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    Apresentação

    Há, no Brasil, um ditado que diz: “gosto não se discute”, chave para encerrar discordâncias inconvenientes. O exercício pleno da democracia, ao contrário, pressupõe o hábito de discutir as grandes e pequenas coisas, com olhos e ouvidos bem abertos. Trata-se do direito de participar da vida pública, expressando opiniões e preferências com respeito e responsabilidade. Para melhor desfrutar de seus campos de interesse, torna-se imprescindível criar e difundir ferramentas e mecanismos que possam colaborar para a ampliação e o aprofundamento de conhecimentos.

    A música, entre as expressões da criatividade humana, talvez seja a mais abundante e popular. Tal condição solicita, por parte dos envolvidos em suas múltiplas etapas de aproximação e relacionamento, sensibilidade para fruição e reconhecimento do passado para projetar futuros. Diante de tantas possibilidades, nomes e histórias, encontramo-nos numa encruzilhada de caminhos que se desdobram. Assim, é preciso manter e organizar formas de acesso aos saberes acumulados por toda a sociedade. Uma das maneiras de alcançar esse objetivo é apoiando a realização e a difusão de estudos e pesquisas sobre os mais diferentes temas: Quem é quem? Quem fez o quê? Quando e com quem? Trajetórias, influências, filiações e muito mais.

    Esse é o espírito que orienta a coleção Álbum: A História da Música Brasileira por Seus Discos, no sentido de reunir um inventário de obras e personagens emblemáticas da cultura do país no âmbito da criação fonográfica. A proposta do jornalista e crítico musical Pedro Alexandre Sanches, dividida em volumes, permite ao leitor-ouvinte acompanhar o percurso de parte dessa produção a partir de um formato específico de circulação da música: o long play, ou simplesmente LP, esquadrinhando avanços e transformações, assim como seus ecos e reverberações ao longo dos anos.


    Este terceiro volume, Álbum 3 – 1978 a 1993: levante feminino, fundo de quintal, new wave tropical e afropop brasileiro, avança por uma época definida pelo fim da ditadura que tomou o país até as eleições (ainda que) indiretas para presidente do Brasil em janeiro de 1985. Na produção fonográfica, o período recortado de 1978 a 1993 é marcado pelo desdobramento da chamada música de protesto, pelo rock das bandas nacionais e adiante, como avanço técnico nos anos 1990, pelo aparecimento de uma mídia que substituiria os LPs: os compact discs, ou CDs.



    O Sesc, que tem nas memórias e na democratização da cultura valores centrais de sua atuação, reitera seu compromisso com a oferta de canais de desenvolvimento e apropriação de repertórios para os públicos por meio de conteúdos educativos e socioculturais com a perspectiva de contribuir para a preservação das memórias sociais e a formação de cidadãos plurais.

    Danilo Santos de Miranda

    Diretor do Sesc São Paulo

    (1984 a outubro de 2023)

    Texto escrito em agosto de 2023
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    Introdução


    Roberto Carlos foi o primeiro artista a tornar milionárias as vendagens de LPs no Brasil, a partir do álbum homônimo de 1972. Foi o primeiro produto fonográfico nacional a vender, de saída, 1 milhão de exemplares. Nos anos 1980, o ex-rei do iê-iê-iê convertido em ídolo romântico ampliou as próprias conquistas a bordo de novas parcerias platinadas com Erasmo Carlos, da estirpe de “A guerra dos meninos” (1980), “Emoções” e “As baleias” (1981), “Fera ferida” (1982). Sem saber, Roberto instigava a “fúria louca” (como nomeia a letra pró-ecologia de “As baleias”) que moveria uma corrida sem fim das multinacionais do disco em busca do milhão, dos vários milhões. No embalo da redemocratização do país, bandas e artistas pop-rock como Blitz, Ritchie e RPM iniciaram um novo momento, mostrando-se de início algo refratários à brasilidade que havia edificado o castelo da chamada MPB nos anos 1960 e sobretudo nos 1970. 









    O apego anglo-saxão do rock brasileiro oitentista se diluiu no correr da década, à medida que uma parte significativa dos roqueiros tomava consciência da própria identidade, até que uma nova reviravolta se consolidou na década de 1990, a bordo de três fenômenos populares inéditos: a axé music emanada do litoral baiano, o pagode pop vindo das periferias das grandes cidades e a nova música sertaneja, em processo de conquista do país, partindo dos interiores para invadir as capitais e os litorais. Os três gêneros amplificaram a “fúria louca”, agora sob um novo formato industrial, o compact disc, ou simplesmente CD. Os “bolachões” de vinil encolheram para “bolachinhas” metalizadas encaixotadas em plástico, discos compactos de tecnologia digital em que cabem não mais as duas canções dos compactos originais do início do século XX, mas uma fartura composta por 14 ou mais faixas. O ambiente de exuberância obrigou os artistas a criarem mais músicas para cada álbum e gerou, no contrafluxo, uma demanda cada vez maior pelos projetos de regravações (com destaque para o Acústico MTV) de sucessos antigos, a princípio por parte de artistas veteranos que lutavam para se manter relevantes no mercado musical. Os álbuns ao vivo criaram uma espiral em que, por um lado, preparava-se o terreno para a entrada em cena do digital versatile disc, o DVD, som e imagem reunidos numa mesma plataforma digital, e, por outro, esgotavam-se por repetição os repertórios de artistas veteranos e de novos artistas. 







    Paradoxalmente, o período de maior êxito comercial da história da indústria fonográfica começou a forjar pelas frestas as condições para a desmaterialização dos formatos e a autodestruição do sistema das gravadoras multinacionais. A pirataria física, potencializada pela facilidade de reprodução das músicas gravadas em CD ou DVD, abriu o primeiro furo que redundaria no rompimento do dique do oligopólio industrial. Enquanto os executivos demoravam a entender o potencial corrosivo da pirataria física, a pirataria digital despontava no horizonte para transformar aquele furo em rombo. A digitalização da música e a consequente desmaterialização dos objetos que a acondicionavam tornou pela primeira vez abundante, via internet, a matéria-prima escassa e preciosa que fazia fortunas para a indústria (e, de quebra, para seus trabalhadores-artistas). Solapava-se assim o fetiche pela posse do produto físico que acondicionava obras antes acessíveis a poucos e privilegiados consumidores. 




