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PREFÁCIO 

 

Isagogicamente, a Crítica de Arte desempenha papel fundamental na compreensão e 

valorização das manifestações culturais. Os estudos coligidos neste volume, "Crítica de Arte 

III", explora as profundezas dessa atividade que, além de interpretar, também provoca e 

desafia o público e os próprios artistas. 

Outrossim, a arte é um espelho da sociedade, refletindo suas complexidades, dilemas e 

belezas. A crítica de arte, por sua vez, serve como uma ponte entre a obra e o espectador, 

oferecendo perspectivas que podem ampliar a compreensão e a apreciação das criações 

artísticas. Não se trata apenas de julgar ou avaliar, mas de contextualizar, investigar e 

dialogar com a obra e seu tempo. 

De outro vértice, este volume reúne textos sobre música e literatura que abordam uma 

diversidade de obras e estilos, revelando as múltiplas facetas da produção artística 

contemporânea. Os ensaios aqui presentes foram cuidadosamente selecionados para 

ilustrar como a Crítica de Arte pode iluminar aspectos ocultos das obras, resgatar a história 

por trás das criações e oferecer novas leituras que enriquecem o nosso entendimento. 

Destarte, a cultura desempenha um papel fundamental no desenvolvimento de uma 

sociedade, sendo um dos pilares essenciais que moldam a identidade coletiva e promovem 

o progresso social. Ela abrange um vasto conjunto de elementos, incluindo tradições, 

crenças, valores, práticas artísticas e intelectuais, que são transmitidos de geração em 

geração, influenciando a forma como os indivíduos percebem o mundo e interagem uns 

com os outros. 

Um dos aspectos mais significativos da cultura é sua capacidade de fortalecer a coesão 

social. Ao compartilhar um conjunto comum de valores e tradições, os membros de uma 

comunidade desenvolvem um senso de pertencimento e identidade. Essa identidade 

coletiva não apenas promove a solidariedade, mas também facilita a cooperação e a 

resolução de conflitos, criando um ambiente propício para o desenvolvimento humano e 

social.  

A cultura, nesse sentido, atua como um elo que une as pessoas, independentemente de 

suas diferenças individuais, promovendo a paz e a estabilidade dentro da sociedade. 

Ademais disso, a cultura é uma fonte inesgotável de criatividade e inovação. As 

manifestações culturais, como a Música e a Literatura, estimulam a imaginação e 

incentivam a expressão individual e coletiva.  

A crítica musical analisa a sonoridade, as letras e a produção musical, destacando tanto os 

aspectos técnicos quanto emocionais das composições. Os artigos exploram a influência 

da música na cultura e sua capacidade de transcender fronteiras, apresentando um 

panorama das transformações e das inovações no universo musical. Em suma, este volume 

de artigos da Crítica de Arte oferece uma visão multifacetada de algumas modalidades 
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artísticas, convidando o leitor a aprofundar seu entendimento e apreciação das diversas 

formas de expressão artística. Através da análise crítica, os artigos não apenas destacam a 

importância de cada modalidade, mas também fomentam um diálogo contínuo entre a 

arte e o público. 

No campo da literatura, a crítica aborda uma ampla gama de gêneros e estilos, desde a 

prosa até a poesia. Os artigos analisam as narrativas, os personagens, os temas e os estilos 

literários, revelando as camadas de significados que os autores constroem em seus textos. 

A crítica literária se debruça sobre as obras com um olhar atento às influências culturais e 

históricas que moldam a literatura. 

A preservação do patrimônio cultural é igualmente crucial para o desenvolvimento de uma 

sociedade. Os monumentos históricos, os sítios arqueológicos, as tradições orais e as 

práticas artesanais são testemunhos vivos da história e das realizações humanas. Preservar 

esses elementos é fundamental para manter a memória coletiva e transmitir às futuras 

gerações um senso de continuidade e identidade. A perda de patrimônio cultural, por outro 

lado, representa um empobrecimento irreparável da herança comum da humanidade. 

Trata-se de componente essencial para o desenvolvimento de uma sociedade. Ela 

fortalece a coesão social, estimula a criatividade e a inovação, enriquece a educação, 

contribui para a economia e preserva o patrimônio histórico. Uma sociedade que valoriza 

e promove a cultura é mais resiliente, dinâmica e preparada para enfrentar os desafios do 

futuro.  

Em epítome, investir na cultura não se configura apenas em questão de preservar o 

transato, mas de construir um porvindouro mais justo, inclusivo e próspero para todos.  
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ORIGEM DA HUMANIDADE AO LADO DA  

ORIGEM DA MÚSICA 

CRÍTICA DE ARTE – TEXTOS COLIGIDOS III: MÚSICA E LITERATURA 

 

Isagogicamente, a origem da humanidade e a origem da música são temas profundamente 

interligados refletindo a evolução do ser humano e sua capacidade de expressar emoções, 

pensamentos e experiências por meio de sons organizados. Esses dois fenômenos compartilham uma 

conexão intrínseca, moldando-se mutuamente ao longo dos milênios. 

Outrossim, a história começa há cerca de 6 a 7 milhões de anos, quando os primeiros 

hominídeos começam a divergir de seus ancestrais primatas na África. Esses primeiros hominídeos, 

como o *Australopithecus*, possuíam algumas características que os diferenciam dos outros 

primatas, como a postura ereta e a bipedalidade. Com o tempo, a evolução favorece o 

desenvolvimento de habilidades cognitivas mais sofisticadas, resultando no surgimento do gênero 

*Homo*. 

De outro vértice, o *Homo habilis*, que viveu há cerca de 2,4 milhões de anos, é 

frequentemente considerado o primeiro representante do gênero humano devido ao uso de 

ferramentas. Contudo, foi o *Homo erectus* e, posteriormente, o *Homo sapiens* que mostram um 

avanço significativo na evolução da humanidade. O *Homo sapiens*, surgido há cerca de 300 mil 

anos, desenvolveu capacidades cognitivas avançadas, permitindo a comunicação, a criação de 

ferramentas complexas e o surgimento da cultura. 

Ademais disso, a transição do *Homo sapiens* para sociedades complexas ocorreu de maneira 

gradual através do desenvolvimento da linguagem, da arte e das primeiras formas de organização 

social. A linguagem, em particular, foi um divisor de águas na história permitindo a transmissão de 

conhecimentos e experiências entre gerações e, por consequência, o desenvolvimento cultural e 

tecnológico. 

A origem da música é um tema que fascina estudiosos de diversas áreas, desde a antropologia 

até a musicologia. Embora seja difícil determinar exatamente quando e como a música surgiu, há 

indícios de que ela possa ter aparecido junto com os primeiros sinais de comportamento simbólico e 

social entre os humanos primitivos. 

Os primeiros instrumentos musicais conhecidos como flautas feitas de ossos datam de cerca 

de 40 mil anos atrás, durante o período paleolítico. No entanto, é provável que a música, em suas 

formas mais primitivas, tenha existido muito antes disso, possivelmente na forma de ritmos simples 

e vocalizações. 

A música pode ter desempenhado um papel crucial nas primeiras sociedades humanas, 

funcionando como uma ferramenta para a comunicação, a coesão social e a expressão emocional. Em 

grupos de caçadores-coletores, por exemplo, a música pode ter sido usada em rituais, celebrações ou 

para facilitar a coordenação durante atividades grupais. Além disso, a música tem uma capacidade 
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CRÍTICA DE ARTE – TEXTOS COLIGIDOS III: MÚSICA E LITERATURA 

única de evocar emoções e de reforçar a identidade grupal, aspectos que podem ter sido fundamentais 

para a sobrevivência em ambientes hostis. 

A intersecção entre a origem da humanidade e a origem da música pode ser vista como um 

reflexo da evolução humana. À medida que os seres humanos desenvolveram habilidades cognitivas 

mais complexas, também surgiram novas formas de expressão, das quais a música é uma das mais 

significativas. 

Em epítome, a música, assim como a linguagem, pode ter sido um meio de reforçar laços 

sociais, transmitir conhecimento e emoções e, até mesmo, conectar o indivíduo ao transcendente. A 

universalidade da música em todas as culturas humanas, sugere que ela desempenha um papel 

essencial na experiência humana, refletindo tanto a diversidade quanto a unidade da nossa espécie. 

Por final, a música é tão antiga quanto a própria humanidade, sendo uma manifestação da 

nossa evolução e da nossa busca constante por significado e conexão. Assim, ao traçar a história é 

impossível ignorar a presença da música como um elemento essencial da nossa identidade coletiva. 
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MÚSICA E RELIGIÃO –  

CONVÍVIO DESDE OS PRIMÓRDIOS 

CRÍTICA DE ARTE – TEXTOS COLIGIDOS III: MÚSICA E LITERATURA 

 

Desde os tempos mais remotos, a música e a religião têm mantido um relacionamento 

profundo e simbiótico, tecendo juntas a tapeçaria da experiência humana. Esse vínculo transcende 

culturas, continentes e eras, revelando a música como uma forma universal de expressão espiritual e 

religiosa. A história mostra que, desde os primórdios, a música foi utilizada como um meio de 

comunicação com o divino, servindo como uma ponte entre o material e o espiritual. 

