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PREFÁCIO


			Sérgio Ricardo fez muito sucesso na passagem dos anos 1950 para os anos 1960, compôs canções emblemáticas nesse período de transição da Bossa Nova à música engajada, expressou-se artística e politicamente em vários campos das artes brasileiras, nunca se esquivou de discutir as demandas de seu tempo, de hoje e de outrora. No entanto, a partir dos anos 1970, esteve praticamente à margem do processo de institucionalização da Música Popular Brasileira e de consagração de artistas ligados a esse gênero musical, muitos dos quais declaradamente influenciados por ele e por outros artistas da sua geração e que reconhecem seu valor na construção de um projeto estético-musical, que se projetou em outros campos artístico-culturais, com vínculos com o modernismo brasileiro e conexão com o nacional-popular. 


			Projetada nessa fase de desenvolvimento da indústria cultural e de consolidação da ditadura militar, a obra de Sérgio Ricardo e de outros artistas da sua geração coloca em questão uma série de elementos de fundamental importância para o entendimento desse momento da história do Brasil. Quais eram os projetos estético-políticos em disputa nos anos 1960 e 1970? Por que alguns artistas, especialmente os envolvidos com música, conseguiram impor-se ou mesmo adaptar-se às demandas do mercado e outros não? Como se deu o processo de formação de cânones da MPB nos anos 1960 e, principalmente, 1970? Qual o papel dos festivais da canção nessa nova cena cultural? Como uma obra como a dele, que se construiu sob o signo da resistência no contexto pré-golpe, tornou-se, ela própria, símbolo da resistência às instituições (mercado e governo)? 


			Para perguntas tão complexas não há respostas fáceis, mas temos algumas pistas e todas elas estão presentes neste livro. Com a concretização desta coletânea, um grupo de pesquisadores, em diferentes fases de formação acadêmica, contribuiu para evidenciar as sutilezas desse processo e, ao fazê-lo, acabou restituindo o lugar de Sérgio Ricardo na história da cultura brasileira por justiça e pertencimento. 


			Recebi o convite para escrever o prefácio do livro sobre Sérgio Ricardo com grande alegria, mas também com um pouco de apreensão. Com alegria porque vi materializar-se uma inciativa que acompanhei desde o início e com a qual contribuí no que foi possível. Também porque conheci pessoalmente os integrantes do Laboratório de Imagem e Som (LIS) na Universidade do Estado de Santa Catarina (Udesc) e numa das viagens de pesquisa ao Rio de Janeiro. Com apreensão porque o livro trata de um dos maiores artistas da cultura brasileira, uma personalidade inspiradora aos artistas de várias gerações, com uma obra multifacetada que sempre esteve ligada às questões de seu tempo, que influenciou e foi influenciada por artistas e intelectuais, todos eles preocupados com as conexões entre arte e política, cultura e sociedade. 


			Não é tarefa fácil debruçar-se sobre a obra de Sérgio Ricardo e, mais do que isso, eleger a história oral e a pesquisa audiovisual como formas de acesso ao seu trabalho e de outros artistas diretamente ligados a ele, tais como Ítala Nandi, Antonio Pitanga, Ziraldo, Alceu Valença, Geraldo Azevedo, Othon Bastos, Osmar Prado e Guti. É preciso muita coragem para dar seguimento a um trabalho dessa extensão, que os autores aqui reunidos, cada um a sua maneira, demonstraram não só ser possível como o fizeram com seriedade. 


			Pelo empenho dedicado ao projeto e pelo resultado apresentado neste livro, gostaria de deixar registrados meus cumprimentos aos pesquisadores que enfrentaram os desafios da escrita da história do tempo presente e agradecê-los pelo convite para escrever este prefácio, com o qual me senti muito honrada.


			Mais conhecido como músico e compositor, Sérgio Ricardo transitou por diversos movimentos e grupos na esfera da cultura e também por diferentes linguagens e estilos no campo artístico. Trabalhou como ator de telenovela na TV Tupi nos anos 1950. Gravou 16 álbuns solos, a maioria com composições próprias, e alguns LPs são analisados neste livro, principalmente os dos anos 1960 e 1970. Compôs trilha sonora para teatro e cinema, de peças do Centro Popular de Cultura (CPC) da União Nacional de Estudantes (UNE) a filmes do Cinema Novo. Dirigiu curtas e longas-metragens, todos eles contemplados neste livro. Escreveu o livro infantil O elefante branco, com texto e ilustrações suas e a contracapa escrita por Paulo Freire (Salamandra, 1989), o livro de poemas Elo: Ela, com apresentação de Antonio Houaiss (Editora Civilização Brasileira, 1982), e a autobiografia Quem quebrou meu violão (Record, 1991), em que descreveu um dos episódios mais rememorados da sua carreira, ainda que não o mais significativo. Também se dedicou à pintura, apresentando-nos pelo menos três séries: Transparência (2001), Artistas de Rua (2010) e Entrelaços (2015). 


			Trabalhou com tantos artistas, todos eles referências para a produção cultural nacional, que é impossível citá-los individualmente aqui, mas vale lembrar alguns nomes: Nelson Pereira dos Santos, Glauber Rocha, Chico de Assis, Augusto Boal, Marília Medalha, Théo de Barros, Sidney Miller, Taiguara, Torquato Neto, João do Vale, Guerra Peixe, Moacyr Félix, Roberto Freire, Geraldo Vandré, Arnaldo Jabor, Cacá Diegues, Vianinha, Carlos Vereza, Mário Lago, João das Neves, Joaquim Pedro de Andrade, Leon Hirszman, Sérgio Cabral, Zé Celso, Baden Powell, Ferreira Gullar, Vinicius de Moraes, Thiago de Mello, entre tantos outros.


			Observando essa síntese da trajetória de Sérgio Ricardo na música, no cinema, no teatro, na televisão, na pintura, é curioso constatar que este seja o primeiro livro, resultado de um projeto de pesquisa, a contemplar as múltiplas faces da obra do artista. Alguns artigos já haviam sido publicados em revistas acadêmicas, porém sem a organicidade sugerida por sua própria obra. 


			Mesmo submetido a esse processo de “esquecimento” que se deu por inúmeros fatores, Sérgio Ricardo nunca aceitou essa condição se autovitimizando e, independentemente das circunstâncias desfavoráveis, continuou seu trabalho com afinco. 


			O fenômeno do “silenciamento” em torno do artista e sua obra pode ter ocorrido por dois fatores, entre outros. Um, de ordem estrutural, relaciona-se à consolidação de uma ditadura militar no Brasil, a partir de 1964, e à reestruturação da indústria fonográfica brasileira, em fins dos anos 1960, intimamente relacionado ao episódio do violão no III Festival de Música Popular Brasileira, na TV Record, em 1967. Outro, de ordem mais pessoal, refere-se à dificuldade do artista em se inserir e permanecer vinculado a um único movimento ou linguagem, o que o levou a se autodefinir como outsider. Por personalidade e por produção, Sérgio Ricardo transitou por diferentes espaços, trabalhou com muitas pessoas e deles soube incorporar aquilo que apresentava alguma afinidade eletiva com seu tempo e sua trajetória. 