    Uma estranha e nova democracia se instalava a partir dos escombros dinamitados de uma base física sólida construída desde o advento da música gravada – no Brasil, desde 1902. Este terceiro volume da coleção Álbum abrange o intervalo 1978-1993, de lenta transição entre o formato LP a pleno vapor e o formato CD a pleníssimo vapor. Sobre bases de aparente solidez, é tempo de concentração e permanência do formato conceitual do álbum, apesar de a redução drástica de tamanho do objeto redondo acondicionado num envelope (agora caixinha) quadrangular já começar a corroer o fetiche cultural colecionista pelas capas de luxo, grandes ilustrações e fotografias, letras transcritas e fichas técnicas completas listando os muitos trabalhadores musicais e extramusicais por trás de uma canção de sucesso. Ainda no auge, o álbum começa a se dissolver diante de nossos olhos, sem que o possamos perceber nitidamente.





    Pedro Alexandre Sanches


    Verão de 2024
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    O levante feminino, o pessoal do Mato Grosso, o pessoal da Paraíba, o samba em estado de graça




Rita Lee & Tutti Frutti


Babilônia


 Sigla/Som Livre, 1978
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    1. Miss Brasil 2000 (Rita Lee/Lee Marcucci) 

    2. Disco voador (Rita Lee/Roberto de Carvalho) 

    3. Agora é moda (Rita Lee/Lee Marcucci) 

    4. Jardins da Babilônia (Rita Lee/Lee Marcucci) 

    5. O futuro me absolve (Rita Lee) 

    6. Sem cerimônia (Rita Lee/Luís Sérgio Carlini) 

    7. Que loucura (Luís Sérgio Carlini) 

    8. Eu e meu gato (Rita Lee) 

    9. Modinha (Rita Lee) 


    A paulistana Rita Lee (1947-2023) assiste de camarote ao levante feminino que se insinua aos poucos no Brasil da virada dos anos 1970 para os 1980. De cátedra, ela troca o feminismo espontâneo e franco de Fruto proibido pelo sarcasmo de Babilônia, brincando de ser mulher-objeto em “Miss Brasil 2000”: “Um corpo de veludo, as pernas de cetim/ a boca de cereja, os dentes de marfim/ um beijo envenenado, onde já se viu?/ miss Brasil 2000/ será que ela vai/ continuar uma tradição?/ será que ela quer/ modificar uma geração?”. Com todas as vicissitudes, Rita quer modificar mais uma geração. Desta vez, estrategicamente, ela guarda o feminismo numa gaveta secreta e privilegia a discothèque e a florescente cultura black Rio para falar de modismos (“Agora é moda”), o rock’n’roll para falar de liberdade (as feministas não explícitas “O futuro me absolve”, “Sem cerimônia”, “Que loucura” e “Eu e meu gato”, que defendem a liberdade, o amor livre, o direito feminino a “chapar o coco”), o circo para falar de igualdade de gênero (“Jardins da Babilônia”), a moda caipira para falar de paz & amor (“Modinha”). 


       Em “Que loucura”, por exemplo, Rita usa o eu-lírico masculino para disfarçar a necessidade premente do advento da igualdade de gênero: “Eu nem me lembro direito/ como voltei pra casa/ quem guiou meu carro, quem me abriu a porta/ se eu não entendia nada/ só sei que eu dormi de roupa e tudo/ nem mesmo tirei as botas/ quem me ajudou, quem apagou a luz?/ alguém desligou a vitrola/ que loucura, que loucura/ como eu estava alto”. E acrescenta o palhaço Rita Lee na circense “Jardins da Babilônia”: “O palhaço ri dali, o povo chora daqui e o show não para/ e apesar dos pesares do mundo/ vou segurar essa barra”. 

    Para lá do rock’n’roll, Rita apresenta a primeira de uma longa série de parcerias com o futuro marido Roberto de Carvalho, músico capturado da banda Terceiro Mundo, que acompanhou Ney Matogrosso no histórico LP Bandido (1976). Roberto é coautor da balada chapada/alienígena “Disco voador” (“disco pirata,/ disco invasor,/ disco de prata, disco voador”), e em breve assumiria o posto de copiloto da história musical de Rita, em uma série impressionante de sucessos pop-rock, como “Chega mais” e “Mania de você” (1979), “Lança perfume” (1980), “Saúde”, “Mutante” e “Banho de espuma” (1981), “Flagra”... O feminismo seguirá latente em Rita, nossa mais importante roqueira, como demonstrará o sucesso “Cor-de-rosa choque” (1982), divulgado pelo programa feminino global TV Mulher: “Mulher é bicho esquisito/ todo mês sangra/ um sexto sentido maior que a razão/ gata borralheira/ você é princesa/ dondoca é uma espécie em extinção”. 







Baby Consuelo

O que vier eu traço

Atlantic/WEA, 1978
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    1. Ele mexe comigo (Pepeu Gomes/Galvão/Baby Consuelo) 

    2. Sonho alegre (Pepeu Gomes/Moraes Moreira/Lula) 

    3. O que vier eu traço (Alvaiade/Zé Maria) 

    4. Brasileirinha (Pepeu Gomes/Moraes Moreira/Galvão) 

    5. Belo dia (Gilberto Gil) 

    6. Eu sou Baby Consuelo (Moraes Moreira/Galvão/Pepeu Gomes) 

    7. Tudo Blue (Pepeu Gomes/Fausto Nilo) 

    8. Aquarela brasileira (Ary Barroso) 

    9. Samba fenomenal (Moraes Moreira/Fausto Nilo) 

    10. O fole roncou (Nelson Valença/Luiz Gonzaga) 


      Desde o advento de Fruto probido (1975), por Rita Lee, um levante feminino vem sendo gestado e encontra expressão luminosa na barriga de grávida de Baby Consuelo (futura Baby do Brasil) na capa de O que vier eu traço. Trata-se de um prosseguimento da história gloriosa dos Novos Baianos, agora contando com a niteroiense Baby (1952-) como coautora da faixa inicial, a suingada “Ele mexe comigo”, ao lado do marido Pepeu Gomes e do letrista novo baiano Galvão. O que vier eu traço é um festejo para os quadris em rock-samba, com material original composto pelos remanescentes NB (o pândego rock-reggae “Sonho alegre”, que rima “jegue” com “Mick Jagger”, “Brasileirinha”, o petardo “Eu sou Baby Consuelo”, a romântica “Tudo Blue”, “Samba fenomenal”), mais uma inédita de Gilberto Gil (“Belo dia”) e a babyconsuelização de Ary Barroso (“Aquarela do Brasil”, rebatizada “Aquarela brasileira”), Ademilde Fonseca (na regravação histórica da faixa-título lançada pela cantora de choro em 1945) e Luiz Gonzaga. O baiock “O fole roncou” (1973), tema brilhante da fase de declínio de Gonzagão, se eletrifica e injeta cidade no sertão: “O fole roncou/ no alto da serra/ cabroeira da minha terra/ subiu a ladeira e foi brincar”. 



