é uma referência que traz o choro, o samba e a gafieira. No show Tributo a Paulo 

Moura: 40 Anos de Mistura e Manda, disponível no Youtube, Daniela Spielmann (RJ), 

Alexandre Ribeiro (SP) e Caetano Brasil (MG) comemoram o aniversário do álbum e 

homenageiam o clarinetista. O objetivo principal do estudo é compreender o discurso 

musical de Paulo Moura na gravação, onde ele executa o choro e substitui alguns de 

seus trechos por improvisos. O texto busca demonstrar que a execução faz uso de um 

padrão de intensificação-clímax-relaxamento, em pequena, média e grande escalas, e 

apresenta novidades ao longo de todo o seu percurso. As novidades são as diferentes 

ideias de execução e composição elaboradas e apresentadas sistematicamente no 

decorrer do discurso musical pelo clarinetista. Elas são alterações, acréscimos e 

subtrações, além de substituições por meio de improvisação, feitos à composição 

original por meio de diversos procedimentos e tratamentos dados aos elementos de 

articulação, dinâmica, ornamentação e ritmo.   O padrão é consistente com a 

composição do K-Ximbinho nos diferentes níveis escalares que ocorrem, e as novidades 

musicais são coerentes com os padrões onde acontecem. Enquanto o padrão dá unidade 

ao discurso musical, as novidades mantém a imprevisibilidade e o frescor ao longo da 

execução. A metodologia apresenta uma análise da performance que utiliza uma 

transcrição da gravação construída por meio da combinação da escuta e do aplicativo 

Moises. A reflexão faz uso de ideias apresentadas pelo musicólogo inglês Edward 

Lowinsky em seu artigo On Mozart’s Rhythm (1956), e parafraseadas para a 

performance pelo pianista e pesquisador Malcolm Bilson em sua palestra-vídeo 

intitulada Taste in Mozart and Chopin.  

 

Palavras-chaves: Paulo Moura; Mistura e Manda; K-Ximbinho; Ternura. 
 

  



 

Concerto 01 

Sala Camargo Guarnieri (Bloco 3M)  

27/09 / 19h 

 

Do Samba ao Funk: piano a quatro mãos, transcrições e intermídias  
 

André Leme Pédico 

Centro Federal de Educação Tecnológica de Minas Gerais 

 

Fabiana de Sousa Cunha Machado 

Instituto Federal de Minas Gerais  

 

O presente concerto apresenta duas versões para piano a quatro mãos de obras 

brasileiras derivadas de gêneros da música popular. O Samba de Alexandre Levy (1864-

1892), originalmente escrito para orquestra, é uma das obras emblemáticas do início do 

Nacionalismo Brasileiro. A obra foi transcrita para piano a quatro mãos pelo próprio 

compositor, mas só recebeu sua primeira gravação em 2021, pelo presente duo, sendo 

divulgada digitalmente com o apoio do Instituto Piano Brasileiro. Já o Funk carioca 

“Baile da gaiola vai curar seu sofrimento”, dos DJ’s Wendel, Juninho e Isaac, foi 

transformado em uma versão de concerto para duo de piano pelo compositor Vitor 

Alves (1999), que articula elementos idiomáticos do funk à linguagem pianística. 

Ambas as obras, apesar de mais de um século de distância, se relacionam por derivarem 

de gêneros marcados por receberem forte preconceito racial associado às periferias. A 

performance musical desse arranjo foi gravada remotamente durante a pandemia para a 

Mostra Virtual de Artes do CEFET-MG, buscando unir elementos visuais que 

representassem um baile funk em um vídeo que, quando possível, é projetado durante 

apresentação musical. Esse material visual foi criado no Touchdesigner como 

consequência de uma pesquisa de doutorado realizado no PPGMUS-UFMG pela autora.  

 

PROGRAMA 

Alexandre Levy (1864-1892) - Samba (da Suíte Brasileira) (1890) - transcrição para 

piano a quatro mãos pelo próprio compositor 

 

DJ Wendel CZR (1994), Isaac (1991) e DJ Juninho CZR (1996) – Baile da Gaiola vai 

curar seu sofrimento (2021) - Transcrição para piano a quatro mãos por Vitor Alves 

(1999) 
 

 

  



 

Concerto 01 

Sala Camargo Guarnieri (Bloco 3M)  

27/09 / 19h 
 

Concerto para violão e orquestra de Francisco Mignone 
 

Violão: Maurício Orosco 

 

Piano (correpetição): Thiago de Freitas 

 

Resumo da Temática: Trata-se de uma obra composta em 1975 e estreada em 04 de 

maio de 1977 nos Estados Unidos por seu dedicatário, o violonista Carlos Barbosa-

Lima. A parte solista da obra recebeu uma revisão por Sérgio Abreu na década de 

noventa, visando auxiliar os violonistas Paulo Martelli e Nícolas de Souza Barros nas 

estreias nacionais do concerto. Esta revisão constituiu-se tema de doutorado de 

Maurício Orosco pela Universidade de São Paulo entre 2010 e 2013, sob orientação de 

Rubens Russomanno Ricciardi. Esta ocasião foi marcada por uma intensa 

correspondência entre o doutorando, Sérgio Abreu e demais violonistas envolvidos na 

gênese e utilização das soluções violonísticas de Abreu, aclarando seu processo musical, 

questionamentos e conjecturas para com a parte violonística em si e também desta em 

relação à orquestra. Finalmente, a pesquisa estendeu-se também ao universo do piano. O 

doutorando Thiago de Freitas elaborou uma nova redução para a obra, atuando na 

reescrita da partitura original, pouco idiomática, e provendo maiores referências da 

orquestra para o solista, em uma verdadeira reelaboração de todo o material ao seu 

instrumento. Deste modo, chegamos ao presente concerto pela ABRAPEM, com a 

estreia da redução pianística e apresentação da última revisão da parte violonística por 

Sérgio Abreu. 

  

Temática exibida 

Concerto para violão e orquestra de Francisco Mignone, composto em 1975; - Francisco 

Mignone (1897-1986) 
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Duos para clarinetas 
 

Ricardo Dourado Freire 

Roberto Cardoso Oliveira 

 

Ernest Mahle (1929) 

Duos modais para duas clarinetas (1977) 

Duo no. III – Andante 

Duo no. VIII – Allegro 

Duo no. VI – Moderato 

 

Marcos Cohen (1977) 

Três Duos (2007) 

I – Abertura 

II – Interlúdio 

III – Jogo 

 

Paulo Costa Lima (1956) 

Saruê de dois, op. 37 para clarinetas (1993) 
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Cancioneiro Popular 

 

Carlos Menezes Júnior 
 

Breve release do músico: Carlos Roberto Ferreira de Menezes Júnior é professor 

associado do curso de graduação e pós-graduação em música da Universidade Federal 

de Uberlândia (UFU) atuando na área de música popular (harmonia, arranjo, história e 

prática de conjunto), e na área de música e novas tecnologias. Doutor em música pela 

ECA/USP na área de processos de criação musical. Mestre na área de inteligência 

artificial / computação sônica pela UFU (conclusão em julho de 2007). Bacharel em 

Violão pela UFU (2002), Licenciado em Música pela UFU (2003). Atua a mais de vinte 

e cinco anos como professor, compositor, arranjador, violonista, cantor e regente de 

coral. Membro do Núcleo de Música e Tecnologia (NUMUT) da UFU e coordenador do 

laboratório de produção musical. Fundador e integrante do quarteto vocal VagaMundo 

como cantor, violonista e arranjador desde 1997. Lançou, com o quarteto, dois CDs e 

um DVD e participou de vários outros como produtor musical, violonista, arranjador e 

cantor. 

 

Músicos convidados:  

Cesar Traldi 

Daniel Lovisi 

Carolina Emília 

Quarteto de Cellos (Cordéllia Nealla, David Kennyd, Paulo Aranha, Yohan Carvalho) 

 

Programa 

Ponteio (Edu Lobo e Capinan) 

Arranjo, voz e violão: Carlos Menezes Júnior 

Participação especial no violão: Daniel Lovisi 

 

Um Girassol da Cor de Seu Cabelo (Lô Borges e Márcio Borges) 

Arranjo, voz e violão: Carlos Menezes Júnior 

Participação especial na percussão: Cesar Traldi 

 

Ciranda (Carlos Menezes Júnior) 

Participação especial: Quarteto de Cellos-&gt; Cordéllia Nealla, David Kennyd, Paulo 

Aranha e Yohan Carvalho 

 

Casa Aberta (Flávio Henrique e Chico Amaral) 

Arranjo, voz e violão: Carlos Menezes Jr. 

Participação especial: Carolina Emília (voz), Cesar Traldi (percussão), Daniel Lovisi 

(violão) e Quarteto de Cellos-&gt; Cordéllia Nealla, David Kennyd, Paulo Aranha e 

Yohan Carvalho   
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Nadia Boulanger e Lycia Bidart por um duo de viola e piano 

 

Jessé Máximo Pereira  

Universidade Federal de Minas Gerais  

jmpviola@yahoo.com.br  

 

Heron Alvim Moreira  

Universidade Federal de Minas Gerais  

alvim.heron@gmail.com 

 

REPERTÓRIO  

Nadia Boulanger (1887-1979)  

Três Peças, para viola e piano (transcrição de Jessé Máximo Pereira)  

 

Lycia de Biase Bidart (1910-1991)  

O Lago  

Viola do Céu 

 

Duo Pereira-Alvim  

Jessé Máximo Pereira - viola  

Heron Alvim – piano 

 

A atuação musical da francesa Nadia Boulanger possui várias facetas, sendo a principal delas a prática do 

ensino de música, pela qual é considerada uma das grandes professoras do século XX. Boulanger tinha 

também uma vocação para a composição musical e regência. No artigo de Pereira intitulado “Uma 

performance sob a ótica boulangeriana”, o autor evidencia o lado de Boulanger voltado para o seu 

entendimento sobre a performance. Ela compreendia que qualquer obra de arte, seja ela uma pintura, 

escultura ou composição musical, é superior ao observador ou ao artista que a interpreta. Uma execução 

perfeita, em sua opinião, é aquela em que também o criador da obra fica em segundo plano. 

