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			Dedicatória


			A Deus, pois sem suas bênçãos não seria possível a realização


			deste trabalho, deste sonho...


			A minha familia, irmão, filhos, netos,pelo incentivo,paciência,


			pelo estimulo e confiança.


			E a todos aqueles que admiram e amam a Jovem Guarda.


			(O Maior Movimento Musical de Todos os Tempos)


		




		

			Prefácio


			Era o ano de 1965, eu tinha apenas 13 (treze anos), mas, já gostava de música, foi quando dispertou o meu interesse pela Jovem Guarda, que estava estourando na época em todo País, era de costume cantarolar em minha casa (residência), tentando imitar os cantores da época com um cabo de vassora (substituindo o microfone).


			Em minha cidade natal (Santa Cruz do Capibaribe-Agreste de Pernambuco) existia um conjunto (os chamados conjuntos de baile) “Os Bárbaros da Bossa” que naquela época era formado por: Augustinho Rufino (piston e líderdo conjunto); Seu Ti (trombone); Lula de Isaias (sax); Leninho (sanfona); Zé Augusto (guitarra); Macacheira (baixo); Romero (bateria); e Heleno Pratinha (percursão - agogô) e aí vinham os ensaios semanais e láestava eu acompanhando pontualmente, vendo de fora pela janela da casa (pois era pequeno – garoto, não deixavam eu entrar).


			Neste mesmo ano (1965), chegava em minha cidade Santa Cruz do Capibaribe, o conjunto OS DRAGÕES (acho que do estado do Ceará), e fez de minha cidade – base – para tocar bailes na região, se instalando à rua Siqueira Campos, quase defronte ao antigo Cartório de Renato Arruda. Esse conjunto chamou atenção de toda região, eram aproximadamente uns 15/20 a equipe, todos muito bem vestidos para época (ternos pretos, gravatas), porém carecas (cabelos raspados), tocaram primeiro em minha cidade no Grupo de Maria Lúcia – que servia também como clube de festas da cidade na época – (hoje Escola Santo Antônio), mas, não tive oportunidade de participar do baile, era criança, mais logo, veio uma marcante e inesquecível apresentação para a comunidade, em um coreto (de madeira pertencente a Prefeitura na cor azul, com detalhes vermelho) armado defronte a antiga Prefeitura Municipal na Rua Grande (hoje Av. Padre Zuzinha) e essa eu não perdi, estava no local da apresentação logo cedo para marcar o lugar, ficar mais próximo e ter uma visualização privilegiada. Nesse apresentação a música de destaque foi “Quero Que Vá Tudo Pro Inferno” (Roberto e Erasmo Carlos), música repetida por várias vezes no show e aí também nascia o iê-iê-iê, ritmo resultante de uma mistura de rock e bolero que passou a contagiar a juventude brasileira, a partir daí passei a gostar, admirar, pesquisar e colecionar tudo sobre a Jovem Guarda (considerado pela crítica musical com o Maior Movimento Musical de Todos os Tempos).


			Mas, o iê-iê-iê passou, assim como também outros movimentos musicais, a bossa nova e a tropicália, e consequentemente, o fim da Jovem Guarda, fazendo parte hoje das recordações e lembranças de quem os vivenciou. Mais continuei me dedicando ao movimento, e hoje possuo um dos maiores acervos da Jovem Guarda (mais de 20 mil músicas), inúmeros discos de vinil, CDs, revistas, recortes, livros, tudo que fala do movimento e da época.


			Como um dos conhecedores do assunto, fui convidado em 2001 (já com quarenta e poucos nos) para apresentar programas de rádios em minha cidade, falando de Jovem Guarda, continuo até hoje, comecei na Rádio Comunidade FM (durante 7 anos); Rádio IGM e Interativa, Estação FM (quase 17 anos); Rádio Farol FM (Taquaritinga do Norte - por 9 anos); e Rádio Pólo FM (já 8 anos), programas semanais (sábados e domingos) - alguns simultâneos, onde toco músicas e falo de Jovem Guarda (músicas, biografias dos cantores, discografia, informações, dicas, costumes, fofocas da época) e que, com o tempo, deu origem a este trabalho de muita pesquisa, mais de alegria e de satisfação. 


		




		

			Antes da Jovem Guarda
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			Este trio (Roberto, Wanderléia e Erasmo Carlos) comandou o Programa Jovem Guarda pela TV Record


			O que aconteceu naquelas décadas ?


			Tentamos registrar neste livro, não somente a música dos anos 50, 60, 70, 80 e 90, mas, fatos que ocorreram nestas cinco décadas que podem rememorar aqueles que viveram a época, ou deixar informados aqueles que não tiveram a oportunidade de vivê-la, mais que tem interesse em saber tudo que ocorreu deimportante naquele período, é claro, com maior nitidez na música, nos movimentos musicais. Mas, também tentamos registrar fatos como política, modismo, artes, estilos, rádio, televisão, cinema, jornais, revistas, diversão, esportes, costumes, girias, curtição, enfim tudo, que se passou de importante Antes, Durante e Depois da Jovem Guarda. 


		




		

			Introdução


			Não poderimos começar de maneira diferente, primeiro precisamos dar, emitir um conhecimento maior do que é “música”, para que possamos entender melhor o conteúdo deste trabalho.


			Música
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			Vem do grego = musiké téchne, a arte das musas - constitui-se basicamente de uma sucessão de sons e silêncio organizada ao longo do tempo, alguns estudiosos classificam como uma prática cultural e humana. Atualmene não se conhece ainda nenhuma civilização ou agrupamanto que não possua manifestações musicais próprias. Embora nem sempre seja feita com esse objetivo, a música pode ser considerada como uma forma de arte, considerada por muitos como sua principal função. A música expandiu-se ao longo dos tempos, e atualmetne está incerida em diversas utilidades não só como arte, mas também como a militar, educacional ou terapêutica (musicoterapia). Além disso, tem presença central em diversas atividades coletivas, como os rituais religiosos, festas e funerais, etc.


			Há registros de que a música é conhecida e praticada desde a pré-história. Provavelmente a observação dos sons da natureza tenha estimulado ao homem, através do sentido auditivo, a necessidade ou desejo de uma atividade que se baseasse na organização de sons. Embora nenhum critério cientifico permita estabelecer seu desenvovimento de forma mais precisa, a história da música confunde-se com a própria história do desenvolvimento da inteligência e da cultura humana.


			Definir a música não é fácil, apesar de ser intuitivamente conhecida por qualquer pessoa, não existe um conceito que abranja todos os significados dessa prática. Mais do que qualquer outra manifestação humana, a música contém e controla o som e o organiza no tempo. Por essa razão ela está sempre se desviando de qualquer definição, pois ao buscá-la, a música já se modificou, já evoluiu. E esse jogo do tempo é simultaneamente físico e emocional. Como “arte pouco duradora”, a música não pode ser totalmente conhecida e por isso é praticamente impossível enquadrá-la em um conceito mais simples. Sabe-se que ela consiste em uma combinação de sons e de silêncios, numa seqüência simultânea ou em sequências sucessivas e simultâneas que se desenvolvem ao longo do tempo. Com isso, é juntado toda combinação de elementos sonoros destinados a serem percebidos pela audição. Isso inclui também variações nas características do som (altura, duração, intensidade e timbre) que podem ocorrer sequencialmente (ritmo e melodia) ou simultaneamente (harmonia). Ritmo, melodia e harmonia são percebidos apenas em seu sentido de organização temporal, pois a música pode conter propositalmente harmonias ruidosas (que contém ruídos ou sons externos ao tradicional) e arritmias (ausência de ritmo formal ou desvios ritmicos). Nesse ponto o consenso deixar de existir. Com isso, encontramos direfentes respostas se encaradas do ponto de vista do criador (compositor), do executante (músico), do historiador, do filósofo, do antropólogo, do linguista ou do amador. A música eleva os sentimentos mais profundos do ser humano. Não é necessário gostarmos de todos os gêneros ou estilos, basta conhecê-los. É comprovado por estudiosos que a música se inspira sempre em uma “matéria sonora”, cujos dados perceptíveis podem ser reagrupados para construir uma “matéria musical”, que obedece a um objetivo de representação próprio do compositor, mediado pela técnica. O ouvinte não pode alcançar a totalidade dos objetivos do compositor. Por isso reinterpreta o “material musical” de acordo com seus próprios critérios, envolvendo aquilo que ele conhece, sua cultura e o seu momento emocional. Dadiversidadedeinterpretaçõesetambémdasinúmeras funções em que a música pode ser utilizada se conclui que a música não pode ter uma só definição precisa, que abranja todos os seus usos e gêneros. Porém, é possível apresentar algumas definições e conceitos que fundamentam uma “história da música” em uma eterna evolução, tanto no domínio do popular, do tradicional, do folclórico ou do erudito. Diante disso, podemos constatar que a música existe antes de ser ouvida; ela pode mesmo ter uma existência autônoma na natureza e pela natureza, a música não constitui arte, mas criá-la e expressá-la sim. Enquanto ouvir música possa ser um lazer e aprendê-la e entendê-la requer disciplina, a música em si é um fenômemo natural e universal. E, por ser um fenômemo natural e intuitivo, os seres humanos podem executar e ouvir a música virtualmente em suas mentes sem mesmo aprendê-la ou compreendê-la. Compor, improvisar e executar são formas de arte que utilizam o fenômeno música. Há quem diga que música é a “arte de manifestar os afetos da alma, através do som”. Baseado nessa definição podemos afirmar que: 1) música é arte: manifestação estética, mas com especial intenção a uma mensagem emocional; 2) música é manifestação: meio de comunicação, formas de linguagem a ser considerada, uma forma de transmitir e recepcionar uma certa mensagem, entre indivíduos, considerados, ou entre a emoção e os sentidos do próprio indivíduo que entona uma música;3) utiliza-se do som: é a idéia de que o som, ainda que sem o silênciao pode produzir música, o silêncio individualmente considerado não produz música.


			Como atividade artística a música dar condições ao compositor ou executante compartilhar suas emoções e sentimentos com o seu receptor. Partindo deste princípio, a música não pode ser um fenômeno natural, pois decorre de um desejo humano de modificar o mundo, de torná-lo diferente do estado natural, ela é sempre concebida e recebida por um ser humano, daí podemos afirmar que a música é uma forma de comunicação entre os homens? Do ponto de vista social, a música cria um compromisso entre o músico (compositor ou intérprete) e o público que deve adaptar sua escuta a uma cultura que ele descobre ao mesmo tempo que percebe a obra musical. Já no século XX, alguns musicólogos estabeleceram uma “antropologia musical” que comprova que, mesmo se alguém tem um certo prazer ao ouvir uma determinada obra, não pode vivê-la da mesma forma que os membro das etnias ao quais elas se destinam.


			A história da música 


			A história da música é o estudo das origens e evolução da música ao longo dos tempos. Como disciplina histórica inclui-se na história da arte e no estudo da evolução cultural dos povos. Como disciplina musical, é uma divisão da musicologia e da teoria musical. Seu estudo como qualquer área da hisória é trabalho dos historiadores, porém também é comumente realizado pelos musicólogos. Afirma-se que a história da música se origina na música da Grécia antiga e se desenvolve através de movimentos artísticos associados às grandes eras artísticas de tradição européia. Alguns acham esse conceito equivocado, pois, essa é apenas a história da música no ocidente. A disciplina estuda o desenvolvimento da música em todas as épocas e civilizações, pois a música é um fenômeno que perpassa toda a humanidade em todo o universo, desde a pré-história.


			Teoria Musical:


			Dar-se o nome de Teoria musical a qualquer sistema destinado a analisar, compreender e se comunicar a respeito da música. Como qualquer área do conhecimento, a teoria da música possui várias escolas, que podem possuir conceitos divergentes. A própria divisão da teoria em áreas de estudo não é consenso, mas de forma geral qualquer escola possui ao menos os seguintes elementos:


			

					
análise musical (que estuda os elementos do som e estruturas musicais e tambémasformas musicais).


					
estética musical (que inclui a divisão da música em gêneros e a Crítica musical)


					
notação musical (é um sistema formado por conjuntos de sinais gráficos que representam visualmente o som)Análise musical:




			


			A música pode ser composta e escrita para tornar possível a execução idêntica em várias ocasiões, ou ser improvisada e ter uma existência passageira. Qualquer que seja o método e o objetivo estético, o material sonoro a ser utilizado na música é dividido de acordo com três elementos organizacionais: melodia, harmonia e ritmo. Mas, quando nos referimos aos aspectos do som existe uma longa lista de componentes: altura, timbre, intensidade e duração. Eles se harmonizam para criar outros aspectos como: estrutura, textura e estilo, bem como a localização espacial (ou o movimento de sons no espaço), o gesto e a dança. Já falando da base da música, os elementos fundamentais são: O som e o tempo. Tudo na música é ligado a estes elementos. Existe vários outros elementos como o “timbre” que é a identidade sonora de uma voz ou instrumento musical e tantos outros.


			Gêneros musicais: 


			Existe muitas divisões a agrupamentos da música em gêneros, estilos e formas. Dividir a música em gêneros é uma tentativa de classsificar cada composição de acordo com critérios objetivos que não são fáceis. A principal divisão é separa a música em grandes grupos como: Música erudita; Música popular; Música floclórica ou tradicional e Música religiosa, utilizada em liturgias, cada uma dessas divisões possui centenas de subdivisões. Existem ainda os “Métodos de Composição” que é uma forma, uma instrumentação e também um “processo” que pode criar sons musicais. A Crítica Musical que é uma prática utilizada sobretudo pelos meios de comunicação para comentar o valor estético de uma obra, intérprete ou conjunto musical.


			Educacação musical:


			Educação musical é o conjunto de práticas destinadas a transmitir a teoria e a prática da música de uma geração a outra, inclui: Musicalização; Prática instrumental; Prática vocal; Teoria musical; História da música; Percepção auditiva; composição e regência. A educação muisical acontece na escola junto ás demais disciplinas, normalmente como parte da educação artística, no Conservatório de música, escola especializada no ensino de música e artes cênicas e na Universidade. Não somos nenhum musicólogo ou profissional de música, tentamos apenas dar um conhecimento geral de música para que você possa entender melhor o conteúdo deste livro.


			Primeiro Instrumento Musical
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			O primeiro instrumento musical da humanidade que se tem registro é a flauta. Foi criada há 60.000 anos a.C por povos pré-históricos que usavam ossos ocos com furos para fazer o instrumento e registram a experiência em pinturas nas cavernas. Eram feitas de tíbia de animais ou de humanos. Depois vieram os tambores. Com sua evolução atravésdostempos,  surgiram outros instrumentos de sopro como o oboé, o fagote e flauta doce. 


			Banda


			O que pode ser chamado de “Banda”, “Conjunto” ou “Grupo Musical” é uma reunião de músicos formado com o intuito de tocar arranjos musicais. Pode tratar-se, inclusive, de uma Banda Militar, Conjunto de Baile ou Grupo Musical.


			No Brasil, inicialmente o termo “Banda de Música” ou simplesmente “Banda” foi utilizado para definir a formação musical composta por madeiras, metais e percussão. Essa é a tradicional banda de música a que se refere a famosa canção A Banda do compositor Chico Buarque de Holanda.


			Com o surgimento do rock and roll os grupos que tocavam esse estilo musical passaram a ser denominados ‘bandas de rock’ ou simplesmente ‘banda’. A partir daí o termo banda musical ou banda, passou a fazer referência a diferentes tipos de grupos e formações musicais. Bandas de rock and roll tipicamente possuem um ou dois guitarristas, baixista, baterista e, dependendo do estilo, tecladista. Bandas de rock tipicamente possuem um vocalista, que pode ser um dos instrumentistas ou um músico dedicado exclusivamente a cantar. Grupos de jazz variam bastante em sua formação, mas configurações tradicionais, em geral, possuem uma seção rítmica (popularmente chamada de “cozinha”) composta por um baterista, baixista e pianista, e uma seção de metais com saxofonistas e/ou trompetistas. Grupos de jazz moderno costumam adicionar guitarristas e tecladistas. 


			História da Música no Brasil:


			Há registro de que, em 1902 – (café-com-leite: paulistas e mineiros se alternam no poder) e aí acontece a primeira gravação para um disco brasileiro, com o famoso tema: “lundu” intitulado ‘Isto É Bom’, escrito por Xisto Bahia, músico baiano (1841-1894), cantado na época por (Manuel Pedro dos Santos, 1870-1944), era conhecido por “Baiano”, para a gravadora Casa Edison. Alguns historiadores registram esse fato, como a chegada do Rock ao Brasil. Portanto, a história da música, sempre foi revestida com a marcação de estilos. Sempre são criados termos para definir novas tendências. Surgem coisas excêntricas, de diversos tipos ou até mesmo samba reggae para definir tons quase imperceptíveis de temas musicais. Tudo isso podemos chamar de POP. 


			No sentido mais amplo, tudo que foge à norma culta – a música erudita – pode ser entendido como música pop. E o rock é o mais pop de todos os gêneros musicais.


			No Brasil existia música pop desde os seus primódios. A música pop apareceu por aqui quando ela entrou no meio das palavras “música” e “brasileira” e daí originou a MPB (Música Popular Brasileira). Ou mesmo, quando o pop nacional foi influenciado pelo estrangeiro e de lá para cá, muita música aconteceu. Pop, e rock. Contaremos quem foi pop nos últimos cinqüenta a cinqüenta e cinco anos da música brasileira. E também tentaremos mostrar como foi mais ou menos esse cenário até os anos 80/90, os últimos 30 anos, suponhamos que você já conhece ou é mais fácil de encontrar. A seqüência irá esquentar mais a lenha na atual fogueira das novas aparições e misturas musicais. Trataremos inicialmente dos primórdios do pop rock brasileiro nos anos 50 (1955): Nora Ney grava a versão de Rock Around the Clock. Mas, a primeira estrela nacional do gênero é Celly Campello, que lança no início dos anos 60, “Banho de Lua e Estúpido Cupido”, a segui vem seu irmão Tony Campello estourando... Na mesma época, o rock estoura com outras versões de sucesso norte-americanos, por Nick Savóia e e outros. A partir de 1965, Roberto Carlos, Erasmo Carlos e Wanderléa tornam-se os expoentes da Jovem Guarda, que era uma variação do rock. E mais algumas coisas que faziam sucesso na época e o que acontecia mundo afora. No que pode-se constatar que nem tudo acaba em samba.


			PRÉ-JOVEM GUARDA – Anos 1950
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			1950


			A música na década de 50 - O Centro de Pesquisas Folclóricas da Escola Nacional de Música, editou vários trabalhos de Luiz Heitor Corrêa de Azevedo nos anos 50, também nesse ano saiu a nova edição de Música Popular Brasileira de Oneyda Alvarenga, é também dessa época Antologia do Negro Brasileiro coordenada por Edison Carneiro. Mário de Andrade e Manuel Diegues Júnior, e focaliza nesta mesma época tradições musicais principalmente paulistas e nordestinas. Em agosto de 1954 acontece o Congresso Internacional do Folclore. Na metade da década é muito expressiva a produção de livros sobre música, principalmente a música popular. Em 1953 é lançado por Cícero Menezes uma pequena biografia sobre Patápio Silva e em 1954 Sylvio Romerok lança a nova edição de “Cantos Populares do Brasil”, com notas de Câmara Cascudo. Em 1955 Noel Rosa é lançado por Jaci Pacheco, nesta década também foi editada a “Revista de Música Popular” por Lúcio Rangel. São também dos anos 50 “Zequinha de Abreu: vida artística e boêmia”, Ayres da Cruz/Luiz Schiliro (1950); “Música e Músicos do Brasil”, Luiz Cosme (1950); “A Vida de Vicente Celestino”, por Gilda de Abreu (1951);“Bibliografia Musical Brasileira (1820-1950)” de Luiz Heitor, Mercedes Reis Pequeno e Cleofe Person de Mattos (1952); “Carmen Miranda, Vida, Glória, Amor e Morte” de Queiroz Junior (1955); “150 Anos de Música no Brasil (1800-1950)”, de Luiz Heitor C. de Azevedo (1956); “As Canções na Vida de Vicente Celestino” de Gilda de Abreu (1956); “Dicionário Musical” de Luiz Cosme (da Academia Brasileira de Música) – 1957; “História do Carnaval Carioca” de Eneida (1958); “A Canção Brasileira” (músicos eruditos e populares) de Vasco Mariz – 1959 e “Perfil de Caubi Peixoto” por Flor da Noite (?) em 1959.
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			1952 - foi criado pela Associação dos Funcionários das Emissoras Unidas (rádios Bandeirantes, Record, Pan-Americana e São Paulo) o Troféu Edgar Roquete Pinto, que premiava osmelhores do rádio. 


			


			Década de 1950:


			Muitas transformações marcam o Brasil nos anos 50, e a música popular não ficou de fora. Um período de mudanças, em sintonia com a modernização do Brasil, nos anos 50 é forte a influência da canção americana, que se acentuara na década passada (1940), após o fim da Segunda Guerra. Musicalmente, o samba-canção, com suas novas harmonias e arranjos e instrumental sofisticados, é a prova mais clara, mas não atingiu o lugar do samba tradicional, o baião, ochoro e os habituais ritmos carnavalescos de fevereiro. Até, em 1959, a voz suave e batida do violão de João Gilberto e as canções de Tom Jobim (em parcerias com Newton Mendonça e Vinicius de Moraes) fecharem simbólica e precocemente essa década. 


			A década de 50 – vista por muitos estudiosos como período de transição entre a música popular brasileira tradicional e os ventos de modernidade soprados pela bossa nova – a década que se considerava, não se resumia apenas aos dez anos compreendidos entre janeiro de 1950 e dezembro de 1959. Seu remate não descontenta tanto o calendário, podendo ter se dado em março de 1959, a se ter como divisor o lançamento do primeiro LP de João Gilberto. Ou talvez se tome como base o ano anterior, levando-se em consideração outro LP, aquele em que o violão do mesmo João Gilberto acompanha Elizeth Cardoso em “Chega de saudade” e “Outra vez”. Já a grande maioria, toma por base o disco de 78 rotações por minutos em que João Gilberto, sempre ele, canta e toca “Chega de saudade” no seu estilo. Em qualquer dos casos, a grande realidade é que a década se vai quando a bossa nova vem. E aí surge a pergunta, “E quando ela, (a década) começa”? Datas significam números, simplesmente números que servem para os historiadores fazerem suas divisões em fases, etapas, épocas ou eras a história que vão narrar. Se temos números para balizar o fim, 1958 ou 1959, são mais rigorosos os que assinalaram o começo. Mas não está errado dizer,que o melhor período de transição foientre a entrada do Brasil na II Guerra Mundial e a primeira gravação da música “Copacabana” por Dick Farney. Isso significa dizer que, pelo menos musicalmente, a década de 50 durou quase... duas décadas. Primeiro, a entrada do Brasil na II Guerra Mundial, que isso é o mesmo que dizer que o Brasil rompeu com os países do Eixo, em janeiro de 1942, e a imediata decisão de enviar tropas para lutar na Itália, em agosto do mesmo ano, é fechado historicamene o alinhamento do Brasil com os Estados Unidos. Alinhamento não só político e econômico, mais principalmente cultural. A manifestação pública e coletiva foi um dos principais fatores que levaram o ditador brasileiro Getúlio Vargas a trocar pelos ideais interamericanistas do governo Roosevelt uma “neutralidade” que mal escondia suas semelhanças com os regimes nazifascistas de Hitler e Mussolini. As pressões americanas nesse sentido foram mais fortes que a súplica povo. Como, perguntavam-se os americanos, não conquistar um país com tamanha extensão teritorial, tamanha população, e, muito mais importante, com tão generosa costa atlântica, isso, sem contar que o Nordeste estrategicamente era o local ideal para a instalação de bases aéreas, num momento em que o norte da África virava um novo campo de batalha? Tudo estava comprovado que os interesses dos Estados Unidos pela América Latina vinham de longe. Muito antes de a Alemanha invadir a Polônia (aproximadamente seis anos), em seu discurso de posse o Presidente americano Roosevelt já criara, o que seria a Good Neighbor Policy (a famosa Política da Boa Vizinhança). Daí, o compromisso do governo americano em manter a amizade dos amigos vizinhos, sendo o seu país um “vizinho que se respeita e, por isso, respeita os direitos dos outros”. Na prática, o objetivo de tal política era, através de uma troca de início cultural,buscarsimpatias e equilibrio dos países “south of the border”. O projeto se tornaria muito mais interessante e bem-sucedido com a instituição, em 1940, do Escritório de Coordenação das Relações Comerciais e Culturais Entre As Repúblicas Americanas (OCCCRBAR), nome depois simplificado para Escritório de Assuntos InterAmericanos (OIAA), que tinha a direção do ilustre Nelson Rochefeller, a Política da Boa Vizinhança estaria subordinada até o fim da guerra (tão direto o projeto continuaria sendo que, em 1946, passaria as mãos mais poderosas do Departamento de Estado). E com isso, é que, de Tijuana ao Cabo Horn, ou seja, toda a américa Latina, incluindo o Brasil estava entre as metas dos bons vizinhos. O cinema, o teatro, a dança, a literatura, a música – numa troca onde sempre privilegiava o lado mais forte, dotado de maispoderes,recursosemelhorestécnicasparavenderseusprodutos–foramatravésdos instrumentos culturais que os Estados Unidos estenderem o interamericanismo as áreas da economia e da política. Tudo isso era a antecipação da “globalização”, décadas mais tarde. Numa definição mais acadêmica, “conectividade, integração e interdependência global nas esferas econômica, social, tecnológica, cultural e política”, mas isso era um conceito de pouco crédito, segundo John Kenneth Galbraith, “... nós, os americanos inventamos para disfarçar nossa política de invasão econômica a outros países”.


			E graças à ‘Política da Boa Vizinhança’, Carmen Miranda foi importada pelos Estados Unidos e seguindo ela muitos brasileiros correrram e correm em busca do seu sonho americano (como exemplo: Ary Barroso, reconhecido nacionalmente por sua “Aquarela do Brasil”, que na tentativa de tornar-se compositor da Broadway resultou no fracasso de sua carreira). E como uma espécie de troca, os Estados Unidos exportaram para o Brasil e outros países as suas canções, seus ritmos, sua dança, seus cantores, seus musicais da Metro, suas big bands, seu jazz, com tanta intensidade que nem o Brasil, nem o mundo inteiro conseguiu resistir, como não resistiu a música popular. Num só caminho, tendo a canção americana como modelo, o nosso samba, agora rotulado de samba-canção, seguiria por toda a década de 50. Um samba-canção que muitas vezes e em algumas com pronta vantagem disputaria espaço, com o samba tradicional, o baião emergente, o choro teimoso, os ritmos carvavalescos de fevereiro, a música regional que dificilmente saia de seus redutos e, para os adepitos bailes (nunca se dançou tanto no Brasil como nos anos 40 e 50), o bolero mexicano, que por alguns anos se faria quase tão presente no mundo do rádio e do disco quanto a canção americana e o samba nela inspirado. 


			Historiadores dizem que “Copacabana” não foi o primeiro desses sambas-canções. A verdade é que nenhuma outra gravação em disco reúne tantos elementos que exemplifiquem a transformação do samba tradicional, em seguida, a transição para o que seria a década seguinte. A começar pela letra e pela música (não se sabe quem, João de Barro ou Alberto Ribeiro, fez uma coisa ou outra – quem fez a música e quem fez a letra). Ao contrário do que muitos pensam, não foi para a famosa praia, Princesinha do Mar, que os dois criaram este samba-canção, mas para o Copacabana, Clube Noturno de Nova York, Wallace Downey (produtor americano radicado no Brasil), pretendia homenagear, possivelmente num filme. Alberto Ribeiro e João de Barro, este ligado profissionalmente a Downey, tiraram alguns compassos de “Era uma vez”, fox-trot que tinham entregue a dupla Arnaldo Amaral e Neide Martins para gravar em 1939, adicionaram-lhe uma pequena frase “I’ll remember April”, canção que Gene De Paul, Patricia Johnston e Don Raye tinhamlançado num filme de 1941, combinaram tudo com seu talento já conhecido de todos, e “Copacabana”, o samba-canção, nasceu. 


			Nasceu em 1944, e gravado dois anos depois; motivo: o cantor escolhido para gravação não se interessou. Farnésio Dutra e Silva, o jovem cantor de Santa Tereza, não queria cantar em português. Com o nome artístico de Dick Farney, tinha o timbre de voz parecido com o de Bing Crosby, estilo Frank Sinatra (Dick era a razão de ser do Sinatra-Farney Fan Club, que reunia no bairro da Tijuca jovens e futuros adeptos da música popular), até aquela data ele só gravara, em seupiano do tipo jazz ou cantando à la Sinatra, temas como “Apeak low”,“Wht’s new?”, “Song of Índia”. “I wish I didn’t love you so” em especial, “Tenderly”, que dizia ter lançado num programa de rádio em Nova York. Convencido a emprestar seu estilo, sua voz suave e até seu português (ainda que de uma maneira em que o maestro Radamés Gnattali perceberia “ligeiro sotaque”), Dick Farney gravou “Copacabana”. A música fez tanto sucesso que, Dick Farney começou a gravar mais sambas-canções românticos, cantados em português, do que se dedicar ao repertório americano. Mas isso deve ser registrado: o arranjo do mesmo Radamés Gnattali. Não era a primeira vez que o maestro utilizava uma maneira diferente no acompanhamento de samba. Abrandar o ritmo, valer-se de possíveis acidentes harmônicos pouco usuais, empregar instrumentos pouco conhecidos, o maestro já vinha com esta experiência desde os anos 30. Mas foi com “Copacabana” que foi percebido que alguma coisa havia mudado na histíria do samba. O famoso flautista Benedito Lacerda, que com o seu regional acompanhara todo cantor brasileiro dos anos 30 e 40, foi um dos que ouviram o disco com estranheza: “Muito interessante, mas não é samba”. O famoso “Almirante”, cantor, compositor, sempre ligado ao rádio, cunhado de João de Barro disse: “É música americana cantada em português”. Essa reação seguiu-se por vários músicos, críticos e estudiosos ligados ao samba tradicional. Até hoje, esse tipo de arranjo não é bem entendido por estudiosos, alguns citam como “precursor da bossa nova” (sem que nada nele antecipe o quede fato aconteceria em 1958 ou 1959), alguns o classificam como “camerístico” (como se uma orquestra de oito violinos, duas violas, violoncelo, violão, oboé, piano, contra-baixo e bateria coubesse nos limites da música de câmera). O fato é que, o maestro Radamés Gnattali abriu ali caminho para que arranjadores especialistas em formação clássica – como Leo Peracchi e Lírio Panicalli - passasem a vestir o samba-canção pelo mesmo figurino orquestral. Surgiram outras reações contrárias? Muitas, intermináveis, que dividiriam os estudiosos da música popular durante a década. 