Nas primeiras civilizações, os rituais religiosos frequentemente incorporam a música como 

um elemento central. No antigo Egito, por exemplo, a música desempenhava um papel crucial nos 

rituais religiosos e nas cerimônias funerárias, onde era usada para honrar os deuses e garantir a 

passagem segura das almas para o além. Os instrumentos como a lira, a harpa e o tambor eram comuns 

nesses rituais, simbolizando a harmonia entre a terra e o céu. 

Da mesma forma, nas culturas indígenas ao redor do mundo, a música e a religião sempre 

andaram de mãos dadas. Para muitas dessas sociedades, a música não era apenas uma forma de 

entretenimento, mas uma parte vital das cerimônias religiosas e dos rituais xamânicos. O som do 

tambor, por exemplo, era considerado uma ferramenta poderosa para entrar em estados alterados de 

consciência e para se conectar com os espíritos ancestrais. 

Com o advento das grandes religiões monoteístas, o papel da música na prática religiosa se 

intensificou e diversificou. No Judaísmo, os salmos e cânticos litúrgicos são uma parte integral do 

culto, enquanto no Cristianismo, os hinos e cânticos gregorianos tornaram-se sinônimos de devoção 

e adoração. Na Idade Média, o canto gregoriano, com suas melodias simples e repetitivas, buscava 

criar uma atmosfera de contemplação e reverência, elevando a alma dos fieis. 

O Islã, embora tenha uma relação complexa com a música, também reconhece seu poder 

espiritual. O chamado para a oração, o Adhan, é uma forma musical que, cinco vezes ao dia, conclama 

os muçulmanos a se voltarem para Deus. A recitação do Alcorão, o Tajweed, é realizada com precisão 

melódica, refletindo a importância da beleza sonora na prática religiosa. 

No Oriente, o Hinduísmo e o Budismo também fizeram da música uma parte essencial de seus 

rituais. No Hinduísmo, os mantras cantados e os bhajans são formas de devoção que utilizam a música 

para alcançar a meditação e a união com o divino.  

No Budismo, os cânticos e os sons das tigelas tibetanas são usados para criar um ambiente 

propício à meditação e à introspecção. 

Com o passar dos séculos, a música religiosa evoluiu, incorporando novos estilos e influências 

culturais, mas sem nunca perder sua essência sagrada. A música gospel, surgida nos Estados Unidos, 

por exemplo, é uma poderosa expressão de fé que combina elementos da música africana, espiritual 

e blues, criando uma forma de adoração vibrante e emocional. 
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Nos dias de hoje, o papel da música na religião continua a ser significativo, adaptando-se às 

novas realidades culturais e tecnológicas. Em muitas igrejas modernas, por exemplo, a música 

tradicional é combinada com instrumentos contemporâneos, criando uma experiência de culto que 

ressoa com as gerações mais jovens. 

À guisa de conclusão, a relação entre a religião e a música é uma das mais antigas e profundas 

na história. Desde os primeiros tambores batidos em rituais ancestrais até os cânticos complexos das 

grandes religiões, a música tem servido como uma ferramenta poderosa para expressar o sagrado, 

unir comunidades e conectar o humano ao divino.  

Por final, por meio da música, as religiões encontram uma linguagem universal, capaz de 

transcender palavras e tocar o coração dos fieis, tornando-se uma expressão atemporal de fé e 

espiritualidade. 
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MÚSICA NA ÁSIA – TEMÁTICA A DEMANDAR ESTUDOS 

CRÍTICA DE ARTE – TEXTOS COLIGIDOS III: MÚSICA E LITERATURA 

 

Isagogicamente, a música na Ásia, com sua imensa diversidade cultural, histórica e social, 

constitui uma temática rica e complexa que demanda estudos aprofundados. O continente asiático, o 

maior e mais populoso do mundo, configura-se em lar de uma variedade inigualável de tradições 

musicais que refletem as distintas identidades culturais dos povos que o habitam. 

Outrossim, estudar a música asiática requer uma abordagem interdisciplinar que considere 

não apenas os aspectos musicais em si, mas também o contexto histórico, social e religioso em que 

essas tradições se desenvolveram. 

 A música, em muitos casos, está intimamente ligada a práticas espirituais, sendo um veículo 

de comunicação com o divino ou uma forma de manter a coesão social em comunidades. 

 De outro vértice, posto que se verifique crescente conscientização sobre a importância da 

música asiática, muitas tradições musicais ainda são sub-representadas na pesquisa acadêmica 

ocidental. A etnomusicologia, enquanto campo de estudo, têm se concentrado predominantemente 

em tradições musicais ocidentais ou em áreas específicas da Ásia, deixando de lado uma vasta gama 

de expressões musicais que merecem ser estudadas.  

Ademais disso, as mudanças sociais e políticas que têm ocorrido em muitos países asiáticos 

nas últimas décadas impactam profundamente as tradições musicais, seja através da globalização, da 

migração ou da urbanização.  

Esses fenômenos têm levado à adaptação ou até à extinção de algumas práticas musicais 

tradicionais, o que reforça a urgência de estudos que documentem e analisem essas transformações. 

Alguns temas emergentes que merecem atenção especial incluem a música popular 

contemporânea na Ásia e seu papel na construção de identidades nacionais e regionais, a influência 

da diáspora asiática na preservação e transformação das tradições musicais, e o impacto da tecnologia 

na produção, distribuição e consumo da música. 

A interação entre a música tradicional e as novas formas de expressão musical também é um 

campo fértil para pesquisa. 

 À guisa de exemplo, como músicos asiáticos têm integrado elementos de suas tradições em 

gêneros musicais globalizados, como o pop, o rock e o hip-hop, criando identidades musicais que 

repitam as dicotomias entre o tradicional e o moderno? 

Em epítome, a música na Ásia é uma área de estudo que não só contribui para a preservação 

do patrimônio cultural, mas também oferece insights valiosos sobre os processos de mudança e 

continuidade cultural. À medida que o interesse acadêmico pela Ásia continua a crescer, é essencial 

que a música, como um dos aspectos mais fundamentais da cultura, receba a atenção que merece.  
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Por final, somente através de um estudo detalhado e sensível às nuances culturais poderemos 

compreender plenamente o papel da música na vida dos povos asiáticos e sua contribuição para o 

panorama cultural global. 
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BOSSA NOVA – GLÓRIA DA CULTURA BRASILEIRA 

CRÍTICA DE ARTE – TEXTOS COLIGIDOS III: MÚSICA E LITERATURA 

 

Em primeiro lugar, a Bossa Nova, surgida no final dos anos 1950, configura-se em um dos 

maiores legados culturais do Brasil, refletindo um período de efervescência criativa e inovação 

musical. Originada no Rio de Janeiro, a Bossa Nova é uma fusão sofisticada do samba brasileiro com 

influências do jazz americano, resultando em um estilo musical que capturou a essência da vida 

carioca e ganhou projeção internacional. 

Outrossim, tal movimento musical teve como precursor João Gilberto, que, com sua técnica 

inovadora de violão e seu estilo vocal suave e intimista, revolucionou a música brasileira. Seu álbum 

"Chega de Saudade", lançado em 1959, é frequentemente citado como o marco inicial da Bossa Nova. 

Além de João Gilberto, outros nomes fundamentais para o desenvolvimento do gênero incluem Tom 

Jobim, Vinícius de Moraes, Nara Leão e Carlos Lyra. 

De outro vértice, a Bossa Nova destacou-se pela sua sofisticação harmônica e melódica, com 

letras que muitas vezes refletiam um lirismo poético e temas urbanos cotidianos. Canções como 

"Garota de Ipanema", composta por Tom Jobim e Vinícius de Moraes, tornaram-se hinos 

internacionais, simbolizando o charme e a beleza do Rio de Janeiro e conquistando uma audiência 

global. 

 Essa canção, interpretada por artistas como Astrud Gilberto e Stan Getz, alcançou as paradas 

de sucesso nos Estados Unidos e Europa, consolidando a Bossa Nova como um fenômeno mundial. 

Destarte, a popularidade da Bossa Nova nos anos 1960 e 1970 foi tamanha que influenciou 

diversos artistas e gêneros musicais ao redor do mundo. O estilo suave e sofisticado da Bossa Nova 

contrastava com o ritmo mais enérgico e dançante do samba tradicional, oferecendo uma nova 

perspectiva da música brasileira que encantou tanto os ouvintes nacionais quanto internacionais. 

 O uso de acordes dissonantes e estruturas melódicas complexas, combinadas com uma 

interpretação vocal mais contida, marcou uma nova era na música popular. 

Além do impacto musical, a Bossa Nova desempenhou um papel significativo na promoção 

da cultura brasileira no exterior. Durante a época da ditadura militar no Brasil, a Bossa Nova serviu 

como uma forma de resistência cultural, celebrando a liberdade criativa e a identidade nacional em 

um período de repressão política.  

Por meio de festivais internacionais, gravações e colaborações com músicos estrangeiros, a 

Bossa Nova ajudou a colocar a música brasileira no mapa global. 