“Essencialmente, uma interpretação sublime é aquela que me faz esquecer do compositor, esquecer do 

intérprete e esquecer de mim mesma; eu esqueço tudo, exceto a obra de arte.” (apud MONSAINGEON, 

1988, p. 95, tradução nossa). Esse mini-concerto, que contém as obras Três Peças, de Boulanger e O Lago 

e Viola do Céu, da compositora brasileira Lycia de Biase Bidart propõe, portanto, novos caminhos para 

uma performance, por meio de uma reflexão sobre o interpretar versus o transmitir. O interpretar segundo 

Fogel, onde “[...] todo interpretar é sempre um apropriar. Interpretar, à medida que é apropriar, não é, por 

parte de algum sujeito-intérprete, impor ao interpretado, ao objeto, a sua vontade, os desejos e 

idiossincrasias de seu interior, modelando assim o interpretado, o objeto, à sua imagem e semelhança.” 

(FOGEL, 2011, p.115). E o transmitir, termo preferido de Boulanger, por um de seus significados, qual 

seja, deixar transparecer algo. Ela considerava que o papel do artista é lançar luz sobre uma obra. 

Iluminá-la sem lançar mão de meios inesperados para tal fim. 

 

Referências  

FOGEL, Gilvan. "Vida, realidade, interpretação". In: FAGUNDES, Igor (org.). Permanecer silêncio: 

Manuel Antônio de Castro e o humano como obra. Rio de Janeiro: Confraria do Vento, 2011.  

MONSAINGEON, Bruno. Mademoiselle – conversations with Nadia Boulanger. MARSACK, Robyn 

(Trad.). Boston, EUA: Northeastern University Press, 1988.  

PEREIRA, J. M. Uma performance sob a ótica boulangeriana. DEBATES | UNIRIO, n. 20, p.131-147, 

mai., 2018. p. 132. 
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Ciranda das Sete Notas de Villa-Lobos 
 

Marcos Taveira  

USP  

marcos.taveira@usp.br  

 

Mauren Frey  

UDESC  

mauren.frey@gmail.com 

 

Esta apresentação é resultado parcial da pesquisa sobre a Ciranda das Sete Notas, de 

1933, peça importante dentro do repertório internacional para o fagote. A peça apresenta 

influência do modernismo internacional e apresenta uma vanguarda do modernismo 

nacional com uma fusão de elementos nacionalistas e neobarrocos. Encontramos um 

equilíbrio entre esses elementos e a identificação desses traços contribui sobremaneira 

para a elucidação e direcionamento das questões interpretativas na obra. Outro ponto 

importante para essa construção é o encaminhamento formal da peça, principalmente 

através dos seus movimentos cadenciais. A peça apresenta forte relação com outras 

obras camerísticas de Villa-Lobos e os elementos que funcionam como uma espécie de 

assinatura, ou características idiomáticas do compositor que foi influenciado pelo 

modernismo internacional, principalmente por Stravinsky e Debussy e, ao mesmo 

tempo, influenciou uma série de compositores brasileiros de gerações posteriores. Essa 

apresentação será realizada com a redução de piano, podendo ser complementada pelo 

Duo para Fagote e Piano de Cláudio Santoro, de 1982, peça contrastante. 
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A sonoridade brasileira de Nelson Salomé 
 

Raphael Ferreira (saxofone) 

 

Rosiane Lemos (piano) 

 

O duo formado pelos músicos Raphael Ferreira e Rosiane Lemos, apresentará duas 

obras do compositor mineiro, Nelson Salomé: Capão Triste e Clarice, além da peça para 

piano solo, Baião de 2 [Tocata em Ré] 

 

Programa 

Capão Triste (1985), foi inspirada em valsas populares francesas, tocadas em acordeon. 

Escrita originalmente para flauta e piano, foi adaptada para outros instrumentos de 

sopro. Capão Triste é uma região montanhosa, situada em uma reserva ecológica na 

zona rural de Baependi, onde nasceu a cunhada do compositor, Maria Rita, a quem 

dedicou a obra.  

O choro-canção Clarice (1982), dedicado à mãe do compositor, foi estreado num 

festival “Cante e Conte” no início dos anos 80 em Baependi. Foi escrita originalmente 

para bandolim, sopro e conjunto regional. 

Baião de 2 [Tocata em Ré] (1997), pensada inicialmente em uma pequena peça, com 

finalidade de introdução à uma notação mais contemporânea, visando os iniciantes ao 

piano. Mas no decorrer do processo criativo, Salomé, optou por um grau maior de 

dificuldade técnica, decorrente do caráter de tocata que permeou o desenvolvimento da 

composição. Houve a intenção de homenagear o “Rei do Baião“ Luís Gonzaga, ao 

utilizar modos característicos da música nordestina. O emprego de notas repetidas, um 

longo pedal de Ré e trechos mais virtuosísticos, remetem ao grande J.S.Bach e o 

número 2 é uma alusão ao uso de dois dedos que ocorre no início da peça com 

revezamento das mãos, como uma criança brincando ao piano. 

 

Baião de 2 [Tocata em Ré] (1997) 

Clarice (1982) 

Capão Triste (1985) 

 

Compositor: Nelson Salomé (1950) 

 

  



 
Concerto 02 

Sala Camargo Guarnieri (Bloco 3M)  

28/09 / 19h 

 

TAMUÎA duas peças para clarineta 
 

Joel Barbosa 

 

I – Aimberê para clarinete 

II – Cunhambebe para duas metades de clarineta 

 

Os títulos das peças se referem aos líderes tupinambá Aimberê e Cunhambebe, 

protagonistas da Guerra dos Tamoios no século XVI. As peças fazem uso de 

sonoridades não convencionais produzidas por técnicas estendidas. Na primeira peça, 

Aimberê, a clarineta imita sonoridades de flautas primitivas e da mata. Na segunda 

peça, Cunhambebe, a clarineta se apresenta dividida em duas metades, inferior e 

superior. Elas são tocadas juntas e separadamente. Quando juntas, as duas metades se 

conectam pela boca do clarinetista, mas não verticalmente como na configuração 

tradicional do instrumento. William O. Smith disse ter se inspirado nos aulos gregos ao 

escrever para as duas metades de clarineta na década de 1960. A obra reflete 

impressões, imagens e sentimentos colhidos em relatos históricos da Guerra dos 

Tamoios. De alguma maneira, ao inspirar e soprar no instrumento, o clarinetista busca 

escutar os resquícios sonoros da Guerra que ainda ecoam no ar do presente. 

 

 

 

 

  



 
Concerto 03 

Sala Camargo Guarnieri (Bloco 3M)  

29/09 / 19h 

 

Panorama Latino-Americano para flauta e violão  
 

Alef Caetano Silva  

Universidade Federal de Minas Gerais  

alefcaetano@ufmg.br  

 

Giuliano Coura  

Universidade Federal de Minas Gerais  

giulianocoura@ufmg.br 

 

O Duo Mineiro foi formado em 2013, pelo flautista Alef Caetano e o violonista 

Giuliano Coura, e vem se dedicando à pesquisa, performance e fomento do repertório 

original latinoamericano para flauta e violão, buscando interpretar um material inédito 

ou pouco conhecido do grande público. No recital “Panorama Latinoamericano para 

Flauta e Violão”, o duo traz duas composições originais para a essa formação 

camerística. A primeira obra é “Vilarejo dos Lobos”, do compositor mineiro Guilherme 

Castro, a composição nasce de um diálogo musical inspirado na escrita violinística do 

compositor Heitor Villa-Lobos mas com harmonia e melodia inspiradas na música 

instrumental mineira, Clube da Esquina e um pouco de rock progressivo, ao estilo Yes e 

Gentle Giant. A segunda peça é do compositor argentino Marcelo Coronel, “El Horcón 

del Medio”. O nome da composição faz referência a um pilar central que sustenta as 

típicas casas dos gaúchos argentinos e é dedicada à sua esposa. Ao todo, essa obra tem 

cinco movimentos, I- Zamba, II- Chacarrera, III – Vidala, IV – Carnavalito, e V- Gato, 

todos inspirados em danças e estilos musicais tradicionalmente presentes na região 

noroeste da argentina.  

 

Repertório 

Vilarejo dos Lobos - Guilherme Castro (1975) 

I - Vila 

II - Relógio 

III - Lobos 

IV - Brejo 

V - Villa-Lobos 

 

El hórcon del medio - Marcelo Coronel (1962) 

I. Zamba (sin segunda) 

II. Chacarera 

III. Vidala 

IV. Carnavalito 

V. Gato 
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CLAUDIO RODITI, O EMBAIXADOR DO SAMBA-JAZZ  
 

Elder Thomaz da Silva  

Universidade Federal de Minas Gerais – UFMG  

 

A proposta desse recital temático é uma homenagem ao trompetista Claudio Roditi. 

Dentre os objetivos, o principal é apresentar os arranjos e roupagens que o trompetista 

Claudio Roditi criou e gravou em seus discos. Claudio Roditi foi um trompetista, 

compositor e arranjador de grande importância no cenário da música instrumental 

brasileira e do jazz. Uma das principais características dos seus discos é a interpretação 

de temas de jazz em ritmos brasileiros como samba, bossa nova e baião. O músico ficou 

conhecido, principalmente nos Estados Unidos, como o embaixador do Sambajazz. A 

relação da proposta de apresentação artística com o tema do congresso está no avanço 

que as pesquisas na área da música popular têm alcançado nos últimos anos, abrindo 

NOVOS CAMINHOS PARA PERFORMANCE MUSICAL. O tema da proposta está 

relacionado à pesquisa de doutorado em andamento que investiga o estilo interpretativo, 

processo criativo e práticas de performance de Claudio Roditi. 