			Esses dois fatores foram analisados ou, ao menos, mencionados por diferentes autores neste livro, cuja organização dos capítulos incorporou essa característica multifacetada de Sérgio Ricardo, dedicando-se à análise da produção musical, cinematográfica e pictórica mais detidamente.


			Daniel Lopes Saraiva, Rafael Rosa Hagemeyer e Eduardo Souza Bailo optam por contemplar os diálogos entre música e cinema. Além de traçarem um percurso na trajetória de Sérgio Ricardo, que vai da sua experiência como músico nas noites cariocas, da convivência com ícones da emergente Bossa Nova, à aproximação com o núcleo do Teatro de Arena, do CPC da UNE e do Cinema Novo, Daniel Lopes Saraiva esmiuça o processo de cristalização de uma ideia recorrente na “literatura autorizada” sobre a Bossa Nova: a de que, na passagem dos anos 1950 para os 1960, havia uma fronteira rígida entre lirismo e engajamento, quem falasse “do amor, do sorriso e da flor” não podia tratar “do morro, do terreiro e do sertão”, evidenciando que essa polarização entre bossanovistas não correspondeu nem à obra de Sérgio Ricardo nem de outros músicos da sua geração (como Carlos Lyra e Nara Leão) ou influenciados por ela (como Edu Lobo e Chico Buarque). Não por acaso, o LP A Bossa Romântica de Sérgio Ricardo, lançado em 1960, por uma gravadora dedicada a ícones do movimento, apresentou, pela primeira vez, a canção “Zelão”, considerada precursora da canção engajada no Brasil.


			Pela trilha sonora do filme Deus e o Diabo na Terra do Sol (1964), transita Rafael Rosa Hagemeyer, que nos oferece um amplo painel de produção da obra, com destaque para o processo de criação dos elementos musicais. No filme, Glauber Rocha e Sérgio Ricardo inauguraram um novo patamar na produção cinematográfica, no que se refere especificamente à trilha sonora. Música e imagem, músico e diretor eram partes de um todo mais complexo, que envolvia discussão e debate, interação e confronto. Muito embora a direção de Glauber Rocha possa ser considerada “enérgica”, a música não se subordinou à imagem, serviu servindo-se dela, simultaneamente. Tratou-se, portanto, de um intenso processo criativo envolvendo concepções de arte e engajamento, tradição e modernidade, além de considerações sobre cultura popular e erudita, sobre rusticidade e cultura sertaneja. Em seu processo de criação, realizado a partir das orientações do diretor, Sérgio Ricardo captou os temas mais sensíveis da sua época, ressignificando suas múltiplas escutas sonoras, nacionais e internacionais, para digerir elementos da cultura popular, sertaneja e nordestina. 


			A análise do processo de monumentalização do “sertão nordestino” por Glauber Rocha, quando ele ainda era uma ideia relativamente recente no cinema brasileiro, é um dos momentos mais instigantes do capítulo, quando Hagemeyer relaciona o filme à tradição do pensamento social brasileiro, desde a publicação da monumental obra de Euclides da Cunha (Os sertões, 1902), passando pelas considerações sobre a cultura popular nordestina por Sílvio Romero, à releitura contemporânea dos movimentos sertanejos por Rui Facó (Cangaceiros e fanáticos, 1963) e à pesquisa iconográfica e referente ao material sonoro coletado por Paulo Gil Soares, assistente de produção do filme. 


			Sobre a trilha musical de Terra em Transe (1967), uma nova experiência de Sérgio Ricardo em mais uma produção de Glauber Rocha debruça-se Eduardo Souza Bailo, que preferiu chamá-la “música original”, uma das maneiras possíveis, de acordo com a bibliografia especializada, de diferenciar todo som produzido para uma obra (trilha sonora), das composições musicais realizadas para esta (música original). Bailo evidenciou também como a sintonia existente entre os irmãos Lutfi, Sérgio Ricardo na composição musical e Dib Lutfi na produção das imagens, foram responsáveis, de certa forma e cada um a sua maneira, pelo impacto audiovisual de Terra em Transe.


			Lorelay Andrade, Ana Maria Veiga, Vinícius Pinto Gomes e Adriano da Silva Denovac dedicam-se às múltiplas interfaces da produção cinematográfica de Sérgio Ricardo. Lorelay Andrade evidenciou como Sérgio Ricardo, com trânsito pelos meios da música, do teatro e da televisão, conheceu Nelson Pereira dos Santos que, por sua vez, ofereceu-se para realizar a montagem do filme O Menino da Calça Branca (1961), numa época em que o cineasta já era (re)conhecido por dirigir os clássicos Rio, 40 Graus (1955) e Rio, Zona Norte (1957) e já era considerado precursor do Cinema Novo. Apesar das críticas de Ruy Guerra relacionadas à questão do racismo, isso porque o filme era sobre um menino branco, que morava numa favela carioca, sonhava com uma calça branca, presentada também por um homem branco, o filme destacou-se pela qualidade das imagens produzidas por Dib Lutfi, pela montagem realizada por Nelson Pereira dos Santos e pelo diálogo entre música e som organizado por Sérgio Ricardo. 


			Ana Maria Veiga propõe-se a discutir a produção do filme Esse Mundo É Meu, sob a luz do conturbado ano de 1964, cuja estreia coincidentemente foi em 1 de abril. Concentrou-se na questão da estética urbana periférica sem, no entanto, ignorar a construção de personagens femininos nesses espaços político-geográficos (a fábrica e a favela, especificamente) ou até mesmo a ausência de cineastas mulheres como protagonistas do movimento cinemanovista. Um dos méritos do capítulo, além de tratar das funções da alegoria e seus significados no filme de Sérgio Ricardo, foi o de apresentar um levantamento da produção cinematográfica produzida sob perspectiva feminista nos anos 1970.


			Sob outro enfoque, Vinícius Pinto Gomes também analisa o filme Esse Mundo É Meu, concebido a partir dos debates sobre arte engajada no Brasil, especialmente seus vínculos com o CPC da UNE, o diálogo com o neorrealismo italiano e as aproximações com Nelson Pereira dos Santos. Ao fim do capítulo, Vinícius Pinto Gomes mencionou um elemento que instiga a curiosidade dos pesquisadores e que, de certa forma, diferencia Sérgio Ricardo dos demais artistas e intelectuais de sua geração. Enquanto a favela permeou o imaginário da maioria deles, sendo amplamente representada em filmes, canções, pinturas, romances e poemas, e morar no morro foi um projeto acalentado por praticamente todos aqueles ligados ao CPC da UNE, poucos vivenciaram a experiência de viver na favela, integrando-se à comunidade. Somente Sérgio Ricardo experimentou isso e por muito tempo, tornando-se efetivamente parte dela. De alguma maneira e sem idealizações, trata-se da realização de um projeto acalentado por uma geração de artistas e intelectuais que acabou se perdendo no meio do caminho.