Por conseguinte, hoje, mais de seis décadas após seu surgimento, a Bossa Nova continua a ser 

celebrada e reinterpretada por novas gerações de músicos.  
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Sua influência pode ser percebida em diversos gêneros contemporâneos, e clássicos da Bossa 

Nova ainda são regravados e apreciados por audiências ao redor do mundo. O legado de João Gilberto, 

Tom Jobim e outros pioneiros da Bossa Nova é um testemunho da riqueza e diversidade da cultura 

brasileira, e sua música permanece como um símbolo duradouro da genialidade criativa do Brasil. 

Em epítome, a Bossa Nova não é apenas um estilo musical, mas uma expressão cultural que 

capturou o espírito de uma era e projetou a cultura brasileira no cenário internacional. Sua 

sofisticação, beleza melódica e impacto duradouro continuam a inspirar e encantar pessoas ao redor 

do mundo, consolidando a Bossa Nova como ensejo da glória da cultura brasileira. 
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VINÍCIUS DE MORAES – A POESIA NA MÚSICA 

CRÍTICA DE ARTE – TEXTOS COLIGIDOS III: MÚSICA E LITERATURA 

 

Isagogicamente, Vinícius de Moraes, um dos maiores nomes da literatura e da música 

brasileira, nasceu no Rio de Janeiro em 19 de outubro de 1913 e faleceu em 9 de julho de 1980. Poeta, 

diplomata, compositor e dramaturgo, Vinícius deixou um legado inesquecível que transcende 

gerações. Sua contribuição para a poesia e a música brasileira é imensurável, marcando a cultura 

nacional de forma profunda e duradoura. 

Destarte, a poesia de Vinícius de Moraes é caracterizada por sua profunda sensibilidade e 

lirismo. Ele começou sua carreira literária na década de 1930, com obras que exploravam temas como 

o amor, a existência, e a espiritualidade. Seu livro "O Caminho para a Distância" (1933) marcou o 

início de uma jornada poética que evoluiria ao longo das décadas. A escrita de Vinícius é marcada 

por uma linguagem clara e envolvente, capaz de captar a essência das emoções humanas de maneira 

única. 

Ademais de sua carreira como poeta, Vinícius de Moraes teve um papel fundamental na 

música brasileira, especialmente no movimento da Bossa Nova. Junto com Tom Jobim, João Gilberto 

e outros grandes nomes, Vinícius ajudou a criar um estilo musical que combinava elementos do samba 

com influências do jazz. Suas letras poéticas e sensíveis se tornaram a alma da Bossa Nova, trazendo 

uma nova dimensão à música popular brasileira. 

Por conseguinte, canções como "Garota de Ipanema", "Chega de Saudade" e "Eu Sei que Vou 

Te Amar" são apenas alguns exemplos da parceria frutífera entre Vinícius e Tom Jobim. A 

simplicidade e a beleza das letras de Vinícius, combinadas com as melodias sofisticadas de Jobim, 

resultaram em músicas que são verdadeiras obras-primas. A influência de Vinícius na música não se 

limitou apenas à Bossa Nova, ele também colaborou com outros grandes nomes, como Baden Powell, 

Toquinho e Chico Buarque, explorando diversos gêneros e estilos musicais. 

De outro vértice, a relação de Vinícius de Moraes com a música vai além da composição de 

canções. Ele acreditava que a poesia e a música eram formas complementares de arte, capazes de 

transmitir emoções e ideias de maneira única e poderosa. Para Vinícius, a poesia na música era uma 

extensão natural de sua própria expressão artística. Sua capacidade de criar letras que se integravam 

perfeitamente às melodias é um testemunho de seu talento e sensibilidade. 

Um dos aspectos mais notáveis do trabalho de Vinícius é a maneira como ele abordava o tema 

do amor. Suas canções e poemas muitas vezes exploram o amor em suas várias formas – romântico, 

platônico, trágico e eterno. Essa obsessão pelo amor conferiu a suas obras uma qualidade atemporal, 

ressoando profundamente com o público e garantindo que sua arte permanece relevante ao longo dos 

anos. 
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Outrossim, desenvolveu carreira diplomática, o que lhe permitiu viajar pelo mundo e entrar 

em contato com diversas culturas. Essas experiências enriqueceram sua visão de mundo e 

influenciaram sua arte, ampliando seu repertório e adicionando novas dimensões às suas obras. 

O legado de Vinícius de Moraes é vasto e multifacetado. Como poeta, ele capturou a beleza e 

a complexidade da condição humana com uma sensibilidade única. Como músico, ele ajudou a 

redefinir a música brasileira, criando canções que são apreciadas em todo o mundo. Sua vida e obra 

continuam a inspirar novas gerações de artistas e amantes da arte, consolidando seu lugar como uma 

das figuras mais importantes da cultura brasileira. 

Em epítome, Vinícius de Moraes foi um mestre na arte de transformar poesia em música, e 

sua obra permanece como um tesouro inestimável para a cultura brasileira.  

Por final, a sua capacidade de expressar o inefável através de palavras e melodias garante que 

seu legado continue a tocar os corações e mentes de todos aqueles que têm o privilégio de entrar em 

contato com sua arte. 
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NELSON GONÇALVES – O INESQUECÍVEL 

CRÍTICA DE ARTE – TEXTOS COLIGIDOS III: MÚSICA E LITERATURA 

 

Em preliminar, Nelson Gonçalves, um dos maiores nomes da Música, nasceu em 21 de junho 

de 1919, em Santana do Livramento, Rio Grande do Sul, e faleceu em 18 de abril de 1998, no Rio de 

Janeiro. Com uma carreira que se estendeu por mais de cinco décadas, ele se consolidou como um 

ícone da música popular brasileira, sendo conhecido como o "Rei do Rádio". 

Outrossim, desde jovem, Nelson demonstrou uma afinidade natural pela música. Ele começou 

a cantar em circos e casas noturnas, onde sua voz potente e marcante rapidamente chamou a atenção. 

Em 1941, gravou seu primeiro disco, mas foi com a canção "Renúncia", em 1942, que ele ganhou 

destaque nacional. A partir daí, sua carreira decolou. 

De ouro vértice, nos anos 1950 e 1960, Nelson Gonçalves atingiu o ápice da sua popularidade. 

Suas interpretações emocionantes e sua voz inconfundível conquistaram uma legião de fãs. Canções 

como "A Volta do Boêmio", "Chão de Estrelas" e "Pensando em Ti" tornaram-se clássicos da música 

brasileira. Ele era uma presença constante nas rádios e nos programas de televisão, consolidando-se 

como uma das maiores vozes do país. 

Conquanto o sucesso, a vida de Nelson Gonçalves também foi marcada por desafios pessoais. 

Ele enfrentou problemas com álcool e drogas, o que impactou sua carreira e vida pessoal. No entanto, 

sua determinação e paixão pela música o ajudaram a superar esses obstáculos. Em meados dos anos 

1970, ele conseguiu se reerguer e retomar sua carreira com vigor. 

Ademais de sua carreira musical, Nelson Gonçalves também teve uma breve passagem pelo 

cinema, participando de alguns filmes na década de 1950. No entanto, foi na música que ele encontrou 

seu verdadeiro chamado. Com uma voz grave e um estilo inconfundível, ele conseguiu transmitir 

emoções profundas e tocar o coração de milhões de brasileiros. 

De outro vértice, Nelson Gonçalves gravou mais de 2.000 mil canções ao longo de sua carreira 

e vendeu mais de 80 milhões de discos, números que o colocam entre os maiores vendedores de discos 

do Brasil. Ele também recebeu inúmeros prêmios e homenagens, incluindo o Troféu Roquette Pinto 

e o Prêmio Sharp de Música. 

Posto que após a sua morte, em 1998, o legado de Nelson Gonçalves continua vivo. Suas 

músicas ainda são amplamente ouvidas e apreciadas por diversas gerações. Ele é lembrado não apenas 

por sua voz poderosa e interpretações emocionantes, mas também por sua capacidade de superar 

adversidades e continuar encantando o público até o fim de sua vida. 

Em epítome, Nelson Gonçalves é, sem dúvida, uma figura inesquecível na história da música 

brasileira. Seu talento, carisma e perseverança o transformaram em um ícone cultural, cujo impacto 

se estende muito além das fronteiras do Brasil. O "Rei do Rádio" deixou um legado que continua a 

inspirar e emocionar as futuras gerações de amantes da música. 
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TEIXEIRINHA, O URBANO CANTANDO O RURAL 
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Em primeiro lugar, Teixeirinha, um dos músicos populares mais emblemáticos do Brasil, deve 

seu sucesso ao contexto histórico do êxodo rural que o país viveu na década de 1960. Durante este 

período, houve uma migração massiva de pessoas do campo para os perímetros urbanos, em busca de 

melhores condições de vida e labuta. O urbano neófito sentia falta da vida comunitária inerente ao 

estilo de vida das vilas. Teixeirinha satisfazia esta saudade, com suas canções. Teixeirinha soube se 

adequar às mudanças sociais e demográficas resultantes desse movimento, o que foi crucial para a 

sua popularidade crescente. 