 

PROGRAMA 

DUKE ELLINGTON (1899 -1974) 

In A Sentimental Mood (1935) - Arr.: Claudio Roditi 

 

ANTÔNIO CARLOS JOBIM (1927 – 1994) 

Triste (1967) – Arr.: Claudio Roditi 

 

CLAUDIO RODITI (1946 – 2020) 

Gemini Man (1988) 

 

Músicos convidados: 

Vinícius Mendes – Saxofone 

Samy Erick – Guitarra 

Rafael de Sousa – Contrabaixo 

Paulo Frois - Bateria 
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“Violão solo: 10 estudos para improvisação multi-textural” 

(2021) 
 

Tabajara Belo 

 

O violonista/guitarrista e compositor inicia sua apresentação com uma improvisação 

livre, a seguir executa seu ciclo de peças para violão solo, concebidas com didática 

intenção de fomentar o desenvolvimento de habilidades improvisatórias no executante, 

especialmente no formato solista. Esteticamente, a obra transita pelos universos modal, 

tonal e pós-tonal, trazendo a rica paleta de cores, efeitos, texturas e técnicas estendidas 

do instrumento para a ordem do dia do fazer improvisado. No seu desfecho, o concerto 

visita transversalmente dois fragmentos afetivos da memória musical brasileira: um 

tema folclórico vertido para cromatismos e contrapontos mais afeitos às fronteiras do 

tonal; uma peça do cânone orquestral revivida em formato canção.  

 

Improviso Livre 

Tabajara Belo (1973) 

 

Estudos para improvisação Multi-textural 

Tabajara Belo (1973) 

. Estudo #1 

. Estudo #2 

. Estudo #3 

. Estudo #4 

. Estudo #5 

. Estudo #6 

. Estudo #7 

. Estudo #8 

. Estudo #9 

. Estudo #10 

 

Tristezas do Jeca 

Angelino de Oliveira (1888-1964) arr. Tabajara Belo 

 

O Trenzinho do Caipira 

Heitor Villa-Lobos (1887-1959) arr. Tabajara Belo 
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Obras solo para tambores de moldura brasileiros  
 

Vitor Lyra Biagioni  

vlyra95@gmail.com  

 

A presente proposta se tem como objetivo apresentar três obras solos para tambores de 

moldura que se caracterizam pela utilização em seu processo criativo de conceitos que 

permeiam a música contemporânea de concerto. As obras fazem parte da pesquisa em 

tambores de moldura do autor e que fez parte do trabalho de conclusão de curso da 

especialização em percussão popular da Faculdade Santa Marcelina. A primeira obra, 

ointenta e dois (82), tratase de uma peça para tamborim solo, no qual são elementos 

rítmicos tradicionais do instrumento e elementos que buscam a expansão tímbrica, são 

combinados, inovando perspectivas interpretativas e composicionais para o instrumento. 

A segunda obra é intitulada “Estudo Textual #3”, nela é utilizado o pandeiro brasileiro 

com pele de couro atrelado ao conceito de notação textual e aleatoriedade. Na última 

peça Pandegrafismo, para pandeirão de bumba meu boi, propõe-se a utilização de uma 

partitura gráfica, que viabiliza a improvisação dirigida como um novo ponto de vista na 

execução do instrumento. Na partitura existem apenas indicações para o intérprete, que 

se guia pelos elementos gráficos apresentados.  

 

oitenta e dois (82) (2022) 

Compositor: Vitor Lyra Biagioni (1995-) 

 

Estudo Textual #3 (2022) 

Compositor: Vitor Lyra Biagioni (1995-) 

 

Pandegrafismo (2022) 

Compositor: Vitor Lyra Biagioni (1995-) 
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Entre incógnitas e descobertas 
 

Cleber Campos 

Universidade Federal do Rio Grande do Norte 

 

Maria Altino 

Universidade Federal do Rio Grande do Norte 

 

 

Entre incógnitas e descobertas, o duo experimenta possibilidades que transitam entre o 

som e o movimento. A partir das suas experiências individuais, Cleber Campos e Maria 

Altino criam conexões entre a resposta do corpo para o estímulo sonoro e o resultado 

sonoro que o movimento pode provocar. 

 

PROGRAMA 

 

Passoando na pracinha: frevo para percussão e dança em três movimentos  

1. Ferrolho, 2. Levada e 3. Tramela (2023) 
Autores | Cleber Campos (1978 - ) e Maria Altino (1990 - ) 

Intérpretes | Cleber Campos (1978 - ) e Maria Altino (1990 - ) 

 

 

Cinzas (2017) - Releitura da obra para Tímpanos e uma passista de frevo 

Autor | Cesar Traldi (1983 - ) 

Intérpretes | Cleber Campos (1978 - ) Maria Altino (1990 - ) 
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Itinerâncias 
 

Cesar Traldi 

Universidade Federal de Uberlândia 

 

Daniel Barreiro 

Universidade Federal de Uberlândia 

 

Esse concerto faz parte do projeto de pesquisa “Composição e Performance Musical 

com Novas Tecnologias”, desenvolvido pelos autores na Universidade Federal de 

Uberlândia e financiado pela Fapemig (Edital Nº 001/2022 - DEMANDA 

UNIVERSAL). Serão apresentadas três obras eletroacústicas mistas envolvendo 

instrumentos de percussão. As duas primeira são com suporte fixo e a terceira com 

eletrônica em tempo real. O concerto será finalizado com a estreia da obra eletroacústica 

acusmática Itinerâncias #1.  

 

 

PROGRAMA 

 

Reflexos #2 (2021), para conga, gestos e tape 

Cesar Traldi 

 

Ressonâncias #7 (2021), para marimba e tape 

Cesar Traldi 

 

Natural Tech (2010), para marimba e eletrônica 

Daniel Barreiro 

 

Itinerâncias #1 (2023)*  

Daniel Barreiro 

 

*estreia 
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Rítmicas Poéticas 
 

Ana Luisa Fridman  

Universidade de São Paulo   

  

A pianista Ana Fridman, atualmente docente do Departamento de Música da ECA/USP, 

apresenta obras autorais resultantes de seus trabalhos e pesquisas mais recentes. O foco 

principal de suas obras é mostrar a música como resultado de situações incorporadas, 

nas quais o gesto físico resulta em gesto sonoro baseado no estudo de parâmetros 

rítmicos, onde a pianista faz também o uso da voz como elemento percussivo e 

melódico. O RecitalPalestra consta de uma breve explanação sobre seu processo de 

pesquisa, que aborda conceitos da neurociência, da biologia e estudos sobre assimetrias 

rítmicas para criar sonoridades que refletem a contemporaneidade e a fisicalidade 

traduzidas no gesto pianístico. Ao final do Recital, a pianista propõe também uma breve 

interação com o público, conduzindo a utilização da voz e recursos percussivos das 

pessoas ouvintes como base construída e orientada pela compositora para uma 

experiência de improvisação interativa, com a finalidade conduzir os ouvintes a 

experimentarem uma proposta baseada em parâmetros rítmicos.   

 

Programa (peças autorais): 

1. Tambor 

2. Tempoqueleva 

3. Nós e a brisa 

4. Interação rítmica com o público 

 

músico convidado: Prof. Dr. Cesar Adriano Traldi 
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Arranjos de canções para o violão tenor 

Júlio Cesar Caliman Smarçaro 

Universidade Estadual de Campinas (Unicamp) 

juliocalimanmusic@gmail.com 

 

Resumo: Derivado do banjo tenor, o violão tenor foi introduzido no Brasil por Aníbal Augusto 

Sardinha (Garoto) na década de 1930. Utilizando-o para o acompanhamento e sobretudo na 

função de solista melódico o músico foi o maior responsável pela popularização do instrumento 

no país, mas após sua morte em 1955 o uso do violão tenor gradativamente entra em declínio e 

quase desaparece por completo. Em 2018 Renato Anesi lança o CD “Tenor Guitar in Concert”, 

no qual utiliza o instrumento em arranjos de peças a solo, sem qualquer acompanhamento. Este 

trabalho busca dar continuidade a essa proposição artística, apresentando e discutindo a criação 

de dois arranjos inéditos para músicas representativas do nosso cancioneiro, “Sampa” e 

“Carinhoso”, prosseguindo na retomada de uso deste importante instrumento para a música 

popular brasileira. 

Palavras-chave: violão tenor; música popular brasileira; Aníbal Augusto Sardinha; violão solo. 

 

 

Choro hodierno: uma prática alternativa para o Choro 
Samuel André Pompeo 

Universidade Estadual Paulista "Júlio de Mesquita Filho" 

Universidade de Aveiro (Portugal) 

samuel@samuelpompeo.com 

 

Resumo: O objetivo deste recital-palestra é a apresentação de uma criação artística realizada 

sob uma nova tipologia para o Choro, intitulada “Choro hodierno”. Essa tipologia visa resgatar 

elementos performáticos presentes nas práxis do Choro em seus primórdios. O desenvolvimento 

desta abordagem está fundamentado na revisão crítica da literatura e no emprego do modelo 

prático-teórico desenvolvido a partir da interseção de elementos advindos da música Ocidental 

de concerto, do jazz e do Choro. Com base nestes estudos, foi criado uma abordagem 

performática para uma composição de Pixinguinha que será apresentada e discutida neste 

recital-palestra. 

Palavras-chave: choro; performance alternativa; episteme da improvisação; música artística 

ocidental. 
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Suite III patra flauta e violão de Roberto di Marino (1956) 

Marcos Vinícius Araújo 

UFRGS-PPGMUS 

marcosviniciusaraujo.sm@ufrgs.br 

 

Leonardo Winter 

UFRGS-PPGMUS 

leonardo.winter@ufrgs.br 

 
Resumo: O recital apresenta a suíte III para flauta e violão do compositor italiano Roberto Di 

Marino. Conforme o compositor, o tango argentino e a música de Astor Piazzola foram a fonte 

de inspiração das obras através de releituras contemporâneas em melodias e ritmos platinos e na 

alternância de atmosferas vibrantes, nostálgicas, pujantes e expressivas. A suíte III, em quatro 

movimentos, apresenta uma expressiva Milonga, um interlúdio instrumental com solo de violão, 

seguido de um tango e um movimento leve e espirituoso (Humoresque). Através da proposta 

artística, os intérpretes combinam equilíbrio instrumental, versatilidade no timing musical e 

expressividade na performance. 

