




MARKETING

ASSASSINO

A MORTE DA MÚSUCA, 

TV E CINEMA

 

Márcio Vasconcelos

"MARKETING ASSASSINO: A MORTE DA MÚSICA, TV E CINEMA" 



 

 

 

 

 

 

 

 

 

CONTATO 

WhatsApp (24) 9 9248-1580 / vox_idiomas@yahoo.com.br 

ISBN nº 978-65-01-34472-0 

 

 

"MARKETING ASSASSINO: A MORTE DA MÚSICA, TV E CINEMA" 

 

 

 

 

 

 

 

 

 

 

 

1 



Sobre o Autor 

 Carlos  Márcio  Salles  de  Vasconcelos  é  um  profissional multifacetado  com  uma  sólida  formação  acadêmica  em marketing.  Além  de  ser  um  renomado  professor  e palestrante, ele também se destaca como escritor e filósofo, sempre  buscando  questionar  e  refletir  sobre  as transformações do mundo moderno. Sua trajetória inclui passagens  como  apresentador  de  TV  e  cantor,  um  quase Sinatra, áreas nas quais pôde expressar sua criatividade e comunicação de forma única. Com um olhar atento sobre a  evolução  das  relações  culturais  e  comerciais,  Carlos Márcio  utiliza  sua  vasta  experiência  para  compartilhar conhecimento  e  reflexões,  com  o  objetivo  de  promover discussões profundas  e enriquecedoras sobre os desafios que  a  sociedade  contemporânea  enfrenta.  Seu  trabalho  é uma combinação de expertise, paixão pela arte e uma visão crítica  sobre  o  impacto  do  marketing  nas  expressões culturais. 
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PREFÁCIO 

A arte sempre foi um reflexo das emoções humanas, das lutas  interiores  e  da  busca  por  expressões  autênticas  da alma. No entanto, ao longo dos últimos anos, essa conexão profunda  entre  o  criador  e  a  sua  obra  foi  desafiada  por forças  externas,  principalmente  pelo  marketing  e  pelas pressões  do  mercado.  Como  profissional  de  marketing, tive a chance de observar as nuances dessa transformação. 

A arte, que antes emergia de espaços de liberdade criativa e  expressão  genuína,  passou  a  ser  amplamente influenciada por cálculos de rentabilidade e previsões de sucesso comercial. Ao mesmo tempo, a ascensão das redes sociais e a comercialização de conteúdos no mundo digital trouxeram à tona um novo modelo de produção cultural, 3 



no qual a aparência muitas vezes se sobrepõe à substância, e a arte autêntica luta para sobreviver. 

Neste  livro,  faço  uma  análise  crítica  dessa  evolução, observando  as  tensões  entre  a  arte  e  o  marketing,  e propondo  uma  reflexão  sobre  o  que  podemos  salvar  em meio a essa transformação. Acredito que ainda há espaço para  a  arte  genuína,  capaz  de  transcender  as  fórmulas comerciais  e  alcançar  o  coração  das  pessoas  de  maneira única.  Contudo,  para que  isso  aconteça,  é  necessário  um esforço consciente, tanto por parte dos artistas quanto do público, para resgatar o valor do talento e da criatividade genuína. Este livro não é apenas uma crítica, mas também um convite para o resgate da arte autêntica, que precisa ser valorizada e preservada para as futuras gerações. Em uma era  de  superexposição  e  padronização,  encontrar  e preservar o que é verdadeiro na arte se torna uma missão urgente e necessária.! 

Márcio Vasconcelos 
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INTRODUÇÃO 

Como  profissional  de  marketing  com  formação acadêmica,  tive  a  oportunidade  de  observar  a  evolução das indústrias culturais e entender como o marketing tem moldado  o  mundo  do  entretenimento.  Por  um  lado,  o marketing trouxe um grande aumento no faturamento das empresas, ajudando a alcançar novos públicos e expandir as possibilidades de consumo. Porém, como em todas as questões,  existe  um  lado  negativo.  Se  o  marketing  é responsável  por  ampliar  os  lucros,  também  tem contribuído para a erosão da qualidade da arte e do talento 8 



autêntico, especialmente nas áreas da música, da TV e do cinema.  Produtos  culturais  que  antes  eram  criados  com base na criatividade e no talento genuíno, agora são muitas vezes moldados por estratégias de mercado que priorizam o que "vende" em vez do que é verdadeiramente artístico. 

Vender produtos de baixa qualidade não é uma tarefa fácil para o marketing, e tampouco é uma garantia de grande faturamento.  A  competição  é  acirrada,  e  a  cultura  de massa, baseada em produções padronizadas, ocupa cada vez mais espaço. Entretanto, minha visão é clara: investir em  talento  é  a  única  maneira  de  enfrentar  a  crescente concorrência  daquilo  que  podemos  chamar  de  "arte digital" ou "cibernética", que muitas vezes não é mais arte, mas sim uma forma de manipulação de imagem e estética, sem profundidade ou autenticidade. 

Existem  pessoas  que  priorizam  o  lucro,  outras  que priorizam  a expressão  artística  em  sua  forma  mais  pura. 

