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RESUMO  

O presente trabalho visa apresentar um percurso didático que será realizado 

no Recital “Os violonistas compositores no Brasil e sua importância na formação do 

cenário musical e do violão brasileiro” como trabalho de conclusão de curso pela 

Faculdade de Artes, Letras e Comunicação da UFMS para obtenção da Graduação 

em música com habilitação em educação musical. A fim de contemplar a dimensão 

didática do recital, serão apresentadas performances intercaladas com comentários e 

observações analíticas sobre o repertório, bem como dos contextos históricos de cada 

obra dentro do desenvolvimento do violão brasileiro e de seus compositores. 

 

INTRODUÇÃO  

Os autores CARDOSO (2003) e SANTOS e LINHARES (2020) têm abordado 

a importância dos violonistas-compositores dentro do cenário da música brasileira. 

Esse grupo, formado por músicos plurais que acompanhavam artistas/cantores, 

faziam gravações, participavam de grupos musicais, também eram compositores e 

divulgadores da própria obra. Este seleto grupo quando não foi protagonista foi pilar 

fundamental para a arregimentação das estéticas musicais no brasil, uma vez que 

trazem elementos idiomáticos próprios do violão e de seus principais artífices como 

Dilermando Reis, João Pernambuco, Garoto, Baden Powell, entre outros. A exemplo 

de Garoto, que mesmo sem saber foi um dos principais formadores daquilo que viria 

a se tornar a Bossa Nova, trazendo inovações na harmonia, ritmo e contraponto pro 

violão. Segundo Elton Medeiros “A batida de violão convencionada ser de bossa-nova 

é a batida do ‘tamborim pé-chato’, antes do João Gilberto tocar daquele jeito o Garoto 



já tocava” mostrando como figuras como Garoto que são protagonistas no meio 

violonístico na verdade são muito mais importantes pois criam musicalmente toda uma 

possibilidade de existência estética, musical e artística que vai além de suas próprias 

obras. 

Dito isso, nossa jornada musical aqui vai tentar ilustrar essa categoria de 

músicos/artistas que vem desde Quincas Laranjeira no final do século XIX até chegar 

em compositores como Guinga já no século XXI, mostrando como os elementos 

musicais e as obras foram evoluindo e se tornando cada vez mais robustas e também 

dando contexto aos cenários musicais e artísticos de cada época. 

 

 

 

 

 

 

 

 

 

 

 

 

 

 

 

 

 

 

 

 

 



Percurso Didático 

O recital começa com a música Cheio de Dedos, de Guinga, composição 

presente no álbum homônimo lançado em 1996. A ideia é que esta música seja uma 

introdução ao percurso que será proposto, sendo retomada no final onde poderemos, 

com mais contexto, comentar os elementos violonísticos que nela convergem e 

elaborar sua importância. 

  

1.  O violão chega ao Brasil 

Nosso percurso começa com a menção à chegada do violão ao Brasil, os 

instrumentos de cordas dedilhadas trazidos pelos portugueses chegam ao território 

juntamente com os processos de colonização e a catequese. Os instrumentos dessa 

época são: a guitarra romântica, a vihuela e o alaúde, sendo considerados os 

ancestrais do violão. 

O violão em si ganhou maior visibilidade e circulação a partir da chegada da 

família real portuguesa ao Brasil, em 1808. Com ela chegam também a imprensa, 

novos hábitos culturais, músicos, professores e uma intensificação da vida artística 

nas cidades. 

 

 

2- Um instrumento de muitos mundos 

Sempre se teve uma imagem de que o violão fosse um instrumento popular ou 

de baixa classe, de que era “mal visto” pela sociedade, como se fosse coisa de 

vagabundo ou algo assim, mas, através dos estudos recentes de Flavia Prando no 

artigo “O violão e a ordem pública” (PRANDO, 2005), entendemos que o violão na 

verdade sempre foi um instrumento muito fluido e simbiótico, que poderia estar numa 

sala de concerto e ser amplamente aplaudido mas que também poderia estar em uma 

seresta e ser apreendido pela polícia da época. Tal complexidade nos indica que o 

cerne da questão não está no instrumento em si, mas nos contextos em que habitava. 