Palavras-chave: suíte para violão e flauta; Roberto Di Marino; ritmos latino-americanos. 

 

 

Coisas e Sons: percussão e criação musical em objetos do cotidiano e materiais 

naturais  

Igor Caracas de Souza Maia 

Universidade de São Paulo 

igor.caracas.maia@usp.br 

 
Resumo: O presente trabalho trata da performance artística Coisas e Sons, série de peças 

percussivas improvisadas em objetos do cotidiano e materiais naturais, registradas em vídeo. É 

parte integrante, um viés prático e artístico, da dissertação de mestrado Percussão, Descoberta e 

Criação: materiais naturais e objetos do cotidiano em contexto percussivo, cultural, educativo 

e artístico. Consiste em uma pesquisa de práticas culturais e artísticas ao redor do mundo que 

utilizam estes tipos de materiais em suas expressões musicais, além de aprofundar na prática 

pedagógica da oficina homônima e as potencialidades desta temática para a educação musical. 

A partir de uma presença ativa nos espaços, humano e matéria relacionam-se de maneira 

musical através da percussão: experimentando tocar os objetos sentimos suas matérias e 

características físicas que resultam sonoridades somadas à nossa forma de tocá-los. Como em 

uma linguagem de sinais, comunicamos às coisas os sons que desejamos alcançar e estas nos 

respondem com seus timbres e tessituras possíveis. A improvisação está, então, presente tanto 

na invenção de um uso percussivo para um objeto que possuía outra função quanto na criação 

musical em tempo real.   

Palavras-chave: Percussão; Criação musical; Objetos do cotidiano; Improvisação; Educação 

musical. 
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Baguala por Atahualpa: diálogos para a construção de uma performance 

culturalmente informada numa obra de Rufo Herrera 
Alef Caetano Silva 

Universidade Federal de Minas Gerais 

alefcaetano@ufmg.br 

 

Giuliano Coura 

Universidade Federal de Minas Gerais 

giulianocoura@ufmg.br 

 

Resumo: O Duo Mineiro criado em 2013 e formado pelos músicos Alef Caetano (flauta) e Giuliano Coura (violão), 

apresenta nesse recital palestra a peça Baguala Por Atahualpa, do compositor Rufo Herrera. Rufo Herrera, nasceu em 

1933 em Río Primero, pequeno povoado localizado na província de Córdoba na Argentina. Está radicado no Brasil 

desde 1963, e concentra a maior parte de sua produção musical e artística na cidade de Belo Horizonte, Minas Gerais. 

Sua atuação como compositor, educador musical e bandoneonista se destaca em projetos de grande relevância 

nacional, como a Orquestra Experimental da UFOP, atual Orquestra Ouro Preto, seu grupo de música instrumental 

Quinteto Tempo, sua atuação junto ao Grupo de Compositores da Bahia e a colaboração de décadas nas atividades da 

Fundação de Educação Artística e Oficina Multimédia. A realização do recital palestra Baguala Por Atahualpa visa 

contribuir com a divulgação da obra de Herrera e da música decolonial latino-americana, além de propor o debate 

sobre as escolhas técnicas e o trabalho de revisão da obra junto ao compositor. A Baguala Por Atahualpa 

(HERRERA, 1993) é uma obra para flauta e violão composta e dedicada ao flautista Felipe Amorim e ao violonista 

Clayton Ventromilla. Na peça, é clara a referência que Herrera faz à cultura dos povos originários da América do Sul, 

reforçando seu forte traço decolonial, especialmente ao evocar a sonoridade dos instrumentos andinos caja chayera, 

charango, papel atribuído ao violonista ao executar passagens percussivas, e ao cantar uma copla no trecho inicial da 

peça; e quena, flauta tradicionalmente encontrada nos andes, representada nessa peça pela flauta transversal, onde o 

autor toma mão de recursos timbrísticos da técnica de harmônicos na flauta (CAETANO SILVA, 2020) e frullato 

para evocar reminiscências sonoras que direcionem a escuta do ouvinte para o som da flauta andina. Nesta peça, o 

compositor ainda demonstra um caráter saudosista dos tempos em que esteve em convívio com o povo Aimára na 

região da Puna do Atacama, mais precisamente nas províncias argentinas de Salta e Jujuy, convívio decorrente de 

suas inúmeras viagens feitas pelo continente sul-americano (COURA, 2022). Trata-se também de uma homenagem 

explícita ao violonista e compositor argentino Atahualpa Yupanqui, que foi uma das grandes influências de Herrera 

no que concerne à sua pesquisa da música popular argentina e andina. Este recital, concebido por meio da 

performance culturalmente informada (BARBEITAS, 2020), busca trazer a conexão dos efeitos sonoros e recursos 

idiomáticos dos instrumentos da formação alinhados ao estudo e compreensão do contexto cultural aludido pelo 

compositor. 

Palavras-chave: Rufo Herrera; música latino-americana; música decolonial. 

 

 

Música mineira para viola de arco solo: catalogação, editoração e performance 

Jessé Máximo Pereira 

Universidade Federal de Minas Gerais 

jmpviola@yahoo.com.br 

 

Resumo: Este recital-palestra tem como objetivo apresentar os resultados de pesquisa desenvolvida na Universidade 

Federal de Minas Gerais (UFMG) sobre a historiografia da viola de arco no Brasil. Foram coletadas obras de 

compositores mineiros e de outros profissionais que tenham relação com a instituição, tais como professores, 

compositores e arranjadores. Também foram realizados trabalhos de editoração das peças que se encontravam em 

manuscritos, contribuindo, desse modo, para a divulgação dos textos musicais de forma mais nítida e acessível. Por 

fim, estão sendo feitos registros fonográficos e apresentações científicas e artísticas do repertório disponível, no 

Brasil e no exterior, e esperamos a criação de um acervo virtual com ampla disponibilidade de materiais como 

partituras, áudios, vídeos, textos, entre outros. 

Palavras-chave: viola de arco; música mineira; catalogação; editoração e performance. 
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Performance da obra Around Anxiety para percussão múltipla e tape 

Rubens Rogério Scottá Júnior 

Universidade Federal de Uberlândia 

rubensscotta@gmail.com 

 

Resumo: O presente Recital Palestra objetiva realizar a performance da obra Around Anxiety para 

percussão múltipla e tape, demonstrando seus principais aspectos técnico-musicais e interpretativos 

variáveis dentro dos seus quatro movimentos. A obra foi criada durante minha graduação (bacharelado 

em percussão) em 2021, com intuito experimental de exploração tímbrica em um setup reduzido de 

percussão múltipla – caixa, três woodblocks, dois egg-shakers e um plástico bolha. Assim, utilizam-se na 

obra técnicas tradicionais e estendidas de percussão, bem como a parte eletrônica pré-gravada (tape ou 

suporte fixo). Esta prioriza sons médio-graves e graves, apesar de também possuir sons agudos, 

harmonizando-se com os sons mais agudos dos instrumentos (parte acústica). O tape não visa 

simplesmente o acompanhamento e a marcação rítmica, métrica e temporal da parte acústica, devido aos 

seus aspectos sonoros, possuindo igual relevância ao contexto da performance. O intérprete deve atentar-

se a algumas questões para a performance da obra, como: montagem do setup; técnicas de execução 

tradicionais (rudimentos de caixa com baquetas tradicionais, por exemplo) e estendidas (tocar com as 

mãos, movimentos de fricção e de batida não usuais aos instrumentos do setup); escolha e troca de 

baquetas; acessórios para apoio dos egg-shakers e baquetas; gestos e movimentações específicas; 

aspectos musicais gerais (controle de dinâmica, atenção às fórmulas de compasso e ao andamento, bem 

como às mudanças destes aspectos e sua inter-relação com o tape). Estas questões devem ser analisadas e 

praticadas durante o processo interpretativo do tape e da partitura, sendo esta composta por notação 

tradicional, anotações textuais e uma bula. 

Palavras-chave: percussão múltipla; tape; performance. 

 

No Passo: uma obra dos anos 50 que confirma a participação das mulheres no 

frevo instrumental 
Maria José dos Santos Altino 

Universidade Federal do Rio Grande do Norte 

mestradomariaflor@gmail.com 

 

Resumo: Na história do frevo o espaço para a atuação das mulheres não foi justo e não deu suporte à 

participação delas na sua construção e trajetória, principalmente quando falamos sobre o frevo 

instrumental (Santos e Mendes, 2019). Ainda assim, elas seguiram criando "[...] silenciadas, mas nunca 

omissas [...]" (Lelis, 2022). Compreender a contribuição delas nessa modalidade do frevo nos ajuda a 

encontrar caminhos para uma participação mais efetiva e visibilizada dessas mulheres. Esse trabalho 

apresenta uma emblemática obra que ganhou vida nos anos 50 e hoje pode ser a chave da mudança de 

percepção sobre a contribuição delas para a trajetória do frevo. A performance apresentada foi criada com 

base na análise e compreensão da obra pesquisada ("No passo" - Amélia Brandão Nery), incluindo 

experimentações interpretativas com o pandeiro sendo tocado com as mãos e com baquetas. A partir 

disso, conclui-se que a obra apresentada realmente é um frevo, com base na análise feita a partir da 

literatura vigente (Mendes, 2017; Santos e Mendes, 2019; Vidili, 2017) e que ela dialoga com as diversas 

possibilidades de interpretação com o pandeiro. Confirma-se também a relevância dessa obra para a 

compreensão da história do frevo e da contribuição das mulheres como estímulo para a participação de 

outras mulheres no frevo instrumental. 