Inicialmente conhecido por suas canções de temática rural, que falavam sobre a vida no campo 

e suas tradições, Teixeirinha rapidamente percebeu a necessidade de adaptar sua música às novas 

realidades urbanas. Esse período foi marcado por uma transformação significativa no perfil do 

público brasileiro, com muitos se estabelecendo nas cidades e mudando suas referências culturais e 

musicais. Uma das estratégias mais eficazes de Teixeirinha foi a transição da temática rural para a 

urbana, mantendo-se relevante e próximo de seu público. A temática sertaneja, intrinsecamente ligada 

à vida rural, ao campo e às tradições do interior do Brasil, consolidou-se na cultura popular como um 

reflexo da nostalgia e da saudade que muitos imigrantes urbanos sentem da vida interiorana. Essa tese 

encontra suporte em diversos aspectos históricos, sociológicos e culturais que destacam a migração 

campo-cidade, o crescimento das áreas urbanas e a busca por uma identidade que conecta o presente 

urbano com o passado rural. 

Entretanto, nos últimos séculos, o Brasil passou por intensos processos de urbanização. A 

industrialização e a modernização das cidades atraíram milhões de pessoas do campo, buscando 

melhores oportunidades de emprego, educação e qualidade de vida. No entanto, essa migração em 

massa também trouxe consigo um sentimento de deslocamento e saudade das raízes interioranas. Os 

imigrantes urbanos, ao se estabelecerem nas grandes cidades, carregaram consigo memórias e valores 

ligados ao campo, ao ritmo de vida mais calmo e às tradições culturais do sertão. 

Nesse contexto, a música sertaneja emergiu como um elo vital entre o passado rural e o 

presente urbano. Canções que exaltam a vida no campo, as paisagens bucólicas e as histórias de amor 

e trabalho no sertão ressoam profundamente com aqueles que deixaram essa vida para trás. A música 

sertaneja, portanto, não é apenas um gênero musical, mas um veículo de preservação e valorização 

da memória cultural de um Brasil que muitos imigrantes urbanos carregam no coração. 

Ademais da música, outras manifestações culturais, como a literatura de cordel, a culinária 

sertaneja e as festas típicas, também desempenham um papel crucial na consolidação da temática 

sertaneja. Essas expressões culturais permitem que os imigrantes urbanos mantenham um vínculo 

com suas origens, celebrando e perpetuando suas tradições mesmo em um ambiente urbano. Elas 
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funcionam como um refúgio emocional, onde os valores e a simplicidade da vida no campo são 

revividos e apreciados. Outro ponto a considerar é a representação da vida sertaneja na mídia e na 

cultura popular.  

Telenovelas, filmes e programas de televisão frequentemente retratam a vida no interior de 

maneira romantizada, despertando sentimentos de nostalgia e admiração em um público 

majoritariamente urbano. Essas narrativas contribuem para a idealização da vida sertaneja e reforçam 

a conexão emocional dos imigrantes urbanos com suas raízes rurais. 

Destarte, ele começou a compor canções que refletiam a vida dos motoristas, um grupo 

emergente que simbolizava a modernização e o progresso urbano, e que pode ser visto como herdeiro 

dos antigos tropeiros. Os motoristas, que cruzavam o país em seus caminhões, tornaram-se 

personagens centrais nas suas músicas, representando a conexão entre o passado rural e o presente 

urbano. Teixeirinha conseguiu, assim, manter-se no coração de um público que estava em constante 

mudança, ao mesmo tempo em que celebrava a herança cultural do campo e incorporava elementos 

da nova vida urbana.  Faz-se mister destacar o crepúsculo de sua vida, típica do poeta que sempre foi 

e, por conseguinte, enredado em amores. O seu sucesso se configura em eloquente testemunho da 

habilidade em compreender e refletir as transformações sociais e demográficas de sua época, 

tornando-se uma figura icônica na cultura brasileira. 

Em epítome, a consolidação da temática sertaneja pode ser vista como uma resposta ao anseio 

dos imigrantes urbanos por uma conexão com suas origens e tradições. 

Por final, a da música, a literatura e de outras formas de expressão cultural, a vida do sertão 

se mantém viva na memória coletiva e no coração de muitos brasileiros, servindo como um elo 

fundamental entre o pretérito e o presente, entre o campo e a cidade, conjuntura que Teixeirinha 

personificou com talento e amor. 
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Primeiramente, Gildo de Freitas, nascido em Porto Alegre, Rio Grande do Sul, em 19 de junho 

de 1919, é uma das figuras mais emblemáticas da música tradicionalista gaúcha. Seu nome completo 

era Egídio de Freitas e ele cresceu em um ambiente rural, onde desde cedo foi influenciado pelas 

tradições e músicas típicas da região.  

Destarte, Gildo de Freitas é amplamente reconhecido como um dos maiores trovadores do Rio 

Grande do Sul. Ele se destacou pela habilidade única na arte da trova, uma forma de poesia popular 

improvisada que era bastante comum em desafios e festivais gaúchos. A trova de Gildo era marcada 

por seu tom bem-humorado, sagaz e, muitas vezes, por críticas sociais e políticas, refletindo o 

cotidiano do homem do campo e suas aspirações. 

De outro vértice, sua carreira artística começou de forma modesta, participando de programas 

de rádio e eventos locais. Com o tempo, sua fama cresceu, e ele passou a ser uma presença constante 

nos palcos dos rodeios e festivais tradicionalistas. Gildo de Freitas não apenas cantava e tocava, mas 

também contava histórias e causos, cativando o público com seu carisma e talento nato para a 

comunicação. 

Por conseguinte, a obra de Gildo de Freitas é uma rica representação da cultura gaúcha. Ele 

lançou diversos discos, e suas músicas mais famosas incluem "Gaúcho Largado", "Milonga para as 

Missões" e "Versos para a Mãe". Suas letras frequentemente aborda temas como a vida no campo, a 

importância da família, o amor pela terra e pelas tradições gaúchas. Além disso, ele tinha uma 

habilidade especial para retratar a saudade e o orgulho de ser gaúcho, sentimentos que ressoavam 

profundamente entre seus ouvintes. 

Dessarte, também teve um papel importante na valorização e preservação da cultura 

tradicionalista do Rio Grande do Sul. Ele era  defensor árdego das tradições gaúchas, incentivando as 

novas gerações a manterem vivas as práticas e valores culturais da região. Sua influência é sentida 

até hoje, e muitos músicos e trovadores o consideram uma fonte de inspiração. 

Além de seu contributo artístico, Gildo de Freitas era conhecido por sua personalidade 

autêntica e generosa. Ele era uma figura querida por muitos, respeitado não apenas por seu talento, 

mas também por seu caráter. Ele viveu de forma simples, sempre fiel às suas raízes e convicções, e 

isso se refletia em sua música e na forma como se relacionava com o público. 

Por fim, faleceu em 4 de dezembro de 1982, deixando um legado imenso para a cultura 

gaúcha. Sua obra continua a ser celebrada e estudada, e ele é lembrado como um dos grandes mestres 

da trova e da música gaúcha. Através de suas canções e histórias, Gildo de Freitas perpetuou a 

essência da cultura do Rio Grande do Sul, tornando-se uma figura imortal no coração de todos os 

gaúchos e admiradores da cultura tradicionalista. 
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Em epítome, Gildo de Freitas é um ícone do tradicionalismo gaúcho, cuja vida e obra 

contribuíram significativamente para a preservação e promoção da cultura do Rio Grande do Sul. Sua 

habilidade como trovador, combinada com seu profundo amor pelas tradições gaúchas, assegurou-

lhe um lugar permanente na história da música brasileira. 
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A BELEZA OFICIALIZADA 
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Primeiramente, o hino “Rancho de Amor à Ilha” se constitui muito mais que uma simples 

composição musical, trata-se de uma verídica declaração de amor à cidade de Florianópolis, capital 

do estado de Santa Catarina. Composta por Cláudio Alvim Barbosa, o Zininho, em 1965, essa canção 

foi escolhida como o hino oficial da cidade em 1968, após um concurso promovido pela prefeitura. 

Desde então, a música tem se consolidado como um símbolo de identidade cultural e um tributo à 

beleza natural e à história da Ilha de Santa Catarina. 

De outro vértice, o concurso realizado pela prefeitura de Florianópolis para escolher o hino 

oficial da cidade contou com várias composições, mas “Rancho de Amor à Ilha” destacou-se pela 

simplicidade e pela forma como capturou a essência da cidade. A letra, rica em metáforas, evoca a 

geografia única da ilha e o espírito acolhedor de seu povo, emoldurado por paisagens de rara beleza.  

Zininho, o autor, era  jornalista, literato e músico, que dedicou grande parte de sua vida a 

expressar, através de suas obras, o amor por sua terra natal. Com “Rancho de Amor à Ilha”, ele 

conseguiu encapsular o sentimento de pertencimento e o orgulho de ser ilhéu, em uma época em que 

a cidade ainda preserva grande parte de sua simplicidade e tradição. 

Outrossim, a letra de “Rancho de Amor à Ilha” é uma exaltação à natureza exuberante de 

Florianópolis. Zininho descreve com lirismo as montanhas, as praias e as lagoas que compõem a 

paisagem da cidade. Mais do que isso, a canção é um tributo à história da ilha, fazendo referência aos 

colonizadores açorianos que ali chegaram no século XVIII e que até hoje influenciam a cultura local. 

