
  
    
      
    
  


  
    
      
    
  


  
    
      
    
  


  
    Sumário




    Apresentação



    Introdução



    1972-1973


    Caetano e Gil voltam do exílio; o experimentalismo, o rock rural e o espírito hippie ganham a MPB



    1973-1975


    O despertar andrógino; o Ceará, o Pará e Pernambuco despontam no horizonte; a utopia pan-americana



    1975-1977


    As duplas faces da MPB, o samba no feminino, o pessoal do Rio Grande do Sul, o Nordeste independente



    1977-1978


    Os discos infantis e o segundo turno da onda black Rio





    Arte de capa


    Bibliografia de referência




    Sobre o autor


  


  
    [image: apresenta]
  


  
    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.

    Este 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.

    A transição da vida rural para a urbana produziu as condições favoráveis para a introdução de uma série de invenções modernas que afetaram costumes e relações sociais. Fruto desse novo ambiente em ebulição, um gênero musical, o samba – impulsionado pelas ondas do rádio e por nomes como Donga, Sinhô, Ismael Silva, Mario Reis, Pixinguinha, João da Baiana, Aracy de Almeida, Wilson Batista, Carmen Miranda, Noel Rosa e outros –, surgiria para romper barreiras e preconceitos e pleitear status de símbolo nacional.

    Este segundo volume, Álbum 2 – 1972 a 1978: samba, rebelião sexual e segundo levante negro, costura uma arqueologia de diversos discos e artistas desse período, marcado por relações conturbadas com a censura imposta pela ditadura civil-militar, que tomou de assalto o poder.

    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
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    Introdução


    Se, no final dos anos 1950, o advento simultâneo da bossa nova e do rock brasileiro significou a consolidação do formato dos álbuns long playing de 12 polegadas, a era dos festivais e a revolução tropicalista da segunda metade dos anos 1960 pavimentaram o caminho para o primeiro apogeu dos “bolachões” na indústria fonográfica brasileira. Na primeira metade da década de 1970, os álbuns conceituais, meticulosamente idealizados e gravados, passaram a nortear toda a produção musical no país. Um retrato perfeito do dinamismo e da expansão das gravadoras foi o selo “Disco é cultura”, inserido nas contracapas dos LPs como sinalização não assumida de que havia investimento do governo federal naqueles produtos de artistas brasileiros. Pela Lei Complementar nº 4, de 2 de dezembro de 1969, as empresas produtoras de discos foram autorizadas a abater gastos com direitos autorais artísticos e conexos brasileiros do Imposto sobre Circulação de Mercadorias (ICMS).


    Hoje, parece paradoxal que a ditadura de direita investisse na música brasileira que ela própria censuraria a seguir. No entanto, as complexas motivações para o crescimento do bolo fonográfico na década de 1970 têm como ponto de partida o estímulo ao consumo (e ao consumismo) forjado naquilo que os militares batizaram de “milagre econômico brasileiro”. Na transcrição para os sulcos do vinil, a música era não apenas cultura; mais do que nunca, era também produto de consumo de massa. Ao mesmo tempo, a ditadura impulsionava a Rede Globo (fundada em 1965), que colocou o Jornal Nacional no ar no dia 1º de setembro de 1969, o que forneceu um chão para a concretização da doutrina escandida pelos militares no Programa de Integração Nacional (PIN), tornado lei em junho de 1970.







    A ação combinada entre governo, indústria fonográfica e mídia audiovisual provocou grandes repercussões na música brasileira. O efeito mais imediato foi a expansão da gravação e circulação de músicas e artistas de todas as regiões do país: pouco a pouco, o “Disco é cultura” passou a incorporar artistas e movimentos musicais oriundos de diversos estados do país – especialmente de Minas Gerais, Ceará, Pernambuco, Paraíba, Pará e Rio Grande do Sul. O samba tomou as paradas de sucesso com uma geração nova, promissora e comprometida, mas, em termos artísticos, os estilhaços da tropicália se espalharam, assumiram liderança e nunca mais refluíram. A revolução comportamental que os tropicalistas importaram e adaptaram da geração hippie estadunidense rendeu frutos sucessivos ao longo da nova década, em confronto direto e incansável com o aparelho repressor. A revolução sexual, cuja face talvez mais marcante na época fosse a androginia, levantou voo a partir da explosão dos Secos & Molhados. Além disso, um segundo levante racial se esgueirou pelas frestas, a partir dos subúrbios do chamado black Rio. E, após o lançamento do álbum Fruto proibido (1975), de Rita Lee, um feminismo à brasileira começou a se insinuar no seio da música popular. As semelhanças daquele momento com o que ocorre nos anos 2020, na cultura e fora dela, são muitas e comparáveis, mas, nos anos 1970, era o LP o objeto que materializava (e transformava em consumo e fetiche) as movimentações que o regime desejava – e também as que não desejava. Apesar da censura em vigor, o disco, a partir de então, jamais deixou de ser cultura no Brasil. 


    Este volume 2 de Álbum começa no ponto em que o primeiro volume parou, em 1972, e adentra uma década de transformações musicais e de grande inventividade na música brasileira.





    Pedro Alexandre Sanches


    Primavera de 2022
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    Caetano e Gil voltam do exílio; o experimentalismo, o rock rural e o espírito hippie ganham a MPB




Maria Bethânia


 Drama – Anjo exterminado


 Companhia Brasileira de Discos/Phonogram/Philips, 1972
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    1. Ponto (folclore) 

    2. Esse cara (Caetano Veloso)

    3. Bodas de prata (Roberto Martins/Mário Rossi) 

    4. Volta por cima (Paulo Vanzolini) 

    5. Bom dia (Herivelto Martins/Aldo Cabral) 

    6. Anjo exterminado (Jards Macalé/Waly Sailormoon) 

    7. Maldição (Alfredo Duarte/Armando Vieira Pinto) 

    8. Iansã (Gilberto Gil/Caetano Veloso) 

    9. Trampolim (Caetano Veloso/Maria Bethânia) 

    10. Negror dos tempos (Caetano Veloso)

    11. O circo (Batatinha)

    12. Estácio Holly Estácio (Luiz Melodia)

    13. Drama (Caetano Veloso) 


    A baiana (de Santo Amaro) Maria Bethânia (1946-) está em momento iluminado no início dos anos 1970. Em 1971, traz à luz o álbum A tua presença... e o show Rosa dos ventos, que origina o histórico disco ao vivo homônimo (o primeiro de uma longa série de discos extraídos de espetáculos da cantora). Em 1972, participa do filme e do disco Quando o carnaval chegar, com Nara Leão e Chico Buarque, e anuncia a chegada do noturno e dramático Drama, subtítulo Anjo exterminado, produzido pelo irmão Caetano Veloso, recém-chegado de três anos de exílio em Londres.