Palavras-chave: frevo; mulheres; pandeiro; frevo instrumental. 
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Ciranda das Sete Notas de Villa-Lobos: elementos teóricos para uma proposta 

interpretativa 
Marcos Vinícius Taveira 

Universidade de São Paulo 

marcos.taveira@usp.br 

 

Fábio Cury 

Universidade de São Paulo 

fabiocury@usp.br 

 

Resumo: Este trabalho apresenta a busca de elementos teóricos sobre a Ciranda das Sete Notas para 

subsidiar a sua performance, em complemento a outros trabalhos concluídos ou em andamento. A peça, 

muito importante dentro do repertório internacional para o fagote, apresenta forte relação com outras 

obras camerísticas de Villa-Lobos e alguns dos elementos funcionam como uma espécie de assinatura, ou 

características idiomáticas do compositor que foi influenciado pelo modernismo internacional, 

principalmente por Stravinsky e Debussy e, ao mesmo tempo, influenciou uma série de compositores 

brasileiros de gerações posteriores. Na obra, de 1933, período em que o compositor ainda se encontrava 

no início da série das Bachianas, encontramos um equilíbrio entre elementos nacionalistas, modernistas e 

neobarrocos, sendo que a prevalência destes elementos oscilam nas obras de acordo com os diferentes 

momentos e fases estilísticas do autor. A identificação desses traços contribui sobremaneira para a 

elucidação e direcionamento das questões interpretativas na obra. Outro ponto fundamental, no mesmo 

intento, é o encaminhamento formal da peça, principalmente através dos seus movimentos cadenciais. 

Palavras Chave: Villa-Lobos; Fagote; Interpretação; Música Brasileira. 

 

Padrões de acompanhamento ao violão de João Gilberto, 

em duas faixas do LP O amor, o sorriso e a flor 
João Victor Rodrigues Vilela 

Universidade de Brasília 

jvrvilela@gmail.com 

 

Bruno Mangueira 

Universidade de Brasília 

brunomangueira@unb.br 

 

Resumo: Este trabalho integra o projeto de Iniciação Científica Padrões de acompanhamento na bossa 

nova ao violão de João Gilberto, em seus três primeiros LPs (1959-1961), desenvolvido pelo Núcleo de 

Estudos em Música Popular, no âmbito das atividades do Laboratório de Guitarra e Música Popular da 

Universidade de Brasília. A presente pesquisa tem como objeto de estudo dois fonogramas do segundo 

LP do artista, O amor, o sorriso e a flor (1960): as faixas A1 - Samba de uma nota só (Tom Jobim e 

Newton Mendonça) e A2 - Doralice (Dorival Caymmi e Antônio Almeida). Para a contextualização 

histórico-cultural da bossa nova, foram consultados trabalhos de Bittencourt, Castro, Leal, Sandroni, 

Severiano e Mello, Taubkin e Tinhorão; a padronização de cifragem se baseou em Leonard, Chediak e 

Guest. Foram realizadas as transcrições dos fonogramas e a editoração de partituras, contendo forma, 

harmonia e notação rítmica do acompanhamento. Os padrões observados foram analisados, categorizados 

cronologicamente e tiveram sua recorrência aferida, tanto em termos absolutos quanto percentuais. Os 

resultados foram comparados aos dos demais trabalhos integrantes do projeto de IC, bem como com 

publicações sobre padrões de acompanhamento ao violão na música brasileira, de Faria e Pereira. Foram 

identificados dezenove diferentes padrões de acompanhamento, dos quais quatro foram encontrados na 

bibliografia consultada. Verificou-se que o perfeccionismo do artista se faz presente na organização de 

seu acompanhamento ao violão. Acredita-se que a abordagem empreendida, com a indicação precisa da 

ocorrência dos padrões de acompanhamento na discografia, se constitui em relevante contribuição para a 

área. 

Palavras-chave: João Gilberto; violão; bossa nova; samba; acompanhamento rítmico. 
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Padrões de acompanhamento na bossa nova ao violão de João Gilberto, 

em duas faixas do LP João Gilberto (1961) 

Gustavo Passos Pinheiro 

Universidade de Brasília 

gustavoppinheiro@gmail.com 

Bruno Mangueira 

Universidade de Brasília 

brunomangueira@unb.br 

 

Resumo: Este trabalho integra o projeto de Iniciação Científica Padrões de acompanhamento na bossa 

nova ao violão de João Gilberto, em seus três primeiros LPs (1959-1961), desenvolvido pelo Núcleo de 

Estudos em Música Popular, no âmbito das atividades do Laboratório de Guitarra e Música Popular da 

Universidade de Brasília. A presente pesquisa tem como objeto de estudo dois fonogramas constantes no 

terceiro LP do artista, João Gilberto (1961): as faixas A1 - Samba da minha terra (Dorival Caymmi) e A2 

- O barquinho (Roberto Menescal e Ronaldo Bôscoli). Na revisão de literatura, procurou-se compreender 

o contexto histórico-cultural no surgimento da bossa nova, a partir de autores como Castro, Leal e 

Starling; a padronização de cifragem se baseou em Leonard, Chediak e Guest. Foram realizadas as 

transcrições dos fonogramas e a editoração de partituras, contendo forma, harmonia e notação rítmica do 

acompanhamento. Os padrões observados foram analisados, categorizados cronologicamente e tiveram 

sua recorrência aferida, tanto em termos absolutos quanto percentuais. Os resultados foram comparados 

aos dos demais trabalhos integrantes do projeto de IC, bem como com publicações sobre padrões de 

acompanhamento ao violão na música brasileira, de Faria e Pereira. Foram verificados doze padrões de 

acompanhamento, dos quais apenas quatro foram encontrados na bibliografia consultada. Evidenciou-se o 

notório perfeccionismo do artista, presente através da organização de seu acompanhamento ao violão, 

cujos dados objetivos obtidos, acredita-se, constituem-se em relevante contribuição para a área. 

Palavras-chave: João Gilberto; violão; bossa nova; samba; acompanhamento rítmico. 

 

Padrões de acompanhamento na bossa nova ao violão de João Gilberto, 

em três faixas do LP Chega de saudade 

Gabriel Schrammel de Carvalho 

Universidade de Brasília 

gabriel.schrammel@hotmail.com 

Bruno Mangueira 

Universidade de Brasília 

brunomangueira@unb.br 

 

Resumo: Este trabalho integra o projeto de Iniciação Científica Padrões de acompanhamento na bossa 

nova ao violão de João Gilberto, em seus três primeiros LPs (1959-1961), desenvolvido pelo Núcleo de 

Estudos em Música Popular, no âmbito das atividades do Laboratório de Guitarra e Música Popular da 

Universidade de Brasília. A presente pesquisa tem como objeto de estudo três fonogramas constantes no 

primeiro LP do artista, Chega de saudade (1959): as faixas A3 - Brigas nunca mais (Tom Jobim e 

Vinícius de Moraes), A5 - Saudade fez um samba (Carlos Lyra e Ronaldo Bôscoli) e B2 - Rosa morena 

(Dorival Caymmi). Procurou-se compreender o contexto histórico-cultural no surgimento da bossa nova, 

a partir de trabalhos de Castro, Sandroni, Ferreira, Bernardo e Starling. A padronização de cifragem teve 

como referência Leonard, Chediak e Guest. Foram realizadas as transcrições dos fonogramas e a 

editoração de partituras, contendo forma, harmonia e notação rítmica do acompanhamento. Os padrões 

verificados foram analisados, categorizados cronologicamente e tiveram sua recorrência aferida, tanto em 

termos absolutos quanto percentuais. Os resultados foram comparados aos dos demais trabalhos 

integrantes do projeto de IC, bem como com publicações sobre padrões de acompanhamento ao violão na 

música brasileira, de Faria e Pereira. Foram identificados seis padrões de acompanhamento, sendo que o 

mais recorrente deles foi utilizado, em média, em 52% da forma dos arranjos; e desses padrões, cinco não 

foram encontrados na bibliografia consultada. Acredita-se que a indicação precisa da ocorrência dos 

padrões constitui-se numa relevante contribuição para a área. 

Palavras-chave: João Gilberto; violão; bossa nova, samba, acompanhamento rítmico. 

mailto:gustavoppinheiro@gmail.com
mailto:brunomangueira@unb.br
mailto:gabriel.schrammel@hotmail.com
mailto:brunomangueira@unb.br


 
Comunicação Oral 03 (presencial) 

Bloco 5O: Anfiteatros 5O - G e H 

29/09 / 14h30 
 

A Autoetnografia e a Heutagogia: contribuições no desenvolvimento do processo 

de autoensino e da aprendizagem no trompete 
Jefferson Roberto Anastácio 

Unicamp 

Jeffe.sound@yahoo.com.br 

 

Dr. Paulo Adriano Ronqui 

Unicamp 

pronqui@unicamp.br 

 

Resumo: O processo de aquisição da aprendizagem musical é uma questão relevante e 

revisitada por diferentes linhas de pesquisa, como a musicologia, as práticas interpretativas e a 

educação musical. Com a finalidade de contribuir com as discussões sobre o tema, o presente 

artigo tem como objetivo principal propor um diálogo preliminar entre dois métodos e modelos 

de análise teórico/prático: a Autoetnografia e a Heutagogia. Ambos caracterizam-se por serem 

modelos e métodos de pesquisa oriundos dos estudos da musicologia, das práticas 

interpretativas e da área da educação. Por meio desse diálogo, serão propostas diretrizes e 

tomadas de decisões que visam o desenvolvimento da aprendizagem do trompete por meio da 

Autoetnografia e da Heutagogia.  

Palavras-chave: trompete; autoetnografia e heutagogia; autoensino/aprendizagem; práticas 

interpretativas. 
 

Estudo de caso - Trajetória de iniciação à clarineta com instrumentos adaptados à 

realidade física da criança 
Roberto Gilson Cardoso de Oliveira 

Universidade de Brasília - UnB 

kassulinha.clarineta@gmail.com 

 

Ricardo José Dourado Freire 

Universidade de Brasília - UnB 

freireri@unb.com 

 

Resumo: Este artigo descreve um processo de aprendizagem da clarineta na infância, assim 

como os fatores determinantes para construção da aprendizagem instrumental de crianças na 

terceira infância, levando-se em conta sua capacidade física. Com foco na aprendizagem 

instrumental e utilizando quatro instrumentos de proporções diversas, propõe-se uma sequência 

de utilização de forma a atender às necessidades ergonômicas das crianças, tendo em vista o 

peso e o tamanho da clarineta em Si Bemol para iniciação instrumental de crianças. O processo 

de aprendizagem da clarineta está relacionado à emissão do som, manuseio, equilíbrio e 

sustentação do instrumento. O estudo de caso em questão contou com uma participante que 

iniciou seus estudos de clarineta com instrumentos de menores proporções, avançando para 

clarinetas maiores à medida que sua condição física e motora permitia. A análise dos resultados 

foi realizada a partir das observações de aulas, vídeos e entrevistas; foi constatada a evolução da 

criança no estudo da clarineta e a viabilidade da utilização de clarinetas de tamanhos diferentes 

no ensino do instrumento. 