    A incipiência compositora de Baby escalará os próximos anos em P’ra enlouquecer (1979) e Baby Consuelo ao vivo (1980), neste último com a irônica “Toda donzela” (“tem um pai que é uma fera”, “mas mal sabe ele que a fera é ela”), para então encontrar nova tradução a partir de 1981, na fase maluquete marcada pelos hits pop “Telúrica”, “Canceriana”, “Um auê com você” (1981), “Cósmica” (1982), “Barrados na Disneylândia” (1984) e “Sem pecado e sem juízo” (1985), todas compostas ou cocompostas pela “donzela” dos Novos Baianos. É a hora dessas feministas bronzeadas mostrarem seu valor. 





Sueli Costa

Vida de artista

EMI-Odeon, 1978
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    1. Vida de artista (Sueli Costa/Abel Silva) 

    2. Medo de amar nº 2 (Sueli Costa/Tite de Lemos) 

    3. Movimento da vida (Sueli Costa) 

    4. Vento Nordeste (Sueli Costa/Abel Silva) 

    5. Frutos do mar (Sueli Costa/Abel Silva) 

    6. Dorme, meu menino, dorme (Sueli Costa – poema de Cecília Meirelles) 

    7. Mãos (Sueli Costa/Aldir Blanc) 

    8. Boias de luz (Sueli Costa/Abel Silva) 

    9. Aos pedaços (Sueli Costa/Abel Silva) 

    10. Maresia (Sueli Costa/Abel Silva) 

    11. 4 de dezembro (Sueli Costa) – com Telma Costa 



    Precursora do levante feminino, a introspectiva compositora carioca Sueli Costa (1943-2023) era gravada por todo mundo (principalmente por mulheres) nos anos 1970 e, em paralelo, desenvolvia uma carreira solo de voz pequena, discreta, intimista, mais voltada para dentro que para fora. Em seu terceiro LP autoral, Vida de artista, ela reúne canções lançadas por Gal Costa (a faixa-título, no belo Água viva, de 1978), Simone (“Medo de amar nº 2”, 1978), Rosinha de Valença (“4 de dezembro”, 1975, e “Movimento da vida”, 1976), Quarteto em Cy (“Dorme, meu menino, dorme”, 1977, e “Maresia”, 1978), Marília Medalha (“Boias de luz”, 1978)... A lista de intérpretes admiradores de Sueli é corpulenta: Grupo Manifesto, Maria Bethânia, Elis Regina, Fábio, Marisa Gata Mansa, Leci Brandão, Ney Matogrosso, Wanderléa, Marília Barbosa, Alaíde Costa, Doris Monteiro, Nana Caymmi, Norma Bengell, Fafá de Belém, Fagner, MPB 4, Zizi Possi, Cauby Peixoto, Maria Creuza... Sueli não se consolidaria como intérprete de si própria, provavelmente pela concordância entre o temperamento introspectivo e a má vontade popular brasileira com as cantoras de si próprias. “O que é uma vida de artista/ no mercado comum da vida humana?”, indaga a si mesma, mais pela voz de Gal que pela própria. 
















Tetê Espíndola e O Lírio Selvagem

Tetê e O Lírio Selvagem

Phonogram/Philips, 1978
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    1. É necessário (Geraldo Espíndola) 

    2. Rio de luar (Geraldo Espíndola) 

    3. Voos claros (Geraldo Espíndola) 

    4. Quando você tá por perto (Marcelo Espíndola) 

    5. Andorinha manca (Geraldo Espíndola) 

    6. Caucaia (Marcelo Espíndola/Carlos Rennó) 

    7. Na catarata (Alzira Espíndola/Carlos Rennó) 

    8. Bem-te-vi (Geraldo Espíndola) 

    9. Em piralenta (Geraldo Espíndola) 

    10. Santa França (Geraldo Roca) 

    11. Pássaro sobre o cerrado (Tetê Espíndola/Carlos Rennó) 

    12. Alegria de cantarolar (Tetê Espíndola) 





    E existe o pessoal do Mato Grosso, então recém-desmembrado em dois (em 1977). Do Mato Grosso do Sul vem o grupo familiar de Campo Grande Tetê e O Lírio Selvagem, liderado por Tetê Espíndola (1954-) e completado por seus irmãos Geraldo (1952-), Marcelo (Celito, 1955-) e a pós-adolescente Alzira (1957-), futura Alzira E. Tetê e O Lírio Selvagem coloca os sul-mato-grossenses numa encruzilhada peculiar, entre a tropicália, o clube da esquina, o rock rural com tonalidades psicodélicas, o rock progressivo dos Secos & Molhados e a música caipira brasileira, paraguaia e fronteiriça. Faixas fortes se encontram em “Raio de luar”, “Na catarata” e “Bem-te-vi”, todas trabalhadas para celebrar os ditames da natureza de cerrado e pantanal de onde vêm os irmãos. 

    O compositor principal é Geraldo (cuja canção antológica “Vida cigana” Tetê lançará dois anos depois e que mais tarde será hipertrofiada pelo grupo de pagode Raça Negra). Mas as irmãs meninas já ousam botar as asas para fora, Alzira em “Na catarata” (“eu sou um bicho/ pequeno aqui na rocha/ eu tenho a terra/ e não penso em domá-la”), e Tetê em “Pássaro sobre o cerrado” e “Alegria de cantarolar”. O carioca radicado sul-mato-grossense Geraldo Roca (1954-2015), de carreira breve e brilhante, aparece em “Santa França”. 

    Os rapazes ficarão no Centro-Oeste, enquanto Tetê e Alzira partirão para São Paulo para somar aos rocks rurais e pantaneiros uma urbanidade que ficará conhecida como vanguarda paulista, ao lado do paranaese Arrigo Barnabé e do paulista interiorano Itamar Assumpção. Vanguardas à parte, Tetê jamais abandonará o laço forte com os dons da natureza, sobretudo o de cantar como os pássaros sobre o cerrado. 