 No entanto, a escolha de palavras e a estrutura da composição são cuidadosas e precisas, o 

que torna o hino uma peça atemporal. Ele é cantado em diversas ocasiões, seja em eventos oficiais 

ou em festas populares, reforçando a identidade cultural e o orgulho dos moradores de Florianópolis. 

Destarte, com a oficialização de “Rancho de Amor à Ilha” como o hino de Florianópolis, a 

cidade ganha mais que uma canção, recebe um emblema que sintetiza sua beleza, história e cultura. 

A oficialização do hino transformou-o em uma parte indissociável da identidade da cidade, 

reconhecida não só pelos moradores, mas por todos que visitam e se apaixonam por suas paisagens e 

cultura.  

Ademais disso, o hino serve como uma lembrança constante da necessidade de preservar o 

patrimônio natural e cultural de Florianópolis, para que as futuras gerações possam continuar a 

desfrutar da mesma beleza que inspirou Zininho a compor esta obra-prima. 

Em epítome, “Rancho de Amor à Ilha” é, sem dúvida, um dos hinos municipais mais belos e 

significativos do Brasil. Sua oficialização como hino de Florianópolis é um reconhecimento da 

importância dessa composição para a identidade da cidade. 
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Por final, mais que uma canção, ela configura declaração de amor que ressoa no coração de 

todos os que têm o privilégio de viver ou visitar a Ilha de Santa Catarina, perpetuando a beleza e a 

história de Florianópolis em cada nota e verso. 
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Em primeiro lugar, o nascimento da ópera é um capítulo fascinante da história da música e 

das artes cênicas. Surgida na Itália, no final do século XVI, a ópera representa uma das mais 

grandiosas formas de expressão artística, combinando música, teatro, poesia e artes visuais.  

Sua origem está intrinsecamente ligada ao movimento cultural do Renascimento, que trouxe 

consigo um renovado interesse pela antiguidade clássica e um desejo de explorar novas formas de 

expressão artística. 

De outro vértice, o termo "ópera" deriva do latim "opus", que significa "obra". Essa 

denominação é adequada, considerando que a ópera é uma obra de arte total, unindo várias disciplinas 

em uma única apresentação.  

O desenvolvimento da ópera ocorreu em meio a um período de intensa experimentação 

artística e intelectual, onde os compositores e poetas buscavam recriar a tragédia grega em sua forma 

mais pura, acreditando que os dramas gregos eram cantados em sua totalidade. 

Outrossim, os primeiros esforços para criar algo parecido com a ópera moderna foram 

realizados por um grupo de intelectuais e músicos em Florença, conhecidos como a Camerata 

Fiorentina ou Camerata de Bardi, em referência ao seu patrono Giovanni de' Bardi.  

Esse grupo incluía figuras como o compositor Jacopo Peri, o poeta Ottavio Rinuccini e o 

teórico musical Vincenzo Galilei (pai de Galileo Galilei). Eles estavam insatisfeitos com a 

complexidade das músicas polifônicas da época, acreditando que essa complexidade obscurece a 

clareza do texto e as emoções que deveria transmitir. Inspirados pela simplicidade e expressividade 

da música da Grécia Antiga, eles começaram a criar um estilo musical que enfatiza a melodia 

acompanhada por acordes simples. 

Destarte, em 1600, Jacopo Peri estreou "Euridice", que é considerada a primeira ópera da 

história. Baseada no mito grego de Orfeu e Eurídice, a obra foi composta para celebrar o casamento 

de Maria de Médici com Henrique IV da França.  

Posto que "Euridice" se configure em marco, foi a ópera "Orfeo", de Claudio Monteverdi, 

estreada em 1607, que consolidou o novo gênero musical. Monteverdi, considerado um dos mais 

importantes compositores de sua época, expandiu as ideias da Camerata e integrou uma maior 

complexidade musical, dando à ópera uma dimensão emocional e dramática que cativa o público. 

Por conseguinte, a ópera rapidamente se espalhou pela Europa, adaptando-se aos diferentes 

contextos culturais e linguísticos.  

Na Itália, a ópera se desenvolveu em duas principais vertentes: a ópera séria, que trata de 

temas mitológicos e heroicos, e a ópera bufa que aborda temas mais leves e cômicos.  
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Na França, sob o patrocínio de Luís XIV, Jean-Baptiste Lully criou um estilo de ópera 

nacional, conhecido como tragédie lyrique, que combina elementos da música italiana com a dança 

e a declamação francesa. 

Com o transcurso das centúrias, a ópera evoluiu e incorporou novas formas e estilos. No século 

XVIII, compositores como Wolfgang Amadeus Mozart levaram a ópera a novos patamares com obras 

que combinam a complexidade musical com uma profundidade psicológica e emocional inédita.  

No século XIX, a ópera romântica de compositores como Giuseppe Verdi e Richard Wagner 

dominou os palcos, com suas obras monumentais que exploram temas de amor, morte, destino e 

redenção. 

Em epítome, o nascimento da ópera marca o início de uma tradição artística que continua a 

fascinar e emocionar o público até os dias de hoje.  

Como uma forma de arte que combina música, drama e espetáculo visual, a ópera é única em 

sua capacidade de evocar uma ampla gama de emoções e de explorar a complexidade da condição 

humana. 

Por final, desde suas origens em Florença até os palcos do mundo inteiro, a ópera permanece 

um testemunho duradouro do poder da criatividade humana. 
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Inicialmente, a ópera se configura em uma das formas mais completas e emocionantes de 

expressão artística, combinando elementos de música, teatro, poesia e cenografia em uma única 

experiência cênica.  

Originada na Itália no final do século XVI, a ópera surgiu como uma tentativa de reviver a 

tradição da tragédia grega, onde o drama era apresentado integralmente através do canto.  

Outrossim, desde então, essa forma de arte tem se desenvolvido e se diversificado, tornando-

se uma das mais sofisticadas e complexas manifestações culturais do mundo ocidental. 

Ao inverso de outras formas de teatro, na ópera a música é o elemento central, funcionando 

não apenas como acompanhamento, mas como uma força motriz que intensifica as emoções e define 

o ritmo da narrativa. As árias, duetos, coros e recitativos são cuidadosamente compostos para 

expressar as nuances psicológicas dos personagens, transformando cada apresentação em uma 

experiência emocional única. 

A ópera também é uma arte de colaboração, onde compositores, libretistas, cantores, maestros, 

diretores e cenógrafos trabalham juntos para criar um espetáculo coeso e impressionante. A 

complexidade dessa colaboração é refletida na grandiosidade das produções operísticas, que muitas 

vezes envolvem elaboradas cenografias, figurinos luxuosos e efeitos visuais impactantes. 

Ao longo dos séculos, a ópera tem se reinventado, incorporando influências de diferentes 

culturas e períodos históricos, resultando em uma vasta diversidade de estilos e repertórios.  

Desde as óperas barrocas de Claudio Monteverdi e Georg Friedrich Händel, passando pelas 

obras românticas de Giuseppe Verdi e Richard Wagner, até as criações contemporâneas, a ópera 

continua a evoluir, desafiando as convenções e explorando novos territórios artísticos. 

Por conseguinte, assistir a uma ópera é uma experiência imersiva e transformadora, onde o 

público é convidado a mergulhar em histórias épicas de amor, tragédia, heroísmo e redenção, 

embaladas por uma trilha sonora de tirar o fôlego. Cada elemento da ópera, desde a complexidade 

das partituras até a intensidade das interpretações, contribui para criar uma atmosfera de grande 

impacto emocional, fazendo dessa arte uma das mais cativantes e atemporais da história humana. 

Destarte, a ópera não é apenas uma forma de entretenimento, mas também uma celebração da 

capacidade humana de criar beleza e expressar as emoções mais profundas através da arte.  

Em epítome, ela ocupa um lugar especial no universo das artes cênicas, sendo uma das mais 

exigentes e ao mesmo tempo gratificantes formas de expressão, tanto para os artistas quanto para o 

público.  

Por final, com sua combinação única de música e drama, a ópera continua a cativar e inspirar 

audiências ao redor do mundo, reafirmando seu papel como uma das grandes tradições culturais. 
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Isagogicamente, a valsa, uma das formas musicais mais emblemáticas do século XIX, 

transformou-se ao longo do tempo, passando de uma dança popular a uma peça de música erudita.  

Entre os compositores mais destacados nesse processo de transformação encontramos Johann 

Strauss II, conhecido como o Rei das Valsas, que desempenhou um papel central. Strauss não apenas 

popularizou a valsa em salões de baile por toda a Europa, mas também a elevou a novos patamares 

de sofisticação, tornando-a uma forma respeitada dentro do repertório da música clássica. 

Outrossim, a origem da valsa remonta às danças camponesas da Áustria e da Alemanha no 

final do século XVIII. Inicialmente, a valsa era vista como uma dança simples e de caráter popular, 

muitas vezes associada aos costumes rústicos e até mesmo à vulgaridade, devido ao seu estilo de 

dança que, na época, era considerado ousado. No entanto, ao entrar nos salões da nobreza europeia, 

a valsa começou a se transformar.  

Por meio da criatividade de compositores como Johann Strauss II, a valsa evoluiu adquirindo 

uma complexidade melódica e harmônica que a afastou das suas raízes humildes. 