Palavras-chave: Iniciação à clarineta; clarineo; dood; chalumeau.  
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Jota Moraes e sua contribuição para o vibrafone brasileiro 
Fausto Maniçoba  

Universidade Federal da Bahia – Programa de Pós-Graduação Profissional em Música 

       fausto.vibes@gmail.com 

 

                                          Dra. Ekaterina Konopleva 

            Universidade Federal da Bahia – Programa de Pós-Graduação Profissional em Música 

konoplek@gmail.com 

 

Resumo: Este artigo de caráter metodológico bibliográfico, tem o objetivo de discorrer sobre a 

contribuição do Maestro Jota Moraes em seus 60 anos de carreira para o desenvolvimento do vibrafone 

no Brasil. Em especial, compreender o trabalho do referido músico no processo de inserção do vibrafone 

no repertório da música popular brasileira. Desse modo, objetivos específicos são dois: a) apresentar uma 

breve retrospectiva do vibrafone no Brasil; b) sinalizar os passos significativos da trajetória profissional 

do Maestro Jota Moraes, descrevendo suas práticas como interprete e arranjador. Assim, pretende-se 

responder à questão norteadora: Qual principal contribuição do Maestro Jota Moraes para o 

desenvolvimento do vibrafone no Brasil? Quanto à fundamentação teórica, o trabalho foi baseado em 

Moraes (2010), Amador (2020), Souza (1994), Duggan (2011) entre outros. Além disso, para o 

levantamento dos dados foi utilizada uma entrevista semiestruturada, realizada com o Maestro Jota 

Moraes em maio de 2023. De acordo com as informações coletadas, foi elaborada uma tabela referente 

diversas participações do Maestro nas gravações de música popular brasileira, nas quais ele tem 

incorporado o vibrafone em variados gêneros musicais, colocando o instrumento em posição de destaque 

no cenário musical brasileiro. 

Palavras-chave: Vibrafone; Maestro Jota Moraes; Repertorio de Música Popular Brasileira. 
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Resumo: Apesar de aparentemente percussão múltipla ser um conceito já consolidado, trata-se de uma 

modalidade da percussão relativamente nova e é ainda possível identificar dúvidas e concepções distintas 

por parte de intérpretes, compositores e pesquisadores. Assim, o objetivo deste artigo é refletir sobre o 

conceito e características da percussão múltipla através de diferentes autores. As reflexões sobre questões 

históricas, conceituais e práticas da percussão múltipla apontam para o seu surgimento por volta da 

década de 1920, influenciado pela criação e desenvolvimento da bateria na música popular norte-

americana entre 1890 e 1930. Conceitualmente o agrupamento de diferentes instrumentos de percussão 

para a performance de um único intérprete ficou conhecido como setup. Entretanto, nem toda a 

performance de um setup de percussão, por um mesmo intérprete, trata-se de percussão múltipla. Existem 

características composicionais, interpretativas e conceituais que devem ser observadas. Percussão 

múltipla trata-se da performance de um agrupamento de instrumentos diferentes de percussão (setup), por 

apenas um intérprete, executados concomitantemente e/ou em rápida sucessão, como uma unidade 

instrumental. Nessa reflexão apontamos quatro outras possibilidades de performance de setups de 

percussão, por um mesmo intérprete, que apresentam características distintas da percussão múltipla. 

Palavras-chave: percussão múltipla; setup de percussão; performance. 
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Resumo: Este artigo é um recorte de uma pesquisa de mestrado ainda em andamento que está 

sendo desenvolvida no âmbito da performance do contrabaixo elétrico na música popular 

nordestina. A pesquisa tem como temática a demonstração de células rítmicas base e suas 

possíveis derivações, partindo da compreensão da linguagem e condução harmônica executada 

pelo contrabaixo. Essas derivações serão desenvolvidas por reconhecidos contrabaixistas da 

cena musical brasileira a partir dos gêneros musicais: xote, baião, maracatu e frevo. 

Abordaremos neste artigo, apenas as possibilidades estudadas e aplicadas pelo (a) autor (a) deste 

trabalho juntamente com alguns exemplos do método Música Brasileira para Contrabaixo de 

Adriano Giffoni. Por meio do levantamento inicial e estudos aplicados, observamos que existem 

várias maneiras do estudante ou profissional desse instrumento se apropriar e desenvolver uma 

linguagem influenciada por fatores como: o estudo técnico, compreensão do estilo e referências 

de repertórios que podem influenciar na forma como a linha de condução será construída. 

Palavras-chave: Contrabaixo elétrico; Linha de abaixo; Música nordestina; Condução 

harmônica. 
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Resumo: O presente trabalho é um recorte de uma pesquisa em andamento que está sendo 

desenvolvido no âmbito da Escola de Música da UFRN, tem a finalidade de demonstrar as 

técnicas estendidas utilizadas no contrabaixo elétrico, mais especificamente na música No 

Nordeste, a Salsa é Assim, composição essa que é de autoria do 1º proponente desse trabalho, e 

que foi composta em meados de 2016, ano que estava concluindo a Licenciatura em Música 

pela Universidade Federal da Paraíba. Além de uma análise descritiva da obra, exemplos de 

alguns trechos onde se encontram técnicas estendidas serão discutidos e apresentados em vídeos 

através do repositório Youtube com o objetivo de auxiliar o leitor na compreensão do conteúdo. 

Palavras-chave: Contrabaixo elétrico, Técnicas estendidas, Música instrumental. 
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Resumo: Para um jovem violinista cumprir o exigente programa do curso de graduação de seu 

instrumento, precisa recorrer a uma intensa prática deliberada (Ericsson et al., 1993). Este 

programa orientado por um expert, usualmente seu professor de violino, desenvolve 

competências que idealmente promovem certa autossuficiência, durante o curso, e expertise, a 

longo prazo. O presente artigo discute a prática deliberada como uma analogia da Autopoiesis 

(Varela, 1979). A hipótese de fundo é que conhecer as competências desenvolvidas durante o 

exercício da performance musical — do ponto de vista da cognição incorporada —, ajuda o 

estudante a superar processos calcados apenas em “tentativa e erro”. A metáfora primária que 

fundamenta a referida analogia é a que regula os dispositivos cognitivos do pensamento abstrato 

nos processos de transferência de sentidos do domínio sensório-motor e afetivo da vida prática 

para o domínio da música (Larson, 2012). O presente artigo propõe uma reflexão sobre o papel 

central da orientação da prática deliberada nos programas de formação de violinistas. Apresento, 

portanto, a prática deliberada em performance musical como atividade autopoiética constituída 

por processos neurobiológicos (realizada por um agente musical, o performer, e orientada por 

processos cognitivos) cuja finalidade última é alcançar e manter a expertise performativa. Uma 

didática da performance instrumental baseada nos fundamentos da prática deliberada 

autopoiética pode permitir que os jovens violinistas, durante seu período formativo, 

desenvolvam competências que favoreçam logo a consecução desta finalidade. 

Palavras-chave: Preparação da performance musical, Autopoiesis, Enacionismo. 
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O Aquecimento e/ou os Estudos Técnicos Preparatórios para clarinetistas:Uma 
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Resumo: A pesquisa tem como foco a temática do aquecimento ou como sugerido por mim no 

texto, dos Exercícios Técnicos Preparatórios Diário (ETPD). Até a realização da minha 

pesquisa, foram encontrados apenas dois trabalhos feitos por brasileiros, sendo as duas teses de 

doutorado, uma de Araújo (2016) e outra de Garbosa (2019). Ambas abordaram o aquecimento 

como uma ferramenta pedagógica que auxilia o(a) clarinetista na prática instrumental. Todavia, 

não foram encontrados trabalhos que exemplifiquem o que seria um aquecimento ou um ETPD. 

Por isso, um dos objetivos deste trabalho é abordar uma terminologia que melhor se enquadre 

na referida prática diária dos(as) clarinetistas, além disso, sugerir exercícios específicos 

preparatórios que possam auxiliar no aprimoramento na parte mental e técnica com o 

instrumento. A metodologia utilizada para alcançar os objetivos foi realizar uma revisão da 

literatura e de um estudo de multicasos com caráter quase experimental, com enfoque 

qualitativo. Por se tratar de uma pesquisa em andamento no programa de doutorado da Pós-

Graduação em Música da Universidade Federal da Bahia, os resultados parciais ainda se 

encontram em fase de reflexão. Todavia, observou-se um melhor entendimento da terminologia 

utilizada e dos exercícios específicos sugeridos pelo autor. 

Palavras-chave: clarineta; aquecimento; pedagogia; exercícios técnicos preparatórios; 

preparação técnica. 