			O filme Juliana do Amor Perdido (1969) é analisado por Adriano da Silva Denovac, considerando o contexto político e histórico brasileiro, tensionado pela decretação do AI-5 e o exercício da censura, e questões internas e externas à obra, tais como o desencadeamento da trama mais a recepção da obra. 


			Tangenciando a produção cinematográfica, Andréa Fátima Salvador tenta suprir a lacuna documental por meio de paradigmas indiciários referentes ao filme O Pássaro da Aldeia, produzido por Sérgio Ricardo na cidade natal de seu pai, em Saydnaia, sob o patrocínio do governo sírio que, naquela ocasião, buscava reagir ao movimento de expansão da indústria cinematográfica no Egito e que se expandia por todo Oriente Médio. Em meados dos anos 1960, quando Sérgio Ricardo chegou ao Líbano para participar de um festival lançando seu filme Esse Mundo É Meu, a indústria cinematográfica egípcia encontrava-se totalmente nacionalizada pelo governo de Gamal Abdel Nasser. Após as gravações do filme, Sérgio Ricardo seguiu viagem para a Itália para participar da mostra de Cinema Novo, em Gênova. Antes, porém, solicitou ao governo sírio autorização para levar as gravações, o que lhe foi negado. Do registro audiovisual não há muitas informações e há quem duvide que ele ainda exista, em virtude dos muitos conflitos ocorridos na região. Em todo caso, essa busca precisa ser feita para se esgotar todas as possibilidades. Para isso, conta-se com interesse de pessoas ligadas ao cinema que transitam pelos dois países para realizá-la. Além de não se ter certeza se as imagens ainda existem e de se desconfiar que possivelmente não, o mais triste dessa história é que Sérgio Ricardo nunca chegou a ver seu filme concluído nem a rever as imagens produzidas na Síria, nem seu pai, que faleceu sem ter visto sua terra natal pelos olhos do filho.


			Tiago Antonio Bosi Concagh e Caio de Souza Gomes priorizam a produção musical de Sérgio Ricardo, sua relação com a indústria fonográfica brasileira e as especificidades da canção engajada no Brasil. Entre a rearticulação da indústria fonográfica brasileira e o projeto de resistência nacional-popular em fins dos anos 1960 e 1970, Tiago Bosi Concagh analisa os álbuns solos de Sérgio Ricardo, principalmente Arrebentação (Equipe, 1971) e Sérgio Ricardo (Continental, 1973), evidenciando como se deu esse processo de transição pelo qual passou a obra do artista, sem cair na armadilha de analisá-lo como resultado da tese de “vazio cultural”, que não se aplicava integralmente nem ao processo de institucionalização da MPB naquele contexto, nem à expansão da cultura de massa no país. Concagh defendeu que, se de um lado, houve uma reestruturação profunda no mercado fonográfico, que não necessariamente se caracterizou por uma “crise geral” no campo musical, de outro, houve um esgotamento do projeto nacional-popular que não conseguiu mais se firmar num contexto de profunda desilusão estética e sentimental e de estruturação dos mecanismos de controle e repressão. 


			Atento à trajetória musical de Sérgio Ricardo desde a gravação de seu primeiro álbum Dançante n°. 1 (Toda América, 1958), passando pela tentativa de aproximação com Bossa Nova no LP A Bossa Romântica de Sérgio Ricardo (Odeon, 1960), até apontar para uma nova fase em Depois do amor (Odeon, 1961), radicalizada no LP Um Sr. Talento (Elenco, 1963), Caio de Souza Gomes expande a análise para a integração da obra de Sérgio Ricardo com a nueva canción latino-americana. A particularidade dessa dinâmica em relação à América Latina é que, no Brasil, a canção de protesto não emergiu de um movimento de renovação das tradições folclóricas como aconteceu na Argentina, no Uruguai e no Chile, mas da apropriação do popular pela via da Bossa Nova, muitas vezes mediada pelos debates do CPC da UNE. Isso não era só uma especificidade do campo musical brasileiro, mas se tornou um entrave à integração latino-americana que começou a se modificar quando Sérgio Ricardo buscou romper as inúmeras barreiras que afastavam o Brasil do restante da América Latina, tornando-se protagonista desse movimento de conexões transnacionais. Portanto se, num primeiro momento, a modernidade da Bossa Nova atravessou os primeiros álbuns de Sérgio Ricardo, lançados nos anos 1960, num segundo, a partir do contato do artista com múltiplas referências, já evidenciadas no LP A Grande Música de Sérgio Ricardo (Philips, 1967), iniciou-se um processo de aproximação com os vizinhos latino-americanos e o LP Arrebentação (Equipe, 1971) dá clara dimensão disso.


			A experiência com pintura é uma das facetas menos conhecidas de Sérgio Ricardo. Embora tenha sido uma criança com facilidade para o desenho, sua incursão pelo universo da pintura data de meados dos anos 1980, quando passou a frequentar o ateliê do artista plástico Abelardo Zaluar e dele receber orientações sobre técnicas de pintura. Zaluar morreu em 1987 e Sérgio Ricardo continua desenvolvendo sua pintura, apresentando, até o momento, as séries Transparência (2001), Artistas de Rua (2010) e Entrelaços (2015). No livro, essas séries são analisadas por Alexandre Pedro de Medeiros, que ressalta tanto os aspectos pictóricos como a sobreposição de elementos (formas e cores), quanto a presença marcante de elementos musicais (harmonia, melodia e ritmo) nesses trabalhos.


			Márcia Ramos de Oliveira analisa as aproximações entre cor e som a partir da relação de amizade entre Ziraldo e Sérgio Ricardo, que resultou na publicação do livro Flicts (Expressão e Cultura, 1969) e, posteriormente, na gravação do LP homônimo (Philips, 1980). Seu enorme sucesso no mercado editorial resultou não só numa segunda edição em 1970, com texto de Carlos Drummond de Andrade e autógrafo de Neil Armstrong, seguida de outras edições comemorativas, como na sua adaptação para teatro, sob direção de Aderbal Júnior, com produção musical de Sérgio Ricardo (Teatro Princesa Isabel, 1976), que resultou no LP citado acima.