Strauss II, seguindo os passos de seu pai Johann Strauss I, dedicou-se a compor valsas que 

capturavam o espírito vienense com elegância e leveza. Suas composições como O Danúbio Azul e 

Vozes da Primavera, não só conquistaram os salões da aristocracia vienense, como também, se 

tornaram conhecidas em toda a Europa e além mar. 

 Essas obras, conquanto eram compostas inicialmente para a dança, ultrapassaram as 

fronteiras dos salões de baile e encontraram um lugar nos palcos de concertos. A transformação das 

valsas de Strauss, de peças funcionais para dançar a obras apreciadas pela sua qualidade musical, é 

um testemunho do talento do compositor em capturar a essência da valsa e transpor seus limites. 

Destarte, o impacto causado por Strauss foi tão profundo que a valsa começou a ser vista não 

apenas como uma dança, mas como uma peça musical digna de ser apreciada em um contexto erudito. 

A estrutura das valsas de Strauss, com suas introduções majestosas, temas principais 

encantadores e seções intermediárias expressivas, trouxe uma nova dimensão a esse gênero musical. 

Não era mais apenas uma sequência de ritmos repetitivos, as valsas de Strauss eram cheias de nuances, 

contrastes dinâmicos e surpresas harmônicas que desafiavam a simplicidade inicial do gênero. 

Ademais disso, o sucesso das valsas de Strauss, nos salões de concerto, ajudou a legitimar a 

valsa como um gênero musical respeitável.  

Músicos ulteriores, à guisa de exemplo como Maurice Ravel e Piort Ilitch Tchaikovsky, 

reconheceram a sofisticação que Strauss trouxe à valsa e incorporaram a forma em suas próprias 

composições, levando-as ainda mais para dentro do repertório da música erudita. 
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A “Valsa Triste” de Jean Sibelius, em exemplo, mostra como a forma da valsa pode ser 

adaptada para expressar emoções profundas e complexas, um desenvolvimento que seria impensável 

sem a intervenção de Strauss. 

À guisa de conclusão, Johann Strauss II foi fundamental na transformação da valsa de uma 

simples dança popular para uma forma altamente respeitada dentro da música erudita. Seu trabalho 

não só mudou a percepção da valsa na sociedade europeia do século XIX, mas também estabeleceu 

um novo padrão para a música de dança. 

Por final, por meio de suas composições, a valsa encontrou um lugar permanente tanto nos 

salões de dança quanto nas salas de concerto, onde continua a ser apreciada como uma das expressões 

mais elegantes e sofisticadas da música ocidental. 
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Em primeiro lugar, Giacomo Puccini, um dos compositores de ópera mais celebrados da 

história, deixou um legado incomparável no mundo das Artes Cênicas. Entre suas muitas obras-

primas, "Madame Butterfly" ocupa um lugar especial, tanto por sua beleza melódica quanto pela 

profundidade emocional que transmite.  

Estreada em 17 de fevereiro de 1904, no Teatro Alla Scala, em Milão, essa ópera tem uma 

história fascinante, tanto no que diz respeito à sua criação quanto ao impacto cultural que gerou. 

Outrossim, Puccini foi atraído pela ideia de criar "Madame Butterfly" após assistir à peça 

homônima de David Belasco, baseada em um conto do escritor americano John Luther Long.  

A história, que se passa no Japão do final do século XIX, conta o trágico romance entre a 

jovem gueixa Cio-Cio-San, conhecida como Madame Butterfly, e o oficial da marinha americana 

Pinkerton. 

 A partir desse encontro, Puccini enxergou a oportunidade de explorar as complexas emoções 

humanas, como o amor, a traição e o sacrifício, temas que já haviam permeado suas óperas anteriores. 

Entretanto, a composição de "Madame Butterfly" não foi um processo simples para Puccini. 

Ele passou por várias revisões após a recepção inicial da ópera, que foi, na melhor das hipóteses, 

mista. A estreia foi marcada por vaias e críticas severas, que surpreenderam o compositor.  

Determinado a lapidar a obra, Puccini revisou a partitura, introduzindo mutações 

significativas que incluíam a subdivisão do segundo ato em dois atos separados. Essa versão revisada, 

apresentada em Brescia, na Lombardia, foi recebida com aclamação e consolidou "Madame Butterfly" 

como um dos maiores sucessos de Puccini. 

A ópera se estrutura em três atos, com uma narrativa que destaca a pureza e a inocência de 

Cio-Cio-San, que se apaixona profundamente por Pinkerton. Ignorando as advertências de sua família 

e amigos, ela casa-se com ele na esperança de construir uma vida juntos. 

No entanto, Pinkerton a vê apenas como uma aventura passageira, retornando aos Estados 

Unidos e deixando-a esperando em vão por seu retorno. 

A tragédia atinge ápice quando Pinkerton finalmente retorna, mas com sua nova esposa 

americana, Cio-Cio-San devastada pela traição, comete suicídio. 

Musicalmente, "Madame Butterfly" é rica em lirismo e emoção. Puccini utiliza motivos 

musicais recorrentes para representar personagens e temas, como a entrada triunfal de Pinkerton que 

é anunciada por uma fanfarra militar, em contraste com os temas suaves e melancólicos associados a 

Cio-Cio-San.  
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A famosa ária "Un bel dì vedremo", quiçá, configura-se no exemplo mais icônico da 

habilidade de Puccini em capturar a emoção pura através da música. Nesta ária, Cio-Cio-San sonha 

com o retorno de Pinkerton, mostrando tanto sua esperança quanto a inevitável tragédia que se 

aproxima. 

O impacto cultural de "Madame Butterfly" é vasto e duradouro. A ópera influenciou não 

apenas o mundo da música, mas também a literatura, o cinema e as artes visuais.  

A personagem de Cio-Cio-San tornou-se um símbolo trágico da mulher traída e sacrificada, 

sua história continua a ressoar em diferentes adaptações e interpretações ao redor do mundo.  

No entanto, a ópera também gerou debates sobre representações culturais e estereótipos, 

especialmente no que diz respeito à imagem do Oriente apresentada aos olhos do Ocidente. 

Em epítome, "Madame Butterfly" se constitui em uma das obras mais emblemáticas de 

Puccini, combinando uma narrativa profundamente tocante com uma música que captura a alma. A 

ópera não é apenas uma história de amor e perda, mas também uma reflexão sobre as diferenças 

culturais e os impactos dessas diferenças nas vidas das pessoas. 

Não obstante, mais de um século após sua criação, "Madame Butterfly" continua a emocionar 

o público ao redor do mundo, solidificando o legado de Puccini como um dos grandes mestres da 

ópera. 
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Inicialmente, Wolfgang Amadeus Mozart, um dos compositores mais prolíficos e influentes 

da história da música clássica, apresentou uma precoce e extraordinária habilidade musical desde uma 

idade muito jovem.  

Nascido em 1756, em Salzburg, na Áustria, Mozart demonstrou um talento notável que se 

manifestou já na infância. Com apenas três anos, ele começou a mostrar um domínio impressionante 

do teclado e uma habilidade inata para a composição, fato que rapidamente chamou a atenção de seus 

pais. 

De outro vértice, Leopold Mozart, o pai de Wolfgang, era um músico e compositor respeitado, 

seu papel foi crucial na formação inicial do prodígio. Leopold reconheceu o potencial único do filho 

e dedicou-se a promover sua carreira desde os primeiros anos.  

Destarte, com apenas cinco anos, Mozart já havia composto suas primeiras peças musicais e 

dado seus primeiros concertos em várias cortes europeias. As habilidades de Mozart não se limitavam 

apenas à performance, sua capacidade de compor era igualmente notável, resultando em uma série de 

obras que incluíam sonatas para teclado e pequenas sinfonias. 

Outrossim, o talento precoce de Mozart não apenas impressionou seus contemporâneos, mas 

também desafiou as expectativas da época sobre o que era possível para uma criança.  

Sua capacidade de aprender e criar música com uma complexidade e sofisticação que 

normalmente só se desenvolvem em músicos muito mais velhos fez dele uma figura fascinante no 

cenário musical europeu.  

Mozart continuou a se desenvolver e a produzir uma quantidade impressionante de obras ao 

longo de sua curta vida, compondo algumas das mais célebres e complexas peças do repertório 

clássico. 

Sua precoce habilidade musical é um testemunho não apenas de seu talento natural, mas 

também do ambiente em que foi criado. A dedicação e o suporte de seu pai, aliada à exposição precoce 

a uma ampla gama de influências musicais, ajudaram a moldar e refinar o dom extraordinário de 

Mozart. 

Por final, posto que com toda a sua habilidade e realização precoce, Mozart continuou a inovar 

e a expandir os limites da música, solidificando seu lugar entre os maiores compositores da história. 
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Inicialmente, o período Barroco, que se estendeu aproximadamente de 1600 a 1750, é 

amplamente reconhecido como uma das fases mais ricas e inovadoras na história da música ocidental. 

Esse período marcou uma transformação significativa na forma como a música era composta, 

executada e compreendida, resultando em um paradigma que continuou a influenciar gerações de 

compositores. 