 

 

Estratégias de aprendizagem e sugestões interpretativas para os excertos 

orquestrais para trompete do quarto movimento da Bachianas Brasileiras n. 4 de 

Heitor Villa-Lobos 
Amarildo Nascimento 

ECA-Universidade de São Paulo 

amarildotrompete@yahoo.com.br 

 

Fábio Cury 

ECA-Universidade de São Paulo 

fabiocury@usp.br 

 

Resumo: Os excertos orquestrais estão entre os mais importantes materiais para estudo na 

formação dos trompetistas que almejam tocar em uma orquestra sinfônica. Para alcançar esse 

objetivo, a leitura e a preparação técnica e musical de tais excertos constituem disciplina 

extremamente importante na rotina de estudos diários. O trompetista encontra, sem dificuldade, 

uma vasta literatura voltada para os trechos orquestrais para trompete. Os diversos livros 

publicados sobre o tema apresentam uma seleção dos excertos do repertório orquestral canônico 

internacional. Todavia, inexiste ainda uma publicação que traga excertos do repertório 

orquestral brasileiro, mesmo das obras de Villa-Lobos, compositor brasileiro mais eminente e, 

tampouco, de suas Bachianas Brasileiras, provavelmente o conjunto de obras mais executado do 

compositor. Assim sendo, há uma patente necessidade de preencher essa grave lacuna na 

literatura de excertos, de forma que os estudantes de trompete e os músicos orquestrais 
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profissionais possam contar com um material adequado para se prepararem previamente para as 

performances das Bachianas Brasileiras. Este trabalho apresenta um pequeno segmento de nossa 

pesquisa que, em sua totalidade, se direciona à seleção dos excertos principais para trompete na 

série das Bachianas Brasileiras de Heitor Villa-Lobos. Contudo, não nos limitamos a fazer uma 

compilação desses fragmentos, como é comum nas publicações do gênero, mas nos propomos 

também a definir estratégias de aprendizagem e sugestões de interpretação, criando uma 

metodologia de preparação desse repertório. Para tanto, buscamos fundamento nas recentes 

pesquisas encabeçadas pelo Prof. Steenstrup e, também muito significativamente, em nossa 

considerável experiência no repertório em questão. Por força das limitações de extensão do 

texto, concentrar-nos-emos somente no quarto movimento das Bachianas n. 4, Dança 

(Miudinho).  

Palavras chave: Heitor Villa-Lobos; Trompete; Excertos orquestrais; Bachianas Brasileiras. 
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Resumo: A afinação pode ser considerada uma ferramenta de suma importância dentro da 

performance musical, e com isso, compreender a estrutura dos harmônicos que compõem um 

som complexo permite que o instrumentista possa fazer modificações durante sua performance 

para buscar a construção de um timbre rico e com maior projeção. Roederer (2022) e Howard, 

& Angus, J. (2006) são importantes teóricos que trazem definições e exemplos da acústica 

musical e a relaciona com a percepção dos sons (descrita por meio da psicoacústica). Um 

exercício foi proposto para que o clarinetista possa trabalhar a sensibilidade auditiva a fim de 

fazer os ajustes e construir um timbre coletivo durante a performance musical com base na 

percepção auditiva e levar para todos e quaisquer meios musicais coletivos. Os dois contextos 

tornam-se únicos e complementares dos pontos de vista objetivo (por meio da acústica musical) 

e subjetivo (por meio da percepção advinda do feedback psicoacústico), o que possibilita um 

maior leque timbrístico com base nas estruturas dos harmônicos comuns. 

Palavras-chave: Afinação; Harmônicos comuns; Performance musical; Clarinetista; Timbre. 
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Conceitos, problemas e soluções na Técnica de Arco no Violino que buscam o 
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Resumo: O desenvolvimento de uma técnica de arco capaz de produzir elementos musicais e 

estilísticos é um fator primordial para o violinista. A preocupação de diversos autores durante a 

história do violino enfatiza a complexidade desse processo de aprendizagem da técnica da mão 

direita, que abarca processos objetivos e conceitos subjetivos. Visto que a maneira como o 

instrumentista produz a sonoridade demonstra o seu desenvolvimento técnico, revela a sua 

personalidade artística e o seu entendimento sobre o compositor e a obra que está tocando. 

Fatores fundamentais para uma boa técnica de mão direita, como paralelismo, ponto de contato, 

peso e velocidade do arco, são essenciais para a construção técnico-musical da mão direita. O 

presente artigo engloba algumas ideias de autores do violino, apresentando conceitos, problemas 

técnicos e sugestões de exercícios para desenvolver fatores específicos da técnica de arco. Este 

trabalho é parte de uma pesquisa bibliográfica iniciada durante o doutorado que visa a 

compreensão e aplicação de conceitos técnico-musicais do arco para ampliar e repensar práticas 

de ensino e performance no violino. 

Palavras-chave: Técnica de arco; Elementos musicais; Mão direita; Violino. 
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Resumo: A pesquisa tem como objetivo analisar por um viés histórico, técnico e interpretativo 

a evolução e desenvolvimento do trêmulo no que concerne a arte do violão de concerto. O 

trêmulo se caracteriza como uma técnica expressiva que se estabeleceu de forma enfática em 

meados do século XIX, mas é válido ressaltar que o mesmo pode ser encontrado em peças do 

repertório para instrumentos de cordas dedilhadas do século XVI e XVII, em que grande parte 

foram incorporadas ao repertório do violão moderno posteriormente. Nesse sentido, o trêmulo 

se faz presente desde o período da renascença até sua elaboração e desenvolvimento mais 

complexo e sofisticado no repertório contemporâneo. Portanto, fruto de reflexões acerca da 

dimensão expressiva e atribuições técnicas no qual o trêmulo se insere e pela carência de 

pesquisas específicas e detalhadas a respeito do mesmo, propõe-se uma revisão historiográfica e 

análise interpretativa das concepções técnicas que foram atribuídas ao trêmulo por violonistas, 

pesquisadores e compositores ao decorrer da evolução estética da música, aspecto que 

impulsiona a investigação através do levantamento de novas possibilidades e perspectivas na 

performance musical.  

Palavras-chave: Trêmulo; Técnica violonística; Violão; Técnica; Performance musical. 
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Resumo: Nesse trabalho, serão apresentadas algumas estratégias para configuração da harpa de 

pedais em processos composicionais com uso de estocástica. As estratégias são parte da 

pesquisa sobre planejamento composicional com recursos oriundos de processos estocásticos 

(XENAKIS, 1992). O objetivo é apresentar alternativas que facilitem o uso do instrumento no 

âmbito de composições contendo conjuntos de classes de alturas determinados a partir de 

processos estocásticos. A harpa de pedais possibilita ao instrumentista passar de uma tonalidade 

a outra, fixando cada um dos pedais para que eles correspondam a uma das sete alturas das 

escalas do sistema tonal. Para composições concebidas dentro do sistema tonal, o harpista inicia 

a leitura da obra com uma armadura de clave, a qual determina a posição inicial dos sete pedais 

da harpa. No decorrer da obra, a cada passagem cromática é necessário rever a posição inicial de 

algum pedal e posteriormente o seu retorno à posição inicial.  Uma visão do movimento gradual 

harmônico de um tom para outro é explorado no método intitulado A Arte da Modulação 

(SALZEDO, 1950). Na composição que será tratada como estudo de caso para a estratégia 

proposta, optou-se por uma representação gráfica que identifica as possibilidades de preparação 

dos pedais. No estudo em questão, a cada compasso um novo conjunto de classes de alturas é 

requerido, mas sem referência ao tonalismo. A partir da possibilidade de determinação prévia da 

configuração de pedais necessária ao longo da obra, o procedimento de passagem de pedais foi 

facilitado, mantendo a previsibilidade de execução desse recurso. 

Palavras-chave: Estocástica na música; Modulação na harpa de pedais; Planejamento 

composicional para harpa. 
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Gerando anamorfismo harmônico mediante procedimentos rítmicos e eletrônicos: 
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Resumo: Apresentamos um processo de engendramento de uma base recursiva com 

anamorfismo harmônico. Para isso, timelines retiradas das séries rítmicas de José Eduardo 

Gramani foram submetidas a um procedimento de defasagem rítmica por processo aditivo 

mediante técnicas de live looping. O engenho serviu de base de acompanhamento para a 

improvisação idiomática do piano popular. Assim, a DAW Reaper foi utilizada para lidar com o 

material sonoro a fim de gerar o acompanhamento. Concebeu-se, portanto, um caminho 

diferente para a criação e performance de um produto artístico audiovisual. Houve ainda a 

proposta de uma tangência com a arte visual anamórfica de Patrik Proško, fruto de uma pesquisa 

em que se adotaram metodologias próprias do campo da Pesquisa em Artes. Por fim, o que 

emergiu como elemento inovador na pesquisa foi a união de processos rítmicos ao live looping 

para complementar a performance do piano popular.  

Palavras-chave: Piano popular; Timelines; Defasagem; Live looping; Anamorfismo harmônico. 
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Resumo: Este texto apresenta resultados parciais de uma Pesquisa Artística conduzida através 

da construção de um repertório de músicas de rock para piano solo apresentado no terceiro 

recital de doutorado em Práticas Interpretativas. A pesquisa foi motivada pela busca de uma 

síntese entre as manifestações artísticas do rock, da música de concerto e do jazz, que 

caracterizam a identidade do pianista pesquisador. Após um levantamento preliminar de 

arranjos de rock realizados por pianistas, identificamos abordagens criativas e selecionamos um 

repertório a ser estudado com intersecções envolvendo o rock, a música de concerto e o jazz. 

Optamos por combinar a interpretação de arranjos realizados por pianistas consagrados da 

música de concerto e do jazz com a criação de arranjos novos, a fim de obter uma perspectiva 

ampliada. Nesse contexto, discutimos conceitos de arranjo e transcrição, dentro do campo 

temático proposto por Burkholder, denominado "usos de música pré-existente" ou "empréstimo 

musical". Neste artigo, examinamos características de um arranjo de cada pianista incluído no 

repertório: Variações sobre Light My Fire de Friedrich Gulda, Paranoid Android de Christopher 

O'Riley e Things Behind the Sun de Brad Mehldau. Por fim, discutimos um dos arranjos criados 

pelo pesquisador durante o processo, sobre a canção Smoke on the Water.  