			Quem somente o rádio e o disco, difundiam a música popular nos anos 30 e 40, e permaneceram na década de 50. Na década de 50, tornaram-se ainda mais eficientes, e influentes. O rádio, entrando nas residências e fazendo cabeças como fazem até hoje (mesmo com a chegada da televisão no Brasil, em 1950, sua capacidade de seduzir o ouvinte não se perderia). E o disco, com a chegada do Lp (em 1948 nos EUA e em 1951 no Brasil), somado à progressiva popularidade das vitrolas ou eletrolas de alta fidelidade, cresceu como indústria, fizeram com que as gravadoras da época fossem chamadas de “fábricas de disco”.


			Falando de música popular, estes foram os melhores anos do rádio brasileiro e, dentro deles, o auge da Rádio Nacional, a emissora que seguira com sua política de unir o Brasil (e a música do Brasil) através de suas ondas, mesmo depois da queda de Vargas. As rádios Nacional, a Tupi, a Mayrink Veiga e outras cumpriram muito bem sua missão (dentro da década) de aproximar a música popular dos brasileiros de todos os gostos e classes sociais, etapa considerada impossível de ser alcançada pela televisão. Já o rádio – divulgando criteriosamente os lançamentos em disco num tempo em que o programador ainda não era pago para tocar o que era do interesse da gravadora, aquilo que hoje chamamos de “jabá” e produzindo atrações musicais ao vivo, os programas de auditório – levava a música aos quatro cantos do Brasil, ultrapassando fronteiras. Graças ao rádio, a música de carnaval, não desapareceu nesse período de mudança, coisa que aconteceu décadas depois, quando quase se resumisse ao samba-enredo das escolas de samba (que não era divulgado na época). Sambas e marchas cantados de dezembro a março, em blocos e bailes, eram gravados em discos e divulgados pelas emissoras. Nesta década os principais cantores e cantoras, gravavam para o carnaval. E também os compositores ainda vivos que tinham contribuído para fixar o gênero em décadas anteriores como: Lamartine Babo, Ary Barroso, João de Barro, Alberto Ribeiro, Ataulfo Alves, Herivelto Martins, Roberto Martins, Antônio Nássara, Alcir Pires Vermelho,lutavam para manter o sucesso e logo depois reforçados por duplas como: Haroldo Loboi & Milton de Oliveira, Klecius Caldas & Armando Cavalcanti, Luís Antônio & Jota Júnior, Paquito & Romeu Gentil, Zé & Zilda e tantos outros que, além de compor sambas e canções de meio de ano, se especializavam em música carnavalesca.


			Mesmo sendo alvo de campanhas contrárias, os programas de auditório foram os principais divulgadores da música popular e seus artistas. Eram freqüentados por uma pequena multidão de mistura de classes, unidas pelos fã-clubes que nada mais eram, que torcidas organizadas de seus ídolos, os auditórios eram algo importante na vida da grande cidade. A maioria dessas torcidas eram espontâneas, mas outras obedeciam ao comando de artistas ou seus empresários, como a do cantor Cauby Peixoto, simulava a falsos desmaios de emoção e ensaiadas rasgaduras de roupa. Mas, mesmo com a rivalidade entre os fãs clubes, existiam os concursos populares elogiavam quem usaria as coroas e faixas de reis e rainhas do rádio. As cantoras Emilinha Borba e Marlene foram as mais vitoriosas representantes dessas competições (apesar de terem gravado um disco juntas), e a Rádio Nacional, em programas como de César de Alencar, Manuel Barcellos ou Paulo Gracindo, eram o local apropriado as grandes batalhas entre torcidas. As campanhas aconteciam também na imprensa, onde o colunista Nestor de Hollanda batizou as fãs de “macacas de auditório”, ou em música, como o jinglista Miguel Gustavo lançando para o carnaval de 1958 uma marcha-protesto: “Ela é fã da Emilinha / Não sai do César de Alencar / Grita o nome do Cauby ... / Cauby! / E depois de desmaiar / Pega a Revista do Rádio /E começa a se abanar / É uma faixa aqui / Outra faixa ali / O dia inteirinho não faz nada / enquanto isso na minha casa / Ninguém arranja uma empregada”. Mas nem só de brigas fabricadas, viviam os programas ao vivo. Alguns deles prevalecia a qualidade, fossem os gritos de carnaval de sábado à noite, de meados de dezembro até a véspera da festa, fossem os que realmente apresentavam boa música de todos os gêneros e de todo o Brasil. Os estúdios da emissora, num prédio de 20 andares na Praça Mauá, abrigavam orquestras e intérpretes de samba, operas, choro, tango, ritmos caribenhos, bolero, canção americana e até mesmo com pouco sucesso, música popular típica de regiões distantes da capital (sertaneja, a rancheira do Sul e o frevo pernambucano, que só chegava ao Rio à época de carnaval), já o baião era sucesso permanente. Luiz Gonzaga e seus parceiros Humberto Teixeira e Zé Dantas seriam as figuras seminais da divulgação pelo Brasil, assim como outros ritmos nordestinos: coco, xaxado, xote, rojão, nessa época, Luiz Gonzaga era contratado da Rádio Nacional (no início foi obrigado a trocar o seu traje típico de ‘cangaceiro’ por um ‘smoking’, mais chique e mais civilizado). Não foi o Luiz Gonzaga quem enventou o baião, mais foi ele quem deu forma definitiva ao gênero e foi seu mais legítimo cantador, acordionista, compositor. Data de 1944 a gravação do primeiro sucesso popular do gênero, composição de Gonzaga e Teixeira intitulada simplesmente “Baião” (“Eu vou mostrar pra vocês / Como se dança o baião / Quem quiser aprender / É favor prestar atenção...”), é nos anos 50 que o “inventor” e outros intérpretes, dedicados à música nordestina firmarão o baião como música popular aceita e consagrada nacionalmente.


			Em dezembro de 1950, a gravadora continental lançou, um álbum com três discos de 78 rotações em que Aracy de Almeida cantava, com arranjos modernos de Radamés Gnattali, seis sambas de Noel Rosa. O compositor estava esquecido, desde sua morte em 1937. O sucesso foi tão grande que a gravadora teve que lançar em maio de 1951 um segundo volume com mais seis sambas e, ao mesmo tempo, num álbum semelhante em que Mário Reis, com arranjos do também maestro Radamés, voltava á ativa cantando seis sambas de Sinhô. A iniciativa da Continental, que tinha como diretor o mesmo João de Barro de “Copacabana”, fez com que outras gravadoras ficassem alertas e aderissem ao estilo, e a própria crítica reclamava mais espaço para a música tradicional. Com as criticas do jornalista Lúcio Rangel, cujos artigos na imprensa, mais a criação da “Revista da Música Popular” em 1955, traz de volta ao disco grandes nomes do passado, como tambémdividiu os estudiosos da música. Essa divisão acontecia pela primeira vez,marcando o inicio do que seria pra sempre, uma das mais tradicionais maneiras de vivenciar a música: tentando discuti-la antes de aceitá-la simplesmente. Em nenhum país, inclusive os de música popular rica, o tema é tão objeto de debates quanto no Brasil. O samba-canção foi um dos alvos preferenciais da crítica ou seja, nacionalista. E o sucesso dos álbuns de Aracy de Almeida e Mário Reis passaram a ser usados como argumento contestatório dos arranjos modernos. Já os sambas de Noel Rosa e Sinhô eram tão perfeitos que nem as guitarras, as cordas, o naipe de sax e toda a suposta jazzificação de Radamés Gnattali conseguia estragá-los (havia ocasiões em que álbuns de Noel, como “Último desejo” e “Pra que mentir?”, se confundiam com os sambas-canções que Dick Farney e Lúcio Alves cantavam). Os nacionalistas já apontavam nesses arranjos – ao lado de harmonias jazzísticas e instrumentação não usual (a implicância maior dos tradicionalistas era com o acordeom e a guitarra, então conhecida como violão elétrico) – vestígios de bolero na estrutura rítmica, imprimiam o trecho musical do samba tornando-se mais lento e menos marcado. Daí os mais inconformados o chamarem de “sambolero” as canções com que grandes compositores como José Maria de Abreu, Luís Bonfá, Garoto, o próprio Radamés, Valzinho Teixeira, Gilberto Milfont, o jovem Antônio Carlos Jobim e mais adiante, Tito Madi e os românticos de uma nova geração iam enriquecendo o repertório de Dick, Lúcio, Cauby por, entre outras, Elizeth Cardoso, Dalva de Oliveira, Isaura Garcia, Ângela Maria, Nora Ney, Doris Monteiro, Silvinha Telles e Dolores Duran, esta última capaz de criar, sozinha ou com parceiros, belos sambas-canções. 


			Deve-se acrescentar também a este grupo Dorival Caymmi, pelo lugar que ocupa na história da canção brasileira e por ser um artista sem antecessores e sem sucessores, pode não ser justo incluí-lo no mesmo segmento de um “estilo contestado de samba-canção”, até porque nunca foi contestado, mesmo tendo criado música e letra de alguns dos mais inspirados sambas-canções dos anos 50. Alguns nacionalistas criticavam que podiam ter como lançadores Dick Farney (“Não tem solução”, “Lembrança do passsado”) e Lúcio Alves (“Nunca mais”, “Sábado em Copacabana”). Caymmi já tinha uma obra de peso – pequena, mas de peso – quando escreveu seu primeiro samba-canção. Eram as suas canções praieiras, feitas no Rio de Janeiro em meio à saudade de sua terra natal Salvador. Seu alvo como compositor eram canções que falavam do mar, da vida dos pescadores, das belezas da terra, da morenice da mulher baiana, das crenças e superstições de sua gente. É por essas canções que Caymmi assegura uma posição de destaque no alto nível de compositores brasileiros. Mas e os sambas-canções? Melhor intérprete dele mesmo, durante a década Caymmi se apresentou como cantor em boates do Rio, as casas noturnas da Zona Sul, que eram os novos palcos para a música popular. A maneira de cantar ou tocar música brasileira, convenceram as gravadoras da qualidade e do potencial de vários artistas já aposentados, esquecidos, e os levaram de volta aos estúdios para gravar. A Odeon e a RCA Victor, que lideravam o mercado quase sem concorrênca, inclusive como donas dos grandes catálogos de Francisco Alves e Carmen Miranda, tinham agora adversárias de peso não só na Continental dos álbuns de Noel Rosa e Sinhô (logo convertidos em LPs), mas principalmente na novata Sinter, que produziria alguns discos preciosos durante a década: os da Velha Guarda de Pixinguinha, o de Ismael Silva revivendo seus sambas de vinte anos atrás, o de Lamartine Babo cantando (“Não tenho voz, tenho vez”) seu carnaval e suas festas juninas, os da pianista Carolina Cardoso de Menezes, o de Marlene reverenciando Assis Valente, o do cearense Carlos Augusto interpretando canções de J. Cascata & Leonel Azevedo, que ele gravou meses depois de ter namorado Ava Gardner. Surgiram outros selos menores como: Sinter (o Santa Anita reabilitando os breques de Moreira da Silva), o Musidisc:(desaposentando Marilia Batista), o Rádio provando que Silvio Caldas ainda era Silvio Caldas, o grande seresteiro e isso fizeram com que a RCA Victor e a Odeon também dispertassem. A primeira, pela série Reminiscências, LPs do selo alternativo Camden, trazia de volta seu excelente elenco dos anos 30. A segunda,alémdefazeromesmonoselo alternativo Imperial, dava a Ary Barroso a oportunidade de gravar seu piano com orquestra e coro, arranjos do conhecido Leo Peracchi. Mas foi mesmo a Sinter a gravadora que se destacou nesse tempo de redescoberta, promovendo a primeira das várias ressurreições que o samba tradicional teria desde que os adeptos de sua modernização, afirmavam que ele, como o choro, estava morto e enterrado. Diziam, que ninguém queria mais saber de surdo, pandeiro, cuíca e tamborim numa música que ficava tão mais suave, tão mais romântica, tão mais moderna, em formato de samba-canção?Mesmo que Geraldo Pereira, Wilson Batista, Heitor dos Prazeres, a Serrinha de Silas de Oliveira, a Portela de Paulo, a Mangueira de Nelson Cavaquinho ainda produzissem clássicos em forma de samba. Mas com as dificuldades, esses hits chegavam ao disco, timidamente. Foi quando a gravadora Sinter fez, em, 1955, o primeiro LP de dez polegadas de Ataulfo Alves e suas Pastoras. Sucesso total. Alertando o público para o grande compositor que Ataulfo tinha sido ao longo do tempo de “Ai que saudades da Amélia” e “Atire a primeira pedra” e revelando o inspirado sambista que ele ainda era. “Pois é”, em 78 rotações por minuto e depois como uma das faixas do LP, foi a música do ano. Não a única a relembrar o samba tradicional – afinal, Geraldo, Wilson, Heitor, Silas, Paulo, Nelson ainda estavam no pedaço. Mas aquela que, através do disco, levou suas jóias de volta na vitrine.


			O choro é outro que as vezes se antecipava ao fim. Também ele tem passado por transformações mais lentas que o samba até que novos fãs o restituísse ao estado anterior. Por várias décadas, o mais expressivo gênero de música instrumental carioca tenha sido aflingido por um culto de passado do qual seus próprios veneradores eram responsáveis (desse passadismo, só em fins do século XX o choro começaria a libertar-se). Em inúmeros programas de rádio de meados dos anos 40, em que o auge era da velha-guarda de Pixinguinha, Benedito Lacerda e outros adeptos do choro, ouvia-se o apresentador Almirante dizer: “bons tempos aqueles do chorinho...” Como se o choro tivesse acabado, tratado carinhosamente no diminutivo. Os primeiros LPs de choro lançados na década de 50 já traziam em seus títulos referências ao passado, a uma época já finda, como saudade, outrora, recordação, de ontem. Bravamente, seus seguidores e alguns poucos que vinham chegando não desistiam dele. Luiz Americano ainda vivia. Abel Ferrera, Nicolino Cópia, K-Ximbinho, Severino Araújo e seus irmãos formavam na linha de frente dos sopros. Altamiro Carrilho mantinha a tradição da flauta brasileira que começava a se despedir com Bendito Lacerda. O bandolinista Luperce Miranda continuava gravando, Canhoto e seu conhecido regional insistiam. Havia aqueles que numa tentativa de ampliar o espaço do choro, acrescentavam-lhe, letra, o choro cantado, tendo em Ademilde Fonseca a sua rainha. Mas os dois nomes que se destacaram no período, eram instrumentistas e compositores, foram eles Jacob do Bandolim e Waldir Azevedo, Waldir, cavaquinista, teve mais sorte como compositor. “Brasileirinho”, “Pedacinho do céu” e outros choros seus, além do baião “Delicado”, conseguiram a façanha de levar música tão “fora de moda” às paradas. Jacob foi, ao mesmo tempo, bandolinista extraordinário e o líder que conseguiu e levou seu grupo o mais próximo da perfeição, diante dos que ainda se dedicavam ao choro. De olho no sucesso internacional de “Delicado”, o rival de Waldir Azevedo, Jacob do Bandolim, dizia que a música “Delicado” ‘era uma das piores coisas já feitas no Brasil’, ele pesquisava mais do que compunha, lançou menos novos temas do que se preocupou em reviver valsas e tangos de Nazareth, obras primas de Pixinguinha e outros clássicos da música instrumental brasileira. 


			Uma década de transformação, de questionamento, de discussão sobre o que é música brasileira ou não, o que é legitimo ou ilegitimo, o que é influência ou imitação, o que é bom ou mau, mas também uma década de ironias. Uma delas, bastanteconhecida,tersidoLúcioRangelquem apresentou formalmente Antonio Carlos Jobim a Vinicius de Moraes, quando este procurava quem musicasse sua peça em versos “Orfeu da Conceição”, isso em 1956. Jobim era dos compositores de sambas-canções que Lúcio Rangel criticava, mesmo reconhecendo seu talento. Autodefinia-se como“compositor de samba”, recusando a condição de bossa-novista, mas nem todos pensavam assim. Se “Teresa da praia”, gravado em dupla pelas melhores vozes do samba-canção, Dick Farney & Lúcio Alves, podia ser considerado samba (apesar do jazzístico acompanhamento do piano de Radamés, do acordeom de Chiquinho e do violão elétrico de Zé Menezes),podia-se dizer que tudo que Jobim fazia era samba-canção. “Foi a noite”, “Se é por fala de adeus”, “Pensando em você”, “Sucedeu assim”, “Por causa de você”, por mais bem-feitas que fossem, não recebiam o elogio do crítico Lúcio Rangel. Mas, mesmo assim indicou-o para musicar a lenda de Orfeu transportada para os morros cariocas. Uma última ironia. Dos mais lentos, dos mais lamentosos, modernos sambas-canções da época, música e letra de Jobim, era o já citado “Outra vez”. Esta música foi gravada em 1954 por Dick Farney. Nada mais samba-canção do que o arranjo do mesmo Jobim, juntando piano, cordas, fogotes, oboés e o que mais os críticos pudessem apontar como indevida invasão do popular pelo erudito. Pois essa mesma invasão é uma das principais razões que levariam a futura geração de compositores e cantores a propor nova revolução no samba, um novo movimento. Não para voltar ao samba tradicional, mas visando uma bossa ainda mais marcante, mais para frente, mais nova. E qual foi um dos sambas-canções que, pela batida diferente do violão de João Gilberto, provocariam a revolução, o movimento? Isso prova que na história da música popular brasileira, nem sempre é possível saber com precisão como, onde ou quando acaba um capitulo para começar outro.


			Algumas das músicas que fizeram sucesso na época: * Boa noite, Amor – canta Francisco José - 1950; * Asa Branca – canta Luiz Gonzaga – 1952; * Na subida do morro – canta Moreira da Silva – 1958; * Doce de coco – canta Joel Nascimento - ...; * Cochichando – Radamés Gnattali Sexteto; * Espinha de Bacalhau – canta Severino Araújo; * A volta do boêmio – canta Nelson Gonçalves – 1956; * Se todos fossem iguais a você – Antônio Carlos Jobim e Roberto Paiva – 1956; * E daí – canta Elizeth Cardoso; * Se acaso você chegasse – canta Elza Soares – 1959; * Samba do Arnesto – canta Demônios da Garoa – 1955; * Maracangalha – canta Dorival Caymmi – 1956; * Saca Rolha – canta Zé da Zilda 1954; * Antonico – canta Alcides Gerardi – 1950.


			Pequeno resumo da MPB (Música Popular Brasileira)


			Anos 50 e 60 – Em 1958 surge a Bossa Nova. Movimento de jovens de classe média para cima e basicamente com formação universitária. O novo gênero vinha com uma estrutura harmônica, influenciada pelo jazz, e o aprimoramento na instrumentação e com isso diferenciava de tudo o que já havia sido produzido na época, eram mais composições direcionada ao romântismo, nenhum clima para músicas falando em trabalho. Entre os nomes que mais se destacaram no movimento estão Tom Jobim e Vinícis de Moraes. Na segunda fase, o clima na Bossa Nova, começou a mudar usando temas de militância política, dando origem a músicas que abordam temas relativos à situação política e social (aparecem então canções sobre morro, pobreza, falta de terras, etc) do país, toda uma geração que debatia as condições de trabalho e os meios de produção nas faculdades. E virou moda, grande parte dos compositores da época ingressa nas canções de protesto, como Geraldo Vandré(12/Set/1935-), autor de “Caminhando” (Pra Não Dizer Que Não Falei de Flores), e Edu Lobo (29/Ago/1943-), de “Upa Neguinho”. Mas, isso não direcionou uma discussão para a música popular.


			Uma exceção foi “Maria Moita”, de Carlos Lyra e Vinícius de Moraes, cantada por Nara Leão no espetáculo Pobre Menina Rica, em 1963, “Deus fez primeiro o homem/ A mulher nasceu depois/ Por isso é que a mulher/ Trabalha sempre pelos dois./ Homem acaba de chegar/ Tá com fome/ E a mulher tem que olhar pelo homem/ E é deitada, é em pé/ Mulher tem é que trabalhar./ O rico acorda tarde/ Já começa a rezingar/ O pobre acorda cedo/ Já começa a trabalhar./ Vou pedir ao meu babalorixá/ Pra fazer uma oração pra Xangô/ Pra pôr pra trabalhar/ Gente que nunca trabalhou.” E é claro, foi proibida pelo regime militar que tomou posse no ano seguinte.


			No início dos anos 60 tivemos a entrada do rock no Brasil e explode a 16, a imagem brasileira do rock internacional, com músicas românticas e descontraídas de grande aceitação entre os jovens. Namoros, festinhas e atos de rebeldia, eram os temas do rock. Os roqueiros viviam vangloriando-se da posse de bens de consumo, como guitarras elétricas (luxo na época) e carros, mas nunca mencionavam como teriam acesso a esses bens (que na vida real poucos deles tinham, mesmo). A única exceção foi, já no período da Jovem Guarda, “O Carango”, de Carlos Imperial e Nonato Buzar, gravado por Erasmo Carlos em1966 (“Ninguém sabe o duro que dei/ Pra ter fon-fon, trabalhei, trabalhei/ ... Roberto, Simonal, Wanderley/ Vejam só o carango que eu comprei”). Nos Anos 70, o rock desenvolve-se com Rita Lee (31/Dez/1947-) e Raul Seixas (28/Jun/1945-21/Ago/1989).


			Diante disso a música popular – a partir de 1965, com o início dos festivais, a sigla MPB passa a identificar a música popular brasileira, com isso queremos dizer que, a música que surge após a Bossa Nova, parte-se com os regionalismos e se projeta a nível nacional. Privilegiada por grande variedade de estilos e ritmos, incorpora elementos do jazz e do rock da Jovem Guarda. A MPB varia-se da Bossa Nova por abandonar ointimismo, e passar a apresentar em grandes espaços públicos e suas letras visavam mais a situação política do país. E aí começa a surgir os tradicionais Festivais, o primeiro foi organizado pela TV Excelsior, de São Paulo. Elis Regina (17/Mar/1945-19/Jan/1982) vence o primeiro Festival de Música Popular Brasileira, com a música “Arrastão” (de Edu Lobo e Vinicius de Moraes). No Ano seguinte, vem o segundo Festival, produzido também por uma TV de São Paulo a TV Record, e aí, acontece o empate em primeiro lugar, com “A Banda” de Chico Buarque de Holanda e “Disparada”, de Geraldo Vandré. E em 1967, é a vez de Edu Lobo e Capinan vencerem o Festival de MPB da TV Record, com a música “Ponteio”, já “Roda Viva”, de Chico Buarque de Holanda fica em quarto lugar. Nesse mesmo Festival os baianos lançam a semente do Tropicalismo, (movimento que incorpora à MPB elementos do rock, dos ritmos estrangeiros e da cultura de massa), com as músicas “Alegria, Alegria”, de Caetano Veloso, e “Domingo no Parque”, de Gilberto Gil. Com a decretação do AI-5 em 1968, entra em crise toda a produção cultural do país, muitos artistas são exilados e na MPB, alguns artistas como Milton Nascimento e Elis Regina realizam trabalhos insulados.


			Anos 70 e 80 – Nos anos 70, a MPB entrega-se como modelo musical dos centros urbanos, e aí os compositores e intérpretes que até então estavam espalhados pelo Brasil passam a se agrupar. Patendeando uma diversidade regional da música brasileira, de Alagoas vem Djavan (27/Jan/1949-); do Pará, Fafá de Belém (09/Ago/1956-); do Ceará, Belchior (26/Out/1946-30/Abr/2017), Fagner (13/Out/1949-); da Bahia Gal Costa (26/Set/1945-09/Nov/2022) e outros representando suas regiões, como: Ivan Lins (16/Jun/1945-), Simone (25/Dez/1949-), Clara Nunes (12/Ago/1942-02/Abr/1983), Beth Carvalho (05/Mai/1946-30/Abr/2019), Alcione (21/Nov/1947-), Zizi Possi (28/Mar/1956-), Egberto Gismonti (05/Dez/1947-), João Bosco (13/Jul/1946-), Gonzaguinha (22/Set/1945-29/Abr/1991). Surgiram também grandes intérpretes como Ney Matogrosso (01/Ago/1941-), Alceu Valença (01/Jul/1946-) e Elba Ramanho (17/Ago/1951-), que conquistaram êxito manifestando a variedade de estilos e a fusão entre samba-canção e pop.


			A partir dos anos 80, são registrados novos nomes na música popular, como: Arrigo Barnabé (14/Set/1951-), Eliete Negreiros (29/Nov/1951-), Itamar Assunpção (13/Set/1949-12/Jun/2003), Luiz Melodia (07/Jan/1951-04/Ago/2017), Na Ozzetti, Vânia Bastos, Leila Pinheiro e diversos novos grupos como Rumo e Premeditando o Breque, que incorporam também elementos da música erudita de vanguarda e do rock, reggae e funk. E a partir daí, o rock consolida-se no mercado com o surgimento de novos artistas como: Marina Lima (17/Set/1955-) e bandas como Ultraje a Rigor, Legião Urbana, Blitz, Barão Vermelho, Os Paralamas do Sucesso e Titãs. Também nos anos 80 é a vez da música nordestina viver seus momentos de fama, com a popularização dos ritmos afro-brasileiros, no Carnaval de Salvador, e começam a ser valorizados no país inteiro, destaque para Luiz Caldas (19/Jan/1963-), que divulga o gênero fricote, (por volta de 1987). Logo depois a lambada invade a Bahia e faz tremendo sucesso. E aí Gal Costa e Paul Simon passam a gravar músicas do bloco de Carnaval Olodum, surge também Daniela Mercury (28/Jul/1965-), que faz uma fusão de samba e reggae numa música chamada de axé music. Surge também nessa época a música sertaneja, que substitui a viola pela guitarra elétrica e cantam música romântica numa fusão do estilo caipira brasileiro com o country norte-americano, se distanciando dos temas rurais e é a vez de Chitãozinho & Xororó, Leandro & Leonardo e Zezé de Camarco & Luciano. 


			Compositores e intérpretes que contribuíram muito para o movimento


			


			Chico Buarque: Surgiu na década de 60 fazendo um samba tradicional, trazendo de volta o morro e seus temas de malandragem, trabalho, carnaval e problemas com a polícia. Já no seu primeiro sucesso, em 1965, estava o operário esperando a condução: “Pedro Pedreiro”, que tinha na letra “Pedro pedreiro penseiro esperando o trem/ (...) Esperando, esperando, esperando/ Esperando o sol/ Esperando o trem/ Esperando o aumento/ Desde o ano passado/ Para o mês que vem.” E a pedido de Nara Leão em 1966, faz “Com Açúcar, Com Afeto”, que fala da preocupação feminina com o homem que não trabalha. Compôs também “Logo Eu?”, onde na letra o cidadão fingia que trabalhava, e a mulher continuava a reclamar.


			Depois dessa fase inicial, Chico, voltou a compor com tema apenas em sua produção destinada a teatro e cinema. Foi assim com “Vai Trabalhar, Vagabundo”, tema do filme de mesmo nome em 1973, dirigido por Hugo Carvana. Depois “Homenagem ao Malandro”, de 1977, que integrava a peça Ópera do Malandro. 


			Roberto Carlos: Foi sem dúvida o compositor (em parceria com Erasmo Carlos) que mais abordou o trabalho em suas canções, mesmo sem ter ligação direta com o samba de morro, mas lembramos que Roberto é de família humilde e morou em subúrbio no início de sua carreira no Rio de Janeiro e isso marcou daí preferir o trabalho como um de seus temas preferidos ao compor, tratando-o de formas isolada, mas compatíveis, nas duas principais linhas de suas canções: a romântica e a religiosa.


			Na linha romântica, o compositor, embora nunca negue a importância do trabalho, apresenta-o como impecilio que separa homem e mulher que se amam. Em “Rotina”, de 1973 (sua primeira música sobre o trabalho), retoma o tema da ida matinal do operário ao serviço, numa abordagem bem mais romântica que as anteriores: “O sol ainda não chegou/ E o relógio há pouco despertou/(...) Seu corpo adormecido e mal coberto/ Quase não me deixa ir/ Fecho os olhos, viro as costas/ Num esforço eu tenho que sair./ A mesma condução/ A mesma hora/ Os mesmos pensamentos chegam/ Meu corpo está comigo/ Mas meu pensamento ainda está com ela./ (...) Estou chegando para mais um dia de trabalho que começa/ Enquanto lá em casa ela desperta/ Pra rotina do seu dia./(...) O dia vai passando, a tarde vem/ E pela noite eu espero/ Vou contando as horas que me separam/ De tudo aquilo que mais quero/ Meu rosto se ilumina num sorriso/ No momento de ir embora/ Não posso controlar minha vontade/ De sair correndo agora/ O trânsito me faz perder calma./(...) Pensando em minha volta, muitas vezes/ Ela vem olhar a rua.(...)”. Já em “Cheirosa”, de 1996, ele fala da mulher que, com seu perfume, parece querer que ele não vá trabalhar. O operário não falta ao serviço, mas fica a impressão que ter uma esposa cheirosa autoriza a redução da jornada de trabalho.


			Roberto comenta o trabalho feminino em mais duas lindas canções. Na primeira, “Se Diverte e Já Não Pensa em Mim”, de 1988, o cantor e compositor não se conforma que a ex-amada consiga trabalhar, indiferente ao sofrimento dele, “De manhã vai pro trabalho/ Apressada nem se lembra que eu existo/(...) Bate a porta do seu carro, liga o rádio/(...) Agitando todo dia/(...) Usa o fax e o telex/ Às seis horas, ela fala ao telefone...”. Já na segunda, a mulher tem a liderança e a chefia, e quem vai de carro ao trabalho é ele. “Obsessão” é de 1993.


			A linha religiosa da obra de Roberto Carlos aborda o trabalho como algo positivo, um dos valores que a família lhe transmitiu, como em “Aquela Casa Simples”, de 1986: “Naquela casa simples/ Você falou pra mim/(...) Que eu fosse um bom menino/ Que eu trabalhasse muito/ Que o nome do meu pai soubesse honrar e nunca fosse um vagabundo.” Já em “Todo Mundo é Alguém”, de 1988 ele afirma que qualquer trabalho, por mais simples que seja, dignifica o homem. Também na linha religiosa se insere “Herói Calado” de 1992.


			Outros Compositores – É incrível, mas ainda existem nos morros, na periferia compositores fazendo sambas com temas iguais ou parecidos aos da década de 30, dos quais, a crítica ao trabalho, só que hoje, existe poucos canais abertos para que essas músicas cheguem ao sucesso e tem melhorado bastante. Partindo desse principio, existe o repertório gravado por Bezerra da Silva e tem mais, ele não é o único. Esses que Bezerra chama de verdadeiros compositores, também são elogiados por Paulinho da Viola. O samba “Que Trabalho é Esse?”, de Zorba Devagar gravado por Paulinho da Viola em 1982 voltava ao tema da recusa ao batente. Já Fagner lança em 1983 “Guerreiro Menino”, de Gonzaguinha, que diz que o trabalho enobrece o homem. “Um homem se humilha/ Se castram seu sonho/ Seu sonho é sua vida/ E a vida é o trabalho/ Sem o seu trabalho/ Um homem não tem honra/ Sem a sua honra/ Se morre, se mata/ Não dá pra ser feliz.”