			Essa geração de artistas, da qual Sérgio Ricardo é um dos mais destacados representantes, é a expressão mais acabada de um projeto de nação que perdurou até meados do século XX, que não teve, porém, continuidade no Brasil pós-golpe civil-militar e a que, hoje, não há mais interesse (nem dos governos nem da sociedade) em preservar, seja como vestígio de um passado recente ou para mantê-lo vivo na memória coletiva. No contexto atual, portanto, cabe aos pesquisadores envolvidos com arte e cultura, num trabalho hercúleo e, muitas vezes, sem incentivos institucionais, resistir a esse processo de “arruinamento” da vida nacional, traduzido num esquecimento generalizado da cultura brasileira, colocando em evidência essa produção tão rica, de artistas tão plurais, que tanto contribuíram para o desenvolvimento do país. 


			Este livro dá ênfase a muitas questões, entre elas, e especialmente, ao papel dos pesquisadores do tempo presente na escrita da história da cultura brasileira, que podem e devem considerar os dilemas e as contradições desse processo, como fizeram os autores desta coletânea, No entanto aprendi também com eles que isso em nada diminui a importância e a admiração pelo artista. 


			Ao Sr. Talento, todo o nosso respeito.


			Miliandre Garcia


			Curitiba, 13 de junho de 2018.
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			INTRODUÇÃO


			Certa vez, o professor Marcos Napolitano me disse que a história da cultura engajada no Brasil era descontínua. Não há uma tradição cultural de esquerda em nosso país, não há uma memória viva das canções que embalaram manifestações de protesto no Brasil desde os mais antigos tempos, diferentemente do que ocorre na Europa ou mesmo nos demais países do Cone Sul. Em nosso país, parece que cada geração inventa sua própria cultura de resistência, ignorando aqueles que a antecederam, marginalizando-se da história e de um compromisso orgânico com movimentos e partidos. Essa história é marcada por rupturas profundas, geracionais, que impediam a constituição de uma tradição cultural comum dos diversos movimentos de protesto social. Mas isso não se deve apenas à vontade dos jovens em criar algo novo e superar as formas arcaicas, embora seja algo a ser levado em conta. A transmissão da cultura e da memória dos grupos sociais e políticos foi obstaculizada pela censura, quando não pela repressão, tortura e morte de artistas durante as ditaduras. Em nosso país, elas visaram apagar qualquer resquício de inconformismo com o sistema vigente, e parecem ter sido bastante eficazes nisso. Ao mesmo tempo, as novas gerações querem conquistar seu próprio espaço, com sua própria linguagem, e acabam por não se identificar com as lutas do passado, por não se reconhecerem nelas.


			Num país como o Brasil, quando se fala em “canção política” os primeiros nomes lembrados são os de Chico Buarque e Geraldo Vandré, que desafiaram a ditadura. Mas suas canções ficaram no tempo, sendo rememoradas recentemente em função das mobilizações contra o golpe jurídico-parlamentar de 2016 e as tentativas de resistência no plano cultural, com as ocupações do Ministério da Cultura. Tendo dedicado minha vida acadêmica à pesquisa daquilo que alguns chamam de “engajamento artístico” ou “cultura de intervenção”, sempre tive a impressão de nadar contra a corrente em nosso país. Meus estudos enfocaram temas como as canções antifascistas da Guerra Civil Espanhola, a simbologia do movimento estudantil de 1968, e mais recentemente sobre o cinema durante as greves do ABC paulista no final dos anos 1970. Nesses momentos, vários artistas colocaram seu talento à serviço das causas populares. Poetas, músicos, dramaturgos, cineastas, romancistas, artistas plásticos, que eram militantes amadores ou profissionais da área. E como os profissionais da área eram, sobretudo, homens brancos, com acesso à educação e à profissionalização intelectual, determinados grupos ficaram excluídos do acesso à técnica e à expressão literária e artística, bem como ao conhecimento histórico que permite entender como se construíram as relações sociais dentro da sociedade capitalista.


			Durante tantos anos dedicado a esse tipo de estudo, estava pensando num tema para continuar minhas pesquisas, quando meu orientando Daniel Lopes Saraiva, que havia começado o doutorado sobre a música nordestina no Brasil, me levantou a questão: “E por que você não faz uma pesquisa sobre o Sérgio Ricardo?”. Ora, afinal foi ele que deu início a um processo de engajamento político e social da Bossa Nova quando compôs Zelão, a canção que conta a história de um favelado que perde seu barraco com o deslizamento do morro. Chico Buarque e Geraldo Vandré eram iniciantes da música quando conheceram Sérgio Ricardo, que já era um cantor famoso, com vários discos gravados, e todos eles foram politizados por Chico de Assis, que fundaria o Centro Popular de Cultura da UNE (União Nacional dos Estudantes). Ao mesmo tempo, Sérgio Ricardo havia ficado estigmatizado por sua participação no III Festival de Música Popular Brasileira, promovido pela TV Record em 1967, quando o cantor quebrou seu violão no palco e o atirou na plateia, em resposta indignada ao fato de ter sido vaiado e impedido de apresentar sua música Beto Bom de Bola.


			A obra de Sérgio Ricardo é muito mais ampla e variada do que sua intervenção naquele evento. E ela revela o modo como o artista reflete sobre a condição humana e a realidade brasileira e a sua versatilidade. Porque Sérgio Ricardo não é apenas um cantor e compositor, mas também pintor, poeta e cineasta, que busca expressar sua visão de mundo por meio dessas diversas linguagens artísticas. Pianista, cantor e violonista, precursor da Bossa Nova, ator de telenovelas, Sérgio Ricardo foi arranjador e compositor de trilhas sonoras para o teatro e o cinema, incluindo os primeiros filmes de Glauber Rocha. Mas Sérgio Ricardo também foi cineasta, trabalhou no início da carreira com Nelson Pereira dos Santos e Ruy Guerra, e ainda revelou ao cinema brasileiro seu irmão Dib Lutfi, o maior cinegrafista do Cinema Novo, assim como trouxe ao conhecimento do público os cantores Alceu Valença e Geraldo Azevedo em seu filme A Noite do Espantalho. Depois, tornou-se artista plástico, romancista, e realizou projetos maravilhosos que infelizmente jamais chegaram às telas do cinema, como seu trabalho de musicalização do cordel A História de João/Joana de Carlos Drummond de Andrade, com arranjo orquestral de Radamés Gnatalli. Além disso, dedicou-se também à pintura, revelando-se um artista plástico admirado inclusive por seu amigo Ziraldo, o cartunista que trabalhou como ator e responsável pela produção gráfica de seus filmes, que envolvia os letreiros de apresentação e cartazes publicitários. Sérgio Ricardo demonstrou talento como colorista dedicado a encontrar o tom para criar fusão e contraste, e tornou-se um mestre do uso de formas híbridas, com transparências e justaposições complexas dos elementos figurativos da cena por ele concebida.