    Fixador de uma fórmula que Bethânia aprimorará e esgarçará ao longo das décadas, Drama é um inventário de canções novas em folha, de Caetano (“Esse cara”, “Negror dos tempos”, a faixa-título e “Trampolim”, esta última, uma das raríssimas canções também assinadas por ela), de Caetano e Gilberto Gil (a sobrenatural e orquestrada “Iansã”, um dos pontos altos da história interpretativa de Bethânia), Luiz Melodia (“Estácio Holly Estácio”) e Jards Macalé (“Anjo exterminado”). Em “Esse cara” e “Negror dos tempos”, especialmente, Caetano parece falar pela voz da irmã – e vice-versa. “Ah, que esse cara tem me consumido...”, suspira a primeira. “Quando vejo você/ com seus olhos de vaca/ com seus olhos de vaca triste/ menina triste do meu amor/ quando vejo você/ com sua gargalhada descarada/ seus cabelos de muito vento/ de mau tempo, de mau tempo/ com seu tempo, seu sentimento/ com seu dengo, meu amor/ sinto todo o amor/ sinto todo o terror do negror desses tempos”, vocifera a segunda, canção de fossa inconformada com a vigência do estado de exceção.


   As canções novas vêm alternadas com um mostruário da história da música nacional, dos repertórios de Linda Baptista (“Bom dia”, de 1942), Carlos Galhardo (“Bodas de prata”, de 1945), Noite Ilustrada (a catártica “Volta por cima”, de 1963, composta pelo autor paulistano de sambas Paulo Vanzolini). No ponto de tensão entre os dois extremos, posta-se o sambista triste da Bahia, Batatinha – veterano, apesar de pouco conhecido nacionalmente –, na comovente “O circo”: “Todo mundo vai ao circo/ menos eu/ menos eu/ como pagar ingresso/ se eu não tenho nada?/ fico de fora escutando a gargalhada”. Ao final, em “Drama”, Bethânia exorciza tudo que acabou de cantar: “Limpo no pano de prato/ as mãos sujas do sangue das canções”. A MPB vai de vento em popa, apesar do negror (negror?) dos tempos.






Jards Macalé

Jards Macalé

 Companhia Brasileira de Discos/Phonogram/Philips, 1972
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    1. Farinha do desprezo (Jards Macalé/Capinan)

    2. Vapor barato (Jards Macalé/Waly Sailormoon) / Revendo amigos (Volto pra curtir) (Jards Macalé/Waly Sailormoon)

    3. Mal secreto (Jards Macalé/Waly Sailormoon)

    4. 78 rotações (Jards Macalé/Capinan)

    5. Movimento dos barcos (Jards Macalé/Capinan)

    6. Meu amor me agarra & geme & treme & chora & mata (Jards Macalé/Capinan)

    7. Let’s Play That (Jards Macalé/Torquato Neto)

    8. Farrapo humano (Luiz Melodia) / A morte (Gilberto Gil)

    9. Hotel das estrelas (Jards Macalé/Duda)


   A consecução da tropicália a partir do exílio de Caetano e Gil fica por conta, por um lado, de Gal Costa e Bethânia e, por outro, dos ditos “malditos”, artistas que propositadamente manterão sua produção à distância das chamadas paradas de sucessos. De início, o carioca Jards Macalé (1943-) se revela um dos mais consistentes dentre estes, no lançamento do homônimo Jards Macalé, de sonoridades soturnas e parcerias antológicas com os poetas Capinan e Waly Salomão (que naquele momento assinava “Sailormoon”). A MPB de digestão difícil e os versos afiados são marcas da série de canções de rancor e/ou levante que compõe o trabalho. “Farinha do desprezo”: “Já comi muito da farinha do desprezo”, “me jogue fora que n’água do balde eu vou-m’embora”. “Movimento dos barcos”: “Estou cansado e você também/ vou sair sem abrir a porta/ e não voltar nunca mais”, “não sou eu quem vai ficar no porto chorando/ lamentando o eterno movimento dos barcos. “Let’s Play That”, com versos de um Torquato Neto (1944-1972) à beira do suicídio: “E eis que o anjo me disse/ apertando a minha mão/ entre um sorriso de dentes/ ‘vai, bicho,/ desafinar o coro dos contentes’”. Mais letal ainda é a dupla fundida de canções do também futuro “maldito” Luiz Melodia (“Farrapo humano”: “viro farrapo/ tento suicídio/ com caco de telha/ ou caco de vidro”) e de Gilberto Gil (“A morte”: “A morte é rainha que reina sozinha”).


   A pulsão de morte e suicídio vigente no Brasil de Emílio Garrastazu Médici produz “malditos” – e discos antológicos – a granel, a exemplo dos álbuns de estreia de Jorge Mautner (Para iluminar a cidade, 1972), Luiz Melodia (Pérola Negra, 1973) e Walter Franco (Ou não, o célebre disco da mosca, 1973). Produz também a continuidade semiclandestina, exilada para dentro, da obra de Tom Zé (Todos os olhos, 1973). Na fronteira entre a maldição e o mercado de massa, num primeiro momento de transição Inglaterra-Brasil, Caetano Veloso concebe o extraordinário Transa (1972) e o já mais dissoluto Araçá azul (1973, que teve como codinome Um disco para entendidos). Macalé é o diretor musical não creditado de Transa, algo que as tessituras de seu próprio Jards Macalé evidenciam. Adiante, Caetano desistirá dos hermetismos (pós-)tropicalistas, que continuarão sendo bandeiras agitadas por Tom Zé, Macalé, Mautner, Walter Franco e outros “malditos”, “malucos de cuca fundida”, que surgirão na falsa encruzilhada entre ser heróis ou marginais. Mais que de heróis ou “malditos”, talvez eles possam ser chamados de vanguardistas.