			Em “Mama África”, de Chico César de 1996 (já constava do disco Aos Vivos, de 1994) ele enfatiza o trabalho feminino, especificamente com a dupla jornada de trabalho da mulher, em casa e fora dela.


			Como podemos observar a Música Popular Brasileira, tem uma grande importância na nossa cultura. É fácil constatar que a MPB, além de sua importância como revelação harmônica que traduz nossos diversos segmentos culturais, mostra-se como uma das mais facinantes formas de preservação da memória coletiva e como uma área social privilegiada para as leituras e interpretações do Brasil.


			O brilho e o sucesso de nossa música fortalecida no mundo inteiro, pode ser visto como um dos instrumentos de nossa gente, seus hábitos, seus costumes. A notabilidade de nossa produção musical precisa, ainda hoje, de uma maior reflexão critica e teórica e de um trabalho historiográfico que possam mapear, sistematizar, discutir e ler criticamente o seu imenso universo, fortalecendo assim, a memória musical de nosso povo. É contudo, um imaginário social repleto de sons, versos, sentidos diversos, narrativas cotidianas e personagens que falam desde casos de amor até reinvindicações políticas, na maioria das vezes reinventando o dia-a-dia, traço indispensável da maioria dos poetas da canção popular no país.


			Vamos a Pré-Jovem Guarda


			Como num ser em mudança, as manifestações artísticas mais percebidas vêm em espasmos. Aí também está incluida a música popular. Assim o pop nasceu e continua a nascer pelo mundo e também por aqui. Para não tornar mais complexo, imaginemos o pop, mais ou menos como se conhece ou se definir hoje, apareceu no Brasil nos anos 50. Foi um dos acontecimentos mais importantes da década (mais importante até que a derrota do Brasil pelo Uruguai na Copa do Mundo realizada no Rio de Janeiro no início desta década). Em 24 de agosto de 1954, o então presidente Getúlio Vargas, conhecido como o “pai dos pobres”, decidiu acabar com a própria vida. Preferiu não ficar para ver a confusão que vinha aumentando no país. Era anunciada a promessa de que o Brasil seria a nação do futuro, isso, oitenta e nove dias depois. O nosso principal produto era o Café que vinha perdendo espaço para o fusquinha. E a culpa recaia sobre o candidato à Presidência da República Juscelino Kubitschek, também conhecido por ser um bom pé-de-valsa. As manchetes do pais era os projetos de Oscar Niemeyer. Predominava na época os estilos regionais e os bolerões que deram lugar ao novo ritmo a bossa-nova. Era a música pop do momento. Mais o país copiava tudo que vinha da musica europea. 


			James Dean, o band boy da rebeldia sem causa


			Adolescente revoltado muda de cidade com os pais e não consegue se adaptar às gangues do lugar, que vivem em briga e em perigosas corridas de carro. O enredo, simples mas verdadeiro, fez Juventude Transviada (Rebel Without a Cause) estourar nos cinemas. James Dean, Natalie Wood e Sal Mineo souberam passar a rebeldia e o inconformismo dos jovens dos anos 50. O filme virou um marco, e James Dean, o mito personificado dessa época conturbada.


			ROCK e ROLL – Nos Anos 50


			História do ROCK – O começo:


			HISTÓRIAS DO ROCK: O termo “rock and roll” era uma gíria dos negros americanos, que se referia ao ato sexual, algo parecido com o “faustônico silvano” (iirrrcccc!) “rala e rola”. O termo estava presente inclusive em algumas letras de blues (a exemplo de My Daddy Rocks Me With a Steady Roll da cantora Trixie Smith, em 1922). Allan Freed, um disk jokey americano (pode ser visto no filme Mr. Rock and roll – A História de Allan Freed), foi o inventor por usar o nome sonoro para denominar o novo estilo musical que estava surgindo. Comemora-se no dia 13 de julho, o Dia do Rock. Este dia foi instituído após o Concerto Live Aid que aconteceu no dia 13 de julho de 1985 e foi organizado em beneficio das vitimas de fome na áfrica. 


			ORIGENS DO ROCK: O Rock’n Roll surgiu nos Estados Unidos na década de 1950. Totalmente desigual de tudo que já havia ocorrido na música, era bastante Inovador, o rock juntava um ritmo rápido dosados de música negra do sul dos EUA e o country. O que mais marcava no rock era o acompanhamento de guitarra elétrica, bateria e baixo. Com letras simples e um ritmo dançante, foi logo aceito no gosto popular. Apareceu pela primeirira vez num programa de rádio no estado de Ohio (EUA), no ano de 1951.


			ROCK NA DÉCADA DE 1950: Teve inicio este estilo, ganhando a simpatia dos jovens que se identificavam com o estilo rebelde dos cantores e bandas. Surge nos EUA e toma conta do mundo em pouco tempo. No ano de 1954, Bill Haley lança o grande sucesso Shake, Rattle and Roll. No ano seguinte, surge no cenário musical o rei do rock Elvis Presley. Unindo diversos ritmos como o country music e o rhythm & blues. O roqueiro de maior sucesso até então, Elvis Presley lançaria o disco, em 1956, Heartbreaker Hotel, chegando ao topo das vendas. Nesta década, outros roqueiros fizeram sucesso como: Chuck Berry e Little Richard.


			Mas, Bill Halley foi quem começou o serviço com Rock AroundtheClock, música que virou tema de abertura de Blackboard Jungle (Sementes da Violência, 1955), clássico de Richard Brooks.


			A origem do Rock And Roll provém de fontes variadas, teve seu modelo criado pela primeira Geração de Rockers, como Chuck Berry, Elvis Presley, Little Richard, Jerry Lee Lewis, Bill Haley, entre outros. Em 1954 Sam Phillips, dono da gravadora Sun Records, de Memphis (USA), sentindo a força do novo ritmo musical que estava em gestação fruto de uma fusão do blues tradicional, do Rhythm e Blues (R & B) do jazz, do country e do gospel americanos e que o disc-jóquei de Cleveland Alan Freed Chamara de “Rock’n’Roll”, disse: “Se eu achasse um branco com voz e alma de negro, ganharia um milhão de dólares!”. No dia 5 de julho daquele mesmo ano o caminhoneiro Elvis Aaron Presley – o “branco com voz e alma de negro” que Phillips sonhara encontrar – entrava nos estúdios da Sun Records para gravar “That’s all right (mama)”, do bluesman negro Arthur “Big Boy” Crudup. Dois dias após, a música era tocada no rádio pela primeira vez, este disco foi o primeiro compacto de Elvis, lançado no mercado somente no dia 19 daquele mês. Havia começado a rolar montanha abaixo aquela bolinha de neve que mais tarde, rolaria mundo afora e se agigantando mais e mais.84diasantesdagravaçãodeElvis, mais precisamente no dia 12 de abril de 1954, Bill Haley and His Comets havia gravado a antológica “Rock around the clock” (de Max C. Freedman e Jimimy de Knight), cujo single vendeu somente 75.000 cópias nos Estados Unidos, o que poderia ser considerado um fracasso total. Mas, o seu destino seria glorioso. Incluída, no ano seguinte, na trilha sonora do filme “Sementes da Violência” (“Blackboard jungle”), a canção, tocada apenas na abertura do filme enquanto o elenco era apresentado, alucinava as platéias jovens, que faziam das salas de cinemas uma verdadeira pista de dança, com com direito a quebra-quebra de cadeiras, etc. O sucesso da música foi tão grande que abriu caminho para o lançamento, em 1956, do filme “Ao balanço das horas” (“Rock around the clock”), no qual Haley e seu conjunto abriam cantando o já famoso rock, mas, sem o fantástico solo de guitarra de Danny Credone, morto poucos meses após a gravação histórica. Vieram, então, Chuck Berry, Jerry Lee Lewis, Carl Perkins, Fats Fomino, Little Richard, os Everly Brothers, Buddy Holly e tantos outros. Como era de se esperar, essa onda jovem contrariaà música adulta até então dominante, foi tendo aceitação fora do seu país de origem, logo contagiando a juventude do mundo inteiro. Hoje, com mais de 70 anos de história para este jovem ritmo que atende pelo nome de “rock and roll”. Esse ritmo contagiante que traduz excitação e frenesi nunca envelhece; pelo contrário, sempre se renova a cada geração que passa. Se na década de 50, quando foi criado pela Geração de Rockers, significava uma fusão do blues tradicional, do Rhythm e Blues (R & B) do jazz, do country e do gospel americanos, hoje essa definição pode ser muito mais ampla. Com o passar do tempo o rock agregou vários elementos além dos citados acima, a música clássica, do folk e da world music, entre outros. E nesta era digital, o rock ainda deita e rola, usando os famosos samplers, instrumentação eletrônica e muitos computadores. Mais com toda essa modernização, nunca perdeu a sua rebeldia, o seu jeito de “entrar revolucionando tudo”, que em uma só palavra, resumimos como “atitude” essa é a senha de comando para milhões de jovens no mundo inteiro a cada geração. Sempre ditando sua moda e seu estilo de vida, criando uma interligação entre passado, presente e futuro. Nesses pouco mais de 70 anos de existência, podemos lembrar algumas passagens ao longo dessas sete décadas:


			

					
1955- quando Chuck Berry inventou o rock and roll e Elvis Presley o popularizou.


					
1966/1967 – quando Bob Dylan, The Beatles, The Rolling Stones, Frank Zappa, The Doors e Velvet 


					Underground causaram uma revolução compacta na estrutura do rock and roll.


					
1976/1977 – quando o Punk Rock e a New Wave mais uma vez revolucionaram o rock and roll.


					
1987/1988 – quando bandas como Pixies, Fugazi e Sonic Youth criaram o indie pop.


					
1993/1994 -quando Radiohead, Oásis, Blur, Pulp,Manic StreetPreacherseSuedeinventaram o britpop.


			


			A tudo isso, podemos acrescentar a geração New Rave, que pode ser representada pelos Klaxons e por nosso Cansei de Ser Sexy. Hoje é comum ver os jovens procurando “novos ritmos, novos estilos” no veio de algo que às vezes já foi produzido, agora sendo reciclado e dando uma nova leitura, uma nova dimensão, nova roupagem e, quando possível, agregando novos elementos ao rock produzido no mundo. 


			Você sabia que ... 


			1950 – O primeiro fusca vendido no Brasil era importado e custava 56.750 cruzeiros. Nove anos depois começou a produção nacional.


			Jerry Lee Lewis se casou com a sobrinha em segundo grau antes da assinatura do divórcio do casamento anterior, arruinando, com isso, sua carreira?


			No Brasil, as primeiras gravações de Rock And Roll foram feitas por cantores populares. Como Nora Ney, Cauby Peixoto, Agostinho dos Santos, Dores Duran e Elis Regina, entre outros?


			O Monterey Pop Festival é considerado o precursor do Movimento Hippie e se tornou modelo para grandes festivais futuros, como o de Woodstock?


			Muitos consideram o Sex Pistols a primeira banda de Punk Inglesa, mas que o The Clash é a banda que realmente pode ser considerada a verdadeira bande Punk Britânica?


			


			Vimana foi uma banda brasileira dos anos 1970 que tocava Rock Progressivo e teve entre seus integrantes Lobão, Lulu Santos e Ritchie?


			ROCK e ROLL (dos anos 50)


			A origem em outra versão: As palavras “rock” e “roll”, não necessariamente em combinação, eram usadas nas letras de R & B com uma conotação sexual. No início dos anos 50, o disc-jóquei americano Alan Freed de uma Rádio de Cleveland (EUA), usou pela primeira vez, o termo “Rock’n’Roll” para titular um programa de Rádio: “Moondog Rock’n’Roll Party”. O nome do blog foi tirado do filme “Mr. Rock’n’Roll” que conta a história de Alan Freed. Ele passou a utilizá-lo frequentemente em sua programação e mais tarde adquiriu os direitos autorais sobre o termo.


			Como tudo começou ... (na outra versão)


			No início da década de 50, a América se recuperava dos grandes danos e prejuízos do período pós-guerra. Mais o cenário era esperançoso: o poder aquisitivo do norte-americano melhorava a cada dia e e começava a aparecer a geração do consumo, para quem tudo era novidade e inspirava prazer. A geração antiga ouvia canções românticas de Dean Martin e Orquestras como a de Glenn Miller, mas, não era bem isso que os jovens queriam ouvir. Desse descontentamento surgiu o ritmo batizado de rock and roll, que expresava a excitação dessa nova geração. 


			A RECEITA DO ROCK AND ROLL – Na sua forma mais pura, o rock é composto de três a quatro acordes, uma batida forte e contínua e uma melodia pegajosa. As raízes do rock and roll vem de fontes variadas: o blues tradicional, o rhythm & blues (R & B) e a música country. Adicione a tudo isso o gospel, o pop tradicional, o jazz, o boogie-woogie e o folk. E misture uma estrutura ao estilo blues, que torna a canção rápida, dançante e atraente. 


			Já comentamos que o rock and roll teve seu modelo criado pela primeira geração de rockers: Chuck Berry, Elvis Presley, Little Richard, Jerry Lee Lewis, Buddy Holly, Bo Diddley, Bill Haley, Gene Vicent, The Everly Brothers, Carl Perkins, entre outros. Nas décadas seguintes, um grande número de artistas no mundo inteiro foi aperfeiçoando e redefinindo esse som. Da invasão inglesa, folk-rock e psicodelia ao hard rock, heavy, metal, glam rock e punk, diversos subgêneros foram surgindo, muitos deles ainda conservando em sua concepção musical as raízes da décadas de 50 e 60. Mais a forma de execução foi mudando, só que a essência continuava a mesma.


			A Polêmica 


			O rock and roll já nasceu polêmico. Na época, a juventude começou a se revoltar contra o racismo, e viram na música uma forma de unir todos. Alguns atribuem aos negros a criação do rock and roll nos anos 50. Mas quem será o pai do rock? Na versão negra, podemos considerar Chuck Berry, Little Richard, Fats Domino e Bo Diddley.


			MARCO DO ROCK - O primeiro marco na história do rockfoi uma gravação de Ike Turner(o falecido marido da Tina Turner). Ele comandava um grupo de R & B chamado The Kings of Rhythm, que, em maio de 1951, conseguiu chegar as paradas com o compacto Rocket 88. Os primeiros brancos a se arriscarem no alucinante ritmo foram Bill Haly, Carl Perkins, Johnny Cash, Jerry Lee Lewis, Roy Orbison e Elvis Presley, que incluiram em suas músicas as origens do hillbillly, uma espécia de música pré-folk feita no sul dos Estados Unidos, o swing do blues de origem negra e um pouco de jazz e do boogie-woogie – este outra vertente do blues tradicional. Essa mistura mais tarde teve o nome de rockabilly. A diferença entre o rock and rolle o rockabilly é que no primeiro entravam elementos do pop feito antes da década de 50 – o chamado pop tradicional – e, no segundo, predominava as raízes country e do rhythm & blues. O selo Sun Records, do produtor Sam Phillips, ajudou a divulgar pela América alguns desses ritmos importantes, na voz de nomes como Johnny Cash, Jerry Lee Lewis e Elvis Presley. Enquanto isso, em Chicago, outro selo chamado Chess Records – uma gravadora de R & B – divulgava ao mundo os artistas negros do rock and roll, como Chuck Berrye Bo Diddley. Nessa época, houve uma reprodução pelos Estados Unidos de outros selos menores que também fizeram história, como o Imperial e o King. O artista mais discutino na época pela mídia foi Bill Haley, músico do Estado de Michigan, que já tocava rock and roll desde o início dos anos 50, quando o ritmo ainda nem tinha nome. Sua gravação de “Rock Around the Clock”, por exemplo, aconteceu no início de 1954, antes de Elvis Presley assinar com a gravadora Sun Records (também em 1954), e de Chuck Berry gravar “Maybellene”, em 1955.


			O chorão


			Citado como um precursor do rock and roll, Johnnie Ray tinha como inspiração oestilo R & B, algo entre Frank Sinatra e Elvis Presley. E já no ano de 1951 ele ganhou seu primeiro disco de ouro com a música “Cry” e depois com “Little White Cloud that Cried”. O apelido The Cry Guy (o cara chorão) surgiu porque devido seu comportamento no palco que incluía choro e dramatizações, como se ajoelhar aos prantos. Muitos o consideram uma das grandes influências de Elvis e, no Brasil, de Tony Campello.


			Um jovem caminhoneiro, empregado da Crown Electric Co., pára em frente ao número 706 da Union Street. Vai ao Memphis Recording Service, a pequena empresa que servia como irmã caçula dos estúdios da Sun Records, de Sam Plillips. Era 4 de janeiro de 1954. Na cidade de Memphis, pois, naquela época qualquer cidadão podia gravar sua própria fita demo a preços reduzidos. O garoto entra no estúdio com um violão na mão e quatro dólares, a taxa cobrada para gravar My Happiness e That’s When Your Heartache Begins. As fitas de acetato seriam presenteadas à sua mãe, para quem ele já havia gravado duas outras canções meses atrás. O nome do guri era Elvis Presley e dentro de dois anos se tornaria o maior astro do mundo. Intrigado pela mistura rara de música caipira e blues que saía da voz de Elvis, logo, o próprio Sam Phillips levou-o aos melhores estúdios da Sun e colocou-o junto do guitarrista Scotty Moore e do baixista Bill Black. E o resulado foi como se esperava, surpreendente. Nascia uma lenda, e isso transformaria a música pop nunca mais seria a mesma. A história não tem registro de quanto Sam gastou no equipamento de seu estúdio mambembe. Não importa, foi o melhor investimento que ele fez na vida.


			CURIOSIDADE: O COMPACTO DE VINIL: Nos anos 50 um produto de consumo importante foi o compacto de vinil de sete polegadas, o single, conhecido no Brasil como “compacto simples”. Todos os grandes nomes começavam gravando suas músicas nesse formato. Na época, as rádios só tocavam compactos. Existia apenas uma parada de sucesso que eles chamavam de singles chart (algo como “parada de compactos”). Somente no ínico dos anos 60 foi criada a parada álbuns chart (“parada de discos”) para os LPs que só eram lançados depois de o artista ter tido vários compactos de sucesso. Estes eram reunidos no LP. 


			Não é censurável dizer que a origem do rock’n’roll é sagrada. Conta à história que nos anos 30, algumas dissidências de igrejas evangélicas negras começaram usarinstrumentos musicais profanos em seus cultos. Na liturgia, violões, instrumentos de sopro e percussão passaram a ser tocados junto com o órgão, o piano e o coral. Tudo isso tinha um objetivo: cativar os fiéis pela via sensual – o agito corporal na ajuda à elevação espiritual. Devido com essa mudança nos cultos começou a surgir um novo estilo musical, o rock and reeling (numa tradução tosca: balanço e cambaleio). E aí, alguns músicos de formação religiosa passaram a tocar blues, a maior expressão do lamento negro na América. E, por todas as adversidades sofridas por esse povo, o blues em sua variante mais veloz, o rhythm & blues, também expressava a ironia e o sarcasmo. Havia ainda o r&b direto e safado, que expressava o sexo. A maior influência do rock’n’roll foi recebida desse estilo. Para resumir a história: foi da mistura negra do rhythm & blues e branca da country & western que surgiu o rock’n’roll.


			Enquanto isso, no Rádio ...


			Alan Feed foi responsável em apresentar o som dos negros para as platéias brancas em seu programa de rádio Moondog Rock and Roll Party, que começou em Ohio, em 1952, tocando R & B para um público adolescente de brancos, em um período em que predominava o racismo, o DJ foi criticado e perseguido pelas autoridades por sua atitude. Outro fato marcante de Freed foi em 1952, quando ele reuniu uma platéia de 25 mil brancos em Cleveland, o local tinha capacidade para 10 mil pessoas, para ver um show onde a maioria dos artistas eram negros de rock and roll. O tumulto foi geral, mas o sucesso levou seu programa para Nova York dois anos depois. Ele promoveu outro grande show histórico em 1955, no Brooklyn Paramount Theater, com Fats Domino, The Drifters, The Clovers e The Heptones and Joe Turner. Mas uma vez, na plateia presente predominavam os jovens brancos. Com o sucesso destes shows, passou a ser o herói do rádio em toda a América, pois dava força a todos os grupos de R & B que apareciam, atéaos mais desconhecidos, e se recusava a tocar Pat Boone, cantor que cantava sucessos do rock and roll em versões suaves. Ele fez também, nos anos 50, diversos filmes, interpretando ele mesmo como Ao Balanço das Horas (Rock Around the Clock), Don’t Knock the Rock e Mister Rock and Roll. Alan Freed passou por alguns processos por exigir participações em direitos autorais de músicas que ele ajudava a estourar tocadas em seus programas de rádio. Mas, seu pior momento foi em 1958, quando foi proibido de mostrar o cantor de doo-wop negro Frankie Lymon dançando com uma garota branca em seu programa de TV Rock and Roll Dance Party. E a partir daí, sua carreira começou a declinar, até que em 1959, estourou outro escândalo do payola (jabá), quantia exigida pelos DJs de rádio para tocar as músicas dos artistas. Freed encerrou mesmo sua carreira e sua vida em 1965, desempregado e entregue totalmente a bebida alcoólica.


			BEBOP: O bebop, que apareceu com o fim das big bands, foi outra raiz do rock and roll. Era um tipo de jazz misturado ao blues feito pelos jovens negros, não era dançante como o som das swing bands. Nomes como o do saxofonista Charlie Parker e do trompetista Dizzy Gillespie foram os que mais se destacaram nessa onda.


			Doo-Wop: Era um estilo que existia dentro do rock and roll dos anos 50, por sinal muito importante, era como se fosse um exercício vocal feito por grupos de jovens negros e brancos, pobres e, as vezes, ítalo-americanos, que começavam a carreira cantando sem o acompanhamento de instrumentos, o que chamamos de capella. Alguns grupos conseguiram sucesso com este estilo como The Platters, The Clovers, The Orioles e Crew Curts (grupo canadenses) e conseguiram o primeiro lugar nas paradas com as músicas “Sh’Boom” e “Earth Angel”. The Crews foi o primeiro grupo negro a tocar em rádios de brancos em 1954, com a música Gee. Mas os que mais se destacaram foram os grupos The Clovers e The Platters, oprimeiroemplacou13sucessosentre1951e1954eo segundo (grupo doo-wop) chegou nas principais paradas de sucesso com “The Great Pretender” em dezembro de 1955.


			Músicas de doo-wop que ficaram na história: * A Teenager in Love – Dion; * Bárbara Anne – The Regents; * Blue Moon – The Marcels; * Devil or Angel – The Clovers; * Earth Angel – The Penguins; * Little Darlin – the Diamonds; * Love Portion No 9 – The Clovers; * Smoke Gets In Your Eyes – The Platters; * The Great Pretender – The Platters; * Why Do Fools Fall In Love – Frankie Lymon.


			THE BEATLES


			


			The Beatles foi uma banda de rock britânica, formada em Liverpool em 1960. É considerado o grupo musical mais bem-sucedido e aclamado do mundo na história da música popular. A partir do ano de 1962, o grupo passou a ser formado por John Lennon (guitarra rítmica e vocal), Paul McCartney(baixo e vocal), George Harrison (guitarra solo e vocal) e Ringo Starr (bateria e vocal). Eles usavam cabelo meio comprido cortado à tijela, uns terninhos diferentes, botinhas bem lustrosas e produziam um som deliciosamente ingênuo e contagiante. O grupo criou raízes no skiffle e do rock and roll da década de 1950, a banda assumiu depois, diversos gêneros que vão do folk rock ao rock psicodélico, em alguns casos incorporando elementos da música clássica e outros, de forma inovadora e criativa. Estes garotos logo conquistaram o mundo inteiro o que a imprensa britânica chamava logo de “Beatlemania”, e isso fez com que eles crescessem em sofisticação. Sua formação inicial (1960-1962) foi Lennon, McCartney, Harrison, Stuart Sutcliffe (baixo) e Pete Best (bateria). Sutcliffe deixou o grupo em 61, e Best foi substituído por Starr no ano seguinte. Os Beatles ganharam popularidade internacional a partir de 1963, excursionaram pelo mundo até 1966, quando se retiraram para trabalhar em estúdio até sua dissolução definitiva em 1970. A partir daí, cada músico então seguiu sua carreira solo. 


			O Rock and Roll no Cinama


			O filme que marcou o rock and roll foi, O Selvagem (The Wild One), de 1953. Estrelado por Marlon Brando e dirigido por Lászió Benedek, o longa ditou a moda com suas jaquetas de couro, o blue jeans e os topetes. Em 1955, foi à vez do ator James Dean virar ídolodaquela geração com Juventude Transviada (Rebel Without a Cause), dirigido por Nicholas Ray. O roteiro contava a história das disputas de gangues de jovens e nos duelos de carros, e levava para as telas a rebeldia dos jovens e a moda da época, como as garotas usando vestidos rodados, o cabelo amarrado (rabo de cavalo) e meias soquete.


			O outro filme que consolidava a geração rock and roll, foi Sementes da Violência (Blackboard Jungle), também de 1955, dirigido por Richard Brooks e tendo como sua estrela Glenn Ford. A trilha sonora trazia “Rock Around the Clock”, de Bill Haley & His Comets, este sim, revolucionou toda a geração principalmente no Brasil e que abriu as portas para talentos como Elvis Presley.


			E a Geração Beat ? A chamada beat generation foi a grande influência literária nos anos 1950. William Burroughs, em 1953, publicou Junkie, o mais chocante dos livros beats. Em 1955, Allen Ginsberg, em São Francisco, apresentou o poema “Howl” (Uivo), criando um grande impacto. Um anodepois publicou Uivo e Outros Poemas, que , ao lado do clássico On the Road, escrito por Jack Kerouac em 1957, tornaram-se livros cultuados da literatura beat. Ao contrário da geração adolescente do rock and roll, os beats ouviam jazz e bebop, e eram adeptos de novas experiências espirituais, como o zen-budismo e outras religiões orientais.


			O primeiro Superstar do Rock And Roll


			Bill Haley já fazia sucesso desde 1953, com as músicas “Crazy Man Crazy” e “Rock the Joint”. Naquele ano, tentou gravar com sua banda “Rock Around the Clock”, (música que se tornaria o primeiro grande hit popular do rock and roll), mas, não teve o apoio do diretor da sua primeira gravadora Essex. Só conseguiu gravar a música no ano seguinte (1954) quando foi para gravadora Decca. Gravou o compacto Thirteen Women onde no lado B estava incluída a música que vendeu 75 mil cópias naquele ano. Mas os autores da música ficaram desepcionados com o pouco sucesso que a canção fez no início e decidiram mandá-la a Hollywood para ser incluída na trilha sonora do filme Sementes da Violência, e com o estouro da música, a gravadora Decca lançou novamente o compacto em 1955, só que desta vez com a música no lado A, que chegou ao mundo inteiro. Bill Haley emplacou mais cinco sucessos no ano seguinte nas paradas. Mas apesar de todo sucesso, Bill já tinha mais de 30 anos e era gordinho e seus trajes não combinavam bem com os adolescentes, não era o tipo sex symbol e foi aí que no mesmo ano apareceu Elvis Presley nas paradas e começaram os dias de declínio de rei do rock and roll de Haley.


			O Grande Astro do Rock


			Na história do rock’n’roll, não há nome que seja associado e mais importante do que Elvis Presley. Desde o seu surgimento em 1954, a história da música jovem mudou e nunca mais foi a mesma. Mais que um artista completo, Elvis Presley foi, é e sempre será um mito, o eterno Rei do Rock. Portanto, estaremos sempre contando fatos de sua vida e de sua brilhante carreira.


			O novo ídolo americano Elvis Presley levavam os jovens ao delírio provocava ataques histéricos, que gritavam e choravam quando ele cantava “rock’n’roll”. A voz é normal. Quando Elvis Presley começou a ser ouvido, ninguém sentiu que era diferente de seus predecessores: Frank Sinatra, Johnny Ray e Frank Lane. Mas, os jornais de Nova York começaram a estampar comentários de cidades em que o cantor se exibia. Ele começou a ser notado e aplaudido por todos. Passou a ser noticias em todos os jornais do mundo. Desde os dias em que Rudy Valee era o ídolo das menininhas americanas, nunca se viu uma manifestação de histeria tão crescente como a que as fãs tributam ao ex-chofer de caminhão. Seus gestos foram classificados pelos mais idosos como obscenos. Em Jacksonville queriam prendê-lo por atentado ao pudor. Gerou preocupação a líderes cívicos, religiosos e pais de família temerosos de que seus filhos fossem “contaminados pelas canções e gestos imorais de Presley”. Tudo isso, só serviu para aumentar a popularidade do cantor e a vendagem de seus discos. Com a ameaça de prisão, Elvis amenizou a gesticulação de seus números, mas continuava despertando as mesmas emoções nos jovens que superlotavam os auditórios em que se apresentava. A mera visão de Elvis Presley era suficiente para que as teenagers enlouquecessem, chegando até o desmaio.


			Eles fizeram sucesso com Rhythm And Blues


			Fasts Domino era de Nova Orleans, e desde 1949 que fazia sucesso nas paradas de R & B, mas só em 1955 foi o primeiro cantor negro de R & B a furar o cerco das paradas de rock com “Ain’t that a Shame”. A partir dali, foi que teve mais 37 músicas entre as mais vendidas até o início dos anos 60.


			Chuck Berry um mês depois de Fasts (era artista do selo de Chicago – Chess Records) surge com outro grande sucesso “Maybellene” e tornava-se um dos astros do rock and roll, gravando clássicos como: “Roll over Beethoven”, “Rock and Roll Music”, Sweet Little Sixteen” e “Johnny B Goode” que ficaram na história do rock e foram gravadas ao longo das décadas por vários artistas.


			Little Richard surgiu no cenário musical nesta mesma época com as músicas “Tutti Frutti”, “Long Tall Sally” e “Rip It Up”, seu estilo era um R & B mais selvagem, só que nessa época R & B já era conhecido entre os jovens como rock and roll e Little ficou conhecido como aquele que fez a conexão dos dois gêneros.


			


			OOs primeiros discos de Elvis Presley começaram a chegar ao Brasil. Mais na sua grande maioria, em disco de 45 rotações, ainda muito pouco conhecidas na época. Até então, quem poderia imaginar qual seria a reação de nossa juventude. A título de curiosidade, uma jovem brasileira que, viajando pela América, assistiu a um dos shows de Elvis: “A gente fica fascinada, e, quando o homem acaba de cantar, necessita-se ou de um banho de chuveiro ou de um psicanalista”. (O Cruzeiro, 10/11/1956).