			Para pesquisar a obra do artista, constituímos uma equipe no Laboratório de Imagem e Som em Florianópolis, dedicada a levantar todas as referências sobre ele disponíveis em rede, as suas biografias, as reportagens de jornal, programas de televisão nos quais participou e os extras dos filmes por ele realizados. Uma vez no Rio de Janeiro, para realizar as entrevistas, consultamos e registramos arquivos do artista na Funarte, no seu acervo pessoal na Urca e no Museu da Imagem e do Som. Também copiei em Brasília os arquivos da censura, nos quais descobrimos o desaparecimento da pasta referente ao filme Esse Mundo é Meu, de 1964, lamentavelmente. Tivemos a oportunidade de entrevistar o próprio Sérgio Ricardo em três momentos, de registrar em áudio e vídeo o set das filmagens de seu novo filme Bandeira de Retalhos, na sede do grupo Nóis do Morro, no bairro do Vidigal onde há tempos ele escolheu morar. Também entrevistamos sua filha, Marina Lutfi, que nos falou sobre o trabalho de Sérgio Ricardo e o seu acervo. Outros entrevistados foram o cartunista Ziraldo, os músicos Geraldo Azevedo e Alceu Valença, os atores Antônio Pitanga, Ítala Nandi, Othon Bastos e Osmar Prado. Todas essas entrevistas foram transcritas e o material copiado foi disponibilizado aos pesquisadores que escrevem neste livro.


			O resultado é variado como a obra do autor, pois os diversos pontos de vista constituem olhares e interrogações diferentes sobre sua obra, que aponta para várias questões da vida humana. O leitor tem em suas mãos uma obra que flerta com a história, a arte e a ideologia, e que em seu todo resulta numa estética comparada das diversas linguagens nas quais o artista se revelou mestre. Desfrutem dela como nós desfrutamos, e compare seus pontos de vista com os nossos, pois a função de toda obra é promover o debate. Essa é a melhor forma com que podemos homenagear Sérgio Ricardo e dar-lhe o lugar que merece na produção cultural brasileira.


			Rafael Rosa Hagemeyer


			Coordenador da Pesquisa


			Florianópolis, 04 de maio de 2018
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			UM SR. TALENTO: SÉRGIO RICARDO – DA BOSSA NOVA À CANÇÃO ENGAJADA


			Daniel Lopes Saraiva


			O presente artigo tem como objetivo analisar as primeiras gravações do cantor e compositor Sérgio Ricardo. Para isso, como recorte temporal, trabalhamos com a segunda metade da década de 1950, quando o artista começou a cantar em boates e restaurantes, chegando a substituir Tom Jobim na boate Posto Cinco até 1964, ano do golpe militar. Para a pesquisa, analisamos os quatro primeiros discos da carreira de Sérgio Ricardo e duas trilhas de filmes por ele gravadas, Deus e o Diabo na Terra do Sol(1964) e Esse Mundo é Meu(1964), que foram lançados no período analisado. No espaço de tempo estudado, temos a ascensão da Bossa Nova, que tem como marco temporal referencial os anos de 1958, com o lançamento da canção Chega de Saudade, gravada por Elizeth Cardoso, e de 1959, com o lançamento do LP Chega de Saudade, de João Gilberto. Temos também o início do Centro de Cultura Popular (CPC) e o engajamento de artistas de todas as áreas, o que daria base para a resistência artística após o golpe de 1964, que instaurou a ditadura militar no Brasil. 


			Para além dos discos, trabalhamos com as duas biografias do artista: a primeira, escrita por ele em 1991 (Quem Quebrou Meu Violão), na qual as memórias não seguem uma linha cronológica; e a segunda, escrita por Eliana Pace (Sérgio Ricardo: Violão Vadio) para a coleção Aplauso, lançada em 2010. Também consideramos uma entrevista concedida pelo cantor ao autor do artigo no ano de 2014 e uma entrevista concedida pelo cantor ao projeto Câmera Acústica de Sérgio Ricardo, coordenado pelo professor Rafael Hagemeyer em 2017.


			Sérgio Ricardo era um dos artistas que estava modernizando a canção brasileira com o movimento bossanovista. Além disso, esteve em eventos do CPC e fez da sua obra um clamor por mudanças. Continuou com o engajamento após 1964, compondo letras com temáticas políticas, o que era mal visto pelos agentes do governo militar. Diante disso, as entrevistas, biografias e memórias visitadas possibilitam abordar uma fase da carreira artística de Sérgio Ricardo de grande repercussão entre fim da década de 1950 e inicio da década de 1960, mas que hoje é pouco abordada. 


			Este artigo, então, permite entender a longa trajetória percorrida pelo cantor antes do fatídico episódio pelo qual ainda é lembrado, quando, diante das vaias da plateia, no III Festival da Record, em 1967, quebrou o violão e o atirou no público. 


			João Lutfi


			Primeiro filho de Abdala Lutfi e Maria Mansur Lutfi, Sérgio Ricardo nasceu João Lutfi em 1932, na cidade de Marília, estado de São Paulo. Seu pai, nascido na Síria na primeira década do século XX, emigrou para o Brasil em 1926, na companhia do irmão. Sua mãe, filha de árabes, nasceu no Brasil em 1912, porém, sua família voltou para a Síria por um tempo, no qual ela estudou em um convento em que teve aulas de árabe, francês, inglês, bordado, religião e história (PACE, 2010, p. 27-28).


			Os pais de Sérgio Ricardo eram muito musicais: cantavam canções populares árabes e seu pai, especificamente, tocava alaúde. Quando o cantor tinha oito anos de idade, sua mãe o matriculou no conservatório Santa Cecília, onde começou a aprender piano (RICARDO, 1991, p. 15-17).


			Aos 17 anos, Sérgio Ricardo começou a articular sua saída da cidade de Marília. Primeiro, foi para São Vicente onde morou na casa de um tio, que era proprietário de uma rádio na qual o artista trabalhou em diversas funções e aprendeu sobre a história da música popular brasileira, ouvindo e colocando as canções para tocar (RICARDO, 1991, p. 55-57).


			Após uma temporada em São Vicente, o cantor se mudou para a cidade do  Rio de Janeiro, onde, sob os cuidados de outro tio, matriculou-se no Instituto Lafayette e trabalhou como locutor da rádio Vera Cruz. Algum tempo depois, toda a sua família se mudou para o Rio de Janeiro também (RICARDO, 1991, p. 74-77).


			Sérgio trabalhou como ator na TV Tupi por dois anos e, posteriormente, na TV Rio. Como ele tocava piano, chegou a fazer personagens que tocavam o instrumento. Depois, também apresentou programas musicais, como Ao Sol da Tarde, na TV Tupi Rio, João Ninguém, na TV Continental, e Balada, — primeiro, ao lado de Luely Figueiró, que logo saiu para seguir a carreira de atriz no cinema, e, depois, ao lado da cantora Nara Leão. Na época, o compositor Ronaldo Bôscoli passou a fazer o roteiro do programa e o músico Roberto Menescal também entrou na equipe da atração, que apresentava canções do movimento bossanovista (PACE, 2010, p. 56-60)


			Sérgio Ricardo e a Bossa Nova


			Sérgio Ricardo faz parte do grupo de pianistas que já trabalhava profissionalmente antes de 1958. Além dele, artistas como Tom Jobim, Johnny Alf, João Donato e Chico Feitosa trabalhavam em boates do Rio de Janeiro e tocavam uma canção mais moderna, diferente da usual música de fossa.