Quinteto Villa-Lobos & Luizinho Eça

Vanguarda

 Odeon, 1972
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    1. Construção (Chico Buarque)

    2. Travessia (Milton Nascimento/Fernando Brant)

    3. Valsinha (Chico Buarque/Vinicius de Moraes)

    4. Cais (Milton Nascimento/Ronaldo Bastos)

    5. Reflexos (Luiz Eça)

    6. Viola enluarada (Marcos Valle/Paulo Sérgio Valle)

    7. Olha Maria (Antonio Carlos Jobim)

    8. Chovendo na roseira (Antonio Carlos Jobim)

    9. Sempre será (Bebeto Castilho)

    10. Rítmica I (Luiz Eça)


   Em 1972, o lado mais formal e formalista da vanguarda está nas mãos do pianista carioca Luiz (ou Luizinho, na tradução mais íntima da capa) Eça (1936-1992), egresso da primeira fase da bossa nova e do também formalmente revolucionário Tamba Trio, com o qual lançou obras-primas como Avanço (1963), Tempo (1964), Tamba Trio (1966), We and the Sea (1967) e Samba blim (1968), os dois últimos como Tamba 4. Depois do flerte pop com a pilantragem (em La nueva onda del Brasil, em 1970), o caminho a seguir é o oposto, e ele se une ao erudito/experimental Quinteto Villa-Lobos para formular uma coleção incandescente de releituras de Chico Buarque, Milton Nascimento, Tom Jobim, dele próprio e do colega de Tamba Trio Bebeto Castilho. 


   Antitropicalista desde a seleção de repertório, apesar do evidente parentesco com o trabalho do maestro Rogério Duprat, Vanguarda surpreende e causa espanto a cada nota, desde a versão suspensa e nervosa de “Construção” (originalmente arranjada por Duprat no histórico Construção, de Chico, um ano antes), até a desconstrução de “Chovendo na roseira”, de Tom, com passagens memoráveis pelo Milton de “Travessia” (1967) e “Cais” (1972) e pelo Marcos Valle toadeiro de “Viola enluarada” (1968). 


   Todo instrumental, Vanguarda forra as canções populares eleitas com a algazarra disciplinada de sopros do Quinteto Villa-Lobos, formado por flauta (Carlos Rato), oboé (Braz Limonge), clarinete (Gonzaga Carneiro), trompete (Carlos Gomes) e fagote (Airton Barbosa), orquestrados e regidos por Eça (também ao piano). O casamento entre MPB e música erudita resulta harmonioso (e perturbador) como uma peça de Nelson Rodrigues – ou seja, é atemporal. Mais uma vez no movimento contrário, Eça participará de uma nova encarnação do Tamba Trio quatro anos mais tarde, na formação histórica de 1962, com Bebeto e Helcio Milito. Desta vez, em dois antológicos LPs com vocais, chamados Tamba (1974) e Tamba Trio (1975), interpretarão composições pop da época, de Antonio Carlos & Jocafi, Tom e Dito, João Bosco e Aldir Blanc, Marcos Valle e João Donato, Ivan Lins e outros.




Alceu Valença & Geraldo Azevedo

Alceu Valença & Geraldo Azevedo

 Som/Copacabana, 1972
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    1. Me dá um beijo (Alceu Valença)

    2. Virgem Virginia (Alceu Valença/Geraldo Azevedo)

    3. Mister Mistério (Geraldo Azevedo)

    4. Novena (Geraldo Azevedo/Marcus Vinícius)

    5. Cordão do rio Preto (Alceu Valença)

    6. Planetário (Alceu Valença)

    7. Seis horas (Alceu Valença)

    8. Erosão (Alceu Valença)

    9. 78 rotações (Alceu Valença/Geraldo Azevedo)

    10. Talismã (Alceu Valença/Geraldo Azevedo)

    11. Ciranda de Mãe Nina (Alceu Valença)

    12. Horrível (Alceu Valença)


   Aconteceu com dez entre dez artistas nordestinos pós-tropicália na primeira metade dos anos 1970: todos estrearam em suas carreiras discográficas por demais influenciados pelos estilhaços tropicalistas. Alguns de seus trabalhos iniciais ficarão mais identificados com o lado “maldito” da MPB, uma garantia a mais de segregação e discriminação. Acontece com os Novos Baianos em É ferro na boneca (1970); com Raimundo Fagner, em Manera fru fru, manera (1973); com o trio formado por Ednardo, Rodger Rogério e Teti, o Pessoal do Ceará, em Meu corpo minha embalagem todo gasto na viagem (1973); com Belchior, no concretista Belchior (1974); com Lula Côrtes e Zé Ramalho, no psicodélico LP duplo Paêbirú (1975); e, antes dos demais nordestinos não baianos, com Alceu Valença & Geraldo Azevedo neste espetacular álbum homônimo de estreia em dupla. 


   Aqui talvez se trate da tropicália pernambucana, sob a regência carioca e paulista do, naquele momento, onipresente maestro pop-erudito Rogério Duprat. Com Alceu Valença (1946-), natural de São Bento do Una, e Geraldo Azevedo (1945-), ribeirinho do São Francisco, em Petrolina, a gravadora Copacabana ensaia encontrar uma versão mais agreste de Antonio Carlos & Jocafi, em tons bem menos populares, e o maestro Duprat abandona as brincadeiras e deboches do núcleo tropicalista baiano-paulista e estabelece um mergulho de grande seriedade, concentração e lirismo, em que o tratamento musical a cada faixa vai espantando mais que na anterior.


   Em termos de composição, os momentos elevados pertencem tanto a Alceu só (“Me dá um beijo”, os rocks ásperos “Planetário” e “Horrível”, “Seis horas”, “Erosão”) quanto a Geraldo sozinho (“Mister Mistério”) e às gravações em dupla (“78 rotações”, as lindas e míticas toadas nordestinas “Novena” e “Talismã”). Alceu Valença & Geraldo Azevedo não dá muitas pistas do que virá depois, nem do rock-frevo-maracatu ácido de Alceu, nem da mansidão pós-Beatles e pós-bossa nova de Geraldo. Mas deixarão saudades de um tempo de pura experimentação, de completa entrega, de total entrosamento em duo.