			Mesmo Hollywood, uma cidade habituada às maiores sensações humana, se revolucionou com a presença de Elvis Presley. Numa campanha contra a propagação dos narcóticos entre a juventude americana, a Legião de Decência comparou Elvis ao mesmo nível de perigo da marijuana (maconha). Essa advertência provocou uma série de protestos dos jovens, em especial as garotas de 13 a 19 anos, que afirmaram: de fato, Elvis enlouquece tanto quanto o uso de qualquer entorpecente... Mas, tudo isso não passou de um golpe de publicidade de um inteligente empresário. No Texas, um grupo de fãs formou uma pirâmide humana, para que pudesse ver o cantor no seu apartamento no segundo andar de um hotel... Em Washington, as meninas entraram em pranto porque ele se recuzou autografar seus braços com lâminas-gillettte... E, em Nova York, as garotas-soquete interromperam um de seus shows de televisão gritando histericamente que sentiam que iam morrer... (O Cruzeiros, 20/10/1956)


			Elvis no Exército: Mudança total na vida de Elvis no dia 24 de março de 1958. Ele foi convocado para servir ao exército e três dias depois foi para Ford Hood, no Texas, para começar o treinamento militar básico. Em junho conseguiu licença para gravar algumas músicas, que seriam lançadas no longo do ano. Enquanto Elvis estava no exército a saúde de sua mãe piorava. No dia 2 de agosto, ela foi internada no hospital de Memphis, com hepatite. No dia 12, Elvis conseguiu outra licença e foi visita-la, onde passou a noite inteira ao seu lado. Dois dias depois, sua mãe Gladys piorou e faleceu. A causa oficial foi ataque cardíaco. Nos últimos tempos, sua mãe, tinha se tornado alcoólatra e também abusada de remédios. Foi sepultada no dia 16 e Elvis ficou tão deprimido que não teve condições de permanecer até o fim da cerimônia. Este foi um dos acontecimentos que mais marcou sua vida. Depois dessa tragédia pessoal, Elvis recebeu novas ordens do exército. No dia primeiro de outubro embarcou para a Alemanha. Esse tempo na Alemanha foi mais tranquilo. Ele viveu numa casa fora do acampamento e na maior parte do tempo apenas dirigiu um jipe para os oficiais. Passou o ano de 1959 dedicado ao exército, nada fez artisticamente. O fato mais marcante do ano para o Rei se deu em setembro quando conheceu Priscilla Ann Beauliau, uma jovem adolescente de 14 anos, filha de um capitão. Elvis se encantou por ela e logo começaram a namorar firme e seria sua futura esposa. Ainda servindo ao exército as vezes se perguntava: “Será que o público ainda se lembra de mim”. Na década de 60, foi promovido a sargento, isso no dia 20 de janeiro. Em março, ele foi desmobilizado do exército e no dia 3 foi recebido, na Base Aérea de McGuire, em Nova Jersey, por várias fãs eufóricas. 


			De inúmeras apresentações na TV, a mais polêmica e que deu maior ibope foi a do programa de Ed Sullivan, em 9 de setembro. O apresentador estava se recuperando de um acidente de carro e foi substituído por Charles Laughton. Elvis cantou várias canções, como “Hound Dog”, “Love Me Tender”, “Ready Teddy” e “Don’t Be Cruel”. A platéia foi ao delírio com os rebolados do artista e o programa atingiu a marca de 82,6% de audiência, o maior ibope da TV norte-americana. Mas a sensualidade de Elvis “The Pelvis” foi também protestada pela igreja, por políticos e educadores. Quando Sullivan voltou a apresentar o programa, depois de sua recuperação, teve que tomar uma atitude e logo proibiu as câmeras de mostrarem Elvis da cintura para baixo.


			ACarreira artística - Elvis começou sua carreira musical na década de 1950, no selo Sun Records, onde gravou seus cinco primeiros compactos, e conseguiu a mistura perfeita de country e R & B, cuja fusão resultou no rockabilly. Suas primeiras gravações são consideradas clássicas desse estilo. Depois o proprietário da gravadora, Sam Philips, vendeu o passe de Elvis para a gravadora RCA por 35 mil dólares, valor altíssimo na época, mais insignificante para o sucesso que Elvis faria posteriormente. 


			Seus negócios eram administrados pelo Coronel Tom Parker um empresário da época. E ainda nos anos 50, conseguiu um grande contrato com Hollywood, para Elvis fazer cinema. Mesmo sem ser um bom ator e sem o apoio da crítica, a experiência nas telas ajudou muito em sua carreira. O domínio de seu empresário Parker era tão grande que facilitou uma série de falhas na carreira do cantor, como por exemplo, ele nunca ter se apresentado fora dos Estados Unidos e no Havaí. A partir de 1956 quando Elvis já estava na RCA seu sucesso aumentava a cada momento, mas sua música deixou de ser o rockabilly do início e passou a juntar o estilo gospel, o bluegrass, uma espécie pioneira de blues e o pop tradicional americano. Na época, seus grandes ídolos eram Dean Martins e Johnnie Ray. Inspirado nestes astros, Elvis passou a utilizar o romantismo em suas canções e aí surgia “Love Me Tender” que o levou ao topo das paradas, como cantor e como ídolo pop. Ainda neste ano de 1956 com o grande sucesso do Rei do Rock, as outras gravadoras buscavam novos ídolos para concorrer com ele; a Sun Records lançou Carl Perkins, que chegou ao segundo lugar nas paradas com “Blue Suede Shoes”, A CapitolRecords lançou Gene Vincent, que era influenciado por Elvis (chegou a ser processado no Estado da Virginia, nos Estados Unidos, por jestos obscenos tendando imitar os gestos do Rei do Rock) e seu primeiro sucesso foi “Be Bop a Lu La”, A Liberty lança em 1957 Eddie Cochran que muitos diziam ser a resposta a Elvis Presley. No início de 1958 quando Elvis foi servir ao Exército norte-americano e ficando dois anos fora, (servindo na Alemanha), mas mesmo com a ausência de palcos, a RCA em seus arquivos dispunha de material hábilpara suprir o espaço de tempo (lançando varios compactos do Top 20 da Billboard com o apoio da imprensa, lançou também em 1958 o seu filme Balada Sangrenta – King Kreole) nessa época apareceu inúmeros concorrentes na cola do Rei, como Paul Anka, Neil Sedaka, que teveram vários sucessos a partir de 1959. Com tudo isso, nada impedia o brilho de Elvis: quando voltou em 1960, seu sucesso e sua popularidade eram muito maiores. 


			Elvis tornou-se importante para a música mundialcrescendo ao longo dos anos, não só por sua música, mas também pelo personagem. Ainda hoje existe um mito em torno de sua figura uma prova disso são as peregrinações a Graceland (a mansão do cantor), que acabou se tornando um ponto turístico no território norte-americano.


			Participaram da Pré-Jovem Guarda


			Bandas


			The Angels; Betinho e Seu Conjunto; The Clevers; The Flyers; The Jet Blacks; The Jordans; Luizinho e seus Dinamites.


			Cantoras


			Célia Vilela; Celly Campello; Chiquita; Cinderella; Cleide Alves; Maria Regina; Regina Célia; Selmita; Sônia Delfino.


			Grupos Vocais


			Golden Boys; The Playing’s; The Snakes.


			Cantores


			Albert Pavão; Billy John; Carlos Ely; Carlos Gonzaga; Demétrius; Galli Jr.; George Freedman; George Green; Hugo Santana; Jairo Aguiar; Jerry Jefferson; Mário Augusto; Nick Savoya; Orlando Alvarado; Reynaldo Rayol; Ronnie Cord; Sérgio Murilo; Tony Campello; Wilson Miranda. 


			Estas Bandas participaram da Pré-Jovem Guarda - Brasil:


			* The Angels:


			O grupo foi formado no Rio de Janeiro por Galli Jr. Foi o pioneiro do rock e da surf music brasileira, todos os músicos moravam no bairro de Copacabana (alguns achavam que eles eram paulistas) um dos melhores originais da surf music brasileira, a música “Makaha Beach” integrou o LP “Happy Week-End With The Angels”, lançado em 1964. Depois rebatizados The Youngsters, o grupo acompanhou Roberto Carlos na gravação de “É Proibido Fumar” e em outros trabalhos do Rei. Como The Youngsters, secundarizaram o grupo Renato e seus Blue Caps na gravação de versões e covers das músicas dos Beatles. Integravam o grupo: Carlos Eduardo Becker, nascido em 1941 (vocal e guitarra base), Carlos Roberto, nascido em 1943 (guitarra solo), Sérgio Becker, nascido em 1943 (sax tenor e barítono), Jonas, nascido em 1942 (baixo) e Romir, nascido em 1941 (bateria). Gravaram em fevereiro de 1960 pela gravadora Young “The Sensational New Stars” (Coletânea); Em junho de 1962 o Long-plays “Hylly Gully”; Gravy (For my mashed potatoes) /Hully Gully Baby/Hully Guitar/The Hylly Gully (1962) pela Copacabana LP; em maio de 1964 “Happy Weekend With The Angl” LP pela Copacabana; The Angesl (1964) LP pela Copacabana;Em julho de 1965 o compacto duplo com as músicas: “Tropical Letkiss”, “Letkiss Blues”, “My Grandmother’s Time” e “Night Killer” pela gravadora Copacabana; e CD duplo para a Coletânea “Bis Jovem Guarda”.


			* Betinho e Seu Conjunto:


			Betinho & Seu Conjunto foi outro grupo de estúdio que no fim dos anos 50 aderiu ao som feito por Elvis e conterrâneos. Era uma das primeiras bandas a gravar uma composição de rock feita no Brasil. Enrolando o Rock foi escrito em 1957 por Betinho e Heitor Carillo.“Betinhoéo verdadeiro precursor do rock brasileiro” – quem diz isso é o único possível reclamante do posto, Tony Campello. “Além de unir qualidades como músico, compositor e cantor, ele também tinha um grande visual. O que lhe chamava atenção era o topete que não ficava nada a dever ao do Little Richard.” O grande sucesso de Betinho em 1957, “Encorrando o Rock”, com letra em português e guitarra evidente, é um dos marcos do rock nacional, que fez parte da trilha do filme Absolutamente Certo, do grande Anselmo Duarte. Esse rock dançante se somou ao fox “Neurastênico” (1954) entre os hits do cantor. Apesar da importância, Betinho teve uma trajetória relativamente curta – já nos anos 60, converteu-se à fé evangélica e abandonou o rock.


			* The Clevers:


			Pioneiro grupo de rock paulistano que, algum tempo depois, daria origem a Os Incríveis, um dos maiores sucessos da Jovem Guarda. Na primeira formação do conjunto estavam Mingo (Domingos Orlando), na guitarra, piano, acordeon e vocal; Risonho (Waldemar Mozema), na guitarra; Nenê (Dermeval Teixeira), guitarra, baixo e piston; Netinho (Luiz Franco Tomaz), bateria, e Manito (Antônio Roza Sánches), techados e sax. Um dos primeiros grandes sucessos do grupo foi El Relicário, a regravação de um clássico da música espanhola em ritmo de twist, um estrondoso êxito nos idos de 1963.


			* The Flyers:


			Banda instrumental paulista formada por Patinho e Kiko (guitarras), Paulinho (bateria), Pique (baixo), Lumumba (sax), além do guitarrista Fafá – que em 1966 migraria para o Som Beat. Na verdade, os Flyers foram uma criação do DJ Antônio Aguillar para a gravação da faixa-titulo da coletânea Reino da Juventude, por ele produzida para a Continental.


			* The Jet Blacks:


			The Jet Blacks, foi um dos mais importantes e famosos conjuntos de música instrumental no Brasil dos anos 60. Começaram em 1961 como The Vampires, tocando em festinhas e alguns programas de rádio, imitando The Shadows (tirou seu nome de Jet black, sucesso desse grupo) e The Ventures, embora também tivesse êxito com gravações vocais. Em 1962 um conhecido guitarrista, José Provetti, cujo apelido era Gato, nascido em Valparaíso-SP em 1941 e falecido no Rio de Janeiro-RJ em 1996, entrou na banda como guitarrista solo. Gato tinha formação de 3 anos em violão clássico, sua musicalidade mudou o som e a história dos Vampires para sempre. E assim ficou formada a banda, como diziam na época: Gato (guitarra-solo e órgão); Jurandi (Jurandi Trindade Abreu da Silva, Rio das Contas-BA 1943) na bateria; Orestes (guitarra-base); Ernestico (saxofone); e José Paulo (contrabaixo). .


			* The Jordans:


			O grupo The Jordans, estrearam no programa de Tony e Celly Campello na TV Record, em 1958. Mas conquistaram o sucesso em 1961 com a música “Blue Star”, que ficou oito meses nas paradas de sucesso. Integraram o grupo, entre outros, Aladim (guitarra-solo); Sinval (guitarra-base); Tony (baixo); Foguinho (bateria); e Irupê (saxofone). Ao longo da carreira, ganharam além de outros prêmios o troféu “Roquete Pinto” com a música “Tema de Lara”, que introduziu a utilização de variados instrumentos no rock nacional e participaram de programas de televisão em outros países. Lançaram vários LPs, compactos e eps, e acompanharam diversos intérpretes da Jovem Guarda. Em 1967, encontraram-se com os Beatles, em Londres. 


			* Luizinho e seus Diamantes:


			A Banda Luizinho e seus Diamantes era formado por Luizinho (guitarra e vocalista); Jair(guitarra base);José Antônio (baixo); Carlinhos (bateria) e Euclides – que também tocou com The Pop’s – um dos melhores e mais importantes guitarristas da história do rock brasileiro. Espécie de transição entre o rock instrumental, a era Beatlese a Jovem Guarda, eles deixaram um grande disco: Choque que Queima (reeditado em vinil pela Bruno Discos) – contendo clássicos como a faixa titulo Dinamite;Carango Twist; Eu Vou a Lua; As Estações; Lâmpada do Amor; Uma Voz na Solidão; A Raposa e o Corvo; Bongo Blues; Guitar Twist; Apache e Driving Guitars. Luizinho morreu em meados dos anos noventa, deixando a lenda de ter sido um dos precursores do rock nacional, sem o devido reconhecimento.


			Os Rebeldes do Rock


			Com as primeiras gravações de Elvis Presley, a Sun Records, em Memphis, ganhou o titulo de a principal gravadora do novo gênero de rock feito por brancos: o rebel rock, que depois passou a se chamar rockabilly. O gênero foi divulgado por Elvis, mas a gravadora Sun tinha outros nomes que faziam essa fusão entre blues e country music, como Johnny Cash, Carl Perkins, Jerry Lee Lewis e Roy Orbison. Antes tiveram alguns lançamentos da gravadora, mas a música “Blue Suede Shoes”, de Carl Perkins, gravada em dezembro de 1955, foi considerada um clássico do gênero, com a ajuda de Johnny Cash, que completou alguns versos, a música entrou logo no décimo lugar da parada da Billboard em 1956, chegando ao segundo lugar. A gravadora Sun Records não foi à pioneira do estilo rockabilly. Em 1955, a Capitol lançou alguns discos do gênero, a Imperial também tinha seus astros e a Decca tinha Roy Hall, que regravou “Whole Lotta Shakin’ Going On”. Com a forte inclusão de guitarras elétricas e um ritmo frenético, o rockabilly fez com que os adolescentes esquecessem por completo o estilo de Bill Haley ou o romantismo dos grupos de doo-wop. Alguns artigos foram criadas pelos rockabillies, do tipo: jaquetas de couro e blue jeans, inspirados no estilo rebelde lançado por Marlon Brando no filme “O Selvagem”. Tendo como exemplo Gene Vicent e Eddie Cochram. O rockabilly influenciou musicalmente alguns artistas que surgiram depois, como Rick Nelson e Buddy Holly, mais tarde, os Beatles, que gravaram três canções de Carl Perkins: “Matchbox”, “Honey Don’t” e “Everybody’s Trying to Be My Baby.


			Rock Meloso


			Com a explosão do rock no mundo inteiro, as gravadoras descobriram a mina de ouro para faturar com os adolescentes. E começaram buscar e a lançar artistas que podessem agradar não somente aos jovens mais também aos seus país, apresentando o rock and roll de maneira mais agradável. E aí vinheram os sucessos açucarados como “Sh’Boom“, do Crew Cuts, e “Mr. Sandman”, do The Chordettes – com garotos que faziam as armonias na mesma veia do doo-wop – ambas em 1954, e “Earth Angel”, do The Penguins, no ano de 1955. E o responsável por esta adaptação do rock and roll foi Pat Boone, que sempre mantinha aquela imagem de certinho e regravou uma enorme quantidade de hits dentre os quais: “Ain’t That a Shame”, de Fats Domino(na qual quis mudar gramaticalmente o titulo) e em 1955 esta versão chegou ao primeiro lugar das paradas. Depois vieram “Tutti Frutti” e “Long Tall Sally”, de Little Richard. Como essas versões eram totalmente diferentes das originais, o DJ Alan Freed se recusava a tocar o cantor em seu rograma de rádio.


			Rock And Roll na EUROPA


			Com o sucesso do filme “Sementes da Violência”, no ano de 1956, sua música tema “Rock Around the Clock” deixou a juventude do mundo inteiro louca causando até quebra-quebrra por onde passava, o rock and roll começou a criar seus ídolos também na Inglaterra, que, até então, estava curtindo o jazz, blues e big bands. O primeio grupo britânico a agravar o rock foi Tony Crombie and His Rockets, bem no estilo de Bill Haley. Mas os ingleses também queriam ter o seu Elvis... Surgiu então um ex-marinheiro Tommy Steele, que viajava sempre aos Estados Unidos e de tanto ver as apresentações de Elvis, tentava aprender o seu estilo. Após deixar a Marinha, começou a se apresentar nos cafés ingleses até ser contratado pela Decca. E sua primeira gravação “Rock with the Caveman” chegou logo às paradas do Reino Unido isso em 1956, e logo veio também “Singing the Blues” que chegou também as paradas. Mas Tommy tinha um visual totalmente diferente de Elvis Presley, era loiro, não tinha topete, isso não convencia os fãs de Elvis, e mesmo com uma carreira duradoura, foi para a lista dos entertainers. Diversos artistas tentaram segui o Rei, e os mais sucedidos foram Billy Fury e Cliff Richard, o segundo com uma carreira brilhante na música, com sucessos durante décadas.


			Um outro estilo que apareceu na Inglaterra na mesma época do rock and roll foi o skiffle, divulgado pelo cantor e guitarrista Lonnie Donnegan. Ele fez um grande sucesso com a música “Rock Island Line”, originalmente gravada por Leadbelly. Mesmo sem fazer grande sucesso nos Estados Unidos o cantor conseguiu emplacar cinco hits nas paradas britânicas entre 1956 e 1959. Donnegan era influenciado por Woody Guthrie, um dos fundadores da música folk moderna dos Estados Unidos. Uma característica do skiffle foi o aparecimento de várias bandas de jovens ingleses que usavam instrumentos tradicionais da época, como a tábua washbodard (tábua de esfregar roupa) usada para fazer a percussão característica. Improvisavam um baixo com caixas de chá e completavam a formação com dois guitarristas. Essa geração de guitarristas amadores teve grande influência nos anos 60 a artistas como Eric Clapton, Jimmy Page e Jeff Beck. Vários grupos que estouraram no rock inglês no início da década seguinte começaram como bandas de skiffle. Um exemplo disso: Os Beatles (quando ainda eram The Quarry Men), os Rolling Stones, The Kinks e The Animals tiveram sua origem nesse estilo.


			A França também teve seu ídolo do rock and roll: o cantor Johnny Hallyday, fez grande sucesso durante toda década de 1960, mas não especificamente como cantor de rock e sim como um showman que estourou nas paradas vendendo milhões de discos.


			Roqueiros Indenpentes – Não é de hoje que os selos independentes têm sua importância no rock. Na década de 50 apesar de Bill Haley e Elvis Presley terem feito sucesso em grandes gravadoras como a Decca e a RCA, outras gravadoras importantes como a Columbia, a Capitol, a MGM, a ABC e a Paramount preferiram esperar o rock se concretizar para começar a investir pesado no gênero. Isso colaborou para que novos artistas migrassem para gravadoras independentes em vários cantos do país. Em Nova York, a Atlantic Records tinha The Coasters e Bobby Darin, e o selo Cadence tinha a dupla de Kentucky The Everly Brothers, que conseguiu levar 12 músicas ao topo das paradas de 1957 até 1960, quando assinaram com a Warner Brothers. Em Chicago, a Chess Records era um selo de blues e logo passou a incluir artistas de rock and roll como Chuck Berry e Bo Diddley. Na Costa Oeste, a Specialty era considerada a gravadora de roqueiros mais selvagens, os wild rockers, como Little Richard e Larry Williams, e a Liberty Records, de Hollywood, lançou Eddie Cochran. No Tennessee, a Dot Records pegou fama por ter Pat Boone e o primeiro grupo de doo-wop que incluía brancos e negros na sua formação, The Dell Vikings, que estouraram em 1957 com “Come Go with Me”. No Mississippi, a Ace Records, que tinha em seu catálogo artistas de Nova Orleans como Huey Smith and The Clowns, Joe Tex, Jimmy Clanton e Frankie Ford do sucesso “Sea Cruise”. Mas, o selo independente mais famoso do mundo foi Sun Records de Memphis, primeira gavadora de Elvis por contar com um time de estrelas: Jerry Lee Lewis, Carl Perkins, Johnny Cash, Roy Orbison, entre outros.


			O Ano do Rock And Roll


			O rock and roll continuou a produzir estrelas... No selo Sun Records, apresentava o pianista e cantor Jerry Lee Lewis, que brilhou nas paradas em julho de 1957 com “Whole Lotta Shakin’ Going On”, no estilo boogie-woogie com uma batida hillbilly. Seu comportamento de palco emlouquecia a platéia, o fato mais marcante de sua carreira e que lhe deixou famoso foi atear fogo em seu piano nos momentos mais exalados do show. Final 1957 foi o seu índice de venda de discos, outro sucesso – “Great Balls of Fire” – foi o número dois na parada da revista Billboard, conquistou também ao primeiro lugar na Inglaterra. Outro grupo que estourou nas paradas em agosto de 1957 com a música “That’ll Be the Day” veio do Texas, Buddy Holly e seu grupo The Crickets. Depois foi a vez de Peggy Sue e “Oh, Boy”. Sua imagem de nerd, com óculos enormes, conquistou a juventude, mostrando quenãoerasóotiposensualàElvisquepodiasetornarum  superstar. Ainda em 1957, os Everly Brothers atingiram o segundo lugar com “Bye Bye Love”, os Coasters tiveram seus primeiros dois sucessos, Fats Domino teve quatro compactos entre os dez mais vendidos e Little Richard colocou três hits nas paradas (logo depois cancelou uma turnê na Austrália, anunciando que iria se dedicar a religião, tornando-se um evangelista). Havia aqueles que ainda fazia pouco sucesso, como Paul Anka, que, no meio do mesmo ano, chegou as paradas com “Diana”, vendendo mais de nove milhões de discos no mundo todo. E Pat Boone, que emplacou três músicas: “Don’t Forbid Me”,“Love Letters in the Sand” e “Aplil Love”. O ano de 1957 foi dominado pelo rock and roll, só Elvis Presley conquistou os quatro primeiros lugares: “Too Much”, “All Shook Up”, “Teddy Bear” e “Jailhouse Rock”. O rock end roll já havia conquistado o mundo, tornando-se um fenômeno mundial, não só em venda de discos, mas também em shows. Jerry Lee Lewis e Buddy Holly tocavam na Austrália, enquanto Bill Haley & His Comets, fazia sua primeira viagem à Europa, eram recebidos em Londres por milhares de fãs na Waterloo Station, causando o maior tumulto, o que levou alguns jornalistas a chamarem o acontecimento de “a segunda batalha de Waterloo”.


			Duas manias cresceram nessa década. A primeira foi o cinema drivi-in, que já existia desde 1933, mas, só se firmou na metade dos anos 1950. Era uma maneira cômoda de assistir a um filme e, ao tempo que, podia pedir o lanche no carro. Mas, passou a ser também um costume dos jovens, com o crescimento das TVs nos lares americano, que aproveitavam para namorar com mais intimidade. Muitos filmes tinhamsessões especiais de estréias nos drive-ins. Um dos que teve grande repercussão foi “E Deus criou a mulher”, com Brigitte Bardot, sex symbol francesa do final da década de 1950: e como promoção, os carros com a placa das medidas em polegadas de busto, cintura e quadril de Bardot – 36-20-36 – tinham entrada grátis. É daqueles anos também, a febre do hambúrguer da rede McDonald’s, quando o público recebia os pediddos confortavelmente no carro. A era dos descartáveis – copos e utensílios de plástico – isso tudo era prático para os adolescentes, que podiam tomar seu milk-shake e comer seu lanche enquanto ouviam rock and roll com sua garota na privacidade de um automóvel.


			Roy Orbison foi outro artista de destaque no rock and roll. Tinha o apelido de The Big O, ele surgiu no início da década de 50 era artista da gravadora Sun Records, a mesma gravadora de Elvis Presley, mais seus grandes sucessos só começaram a surgir em 1960 com “Only The Lonely”, e em 1964 chegou as paradas com “Oh, Pretty Woman”. Excursionou com os Beatles em 1963 que tinha como John Lennon um de seus fãs. Teve pelo menos 15 grandes hits nas paradas entre 1960 e 1965. Na segunda metade dos anos 60 duas grandes tragédias atrapalharam sua carreira: em 1966 a morte de sua esposa Claudette Frady num acidente ao cair do banco traseiro de sua moto e em 1968 a morte de dois de seus três filhos, num incêndio que destruiu sua casa, Roy Duwayne Orbison e Anthony King Orbison. Roy só veio a aparecer novamente na década de 80 com o sucesso “Oh, Pretty Woman” regravado pela banda americana Van Halen e a música “In Dreams” foi incluída na trilha do filme Veludo azul, de David Linch. Ainda nos anos 80 fez parte do projeto The Traveling Wilburys, ao lado de grandes nomes como George Harrison, Bob Dylan, Jeff Lynne e Tom Petty. Morreu de um ataque cardíaco em dezembro de 1988.


			Escândalos no rock and roll e na sociedade americana foi o casamento de Jerry Lee Lewis com sua sobrinha, em segundo grau, na época com 13 anos de idade, depois de dois casamentos mal sucedidos e além disso, com problemas na asssinatura do divórcio, mas, casou-se pela terceira vez. E tudo ficou mais complicado quando Lewis foi fazer uma turnê pela Inglaterra e levou sua esposa (e sobrinha) Myra Galé Brown, em 1958, foi bastante criticado pela imprensa britânica mostrando que ele havia mentido sobre a idade dela, afirmando que tinha 15 anos, quando na realidade tinha 13. Comentava-se ainda que ele tinha se casado novamente sem ter se divorciado da esposa anterior. Tudo isso acabou com a reputação do cantor, que teve seus 35 shows na Inglaterra cancelados e, ao voltar para os Estados Unidos, seus discos bloqueados pelo rádio e ele afastado da TV, e o cancelamento de todos os shows em solo americano. Sua carreira, infelizmente, terminaria ali mesmo.


			O Revival do Folk – Enquanto os ingleses aproveitavam e bebiam na fonte dos americanos para criar o skiffle, em Nova York, no Greenwich Village, acontecia um revival do folk.. Um dos maiores nomes desse gênero, Woody Guthrie – que compôs clássicos como “This Land Is Your Land” – escolheu o Village como sua residência desde 1941, onde formou vários grupos. A cena dos bares começava a ficar famosa em ruas como a Bleecker Street.Grupos como The Tarriers e o Kingston Trio começaram a surgir nas paradas de sucesso no fim dos anos 1950. Todos tinham um posicionamento político muito forte em suas letras e defendiam os direitos civis. Entre os novos artistas desse circuito folk estavam Tom Paxton, Phil Ochs, Joan Baez e Bob Dylon (vindo de Minnesota).


			Em 1958, surgiram dois novos astros do rock: Rick Nelson, que veio do Texas que misturava country e rock, e The Everly Brothers. Ambos tiveram várias músicas nas paradas, e Nelson tornou-se nos anos 60, um ídolo popular do rock. Os Every Brothers com seus arranjos vocais muito especiais em músicas serviram de influência para outros artistas dos anos 1960, como Simon & Garfunkel, The Byrds, Crosby Stills and Nash e os Beatles. Nessa mesma época apontavam nas paradas de sucesso Danny and The Juniors, Dion and the Belmonts, The Imperials e The Platters. 


			Em outubro de 1958, chegava às paradas uma gravação do grupo The Teddy Bears chamada “To Know Him Is to Love Him” (Conhecê-lo é amá-lo), titulo que o produtor estreante Phil Spector, de 17 anos, tirou de uma frase escrita no túmulo de seu pai. Depois de ganharem 40 dolares, ele um grupo de amigos da escola gravaram a música por essaquantia. Spector ficaria muito conhecido na década seguinte.


			O ano de 1959 começou mal para o rock and roll, morre três de seus grandes artistas em desastre aéreo. A tragédia ocorreu em 3 de fevereiro, quando Buddy Holly morreu em um acidente de avião com Ritchie Valens e Big Bopper. Os três estavam se apresentando em Iowa e, no caminho para Minnesota, devido a um mau tempo, a aeronave caiu a cerca de 13 quilômetros do aeroporto de Clear Lake, onde aconteceria outro show. Esse dia foi marcado pelos americanos como “o dia em que a música morreu”, e foi imortalizado por Don McLean ao gravar a música “American Pie”.


			Quem eram os Teddy Boys? Surgia na Inglaterra, uma nova cultura da rebeldia juvenil, em Londres: os Teddy Boys, que já existiam antes do rock and roll. Era gangues de adolescentes que usavam roupas bem caracterísitcas, insipradas na moda “eduardiana” do início do século, com longos e coloridos jaquetões de veludo e topete. Ainda na Inglaterra nesse mesmo ano crescia um movimento racista contra imigrantes indianos e negros, e, os Teddy Boys estavam envolvidos é claro. Essas gangues adotaram o rock and roll como sua música, e seu estilo acabou pesando na história do rock inglês. Até hoje a moda lançada nessa época é cultuada na Inglaterra. Esse tipo de revolta juvenil chegou a outros países como Alemanha, Austrália, Itália e Japão. Mesmo na União Soviética, com toda a proibição do regime comunista, ainda existiam clandestinamente clubes que tocavam rock e grupos que faziam a música.


			Cauby Peixoto e o Rock and Roll 


			Cauby Peixoto no final de 1957 viajou para os Estados Unidos, naquela época, o Rock and Roll estava no auge. No entanto, aqui no Brasil o rock ainda estava engatinhando. Ao voltar da viagem Cauby mudou o nome para Ron Cobby e embarcou no Rock and Roll gravando um LP, uma das músicas desse LP “That’s rock”, teve a participação do grupo The Snakes, grupo formado por Erasmo Carlos, Arlênio Lívio, Edson Trindade, José Roberto (China) e foi incluída no filme: “Minha sogra é da polícia“ do ano de 1958.


			História do ROCK no BRASIL – O começo:


			


			NO Brasil, as primeiras gravações de rock and roll no Brasil foram feitas por cantores populares. Coincidencia ou não todo ano terminado em cinco, causou alguma revolução no rock brasileiro. Foi em outubro de 1955 que se gravou o primeiro rock no Brasil em inglês, “Rock Around The Clock”, com Nora Ney. Em 1965 foi o ano em que surgiu a Jovem Guarda, o movimento musical que incorporou de vez o rock à cultura brasileira. Em 1985 foi à vez do Rock In procedido dez anos pelo Hollywood Rock, o primeiro grande evento de rock ao vivo no Brasil. Em 1995 foi o ano da volta às paradas do besteirol encabeçado pelos Mamonas Assassinas. 