Na minha opinião, uma posição de equilíbrio é a melhor, pois permite que o talento e a criatividade floresçam sem perder de vista a sustentabilidade financeira. 

9 



Neste  livro,  busco  refletir  sobre  como  o  marketing transformou  a  arte,  as  consequências  disso  e  o  que podemos  fazer  para  resgatar  aquilo  que  realmente importa:  o  talento  genuíno.  A  arte,  quando  autêntica,  é capaz  de  transcender  as  tendências  passageiras  do mercado  e  tocar  o  público  de  maneira  única.  Porém,  é necessário um esforço coletivo para que a arte verdadeira sobreviva  no  meio  da  superexposição  das  produções  de massa.  Acredito  que,  se  soubermos  valorizar  o  talento  e entender  o  papel  do  marketing  de  forma  equilibrada, poderemos garantir que a verdadeira arte ainda tenha um lugar importante no futuro do mundo do entretenimento, porque,  afinal,  vender  um  produto  de  qualidade  e exclusivo  é  mais  fácil  do  que  vender  algo  sofrível  que qualquer um pode produzir. 
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Parte 1 – A Era da Arte Autêntica 

 

Antes  da  influência  esmagadora  do  marketing  e  das demandas do mercado, a arte florescia em sua forma mais pura, movida pelo talento genuíno e pela paixão criativa. 

Nesta  primeira  parte,  exploramos  uma  época  em  que  a autenticidade  era  o  verdadeiro  diferencial,  e  o  valor  de uma obra estava na sua capacidade de emocionar, inspirar e transformar. Seja na música, na televisão ou no cinema, o que predominava era a expressão artística livre, onde o talento falava mais alto do que as estratégias de vendas, e a  arte  existia  por  si  mesma,  não  como  um  produto moldado para agradar multidões.  
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CAPÍTULO 1 

Quando o Talento Falava Mais Alto 



Durante muitas décadas, a arte, seja na música, no cinema ou  na  televisão,  foi  caracterizada  por  um  processo  de busca  e  valorização  do  talento  genuíno.  Em  um  período que pode ser chamado de "Era da Arte Autêntica", o foco estava  em  quem  o  artista  era  como  indivíduo,  em  sua habilidade,  em  sua  capacidade  de  transmitir  emoções  e significados, sem depender de uma estética padronizada 12 



ou da construção de uma imagem baseada em exigências comerciais  ou  modismos.  O  sucesso  de  um  artista, naqueles tempos, não era determinado pela aparência ou pela  manipulação  da  imagem  pública,  mas  pela  sua capacidade de tocar o público por meio da sua expressão artística genuína. 

Nos  anos  passados,  artistas  se  destacavam  por  sua habilidade,  originalidade  e  a  maneira  única  com  que interpretavam  e  se  entregavam  à  sua  arte.  Na  música, artistas como Frank Sinatra, Billie Holiday e Janis Joplin se tornaram  ícones  não  apenas  pela  qualidade  vocal,  mas pela  profundidade  de  suas  interpretações  e  pela  forma única com que conseguiam transmitir emoções por meio de  suas  músicas.  O  reconhecimento  do  público  estava diretamente  ligado  à  autenticidade  e  à  expressividade desses artistas. Não havia uma preocupação excessiva com a aparência física ou com as tendências de mercado; o que importava 

era 

a 

capacidade 

de 

se 

conectar 

emocionalmente  com  a  plateia  e  de  se  destacar  pela 13 



qualidade  e  pela  verdade  transmitidas  em  suas performances. 

No cinema, artistas como Marlon Brando e Meryl Streep são  exemplos  clássicos  de  como  o  talento  autêntico  era valorizado e aclamado, independentemente da aparência ou dos padrões estéticos predominantes na época. Marlon Brando,  com  sua  atuação  crua  e  intensa,  revolucionou  a maneira  como  os  atores  se  entregavam  aos  seus  papéis, criando  personagens  imortais  que  se  conectavam profundamente  com  o  público.  Da  mesma  forma,  Meryl Streep construiu uma carreira brilhante com a força de sua interpretação,  mergulhando  em  personagens  complexos com  uma  intensidade  emocional  que  superava  qualquer consideração  superficial  sobre  sua  aparência  ou  imagem pública.  O  público  de  então  reconhecia  a  verdadeira habilidade  desses  artistas,  que  eram  aclamados  pela profundidade  e  pela  autenticidade  que  traziam  aos  seus personagens. 

A televisão também refletia essa busca por autenticidade. 

Figuras  como  Chico  Anysio  e  Flávio  Cavalcanti  se 14 



destacaram  não  pela  aderência  a  padrões  estéticos  ou  a modismos da época, mas pela sua capacidade de cativar o público  com  suas  personalidades  únicas.   Ambos  eram reconhecidos pela sua criatividade e pelo modo como se conectavam  com  os  telespectadores,  seja  com  o  humor irônico e inteligente de Chico Anysio, ou com a presença de Flávio Cavalcanti, que conquistava a audiência com sua habilidade  de  entrevistar  e  extrair  a  essência  dos convidados. Esses artistas se tornaram ícones porque não seguiram uma fórmula pré-estabelecida de sucesso, mas se entregaram à sua arte de maneira genuína e autêntica. 