Milton Nascimento e Lô Borges

Clube da Esquina

 Odeon, 1972
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    1. Tudo que você podia ser (Lô Borges/Márcio Borges) – Milton Nascimento

    2. Cais (Milton Nascimento/Ronaldo Bastos) – Milton Nascimento

    3. O trem azul (Lô Borges/Ronaldo Bastos) – Lô Borges

    4. Saídas e bandeiras nº 1 (Milton Nascimento/Fernando Brant) – Milton Nascimento e Beto Guedes

    5. Nuvem cigana (Lô Borges/Ronaldo Bastos) – Milton Nascimento

    6. Cravo e canela (Milton Nascimento/Ronaldo Bastos) – Milton Nascimento e Lô Borges

    7. Dos cruces (Carmelo Larrea) – Milton Nascimento

    8. Um girassol da cor de seu cabelo (Lô Borges/Márcio Borges) – Lô Borges

    9. San Vicente (Milton Nascimento/Fernando Brant) – Milton Nascimento

    10. Estrelas (Lô Borges/Márcio Borges) – Lô Borges

    11. Clube da Esquina nº 2 (Milton Nascimento/Lô Borges) – Milton Nascimento

    12. Paisagem da janela (Lô Borges/Fernando Brant) – Lô Borges

    13. Me deixa em paz (Monsueto Menezes/Ayrton Amorim) – Alaíde Costa e Milton Nascimento

    14. Os povos (Milton Nascimento/Márcio Borges) – Milton Nascimento

    15. Saídas e bandeiras nº 2 (Milton Nascimento/Fernando Brant) – Milton Nascimento e Beto Guedes

    16. Um gosto de sol (Milton Nascimento/Ronaldo Bastos) – Milton Nascimento

    17. Pelo amor de Deus (Milton Nascimento/Fernando Brant) – Milton Nascimento

    18. Lilia (Milton Nascimento/Fernando Brant) – Milton Nascimento

    19. Trem de doido (Lô Borges/Márcio Borges) – Lô Borges

    20. Nada será como antes (Milton Nascimento/Ronaldo Bastos) – Milton Nascimento e Beto Guedes

    21. Ao que vai nascer (Milton Nascimento/Fernando Brant) – Milton Nascimento


   Os meninos da linda capa, um negro e o outro branco (ou indígena), e o crédito na contracapa, para o negro Milton Nascimento e o branco (ou indígena) Lô Borges, dão a vislumbrar mais um disco de dupla para 1972, mas o álbum duplo conceitual e monumental Clube da Esquina não é isso, nem de longe. Milton é líder indiscutível da concepção (também creditado como supervisor musical) e opta por orquestrar um trabalho coletivo, grupal, comunitário – um clube. Carioca adotado ainda pequeno por pais que foram morar em Três Pontas (MG), Milton (1942-) canta a maioria das músicas, secundado pelos jovens estreantes mineiros Lô Borges (1952-), natural de Belo Horizonte, e Beto Guedes (1952-), nascido em Montes Claros. O time de músicos ali reunido tem o peso de cinco seleções brasileiras de futebol – entre os craques de esquina, estão Eumir Deodato, Gonzaguinha (não creditado), Luiz Alves, Nelson Angelo, Paulo Braga, Paulo Moura, Robertinho Silva, Rubinho, Tavito, Toninho Horta, Wagner Tiso. A cantora e compositora Joyce já disse que o Clube da Esquina era um clube do Bolinha: ela não participa explicitamente, apesar de ser casada com Nelson Angelo nesse momento e estar nas redondezas. A única participação feminina de destaque é da bossa-novista carioca Alaíde Costa, cantora de uma geração anterior à de Milton, que faz acachapante participação especial dividindo com ele o (não) samba de ódio “Me deixa em paz”.


   Se Lô Borges, o célebre “disco do tênis” lançado por Lô pouco depois, reflete a individualidade do artista jovem que Milton quer iluminar, Clube da Esquina reflete ao mesmo tempo dois sentidos divergentes: a liderança de Milton e o espírito de corpo clube-da-esquinista. De modo análogo, o conteúdo de Clube da Esquina personifica uma dupla face dentro-fora: por um lado, a mineiridade em que Milton e a maioria dos músicos congregados viveram mergulhados no início da vida; por outro, a vontade da estrada, o espírito nômade, a migração para o eixo Rio-São Paulo, a nuvem cigana da vida adulta jovem, a influência do rock internacional. Trabalho coletivo monumental, Clube da Esquina faz sentido quando ouvido na estrada – em especial nas estradas do interior do estado de Minas Gerais. É desenraizado porque é de raiz, e vice-versa.


   A poesia, como de resto quase tudo que Milton e o clube fizeram aqui e fariam na vida profissional, tem um quê de enigma, de mistério, de discurso não facilmente decodificável. Por dentro do enigma, são caudalosos os momentos que dizem muito, muito, muito, sobre a história do Brasil mineiro de 1972 e do Brasil grandão de qualquer tempo e lugar. “Sei um segredo/ você tem medo/ só pensa agora em voltar”, principia Milton em “Tudo que você podia ser”, sob arranjo cornucópico, enquanto anuncia o ato de pôr o pé na estrada: “Você queria ser o grande herói das estradas”. “Para quem quer se soltar/ invento o cais (...) e sei a dor de me lançar”, ele continua em “Cais”, com medo, desejo de se libertar, vontade de se prender ao cais, “e um saveiro pronto pra partir” rumo ao além-mar, sob arranjo submarino, periscópico. “O trem azul” determina a viagem terrestre de Lô, na segunda pessoa do singular (que talvez seja mesmo a primeira): “Você pega o trem azul/ o sol na cabeça/ o sol pega o trem azul/ você na cabeça/ o sol na cabeça”. A vinheta “Saídas e bandeiras nº 1” volta a hesitar entre ir ou ficar (mas evidentemente tendendo à saída perigosamente bandeirante), em segunda pessoa do plural de Milton e de Beto: “O que vocês fariam pra sair desta maré?/ o que era sonho vira terra/ quem vai ser o primeiro a me responder?/ sair dessa cidade, ter a vida onde ela é/ subir novas montanhas, diamantes procurar/ no fim da estrada e da poeira/ um rio com seus frutos me alimentar”. Em “Nuvem cigana”, Milton finalmente se lança para longe do cais, motivado pelos companheiros mais jovens: “Se você quiser eu danço com você no pó da estrada/ pó, poeira,/ ventania/ se você soltar o pé na estrada/ pó, poeira, eu danço com você/ o que você dançar/ (...) meu nome é nuvem/ pó, poeira, ventania/ o meu nome é nuvem, ventania”. Em “Cravo e canela”, única canção efetivamente cantada em dupla por Milton e Lô, dá-se a celebração do feminino, da “chuva cigana”, da femininíssima natureza, sob cativante arranjo vivaz: “Ê, morena, quem temperou, cigana, quem temperou o cheiro do cravo?/ cigana, quem temperou, morena, quem temperou a cor de canela?/ a lua morena, a dança do vento, o ventre da noite e o sol da manhã/ a chuva cigana, a dança dos rios, o mel do cacau e o sol da manhã”.