			Qualquer artista por melhor que seja, necessita de grande marketing para se tornar famoso. Como exemplo: o cantor pop Al Jolson não tivesse aparecido em filmes e discos, não passaria de um verbete; se não fosse aquelas fãs contratadas para gritar nos shows nos anos 1940 Frank Sinatra seria lembrado apenas como um grande cantor de orquestras de jazz; se Elvis Presley não tivesse sido levado da gravadora Sun para a poderosa multinacional RCA, teria continuado dirigindo caminhão ou cantando em casas de espetáculos do Mississipi; se não fosse o empenho promocional da filial norte-americana de sua gravadora, com milhares de adesivos dizendo “Os Beatles estão chegando” que foi colado no mundo inteiro, os Beatles seriam apenas um fenômeno restrito à Inglaterra. Com o Rock Brasileiro não seria diferente, se não fosse o apoio massiço de uma gravadora multinacional (CBS), emissora de TV campeã de audiência (Record), e diversos patrocinadores de nome nacional como os combustíveis Shell e as canetas Sheaffer’s além de um bom esquema empresarial, nada tinha acontecido ao Rock Nacional.


			Começamos pela Carmen Miranda. O Rio de Janeiro pára em agosto de 1955 com o enterro de Carmen Miranda, considerada o primeiro mito pop da música brasileira. Nascida em Portugual em 1909, Carmen Miranda eternizou clássicos como “No Tabuleiro da Baiana” e “Disseram Que Eu Voltei Americanizada”. Nos EUA, a Pequena Notável virou The Brazilian Bombshell (“a bomba brasileira”) e revolucionou os costumes da época comseus trajes de baiana estilizada e turbantes coloridíssimos, repletos dos famosos balangandãs. Na música, no cinema e no palco, Carmen Miranda mostrou e divulgou como ninguém o que é que a Bahia e o Brasil tinham (e tem) em arte e criatividade.


			No Brasil, até então, a música que fazia sucesso era dominada pelos vozeirões e pelos sambas e sambas-canções. Mas, não deu outra: No dia 24 de outubro de 1955, (foi gravada – e lançada em novembro), Rock Around the Clock, considerado o hino do rock’n’roll no Brasil escrito por Max C. Freedman e Jimmy de Knight ganhou uma versão carioca gravada nos estúdios da gravadora continental. Foram os primeiros passos da Música Jovem Brasileira a cantora Nora Ney foi a escolhida para gravar o tema de Blackbord Jungles em virtude de suas qualidades vocais e o domínio da língua inglesa, ou seja, o rock brasileiro nasceu por causa da boa dicção de uma cantora de fossa – depois, nunca mais cantou o gênero. Foi tudo culpa do cinema. Um filme sobre rebeldia, uma canção arrebatadora e aconteceu que uma respeitável cantora de samba-canção acabou envolvida com esse tal “novo ritmo”, o rock’n’roll. E, ainda que tudo aquilo fosse visto como mais um modernismo para os salões de dança, o que ocorreu nos estúdios da Continental naquele ano de 1955 ecoa até hoje. Nora não se impressionou com o sucesso, e nunca mais gravou outro rock. Pelo contrário, em 1961, ironicamente, lançou “Cansei de 


			Rock”, dando por encerrado com muita classe sua aventura passageira por aquele gênero musical. Se existe uma data para o nascimento do rock tupiniquim foi nesse dia. Foi no 78 rpm (17.217-A) em cima da versão original de Bill Haley & His Comets , da trilha sonora do filme Sementes da Violência (Blackboard Jungle) dooutro lado do disco a música “Ciuminho Grande”. O senso de oportunidade funcionou: Em uma semana o disco ocupava o primeiro lugar da parada de sucessos reproduzindo o sucesso do filme de Richard Broooks. A Revista do Rádio publicou em sua edição de novembro de 1955: A tal “melodia” era “Rock Around the Clock”. A partir daí o Brasil entrou de vez na trilha do rock’n’roll. Assim nascia o primeiro rock gravado no Brasil, pela voz de Nora Ney que cumpria o papel de preencher o espaço ainda não ocupado por artistas jovens brasileiros, que só aderiram ao gênero alguns anos depois. Era o primeiro – e fundamental – passo para à modernização da música popular brasileira que, nos anos 60, viria a explodir nos acordes dissonantes das guitarras da Jovem Guarda. Excelente cantora de sambas e sambas-canções (“Ninguém me ama”, “De cigarro em cigarro”) Nora Ney, então com 33 anos de idade, entrou para a história do rock brasileiro como a intérprete do primeiro rock gravado no nosso país, por mera conincidência. Conforme depoimento dela anos mais tarde: “Era a única artista que sabia inglês na Rádio Nacional, naquele tempo. Quando a Metro Goldwyn Mayer mandou a trilha de “sementes da violência”, o pessoal da rádio me chamou para gravar a música”. Mas ela sabia que não era seu estilo aquele ritmo que tomava conta da juventude em todo o mundo. Logo após a gravação de Nora Ney o versionista Júlio Nagib fez uma letra em português para “Rock around the clock” que foi gravada por Heleninha Silveira em 28 de novembro de 1955 (e lançada em dezembro) em um 78 rpm da gravadora Odeon (13.976-A), com o título de “Ronda das Horas”. Também uma gravação do acordeonista Frontera foi lançada pela gravadora Columbia (78 rpm CB 10212-B) no mesmo mês de novembro, sem muito sucesso porque a juventude queria mesmo era ouvir algo mais original do que conhecera no cinema, como o caso de Nora Ney. Outro cantor brasileiro, Agostinho dos Santos, chegou até a gravar uma versão de “See You Later Alligator”, de Bill Haley, que em português levou o titulo de “Até logo, jacaré”.


			A guitarra elétrica se tornou o símbolo do rock and roll desde os anos 50, representada por marcas como Gibson e Fender (cujo modelo Fender Straocaster se transformou num ícone da década). Em 1958, o guitarrista Link Wray, pioneiro no uso de efeitos, como distorção e feedback, fez sucesso com a instrumental “Rumble”. Era um fato inédito, pois foi à primeira música instrumental de guitarra a entrar nas paradas.


			A partir daí começaram a chegar no Brasil através dos jornais, revistas e principalmente rádio os pretendentes ao pai do gênero: Chuck Berry com sua música estranha para a época, Little Richard com seu piano que enloquecia a juventude da época e Elvis Presley com a sua voz de negro e tudo isso foi mudando o gosto musical da juventude brasileira. Tudo isso interligado a grandes artistas cinematográficos como Marlon Brando e James Dean que contribuía ainda mais para enloquecer a juventude, que retratava os conflitos de uma juventude que começava a buscar seu espaço na sociedade, o filme estreou em São Paulo e Rio de Janeiro em outubro de 1955 – no calor da morte trágica do maior ídolo jovem da época, James Dean. Enquanto aqui no Brasil tudo estava apenas no começo a imprensa se encarregava de registrar e publicar a bagunça que vinha da América do Norte. A revista “O Cruzeiro” mostrava teatros arrasados pelas platéias que viam os shows de Elvis Presley. A Revista do Rádio mostrava fotos de saxofonistas alucinados tocando no chão, e as Seleções do Reader’s Digest já falava do rock como a música predileta de uma juventude transviada. E pouco tempo depois, era lançado o clássico Ao Balanço das Horas (Rock Around the Clock no original). Era basicamente um filme musical, a fita, batizada com o nome do megahit de Haley, trazia o próprio cantor e outros intérpretes e personagens de sucesso, como The Platters, Feddie Bell e o DJ Allan Freed, a quem se credita ter cunhado a expressão “rock’n’roll”.O filme, na verdade, faturava em cima do sucesso comercial da música e amplificava ainda mais a sua febre inicial.


			Essa agitação aumentava com a pressa do governo brasileiro Juscelino Kubitschek, instaurado em janeiro de 1956, que tinha como slogan “50 anos em 5”, onde definiu que uma nova capital do país seria construída no meio do cerrado (centro do país), “em ritmo de Brasília”, frase bastante usada pelos “candangos” (pessoas que migraram de seus estados, regiões para o centro do país – para construção da nova capital Brasília) para expressar a pressa. O plano de ação do novo governo era bastante ousado com a implantação da indústria automobilística, a siderúrgica consolidada, compra de porta-aviões (o Minas Gerais) e nessa mesma época, era inaugurada a primeira praia de nudismo no Brasil.


			A situação de “desequilibrio” da juventude, que chegava a depredar cinemas ao som do rock, preocupou às autoridades. Em muitos casos, o filme chegou a ser proíbido, como conta o pioneiro Albert Pavão em seu fundamental livro Rock Brasileiro, 1955/1956 – Trajetórias, Personagens e Discografia. O governador de São Paulo, Jânio Quadros ordenou ao secretário de Segurança que determinasse “à polícia deter, sumariamente, colocando em carro de preso, os que promoverem cenas semelhantes; e, se forem menores, entregá-los ao honrado juiz”. Como efeito de todo esse tumultuo, o juiz de menores, Aldo de Assis Dias, baixou uma portaria proibindo o filme para menores de 18 anos, argumentando (com uma irônica precisão) que “o novo ritmo é excitante, frenético, alucinane e mesmo provocante, de estranha sensação e de trejeitos exageradamente imorais”.


			Ano 1955:


			 - Fevereiro – pela primeira vez a venda de discos de 45 rotações supera a de 48 RPM.Março – Elvis Presley faz sua primeira aparição na televisão e o coronel Tom Parker se torna seu empresário.Morre o saxofonista de jazz Clarlie Parker.“Blue Suede Shoes”, de Carl Perkins, chega à parada de R & B. Johnny Cash, Little Richard e Eddie Cochran lançam suas carreiras. Abril – Estréia na televisão o programa Clube do Michey. Morre Albert Einstein, autor da Teoria da Relatividade. Agosto – Carmen Miranda morre nos Estados Unidos.Novembro – O vice-presidente do Senado, Nereu Ramos, assume interinamente a Presidência do Brasil.Dezembro – A General Motors se torna a primeira empresa a vender mais de 1 bilhão de dólares em um ano.


			Ano 1956: 


			– Janeiro – Buddy Holly realiza suas primeiras gravações pela Decca.O presidente Juscelino Kubitschek toma posse.Fevereiro – Elvis Presley atinge a parada da Billbooard pela primeira vez com “Heartbreak Hotel”.Ele, Jerry Lee Lewis, Carl Perkins e Johnny Cash gravam juntos nos estúdios Sun, em Memphis, o que ficou conhecido como Million Dollar Quartet.Maio – a bomba de hidrogênio é testada pelos Estados Unidos no atol Bikini, no Oceano Pacífico. A IBM cria o hard disk.Setembro – Elvis Presley se apresenta no Ed Sullivan Show.Novembro – Elvis Presley estrela seu primeiro filme, Love Me Tender. Dwight D. Eisenhhower é reeleito presidente dos Estados Unidos.


			REVOLUÇÃO INVOLUNTÁRIA – Apesar de se beneficiar com tanto frenesi, o destino previsto para “Rock Around the Clock” era outro, totalmente diferente. Gravado por Bill Haley & His Comets em 12 de abril de 1954 e lançado no mesmo ano, o singles de início foi um fracasso, vendendo apenas 78 mil cópias nos Estados Unidos. Fez menos sucesso do que os discos anterioes de Haley como Cruzy, Man, Cruzy, a música parecia destinada a sepultar a idéia de tornar o rhythm’n’blues palatávelàclassemédiabrancaamericana 


			(Elvis Presley e “That’s All Right” ainda não existiam). A música só veio a estourar um ano depois, com a inclusão na trilha de Sementes da Violência, aí, aumentaram as vendas não apenas nos Estados Unidos, mas no Brasil e em todo o mundo.


			


			A gravação de Haley era, na verdade, uma cover de um original lançado havia um mês pelo cantor ítalo-americano Sonny Dae & His Knights. Seu autor, Max C. Freedman era um nova-iorquino de 63 anos – nada mais distante do juvenil rock’n’nroll que ajudou a construir. O mais interessante é que Dae a relegou a um discreto lado B de “Thirteen Woman”, um tema de pós-guerra, verdadeira aposta da gravadora. A música, no entanto, estava marcada por confluências históricas, que, talvez, isso tenha sido a principal razão de seu sucesso. 


			Composta em outubro de 1952, a canção já havia sido oferecida a Bill Haley naquela época, pelo promotor e empresário James Myers. A música, no entanto não impresionou Dave Miller, produtor da Essex Records, então dono do passe de Bill Haley, preferindo outra versão, de “Rocket 88”. Interessante é que, ainda existem outros dois registros com o mesmo nome de “Rock Around the Clock” anteriores à gravação de Haley, interpretados por Hal Singer (1950) e por Wally Mercer (1952). A autoria da música também é duvidosa. Uma das versões reafirma a parceria de Max C. Freedman e James Myers. Segundo o próprio Myers, em entrevista à imprensa americana, ele apenas “completou” a canção iniciada por Freedman.Outra, afirma que Myers apenas assinou a música, na condição de editor, e também agente de Bill Haley, como sempre ocorria na época. 


			Passada a explosão inicial de “Rock Around the Clock” na versão original e na cover de Norfa Ney, Elvis já era considerado o “Rei do Rock” em todo mundo, o que nos traz de volta ao Brasil, onde novas gravações marcavam os primeiros passos do rock por aqui.Facinados pela euforia da juventude, outros grandes cantores se aventuraram a gravar músicas no novo ritmo e em 04 de dezembro de 1956 Agostinho dos Santos – considerado um dos grandes intérpretes da música romântica brasileira – gravava a música “Até Logo Jacaré” (78 rpm POL 1314, da gravadora Polydor), um cover em português de Júlio Nagib para “See You Latter Alligator” de R. Guidry, sucesso na voz de Bill Haley. Agostinho foi semelhante a Nora, logo voltou ao seu estilo, onde fez uma brilhante carreira ajudando, inclusive, a plantar as primeiras raízes da bossa nova. Em maio de 1957 o cantor mineiro da cidade de Paraisópolis, Carlos Gonzaga (10/Fev/1924-28/Ago/2023) gravou “Meu Fingimento”, versão de “The Great Pretender”, dos Platters, com relevante sucesso.


			Em 1957 surgia a Geopolítica do Brasil, do então coronel Golbery do Couto e Silva, e acontecia no Brasil, um fato inédito, o primeiro desfile de moda masculina.


			Aí foi a vez de “Rock and Roll Copacabana”, de autoria de Miguel Gustavo (compositor do célebre hino da Copa de 1970, “Pra Frente Brasil”) para alguns historiadores o primeiro originalmente composto, em português. Lançada em 1957 pela gravadora RCA Victor, a música foi cantada por Cauby Peixoto (na época o cantor mais popular do Brasil), chegado recentemente dos Estados Unidos, onde viu de perto o furação Elvis, e aí também entrou para a história do rock brasileiro ao gravar, em 78 rpm (13H2PB0043), que somente foi lançado em maio daquele ano (1957). A letra narra a entrada do rock na cena carioca e no Brasil com uma incendiária levada rhythm’n’blues. “Revira o corpo, estica o braço, encolhe a perna e joga para o ar... eu quero ver qual é o primeiro que essa dança vai alucinar... e continua a garotada na calçada a se desabafar” diz um trecho da letra. 


			E aí, Cauby, famoso intérprete de músicas românticas como: “Conceição”, “Blue Gardênia”, “La Violetera”, foi o primeiro cantor a gravar um rock composto no Brasil. O autor, Miguel Gustavo (na época com 35 anos de idade), era conhecido como compositor de sambas como “Café Soçaite” (grande sucesso de Jorge Veiga) e “Samba do Crioulo” (sucesso com Miltinho), dentre outros:sambas-de-breque como “O Rei do Gatilho” e “O ùltimo dos Moicanos” (ambos gravados pelo imortal Moreira da Silva); marchas como “Pra Frente Brasil” (verdadeiro “hino oficial” da seleção brasileira na Copa do Mundo de 1970); além de incontáveis jingles. No outro lado daqueledisco de 78 rpm Cauby gravou a música “Amor Verdadeiro”, versão do clássico do cinema “True Love” imortalizado por Bing Crosby e tema do filme “Hight Society” (Alta Sociedade).


			


			No dia 14 de março de 1957, a pianista popular carioca Carolina Cardoso de Menezes, então com 40 anos de idade, gravou “Brasil Rock”, de sua autoria, em um 78 rpm (matriz 11.601) do selo Odeon, que somente foi lançado em maio daquele ano. Assim, se Cauby foi o primeiro a gravar um rock brasileiro, na verdade ambas as gravações foram também em 1957 o compositor e cantor Betinho (Alberto Borges de Barros – filho de Josué de Barros, o homem que descobriu Carmem Miranda, com quem Betinho chegou a tocar) gravou o primeiro rock brasileiro a contar com uma guitarra (era uma Fender Stratocaster). A música era “Enrolando o Rock”, de sua autoria com Heitor Carillo, interpretada pelo seu próprio grupo, o “Betinho e seu conjunto” (do qual participou o saxofonista Bolão), que acabou icluindo na trilha sonora da chanchada “Absolutamente Certo”. Esta música pode ser considerada o primeiro registro na história do rock and roll brasileiro. O conjunto, que já havia gravado em 1954 o sucesso “Neurastênico” (uma espécie de fox), não emplacou mais nenhum outro hit sendo que, na década de 60, Betinho acabou se tornando músico evangélico.


			Em 1955, um filme surpreende o público brasileiro: Rio 40 Graus, de Nelson Pereira dos Santos. A obra enfocava a população dos morros cariocas. E ai, começava o cinema novo.


			CINEMA – “Contra o que você está se rebelando, Johnny?” – uma moça pergunta ao motoqueiro interpretado por Marlon Brando no filme O Selvagem (The Wild One). “contra o que você quiser”, responde o malvado. Lançado no final de 1953, o filme tornou-se um símbolo da inquietação juvenil, antecipando o conflito de gerações que seria detonado definitivamente pela explosão do rock’n’roll, alguns anos depois. A ressaca do pós-guerra trouxe entalhada a necessidade de contestar antigos valores. A perda da inocência e a conseqüente desconfiança nos mais velhos ampliaram o abismo entre gerações. Nada mais perfeito do que o frenético, indecente, imoral e excitante rock’n’roll para selar esse conflito. O cinema não demorou para perceber o potencial desse novo vilão e a indústria de Hollywood tratou de estampar nas telas o inconformismo. O drama estudantil “Sementes da Violência” (Blackboard Jungle) estipulou o marco zero do rock’n’roll nas telas ao exibir “Rock Around the Clock”. O filme captava o clima tenso entre os “rebeldes sem causa” e as instituições conservadoras. A cena do delinqüente que quebra uma coleção de discos de jazz não deixa de ter um forte simbolismo.Em março de 1956, Ao Balanço das Horas (Rock Around the Clock) levava o verdadeiro rock às telas, contando a história (um pouco ingênua, deveras fictícia) da ascesão e descoberta de Bill Haley e seus cometas. No filme, o rock’n’roll é tratado como uma “onda”, à qual todo artista que quer fazer sucesso deve aderir o quanto antes. Mais ou menos como aconteceu com Haley, um cantor caipira de meia-idade, alçado da noite para o dia ao posto de “ídolo da juventude”.É evidente que detalhes como esse pouco importavam aos produtores; os filmes de rock não defendiam ideiais ou estilos de vida. O objetivo principal era faturar com a nova onda do rock. Eram garotos entre os 13 e 25 anos que lotavam os drive-ins, então nada mais lucrativo do que fazer filmes para esse público rejuvenescido.


			Ainda em 1957 Cauby Peixoto, que usou também os nomes artísticos Coby Dijon (gravando “I go to Maracangalha”, “You’ll never get away from me”) e Ron Coby (lançando “Destiny”, “Birds, bees and coconut trees”), também gravou “Enrolando o Rock” (um 78 rpm pela gravadora Colúmbia, editado em dezembro de 1957 tendo no outro lado a música “Linda”). Quem tiver a oportunidade de assistir a chanchada “Minha Sogra è da Polícia”, de 1958, verá Cauby interpretando um rock. Porém, os mais atentos poderão reconhecer no jovem violonista que o acompanha, ninguém-mais-ninguém-menos que o “rei” Roberto Carlos, no início, ainda buscando uma oportunidade no mundo artístico.


			Em 1958, era lançado o primeiro carro de passageiros de quatro portas fabricado no Brasil, era o DKW Vemag. Somente um ano depois é que surge o Volkswagem 1200, o primeiro fusca. Era um tempo muito conturbado para a juventude. A mesma juventude que sonhava apaixonada ao som de baladas de Nat King Cole, brigava apaixonada, organizada em gangues e influênciada por filmes como Rock Around the Clock, lançado no Brasil como No Balanço das Horas e The Wild One, protagonizado por Marlon Brando e batizado no Brasil como O Selvagem.


			Tudo era diferente, os costumes eram outros: terninhos, saias rodadas, meias de seda. Os rituais começaram a ser quebrados no compasso de “one, two, three o’clock, four o’clock rock”. Começaram a aparecer os topetes na rapazeada com brilhantina, deixar crescer as costeletas, usar calças jeans coladas no corpo, nos moldes dos rockers norte-americanos, a importação de calças jeans teve um aumento estrondoso e para completar o visual, a goma de mascar.E as garotas passaram a usar calças compridas e o famoso rabo-de-cavalo, era a época onde os casais de namorados preferiam o cinema para dar uns amassos sem serem incomodados por olhares repressores, onde a paquera era mais fácil no escurinho, era a época do Jornal da Tela, que apresentava eventos sociais, como o tradicional concurso para eleição da Miss Brasil e veio o anuncio “No Balanço das Horas”, que marcou também a chegada definitiva do rock’n’roll ao Brasil.


			Eis que neste mesmo ano de 1958 apareceram dois jovens que seriam os futuros ídolos para os adolescentes da época: Tony e Celly Campelo. Naturais da cidade de Taubaté, interior de São Paulo, os irmãos gravaram neste ano seu primeiro compacto. Em um lado, Tony cantava “Forgive Me” e, no outro sua irmã, Celly Campelo cantava “Handsome Boy” ambas compostas em inglês pela dupla de brasileiros Mário Gennari e Celeste Novaes. Os irmãos logo conquistaram a atenção da mídia, pois Celly já apresentava um programa de rádio em Taubaté. Isso foi um trampolim para que eles, em 1959, passassem a comandar um progarma na TV Record, a principio chamado “Celly e Tony em Hi-Fi” e depois “Crush em Hi-fi” com Celly e Tony Campelo. O programa se estendeu até maio de 1962. Tony já era crooner de conjunto em sua cidade no interior e já cantava sucessos de rock de seus ídolos (Johnnie Ray, Pat Boone e Elvis Presley) e Celly foi influenciada pelas cantoras brasileiras, da época como Ângela Maria e Doris Monteiro, e era grande fã da cantora americana Connie Francis, de quem regravou “Estúpido Cupido”, versão para “Stupid Cupid” que se tornou um de seus grandes sucessos e tocado até hoje nas rádios. A maioria dos sucessos dos irmãos era de autoria de Fred Jorge, o mais importante compositor e versionista brasileiro do final dos anos 50 e início dos anos 60. Depois dos sucesos deles, começaram a aparecer outros artistas brasileiros gravando rock, um deles foi o mineiro Carlos Gonzaga (10/Fev/1924-25/Ago/2023), que ficou famoso com as versões de “Diana”, de Paul Anka, e “Oh, Carol”, de Neil Sedaka. Outros destaques foram o grandalhão George Freedman (09/Fev/1949-09/Jun/2023), cujo primeiro compacto é de 1959, e Demétrius (28/Mar/1942-11/Mar/2019), que também gravava em inglês, em um estilo parecido com o de Elvis, até fazer sucesso com “Ritmo da Chuva” em 1963.Essa era basicamente a geração do rock and roll que nascia em São Paulo, e que teve como grande incentivador o radialista Antonio Aguilar, que apresentava o programa Ritmos para a Juventude. Outro importante veículo de comunicacão da época foi a Revista do Rádio da qual inúmeras vezes Tony e Celly Campelo foram capa e destaque.


			E aí já existia também um grupo de jovens cariocas que se reuniam no cruzamento das ruas Haddock Lobo e Matoso, em frente ao Cine Roxy, na Tijuca, para conversar e discutir música. Faziam parte desse grupo: Erasmo Carlos, Roberto Carlos, Tim Maia, Jorge Ben, e outros.Seriam eles, numa daquelas trajetórias fantásticas de que a história do rock é repleta, que dariam identidade ao gênero no Brasil. E tudo graças ao rastro explosivo deixado por “Rock Araound the Clock”.


			Essa era a Cantora NORA NEY
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			Nora que tinha como nome verdadeiro Iracema de Sousa Ferreira, mais conhecida como Nora Ney, era uma jovem bem pop para sua época. Nascida no Rio de Janeiro em 20 de março de 1930 – (falecida também no Rio de Janeiro em 28 de outubro de 2003), no bairro pobre de Olaria aos 26 anos de idade começou a freqüentar o Fã-Clube Sinatra-Farney, que unia amigos e admiradores de Dick Farney. Entrou na música através do fã-clube de Dick Farney. Fazia parte do fã-clube, o irmão do cantor, baterista Cyll Farney, o pianista Johnny Alf, a cantora Tecla, o compositor Klécius Caldas e o diretor de cinema Carlos Manga, mas todos eram amadores nenhum havia se profissionalizado ainda. Nora desistiu da carreira de contadora e passou a participar de shows estrelados por Farney com esse grupo, fazendo sua estréia em 1951 no programa Fantasia Musical, comandado por José Mauro na Rádio Tupi. Encorajada por amigos (Farney, Lúcio Alves e Osvaldo Elias) cantou músicas estrangeiras com o apelido de Nora May. Nessa época, substituiu Araci de Almeida, (que saiu de férias) no quadro Viva o Samba, do programa Seqüência G-3, de Haroldo Barbosa, que exigiu que Nora abandonasse seu repertório em inglês do qual falava fluentemente. A voz de Nora era acentuadamente grave e carregada de “erres”, o que não lhe causava problemas. Com sua afinação e seu ritmo, criou um estilo próprio para os sambas-canções de então. A convite do maestro Copinha substituiria a cantora Carmélia Alves, a “rainha do baião”, na boate Midnight, do Copacabana Palace. Logo foi contratada pela Rádio Nacional, onde trabalhou durante quatro anos ao lado de Dóris Monteiro e Jorge Goulart, mais tarde seu companheiro e às vezes parceiro na vida profissional. Gravou seu primeiro disco pela gravadora Continental em 1952. As faixas eram Menino Grande, estréia de Antônio Maria como compositor; e Quanto Tempo Faz, de Paulo Soledade e Fernando Lobo, com bastante sucesso. Ganhou o Disco de Ouro como melhor cantora durante os cinco anos seguintes com a música “Ninguém Me Ama” de Antônio Maria e Fernando Lobo. No mesmo ano lançou pela Continental os sambas De Cigarro em Cigarro, de Luís Bonfá; e Preconceito, outra música composta pela dupla Antônio Maria e Fernando Lobo; além do samba-choro É Tão Gostoso, “Seu Moço”, de Mário Lago e Chocolate. Em 1954, além do rockinho que a uniu ao mundo pop de hoje, gravou Aves Daninhas, samba de Lupicínio Rodrigues. E um ano depois, novos sucessos: Se Eu Morresse Amanhã, samba-canção de Antônio Maria; e Meu Lamento, samba de Ataulfo Alves e Jacó do Bandolim. Lançou também o samba Só Louco, de Dorival Caymmi, em 1956, pela gravadora Continental. Em 1958, antes de viajar por seis meses em excursão no exterior, gravou Vai Mesmo, de Ataulfo Alves. Apresentou-se nas três Américas, na Europa, África e no Oriente Médio. Até mesmo em países onde a música brasileira era praticamente desconhecida – como a Rodésia, Chipre, da antiga URSS e da China, foi a grandedivulgadoradanossamúsica. Era a cantora do samba que certa vez tentou cair no rock’n’roll. Nora Ney faleceu em 28 de outubro de 2003.


			Jeca Tatu, Cotia Não!!!


			O cinema nacional não vivia só de chanchadas e galãs de terno e brilhantina. Um caipira, mal vestido e atrapalhado, fazia sucesso nas telas e na bilheteria. Era o Jeca Tatu, personagem que deu fama a Mazzaropi. 


			Gritos, histeria, desmaios. Ninguém ficava indiferente com as requebradas de Elvis ou o piano incendiário de Jerry Lee Lewis. No Brasil os brotos também tinham seus ídolos. Ron Coby, por exemplo, tornou-se um símbolo sexual no país. Na verdade, Ron era o nome com o qual Cauby Peixoto assinou seu álbum gravado nos EUA.


			Coisas do Brasil: Nora Ney, a mulher que introduziu o frenético e esfuzilante rock’n’roll no país, lá pelos idos de 1955, com a gravação cover de Rock Around The Clock, era mais conhecida até então por haver se tornado uma espécie de musa da música de dor-de-cotovelo que fazia tanto sucesso no Rio de Janeiro, em São Paulo e nos botequins dos subúrbios nos anos 50. Para os mais jovens, um lembrete: sambas-canções de alto poder lacrimogêneo, onde maridos e mulheres traídos queixavam-se da dor de cotovelo – tremendos e irreversíveis sofredores. A passionalíssima trilha sonora era sempre acompanhada por um copo (cheio) na mão e um cigarro (sem filtro) na outra. Nessa época consagraram-se também como astros entre outros, nomes como Dolores Duran, Lupicínio Rodrigues e Antônio Maria. Mais seu grande sucesso mesmo antes de intruduzir o rock no Brasil, foi “Ninguém me Ama” (“Ninguém me ama, ninguém me quer/ninguém me chama de meu amor”), de Antônio Maria e Fernando Lobo (pai do compositor Edu Lobo), destilando dor-de-cotovelo por todos os poros, e com essa música consagrou-se de vez no que talvez seja o hino nacional do mal-amado (e da mal-amada) nacional. O sucesso desse tipo de música era tanto que a cantora foi eleita “Rainha do Rádio” em 1953, uma prova de que fazer chorar naquela época, dava o maior ibope. E foi aí que Nora Ney começou sua heróica e fulminante virada profissional saindo da fossa para entrar na história. Não pense que foi uma decisão pensada, ou uma estratégia profissional definida em busca de outro estilo de vida, outro jeito de ser.


			- Nada disso... O que aconteceu foi que eu era a única artista que sabia inglês lá na rádio, naquele tempo. Então, quando a metro Goldwyn mandou a trilha do filme ‘Sementes da violência’, o pessoal da Nacional me chamou para gravar a música... – disse a cantora anos depois. 