Dessarte, o termo "Barroco" originalmente tinha uma conotação pejorativa, sugerindo algo 

excessivamente ornamentado ou complicado. Contudo, com o tempo, passou a descrever uma estética 

caracterizada por uma expressividade intensa, contraste dramático e uma complexidade estrutural que 

desafiou as convenções anteriores. Na música, isso se manifestou através da exploração de novas 

formas, técnicas e estilos que buscavam intensificar a experiência emocional do ouvinte. 

Outrossim, uma das principais características do paradigma barroco na música foi a ênfase na 

afetividade**. Inspirados pela teoria dos afetos, os compositores barrocos acreditavam que a música 

tinha o poder de evocar emoções específicas e profundas nos ouvintes. Isso levou à criação de obras 

que exploraram contrastes dinâmicos, ritmos vibrantes e harmonia inovadora, tudo com o intuito de 

transmitir emoções de forma mais direta e eficaz. 

Nesse contexto, o desenvolvimento do baixo contínuo se configura em marco importante. Essa 

técnica consiste em uma linha de baixo sustentada que fornece a base harmônica sobre a qual outros 

elementos musicais podem ser elaborados. O baixo contínuo, frequentemente executado por 

instrumentos como o cravo ou o órgão, tornou-se um símbolo do estilo barroco e desempenhou um 

papel crucial na estruturação das composições da época. 

Outro aspecto fundamental do paradigma barroco foi o surgimento da ópera como uma forma 

de arte central. A ópera combinava música, teatro e poesia de maneira nunca vista, oferecendo uma 

experiência multimodal que captura o espírito barroco de integração e grandiosidade. Compositores 

como Claudio Monteverdi, considerado um dos pioneiros da ópera, utilizam o novo meio para 

explorar temas de paixão, tragédia e heroísmo, estabelecendo uma nova linguagem musical e 

dramática. 

Ademais da ópera, o período barroco foi marcado por evolução de formas instrumentais como 

o concerto e a sonata. O concerto barroco, especialmente na forma de concerto grosso e concerto solo, 

explora o diálogo entre diferentes grupos de instrumentos, criando contrastes sonoros que refletem a 

estética barroca de oposições dramáticas. Já a sonata, tanto na sua forma solo quanto em trio, permite 

aos compositores uma maior exploração da textura e do timbre, resultando em obras de grande 

virtuosismo e profundidade emocional. 
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Os grandes mestres barrocos, como Johann Sebastian Bach, Georg Friedrich Händel e Antonio 

Vivaldi, levaram o paradigma barroco ao seu ápice. Bach, à guisa de exemplo, amiúde é reputado 

cume do estilo barroco, com suas fugas complexas e corais profundamente espirituais que sintetizam 

a riqueza polifônica do período. Handel, por sua vez, foi um mestre da ópera e do oratório, criando 

obras como "Messias", que combinam a grandiosidade barroca com uma profundidade espiritual 

universal. Vivaldi, conhecido como "o padre vermelho", trouxe um vigor rítmico e uma inventividade 

melódica às suas composições, especialmente em seus concertos para violino, como "As Quatro 

Estações". 

No ocaso do século XVIII, o paradigma barroco começou a ceder espaço para o Classicismo, 

que busca uma clareza formal e equilíbrio que contrasta com a complexidade e o ornamento barroco. 

No entanto, o impacto do paradigma barroco permanece duradouro, influenciando não apenas a 

música dos períodos subsequentes, mas também a maneira como a música era entendida em termos 

de emoção, forma e função. Destarte, o paradigma barroco na música não foi apenas um estilo ou 

uma fase histórica, mas uma revolução artística que redefine a relação entre música, emoção e 

expressão.  

Em epítome, as inovações desse período continuam a ressoar ao longo dos séculos, fazendo 

do Barroco uma referência essencial para qualquer estudo aprofundado da música ocidental. 
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Em primeiro lugar, Mário de Andrade, uma das figuras centrais do movimento modernista 

brasileiro, é frequentemente lembrado por seu contributo literário e cultural. No entanto, sua atuação 

como crítico de arte é igualmente significativa e revela uma faceta essencial de seu pensamento e de 

sua atuação intelectual. Como crítico, Mário de Andrade se destaca por sua visão ampla, crítica 

aguçada e profundo entendimento da arte e de seu papel na construção de uma identidade cultural 

brasileira. 

O período modernista foi marcado por uma ruptura com as tradições artísticas anteriores, 

buscando novas formas de expressão que refletissem a complexidade e a diversidade da realidade 

brasileira. Mário de Andrade, como um dos líderes desse movimento, foi um dos principais 

articuladores de uma nova estética que valoriza  a autenticidade e a inovação. Sua crítica de arte 

esteve sempre alinhada com esses princípios, promovendo um olhar renovado sobre a arte e 

questionando os cânones estabelecidos. 

Para Mário, outrossim, a crítica de arte não era apenas uma análise formal das obras, mas 

também um exercício de reflexão sobre a cultura e a sociedade. Ele entendia que a arte tinha um papel 

fundamental na construção da identidade nacional e que a crítica deve, portanto, ser uma ferramenta 

para a compreensão desse processo. Seu olhar crítico era voltado para a busca de uma arte 

genuinamente brasileira, que expresse as particularidades do país sem se submeter à imitação de 

modelos europeus. 

Um dos aspectos mais inovadores da crítica de Mário de Andrade foi sua valorização da arte 

popular. Em um período em que a arte erudita era frequentemente vista como superior, Andrade 

desafiou essa visão, destacando a riqueza e a autenticidade das manifestações culturais populares. Ele 

acreditava que a arte popular era uma expressão legítima da cultura brasileira e que, ao ser integrada 

à arte erudita, pode contribuir para a criação de uma estética verdadeiramente nacional. 

Ademais de “performance” na crítica, Mário efetuou um papel relevante na formação de novos 

artistas. Através de suas críticas, ele orientava e incentivava os artistas a explorar novas possibilidades 

e a se libertarem das amarras do academicismo. Sua visão crítica foi fundamental para o 

desenvolvimento de uma nova geração de artistas que, influenciados por suas ideias, contribuíram 

para a consolidação do modernismo no Brasil. 

O legado de Mário, como crítico de arte, se configura vasto e continua a influenciar o 

pensamento sobre a arte no Brasil. Sua abordagem crítica, que une a análise estética a uma reflexão 

mais ampla sobre a cultura e a sociedade, permanece relevante até hoje. Andrade nos ensina a ver a 

arte não apenas como um objeto de contemplação, mas como um reflexo e um agente de 

transformação social. Sua crítica de arte, marcada pela sensibilidade e pela inteligência, contribui de 

forma decisiva para a valorização da arte brasileira em suas múltiplas manifestações. 

37



 
 

 
    

CRÍTICA DE ARTE – TEXTOS COLIGIDOS III: MÚSICA E LITERATURA 

Em epítome, Mário de Andrade  foi um pensador que usou a crítica como um instrumento 

para entender e valorizar a cultura brasileira. Seu legado continua vivo, inspirando novas gerações a 

olhar para a arte com um olhar crítico, mas também com um profundo respeito pelas raízes culturais 

do país. 
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MUSICOTERAPIA –  

DA REGULAMENTAÇÃO ÀS PERSPECTIVAS 

CRÍTICA DE ARTE – TEXTOS COLIGIDOS III: MÚSICA E LITERATURA 

                                                         

Primeiramente, a Musicoterapia se configura terapêutica que utiliza a música como ferramenta 

principal para promover a saúde e o bem-estar dos indivíduos. Ao longo dos anos, essa abordagem 

tem ganhado reconhecimento e importância, não apenas no campo da saúde, mas também em diversas 

áreas de atuação, como educação, reabilitação e bem-estar social. 

 A regulamentação constitui marco significativo para a consolidação e reconhecimento da 

profissão. No Brasil, o processo de regulamentação começou a ganhar força nas décadas finais do 

século XX, com a criação de associações profissionais e a luta pela normatização da prática. 

 Em 1972, foi fundada a Associação Brasileira de Musicoterapia (ABRAM), que 

desempenhou um papel crucial na organização dos profissionais e na divulgação da importância da 

musicoterapia. O avanço mais importante na regulamentação ocorreu em 2016, com a aprovação da 

Lei nº 13.467, que reconheceu oficialmente a musicoterapia como uma profissão no Brasil. Essa 

conquista garante aos musicoterapeutas o direito ao exercício legal da profissão, estabelecendo 

critérios para formação, atuação e registro dos profissionais.  

Destarte, a regulamentação também trouxe uma maior visibilidade para a Musicoterapia, 

incentivando sua adoção em hospitais, clínicas, escolas e centros de reabilitação. A Musicoterapia se 

destaca por sua abordagem holística, onde o som e a música são utilizados para promover a integração 

emocional, cognitiva e social dos indivíduos.  

Estudos científicos têm demonstrado a eficácia da Musicoterapia em diversos contextos 

clínicos, como no tratamento de transtornos mentais, doenças neurológicas, reabilitação física e 

suporte a pacientes com doenças crônicas. A música, por sua capacidade de evocar emoções e 

estimular a plasticidade cerebral, atua como um poderoso agente terapêutico.  