Cacique e Pajé

Cacique e Pajé

Sertanejo/Chantecler, 1978
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    1. Pescador e catireiro (Cacique/Carreirinho) 

    2. Não me fale de amor (Tião do Carro) 

    3. Rabicho (Cacique) 

    4. Tua decisão (Cacique/Valter Oliveira de Souza) 

    5. O milagre do batismo (Cacique/Tião do Carro) 

    6. Trocadilho sertanejo (Cacique/Antônio Correia de Santana) 

    7. Povo de Goiás (Cacique) 

    8. Revivendo Mato Grosso (Cacique/Tonico) 

    9. Ciumento (Tião do Carro/Roberto Nunes) 

    10. Vida de caboclo (Zé Carreiro/Pedrão) 

    12. Rapaz de gosto (Cacique/Pajé) 

    13. O grã-fino e o boiadeiro (Tião do Carro) 








    Indígenas mato-grossenses (do norte) da etnia Caiapó, nascidos em Rondonópolis, Cacique e Pajé fazem o caminho de volta e invertem o sentido que nomes como Sérgio Reis, e também Léo Canhoto e Robertinho, vinham dando à música caipira: abandonam figurinos de reis do gado, caubóis e assemelhados e assumem a identidade originária que escondiam quando, por exemplo, Cacique integrou a dupla Rei do Gado e Peão Campeiro. Em 1977, a dupla já formada inicia a transição assinando-se, muito significativamente, Rei do Gado e Boiadeiro – Os Índios Caiapó. No ano seguinte, o álbum Cacique e Pajé sela a face identitária definitiva, ilustrada pelos adereços indígenas com que Antônio Borges de Alvarenga (1935-2019), o Cacique, e Roque Pereira Paiva (1936-1994), o Pajé, posam na capa do LP. 

    Musicalmente, a dupla não difere tanto assim das demais em atividade – o que confirma a música caipira como, acima de tudo, indígena e/ou cabocla (e está violentamente sacramentado na paranaense “O milagre do batismo”, que cede à mitologia da conversão católica dos autóctones supostamente “selvagens”). “Pescador e catireiro” dá o tom geral, entre o trabalho na coleta de alimentos e o lazer na catira: “Fiz um rancho de barrote/ amarrei com cipó cambira/ fiz na beira da lagoa/ só para pescar traíra/ eu não me incomodo que me chamem de caipira/ no lugar que o índio canta/ muita gente admira”. Os temas variam entre o indígena (“Povo de Goiás”, “Revivendo Mato Grosso”, “Vida de caboclo”) e o caubói antepassado dos agroboys (“Não me fale de amor”, “O grã-fino e o boiadeiro”), mas a adoção da identidade verdadeira já é um passo gigante, num território marcado pela auto-ocultação camaleônica durante algo em torno de 500 ou 523 anos. 

















Marinês e Sua Gente

Cantando pra valer

Som, 1978
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    1. Por debaixo dos panos (Cecéu) 

    2. Esse boi não tá com nada (Tarcísio Capistrano) 

    3. Pimentão não! (Tarcísio Capistrano) 

    4. Palavras para o vento (Cecéu) 

    5. Botão de rosa (Cecéu) 

    6. Lenda de São João (Tarcísio Capistrano) 

    7. Divergência (Cecéu) 

    8. É difícil esquecer (Marquinho) 

    9. Amor decente (Cecéu) 

    10. Jeito estranho de amar (Anastácia/Dominguinhos) 

    11. Cocó da Maria (Tarcísio Capistrano) 

    12. Cavalo verde (Da Costa/D’Arc) 





    Fora dos domínios da MPB, a pernambucana (de São Vicente Férrer) Marinês (1935-2007) vinha praticando o feminismo popular brasileiro em ritmo de forró desde 1957, quando lançou “Pisa na fulô” e “Peba na pimenta”, do maranhense João do Vale, futuros sucessos do show Opinião (1964) de João, Nara Leão e Zé Keti. Dezenas de álbuns depois, em 1978, o ato batizado Marinês e Sua Gente (como se Marinês, sozinha, não fosse suficiente) lança Cantando pra valer, com cinco composições femininas da paraibana Cecéu, entre elas “Por debaixo dos panos”, tema de crítica social-comportamental que virará sucesso pop-MPB quatro anos mais tarde, na voz andrógina de Ney Matogrosso: “O que a gente faz/ é por debaixo dos pano/ pra ninguém saber/ (...) é debaixo dos pano/ que a gente esconde tudo/ e não se fica mudo/ de tudo quer fazer”. 

    Ora alcunhada “a cangaceira”, Marinês vocaciona Lampião, Maria Bonita e a caatinga, Luiz Gonzaga e a malícia popular nordestina. Esta última é a vertente predileta, como nos duplos sentidos sertanejos de “Pimentão não!” (“essa menina é quente como u’a brasa/ ninguém aguenta segurar na sua mão/ ela gosta de pimenta malagueta, mas faz muita careta quando come pimentão”), “Cocó da Maria” (“olha o cocó da Maria, como é lindo seu cocó/ seus cabelos são tão grandes que dá pra Maria dar nó”) e “Esse boi não tá com nada” (“vou procurar outro boi/ que esse boi não serve mais/ em vez de ele ir atrás das vaca/ as vacas que vão atrás”). 

    Pontos em que o lirismo supera a troça e o duplo sentido são “Jeito estranho de amar”, dos conterrâneos Anastácia e Dominguinhos, resplandecentes à época em carreiras individuais e como dupla-casal compositor, e “É difícil esquecer”. Alocada na cultura do forró nordestino, Marinês desbrava o capim grosso do machismo sertanejo, em atitude que merecia reconhecimento além-nicho, mas pouco o recebeu. 















Zé Ramalho

Zé Ramalho

CBS, 1978
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    1. Avôhai (Zé Ramalho da Paraíba) 

    2. Vila do Sossego (Zé Ramalho) 

    3. Chão de giz (Zé Ramalho) 

    4. Noite preta (Zé Ramalho/Lula Côrtes/Alceu Valença) 

    5. Dança das borboletas (Zé Ramalho/Alceu Valença) 

    6. Bicho de 7 cabeças (Zé Ramalho/Geraldo Azevedo) 

    7. Adeus 2ª feira cinzenta (Zé Ramalho/Geraldo Azevedo) 

    8. Meninas de albarã (Zé Ramalho) 

    9. Voa voa (Zé Ramalho) 






    E existe então o pessoal da Paraíba. Cinco anos depois do LP em dupla com o pernambucano Lula Côrtes, o raro e experimental Paêbirú, Zé Ramalho (1949-), sertanejo de Brejo da Cruz, estreia solo com um álbum homônimo que começa matador, com um dos mais marcantes trios de canções inaugurais em um álbum brasileiro: “Avôhai”, “Vila do Sossego” e “Chão de giz”. Com o simbolismo alucinógeno de tais rocks nordestinos e secundado por conterrâneos como Pedro Osmar e a prima, até aqui atriz e backing vocal, Elba Ramalho, Zé radicaliza a proposta de conterrâneos nordestinos como Alceu Valença, Belchior, Fagner e Geraldo Azevedo e finca lugar na história musical nacional em versos excêntricos como “na pedra de turmalina e no terreiro da usina eu me criei/ voava de madrugada e na cratera condenada eu me calei/ e se eu calei foi de tristeza, você cala por calar” (de “Avôhai”), “nas torturas toda carne se trai” e “nos aviões que vomitavam paraquedas/ nas casamatas, casas vivas, caso morras/ e nos delírios meus grilos temer/ o casamento, rompimento, sacramento, documento, como passatempo quero mais te ver/ com aflição” (“Vila do Sossego”) e “há meros devaneios tolos a me torturar” e “disparo balas de canhão/ é inútil, pois existe um grão-vizir/ há tantas violetas velhas sem um colibri/ queria usar, quem sabe, uma camisa de força/ ou de vênus” (“Chão de giz”). 