			Aqui, inclusive, podemos caracterizar duas linhas da Bossa Nova. A primeira, com artistas já profissionais que, em seus trabalhos individuais, iam modernizando as canções tocadas em clubes e boates, que à época contavam com músicos e cantores contratados para shows. A segunda, por sua vez, com cantores não profissionais que faziam reuniões em locais particulares, como a casa de Nara Leão. Muitos dos cantores já profissionais chegaram a frequentar as reuniões bossanovistas, mas o inverso era difícil de acontecer, já que a conhecida turma do apartamento de Nara era formada majoritariamente por menores de idade. 


			Tocando piano em boates, Sérgio Ricardo foi ficando conhecido no meio artístico. Em 1957, gravou seu primeiro 78 RPM, com as canções Vai Jangada, de Newton Castro e Geraldo Serafim, e Sou Igual a Você, de Nazareno de Brito e Alcyr Pires Vermelho (RICARDO, 1991, p. 128).


			Esse primeiro disco foi lançado pela RGE e o convite da gravação partiu de Nazareno de Brito, que, de início, rejeitou as composições de Sérgio Ricardo. Segundo ele, pela dificuldade de o mercado assimilar a canção mais moderna. Sérgio Ricardo só ganhou a possibilidade de gravar suas canções depois que Maysa, grande estrela na época, gravou a canção Bouquet de Izabel. Maysa, levada por Nazareno de Brito, assistiu à apresentação do cantor na boate Dominó e resolveu gravar a canção (RICARDO, 1991, p. 120).


			Cabe salientar aqui que Maysa gravou a canção de Sérgio Ricardo em 1958, no seu segundo long play (LP) do ano — três anos antes do famoso disco Barquinho, de 1961, lançado pela Columbia, no qual a cantora gravou canções que viriam a ser clássicos da Bossa Nova, como Barquinho, Você e Eu e Errinho À Toa. Isso, por si só, já mostrava uma artista propensa a gravar canções diferentes dos boleros usuais. Sobre a relevância de ser gravado por Maysa, Sérgio Ricardo diz:


			Olha, a importância é que eu passei a ser um sujeito conhecido, porque a música fez sucesso, tocava muito no rádio e também era uma outra coisa social. Quer dizer, diferenciava da Bossa Nova, mas surgiu antes da Bossa Nova. E então o pessoal não dava muito bola… O pessoal da Bossa Nova não dava muita bola para Buquet de Isabel, não. Eles queriam eram Pernas, O Nosso Olhar, as minhas músicas mais românticas, mais zona sul do Rio de Janeiro (RICARDO, 2014).


			Como podemos observar, o cantor destaca que a música não era considerada bossanovista pelo grupo do qual fazia parte. Mas, mesmo sem ter a letra essencialmente próxima do que o movimento fazia, ela já trazia a mudança rítmica que Sérgio Ricardo e outros músicos faziam na noite carioca. Tanto que o cantor, ao lado de Johnny Alf, foi citado pelo jornalista Sérgio Cabral como pianista da noite carioca que teria papel importante nos acontecimentos musicais da década (CABRAL, 2008, p. 56). 


			O cantor teve contato com a outra parte do grupo bossanovista da época, o de jovens que se reuniam em apartamentos na Zona Sul carioca. Segundo ele:


			Eu já fazia, era produtor de um programa na TV Continental, e o Miele era o meu assistente de estúdio. E então um dia ele chegou e disse assim: olha, tem um pessoal se reunindo na casa de uma moça lá em Copacabana, a Nara Leão, e está ali começando um movimento de música (RICARDO, 2014).


			Não é possível afirmar que o cantor já tinha, na ocasião, conhecimento de que ali um movimento estava começando. Do mesmo modo, é provável que, naquele momento, os próprios integrantes do movimento que surgia não tivessem consciência da dimensão que suas reuniões tomariam. Alessandro Portelli (2010), ao analisar os relatos dos narradores, ajuda a compreender a forma com que a memória é reelaborada:


			Na história oral, a história é representada pela experiência pessoal de indivíduos específicos, enquanto a biografia é sustentada pela ênfase na participação individual em eventos históricos. Os narradores articulam memória, avaliação e relatos em diálogos com entrevistadores que estão tentando reconstruir uma estrutura mais ampla. Assim, convidam-lhes a focalizar o encontro entre a história e suas vidas, entre mundos privados e eventos de interesse em geral (PORTELLI, 2010, p. 186).


			Portanto, a narrativa do compositor passa por múltiplas temporalidades: o passado, em que ele participava das reuniões, e o presente, no qual a Bossa Nova é um movimento musical brasileiro conhecido nacional e internacionalmente. Sobre o movimento bossanovista, as historiadoras Heloísa Starling e Lilia Schwarcz (2015) destacam: “Com características de movimento musical, a Bossa Nova teve vida curta e intensa: surgiu em 1958 e durou até por volta de 1963. Foi o tempo de inventar um gênero musical, criar uma novidade rítmica capaz de virar o samba do avesso, desafiar harmonias inusitadas inaugurar um estilo de interpretação (STARLING; SCHWARCZ, 2015, p. 421)”.


			Sobre o movimento, Marcos Napolitano (2008, p. 30) enfatiza que ele não foi uma unanimidade, principalmente para os ouvidos das camadas mais populares, que continuaram ouvindo cantores que tinham um estilo de interpretação focado no rádio, como Nelson Gonçalves e Ângela Maria. Já os filhos da classe média, que formavam a maior parte dos universitários da época, tiveram, segundo o autor, um crescente interesse na música nacional com o advento do novo estilo. 


			Voltando aos discos de Sérgio Ricardo, seu primeiro long play foi lançado em 1958, pela gravadora Todamérica:


			Este convite da Todamérica foi para fazer só piano. Eu fiz um disco só de piano, Dançante No1, e pensava que fosse fazer o No 2 e o No 3, e nunca saiu, a não ser o primeiro. Mas foi só uma experiência do meu trabalho como pianista de boate. Eu tocava aqueles pops, aquelas coisas americanas e mais coisas latinas, mas que não tinham nada a ver na verdade com o meu trabalho de compositor. A não ser uma ou duas músicas que tem lá, e que nem letra tinham ainda, e que viraram canções da Bossa Nova (RICARDO, 2014).