A criatividade era o principal motor por trás de todas as formas  de  arte  durante  essa  época.  Na  música,  gêneros como o jazz de Miles Davis e a bossa nova de João Gilberto representavam  o  auge  da  invenção  e  da  busca  por  algo novo.  Esses  artistas  não  tinham  medo  de  desafiar convenções,  de  criar  sons  inovadores  que  muitas  vezes não eram imediatamente compreendidos, mas que, com o tempo,  revelavam  seu  valor  e  seu  impacto.  O  público, longe  de  ser  um  espectador  passivo,  se  conectava  com  a 15 



arte  pela  autenticidade  e  originalidade.   Não  havia  uma exigência de conformidade com uma estética comercial ou de mercado, mas sim uma apreciação profunda pelo que era genuíno e verdadeiro na música. 

No  cinema,  diretores  como  Alfred  Hitchcock  e  Stanley Kubrick criaram filmes que desafiavam as convenções do entretenimento  convencional  e  convidavam  o  público  a refletir  sobre  questões  mais  profundas  da  vida  humana. 

Hitchcock,  com  sua  habilidade  em  criar  tensões psicológicas  e  enredos  envolventes,  e  Kubrick,  com  suas visões complexas e filosóficas, trouxeram ao público algo mais  do  que  simples  divertimento:  eles  entregaram experiências cinematográficas únicas que se distanciavam do  padrão.  O  uso  inovador  de  novas  técnicas cinematográficas, como o uso de câmeras revolucionárias ou  novas  formas  de  iluminação,  foi  uma  característica marcante  de  suas  obras,  e  o  público  reconhecia  e valorizava  essa  busca  constante  pela  inovação  e  pela qualidade. 

16 



A  televisão,  embora  uma  forma  de  arte  mais  jovem, também era movida pela criatividade. Programas como "A Praça é Nossa" e "Chico City" quebravam barreiras ao fugir dos padrões tradicionais de programas de entretenimento e  ao  oferecer  algo  mais  genuíno  e  verdadeiro.  Esses programas não eram preocupados com a estética ou com a apresentação visual padronizada, mas com  a capacidade de  gerar  reflexão  e  risos  genuínos.   A  criatividade  era  a principal motivação para esses programas, e a busca por novos modos de expressão e interação com o público era uma  constante.  A  arte,  portanto,  não  precisava  de  um molde definido, e seus criadores estavam mais focados em se expressar de maneira verdadeira do que em atender a expectativas de mercado. 

Naqueles  tempos,  o  público  era,  em  grande  parte,  um receptor da arte, e não um fator ativo ou determinante na criação  de  tendências.  Havia  uma  relação  quase reverencial entre o público e a arte. O espectador assistia aos filmes, ouvia as músicas e acompanhava os programas de televisão sem sentir a pressão de ser influenciado por 17 



campanhas publicitárias ou pela necessidade de seguir o que estava na moda. O público sabia que a qualidade de uma  obra  não  vinha  apenas  do  que  era  popular  ou amplamente  divulgado,  mas  da  genuinidade  e  da inovação que ela trazia. As campanhas de marketing e as pressões  do  mercado  não  eram  as  forças  dominantes  da época; pelo contrário, a qualidade intrínseca das obras e a maneira como elas tocavam as pessoas eram os aspectos mais valorizados. 

O feedback do público, claro, sempre foi importante, mas ele não ditava o rumo da produção artística de maneira tão direta como ocorre hoje, onde as tendências de mercado e as pressões sociais têm grande poder sobre o tipo de arte que  é  produzido.  No  passado,  as  decisões  criativas  dos artistas  eram  mais  livres,  mais  focadas  na  busca  pela excelência e pela inovação. Eles se preocupavam em criar algo autêntico e verdadeiro, não em agradar uma multidão já condicionada a um gosto popular preestabelecido. 

Esses  tempos  foram  marcados  pela  criação  de  obras genuínas que foram apreciadas pelo público não pelo que 18 



pareciam ser, mas pelo que realmente eram. A criatividade e  a  autenticidade  não  estavam  à  mercê  de  exigências comerciais  ou  da  pressão  de  se  adequar  aos  padrões  de mercado.  Era  um  período  em  que  a  arte  podia  ser apreciada  por  sua  verdade  e  essência,  sem  as interferências  do  marketing  ou  das  tendências  imposta pelo consumo de massa. O talento genuíno era o critério principal  para  o  sucesso,  e  as  obras  de  arte  eram respeitadas  por  sua  profundidade  e  pela  verdade  que transmitiam. Em resumo, foi uma era em que a arte existia em  sua  forma  mais  pura,  sem  a  pressão  de  atender  às expectativas  de  um  público  influenciado  por  grandes campanhas  publicitárias,  e  onde  a  criatividade  podia  ser realmente  valorizada  por  seu  conteúdo,  ao  invés  da aparência superficial. 
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