    Zé Ramalho brilha também nas canções em parceria transnordestina – casos da psicodélica “Dança das borboletas” (com Alceu), de “Noite preta” (com Lula e Alceu) e de “Bicho de 7 cabeças” (com Geraldo Azevedo, que ganhará versos como “não tem pé, não tem cabeça/ não dá pé, não é direito/ não foi nada, eu não fiz nada disso e você fez um bicho de sete cabeças”, mas aqui aparece em versão inicial, apenas instrumental). Melancólico como Belchior, profético-messiânico como Bob Dylan e sertanejo como Luiz Gonzaga e Jackson do Pandeiro, Zé Ramalho começa a bordar uma história de canções longas, mansas, morosas e copiosas, que fará bonito em tempos de “Admirável gado novo”, “Frevo mulher”, “Beira mar” (no igualmente antológico A peleja do Diabo com o dono do céu, de 1979), “Eternas ondas” (1980), “Canção agalopada”, “Galope rasante” e “A terceira lâmina” (1981) e vagará errante nos descaminhos de uma MPB sempre arredia a dar lugar de honra a gentes agrestes e ásperas como Zé e Elba Ramalho. 













Elba Ramalho

Ave de prata

CBS, 1979
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    1. Canta coração (Geraldo Azevedo/Carlos Fernando) 

    2. Não sonho mais (Chico Buarque) 

    3. Veio d’água (Luís Ramalho) 

    4. Razão de paz (Novelli/Márcio Borges) 

    5. Baile de máscaras (Pedro Osmar) 

    6. Filho das índias (Vinícius Cantuária) 

    7. Ave de prata (Zé Ramalho) 

    8. Kukukaya (Jogo da asa da bruxa) (Cátia de França) 

    9. Cartão postal (David Tygel/Cacaso) 

    10. O dia do criador (Walter Franco) 

    11. Bodocongó (Humberto Teixeira/Cícero Nunes) 



    A paraibana (de Conceição) Elba Ramalho (1951-) estreia em disco com Ave de prata, uma síntese entre a MPB de primeiro prumo e a raiz regional que o primo Zé Ramalho e o círculo crescente de autores nordestinos emergentes vinham promovendo desde o início da década. No processo de identidades insurgentes da segunda metade dos 1970, Elba desempenha papel importante ao somar a áspera (e inédita) “Não sonho mais”, do sudestino Chico Buarque, à aspera “Ave de prata”, de Zé Ramalho, e a terna “Razão de paz”, de autores do Clube da Esquina, à terna “Canta coração”, do pernambucano Geraldo Azevedo, também diretor musical do LP. De passagem, a não autora Elba desvenda a força feminina na composição nordestina, revelando junto consigo própria a compositora conterrânea Cátia de França, autora da simbolista “Kukukaya (Jogo da asa da bruxa)”. 

    Com sucessos como “Veio d’água”, Ave de prata receberá no ano seguinte o aporte do sucessor Capim do vale, o mais agreste dos LPs iniciais de Elba, com um pelotão paraibano formado por Zé Ramalho (“Banquete de signos”), Sivuca (“Capim do vale”), Bráulio Tavares (“Caldeirão de mitos”), Pedro Osmar (“Nó cego”) e Vital Farias, na lírica “Veja (Margarida)”, além de vizinhos pernambucanos (Alceu Valença, em “Porto da Saudade”, e Geraldo Azevedo, “Espiral do tempo”) e baiano (Elomar, “O violeiro”). Nesse primeiro momento de insurreição, Elba é a voz da Paraíba independente (feminina, sim, senhora), do Nordeste independente. 





Cátia de França

20 palavras ao redor do Sol

Epic/CBS, 1979
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    1. O bonde (Cátia de França) 

    2. Quem vai quem vem (Cátia de França) 

    3. Vinte palavras girando ao redor do Sol (Cátia de França) 

    4. Djaniras (Cátia de França/Israel Semente/Shangay) 

    5. Kukukaya (Jogo da asa da bruxa) (Cátia de França) 

    6. Itabaiana (Cátia de França) 

    7. Porto de Cabedelo (Cátia de França) 

    8. Ensacado (Cátia de França/Sergio Natureza) 

    9. Coito das araras (Cátia de França) 

    10. Os galos (Cátia de França) 

    11. Sustenta a pisada (Cátia de França) 

    12. Eu vou pegar o metrô (Cátia de França/Lourival Lemes) 


    A poética toda particular da autora paraibana (de João Pessoa) Cátia de França (1947-) revela-se logo de início, na música-filme-pintura “O bonde”: “Correndo na linha, chiando nos trilhos, varando o arraial/ jaqueira, mocambo, passando ligeiro que nem um filme no cine Brasil”. Esse cinema não exibe nenhum filme de Hollywood ou do eixo Rio-São Paulo, mas, sim, o microcosmo paraibano de Cátia, que se esparrama pelas 12 faixas nordestiníssimas de 20 palavras ao redor do Sol, sob direção musical e viola forte de Zé Ramalho. 

    “Quem vai quem vem” e “Vinte palavras girando ao redor do Sol” incorporam trechos da obra do pernambucano João Cabral de Melo Neto, e “Djaniras”, versos da lavra do mineiro João Guimarães Rosa (esta última tem como coautor o baiano Xangai, então Shangay). A bruxuleante canção de mariposa “Kukukaya” ganhará proeminência na voz de Elba Ramalho, e “Coito das araras”, na de Amelinha – ambas serão pioneiras em gravar Cátia de França em seus discos iniciais. “Itabaiana” mapeia a paisagem e a humanidade da feira da cidade natal de Sivuca: “Vem gente de toda parte/ Itambé, Ingá, Pombal, Pilar/ das bandas de Gurinhém/ vêm Cazuza, Totonha e o seu Neném, perseguindo a boa sorte/ vão tentar tudo vender/ Itabaiana colorida/ meus amigos vou rever”. O trajeto termina na faixa final, que fecha o percurso do bonde interiorano à velocidade metropolitana, em “Eu vou pegar o metrô”: “Eu vou pegar o metrô/ eu vou virar tatu/ correndo depressa pra perto de tu/ vou em Madureira, dou um giro em Nova York/ tiro um sarro em Guadalupe, vou dormir lá no Caju/ ai, morena, não tenha medo do progresso”. 