   Entra o lado B e as velas parecem desfraldadas. O bolero além-mar “Dos cruces” (1952), do espanhol Carmelo Larrea, ganha de presente a voz de Milton, utopia latino-americana de um lugar mítico que seja a união de todos os lugares hispano-portugueses, por sobre “el monte del olvido”. Depois da canção de amor proibido, volta Lô com o vento solar dançarino de “Um girassol da cor de seu cabelo”, sob inacreditável arranjo solar-espacial-psicodélico-cinematográfico-experimental do carioca norte-americanizado Eumir Deodato (então às voltas com o brinquedo de kodachromizar sonoramente 2001: Uma odisseia no espaço de Stanley Kubrick, de 1968, em Prelude), e regência do pós-pilantra Paulo Moura – o desamor, ou o amor não correspondido, cria um dos momentos máximos da música brasileira moderna: “Se eu cantar não chore, não,/ é só poesia”. A utopia latino-americana termina de ensanduichar o girassol quando o “corpo negro” de Milton volta para cantar “San Vicente”, coração (latino-)americano, “acordei de um sonho estranho/ um gosto vidro e corte/ um sabor de chocolate/ no corpo e na cidade/ um sabor de vida e morte”. A vinheta “Estrelas” (cantada por Lô) – mais poeira, noite, estrela e morte – e o canto plangente sem letra de “Clube da Esquina nº 2” (novamente com arranjo de Deodato e regência de Moura) encerram melancolicamente o primeiro ato.


   O segundo LP começa de volta para casa, “cavaleiro marginal/ lavado em ribeirão”, com a mineiríssima “Paisagem da janela”, de Beto e Márcio, interpretada por Lô: “Quando eu falava dessas cores mórbidas/ quando eu falava desses homens sórdidos/ quando eu falava desse temporal/ você não escutou”. Negro e negra, cabelos cor de chocolate, Milton e Alaíde Costa reinterpretam dramaticamente, milhas e milhas distantes do samba, o samba de desamor “Me deixa em paz”, daquele Monsueto Menezes que sonhava poder não rimar amor e dor (em “Mora na filosofia”, regravado por Caetano no mesmo ano, em Transa): “Se você não me queria/ não devia me procurar/ não devia me iludir/ nem deixar eu me apaixonar/ (...) você arruinou a minha vida/ me deixa em paz” (o inferno era o outro). Em “Os povos”, Milton volta à casa (“portão de ferro, cadeado, coração”) e à utopia latino-americana, e doma o momento mais político e amargo do Clube, sob “a cordilheira de sonhos que a noite apagou”: “Na beira do mundo/ portão de ferro, aldeia morta/ multidão/ meu povo, meu povo/ não quis saber/ do que é novo nunca mais”. Mais uma vinheta, “Saídas e bandeiras nº 2”, Milton e Beto voltam a cair na estrada após a revisitação à casa fundadora: “O que era pedra vira corpo”, “o que era pedra vira homem/ e um homem é mais sólido que a maré”. Amparado por Deodato e Paulo Moura (que miram o início do álbum e retomam o arranjo pirata-cigano de “Cais”), Milton sente mais “Um gosto de sol”, lembrando “os sonhos que eu tinha/ e esqueci sobre a mesa/ como uma pera se esquece/ dormindo numa fruteira”. A espessa melancolia vai vencendo por três a zero.


   A ronda derradeira de Clube da Esquina começa com a perturbada “Pelo amor de Deus”, súplica de Fernando Brant sob medida para a voz e a melodia de Milton, a revolver “ossos tão antigos, fatos tão passados”: “Corpo contra corpo/ pele contra pele/ o seu corpo é belo/ pelo amor de Deus”. A viajante “Lília”, apenas vocalizada, é homenagem de Milton à mãe adotiva que o fez mineiro – o clube é, necessariamente, dentro e fora de Minas Gerais. O rock de ódio “Trem de doido” encerra a intervenção de Lô, novamente estradeira e terrestre: “Nada a temer/ nada a conquistar/ depois que esse trem começa a andar, andar/ deixando pelo chão/ os ratos mortos na praça/ (...) os ratos não sabem morrer na calçada”. A primeira despedida do Clube acontece na atordoante toada cigana “Nada será como antes”, com Milton e Beto mais uma vez com o pé na estrada, e o primeiro reconhecimento, com “alvoroço em meu coração”, de que ao momento comunitário se seguirá uma diáspora: “Eu já estou com o pé nessa estrada/ qualquer dia a gente se vê/ sei que nada será como antes/ amanhã”. A derradeira despedida tenta ser otimista, dedicada “Ao que vai nascer”: “Respostas virão do tempo/ um rosto claro e sereno me diz”. Milton, escuro, iniciou e encerra o álbum conceitual de viagem, aventura e melancolia.


   A diáspora tentará se atenuar seis anos depois, no também monumental e duplo Clube da Esquina 2, agora creditado individualmente a Milton, apesar de portar o mesmo espírito comunitário do volume 1. O disco é acrescido de novos filiados de todo canto, como Ana Terra, Azymuth, Chico Buarque, Danilo Caymmi, Elis Regina (no canto gaúcho pungente de “O que foi feito deverá/ O que foi feito de Vera”), Flávio Venturini, Joyce (agora sim), Maurício Maestro, Novelli, o cubano Pablo Milanés, Paulo Jobim e, in memoriam, a chilena Violeta Parra, entre mais e mais clube-da-esquinistas que jamais pararão de chegar perto enquanto a musa inspiradora Milton Nascimento existir. A história que contam os dois volumes do Clube e a trajetória de Milton retratam e revelam um país triste, abandonado – e que por isso mesmo canta bonito como mais ninguém.