			O disco contava apenas com músicas instrumentais e, como o cantor pontua, a ideia inicial era a de que outros números fossem lançados. Esse estilo era comum na época. Os LPs de Maysa, por exemplo, tiveram o nome Convite para Ouvir Maysa indo do Nº1 ao Nº4.


			O segundo disco de Sérgio Ricardo foi lançado em 1960, A Bossa Romântica de Sérgio Ricardo, pela Odeon. É perceptível que é um disco bossanovista, mas, ao mesmo tempo, apresenta canções como Zelão, que traz na letra a história de um morador do morro que tem seu barracão destruído pela chuva. O disco inclui também a canção Bouquet de Izabel, que já havia feito sucesso na voz de Maysa. É possível perceber que as seis canções do Lado A1 do disco apresentam termos considerados, após o surgimento da vertente nacionalista, menos engajados, como sol, mar, areia e céu. Exemplos disso são as canções Pernas e Poema Azul.


			O texto de apresentação do disco era do então diretor da Odeon, Aloysio de Oliveira, um entusiasta da Bossa Nova. Em parte do conteúdo, ele diz: 


			Nas cadeiras colegiais - em Marília- se fez poeta. Na cadeira de pianista aprendeu com Tom o valor exato do piano. Passou por muitos bares. Ganhou a cadeira de ator. E ganhou o nome de Sérgio Ricardo. Acumulou talentos. Hoje é pianista, compositor, ator, produtor de TV e eternamente apaixonado pelo que está para acontece. S.R. é a presença da tristeza na Bossa Nova. Sem desesperos, sem mágoas. Muito do que a arte popular tem de novo está nesse LP. A voz de Sérgio Ricardo vai ficar porque hoje precisamos de poema e ritmo. O seu primeiro trabalho para Odeon é este maravilhoso LP no qual ele canta doze melodias e letras dele mesmo (OLIVEIRA, 1960).


			É perceptível no texto a conexão que o então diretor da gravadora fazia de Sérgio Ricardo com a Bossa Nova. Do mesmo modo, havia a ligação dele com Tom Jobim, já referência como compositor e músico, que trazia a relação entre poema e ritmo, tida como a grande referência do movimento musical bossanovista. Mas qual seria o grande diferencial desse movimento? 


			Marcos Napolitano (2007) traz uma possível resposta, destacando o LP Chega de Saudade, que seria o marco e o espelho dos futuros trabalhos de artistas do movimento. “O repertório do LP apresentava músicas com harmonias diferenciadas, percebidas como dissonantes, sem, no entanto romper com a tradição melódica que caracterizava a música popular brasileira” (NAPOLITANO, 2007, p. 96).


			No início de 1960, a Bossa Nova havia sofrido uma divisão. Carlos Lyra e Ronaldo Bôscoli se desentenderam e seus amigos também se dividiram. Segundo Ruy Castro (2008, p. 257), do lado de Lyra ficaram Silvinha Telles, Alaíde Costa e os irmãos Castro Neves; e junto com Bôscoli ficaram Roberto Menescal, Nara Leão, Sérgio Ricardo, entre outros. 


			No ano de 1961, Sérgio Ricardo lançou seu terceiro disco, também pela Odeon. Diferentemente do trabalho anterior, que era totalmente autoral, este era formado apenas por gravações de outros artistas, como Ronaldo Bôscoli, Roberto Menescal, Tom Jobim, Newton Medonça, Chico Feitosa, Jhony Alf, Carlos Lyra e Vinicius de Moraes, todos que, em alguma medida, tiveram proximidade com o movimento. Além disso, apresentava canções de compositores de outras gerações e sem ligação com a Bossa Nova, como Lamartine Babo e Garoto. O texto de apresentação, assinado por Sérgio Ricardo, explica o porquê de um disco só com canções de outros artistas:


			Desta vez não sou aqui o compositor das doze faixas como no meu primeiro LP. Componho o que sinto o que tenho sentido ultimamente não mereceu ser canção. Estou na fase do sinal amarelo. Nem verde, nem vermelho. É preciso mudar o sinal para eu passar pro lado das canções, ou, se vermelho, às canções passarem por mim como um lotação “RECOLHE”. Quem sabe, amanhã... Em compensação, e isso é uma maravilha, há muita gente boa a ver o sinal verde, e com seu pneu maduro atravessando o asfalto a cento e oitenta. Eu fiz sinal e de alguns que pararam eu pedi emprestado estas doze canções que aqui estão. São as que eu mais gostaria de ter feito. Espero ter-me aproximado à interpretação desejada ao autor de cada uma delas. Somente assim eu poderia supor a ter entregue ao público que me aceita uma mensagem honesta, pois acredito, com sinceridade, estarem estas canções representando uma importante contribuição para nossa música. E é isto que me dá toda alegria de interpretá-las com minha voz e meu piano (RICARDO, 1961).


			Portanto, é um disco predominantemente formado por compositores vinculados ao movimento que, até aquele momento, gozava de franca ascensão. Entretanto, Sérgio Ricardo já vinha se aproximando de outro grupo, o de estudantes vinculados à União Nacional dos Estudantes (UNE), tanto que, no mesmo ano de lançamento do disco, ele estreou como diretor de cinema, rodando o curta-metragem O Menino da Calça Branca, com locações nas favelas do Rio de Janeiro. A carreira bem-sucedida como cantor possibilitou que o também compositor e, agora, cineasta, financiasse do seu próprio bolso o trabalho. Sobre os discos na Odeon e sobre o curta-metragem, ele diz:


			Sempre tive autonomia, as músicas de todos os meus discos quem escolheu fui eu mesmo. Agora eles não queriam endossar o meu outro lado da coisa social e tal. Mas é por isto que eu me desliguei da Bossa Nova e saí percorrendo o meu caminho. Mas estes dois discos iniciais foram dentro do movimento da Bossa Nova. Foram feitos e em correspondência com aquele movimento, aquela coisa do amor, daquela coisa romântica que é... Tem um lado do meu trabalho que é um trabalho romântico que o lirismo foi uma coisa que me perseguiu muito e eu não rejeito isto (RICARDO, 2014).


			Menino da Calça Branca era um curta-metragem. E eu, como na época tinha uma certa facilidade financeira, por causa do sucesso com a música, essa coisa, aí eu podia eu mesmo financiar o filme, nem me preocupou negócio de grana. Mas também era um curta-metragem, né? Pouquíssima gente trabalhando no filme (RICARDO, 2017).