Segundo Prando, entre os anos de 1880 e 1932 o Brasil vivia um processo de 



“higienização” que tentavam controlar as práticas públicas da época e impor a vontade 

das elites urbanas demarcando assim os territórios de lutas de classe, raça e gênero. 

3- Os primeiros compositores violonistas 

Alguns dos principais violonistas/compositores que se tem notícia no Brasil na 

primeira metade do século XX são: Quincas Laranjeiras, João Pernambuco, Américo 

Jacomino (Canhoto), James Tomas Florence (Meira), Dilermando Reis, entre outros. 

Dessa época eu quero destacar aqui dois compositores: João Pernambuco e 

Dilermando Reis, ambos compositores e concertistas de violão, fizeram gravações, 

grandes shows e têm uma vasta obra para violão. O João não tinha conhecimento 

formal de música, compunha tudo de forma intuitiva, já o Dilermando estudou violão 

clássico, aprendeu as músicas vindas da Europa, havia estudado os métodos para 

violão de Carcassi e Tárrega, portanto, sabia ler, tinha um estudo técnico de violão, 

mas voltava suas composições para a música de salão, ou seja, mais “dançante” e 

menos contemplativa. 

Parte do mundo do violão de concerto achava a linguagem muito simples, os 

compositores clássicos europeus tinham digitações complexas, com contrapontos 

complexos, modulações e um desenvolvimento mais formal, consideravam músicos 

como o Dilermando muito sentimentais e previsíveis. (CARDOSO, 2003) 

Uma curiosidade interessante é que quem transcrevia muito das músicas do 

Dilermando e do João Pernambuco era o Heitor Villa Lobos, que apesar de uma obra 

mais voltada ao mundo europeu de concerto era muito conectado com os chorões da 

época. Em geral dessa época a composição para violão fica entre os ritmos de dança 

como: polca, lundu, tango, mazurcas, choros, etc. 

Agora pra ilustrar quero tocar um trecho de “Xodó da Baiana” de Dilermando 

Reis, quando escutamos ela, podemos ver claramente uma composição violonística 

brasileira dando outro lugar de importância para o violão que muito já era utilizado, 

porém como instrumento de acompanhamento nos grupos de choro onde 

instrumentos de sopro, o bandolim ou o banjo eram os melodistas. Dá pra perceber 

também que ele bebe do violão clássico pois tem uma baixaria oferecendo apoio para 

melodia e gerando uma harmonia “subentendida”, a rítmica é claramente brasileira 

com sincopas, melodia acéfalas e com a semicolcheia fazendo a divisão rítmica, 



também alternando acordes dominantes com linha melódicas tramando uma 

harmonia, mas sem perder o “molho” e a estética mais animada da composição. 

  

4- O caminho até a Bossa Nova 

Já na segunda metade do século vemos muitos violonistas compositores que 

foram alunos daqueles primeiros ou contemporâneos em época, mais diferentes em 

geração musical como: Baden Powell, Laurindo de Almeida, Aníbal Augusto Sardinha 

(Garoto), Luiz Bonfá, Sebastião Tapajós, Hélio Delmiro, Egberto Gismonti, entre 

outros. 

Dentre esses músicos destaca-se Garoto, pelas inovações técnicas, 

harmônicas e violonísticas e por suas composições que trouxeram uma nova dinâmica 

para o violão brasileiro. Garoto tocava muitos instrumentos, começou a carreira como 

melodista nas rodas de choro principalmente tocando banjo e violão tenor, somente 

levou o violão mais a sério já no fim da carreira quando entrou na Orquestra da Rádio 

Nacional e fez forte parceria com Radamés Gnattali que incentiva Garoto a compor e 

gravar suas obras para violão apesar da vida atribulada por acompanhar diversos 

artistas da época. 