Astrud Gilberto

Now

 Perception, 1972
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    1. Zigy zigy za (Astrud Gilberto)

    2. Make Love to Me (Eumir Deodato)

    3. Baião (Luiz Gonzaga/Humberto Teixeira)

    4. Touching You (Patrick Adams/David Jordan)

    5. Gingele (Astrud Gilberto)

    6. Take It Easy My Brother Charlie (Astrud Gilberto/David Jordan)

    7. Where Have You Been? (Astrud Gilberto)

    8. General da banda (José Alcides/Tancredo Silva/Satyro de Mello)

    9. Bridges (Milton Nascimento/Fernando Brant/Gene Lees)

    10. Daybreak (Walking Out on Yesterday) (Bing Bingham)


   Baiana de Salvador, filha de alemão com brasileira, Astrud Gilberto (1940-) foi pequena morar no Rio de Janeiro, em Copacabana. Adolescente, tornou-se amiga próxima de Nara Leão, que a apresentou ao futuro marido João Gilberto e à nascente bossa nova, seu gênero musical de adoção inicial. Ao se mudar para os Estados Unidos e participar do álbum Getz/Gilberto (1964), do marido com o norte-americano Stan Getz, contraiu uma segunda identidade musical, a do puro jazz norte-americano. Já sob essa segunda máscara, foi uma das responsáveis pelo advento de “Garota de Ipanema” nos Estados Unidos. O primeiro álbum solo, The Astrud Gilberto Album, de 1965, já veio temperado pela mistura entre bossa nova em português, de um lado, e jazz em inglês, do outro. Ela seguiu nessa movida, em títulos altivos como The Shadow of Your Smile (1965), A Certain Smile a Certain Sadness (1967, com o pernambucano também migrante Walter Wanderley), Beach Samba (1967) e Gilberto with Turrentine (1971, com o estadunidense Stanley Turrentine, trazendo “Brazilian Tapestry”, conhecida por nós como “Mulher rendeira”).


   Perdeu-se, pelo caminho, a conexão física entre Astrud e o Brasil. Musicalmente, no entanto, essa dupla face permanece, como atesta qualquer disco da cantora, e em especial esse Now, norte-americano, porém prenhe de saudades do Brasil. O candomblé “Zigy zigy za”, embora creditado a Astrud, é nada menos que uma versão transformada de “Escravos de Jó”, aqueles que jogam caxangá e faziam zigue, zigue, zá. “Bridges” é a já veterana “Travessia” (1967) de Milton Nascimento, em inglês. Também “Baião”, de Luiz Gonzaga, “Take It Easy My Brother Charlie” (1969), de Jorge Ben, e a marchinha carnavalesca “General da banda”, além de “Zigy zigy za”, comparecem no português nativo (ou no portinglês de Ben, no caso de “Take It Easy...”, atribuída no LP como de autoria de Astrud e David Jordan). O restante do LP privilegia o inglês e a identidade soft jazz em voz pequena de veludo (cortesia de Nara, de João, da bossa), nesse momento de Now povoado pelo samba-rock brasileiro à moda de Ben, como na suave “Touching You” e na batucada “Gingele”. Infelizmente, a conexão jamais se restabeleceu, e o Brasil correu as décadas até a atualidade esquecido da existência da doce cantora Astrud Gilberto, que lançou disco inédito pela última vez em 2002.







Paulinho da Viola 

A dança da solidão

 Odeon, 1972
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    1. Guardei minha viola (Paulinho da Viola)

    2. Meu mundo é hoje (Eu sou assim) (Wilson Baptista/José Batista)

    3. Papelão (Geraldo das Neves)

    4. Duas horas da manhã (Nelson Cavaquinho/Ary Monteiro)

    5. Ironia (Paulinho da Viola)

    6. No pagode do Vavá (Paulinho da Viola)

    7. Dança da solidão (Paulinho da Viola)

    8. Acontece (Cartola)

    9. Coração imprudente (Paulinho da Viola/Capinan)

    10. Orgulho (Paulinho da Viola/Capinan)

    11. Falso moralista (Nelson Sargento)

    12. Passado de glória (Monarco)


   Com a voz suave e triste do carioca Paulinho da Viola (1942-), o samba mais tradicional se casa com a bossa nova, sem deixar que a comunhão de bens resulte numa relação de simbiose e dependência da parte mais jovem e inexperiente. Ainda que a voz e a pegada musical paguem tributo ao minimalismo de João Gilberto, a atmosfera é do mais puro e incondicional amor ao samba de tradição, como expõem as interpretações reverentes de peças como a atemporal “Meu mundo é hoje (Eu sou assim)”, do fundador Wilson Baptista: “Eu sou assim/ quem quiser gostar de mim, eu sou assim/ meu mundo é hoje/ não existe amanhã pra mim/ eu sou assim/ assim morrerei um dia/ não levarei arrependimentos/ nem o peso da hipocrisia/ tenho pena daqueles/ que se agacham até o chão/ enganando a si mesmo/ por dinheiro ou posição/ nunca tomei parte/ nesse enorme batalhão/ pois sei que além de flores/ nada mais vai no caixão”. A letra é um retrato das posições férreas e ferrenhas do próprio samba contra avanços novidadeiros, sejam os da pilantragem, da tropicália embranquecida ou do samba norte-americanizado para samba-jazz, samba-soul, samba-rock etc. 


   A reverência aos patronos do passado se estende a Cartola (de voz tão suave como a de Paulinho, mas ainda inédito na discografia no momento em que o discípulo canta a maravilhosa “Acontece”), Nelson Cavaquinho (“Duas horas da manhã”), Geraldo das Neves (“Papelão”), Monarco (“Passado de glória”) e Nelson Sargento. Este último fornece “Falso moralista”, manifesto de princípios comparável ao de Wilson Baptista, mas mais bem-humorado (e válido como nunca em tempos bolsonaros): “Você condena o que a moçada anda fazendo/ e não aceita o teatro de revista/ arte moderna pra você não vale nada/ até vedete você diz não ser artista/ você se julga muito bom e até perfeito/ por qualquer coisa deita logo falação/ mas eu conheço bem os seus defeitos/ e não vou fazer segredo, não/ (...) fim de semana você deixa a companheira/ e no bar com uns amigos bebe bem a noite inteira/ segunda-feira chega na repartição/ pede dispensa para ir ao oculista/ e vai curar sua ressaca, simplesmente, meu amigo/ você não passa de um falso moralista”. 