			Em relação aos discos, percebemos que, mesmo o artista tendo autonomia em relação à escolha do repertório, a gravadora não era favorável às suas gravações ligadas ao lado social, pois o via como um cantor de Bossa Nova, então, a questão social não caberia nas gravações. Justamente por isso, as que aparecem nos discos são pontuais. Se, por um lado, nas gravações de temas sociais ele recebia certa rejeição, por outro, seu sucesso enquanto músico possibilitou que o artista filmasse um curta com essa temática social. Parte da sinopse do filme nos ajuda a entender a trama retratada nas telas:


			Um menino favelado realiza seu sonho ganhando uma calça branca no Natal. Vestido com ela sai pelos caminhos do morro. Com cuidado para não sujá-la evita as brincadeiras com os companheiros e busca o asfalto para mover-se mantendo-a limpa (http://www.sergioricardo.com/#).


			Vale ressaltar que o filme foi montado por Nelson Pereira dos Santos, uma das figuras centrais do Cinema Novo. A trilha sonora foi feita pelo próprio Sérgio Ricardo.


			CPC, Sérgio Ricardo, engajamento e trilha de filmes


			Mas como teria inicio o maior engajamento de Sérgio Ricardo? No início da década de 1960, um grupo de dissidentes do Teatro de Arena procurou a UNE para fazerem atividades conjuntas. Dessa aproximação surgiu a ideia de se fazer arte popular em diversas áreas, como música, teatro, cinema e literatura. Nasceu, então, o Centro Popular de Cultura (CPC):


			O sucesso do CPC generalizou-se pelo Brasil com a organização da UNE Volante, em que uma comitiva de dirigentes da entidade e integrantes do CPC percorreram os principais centros universitários do país, no primeiro semestre de 1962, levando adiante propostas de intervenção dos estudantes na política universitária e na política nacional, em busca de reformas de base no processo da revolução brasileira, envolvendo a ruptura com o desenvolvimento e a afirmação da identidade nacional do povo (RIDENTI, 2017, p. 140).


			O CPC aglutinava, assim, várias linguagens artísticas e tentava, por meio da arte, mudar a realidade brasileira. Para Heloísa Buarque de Hollanda (1992), que faz críticas ao grupo, no manifesto do CPC, a arte era usada com a concepção de instrumento de tomada de poder. Para ela, ao reivindicar ao intelectual um lugar ao lado do povo, o grupo era não só paternalista, mas também escamoteava as diferenças de classes, “homogeneizando conceitualmente uma multiplicidade de contradições e interesses” (HOLLANDA, 1992, p. 19).


			Uma parte dos membros do CPC achava que eles deveriam simplificar a arte para que ela fosse entendida pelo “povo”. Já outra parte continuava defendendo sua arte mais “complexa”, mas abordando temas engajados, ligados ao cotidiano do “povo”. Mas, afinal, quem era esse “povo”?


			Essa noção expandida de “povo”, que agrega diferentes classes e funções sociais, permite compreender uma das versões mais populares que influenciou a produção artístico-intelectual do CPC. Nesse contexto, em que a intelectualidade assumia a tarefa de conscientizar as massas, a categoria “povo” unia todos em função de um objetivo comum. De modo, na década de 1960, “povo” não era sinônimo de massa, como tenderíamos a pensar, mas o conjunto de diferentes grupos, camadas e classes sociais que assumia o compromisso de lutar para a libertação do país e romper com a submissão que caracterizava todo o processo histórico brasileiro (SOUZA, 2007, p. 43).


			O CPC tinha em seus quadros nomes como Oduvaldo Vianna (Vianinha), Cacá Diegues, Leon Hirszman e Carlos Lyra — todos, em alguma medida, produzindo arte engajada. O Cinema Novo, que buscava um cinema que abordasse o Brasil sem seguir os padrões da indústria norte-americana, teve muitos de seus membros participando do CPC, bem como a vertente engajada da Bossa Nova, que também teve seus representantes no Centro Popular de Cultura, com Lyra atuando como diretor da área musical e com Sérgio passando a frequentar as reuniões.


			Marcos Napolitano (2007) data como 1960 o início do engajamento de alguns artistas bossanovistas no CPC e cita as canções Zelão e Quem Quiser Encontrar um Amor2 como as primeiras a representarem essa virada de temática — ambas veiculam uma série de imagens poéticas, que se tornariam recorrentes na canção engajada: a romantização da solidariedade popular; a crença no poder da canção e no ato de cantar para mudar o mundo; a denúncia e o lamento de um presente opressivo; e a crença da esperança do futuro libertador (NAPOLITANO, 2007, p. 73).


			Sérgio Ricardo levou esse engajamento ao Carnegie Hall em 1962. Ele foi um dos artistas que se apresentaram em um show emblemático que introduziu a Bossa Nova para o público norte-americano, cantando Zelão e Seu Olhar. Na ocasião, o artista já estava nos Estados Unidos apresentando o curta Menino da Calça Branca no Festival de San Francisco (PACE, 2010, p. 54). 


			Ao ser questionado sobre ter enfrentado problemas por estar vinculado à Bossa Nova e, posteriormente, à canção engajada, Sérgio Ricardo destaca:


			Pois é, foi uma coisa difícil para cada um, mas serviu também, nem eu e nem o Carlos Lyra deixamos de ser românticos por causa disto, líricos e nem deixamos de ser sociais. E na verdade a gente faturou os dois lados. Tanto a Nara como nós dois. E foi ótimo, faturar sem precisar forçar nada. Era a natureza da gente. Porque nenhum dos três queria ficar só no radical, não teve isto não. A gente saiu com problema de consciência, de utilizar o momento importante da história brasileira antes de [19]64, o começo dos anos [19]60 e que a gente queria transformar o país (RICARDO, 2014).


			O termo “faturou”, que o artista ressalta na fala, refere-se ao ganho, não financeiro, mas simbólico, que teve ao participar dos dois. A poder cantar as agruras do povo brasileiro e, ao mesmo tempo, compor letras engajadas usando melodicamente arranjos da moderna Bossa Nova. 


			Tentando fugir dessa categorização sobre sua música ser política ou bossanovista, Sérgio Ricardo deixa claro que uma coisa não inviabilizaria a outra:


			A Bossa Nova me deixou um ranço de uma boa harmonia, você entendeu? Para trabalhar na música. Então, se você encontra referências com a Bossa Nova nas minhas músicas políticas, por exemplo, não significa que elas sejam políticas ou sejam Bossa Nova, é música, entendeu? (RICARDO, 2017).


			 Ao ser questionado sobre sua proximidade com o CPC, o cantor responde:


			No CPC eu era sempre só convidado, eu era sempre convidado para show para cá e show para lá. Eu nunca participei de discussões, não participei de nada. Na verdade eu participava mesmo eram das discussões com o cinema novo. Tinha uma certa diferença com o CPC, porque o CPC era muito radical (RICARDO, 2014).


			É, mas eu entendo que o CPC teve muita importância, porque ele pode espalhar pelo Brasil, através das universidades, uma preocupação com a cultura brasileira pelo lado social e tal, que eu acho uma coisa muito importante o papel que ele desempenhava. Só não gosto daquela radicalização (RICARDO, 2014).
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