    O tempo ímpar dos últimos anos da década de 1970 é de intensa descoberta identitária para a geração nordestina de vocação nacional que despertava de sono imemorial nas asas da tropicália. Levante dentro do levante, Cátia de França simboliza a presença autoral feminina nesse microcosmo aberto para o futuro. Agora, a MPB já não pertence exclusivamente ao eixo Rio-SP-Bahia, e a guerra resultante dessa expansão será sangrenta. 




















Belchior

Era uma vez um homem e o seu tempo

WB Records/WEA, 1979
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    1. Medo de avião (Belchior) 

    2. Retórica sentimental (Belchior) 

    3. Brasileiramente linda (Belchior) 

    4. Pequeno perfil de um cidadão comum (Belchior/Toquinho) 

    5. Tudo outra vez (Belchior) 

    6. Conheço o meu lugar (Belchior) 

    7. Comentário a respeito de John (Belchior/José Luís Penna) 

    8. Voz da América (Belchior) 

    9. Espacial (Belchior) 

    10. Meu cordial brasileiro (Belchior/Toquinho) 

    11. Medo de avião II (Belchior/Gilberto Gil) 


    Três discos após Alucinação, o cearense (de Sobral) Belchior (1946-2017) enceta mais uma obra-prima da canção popular nordestina e brasileira com Era uma vez um homem e o seu tempo, que marca a adesão do artista aos sintetizadores black Rio de Robson Jorge e Lincoln Olivetti. A obsessão pelos Beatles é mais uma vez moeda corrente, no “I wanna hold your hand” (“aquele toque beatle”) de “Medo de avião”, no “here comes the sun” de “Brasileiramente linda” e no lancinante e dylanesco “Comentário a respeito de John”, que mais uma vez volta ao “lixo ocidental” ignorado por Lennon & McCartney a que se referia o Clube da Esquina: “Saia do meu caminho/ eu prefiro andar sozinho/ deixem que eu decida a minha vida/ (...) John, eu não esqueço (ohno! ohno!) a felicidade/ é uma arma quente/ quente/ quente!”. A hostilidade contra a feminista revolucionária Yoko Ono, pretensa destruidora dos Beatles, não parece se manifestar em Belchior. 

    A Europa anglo-saxã não domina Belchior, no entanto. “Retórica sentimental” aponta para nossas origens indígenas, tanto quanto o faroeste sarcástico de “Brasileiramente linda” ama o Brasil pré-cabralino (“beija-me/ oh! yes! oh! yes!/ como se eu fosse um homem livre”) e “Voz da América” remete à tragédia latino-americana com referência velada à Operação Condor (“El Condor passa sobre os Andes e abre as asas sobre nós”), que se abate do norte para o sul por intermédio do peso férreo das ditaduras latino-americanas. 

    A crônica das mazelas completa a receita para Lennon e McCartney e para nós mesmos, caso flagrante das melancólicas e amargas “Pequeno perfil de um cidadão comum” e “Meu cordial brasileiro”, ambas em parceria com Toquinho. Diz a primeira: “Era feito aquela gente honesta, boa e comovida/ que caminha para a morte/ pensando em vencer na vida/ (...) acreditava em Deus e em outras coisas invisíveis/ dizia sempre sim! aos seus senhores infalíveis/ (...) e a morte o carregou, feito um pacote, no seu manto/ (...) que a terra lhe seja leve”. Completa a seguinte, triste e irônica: “O senhor não me perdoa eu não entrar numa boa e perder sempre a esportiva/ frente a esta gente indecente que come e ‘drome’ e consente, que cala, logo está viva/ também estou vivo, eu sei/ mas porque posso sangrar/ (...) menina, é proibida a entrada, mas eu quero falar/ com/contra quem me dá duro com o dedo na cara me mandando calar”. São muitos os alvos desse discurso-denúncia de nordestino altivo e autônomo. 

    Na estradeira “Tudo outra vez”, Roberto e Erasmo Carlos tomam o lugar de John e Paul: “Sentado à beira do caminho pra pedir carona/ tenho falado à mulher companheira/ quem sabe lá no trópico a vida esteja a mil”. A crítica à MPB seduzida pelo vil metal é suavizada, e Gilberto Gil participa da composição da versão II de “Medo de avião”. A fala nordestina em voz erguida se reforça por “Conheço o meu lugar”, crônica maior de mazelas maiores: “O que é que eu posso fazer – um simples cantador das coisas do porão?/ (Deus fez os cães da rua pra morder vocês/ que sob a luz da lua os tratam como gente – é claro! – aos pontapés/ (...) ninguém é gente/ Nordeste é uma ficção! Nordeste nunca houve!/ não! eu não sou do lugar dos esquecidos!/ não sou da nação dos condenados!/ não sou do sertão dos ofendidos!/ você sabe bem: conheço o meu lugar”. O que o bardo exige é igualdade e dignidade, e não é aos habitantes do Nordeste que ele está se dirigindo. 















Caetano Veloso – A Outra Banda da Terra

Cinema transcendental

Philips, 1979
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    1. Lua de São Jorge (Caetano Veloso) 

    2. Oração ao tempo (Caetano Veloso) 

    3. Beleza pura (Caetano Veloso) 

    4. Menino do Rio (Caetano Veloso) 

    5. Vampiro (Jorge Mautner) 

    6. Elegia (Péricles Cavalcanti/Augusto de Campos – a partir de poema de John Donne) 

    7. Trilhos urbanos (Caetano Veloso)

8. Louco por você (Caetano Veloso) 

    9. Cajuína (Caetano Veloso) 

    10. Aracaju (Tomás Improta/Vinícius Cantuária/Caetano Veloso) 

    11. Badauê (Môa do Catendê) 

    12. Os meninos dançam (Caetano Veloso) 


  
    Três anos depois da Alucinação de Belchior e do Falso brilhante de Elis Regina, o baiano (de Santo Amaro) Caetano Veloso (1942-) responde a “Como nossos pais” em “Beleza pura”, do potente álbum Cinema transcendental, coassinado com A Outra Banda da Terra. Tal qual em “Odara” (1977), pretende exaltar nessa canção multirracial e polissexual o bem viver, até onde possível liberto dos horrores da ditadura e do ato de ficar guardado em casa contando o vil metal: “Não me amarra dinheiro, não,/ mas formosura/ dinheiro não/ a pele escura/ dinheiro não/ a carne dura/ dinheiro não”. A ironia se perfaz na afronta bissexual e na concessão ambígua, adiante, à provocação de Belchior/Elis: “Moço lindo do Badauê/ beleza pura/ do Ilê Aiyê/ beleza pura/ dinheiro yeah/ beleza pura/ dinheiro não”. 