   Preciosidades do samba à parte, é no quinhão autoral que Paulinho se apresenta mais espantoso, com picos criativos na descontraída “No pagode do Vavá” (“provei do famoso feijão da Vicentina/ só quem é da Portela é que sabe que a coisa é divina”), na melancólica “Guardei minha viola”, em “Coração imprudente” (parceria com o baiano Capinan) e no tristíssimo samba-título do LP. “Solidão é lava/ que cobre tudo/ amargura em minha boca/ sorri seus dentes de chumbo/ solidão, palavra/ cavada no coração/ resignado e mudo/ no compasso da desilusão/ desilusão/ desilusão, danço eu, dança você/ na dança da solidão/ Camélia ficou viúva/ Joana se apaixonou/ Maria tentou a morte/ por causa do seu amor”, arde a plangente “Dança da solidão”.






MPB 4

Cicatrizes

 Companhia Brasileira de Discos/Phonogram/Philips, 1972
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    1. Agiborê (Tom/Dito)

    2. O navegante (Sidney Miller)

    3. São Vicente (Milton Nascimento/Fernando Brant)

    4. Desalento (Maurício Tapajós/Hermínio Bello de Carvalho)

    5. Viva Zapátria (Sirlan/Murilo Antunes de Oliveira)

    6. Cicatrizes (Miltinho/Paulo César Pinheiro)

    7. Partido alto (Chico Buarque)

    8. Bom dia, boa tarde, boa noite (Jorge Ben)

    9. Pesadelo (Maurício Tapajós/Paulo César Pinheiro)

    10. Canção de Nanã (Dorival Caymmi)

    11. Última forma (Baden Powell/Paulo César Pinheiro)

    12. Ilu-Ayê (Terra da vida) (Cabana/Norival Reis)

    13. Faz tempo (Maurício Tapajós/Paulo César Pinheiro)


   O MPB 4 surgiu no bojo dos festivais para dar prosseguimento a uma tradição nobre da canção brasileira: a dos conjuntos vocais na linha de Bando da Lua, Anjos do Inferno e Os Cariocas. O quarteto fluminense, formado por Ruy Faria (1937-2018), natural de Cambuci, Miltinho (1943-), de Campos dos Goytacazes, Magro (1943-2012), de Itaocara, e Aquiles (1948-), de Niterói, alçou voo próprio após acompanhar Chico Buarque em momentos cruciais, como o da engajada “Roda viva”, segunda colocada no festival da Record de 1967. Após quatro discos muito atrelados aos repertórios de Chico, da bossa, do samba e do protesto entre 1966 e 1968, o quarteto adentra os anos 1970 disposto a diversificar os gêneros e autores abordados, passando a vocalizar Aldir Blanc, Antonio Carlos & Jocafi, Jards Macalé, Marcos Valle, Mauro Duarte, Sidney Miller, Toninho Horta, além de antiguidades modernizadas de Donga, Dorival Caymmi, Luiz Gonzaga, Noel Rosa...


   Terceiro LP do MPB 4 nos 1970, Cicatrizes intensifica essa planilha, iniciando-se logo por um afro-samba joia dos baianos Tom & Dito, “Agiborê”, e atingindo notas inéditas com um samba-rock da pesada de Jorge Ben (“Bom dia, boa tarde, boa noite”, com belíssimo arranjo vocal), Uma versão heavy afro para o “San Vicente” de Milton Nascimento, um candomblé de Caymmi (“Canção de Nanã”) e outro do repertório de Clara Nunes (“Ilu Ayê – Terra da vida”). Mas o grande trunfo de Cicatrizes, que se ampliará nos anos e discos seguintes, é a abordagem de modernas canções de protesto contra a ditadura civil-militar, puxadas pelo carro-chefe “Partido alto”, de Chico. 


   Menos visado que o mentor, o MPB 4 também pena junto à censura, mas pode se aprofundar na crítica política em canções cortantes (apesar de cuidadosas), como o tema-título de Miltinho com o afiado Paulo César Pinheiro, além de “Pesadelo” e “Faz tempo”, ambas de Maurício Tapajós e Pinheiro, e “Viva Zapátria”, do mineiro Sirlan. A letra de “Pesadelo” é explícita e exemplar: “Você corta um verso, eu escrevo outro/ você me prende vivo, eu escapo morto/ de repente olha eu de novo/ perturbando a paz, exigindo o troco/ vamos por aí eu e meu cachorro/ olha o verso, olha o outro, olha o velho, olha o moço chegando/ que medo você tem de nós, olha aí”. A lenda, confirmada por Paulo César Pinheiro, é de que a letra de “Pesadelo” passou pela censura porque foi enviada numa pasta de composições do “cafona” e então despolitizado Agnaldo Timóteo. Sirlan, com a mesma “Viva Zapátria”, e Chico Buarque, com o muro pichado de Calabar (1973), conhecerão em breve a fúria censora que o MPB 4 ousa beliscar em Cicatrizes.







Ruy Maurity & Trio

Em busca do ouro

 Sigla/Som Livre, 1972
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    1. Em busca do ouro (Ruy Maurity/Zé Jorge)

    2. Meninos de rua (Ruy Maurity/Zé Jorge/Helvécio)

    3. O rosário (Ruy Maurity/Zé Jorge)

    4. Marilua (Ruy Maurity/Zé Jorge)
    

5. Num faz de conta (Ruy Maurity/Zé Jorge)

    6. Serafim e seus filhos (Ruy Maurity/Zé Jorge)

    7. Moda de viola (Ruy Maurity/Zé Jorge)

    8. Fábula (Ruy Maurity/Zé Jorge)

    9. Quem tem medo da música caipira? (Zé Jorge/Helvécio)

    10. O verde é maravilha (Ruy Maurity/Zé Jorge)

    11. Manuela (Ruy Maurity/Zé Jorge)

    12. Meninos de rua (Ruy Maurity/Zé Jorge/Helvécio)


   Um novo gênero musical mestiço está em gestação: o rock rural. O apelido ainda não é usado no álbum Em busca do ouro, do fluminense (de Paraíba do Sul) Ruy Maurity (1949-), mas seu trio (que, pelo que se vê na capa campestre do LP, conta com quatro integrantes) cerze o som fundado em viola de 12 cordas, violão, baixo elétrico e percussão – ou seja, nessa modalidade de rock, violas e violões fazem as vezes de guitarras elétricas. Não se diz ainda que operamos na fusão entre música caipira e rock’n’roll (nos Estados Unidos, country rock ou folk rock), mas um manifesto-provocação se encontra na moda de caubói “Quem tem medo da música caipira?”: “O meu pai é Bob Dylan/ minha mãe, Maria Inês/ sem falar no Curupira/ que já aprendeu inglês/ meu chapéu é paia mesmo/ minha frô, manjericão/ chora, chora na viola, violeiro do sertão”. 