No ambiente hospitalar, à guisa de exemplo, a Musicoterapia tem sido utilizada para aliviar a 

dor, reduzir a ansiedade e melhorar a qualidade de vida de pacientes em tratamento oncológico. Em 

contextos de saúde mental, a Musicoterapia é utilizada para a expressão de emoções, no 

fortalecimento da autoestima e na redução de sintomas de depressão e ansiedade. 

Ademais disso, a prática tem mostrado benefícios significativos na reabilitação de pacientes 

com Acidente Vascular Cerebral (AVC), promovendo a recuperação motora e cognitiva. As 

perspectivas para a Musicoterapia são promissoras, tanto no Brasil quanto no cenário internacional.  

Com a regulamentação consolidada, a tendência é que a formação de musicoterapeutas se 

expanda e se torne mais acessível, contribuindo para o aumento do número de profissionais 

qualificados. Além disso, espera-se que a pesquisa científica em Musicoterapia continue a crescer, 

fornecendo evidências robustas que possam ampliar ainda mais o reconhecimento da prática no 

campo da saúde.  
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Outra perspectiva importante reside na ampliação do uso em novas áreas. A educação é um 

campo que já vem incorporando a Musicoterapia, especialmente no trabalho com crianças com 

necessidades especiais. A inserção da Musicoterapia em políticas públicas de saúde e educação 

também é um caminho a ser explorado, garantindo que mais pessoas possam se beneficiar dessa 

prática.  

Adicionalmente, com o avanço das tecnologias, novas possibilidades surgem na 

Musicoterapia. Ferramentas digitais, como aplicativos de música personalizados e realidade virtual, 

podem potencializar os efeitos terapêuticos oferecendo experiências mais imersivas e adaptadas às 

necessidades individuais dos pacientes.  

Em epítome, a Musicoterapia, desde sua regulamentação, tem se consolidado como uma 

prática essencial no cuidado integral à saúde. O reconhecimento legal da profissão é um passo crucial 

para garantir a qualidade dos serviços oferecidos e para assegurar que os profissionais atuem com 

competência e ética.  

Por final, com as perspectivas de expansão e inovação, a Musicoterapia tem o potencial de 

continuar evoluindo e se tornando uma ferramenta cada vez mais valorizada na promoção do bem-

estar e da saúde integral. 
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ÉRICO VERÍSSIMO E “O TEMPO E O VENTO” - 

HISTORIADOR 
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Isagogicamente, Érico Veríssimo, apesar de ser um literato, ao publicar o romance "O Tempo 

e o Vento", produziu uma obra histórica. A defesa dessa tese se baseia em diversos aspectos que se 

entrelaçam e se complementam, conferindo ao livro um status que vai além da mera criação literária 

e o posiciona como um marco no entendimento da história do Brasil, especialmente no que tange à 

formação e desenvolvimento do Rio Grande do Sul. 

Outrossim, cumpre, colimar o contexto em que "O Tempo e o Vento" foi concebido.  

Veríssimo escreveu essa saga em uma época em que o Brasil estava passando por significativas 

transformações sociais e políticas. Publicado em três partes — "O Continente" (1949), "O Retrato" 

(1951) e "O Arquipélago" (1961) —, o romance abrange cerca de 150 anos da história brasileira, 

desde o período colonial até o início do século XX. Esta amplitude temporal permite ao autor explorar 

com profundidade a evolução das estruturas sociais, políticas e econômicas do Rio Grande do Sul, 

refletindo, em microcosmo, as mudanças mais amplas que ocorriam no Brasil. 

Destarte, a narrativa é magistral ao integrar personagens fictícios a eventos históricos reais. 

Esse entrelaçamento não só confere verossimilhança à trama, mas também enriquece a compreensão 

do leitor sobre o contexto histórico. Personagens como Ana Terra, Rodrigo Cambará e Licurgo 

Cambará são emblemáticos, representando diferentes facetas da sociedade gaúcha e suas 

transformações ao longo do tempo. A saga da família Terra Cambará não é apenas uma história de 

indivíduos, mas sim uma metáfora para as lutas, conquistas e dilemas enfrentados pelo povo gaúcho 

e, por extensão, pelo povo brasileiro. 

Ademais disso, a obra de Veríssimo proporciona uma leitura crítica das relações de poder e 

das questões sociais e culturais do período. A luta pela terra, a disputa entre os coroneis, a influência 

da imigração europeia e as guerras internas são elementos históricos que permeiam a narrativa e são 

analisados sob a perspectiva dos personagens. Ao fazer isso, Verissimo não só narra a história, mas 

também a interpreta, oferecendo ao leitor uma reflexão sobre os processos históricos que moldaram 

a identidade regional e nacional. 

Outro ponto crucial na defesa de que "O Tempo e o Vento" é uma obra histórica reside no 

rigor com que Veríssimo pesquisou os eventos e contextos que descreve. O autor dedicou-se 

intensamente ao estudo da história do Rio Grande do Sul, consultando documentos, crônicas, cartas 

e relatos da época. Esse esforço de pesquisa transparece na riqueza de detalhes e na precisão histórica 

presentes no romance. Cada batalha, cada conflito e cada evento narrado têm um fundo de verdade 

histórica, mesmo que dramatizados para fins literários. 
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Posto que Veríssimo seja, inegavelmente, um literato, sua habilidade em construir uma 

narrativa que mescla a ficção com a realidade histórica eleva "O Tempo e o Vento" ao patamar de 

uma obra histórica. A saga não é apenas um entretenimento literário, mas também uma fonte valiosa 

para a compreensão de um período crucial da história brasileira. Seu impacto vai além da literatura, 

contribuindo para a formação da identidade e da memória coletiva do povo brasileiro. 

Em epítome, ao dar a lume "O Tempo e o Vento", Erico Verissimo transcendeu os limites da 

ficção, produzindo uma obra que é, entrementes, literária e histórica.  

Por final, seu romance é um testemunho poderoso da capacidade da literatura de capturar, 

interpretar e preservar a história, oferecendo ao leitor não apenas uma narrativa envolvente, mas 

também uma profunda compreensão das raízes e dos desafios. 
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CRÍTICA DE ARTE A PAR DA LITERATURA 
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Primeiramente, na cultura brasileira, grandes literatos, ademais de suas contribuições à 

literatura, exercem um papel significativo na crítica de artes. O Brasil é um país com uma rica 

diversidade cultural, e muitos de seus escritores mais ilustres foram além da literatura, trazendo suas 

perspectivas únicas para a análise de diversas formas de arte, enriquecendo, destarte, o cenário 

cultural do país.  

Machado de Assis, um dos maiores nomes da literatura brasileira, é amplamente conhecido 

por suas obras como *Dom Casmurro* e *Memórias Póstumas de Brás Cubas*. Contudo, Machado 

também se destacou como crítico de arte, publicando resenhas e ensaios sobre teatro, música e 

pintura. Sua visão crítica era aguçada, abordando as artes com a mesma sutileza e ironia que 

caracterizam suas obras literárias, oferecendo análises que ainda hoje são relevantes para a 

compreensão da cultura artística de sua época. 

Mário de Andrade, uma das figuras centrais do Modernismo no Brasil, também exerceu um 

papel crucial como crítico de arte, especialmente no campo da música. Em suas análises, Mário 

investigou as raízes da música brasileira, defendendo a valorização da cultura popular e indígena.  

Sua obra “Ensaio sobre a Música Brasileira” se constitui exemplo claro de como ele entrelaçou 

literatura e crítica musical para promover uma compreensão mais profunda da identidade cultural do 

Brasil. Sua abordagem holística influenciou gerações de críticos e músicos, reafirmando a 

importância da diversidade cultural brasileira. 

Oswald de Andrade, outro proeminente modernista, usou sua pena para desafiar convenções 

não só na literatura, mas também na Crítica de Arte. Ele adotou uma abordagem irreverente e 

inovadora, questionando os valores estéticos tradicionais e promovendo a antropofagia cultural como 

uma forma de apropriação e recriação artística.  

Sua crítica era, muitas vezes, tão revolucionária quanto sua literatura, provocando debates e 

reflexões sobre o papel da arte na sociedade e expandindo os horizontes da Crítica de Arte. 

De outro vértice, no cenário contemporâneo, Ferreira Gullar se destacou tanto como poeta 

quanto como crítico de arte. Suas críticas eram marcadas por um profundo engajamento com a arte 

contemporânea brasileira. Gullar foi um defensor da arte concreta e neoconcreta, movimentos que 

buscavam novas formas de expressão artística.  

Sua habilidade em articular conceitos complexos de arte em linguagem acessível tornou suas 

críticas influentes e respeitadas, ajudando a formar a base da crítica de arte moderna no Brasil. 

A interseção entre literatura e crítica de arte no Brasil é uma rica tradição que continua a 

influenciar a forma como entendemos e apreciamos a cultura. Os grandes literatos que se aventuraram 

na crítica de arte trouxeram não apenas suas habilidades de escrita, mas também uma profunda 

sensibilidade e compreensão cultural.  
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Seus contributos foram fundamentais para o desenvolvimento de uma crítica de arte que 

reflete a complexidade e a diversidade da identidade brasileira.  

Destarte, a Crítica de Artes, exercida por esses grandes nomes da literatura, configurou-se e 

continua se configurando “know how” essencial para o enriquecimento e evolução do cenário artístico 

nacional.  
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