    Dinheiro sim ou não, Cinema transcendental brilha na transcendência supostamente despolitizada a celebrar essência e natureza (“Lua de São Jorge”, a maravilhosa “Oração ao tempo”), os blocos afro da Bahia (“Badauê”), os Novos Baianos (“Os meninos dançam”), o amor e o sexo (a psicodélica “Louco por você”, a balada gay praieira “Menino do Rio”), a memória (“Trilhos urbanos”, “Cajuína”, canção seis anos aguardada para o parceiro piauiense suicida Torquato Neto, ao som do acordeon de Dominguinhos). A lírica balada noturna “Vampiro”, do colega tropicalista carioca Jorge Mautner, enfrenta de peito aberto os temas da sexualidade: “Eu uso óculos escuros pra minhas lágrimas esconder/ e quando você vem para o meu lado, ai, as lágrimas começam a correr/ (...) por isso é que eu sou um vampiro e com meu cavalo negro eu apronto/ e vou sugando o sangue dos meninos e das meninas que eu encontro”. A estratégia é atormentar a ditadura esgarçada através da crônica da expansão dos costumes e da política do corpo. O perigo na esquina, no contracampo, é o poder desmobilizador do barato total beleza pura transcendental, dinheiro yeah. 

    Observação: Chico Buarque também mordeu a isca do vil metal lançada por Belchior; onde o outro havia inventado um encarte em forma de nota (não)monetária de “10 líricas”, com a efígie “in gold we trust”, o álbum duplo coletivo Ópera do malandro (1979), concebido por Chico para a peça musical homônima, ilustra em seu interior uma nota de 10 dólares e outra de 10 cruzeiros, essa ornamentada pelo busto do ex-presidente suicida Getúlio Vargas. Como de hábito, Chico soa menos reativo que Caetano a Belchior e aos novos nordestinos não baianos. 






Angela Ro Ro

Angela Ro Ro

Polydor, 1979
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    1. Cheirando a amor (Angela Ro Ro) 

    2 Gota de sangue (Angela Ro Ro) 

    3. Tola foi você (Angela Ro Ro) 

    4. Não há cabeça (Angela Ro Ro) 

    5. Amor, meu grande amor (Angela Ro Ro/Ana Terra)
    

6. Me acalmo danando (Angela Ro Ro) 

    7. Agito e uso (Angela Ro Ro) 

    8. Mares da Espanha (Angela Ro Ro) 

    9. Minha mãezinha (Angela Ro Ro) 

    10. Balada da arrasada (Angela Ro Ro) 

    11. A mim e a mais ninguém (Angela Ro Ro/Sérgio Bandeira) 

    12. Abre o coração (Angela Ro Ro) 



    Depois do ano de ascensão feminina de 1978, a saga continua e recebe o primeiro aporte homossexual assumido, na figura da compositora e cantora carioca Angela Ro Ro (1949-), com um avassalador álbum homônimo de estreia. Escudada pelo arranjador Antonio Adolfo, ex-artífice de pilantragem, toada moderna etc., e cantando suavemente (ao menos neste início), Angela sublinha linhas poéticas inspiradas, em canções femininas, emotivas e sensuais como “Cheirando a amor” (“quero cheirar a amor/ quero exalar suor/ pro dia que você for/ ficar com o seu melhor”), “Gota de sangue” (“não se perturbe nem fique à vontade/ tira do corpo essa roupa e maldade/ venha de manso ouvir/ o que eu tenho a contar, não é muito nem pouco, eu diria/ não é pra rir, mas nem sério seria/ é só uma gota de sangue/ em forma verbal”), “Me acalmo danando” (“eu é que fico a dizer e você não diz nada/ eu é que fico a sorrir e a fazer palhaçada/ como é triste beijar sem ser beijada/ como é duro amar sem ser amada”) etc. A esse grupo pertence também o clássico de piano da aurora oitentista “Amor, meu grande amor” (“amor, meu grande amor/ não chegue na hora marcada/ assim como as canções/ como as paixões e as palavras”), em dupla duplo-feminina com Ana Terra. 


    A grande densidade das canções coloca Angela como vértice de um trio de revelações femininas de 1979, ao lado de Marina Lima (inicialmente apenas Marina, na fatídica tradição das mulheres cantoras sem sobrenome), de Fatima Guedes e da somente intérprete Zizi Possi. A presença feminina parece definitiva nesse momento – a Globo, notando o movimento emergente, capitaliza-o na série de feminismo e divórcio Malu Mulher (1979-1980) e, dela derivados, a trilha sonora exibida no especial musical Mulher 80 (1979, um quem-é-quem das cantoras em atividade nesse momento histórico) e no matutino feminino TV Mulher (1980-1986). 

    Muito antes que a porta-bandeira Regina Duarte (então à frente do elenco da série Malu Mulher) pudesse sonhar em virar musa fazendeira torta da ultradireita nacional, a verve lésbica de Angela abre o peito em canções tão ternas como “Tola foi você” (“tola foi você ao me abandonar/ desprezando tanto amor que eu tinha a dar”) e a linda e sensual “Mares da Espanha” (“você navegando os mares da Espanha/ tecendo pra outra seu corpo com manha/ você navegando o vazio da Espanha e eu no Leblon”). 

    Por fim, Angela desfolha também a veia irreverente, que será expandida em brilhantes discos posteriores como Só nos resta viver (1980), Escândalo! (1981) e Simples carinho (1982). Nesse primeiro momento, destacam-se os blues “Agito e uso” (“sou uma moça sem recato e desacato a autoridade/ e me dou mal”), “Minha mãezinha” (“sua voz/ tão difícil de calar não me diz mais nada/ já não carrega mais/ o doce mel da abelha rainha/ me deixe em paz, minha mãezinha”) e “Balada da arrasada” (“arrasada, acabada/ maltratada, torturada/ desprezada, liquidada/ sem estrada pra fugir”, “tadinha dela/ hoje vive biritada/ sem ter nem onde cair”), todos precursores de Cazuza e Frejat e do blues-rock dos anos 1980. Não fosse lésbica declarada e “desbocada”, Angela Ro Ro talvez fosse lembrada como quem é desde o início, uma compositora à altura de Dolores Duran ou Maysa. 






















Fábio Jr.

Fabio Jr.

Sigla/Som Livre, 1979
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    1. Quero colo (Fábio Jr.) 

    2. Incoerência (Fábio Jr.) 

    3. Queria ser... (Fábio Jr.) 

    4. 20 e poucos anos (Fábio Jr.) 