   Ruy Maurity é meio irmão do carioca Antonio Adolfo (1947-), o criador de roupagens originais para a toada moderna e a pilantragem, e porta a interessante dupla condição de ser interiorano do estado cuja capital é a mais emblemática do litoral brasileiro. Essa dupla condição aparece na sonoridade híbrida modulada a partir desse seu segundo álbum. Aparece também nos motivos poéticos recorrentes que movem esse LP conceitual, como atesta de início a faixa-título, sob ricas texturas de cordas: “Fé em Deus e pé no pasto, baby, só pra mim/ vixe, quanta terra verde, cheiro de capim”. Em contraponto, a urbanidade está presente em “Meninos de rua” e em “Marilua”, de uma localidade suburbana onde ainda os galos cantam. “Eu não nasci na Bahia, mas sou de fé/ nasci nas granjas do sul, numa varanda de rede/ indo pra escola de caminhão ou a pé”, ambienta “Moda de viola”, que compõe um retrato bem marcado.

 
   O imaginário rural é nítido em “O verde é maravilha” (“o galo canta no quintal, o boi amansa o mato de manhã/ a casa no canavial, um gosto novo de hortelã”). De linda melodia em toada moderna, a épica “Serafim e seus filhos” segue uma sina não muito definida, dividida entre o sonho latino-americano e a luta agrária: “Dos quatro meninos, dois levavam rifles, outros dois levavam fumo e farinha/ bandoleros de los campos verdes, Don Quijote de nuestro deserto/ Serafim bom de corte/ Mané, João, Lourenço e Maria”.


   Adiante, o rock rural de Maurity se desenvolverá menos como rock que como MPB rural, em composições inspiradas como “A senha do lavrador” (1974), a suburbana “A xepa” (1977), “Bananeira mangará” (1978), “Pelo sinal” (1978), “Contradança” (1980) e grande parte do disco de candomblé rural Nem ouro, nem prata (1976), como na faixa-título, “Quizumba de rei”, e em “Xangô, o vencedor”. “Eu vi chover, eu vi relampiar/ mas mesmo assim o céu estava azul/ samborê, pemba, folha de jurema/ Oxóssi reina de norte a sul”, resume “Nem ouro, nem prata”, em consonância com as devoções musicais de Clara Nunes.





Sá, Rodrix & Guarabyra

Passado presente futuro

 Odeon, 1972
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    1. Zepelin (Luiz Carlos Sá)

    2. Ama teu vizinho como a ti mesmo (Zé Rodrix/Luiz Carlos Sá)

    3. Juriti Butterfly (Luiz Carlos Sá/Guttemberg Guarabyra)

    4. Me faça um favor (Luiz Carlos Sá/Guttemberg Guarabyra)

    5. Boa noite (Luiz Carlos Sá/Zé Rodrix)

    6. Hoje ainda é dia de rock (Zé Rodrix)

    7. Primeira canção da estrada (Zé Rodrix/Luiz Carlos Sá)

    8. Cumpadre meu (Guttemberg Guarabyra)

    9. Crianças perdidas (Zé Rodrix)

    10. Azular (Luiz Carlos Sá)

    11. Ouvi contar (Zé Rodrix/Luiz Carlos Sá/Guttemberg Guarabyra)

    12. Cigarro de palha (Guttemberg Guarabyra)


   Depois das experiências preliminares do Som Imaginário, quem definirá de vez o conceito do rock rural será o trio formado pelos cariocas urbanos Luiz Carlos Sá (1945-) e Zé Rodrix (1947-2009) e pelo baiano (de Barra, no vale do rio São Francisco) Guttemberg Guarabyra (1947-), todos integrados ao ambiente de festival do final dos anos 1960 – Rodrix, egresso do Momento 4uatro e do Som Imaginário; Guarabyra, vindo do Grupo Manifesto. Em Passado presente futuro, Sá, Rodrix & Guarabyra pareiam passado indígena/cigano e idílios rurais com rock’n’roll de força, executado com ira juvenil.

 
   No primeiro grupo estão temas como o cigano “Primeira canção da estrada” (“não fazem mais de quatro semanas que eu estou na estrada/ mas encontrei tantas pessoas tristes/ desaprendendo como conversar/ que parece que eu estou carregando os pecados do mundo”), a toada moderna violeira “Me faça um favor” (“quero que você me faça um favor/ já que a gente não vai mais se encontrar/ cante uma canção que fale de amor/ mas seja bem fácil de se guardar”), o campestre-psicodélico “Juriti Butterfly” e o bucólico “Cigarro de palha”. No segundo grupo, há os rocks psicodélicos “Zepelin”, “Ama teu vizinho como a ti mesmo” (“mesmo que ele seja um grilo na comunidade”) e, sobretudo, o rock-manifesto-rural “Hoje ainda é dia de rock”: “Eu tô doidim por uma viola/ mãe e pai, de 12 cordas e quatro cristais/ pra eu poder tocar lá na cidade/ mãe e pai, esse meu blue de Minas Gerais/ e meu cateretê lá do Alabama/ (...) eu descobri ouvindo a ‘Mula Preta’/ mãe e pai, que hoje ainda é dia de rock”.


   Ainda em 1972, o gênero se fixa definitivamente a partir da gravação de uma toada moderna composta por Zé Rodrix com o mineiro Tavito em Elis, mais um disco de autorreinvenção da gaúcha Elis Regina. É “Casa no campo”, dos inesquecíveis versos “eu quero uma casa no campo/ onde eu possa compor muitos rocks rurais/ e tenha somente a certeza/ dos amigos do peito e nada mais”. Antes de se partir, o trio ainda lançará Terra (1973), com os históricos “Anos 60” e “Mestre Jonas”. Sá & Guarabyra seguirão como dupla de rock rural, e Zé Rodrix abrirá picada solo, com rocks pós-rurais da estirpe pan-americana de Soy latino americano (1976).





Marcos Valle

Vento sul

 Odeon, 1972
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    1. Revolução orgânica (Marcos Valle/Paulo Sérgio Valle)

    2. Malena (Marcos Valle/Paulo Sérgio Valle)

    3. Pista 02 (Marcos Valle/Paulo Sérgio Valle)

    4. Voo cego (Cláudio Guimarães)
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