  

“Um aspecto marcante dessa tradição é a diversidade de influências, sofrida 
e exercida, pelos músicos que a constituem. De maneira geral, todos esses têm uma 
formação junto ao choro, seja no início seja ao longo de suas carreiras: no entanto, as 
influências são muito distintas. Dilermando Reis e Quincas Laranjeiras travam forte 
contato com a música europeia para violão, Garoto e Laurindo de Almeida sofrem 
forte influência do jazz norte-americano, influenciando consequentemente a canção 
brasileira - Carlos Lyra tiveram aula com Garoto -, enquanto João Pernambuco, 
Quincas Laranjeiras e Meira trazem para o cenário carioca influências musicais do 
Nordeste” (CARDOSO, 2003) 

 

“Não são raros os depoimentos de músicos intérpretes, pesquisadores e 

críticos da música popular brasileira, que apontam Annibal Augusto Sardinha como 

quem abriu os caminhos para a Bossa Nova.” (DELNERI,2009) 

Na gravação que vamos ouvir agora tem um detalhe interessante, no começo 

do século XX o violão é um instrumento até então com duas possibilidades cordas de 

aço ou cordas de tripa, por isso as gravações que escutamos antes de 1950 são muito 

característicos, o violão em si era ligeiramente diferente, mas o principal fator é que 



foram gravados com cordas de aço era o que se usava na época. As cordas de nylon 

foram desenvolvidas na década de 40 por Albert Augustine e Andrés Segovia. 

 

Vamos ouvir agora a música Choro Triste Nº1 de Garoto, nela podemos ver o 

desenvolvimento da orquestração no violão, linhas de contraponto mais complexas, 

tecnicamente complexo de executar com um estilo Harmônico seja em acordes, em 

contrapontos ou na relação melódico-harmônica mais desenvolvidos, trazendo das 

influências debussyanas outra identidade harmônica e com um desenvolvimento 

melódico mais fluido diferentes do que vemos nas musicais mais tradicionais do choro, 

criando o que CARDOSO e DELNERI vão chamar de “música urbana moderna” 

 

5- A ERA DO RÁDIO 

 

Conforme apontam FARIAS e VALENTE (2020), as décadas de 40 e 50 foram 

musicalmente ricas, com muitos músicos e maestros trabalhando para as rádios com 

o intuito de adaptar músicas vinda de outros países bem como criar arranjar para as 

composições nacionais, 

Radamés Gnattali talvez tenha sido o maestro mais proeminente de uma série 

de incríveis maestros dessa época, que atuava simultaneamente como compositor, 

maestro e arranjador, tem extensa produção de música de concerto. Tinha a seu 

dispor músicos excelentes quase que 24h, assim como copistas, arranjadores e toda 

uma infraestrutura necessária para esse nível de produção que acabou gerando essa 

relevância. 

Quero ilustrar aqui quais trabalhos para além da produção composicional que 

nossos violonistas realizaram. 

Baden Powell: Elis Regina, Elizeth Cardoso, Ângela Maria, Maysa, parcerias 

com Tom Jobim e Vinicius de Moraes, Duo com Sivuca, Os Originais do Samba, 

Orquestra sinfônica da rádio nacional e Stan Getz; 

Garoto: Carlos Gardel, Silvio Caldas, Carmem Miranda, Dick Farney e 

Radamés; 



Dilermando: Orlando Silva, Francisco Alves, Regional do Pixinguinha, 

Gravações com Dino 7 cordas, duo com Meira; 

Meira: Noel Rosa, Cartola, Jacob do Bandolim, Paulinho da Viola, Nelson 

Gonçalves, Nelson Sargento, regional do Benedito Lacerda, Rosa de Ouro, Regional 

do Canhoto, Duo com Dilermando, Duo com Dino 7 Cordas; 

Como vimos antes, todas as músicas que foram produzidas pelas rádios 

vinham com o pacote completo, ou seja, arranjos orquestrais, harmonias complexas, 

seções instrumentais e isso trazia uma identidade e uma arregimentação para as 

músicas.  

Alguns cantores mais icônicos como Orlando Silva e Francisco Alves possuíam 

uma forte identidade vocal mais ligada à tradição operística que acabou se tornando 

marca registrada da época, porém havia outros cantores como Mário Reis que tinha 

uma abordagem mais intimista e falada e também Noel Rosa que, apesar de ser 

principalmente compositor na época, com o tempo acabou sendo cada vez mais 

reconhecido como cantor. 