			A adesão de Nora Ney ao rock foi meteórica. Logo em seguida, voltou aos braços, certamente saudosos dos clássicos sambas-canções nacionais,voltando a essa trilha, onde começou sua carreira, mas, no rock ou na fossa, Nora Ney foi a tal.


			Ainda no final da década de 1950 (e inicio dos anos 60) surge uma nova dança, um novo estilo, o twist, alguns grupos de rock and roll apareceram, inspirados no som de Chubby Checker, Bobby Rydell e Ray Charles. Alguns deles: The Jordans, The Jet Blacks, The Clevers (que mais tarde passaram se chamar Os Incríveis) e Renato e seus Blue Caps, que mais tarde se tornaram famosos na Jovem Guarda. As gravações eram lançadas em 78 rotações, um bolachão pesado feito de uma massa preta, frágil, que quebrava facilmente. Esse formato durou até 1963, quando tudo foi inovado e foi lançado no mercado fonográfico o compacto simples de 33 rotações, no qual a matéria-prima usada era o poliestireno, que era muito mais resistente. Em 1957, a indústria do disco no Brasil tentou introduzir no mercado o compacto de 45 rotações, igual ao americano da época, mas a estratégia não deu certo, pois o de 78 rotações ainda comandava o mercado e pra implantar o de 45 rotações, era necessário comprar um toca-discos especial para poder tocar. 


			Em janeiro de 1959, Lloyd Price apontava mudanças no estilo R & B e com isso entrava a relação dos mais vendidos com a música “Stagger Lee”, fez também sucesso com as músicas “Personality” e “I’m Gonna Get Married”. Sua influência musical vinha de Nova Orleans, berço da nova geração desse estilo. Um deles era Frank Ford, que fez sucesso com “Sea Cruise” em 1959 e acabou se tornando uma forte influência para as bandas deR & B por várias décadas, mesmo só fazendo sucesso com esta música. A banda que o acompanhava era Huey Smith & The Clowns, do hit de 1957, “Rocking Pneumonia and The Boogie Woogie Flu”, mais tarde regravado por Johnny Rivers.


			Vindo também de Nova Orleans, o cantor Jimmy Clanton, que teve duas música no top 5: “Just a Woman” e “Go Jimmy Go”, do filme Go, Johnny, Gol, produzido pelo DJ Alan Freed. E Wilbert Harrison, que, em 1959 chegou as paradas com “Kansas City”, esta é considerada pela critica fonográfica como a canção mais regravada do rock and roll, escolhida até pelos Beatles. Harrizon continuou fazendo boas músicas e voltou às paradas em 1970 com “Let’s Work Together”.


			No norte de Detroit surgiam novos nomes do R & B, como Barret Strong (ex-vocalista do The Diablos), ele que foi um dos primeiros artistas a assinar contrato com a gravadora Motown em 1959. Estourou nas paradas com a música “Money (That’s What I Want)”, que foi regravada diversas vezes e virou sucesso também com os Beatles, em 1963. Esse foi o único sucesso de Strong como intérprete, fez mais sucesso como compositor, e foi figura de destaque na Motown, ao lado do produtor Norman Whitefield. Juntos escreveram as melhores canções gravadas por artistas do selo, como “Papa Was a Rolling Stone”, com os Temptations, “War”, com Edwin Star, e o clássico “I Heard It Through the Grapevine”, sucesso de Gladys Knight and The Pips e de Marvin Gaye (e, mais tarde, também do Creedence Clearwater Revival).


			Um dos astros de R & B dessa época foi Jackie Wilson. Nascido em Detroit, teve a carreira impulsionada por Berry Gordy, produtor, compositor e fundador da gravadora Motown, que, em 1957, escreveu para ele sua primeira gravação, “Reet Petite”. No ano seguinte “To Be Loved”, ficou classificada entre as trinta mais vendidas de R & B, no mesmo ano também estourou o sucesso “Lonely Teardrops”, também escrita por Gordy. Sua apresentação dessa música no programa de Ed Sullivan, em 1959, é considerada pela crítica como um clássico na história da televisão e continuou fazendo sucesso até os anos 1960, com o seu vocal, foi o primeiro de uma nova geração de ídolos pop negros e uma grande inspiração para uns novos cantores de soul que surgiu em seguida.Em 1984, Wilson sofreu um ataque cardíaco enquanto cantava e morreu após nove anos em coma.


			Dez álbuns fundamentais do rock and roll dos anos 50


			* Blue Jean Bop – Gene Vicent (1956); * Elvis Presley – Elvis Presley (1956); * Johnny Burnette and the Rock and Roll Trio – Johnny Burnette and the Rock and Roll Trio (1956); * Jerry Lee Lewis – Jerry Lee Lewis (1957); * Ricky – Rick Nelson (1957); * The Chirping Crickets – Buddy Holly (1957); * Berry Is On top – Chuck Berry (1959); * Remember When – The Platters (1959); Rockin’ With Wanda – Wanda Jackson (1960); Something Else – Eddie Cochran (1960).


			Vinte músicas que marcaram a história do rock and roll


			* (We’re Gonna) Rock Around the Clock – Bill Haley & His comets;* “Be Bop A Lu La” – Gene Vicent;* “Be My Baby” – The Ronettes; * “Blue Suede Shoes” – Carl Perkins;* “Bo Diddley” – Bo Diddley; * “Bye Bye Love” – The Everly Brothers; * “C’Mon Everybody” – Eddie Cochran; * “Great Balls Of Fire” – Jerry Lee Lewis;* Hello Marylou” – Rick Nelson; * “Hound Dog” – Elvis Presley; * “I Fought The Law” – Bob Fuller Four; * “I Walk The Line” – Johnny Cash And The Tennessee Two; * “Jailhouse Rock” – Elvis Presley; * Johnny B. Goode” – Chuck Berry; * “Not Fade Away” – Buddy Holly; * “Ooby Dooby” – Roy Orbison and The Teen Kings; * “Runaround Sue” – Dion; * “Runaway” – Del Shanon.


			Outras Bandas que participaram da Pré-Jovem Guarda


			* The Rebels:


			Grupo instrumental de rock. Romeu na guitarra; Zezinho também guitarra; José Carlos no baixo; Nenê na bateria. Formado no Rio de Janeiro, no final dos anos 1950, teve curta duração, encerando suas atividades em meados dos anos 1960. Também foram denominados “Os Rebeldes”. Em 1959 gravou seu primeiro disco. Gravaram um compacto simples “Bad boy / I go ape (1959) pela gravadora Young Y; Um LP em 1963 pela gravadora VS “Rua Augusta Zero Hora”; ainda em 1963 um LP pela gravadora Beverly “The Hits Coletânea; no mesmo ano outro LP pela gravadora Kartaz “The Revels and King Dave; ainda em 1963 outro LP “The Revels” pela gravadora Phenton;Pela gravadora Bervely outro LP “The Revels” (1964) e o último LP pela gravadora Imperial em 1965 “Twist, Gully and Surf”. 


			* Conjunto Alvorda:


			Este Conjunto também fez parte da pré-jovem guarda. Quarteto feminino dirigido pelo maestro Theotônio Pavão, com a futura estrela Meire Pavão, filha do próprio maestro. Gravou pela gravadora Mocambo de Recife-PE em 1962 “A Cigarra e a Formiga.


			A Matriz do ROCK BRASILEIRO


			Em 1958, o rock no Brasil não é mais apenas uma dança esquisita e alucinante ou um motivo para quebra-quebras nos cinemas. Começa a aparecer nossos primeiros ídolos, nossos programas de rádio e TV e até mesmo os primeiros sucessoe em português. Dali em diante, o rock brasileiro nunca mais seria ignorado.


			Naquela época a comunicação era bem mais lenta que nos dias de hoje, mas, era incapaz de avaliar o choque causado nas pessoas. O rock’n’roll misturava-se a fatos e a inovações aconteciam diariamente, numa velocidade incalculável, às linhas de montagem do Volkswagen e à esperança no país do futuro. Como não existiam legítimos roqueiros brasileiros, músicos e compositores alheios ao gênero se incumbiram de disseminá-lo. Assim como “Os Playings” que eram mais conhecidos como os “Titulares do Ritmo” (grupo de instrumentistas cegos), se especializaram em fazer jingles, foram pioneiros. Hervê Cordovil, parceiro de Noel Rosa e Luiz Gonzaga, mudou seu estilo e passou a compor rock, Miguel Gustavo, autor de marchinhas carnavalescas e sambas de breque, e tantos outros aderiram ao gênero. O rock passava até a ganhar novos adeptos, alguns até comnomes “americanos” como Ron Coby (Cauby Peixoto). 


			Quem é o Rei?


			Carlos Gonzaga, que tinha um repertório diversificado que incluía sambas, boleros, guarânias e até mesmo, músicas de carnaval, fez, já aos 34 anos de idade (nasceu em 10 fev 1924 - 25 ago 2023), a sua primeira música pelo novo gênero, gravando, no dia 24 de janeiro de 1958 (lançamento em abril), a antológica “Diana”, versão de Fred Jorge para o original de Paul Anka, que até hoje faz sucesso, um marco na história da música jovem no país.Mas, como rock era ainda visto como um modismo passageiro, ele não abandonou o seu estilo e seguiu mesclando hits da juventude como “Oh Carol”, “Rapaz Solitário”. “Escada Para o Céu”. “Adão e Eva” e tantos outros, com “country” (Vale do Rio Vermelho, versão do classico “Red River Valley” e Bat Masterson”), samba (“Despertador”), tango (“Prece”, versão de “Plegaria”) e até música de carnaval (“No Balanço da Roseira” em 1959, “A Luz do Teu Olhar” em 1962). Carlos Gonzaga, foi uma figura da maior importância na música jovem no Brasil. 


			Mas, a mídia da época não acreditava no sucesso da nova música. Mesmo antes do filme, Rock Around The Clock havia sido apresentada por disc-jóqueis apenas a título de curiosidade. Não acreditavam que aquela música barulhenta pudesse decolar, e ter alguma importância no pop futuro.


			Mais num final de tarde de um dia quente de 1955, na tranquila cidade de Taubaté, interior de São Paulo, alguma coisa importante para o rock brasileiro aconteceu. O crooner do Conjunto “Ritmos OK”, Sergio Benelli Campello, resolveu incluir em seu repertório um novíssimo estilo musical vindo dos Estados Unidos: o rock’n’roll.


			


			Em um baile de interior, no Country Clube, cantou pela primeira vez um rock’n’roll, paralização total na plateia, olhares estranhos e logo dois casais da capital presentes tomaram a iniciativa e os outros namorados aderiram. Logo, logo, o baile pegou fogo. “Foi um escândalo: pernas para o ar e calcinhas ao luar”, recorda, o crooner, que logo ficou famoso com o nome de Tony Campello. “O diretor do Country Clube, gesticulando apavorado, mandou cortar o som, mas ninguém parou e o rock continuou. Acabamos suspensos por atentado à moral e aos bons costumes”. Essa história, recheada de emoções e sabor nostálgico como só um de seus protagonistas tem o direito de fazer, começava a se repetir inúmeras vezes em diversos cantos do país. O rock havia começado há pouco tempo nos Estados Unidos: como falava os filmes sobre o gênero. Mas o estilo era encarado mais como uma curiosidade do que mesmo como um gênero definido – muitos ainda o confundiam com o “fox-trot”. Foi Alberto Borges de Barros, filho de Josué de Barros (o descobridor de Carmen Miranda), um dos primeiros a abraçar o rock como orientação estética e não apenas uma dança bizarra.


			“Betinho é o verdadeiro precursor do rock brasileiro” – quem afirma isso é o único possível reclamante do posto, Tony Campello. “Além de unir qualidades como músico, compositor e cantor, ele também tinha um grande visual. O topete dele era igual ou parecido ao do Little Richard.”. O grande sucesso de Betinho em 1957, “Enrolando o Rock”, com letra em português e introduzindo a guitarra elétrica, é um dos marcos do rock nacional. A canção fez parte da trilha do filme Absolutamente Certo, do grande Anselmo Duarte. Esse rock dançante se somou ao fox “Neurastênico(1954) entre os hits do cantor. Apesar de toda essa importância, Betinho teve uma trajetória relativamente curta – já nos anos 60, converteu-se à fé evangélica e abandonou o rock.


			Ano 1957


			– Janeiro – Carlos Imperial inaugura o Clube do Rock. Março – O soviético Sputnik é o primeiro satélite lançado ao espaço.Betinho & Seu Conjunto aparecem no filme Absolutamente Certo, de Anselmo Duarte. Julho – Paul McCartney é convidado por John Lennon para entrar no Quarry Men, grupo que anos depois seria rebatizado como The Beatles.


			Ano 1958


			– Janeiro – Os Estados Unidos anunciam a criação da Nasa.Toni Tornado aparece em um programa de TV dublando sucessos do rock.Little Richard emplaca “Long Tall Sally” e Tutti-Frutti” simultaneamente.Cauby Peixoto é eleito o mais popular pela Revista do Rádio.Maio – Bill Haley se apresenta no Maracanãzinho. A Odeon lança Forgive Me/Handsome Boy, de Tony e Celly Campello.Elvis Presley lança “Jailhouse Rock”.Junho – Após desentendimento com Tim Maia, Roberto Carlos deixa o Sputniks. A Seleção Brasileira de Futebol conquista a Copa do Mundo da Suécia.Julho – Sérgio Murilo estréia no filme Alegria de Viver, de Watson Macedo.João Gilberto lança Chega de Saudade, março inicial da bossa nova. Agosto – Roberto Carlos faz uma participação no filme Agüenta o Rojão, de Lívio Bruni, em que também aparecem Betinho e Carlos Imperial.Bolão & Seus Rockettes chegam ás paradas com “Short Short”. Outubro - Roberto Carlos toca bossa nova no progama de Sônia Delfino, Alô, Brotôs, dirigido aos jovens.


			Neste periodo, quem mais divulgou o rock no Brasil, pela quantidade de sucessos, foi o Carlos Gonzaga. Até o ano de 1959, ele cantava guarânias e boleros e abraçou o rock com convicção aos 31 anos. A balada “Meu Fingimento”, uma cover para “The Great Pretender”, dos Platters, foi sua primeira tentativa no gênero. Mas seu grande sucesso mesmo– e, por tabela, do nascente rock nacional – veio no ano seguinte com a versão de “Diana”, de Neil Sedaka. A música transformou o veterano em ídolo e fez do chamado “rock balada”, por muito anos, o principal gênero nas rádios. Como determinava ao Balanço das Horas, Gonzaga e Betinho abandonaram seus gêneros musicais “ultrapassados” é claro, e levaram o rock’n’roll às paradas de sucesso do país. Mas ninguém ainda havia falado da manifestação de uma nova geração, jovem e vibrante, com alegria, energia e disposição para apagar velhos valores. Esse papel coube a dois irmãos que fizeram história no rock nacional: Tony e Celly Campello.


			Rádios, TVs, revistas e até o cinema passaram a querer rock.
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			IDOLOS DA JUVENTUDE Tony (o Sérgio, dos Ritmos OK) nasceu em São Paulo, mas morava em Taubaté desde os 4 anos de idade. Depois da aparição ocorrida no Country Club, voltou para a capital em 1957, onde se integrou ao conjunto de baile do famoso acordionista Mário Gennari Filho. Foi Genari quem o colocou em estúdio pela primeira vez, para cantar duas composições de sua própria autoria – “Forgive Me” e “Handsome Boy”. Como a última tinha uma temática mais feminina, Tony sugeriu convidar sua irmã de 15 anos, que já se apresentava por diversas vezes na rádio de Taubaté. A mocinha se chamava Célia. Era 31 de março de 1958 e aquela geração solidificaria sua carreira e transformaria também o amadorístico mercado fronografico brasileiro. Lançado nos formatos 78 e 45 RPM (o primeiro da gravadora Odeon) com os dois lados sendo bem executado, o disco vendeu 38 mil cópias um estouro para época, principalmente tratando-se de artistas iniciantes, a recepção foi sem igual. “Entramos em estúdio como artistas convidados do Mário Gennari”, conta Tony. “Mas a diretoria da gravadora ouviu o disco, achou que nós deveiramos ser lançados como artistas-solo. Eles viram a possibilidade de sermos promovidoscomocantoresjovens, de sermos a cara e o espelho dos adolescentes da época”. E aí o Ismael Corrêa, (um dos diretors da Odeon), escolheu o nome definitivo com que os irmãos seriam conhecidos no Brasilinteiro: Tony e Celly Campello. O sucesso foi total deste compacto e a Odeon lançou um pôster promocional com a foto do casal, para lojas de discos. “Eu nunca tinha visto antes esse tipo de promoção com artistas de música”, lembra o roqueiro, que teve espaço para estruturar a carreira lançando mais dois singles até chegar ao álbum de estréia, Tony Campello, em 1959. O cantor terminou convencendo a irmã Celly a ficar na capital e gravar discos. Logo em seu terceiro 78 RPM, ela seria alçada ao estrelato como num verdadeiro sonho. Mais em março de 1959 foi para o topo das paradas vendendo mais de 120 mil cópias, um marco para os padrões da época, e esta música de tanto sucesso ganhou o nome de “Estúpido Cupido” (versão de Fred Jorge para “Stupid Cupid” de Neil Sedaka e Howard Greenfield) revelando aquela que seria, sem dúvida, a “Matriz do Rock Brasileiro”: Celly Campello. Logo o “brotinho” de Taubaté/SP se tornou a primeira estrela do rock nacional, consagrando definitivamente o gênero no Brasil e aí o rock brasileiro nunca mais seria ignorado.


			Em seguida aconteceram vários convites para os irmãos apresentarem programas em rádio e TV, mas, escolheram a TV Record, e estrearam um programa totalmente voltado para a juventude. Crush em Hi-fi apresentava astros e grupos da nascente cena roqueira nacional: Outros cantores também aderiram ao movimento como Wilson Miranda “Bata Baby”, Sérgio Murilo “Rock de Morte”, “Marcianita”, “Broto Legal”, Ronnie Cord com a antológica “Rua Augusta”, “Biquíni Amarelo”, “Pêra Madura”, Eduardo Araújo “Deixa o Rock”, “Prima Deise”, “Deixa de Banca”. Demétrius “Rock do Saci”, “O Amor Que Perdi”, “Corina, Corina”, Reynaldo Rayol “Eu Quero Twist”, “Cuide Certinho do Meu Bem”, Bobby Di Carlo “Amor de Brotinho”, Sonia Delfino “Diga Que Me Ama”, “Volta às Aulas”, os irmãos Meire e Albert Pavão “Vigésimo Andar”, “A Casa da Eni”, Baby Santiago “Estou Louco” e tantos outros que formaram o time dos precursores daquele movimento jovem que enlouqueciam a juventude do país e que hoje podem ser reconhecidos, com toda a justiça, de “Os Dinossauros” do nosso rock.Coisa igual aconteceu com a televisão, quando artistas de rádio migraram para o novo meio de comunicação tendo que aprender e se adaptar fazendo, também músicos e compositores oriundos de outros estilos a migrarem para o rock, tendo de se encaxar ao novo ritmo.O acordeonista Mario Gennari Filho, líder do conjunto que acompanhava Celly, como também seu irmão Tony Campello “Buggie do Bebê”, “Livro do Coração”, “Você Me Venceu” em suas gravações, vinha do baião e da música sertaneja.Hervê Cordovil, conhecido compositor de sucesso como “Uma Loura” (na interpretação de Dick Farney), foi quem compôs o clássico “Rua Augusta” imortalizado na voz do seu filho Ronnie Cord. O coral (hoje “backing vocal”) para as músicas gravadas pelos irmãos Campello era quase sempre feito pelos “Titulares do Ritmo”, grupo composto por deficientes visuais que gravava sambas, chegando a fazer um LP em homenagem ao “Bando da Lua” só com sambas e marchinhas de seu repertório (inclusive a inesquecível “Marchinha do Grande Galo”). Mas, sempre sem fugir do estilo, esse grupo também gravou hits internacionais com o nome de “The Playing’s”, havendo feito grande sucesso em 1958 com a música “Love me Forever”, pela gravadora RGE.


			As versões dos grandes sucessos norte americanos feitas por Júlio Nagib, Fred Jorge, Renato Cortes Real, Romeo Nunes, Ramalho Neto, Benil Santos, etc… ou mesmo composições do grande compositor e letrista Rossini Pinto, Baby Santiago e outros iam pouco a pouco ocupando as paradas de sucesso.


			CIRCUITO ROQUEIRO – Com tantos artistas produzindo música jovem,a partir de 1959, rádios TVs, revistas, gravadoras e até mesmo o cinema passaram a dar maior credibilidade ao estilo. Surgiram programas como Ritmos para a Juventude (na Rádio Nacional de São Paulo, com o radialista Antônio Aguillar), Clube do Rock (Rádio Tupi carioca, com Carlos Imperial) e Alô, Brotos! (TV Tupi, com os cantores Sônia Delfino e Sergio Murilo).


			Mas, o repudio aqueles jovens topetudos era inevitável, principalmente no período entre 1958 e 1962, período da firmação da bossa nova. “O curioso é que apenas os bossa-novistas de ‘segundo escalão’ repudiavam o rock”, diz Tony. “Artistas como Cyro Monteiro, Tom Jobim, Tito Madi, Sílvia Telles, gostavam da gente”. O Cyro adorava ‘Índio Sabido” da Cally. Diz ainda: “Mais ainda existiam os preconceitos, alguns Djs não tocavam as nossas músicas. Por outro lado, existiam programas de rádio, como o do Enzo de Almeida Passos, do Carlos Alberto “Sossego” e outros, que divulgavam bastante nosso trabalho. O cinema era um excelente meio, então fazíamos filmes com Mazzaropi, como Jeca Tatu e Zé do Piriquito”.


			Década de 1960:
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			O ROCK NA DÉCADA DE 1960: REBELDIA E TRANSGRESSÃO


			Esta fase marca a entrada no mundo rock da banda de maior sucesso de todos os tempos: “The Beatles”. Os quatro jovens de Liverpool explodiram nas paradas da Europa e Estados Unidos, em 1962, com a música Love me do. Os Beatles ganham o mundo e o sucesso aumentava a cada ano desta década. A década de 1960 ficou marcada como “Anos Rebeldes”, graças aos grandes movimentos pacifistas e manifestações contra a Guerra do Vietnã. O rock ganhou um caráter político de contestação nas letras de Bob Dylan. Outro grupo inglês começa a fazer grande sucesso: The Rolling Stones. No final da década, em 1969, o Festival de Woodstock foi o que mais marcou o símbolo deste período. Sob o Tema “paz e amor”, meio milhão de jovens compareceram no concerto que se apresentavam Jimi Hendrix e Janis Joplin. Bandas de rock que fizerm sucesso nesta época: The Mama & The Papas, Animals, The Who, Jefferson Airplane, Pink Floyd, The Beatles, Rolling Stones, The Doors.


			E no ano de 1960, surgiu uma revista dedicada aos “brotos”, a Revista do Rock. Logo, logo, foi criada uma gravadora especilalizada em rock, a Young, organizada pelo DJ paulista Miguel Vaccaro Neto e pela Editora Musical Fermata. Foi a Young que lançou novos talentos como a cantora Regiane (uma das primeiras rivais de Celly), Hamilton di Giorgio e os grupos The Rebels e The Avalons. 


			O principal astro da Young era o bonitão Demétrius (28/Mar/1942-11/Mar/2019). Tudo aconteceu em 1960, quando cantava músicas de Elvis Presley em uma festa de aniversário, foi convidado por Vaccano Neto para gravar seu primeiro disco – Hold Me So Tight. A música foi bem executada nas rádios de São Paulo e sua carreira logo descolou. No ano seguinte, veio o sucesso “Corinna, Corinna”, transformando-o num dos maiores ídolos da época. E aí vinheram mais gravações de LPs e compactos, surgindo hits antológicos como “Rock do Saci”. Sua carreira vinha crescendo a cada dia até 1964, quando lançou “O Ritmo da Chuva”, versão para “Rhythm of the Rain” dos Cascades, que o consagrou como um dos maiores ídolos da época.


			Sem satélites ou redes nacionais, Rio de Janeiro e São Paulo criaram seus ídolos ao mesmo tempo.


			Faz parte também do início do rock brasileiro, o cantor e compositor Wilson Miranda (27/Mar/1940-20/Jun/1986) que merece destaque. Ele havia se lançado como crooner de jazz e passou a cantar rock-balandas no final dos anos 50, sob a desconfiança da crítica. A partir de 1958, ele sentiu o sabor do sucesso comercial de músicas como “Bata Baby” (versão de “Long Tall Sally”, de Little Richard) e “Alguém É Sempre Bobo de Alguém”.


			O Personagem é: Baby Santiago – O rock brasileiro é recheado de heróis sem o devido reconhecimento. Um deles, que deveria ser sempre lembrado, é Baby Santiago, negro, paulsita e um dos mais originais compositores no início do rock no Brasil. O “Chuck Berry brasileiro” como dizia o professor e maestro Theotônio Pavão, segundo o livro Rock Brasileiro 1955/1965, de Albert Pavão. A comparação se deve especialmente ás suas letras, originais, sagazes e metricamente perfeitas. Nascido Fulgêncio Santiago, em São Paulo, em 17 de outubro de 1933, Baby surgiu com o sucesso de “Bata Baby”, versão de “Long Tall Sally” (Lettle Richard), que dividiu com o cantor Wilson Miranda em 1966. Na contramão das versões, Baby Santiago destacou-se por escrever músicas originais, com letras excepcionais e recheadas de humor. É dele a clássica “Advinhão” (também em parceria com Miranda), gravada por George Freedman, em 1961. Outras duas pérolas nascidas da imaginação do gênio Santiago são “Rock do Saci” (1961) e “A Bruxa” (1964), sucessos com o cantor Demétrius. Mas, talvez o maior destaque das criações de Santiago seja “Estou Louco” (1962) e “Boogie do Guarda” (1963), registadas por ele próprio em raros 78 RPM. Uma de suas canções mais polêmicas é “Lúcifer”, gravada por Sérgio Murilo em 1965.


			HINO – Curiosamente, o maior hino do rock brasileiro pré-jovem guarda veio apenas em 1964. Era “Rua Augusta”, letra de Hervê Cordovil (parceiro de Noel Rosa) e gravada por seu filho Ronaldo, artisticamente Ronnie Cord. Com uma harmonia simples, como osrocks da época, “Rua Augusta” trazia uma letra que traduzia com perfeição o espírito daqueles anos dourados:“Entrei na Rua Augusta a 120 por hora/botei a turma toda do passeio pra fora/fiz curva em duas rodas sem usar a buzina/parei a quatro dedos da vitrina... Legal!”. Ronnie era paulista e já tinha feito sucesso em 1960 com uma cover de “Itsie Bitsie Teenie Weenie Yellow Polkadot Bikini”, de Brian Hylland – e só quatro anos depois, ele retornou às paradas com uma versão em português da mesma canção: “Biquíni de Bolinha Amarelinha”. Outro clássico.


			Era mesmo na cidade da Rua Augusta que o rock crescia cada vez mais, com o aparecimeno de diversos cantores, que, alguns mesmo sem conseguir sucesso comercial, colaboraram para o crescimento do rock. Alemão de nascimento, Gerorge Freedman aparece cantando em 1959 com “Hey Little Baby”. Mas a música mais conhecida era a divertida “Advinhão” – assim como “Bata Baby”, também escrita por Baby Santiago. Um outro roqueiro da época foi Albert Pavão, autor de uma interessante versão de “Twenty Flight Rock”, de Eddie Cochran, em 1963, que virou “Vigésimo Andar”. Essa música contém muitas curiosidades históricas, por contar com arranjo de Rogério Duprat (futuro maestro dos Mutantes) e guitarras de Boneca e Heraldo do Monte. Anos depois, Pavão especializou-se em jogar luz no período inicial do rock brasileiro, seja organizando coletâneas e relançamentos em CD, ou mesmo, escrevendo sobre a época.


			ENQUANTO ISSO, EM COPACANANA ... Com pouquíssima divulgação, o movimento paulistano era desconhecido fora do estado. Assim, o Rio de Janeiro tinha seu próprio circuito roqueiro formado em volta de casas como o Blue Riviera e do sucesso na televisão de Sérgio Murilo e Sônia Delfino. Sérgio é o responsável direto por rocks antológicos como “Marcianita”, “Broto Legal” e “Rock de Morte”, que o levou ao trono em 1961 pela Revista do Rock como o Rei do Rock. Sônia, apresentava com ele o programa Alô, Brotos!, era considerada a resposta carioca a Celly, com sucessos como “Diga Que Me Ama” e “Bimbombey” , enquanto a turma do rock se tornava-se uma verdadeira geração, Celly era a principal estrela jovem do Brasil. Com boa aparência, simpatia, carisma e voz afinada, ela era considerada uma coqueluxe nacional. Os sucessos eram vários: “Banho de Lua”, “Lacinhos Cor-de-Rosa”, “Túnel do Amor”, versões de Fred Jorge para hits estrangeiros e tantos outros.


			As proprostas de marketing não paravam. Convidados pelo publicitário Miguel Gustavo (autor de “Rock and Roll em Copacabana”), Tony e Celly fizeram um jingle do achocolatado Toddy. Foi tanto sucesso que os fãs pediam a trilha durante os shows. “Tudo 


			o que fazíamos principalmnte a Celly, se tornava sucesso”, conta o cantor. E assim surgiram produtos como o chocolate Cupido (lançado pela Lacta), a boneca Celly (com a qual aparece na capa de seu LP A Bonequinha Que Canta, de 1960) e um cinto. “Se eu fosse mais esperta, teria me transformado na Xuxa dos anos 60”, declarou a cantora anos mais tarde.


			O cansaço das turnês foram um dos principais fatores que motivaram Celly a se afastar no auge de sua carreira, logo após ser coroada Rainha do Rock pela Revista do Rock. Em maio de 1962, ela se casou com seu antigo namorado da adolescência, o contador José Eduardo Gomes Chacon. Dali alguns meses, o cantor Roberto Carlos iniciaria nova fase do rock brasileiro. Tony Campello fez muito sucesso nos anos 60 com “Pobre de Mim” e “Boogie do Bebê”, mas passou a se interessar pela produção musical, na medida em que não conseguiu se adaptar à jovem guarda: “Eu era roqueiro, de topete, como eu ia usar aquelas roupas com gola apertada imitando ingleses?” questiona o decano do rock’n’roll braisleiro. 


			Ano 1959: 


			– Janeiro – Nasce o selo Young, dedicado exclusivamente a artistas jovens de rock. Fevereiro – Sérgio Murilo é contratado pela gravadora Columbia.Buddy Holly e Ritchie Valens morrem em um desastre aéreo (dia 3). Os irmãos Barros formam o Renato & Seus Blue Caps, o mais duradouro grupo do rock brasileiro.Março – Celly Campello faz sucesso com “Estúpido Cupido”, lado B de um compacto.Maio – Estréa o programa Crush em Hi-Fi na TV Record, apresentado por Tony e Celly Campelo.Junho – O dinamarquês Knud Gregersen abre o primeiro estúdio de tatuagem elétrica no Brasil.Julho – Roberto Carlos estréia na Polydor com dus bossas de Carlos Imperial, “João e Maria” e ”Fora do Tom”. –Outubro – Sérgio Murilo grava seu maior clássico, “Marcianita”.