    5. Papo de família (Fábio Jr./Haroldo Corrêa) 

    6. Pai (Fábio Jr.) 

    7. Meia luz (Fábio Jr.) 

    8. Sonho, loucura e medo (Fábio Jr.) 

    9. Deixa comigo esse mundo (Fábio Jr./Arnaldo Saccomani) 




    Na virada para os anos 1980, uma nova geração roqueira tomará as rédeas da MPB, e o momento anterior a esse advento é de transição, indecisão e indefinição. A jovem guarda, nesse ínterim, será definida por uma figura solitária, a meio caminho entre a nobreza elitizada da MPB e o paganismo desmiolado dos “cafonas”. O Roberto Carlos desse transitório iê-iê-iê se chama Fábio Jr. (1953-), é muito jovem e desenvolve carreira paralela de galã de novelas da Rede Globo. O artista paulistano tivera começo difícil, fingindo-se de ídolo pop estrangeiro no grupo Uncle Jack ou atuando como o galã solo anglo-saxão Mark Davis (codinome com o qual lançou um álbum em inglês em 1975). A alcunha Fábio Jr. nasceria em 1976, num disco solo de parcerias com o futuro mago escritor Paulo Coelho e alguma MPB (uma regravação da feminina “A noite do meu bem”, de Dolores Duran). 


    Nada parecia dar certo até o Fabio Jr. de 1979, concomitante com o sucesso nas séries e novelas globais. Ali se define um roteiro de cantor-autor macio e afinado, apelo visual e canções pop de juvenília e esperança, como “20 e poucos anos” (“nem por você nem por ninguém eu me desfaço dos meus planos/ quero saber bem mais que os meus 20 e poucos anos”), ou de juvenília e carência emocional, como “Quero colo” (“sinta que eu quero colo”), a emblemática “Pai” (“pai, você foi meu herói, meu bandido/ hoje é mais, muito mais que um amigo”) ou a “cafona” “Queria ser..”. Fábio Jr. ostenta o charme pop inconsequente de quem nos próximos anos, sempre locomovido pelo poderio global, regravará Lupicinio Rodrigues (“Esses moços”, 1980) e Guilherme Lamounier (“Enrosca”, 1982) ou lançará flechas pop-soul de veludo como “Eu me rendo” (1981, de Sérgio Sá), “Seu melhor amigo” (1981, de Guilherme Lamounier), “Seres humanos” (1982, idem) e hinos de próprio punho, progressivamente mais populares e “cafonas”, como “O que é que há” (1982), “Choro”, “Senta aqui” (1984), “Coração” (1985)... Bem à moda da jovem guarda, canções de outros autores e versões de outros idiomas definirão o ídolo “brega” charmoso e irresistível (“Quando gira o mundo”, 1985, “Caça e caçador”, 1988) que merecia, mas não chegará a arranhar a supremacia de já três décadas de Roberto Carlos. 




























Grupo Acaba

Cantadores do Pantanal

Discos Marcus Pereira, 1979
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    1. Carandá (Chico de Lacerda/Moacir de Lacerda/Alaor Pereira) 

    2. Kananciuê (Moacir de Lacerda/João Luiz Bittencourt) 

    3. O dono da caça (Moacir de Lacerda) 

    4. Canoa, canoeiro (Moacir de Lacerda/Luiz Porfírio) 

    5. Mãe da lua (Chico de Lacerda/Moacir de Lacerda) 

    6. O tempo do boi (Constantino Pereira/Moacir de Lacerda/Luiz Porfírio) 

    7. Rodada de siriri e cururu (adaptação Moacir de Lacerda/Luiz Porfírio) 

    8. A gruta do lago Azul (Moacir de Lacerda/Luiz Porfírio/Chico de Lacerda) 

    9. Pachico (Chico de Lacerda/Moacir de Lacerda/Luiz Porfírio) 

    10. Ciranda pantaneira (Chico de Lacerda/Moacir de Lacerda/Vandir Barreto) 

    11. Armândia (Lenda do lobisomem) (Chico de Lacerda/Jairo Lara) 

    12. Barbudo (Chico de Lacerda/Vandir Barreto) 


    Empenhado em revelar as muitas brasilidades regionais, o produtor Marcus Pereira chega ao Mato Grosso do Sul e ao Grupo Acaba. O propósito do grupo é cantar de modo amplo e ensolarado sobre a flora, a fauna, a água e a humanidade do lugar de origem, francamente desconhecido pelo restante do país. As faixas de Cantadores do Pantanal se alternam entre os diversos componentes do ecossistema, ou, mais precisamente, os integram todos nos interiores das canções, sob farta sonoplastia pantaneira. 

    Começam pela flora, em “Carandá”: “Carandá é um coqueiro/ coqueiro do Pantanal/ da folha sai abanico/ abanico pra abanar/ sai esteira pra deitar”. Na mesma faixa, declamando, chegam à fauna, integrando-a aos elementos: “Sou burro pantaneiro/ sou vaca pantaneira/ sou fruto do Pantanal/ a folha que a água leva/ leva o bem e leva o mal”. Enquanto a natureza bruta cerca “A gruta do lago Azul”, a humanidade indígena é o tema de “Kananciuê”, toda povoada por sons da floresta e pelo grande pântano: “Nasci na terra onde o sol se levanta/ com jenipapo urucum pintei meu corpo/ com rabo de canastra fiz flauta/ pra ter meu cantar/ pesquei pirarucu com arupema e cipó de imbó/ mandioca braba, inhame e cará plantei pra alimentar meu corpo”. Outros tipos humanos habitam os tristes cantos de trabalho “Canoa, canoeiro” e “O tempo do boi”, bem como os alegres cantos de divertimento “Rodada de siriri e cururu” e “Ciranda pantaneira”. Os bichos e os seres mitológicos saem da toca em “O dono da caça”: “Anta – tabocal/ tatu – caraguatá/ formigueiro – tamanduá/ capivara – Pantanal/ (...) já conversei com saci/ morei com pé de garrafa/ meu pai se chama Gonçalo/ sou filho de mãe da lua”. “Armândia (Lenda do lobisomem)” é outra faixa que privilegia a mitologia local, do natural ao sobrenatural. 

    Na contracapa de Cantadores do Pantanal, um texto do próprio grupo condensa poeticamente as metas do Acaba: “Um povo só se torna grande e independente quando tem sua cultura preservada (...). Os primeiros habitantes da linda região foram os brasilíndios – guatós e paiaguás, hábeis canoeiros, xaraés e outros ribeirinhos, os guaicurus que se tornaram cavaleiros”. Mais que canto sobre indígenas, é canto de indígenas para indígenas. Não é de um outro que o Grupo Acaba está falando, mas sim sobre o povo de sua região, antes e depois de Cabral. 
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