Para exemplificar quero trazer a música Feitio de Oração de Noel Rosa que 

teve sua principal gravação com o próprio compositor cantando e já demonstrava aqui 

caminhos diferentes para a interpretação vocal, caminhos que mais tarde teriam 

convergência na Bossa Nova. Uma voz menos operística, mais coloquial e com um 

toque de intimidade, trazendo o ouvinte para uma conversa, algo próximo, muito 

diferente da voz mais empostada e com caráter de discurso de palanque que se tornou 

popular e conhecida. 

 

6-Da Bossa Nova ao Violão Contemporâneo 

Então agora chegamos ao violão popular brasileiro contemporâneo. Os nomes 

que veremos agora são a sequência de compositores que vimos desde Quincas 

Laranjeiras até aqui. 

Compositores esses que trazem em sua obra um aspecto muito interessante, 

a aglutinação. Vemos que de Dilermando para Garoto houve vários incrementos na 

música para violão, assim como de Garoto para Baden ou de Garoto para João Bosco 



tiveram elementos que foram acrescentados ou retrabalhados ou reinterpretados sob 

o olhar daquele compositor. 

O ponto mais interessante para mim na cultura é que uma vez que algo nasce 

ele nunca mais morre, a música da Era do Rádio ainda hoje existe e é feita e 

celebrada, talvez não na amplitude que já foi, mas ela é um elemento vivo e um 

balizador para artistas e ouvintes, o que quero dizer com isso é que todos os 

elementos musicais desde a chegada do instrumento ao Brasil ainda são vivos nas 

obras desses compositores que veremos a seguir, de alguma forma estão lá, em maior 

ou menor potência. 

João Gilberto – Desafinado 

Marca a transição da era do rádio para a Bossa Nova onde toda a estrutura 

musical mudou: é uma síntese histórica do processo de desenvolvimento musical 

brasileiro, fruto do desenvolvimento musical trazido por muitos músicos, em especial 

Garoto, Mário Reis e Tom Jobim. 

  

Baden Powell – Canto de Xangô 

Traz a estética afro Completa com inversões harmônicas ao invés de re-

harmonizações, condução melódica atrelada a condução rítmica, tem o ritmo como 

protagonista mantendo a harmonia quase que subentendida, sem estar privilegiada 

como vimos muitas vezes até aqui. 

 

João Bosco – Ronco da cuica 

Também traz uma Estética afro, porém por ser outro interprete e compositor 

traz diferenças, o João diferente do Baden se alia à harmonia e usa dela para provocar 

e dar cadência ao ritmo musical, sem perder a condução dos baixos ele consegue 

misturar esses vários elementos em uma música bem brasileira e contemporânea. 

 

 

 



 

 

 Conclusão 

Podemos então através desse recital perceber como a música é um processo 

de construção, que as estéticas músicais se deslocam e se aglutinam ao longo do 

tempo. Ao longo da graduação pude ir com o tempo levantando esse repertório de 

violão brasileiro, principalmente do violão contemporâneo. O Baden eu já tocava antes 

de entrar na faculdade, mas não conseguia executar ”a plenos pulmões”, assim como 

João Bosco, já o Guinga tive oportunidade de estudar sua obra com mais detalhes e 

ajuda durante a graduação. 

Sempre caminhei pelo lado popular da música, mas “beber da água” do violão 

clássico me ajudou muito a construir técnica e linguagem no violão, pude acompanhar 

cantores e ter mais liberdade para compor ao violão. 

Meu principal desafio para esse recital foi pegar as peças e a história do violão 

pré-bossa nova que eu nunca havia tocado e também não tinha familiaridade. Gostaria 

de ter tocado a música do garoto, mas para esse momento fiquei só com o 

Dilermando. 

Gostei também do exercício de memória que esse recital me trouxe, o exercício 

de olhar pra nossa cultura, de observar as construções e a linha do tempo, é algo de 

muita riqueza. 
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