			Ano 1960: 


			– Janeiro – Ronnie Cord assina com a gravadora Copacabana e grava “Pretty Blue Eyes”, acompanhado de Betinho & Seu Conjunto.Fevereiro – Brasília, a nova capital federal do Brasil é inaugurada por Juscelino Kubitschek. Abril – Morre aos 21 anos, em um acidente de carro, o roqueiro Eddie Cochran. É lançada a pílula anticoncepcional, responsável em boa parte pela revolução sexual e pelo feminismo dos anos 60.Outubro – Jânio Quadros é eleito o novo presidente do Brasil, para renunciar dez meses depois.Novembro – Éder Jofre vence o mexicano Eloy Sanches e conquista o título mundial de boxe na categoria peso galo.


			Na virada para os anos 60, o rock brasileiro ainda se lutava bravamente para firmar seus primeiros ídolos populares quando o estilo foi rematado por uma nova onda – a das “guitarras que cantam”.


			Era a imparcial moda dos grupos de rock instrumental, liderada pelos ingleses do Shadows, os americanos do Ventures é confirmada por The Tornados, por Duane Eddy, sempre substituindo o estilo melódico dos vocais pelo estridente som das guitarras elétricas. Assim, inspiraram inumeros grupos brasileiros a tentar manobras sonoras que exigiam grande perícia. O rock instrumental logo, logo se uniu à nascente surf music e ao twist, criando um forte espaço para a música jovem dos anos 60. 


			Outras Bandas que participaram da Pré-Jovem Guarda


			* A Banda Renato e seus Blue Caps: 


			A banda Renato e seus Blue Caps, também fez parte da Pré-Jovem Guarda, foi formada em fevereiro de 1959, no Rio de Janeiro, por Renato Cosme Vieira de Barros, o líder, guitarra e voz da banda, (nascido no Rio, 1944-28/07/2020), Carlos Alberto da Costa Vieira, guitarra-base, (nascido no Rio, 1943), Carlos Antônio Pinheiro, bateria, (nascido no Rio, 1944), Cid Rodrigues Chaves, sax tenor, vindo da banda de Roberto Carlos (nascido no Rio, 1944) e Paulo Cézar Vieira de Barros, baixo elétrico (nascido no Rio, 1947) essa era a formação inicial. Apresentando-se no início da carreira em pequenos clubes e festinhas, o grupo foi, aos poucos se firmando no cenário musical carioca, sendo então convidado para cantar na Rádio Mayring Veiga. Algum tempo depois, Carlos Imperial os convidou para participar de seu programa Os Brotos Comandam, na Rádio Continental, e o sucesso começou a acontecer. 


			* The Avalons: 


			A banda The Avalons, também participou da Pré-Jovem Guarda, tinha os seguintes instrumentos: baixo, bateria e duas guitarras fizeram dois trabalhos, um compacto duplo com as músicas: “The eyes of Texas are upon you; Number 13; Because i loje youeTell me darling”. E em 1961 lançaram o LP “The Avalons Juventude, Juventude” com as músicas: “China Rock..; Valentina my Valentina; Revel rouser; All the time; Baby Talk; Come softley to me; here comes the avolons; Believe me; The eyes of are upon The Avolons; NumbereBecause i loje you”.


			A realidade é que estes grupos instrumentais surgiam como uma simplificação nova dos chamados “conjuntos melódicos” – as famosas big bands de salões de dança dos anos 50. O gênero foi bem aceito pelo público, tendo em vista, as dificuldades em adaptar – ou mesmo compreender – as letras em inglês do novo ritmo e levando vantagem devido a um cenário precário em relação a ídolos jovens. Nesta época, o conjunto que mais se destacou e deu credibilidade ao rock nacional em seus primeiros anos, foi o The Jordans, que a convite de Tony e Celly Campello apareceu na TV pela primeira em seu programa em 1958. Teve sua estréia em disco, A Vida Sorri Assim!..., de 1961, sem falar de várias versões conviencentes de “Peter Gunn” (H. Mancini), “Apache” (J. Lordan) e “Walk Don’t Run” (J. Smith) o grupo que era liderado por dois guitarristas Sinval e Aladdin conseguiu atingir o topo das paradas durante semanas com “Blue Star” (Victor Young). Depois veio outro grande sucesso do grupo “Tema de Lara” (Maurice Jarre), que incluía instrumentos sofisticados e sérios como o “bandolim”, conseguiram conquistar o duvidoso público “adulto”.


			Mas, em 1961 a gravadora Chantecler lança outro conjunto para competir com os The Jordans, era os The Vampires, logo depois, The Jet Black’s, que depois gravou pela gravadora Copacabana. O mesmo gênero e qualidade de seus discos, como Twist (1962), não deixava nada a desejar aos “rivais”, conquistando assim, inumeros fãs como Roberto Carlos e Raul Seixas. O grupo também brilhou para o público jovem por acompanhar artistas como Roberto Carlos, Celly Campello, Ronnie Cord, Deny & Dino e Sérgio Reis. Outro nome que se destacou na arte do acompanhamento, foi o The Clevers que em 1965 passou a se chamar Os Incríveis, e alcançaram enorme sucesso com a versão de “The Millionaire”. Outros grandes nomes que fizeram sucesso na época foram The Rebels, Top Sounds, Bolão & Seus Rockettes, The Sparks, Os Santos, The Avalons, entre outros. A dificuldade em competir com o som do Ventures e do Shadows devido a baixa qualidade de nossa tecnologia na época concorrendo com guitarra, como a Electra, a Giannini, a Phelpa e a Snake, só não foi igual a concorrência com os novos ídolos da jovem guarda em meados da década de 60. Para alguns, a saída foi tornar-se bandas de apoio, totalmente ao contrário do Shadows (que havia se desprendido do cantor Cliff Richard em 1960). Assim também fez o The Angels ao acompanhar Roberto Carlos no disco “É Proibido Fumar” e gravar com Célia Villela o hit “Pegando Jacaré”. Outras bandas resolveram logo mudar, deixando a exclusividade da música estrumental e adotando também “vocais”, caso dos Os Incríveis e dos Jet Black’s. As vibrações (do rock instrumental), também enloqueciam alguns artistas da época, Roberto Carlos e Wanderléa e inspiraram a gravação de faixas de apelo pela turma da jovem guarda, como “Brotos do Jacaré” e “Exército do Surf”.


			O guitarrista: ALADDIN


			“Depredação e delinqüência”. O aviso do que ocorria nas sessões de Sementes da Violência não afastou Romeu Mantovani dos cinemas. Ele perdeu uma prova do curso de oficial do Exército para assitir ao filme, que foi interrompido quando a polícia invadiu a sala. Contudo, ele já havia sido pego por “Rock Around the Clock”. Mantovani esqueceu logo os boleros que tocava na zona norte de São Paulo, formou o The Jordans com Sinval (guitarra), Tony (baixo) e Foguinho (bateria), e virou o Aladdin. Encantado com a técnica de Hank B. Marvin, Aladdin “tirou” nota por nota as melodias do Shadows. “O Som daquelas guitarras era muito superior ao que se fazia na época”, lembra. Em 1961, sai A Vida Sorri Assim!... em que, com uma Giannini, registrou o sucesso “Blue Star”, que ficou seis meses na parada de sucessos. Seu modo de tocar, com as notas encadeadas sem pressa e com um som cristalino, proporcionou respeito entre os músicos experientes. Perfeccionista, Aladdin preparou um número especial para o programa Show do Dia 7, da TV Record, em 1966: com um bandolim e uma guitarra de 12 cordas, exibiu um sofisticado arranjo para “Tema de Lara”, da trilha de Doutor Jivago, ganhando disco de ouro e o troféu Roquete Pinto. Ainda no Jordans, teria uma surpresa ao encontrar os Beatles durante uma passagem pela Europa. Nos anos 70, influenciado por Otis Redding, criou a Aladdin Band e, em 1996. Reuniu a formação original do Jordans para lançar Bons Tempos!.


			Ano 1961: 


			– Janeiro – Sai o primeiro disco de Roberto Carlos, Louco por Você. Estréia na Inglaterra a série Os Vingadores (The Avengers). Abril – Os Estados Unidos realizam uma tentativa fracassada de invadir Cuba. Eduardo Araújo estréia com o compacto duplo O Garoto do Rock (Philips). Julho – Estréia na Rádio Guanabara Os Brotos Comandam, apresentado por Carlos Imperial. Agosto - Jânio Quadros renuncia. Os ministros militares são contra a posse do vice, João Goulart, que está em missão diplomática. As divergências resultam na aprovação do parlamentarismo no Brasil.Setembro - João Goulart toma posse e Tancredo Neves assume como primeiro-ministro.Dezembro - Os Beach Goys lançam Surfin’, que inaugara o “Som da Califórnia”.


			Ano 1962: 


			– Março – Os Beatles se apresentam pela primeira vez na Rádio BBC.Maio – A atriz Norma Bengell protagoniza o primeiro nu frontal do cinema brasileiro em Os Cafajestes. Celly Campello se casa e abandona a carreira artística.Junho – A Seleção Brasileira de Futebol é bicampeã no Chile. Agosto – Morre a atriz Marilyn Monroe.Outubro – Love Me Do, estréia dos Beatles, chega às lojas. Crise dos mísseis em Cuba quase gera uma guerra entre Estados Unidos e União Soviética.Dezembro – Depois da Palma de Ouro em Cannes, O Pagador de Promessas, de Anselmo Duarte, é exibido na Casa Branca.


			Um rapaz tímido e baixinho vindo do estado do Espírito Santo, que tentara meter-se na música pela bossa nova, que cantou rock, nos programas de Carlos Imperial, andava com os suburbanos da Tijuca e compunha com outro zé-ninguém com o mesmo segundo nome, “Carlos”. Em dezembro de 1963, Roberto Carlos começou a sedimentar a trajetória mais impressionante da musica popular brasileira. Com dois sucessos nacionais – “Parei na contramão” e “Splish Splash” -, o jovem garoto de Cachoeiro do Itapemirim, Espirito Santo, se destacou no meio de dezenas de súditos do “Rei do Rock” Sérgio Murilo para inaugurar seu próprio reinado. 


			A partir de 1963 Roberto e Erasmo Carlos se juntaram ao movimento também compondo e cantando rock. São desse ano os sucessos “Splish Splash” (versão feita por Erasmo para o original de Bobby Darin e J. Murray, gravado por Roberto) e “Parei na Contramão” (primeira composição da dupla Roberto e Erasmo), ambas na voz de Roberto Carlos. 


			Aos poucos, Roberto foi ascendendo ao posto de mais popular cantor de rock e na mesma proporção Celly – missão cumprida e com novas responsabilidades do casamento contraído – foi se retirando do mundo artístico.


			Zunga (apelido de Roberto Carlos) era o quarto filho de seu Robertinho Braga e de dona Laura Moreira Braga, família classe média da cidade de Cachoeiro de Itapemirim, interior do Espírito Santo. Do Colégio Cristo Rei levaria o temor religioso (e um medalhão que usaria por toda a vida). Do Conservatório Municipal levaria o domínio tímido do piano e violão.
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			Aos 13 anos, Zunga deixou sua cidade natal e foi morar com a tia Dindinha em Niterói – onde estudava e tentava lençar-se como cantor em programas de rádio da capital. Em 1956, toda a família de Zunga (ou, àquela altura, Roberto Carlos, como se apresentava) resolveu se mudar para o Rio de Janeiro. Foi quando o garoto, como todos de sua idade, descobriu o rock’n’roll. Na passagem para os anos 60, entretanto, o bom gosto impôs a bossa nova até mesmo entre os adolescentes da periferia – como Roberto e seus novos amigos cariocas, Erasmo e Tim Maia. Roberto dividiu-se entre a razão e o coração até o final de 1963, quando lançou, ao mesmo tempo, uma versão de “Splish Splash”, do americano Bobby Darin, e “Parei na Contramão”. Aquilo era novo como seus 22 anos, popular como a história do menino do interior vencendo na cidade grande, sintonizado com o rock à Beach Boys, com a Motown e as raízes nacionals de Tony Campello e Sérgio Murilo. Era um novo capitulo da música jovem brasileira.


			A entrevista a seguir foi publicada originalmente na Revista Bizz, em agosto de 1988, e revela as bases roqueiras sobre as quais foi firmada a mais forte relação entre um artista e o povo brasileiro:


			RB - Sua primeira gravação foi um compacto de 1959, pela polydor, com “João e Maria” e “Fora de Tom”, duas canções bossa-novistas. Antes, foi recusado na Chantecler, na RCA, na Philips e na Odeon até conseguir chegar à CBS. Essa incompreensão, logo de saída, não levou você a pensar em desistir? 


			RC – Pensar em desistir, não. Mas eu ficava pensando em quantas gravadorasainda sobravam para bater na porta. A CBS foi à última delas. Cheguei para o Carlos Imperial e disse: “Lá tem um cara chamado Roberto Corte Real. Como ele é Real e você Imperial, quem sabe sai alguma coisa” (risos). Basicamente, os responsáveis por esse começo foram três pessoas: O Chacrinha, que me levou para a Polydor, o Imperial, que me levou para a CBS, e o Côrte Real.


			RB – Côrte Real disse que precisava de você para segurar o Sérgio Murilo, que era o “Rei do Rock” no início dos anos 60. O que ele te propôs? Algum tipo de música, de produção? Ou foi tudo coisa sua?


			RC – Na verdade, na época eu não sabia de nada disso, estava lá só para cantar. Ele me propôs fazer um disco variado – porque até então eu havia gravado só bossa nova. Ele me disse: “Precisa ter um pouco de rock”. E eu respondi: “Então está bom”. Fiz um disco com boleros, baladas e rocks. Foi meu primeiro LP, de 1961, Louco por você. Teve uma execução razoável, mas não vendeu – somente umas quinhentas cópias.


			RB – Vamos voltar para o começo, quando você era menino, e, na rádio de Cachoeiro de Itapemirim, fazia covers de Bob Nelson. Em que momento descobriu que cantava?


			RC – Minha mãe disse que nasci cantando (risos). E, antes de falar, assobiava. Uma nota só, mas assobiava (risos). Aos cinco anos, seis anos, chegava gente em casa e minha mãe me mandava cantar. Envergonhado, 


			cantava escondido atrás da porta. Quando tinha uns nove anos, minha mãe sugeriu que eu fosse a um programa de rádio.


			RB – Você lembra a primeira música que cantou?


			RC – Na época se cantava muito bolero, tangos – a música cantada em espanhol fazia muito sucesso. Era a época do Gregório Barrios, do Fernado Borel. Cantei um bolero Chamado “Amor y Más Amor”, do Borel. Depois, comecei a cantar em português os sucessos de Nelson Gonçalves. Mas as músicas de Bob Nelson eu cantava em casa. Tinha aquela coisa de gostar de caubói, de uma música que falava da vaca Salomé. 


			RB – Após alguns anos, você mudou para Nierói e depois para o Rio de Janeiro, onde, em 1958, conheceu o Erasmo Carlos e o Tim Maia, com quem formou o grupo The Sputniks. Como descobriu esse povo e o rock?


			RC – Depois que comecei no rádio em Cachoeiro, me deram a chance de fazer um progarma meu, de 15 minutos, duas vezes por semana. Tinha um regional que me acompanhava. De vez em quando, eu ia a Niterói com minha mãe, porque tínhamos uns parentes lá. Mais ou menos com 14 anos fui ao Rio. Fiz alguns programas de rádio e disse a minha mãe que queria ficar por lá, tentar a vida artística. Fiquei um ano estudando em Niterói e cantando no Rio, em programa de calouros. Minha mãe então se mudou para o Rio e saí da casa de minha tia. Era mais fácil, não precisava mais tomar a balsa. Entrei na escola Ultra, na Praça da Bandeira, onde fiz o Artigo 91 (curso supletivo). Lá conheci o Arlênio Lívio, que era da Rádio Nacional. Ele conhecia o pessoal da Rua do Matoso, na Tijuca. E essa rua dava na Barão de Itapagipe, em frente à casa do Tim Maia. O Erasmo morava por ali e a gente se encontrava, ficava tocando violão. Aí já estava rolando o rock, tinha pintado o sucesso do “Rock Around the clock”, com o Bill Haley. No Cine Roxy passou o filme “Juventude Transviada”, com o James Dean. Eu tinha um blusão como o dele, vermelho, usava botas e cantava “Tutti-Frutti”. Um cara chamado Otávio Terceiro, que era assistente do Chiara de Garcia, apresentador de um programa de televisão, me levou para o Teletour, da TV Tupi. Cantei “Tutti-Frutti” e já comecei a ficar mais conhecido na escola. Aí comecei, ao lado do Erasmo, do Edson Trindade e do Zé Roberto, que a gente chavama de “Tininha”, porque fazia uma voz aguda, gostava de vocalizar. E, na época, aprendi um negócio que me deixou deslumbrado, que era a batida que o Tim Maia fazia no rock, em “Long Tall Sally”. Ouvi, fui para casa e fiquei tocando a noite inteira. Aquilo mudou minha forma de tocar. Foi então que fizemos o “Sputniks”. Depois veio o “Snakes”. Como eu era o vocalista, mudamos para “Roberto Carlos & The Snakes”. E nos apresentamos no programa do Imperial, o Clube do Rock. Ele gostou muito e me apelidou de “Elvis Brasileiro”, mas só porque eu cantava músicas dele. Quem tinha mesmo aparência de Elvis era o Erasmo. Ele tinha aquele andar, que tem até hoje. No que a gente falava, ele ficava mais parecido ainda (risos).


			RB – Qual era a formação? Guitarra, baixo, bateria...?


			RC – Que guitarra? Era violão acústico! (risos)


			RB – Quanto tempo demorou para a coisa ficar elétrica? 


			RC – Foram alguns anos mais tarde. Quando agente pintava em algum lugar que tinha um cara com baixo ou bateria, era uma festa. A gente fazia mesmo só com dois violões.


			RB – Já havia composições suas e do Erasmo?


			RC – Não havia, não. Era Elvis, Little Richard, Jerry Lee Lewis, Tommy Sands, Chuck Berry, Buddey Holly, Gene Vicent. “Be Bop a Lula” tinha sempre. Mas de repente o Clube do Rock saiu do ar, não pintavam mais shows, a grana encurtou e a coisa começou a ficar delicada. Comecei a precisar de um emprego. Mas, peraí... Esse emprego veio depois. Antes a gente tinha conhecido um cara chamado Ataliba Santos, que disse que ia fazer um grande trabalho conosco. Acabamos indo parar em Volta Redonda, cantando cacos de show. Eu tinha 17 anos e esse período rolou por dois anos. Foi aí que começou a pintar a bossa nova. Tinha uma prima casada com um cara chamado Amaral, que era gerente da boate Plaza. João Gilberto já tinha aparecido cantando “Desafinado”, “Chega de Saudade”, e fiquei apaixonado por aquilo.


			Ano 1963: 


			– Janeiro – Plebiscito aprova a volta do presidencialismo no Brasil, fortalecendo João Goulart e instaurando o medo do comunismo. Junho – Os Rolling Stones lançam seu primeiro compacto Come On/I Wanna Be Loved.Julho – A TV Excelsior leva ao ar a primeira telenovela brasileira, 2-5499 Ocupado.Outubro – Ao participar do programa Sunday Night at the London Palladium, os Beatles causam grande histeria, e a imprensa cunha o termo “beatlemania”. Jorge Ben lança seu primeiro sucesso, “Mas Que Nada”.Novembro – John Kennedy, presidente dos Estados Unidos, é assassinado em Dallas, Texas.


			


			Ano 1964:


			– Fevereiro – Turnê promocional dos Beatles pelos Estados Unidos. Sua aparição no Ed Sullivan Show bate todos os recordes de audiênicia. As fábricas de discos brasileiras param de fabricar vinis de 78 RPM. Cassius Clay vence Sonny Liston e conquista o título mundial de boxe da categoria peso pesado. Abril – As tropas do General Mourão chegam ao Rio de Janeiro e depõem João Goulart.O general Castello Branco assume a Presidência do Brasil.Maio – O Brasil rompe relações diplomáticas com Cuba. Junho – Millôr, Ziraldo e Jaguar lançam a revista Pif-Paf, embrião do Pasquim.Julho – Roberto Carlos sofre um acidente de carro próximo à Paraíba do Sul. Seu amigo Roberto Oliveira morre dias depois.Setembro – Chega aos cinemas britânicos 007 contra Goldfinger, o primeiro filme do agente James Bond. 


			RB – Do rock à bossa nova você passou por uma mudança harmônica brutal. Você aprendeu sozinho?


			 RC – Bossa nova eu só cantava. Não tocava aquele violão todo, não (risos). Fiquei lá (na boate) nove meses. Era crooner. Tinha uma banda com o João Donato. Foi no Plaza que um dia o Imperial vinha passando, viu minha foto na porta e entrou: “Ô meu filho, você por aqui? O que está fazendo?” “Estou cantando bossa nova”. “O que? Bossa Nova? Quá-quá-quá... Eu vou levar você a alguns lugares”. E me levou. Conheci o Carlos Lyra e, certa vez, eu e Erasmo tivemos uma grande noite, na casa de Nara Leão. Foi assunto para um mês inteiro, Imperial me apresentou à Chacrinha, que me apresentou ao Rafael de Almeida, da Polydor, onde fiz meu primeiro singles (João e Maria, de 1959). Não vendeu nada. Foi aí que arrumei um emprego no Ministério da Fazenda.


			RB – Ficou muito tempo?


			RC – Uns dois anos. Nesse período, gravei na CBS. O disco tocava, mas a gente não fazia show, não pintava uma grana. Fui transferido para o Ministério da Educação e Cultura e pedi para ir para a Rádio MEC para ver se conseguia fazer um programa lá. Na época, não existia o divulgador da gravadora, a gente tinha de ir à rádio direto, convencer o cara a tocar. Foi quando pintou o primeiro sucesso, “Splish Splash” (de 1963, versão de Erasmo para a música de Bobby Darin). Grana ainda não pintava, mas foi quando comprei minha primeira guitarra, uma Giannini.


			RB – Você ainda a tem?


			RC – Devo ter. Minha mãe deve ter guardado. Depois veio uma Phelpa, mas eu não tinha amplificador, usava emprestado. Na primeira vez que fui a Goiânia, o Jerry Adriani estava lá e ele tinha um (amplificador) Ibanez, que ficou um tempão comigo.


			Inicialmente um crooner disposto a cantar de boleros como “Não é por Mim” até rock-baladas como “Mr. Sandman”, Roberto deixou essa primeira fase registrada no LP Louco por Você (nunca mais relançado após 1961, chegando a custar até 2 mil reais em sebos). Seus primeiros trabalhos “oficiais”, entretanto, eram bem resolvidas adaptações do pop americano e do surf rock da época. A rebeldia a serviço do amor (que permitia estacionar na contramão, desde que fosse pela garota mais bonita) abriria a trilha para umcomportamento rock’n’roll. Em 1964, viriam novos hits, como “É Proibido Fumar” – de novo a contravenção romântica -, “Broto do Jacaré”, “O Calhambeque” e “Um Leão Está Solto nas Ruas”. Roberto Carlos, rapidamente, alcançaria o posto de principal ídolo jovem do Brasil. Tudo isso antes mesmo da estréia, em agosto de 1965, do programa-movimento que o imortalizaria: o Jovem Guarda.


			Tesouros Perdidos – dos primórdios do rock brasileiro


			


			The Snakes: Só Twist (Columbia, 1962) LP do maestro Astor & Seu Conjnunto com vocais do Snakes, que tinha Erasmo Carlos em sua formação. Incluiu “Calypso Rock”, de Carlos Imperial.


			Roberto Carlos: Louco Por Você (Columbia, 1961) o mais raro disco brasileiro, é o tal LP que Roberto Carlos renega.


			Sérgio Murilo: Se Eu Soubesse (Columbia, 1959) O Rei do Rock cantava sobre “O Lago dos Cisnes”, de Tchaikóvski(!).


			Eduardo Araújo: O Garoto do Rock (Philips) EP do início dos anos 60 com o garoto mineiro gritando à Little Richard.


			Jô Soares: Vampiro/O Volks do Ronaldo (Farroupilha, 1963) a incursão do homorista no rock acrescentou humor e inteligência onde antes só havia romantismo.


			Luizinho & Seus Dinamites: Choque Que Queima (RCA) Grupo carioca pré-jovem guarda, histórico por unir twist e surf rock com vocais.


			Moacir Fanco: Rock do Mendigo (Copacabana, 1960) Outro humorista se aventurrando (e bem) pela música, com acompanhamento afiado de Betinho & Seu Conjunto.


			Conjunto Alvorada: A Cigarra e a Formiga (Mocambo, 1962) quarteto feminino dirigido pelo maestro Theotônio Pavão, com a futura estrela Meire Pavão, filha do próprio.


			RB – Como foi o início da jovem guarda? Como você arregimentou aquele pessoal de frente?


			RC – A jovem guarda aconteceu depois do sucesso de “Parei na Contramão” e “O Calhambeque”. Eu vinha fazendo uns programas de TV em São Paulo, estava em primeiro lugar nas paradas e o Paulinho Machado de Carvalho (então presidente da Record) teve a idéia de fazer um programa jovem. Achei o nome estranho, mas resolvi deixar daquele jeito. Pensei que devia fazer o programa com pelo menos dois amigos, que foram o Erasmo e a Wanderléa. 


			RB – Foi insegurança, medo de enfrentar sozinho?


			RC – Era para variar um pouco. Primeiro, porque o Erasmo compunha muito comigo, era meu parceiro. E a Wanderléa também era uma amiga e na época fazia sucesso de rádio e televisão com um disco, o Meu Anjo da Guarda (1963).


			RB – Na época da jovem guarda vocês ajudaram a difundir um comportamento, criaram uma grife que distribuía vários produtos, de calças e bonecos. Apesar dessa manifestação toda, a jovem guarda pretendia passar uma reação meio inconformista. Isso era uma postura ensaiada, assumida, ou era só uma farra que por acaso virou uma coisa contestatória?


			RC – Não era combinado, não. Era tudo muito espontâneo. Cada um trazia uma idéia, vinha sempre alguém com uma roupa, um adereço diferente, e assim a coisa ia rolando.


			RB – Você era relativamente garoto quando conheceu o sucesso. Quando terminou o programa, você teve consciência de que um ciclo estava se fechando, que você teria de caminhar sozinho?


			RC – A questão é que, com o tempo, logicamente, as coisas foram mudando. O programa já não tinha a mesma audiência. E o negócio da televisão é assim. O Paulinho me chamou e disse que era hora de parar com o programa, mas queria que eu continuasse fazendo outro, à noite, que eu fiz. Daí comecei a fazer mais Rio e São Paulo. Fiz TV Rio e Tupi no Rio, e em São Paulo era sempre a Record. Parei com os programas à noite e fiz uma participação durante muito tempo no programa do Flávio Cavalcanti, na Tupi, uma vez por mês. Em 1974, fui para a Globo, onde queriam que eu fizesse um programa semanal. Disse que só topava anual, que faço até hoje.


			RB – Como é que você, vindo do interior, aquele menino que cantava na rádio, fez para segurar as pressões do sucesso?


			RC – Segurei trabalhando. Sempre me preocupei com a qualidade dos meus discos. Não sei explicar se é por isso ou por aquilo, se existe uma fórmula. Tá certo que minha profissão é uma vocação, mas é uma profissão, então não posso deixar de considerar um monte de detalhes – sem trocadilhos! (risos). Isso sempre me deixou muito ocupado.


			RB – Muita gente relutou em aceitar seu estilo. Você sempre se referiu muito a Tito Madi e João Gilberto como influências. Mas quando começou a fazer o programa, você foi fuzilado por essas mesmas pessoas da bossa nova. A que atribui a quebra dessa resistência depois? O que mudou?


			RC – Não sei exatamente. A gente tem que reconhecer que a bossa nova foi um trabalho mais sofisticado que o rock que a gente fazia naquela época. A gente pode pensar que o pessoal da bossa nova, de repente, considerava que aquilo não era música da mesma qualidade, musicalmente, harmonicamente falando. Era muito difícil que alguém da bossa topasse cantar um iê-iê-iê, embora nós sempre estivéssemos dispostos a cantar uma bossa. Sabíamos dessa sofisticação, mas sabíamos também que nosso trabalho tinha uma identificação, um diálogo grande com o povo, que era uma música fácil de cantar, de decorar. Esse preconceito eu só posso explicar por esse lado. De repente é isso mesmo, a gente acha estranho uma coisa nova que aparece. Depois eles também foram reconhecendo que nosso trabalho tinha uma importância grande dentro da música brasiileira. Também havia aquela história: guitarra elétrica na bossa nova? Jamais! Mas, depois, ela foi entrando e esse preconceito foi se diluindo.


			O guitarrista: GATO


			
Um dos pioneiros da guitarra brasileira, José “Gato” Provetti tornou-se famoso como braço direito de Roberto Carlos na banda RC-7. Esse paulista de Valparaiso (SP) começou tocando viola caipira, aos nove anos. Depois de estudar violão clássico, começou a trabalhar na Rádio América, onde ouviu as linhas melódicas de Hank B. Marvin (The Shadows) e decidiu trocar de instrumento. Com uma Del Vecchio, gravou um compacto pelo selo Young, com “Kissin’ Time” e “What’d I Say”. Em 1962, entrou nos Vampires e, sendo o mais experiente, mudou os integrantes e os rebatizou como The Jet Black’s. A gravadora Chantecler, que buscava um concorrente para os Jordans, contratou a banda. No mesmo ano era lançado o aclamado disco Twist. O Jet Black’s foi contratado pela Record. Era a oportunidade para Gato participar de clássicos como “Rua Augusta”, com Ronnie Cord. Mas foi com “Negro Gato” e “Eu Te Darei o Céu”, ambas com Robeto Carlos, que ele se destacou e recebeu o convite para integrar o RC-3; A fama era tanta que em 1966 Gato gravou seu (único) disco-solo, O Pulo do Gato, que passou despercebido até entre seus (muitos) fãs.



			RB – Como você se sentia sendo ídolo de um movimento?


			RC – Não Havia no princípio a satisfação de fazer sucesso, a alegria, a empulgação com o aplauso, as meninas avançando no palco. A gente não estava preparado, não tinha esquema de segurança. Na saída do primeiro programa, meu Volkswagen estava parado no outro lado da rua. Saí relativamente rápido, mas não deu tempo, elas realmente correram. A gente não sabia que na vida real poderiam acontecer aquelas coisas sobre as quais a gente lia nas revistas. Só depois comecei a tomar consciêncai de tudo aquilo, de que havia uma responsabilidade muito grande envolvida. 


			RB – O que você achava que tinha a passar a seu público?