Palavras-chave: arranjo de rock para piano solo; criação com material pré-existente; 

empréstimo musical; Pesquisa Artística; intersecções entre gêneros musicais. 

mailto:cesarbr777@gmail.com
mailto:menan.md@gmail.com
mailto:catarinadomenici@gmail.com


 

A música de Yamandu Costa: em busca de uma concepção de performance 
Henrique Lowson 

UFMG 

henriquelowson@hotmail.com 

 

Resumo: Este trabalho consiste em um recorte de pesquisa de doutorado, cujo objetivo é 

investigar e buscar compreender o estilo de performance do violonista brasileiro Yamandu 

Costa, identificando as características que o definem enquanto performer. Além disso, pretende-

se analisar o estilo composicional de Yamandu e realizar arranjos de algumas de suas peças para 

o violão de 6 cordas, visto que o músico toca e compõe para o violão de 7 cordas. Este artigo 

também apresenta etapas do processo de arranjo da música Mariana, de Yamandu Costa, para 

violão de 6 cordas. Como referencial teórico e metodológico serão utilizados os conceitos 

Pesquisa Artística de López Cano e Opazo (2014), Domenici (2012) e Almeida (2011), as 

noções de obra musical trabalhadas por Goehr (1992), Cook (2013) e Bowen (1993). Algumas 

ideias de Vale (2018) e Martini (2017) também irão subsidiar e nortear as discussões sobre 

arranjo e transcrição, além da tese de Gonçalves (2019), que é o único trabalho acadêmico 

identificado até então que perpassa por Yamandu. Ao longo da pesquisa pretende-se responder 

às seguintes questões: Que tipo de performer é Yamandu Costa? De que forma Yamandu escapa 

à tradição do performer ocidental? Qual o estilo composicional de Yamandu? Por que ainda não 

existem esforços para adaptar obras do músico para o violão de 6 cordas? Quais os desafios para 

realizar essas adaptações? 

Palavras chave: Yamandu Costa; performance musical; interpretação musical; conceito de obra 

musical; violão de 7 cordas. 
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Resumo: Já há algum tempo o desenvolvimento do canto vem apontando para o cruzamento 

das fronteiras técnico-estéticas. O canto crossover se insere nesse contexto como a prática de 

transitar entre gêneros e estilos musicais contrastantes fazendo os ajustes vocais 

correspondentes (Nascimento, 2016). Essa prática é desencorajada por alguns cantores e 

professores de canto e encorajada por outros. Recentemente, o canto crossover tem crescido 

como prática vocal e, consequentemente, como prática pedagógica. A demanda diversificada do 

mercado musical atual e a influência da multiculturalidade na construção das referências 

musicais e vocais do cantor contemporâneo são alguns dos fatores importantes desse cenário. 

Este artigo objetiva visitar e ampliar o conceito de canto crossover, com base nas considerações 

da literatura atual. Para isso, revisa o termo “canto crossover” como conceito emergente na 

literatura recente e discute algumas de suas implicações técnicas apontadas pelas pesquisas em 

pedagogia vocal e pela ciência da voz. Por fim, compreende-se que o canto crossover não é 

somente uma maneira de se adequar às sonoridades características de cada gênero ou estilo e 

transitar entre eles, mas de alargar possibilidades, dando espaço à experimentação, criatividade 

e expressão do cantor-intérprete. Canto crossover é um conceito que pode se ampliar para além 

da compreensão da voz como produto estético ou manobra técnica: é uma poética, ou seja, um 

caminho de criação para a voz contemporânea, flexível e multivocal. 

Palavras-chave: Canto crossover; Voz contemporânea; Performance; Poética vocal. 

 

 

Co-criação de valor em colaboração musical: um processo composicional que 

suplanta os limítrofes das interações tradicionais 
Fábio Cesar do Espírito Santo Cerqueira 

Universidade Estadual de Campinas – UNICAMP 

f250031@dac.unicamp.br 

 

Prof. Dr. Paulo Adriano Ronqui 

Universidade Estadual de Campinas – UNICAMP 

pronqui@unicamp.br 

 

Resumo: Este artigo versa sobre a colaboração musical entre compositor e intérprete onde 

ambos empreendem a composição de uma obra musical. Nesse processo interacional o 

pesquisador se apropria do conceito e elementos de “co-criação de valor”, cunhado por 

Venkatran Ramaswamy (Michigan University) utilizando-o como uma diversificada ferramenta 

balizadora na interação artística. Os elementos estabelecidos no acrônimo DART (Diálogo, 

Acesso, Avaliação de Risco e Transparência) são pré-condições para o processo de co-criação 

em quaisquer domínios e propicia um ambiente interpessoal extremamente favorável à 

criatividade. Sob esse viés, os envolvidos iniciam o processo de composição musical, utilizando 

o jogo surrealista Cadavre Exquis como modelo na prática criativa de maneira onde não é 
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possível identificar características artísticas unilaterais, culminando em um produto artístico 

distinto e homogêneo. 

Palavras-chave: Co-criação de Valor em Música; Colaboração Compositor-Intérprete; 

Repertório para Trompete. 
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Abstract: The objective of this article is to make the new possibilities of live electronics for 

trumpet studies more accessible using Pure Data to recreate the technological tools of two 

works of the XX century: Ultimas Flowers em forma de trompeta, from 1998, by the composer 

Ana Maria Rodriguez and the second work Manipulation V for trumpet and live electronics in 

1984 by composer Miklós Maros. This was developed in collaboration between two researchers: 

a) Elielson Gomes, who was responsible for researching the musical works and their execution; 

and b) Igor Aguilar, responsible for creating the technological part and developing the patch in 

Pure Data. The methodology used in this research was action research. Despite the plurality of 

perspectives, action research is known for being a set of methodologies that succeed each other 

in a cyclical or spiral process comprising three phases: planning, action and reflection, through 

which improvement is promoted. Development decisions are fueled by previous experience 

gained in this process (Robson, 2002). Because it is a collaborative work, we sought the 

possibility of sharing the patch for replication by beginner musicians, and that they are easily 

accessible due to their usability and ease of learning (Blaine & Fels, 2017). We hope to 

contribute to the development of research in the area in order to encourage this type of 

repertoire and highlight the importance of this creation for performance. 

Keywords: Performance; Pure Data; live electronics interactivity; Trumpet. 
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Resumo: A atenção tem sido apontada, na literatura, como um elemento chave do aprendizado 

musical, contribuindo para a deliberação na prática instrumental e no desenvolvimento da 

expertise. No entanto, a alocação desse recurso cognitivo na prática de níveis mais elementares 

de expertise tem sido pouco discutida. Essa comunicação tem por objetivo investigar como a 

atenção se apresenta na prática pianística de um aluno de extensão universitária no que tange o 

conteúdo do foco de atenção e aparentes limites. Trata-se de um recorte de tese de doutorado, 

cuja metodologia abrangeu gravações (áudio-vídeo) da prática de duas obras do repertório de 

participantes com níveis distintos de expertise e uma entrevista semiestruturada. Os dados foram 

analisados qualitativamente (perspectiva fenomenológica) e quantitativamente (estatística 

inferencial-descritiva). Os resultados revelaram características de dois níveis elementares de 

expertise (novato e iniciante avançado) para o participante em função do conteúdo focado, bem 

como demonstraram como a atenção pode oscilar e/ou ficar altamente fragilizada nas sessões de 

prática em função dos limites cognitivos (parar, dispersão e lapso) e da ausência de foco. 

Palavras-chave: Prática pianística; Atenção; Foco de atenção; Nível de expertise. 
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Resumo: O presente artigo consiste em um estudo de caso que busca compreender as formas de 

manifestação da aprendizagem autorregulada de uma aluna de piano com idade de 9 anos e 5 

meses em uma escola particular de Brasília.  A proposta parte de questões sobre a estimulação 

da aprendizagem autorregulada na construção de performances musicais para crianças, a partir 

da reflexão sobre quais aspectos estão envolvidos neste processo em contextos de sala de aula e 

nas sessões de práticas de estudos em casa.  Como estratégia metodológica, foram utilizadas 

anotações e gravações das aulas e episódios observados pela professora. Este estudo traz 

importantes reflexões para a prática docente do piano para crianças em fases iniciais de 

aprendizado musical, uma vez que a compreensão do processo de ensino e aprendizado pelo 

aluno é fundamental para toda a construção musical posterior. 

Palavras-chave: Performance infantil; Barry Zimmerman; aprendizagem autorregulada. 
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Resumo: A prática instrumental é uma atividade presente no dia a dia do músico. Sendo assim, 

aspectos referentes ao tempo dedicado a ela, seja no longo, médio ou curto prazo, têm se 

mostrado tópicos de interesse de pesquisadores e praticantes. Com o objetivo de examinar o 

volume e distribuição do tempo de prática ao longo do aprendizado inicial da Sonata K. 271 de 

D. Scarlatti por pianistas graduandos e profissionais, a presente pesquisa analisou dados 

advindos de estimativas de tempo semanal de prática além de gravações de sessões de prática e 

entrevistas. Os resultados revelaram que o tempo total dedicado à prática da peça ao 

instrumento se mostrou inversamente proporcional ao tempo acumulado de estudo formal do 

instrumento. Além disso, padrões na quantidade semanal indicaram redução do volume de 

prática ao longo do aprendizado, sendo mais intensa para os participantes profissionais do que 

para os graduandos, o que indica que estratégias de prática e as demandas da obra foram 

influentes não somente no volume total de prática como também na sua distribuição ao longo 

das semanas. 
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Resumo: O presente artigo foi escrito como parte da pesquisa de Mestrado, em andamento, 

sobre técnicas estendidas para piano. O objetivo é caracterizar as técnicas estendidas contidas 

em Eleven Echoes of Autumn, 1965, do compositor norte-americano George Crumb, e discutir 

possibilidades interpretativas. O repertório contemporâneo dos séculos XX e XXI tem sido cada 

vez mais discutido e as técnicas estendidas, decorrentes de uma ampliação das sonoridades 

musicais, cada vez mais utilizadas. Desse modo se faz necessário investigar seus usos, 

definições e aplicabilidades, com o intuito de viabilizá-las no repertório atual e facilitar a 

compreensão dos instrumentistas para com o repertório contemporâneo das últimas décadas. A 

análise de Eleven Echoes busca preencher uma lacuna na pesquisa performática fornecendo 

instruções aos intérpretes de modo a possibilitar a escolha consciente das melhores opções para 

sua realização.  

Palavras-chave: técnicas estendidas para piano, performance contemporânea, música 

contemporânea. 
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