			RC - Queria passar exatamente aquilo que a gente era, nada diferente. Queria dar uma mensagem sadia, uma coisa que mostrasse a eles que a gente fazia aquelacoisatodademúsica, mas que éramos também preocupados com o futuro. E ficávamos muito contentes por ver que muita gente começava a fazer música, a estudar incentivada pela jovem guarda. Acho que contribuímos bastante para isso.


			RB – Na época, cada bailinho tinha sua banda de garagem?


			RC – Exatamente. Então, Sentimos que foi um bom resultado, porque encaminhava os jovens para a música.


			RB – Vocês ajudaram a plantar o rock no Brasil. No que ele mudou até hoje?


			RC – Ele evoluiu muito. Nós falávamos de pescaria, do carrão, da velocidade, do namoro na esquina. Por meio de outros compositores, com os protestos de Bob Dylan e Joan Baez – se bem que eles não fizessem exatamente rock -, o gênero passou a ter outro tipo de poética, mas séria, sem temas infantis, tão simples. E o som teve enorme evolução. O rock contribuiu e se beneficiou disso. 


			RB – Numa entrevista, em 1975, você disse que estava ouvindo Tony Bennett e Bee Gees...


			RC – Naquela época ouvia Tony Bennett porque ele sempre foi o maior cantor do mundo. E os Bee Gees ouvia porque faziam um som romântico, mas, mais encorpado, moderno para a época. Fui ver um show e fiquei deslumbrado com os cuidados, a qualidade do som em geral. Era uma base para mim. Quando estava gravando, eu dizia para o técnico: “Quero o baixo dos Bee Gees! (risos). O som de baixo que sempre gostei mais foi o deles e o do Paul McCartney. Eu gostaria de dizer uma coisa muito séria: o rock brasileiro é da maior qualidade, não fica a dever nada ao rock inglês ou americano. Mas para falar em nomes, à parte Erasmo Carlos, que é meu ídolo, gosto muito do Paralamas, do Lulu Santos, do Leo Jaime. Tem um trabalho muito bom do Legião Urbana, gosto das sacadas do Ultraje. Do internacional, continuo gostando dos Doobie Brothers, do Rod Stewart e muito do rock primitivo, do começo.


			Em 1965, quando do sucesso de “Quero Que Vá Tudo Pro Inferno” (também da dupla Roberto/Erasmo), nasceu o iê-iê-iê, ritmo resultante de uma mistura de rock e bolero, que passou a contagiar a juventude brasileira. Roberto e Erasmo, juntamente com Wanderléa, se tornaram as figuras principais daquele Movimento Musical que conseguiu, durante alguns anos, deixar o rock brasileiro um pouco esquecido. 


			Mas o Iê-Iê-Iê passou, como também passaram outros movimentos musicais como a Bossa Nova e a Tropicália, fazendo parte hoje das lembranças de quem os vivenciou. E o rock brasileiro? Está aí até hoje, fruto da semente que não morrera e nem morrerá jamais, lançada ao solo do nosso país por Celly Campello.


			BOB NELSON – O mais Famoso dos Caubóis fez a cabeça do garoto Roberto Carlos
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			Nome de batismo: Nelson Roberto Perez. Começou sua carreira nos anos 30 na Rádio Educadora de Campinas, deixando a antiga profissão de caixeiro-viajante, adotou um estilo brejeiro, depois de assistir tantos filmes caubói dos anos 40 estrelados por Gene Autry, e aí começou a trilhar a carreira da fama.Começou cantanto canções infantilóides como “Ó Susana!” uma versão de uma musiquinha folclórica que, na guerra da Secessão nos Estados Unidos, era cantada pelo time nortista, - uma espécie de Roberto Carlos dos anos 40 -. Foi quando o general MacArthur, um texano de boa reputação, viu o seu espetáculo e adorou, e a carreira de Bob Nelson começou a se concretizar. Mas, faltava o básico: repertório.Cantor de uma música só (Ó Susana) era praticamente impossível –precisava correr atrás de novas canções, para alcançar mais sucesso. Não vacilou. Enfiou-se durante três dias num cinema do centro de São Paulo e assistiu a mais um filme de Gene Autry – inúmeras vezes. Decorou tudo que ouviu, gravou novos sucessos – Alô, Alô, Xerife, Vaqueiro Alegre, Caubói do Amor, Sarita – e virou atração do Cassino Atlântico ao lado da maior estrela do momento Libertad Lamarque (a atriz e cantora que se firmava como a grande estrela latina da América). Logo, virou atração da Rádio Nacional, e se deu ao luxo de ser acompanhado pelo acordeon do futuro rei do baião um tal de Luiz Gonzaga, ainda complentamente anônimo. Tornou-se um dos maiores vendedores de discos daquele período, ou seja, a espetacular quantia de 300 mil cópias, - um estrondo – numa época em que vitrola não era um artigo vendido na mercearia da esquina. E a fama começou de fato a bater na sua porta quando participou de um programa na Rádio Tupi nos idos de 1944, quando foi convidado para participar de um “senhor show”: isso em plena Segunda Guerra Mundial, o pernambucano, Assis Chateaubriand, um dos maiores empresários de comunicação da época (fundador do Jornal ‘Diário de Pernambuco’), o chamou para homenagear o general americano MacArthur, comandante das tropas aliadas no Atlântico Sul. 


			Com a chegada da tevê no Brasil nos anos 50, começou o declínio de Bob Nelson. Mas ficou a fama. 


			E foi aí que tudo começou, nos anos 40, antes, mas muito antes mesmo de as jovens tardes de domingo dos anos 60 mandarem o tédio dominical para o inferno, o rapaz que protagonizou essa história toda de Jovem Guarda, um tal Roberto Carlos Braga, era, basicamente um garoto que amava pai, mãe, irmãos e Bob Nelson. Vivia cantarolando as músicas do ídolo em Cachoeiro de Itameririm, Espírito Santo. A mãe, a zelosa dona Laura, pensou duas vezes, pensou de novo e, afinal, resolveu estimular a veia artíscia do filho. Resultado o menino que era fã do velho e bom vaqueiro Bob Nelson estreou, aos nove anos, num programa musical da rádio local, cantando imaginem o que? O grande sucesso de seu ídolo “Ó Susana, não chores por mim/Que eu vou pro alabama/vou tocando bandolim”.Roberto Carlos que nunca escondeu de ninguém que ele foi um dos mitológicos heróis de sua infância, e o homenageou em “A Lenda de Bob Nelson” (em parceria com Erasmo), nos anos 70: “Lutando contra os índios daqui mesmo/sem dólar furado pra furar/sem desfazer dos demais heróis/ficou sendo o mais famoso dos caubóis”.


			A partir daí foram chegando ao país via jornais, revistas e principalmente rádio os pretendentes ao pai do gênero: Chuck Berry com sua guitarra imoral na época, Little Richard com seu piano e Elvis Presley com sua voz e sua pélvis foi bombardeando os sentidos e costumes da juventude brasileira. Eram ajudados por estrelas cinematográficas como Marlon Brando e James Dean. Mas no Brasil a imprensa divulgava a bagunça que vinha do Norte, por aqui tudo ainda estava muito calmo. A revista O Cruzeiro mostrava teatros arrasados pelas platéias que viam os shows de Elvis Presley. A Revista do Rádio trazia fotos de saxofonistas alucinados tocando no chão, e as Seleções do Reader’s Digest já destacavam o rock como a trilha sonora de uma juventude transviada.


			É instaurado em 31 de janeiro de 1956, o governo de Juscelino Kubitschek, seu slogan era “50 anos em 5”. Levou isso tão a sério que estabeleceu um feito que bem poderia estar no Livro Guinness dos Records: construiu uma capital nova, no meio do cerrado, em apenas três anos. “Em ritmo de Brasília”. E aí foram implantadas a indústria automobilística, e a siderúrgica consolidada. Paralelo a tudo isso, era inaugurada no Brasil a primeira praia de nudismo em Luz Del Fuego, nessa mesma época, acontecia a compra do porta-aviões Minas Gerais pelo Presidente do Brasil. Em 1957 surgia a Geopolítica do Brasil, do então coronel Golbery do Couto e Silva, é desse ano também, o primeiro desfile de moda masculina no país. Em 1958 era lançado o DKW Vemag, o primeiro carro de passageiros de quatro portas fabricado no Brasil. Um ano depois surgia o Volkswagen 1200, o primeiro fusca.


			CAUBY PEIXOTO - Artista brasileiro, mas com nome americano


			Cauby Peixoto (Ron Coby) veio de uma família de artistas pop... para a época. Seu pai, conhecido como Cadete, tocava violão. Sua mãe, bandolim. O tio Romualdo Peixoto, mais famoso como Nonô, era pianista e trabalhava em rádio. O primo Romualdo Monteiro foi um famoso compositor e cantor. Seus irmãos Moacir e Araken tornaram-se instrumentistas, e sua irmã Andiara foi cantora. Cauby Peixoto Barros nasceu em Niterói em 10 de fevereiro de 1935 (faleceu no dia 15 de maio de 2016). Começou a cantar no coral da igreja, na época em que estudava num colégio de padres Salesianos, na cidade do Rio de Janeiro. Mais tarde, começou a trabalhar no comércio e ainda nessa época, participou do programa de calouros Hora dos Comerciários, da Rádio Tupi. Ele era dirigido pela pianista Babi de Oliveira e patrocinado pelo SESC. Por meio desse programa, Cauby conseguiu atrair a atenção da Revista do Rádio, que logo o entrevistou. Na matéria, foi chamado de “o sambista comerciário”. Ainda no início de sua carreira, cantou no conjunto de seu irmão Moacir na boate Casablanca, no Rio de Janeiro. Em 1951, a gravadora Som lançou o primeiro disco de Cauby. Era o compacto da música Saia Branca, um samba composto por Geraldo Medeiros para o carnaval. Cauby mudou-se para São Paulo em 1952. Passou a cantar nas boates Oásis e Arpége e na Rádio Excelsior. O que mais se destacava em seu repertório, era musicas estrangeiras. Era intenção do empresário Di Veras trocar o elenco do Rádio Nacional, que na época contava com Emilinha Borba e Orlando Silva. Em 1954, Cauby candidatou-se a uma vaga de cantor e logo foi convidado pela emissora.


			Logo, logo, Cauby tornou-se um ídolo, conquistado e adorado pelas fãs. Isso devido à sua estréia na rádio, no estilo norte-americano de promoção e marketing. Para isso, sua imagem foi cuidadosamente planejada. Cauby tinha um jeito especial. Ele vestia-se de um modo extravagante para a época e sempre colocava versos improvisados em suas canções. O que o levou imediatamente ao sucesso. Em 1954 gravou o fox Blue Gardênia, de Bob Russel e Lester Lee, na versão de Antônio Almeida e João de Barro. Foi seu primeiro hit. Nos cinco anos depois, já era considerado o cantor mais popular do país. Em 1956 gravou num compacto de 78 rpm pela Columbia o maior suceso de todo seu repertório: Conceição, de Jair Amorim e Dunga.


			1958 – A novidade do momento eram os long-plays gravados com som estéreo. Foi uma revolução no mercado fonográfico.


			Agora uma pausa para esclarecimentos técnicos. Na era digital é meio complicado pensar em diferentes rotações por minuto (rpm) usadas pelos discos de vinil. Esclarecendo: os Long-Plays (LPs, também chamados de álbuns) têm doze polegadas, com várias faixas e giram em 33 rpm. Já os Compactos podem ser simples (com uma faixa de cada lado) ou duplos (com mais de uma faixa de cada lado).Os Compactos mais antigos giram a 78 rpm e têm 10 polegadas em sua grande maioria. Os mais novos giram a 45 rpm, os mais novos ainda giram a 33 rpm e ambos têm 7 polegadas em sua maioria. Quando a notação de rpm não aparece na discografia, quer dizer que o disco gira a 33 rpm. A propósito, os CDs de áudio giram a 125 rpm.


			No ano seguinte, Cauby transferiu-se para a Rádio Tupi e gravou Nono Mandamento, de René Bittencourt e Raul Sampaio. Em 1958 gravou Prece de Amor, de René Bittencourt, Ninguém É de Ninguém, de Humberto Silva, Toso Gomes e Luís Mergulhão; e É Tão Sublime o Amor, de P. Francis Webster e Sammy Fain na versão de Antônio Carlos. Quando Cauby apareceu na revista norte-americana Time como o maior ídolo da música popular brasileira, foi convidado para uma excursão pelos EUA. Foi aí que veio o pseudônimo Ron Coby, nome com o qual gravou um álbum em inglês com a orquestra de Paul Weston, quando voltou ao Brasil, comprou a boate Drink no Rio de Janeiro junto com os irmãos. Resolveu dedicar-se a tarefas administrativas e só se apresentava na casa. Mas, em 1959 voltou aos EUA e ficou lá por mais de um ano (catorze meses).Durante esse período, Cauby realizou shows, apresentou-se na televisão e ainda gravou Maracangalha, de Dorival Caymmi, numa versão em inglês. A música virou I Go. Numa terceira visita aos EUA, chegou a participar do filme Jamboree, realizado pela Warner Brothers. Nos anos 60, Cauby limitou seus shows a boates e clubes. Em 1970, ganhou o primeiro lugar no Festival de San Remo com a música Zingara, de R. Alberteli, numa versão de Nazareno de Brito. No ano seguinte participou do VI Festival Internacional da Canção, no Rio de Janeiro com Verão Vermelho, canção de Sérgio Ferreira da Cruz. Na década de 70, o cantor passou a se apresentar em programas de televisão no Rio de Janeiro e a realizar curtas temporadas em casas de shows no Rio de Janeiro e em São Paulo. Calby Peixoto, faleceu em São Paulol no dia 15 de maio de 2016.


			Bem direfente dos rebeldes que causavam furor nos EUA, as gravadoras daqui, procuravam rapazes de bem e garotas de família para formar o rock brasuca. Em termos de bom comportamento, Neil Sedaka ganhava disparado de Chuck Berry. Era ele o exemplo que a juventude daqui seguiria.


			O rock aconteceu por aqui, com a ajuda de pessoas estranhas ao estilo, como exemplo, vejamos a pequena história de Mário Gennari Filho, nascido na capital de São Paulo, em 7 de julho de 1930. 


			Aquela época o trabalho começava cedo. Assim, Mário Gennari aos oito anos teve sua estréia em um programa apresentado pelo Capitão Barduíno da Radio Bandeirantes, de São Paulo. Aos 10 anos gravou Viajando Pela Itália, seu primeiro disco, lançado pela gravadora Columbia. Porém, seus maiores sucessos foram lançados pela gravadora Odeon: a tradicional Casinha Pequenina, além de Maringá, de Joubert de Carvalho, e Xuá-Xuá, de Sá Pereira e Ari Pavão. Nenhum rock entre as canções. Com o nascimento da televisão brasileira, passou a trabalhar em várias emissoras de São Paulo. Também dirigiu um conservatório junto com a acordeonista Rosani M. de Barros e lá formou inúmeros músicos. Além de mestre no acordeom, também tocava piano, violão, guitarra havaiana e outros instrumentos de corda. Isso proporcionou muitas excursões pelo país, ganhou o Troféu Roquete Pinto como melhor solista instrumental. Sua carreira mostra o quanto Mário era propenso a novas experiências musicais, e sua visão para o rock foi um passo natural. 


			Rock’n’roll nas estações de rádio


			A Rádio Nacional foi uma das pioneiras em colocar na programação a nova batida que vinha dos EUA: o rock’n’roll. Programa como Ritmos Para a Juventude, de Antônio Aguilar, mostravam as últimas gravações de Elvis Presley – como Heartbreak Hoteil, Hound Dog e Jailhouse Rock – e eram líderes de audiência.


			Tony a mil por Hora


			Tony Campello sempre cantou rock’n’roll. Gravou 25 discos. O primeiro compacto dividiu com a irmã Celly e cantou Perdoa-me. Seu maior sucesso foi Boogie do Bebê, lançado em 1963, cinco anos depois. A música, originalmente composta em alemão, estourou nas rádios. Tony também era produtor e participou de discos de diversos cantores e bandas.


			


			Elas participaram da Pré-Jovem Guarda como Cantoras


			* Célia Vilela:


			Célia Vilela gravou em 1961 o LP “E Viva a Juventude” com as músicas: Valentim Valentim; Trem do Amor; Quando o Amor Vem; Passo a Passo; Parabéns; Perdi a Chave; Fosh Walk: Diga-me; Conversa ao Telefone; És Meu Amor; Sempre Ouve Amor; Caidinha Por Você; Desculpe; e outras (26 músicas).Gravou em 1962 um compacto simples com as músicas: “A Fã e o Namorado” e “Si Tu Me Telefona” e em 1964 gravou o LP “Célia Vilela – F-15 Espacial” com as músicas: Caidinha Por Você; Desculpa; I Could Have Danced All Night; Lição de Violão; O Dia Que Não Vem (Erasmo Carlos); Pegando Jacaré; Perfídia; F-15 Espacial; Alguém da Vida da Gente (Erasmo Carlos); Assim É o Meu Amor e Acho que me Apaixonei (Edson Ribeiro/Roberto Carlos), a grande maioria das músicas dela e Carlos Becker. 


			* Celly Campello:


			Célia Benelli Campello nasceu na cidade de São Paulo em 18 de junho de 1942 (neste mesmo dia nascia também, em Liverpool, Inglaterra, o Beatles Paul McCartney). Com cinco dias de nascida foi para Taubaté, no interior do estado, onde a família residia desde 1940 e onde ela se criou. Filha de Nelson Freire Campello, um Professor Vereador já falecido e de Dona Idéa Benelli Campello, tinha dois irmãos (Nelson e Sérgio). Em sua infância na Rua das Palmeiras, como tantas meninas da época, brincava de boneca (tinha uma que se chamava Celly), freqüentava o Taubatyé Country Club (o único da cidade), ouvia rádio e o piano da avó paterna, Maria Isabel, a vovó Bebé. Além de freqüentar o Colégio (o curso ginasial ela fez no Colégio Bom Conselho e o curso clássico, no Colégio Estadual Monteiro Lobato), Celly estudava piano, violão e balé. Celly faleceu no dia 04 de março de 2003 em São Paulo.


			* Cinderella:


			O nome da cantora Cinderella é Luiza Trevisan. Ela nasceu no interior paulista, na cidade de Bebedouro, no dia 19 de dezembro. Começou a cantar num programa de calouros, na Radio Clube de Ribeirão Preto. Realizou em seguida uma série de shows para o deputado Dauro Cavallaro, e pedia sempre a todos: “Quero ir pra capital paulista”. E o deputado realizou sua vontade. Cinderella e sua mãe mudaram-se para São Paulo. Era o ano de 1951. E a moça foi cantar na Rádio Tupi de São Paulo. Passou depois para as Rádios Bandeirantes, Piratininga e Rádio Record. Aí passou para a TV Record.


			* Cleide Alves:


			Nascida Cleide Alves da Silva, em 05/12/1946, no Rio de Janeiro, a cantora que surgiu no início dos anos 60. Ficou conhecida como “A Estrelinha do Rock”. Gravou seu primeiro discos em 1960 pela gravadora Copacabana. O grande momento de sua discreta carreia aconteceu em 1962, quando gravou, com relativo sucesso, o twist Procurando um Broto, composto pelo então desconhecido Roberto Carlos. Também gravou Help, Help, Mammie e Seguindo e Cantando (1960).


			A História da Pioneira Rainha do Rock Nacional


			Celly Campelo – Célia Campelo Gomes Chacon, era seu nome verdadeiro, nascida em 18 de junho de 1942 em Taubaté – SP, faleceu no dia 04 de março de 2003 em Campinas – SP. Muito nova ainda, Celinha Campello já era solicitada para cantar em festinhas e em encontros do Rotary Club de Taubaté. Por volta dos cinco anos de idade, influenciada pelo irmão Sérgio – nascido em 24/02/1936 e que mais tarde viria a adotar o nome artístico de Sérgio Campello e, depois, Tony Campello – que já gostava de cantar, ela se apresentava na Rádio Difusora de Taubaté (onde se criou), no programa O Clube do Guri, do radialista Silva Neto. Segundo depoimento dele ao Museu da Imagem e do Som daquela cidade, Celly era tão pequenina que às vezes precisava ser erguida no colo para poder alcançar o microfone.Dos 10 aos 12 anos (de 1952 a 1954) se apresentava aos domingos, na Rádio Cacique, também de Taubaté, mas já com um programa de auditório próprio, nas manhãs de domingo, logo após a missa, onde cantava Ângela Maria (“Lábios de Mel”, de Waldyr Rocha), Doris Monteiro (“Dó-Ré-Mi”, de Fernando César) – cantoras de quem era fã – e tantos outros sucessos.Justamente com ela se apresentava o seu irmão Sérgio (Tony), que também cantava desde os 14 anos de idade (1950). Ainda criança, estudou violão, piano e balé. Gravou seu primeiro disco (pela Odeon), aos 15 anos, cantando Handsome boy (Mário Genari Filho e Celeste Novais), a mesma dupla de autores de Forgive me, interpretada por seu irmão, Tony Campello, do outro lado do disco.


			O Rock entrou na vida de Celly em 1955, por um ato de “rebeldia” do seu irmão cantor, então crooner do conjunto de bailes “Ritmos Okey”. Ele conta de forma divertida no livro “ABC do Rock Brasileiro”, de Marcelo Dolabela (Editora Estrela do Sul): “No começo de 1955 formei um conjunto (Ritmos Okey) e fomos contratados pelo Country Clube local. Cantávamos sambas, baiões e boleros. Numa certa ocasião, além dessas músicas, ensaiamos 3 ou 4 números de Rock’n’Roll e tocamos no clube. Foi interessante e cômico. Quando começamos, ninguém dançava, ficaram todos de olhos arregalados. De repente um casal de São Paulo começou a dançar, os outros começaram a segui-los e o baile pegou fogo. Mas logo apareceu o diretor social do clube, mandando parar. Então olhei para o grupo, aproveitando os gritos dele de “pára”, “pára”, pára”, eu, os músicos e a garotada continuamos, mais alto e mais forte, a cantar e bater palmas no ritmo do rock. A turma não parou e o rock continuou.“Após esta apresentação suspenderam o conjunto por atentado à moral e aos bons costumes”.Em 1956, quando moravam em uma casa da Praça Santa Terezinha, n° 15 (a “pracinha da igreja”) ainda em Taubaté, Sérgio foi para São Paulo tentar a vida artística, com o nome de Sérgio Campello. Segundo depoimento seu, em 24 de agosto de 2003, no programa “São Paulo de Todos os Tempos”, da Rádio Eldorado AM, por volta de 1956 ele comprou em São Paulo um disco de alumínio para gravações, levou-o para a Rádio Difusora de Taubaté e lá gravou quatro ou cinco músicas com Celly (entre elas estão “ ’Na Você’, ‘Na chitarra’ e ‘O Paco e Luna’ , Do-Re-Mi e Little Darling”, gravações que hoje se constituem em verdadeiras raridades). 


			Em 11 de abril de 1958, com o nome artístico de Célia Campello, ela iniciava modestamente a sua brilhante carreira, gravando “meio disco”, que seria lançado em junho desse mesmo ano.Muitos anos mais tarde, em entrevista á Revista Criativa em 1989, ela viria a admitir: “Neste disco imitei Lana Bittencourt”. Neste mesmo ano com apenas 15 anos, lançou seu primeiro compacto em companhia do irmão Tony Campelo, “Perdoa-me (Forgive me) e Belo Rapaz (Handsome boy)”, sendo a primeira cantada por ele. Os arranjos das músicas foram feitos por Mário Genari Filho, acordionista. Ainda neste mesmo ano estreou na televisão, participando do programa da TV Tupi, “Campeões do disco”. Ainda em 1958 lançou seu segundo disco, cantando “Devotion”, um fox de Otto Cesana e “O Céu mudou de cor”, do acordionista Mário Gennari Filho e Ed Rossi, pela gravadora Odeon.


			Celly foi a primeira artista brasileira a obter sucesso mercadológico cantando rock no Brasil, tornando-se uma das mais populares estrelas da música pop do fim dos anos 1950, que culminou na criação do movimento Jovem Gurada, considerado pelos críticos de música como o maior movimento musical de todos os tempos. Em 1956 mudou-se para São Paulo. Em 1958, com apenas 15 anos, lançou o seu primeiro compacto em companhia do irmão Tony Campelo. Influenciada em seu modo de cantar pelas norte americanas Brenda Lee (“Jambalaya”, “Dynamite”, “I’m Sorry”) e Connie Francis (“Stupid Cupid”, “Where The Boys Are?”), Celly Campello teve o seu nome artístico alterado, no ar, durante o programa “Parada de Sucessos” de Hélio Alencar na Rádio Nacional de São Paulo. Segundo depoimento de Tony Campello no já referido programa “São Paulo de Todos os Tempos”, da Rádio Eldorado AM, o nome artístico “Celly Campello” foi por ele escolhido no programa “Parada Sucessos”. Quando foram tocar o 78 rpm “Handsome Boy / Forgive Me”, o locutor anunciou o Sérgio Campello como Tony Campello e tocou “Forgive Me” seguida de “Handsome Boy”, sem que houvesse anunciado a Célia Campello. O Tony, então, durante a execução da música bolou o nome Celly Campello para que o Alencar pudesse anunciar ao final. Como recordaria a própria Celly em 10 de janeiro de 2003, no programa Repórter Record, da TV Record – “foi tudo planejado pra gente ser lançado como se a gente não fosse brasileiros. Então, uma gravadora fez, em São Paulo, todo esse movimento. Aí, nós mudamos de nome. Eles achavam que Célia não era um nome bom pra ser lançada como uma cantora norte-americana. E aí, ficou Celly e, o Sérgio, Tony. E conservamos o Campello, que é o sobrenome da família; meu pai fazia questão que ficasse”.


			Participaram também da Pré-Jovem Guarda como Cantoras


			* Maria Regina:


			Maria Regina Cordovil, cantora natural de São Paulo Capital, nasceu no dia 5 de julho, filha de Ervê Cordovil, maestro e compositor e de Deise Portugal Cordovil e irmã do saudoso Ronnie Cord. Com quatro anos de idade, após ver uns velhos discos gravados por seu avô e irmãos, ela pediu ao pai “Eu queria gravar um disco” e juntamente com seu irmão entraram no estúdio e gravaram três músicas, das quais, “Biquini de Bolinha Amarelinha”. Ronnie Cord apresentou esta fita para a Rádio Tupi, por ser uma cantora de apenas quatro anos, o disc-jóquei perguntava aos ouvintes se a contora deveria seguir ou não a carreira artística e foi enorme o número de cartas que a rádio recebeu aprovando a cantora. A RCA Victor se interessou pela jovem estrelinha e a contratou imediatamente lançando logo em seguida um disco em 78 rpm com as músicas “A música do Papai” e “Oh! Karol”, isso em julho de 1961, e logo veio o LP da menor cantora do mundo. Depois gravou vários discos e apresentou-se nos mais badalados programade de televisão da época como: Clube dos Artistas, Astros do Disco, Almoço com as Estrelas e Reino da Juventude de Antônio Aguilar, ela gravou até os sete anos, como se tratava de uma criança, resolveu abandonar a carreira artística para poder levar uma vida normal e se dedicar aos brinquedos e a escola. Ganhou vários troféus.


			* Regina Célia:


			Surgiu a cantora Regina Célia, no fim da década de 1950 no embalo do sucesso de Celly Campello. Utilizando a mesma fórmula, cantando versões de rock baladas. Entre os anos de 1959 até 1962 gravou alguns discos de 78 rpm. Seu ano de maior sucesso foi em 1961, quando lançou três 78 rpm pela RCA Victor. Destacando-se a versão “Oh! Carol”, música de Chuck Berry, um dos ícones do rock norte-americano da década de 1950.


			* Selmita:


			A cantora Sônia Maria, conhecida por Selmita, nasceu no Rio de Janeiro, ainda bem jovem gravou em 78 rpm, dois compactos para a gravadora Philips, um duplo e outro simples, gravou muito pouco, logo passando para a gravadora Copacabana, onde gravou mais alguns compactos, gravou de 1962 a 1969. A cantora Sônia Maria também gravou na Odeon na época de 1965. Selmita era uma cantora da juventude muito legal. Embora muito jovem sabia imprimir em suas gravações o seu grande talento. A sua interpretação na música “Namorado Bobinho” é muito especial e, ainda, enriquecida pelo apoio vocal de Os Três Tons. Gravou também a música “Se eu não passar de ano”, uma versão de um rock italiano, “Se mi bocciano agli esami” e a música Twist de autoria de Moacir Bastos e Darci Silva, em novembro de 1962, depois saiu do cenário artístico. Mas, foi representante da música jovem nacional dos anos 60. 


			* Sonia Delfino:


			Iniciou sua carreira profissional aos 13 anos de idade, no “Clube do Guri”, programa transmitido na época pela Rádio Tupy, no qual várias crianças mostravam suas habilidades. Em 1960, recebeu das mãos do governador Carlos Lacerda o prêmio de Cantora Revelação. Nesse ano, lançou seu primeiro disco pela Philips, o LP “Sonia Delfino canta para a mocidade”. Gravou também “Alô Brotos” com as músicas: “Diga Que Me Ama; É Você; Noite Para Amar; Oh... Carol; Bimbombey; Joãozinho E Mariazinha; Olha Que Lua; Amor Secreto; Bambina Mia; Eu Vi A Noite Acabar; Garota Coquete; Emoção; Meu Amor Por Você; Namorada Do sol; Multiplicação; Meu Pianinho; volta às Aulas; Parque De Diversões; Manhã de Sol e Hey Paula”. Considerada por muitos a sucessora natural de Celly Campello, que abandonara a carreira artística em 1962, Sônia preferiu abandonar o pop-rock por um repertório mais adulto, incluindo a bossa nova. Participou como atriz em dois filmes, Tudo legal (de Vitor Lima, 1960) e Um candango na Belacap (de Roberto Farias, 1961). Afastou-se do meio artístico na segunda metade dos anos 1960. Em 1986 retomou a carreira, com discos e shows ocasionais.


			* Meire Pavão:


			Apesar de pouco lembrada, Meire Pavão, que surgiu no início dos anos 60 chegou a ameaçar o reinado de Wanderléa – com as revistas de fofoca da época estimulando a disputa entre as duas cantoras, que tinham certa semelhança física.Eleita Rainha do Twist, em 1965, a artista vinha de uma família musical.O irmão Albert Pavão, compositor e também cantor, gravou um dos maiores êxitos do final dos anos 50, Vigésimo Andar (versão brasileira de Twenty Flight Rock, de Eddie Cochran).O pai, o professor Teotônio Pavão, criou o Conjunto Alvorada (do qual uma Meire, ainda adolescente, fez parte), que, na pré-história do rock, gravou o hit Lição de Twist. Uma das personagens citadas em “Festa de Arromba”, clássico da Jovem Guarda, com Erasmo Carlos, a cantora Meire Pavão paira como um mistério na história do rock brasileiro. Talvez pelo fato de ter desenvolvido a carreira em um período de transição entre o Rock and Roll (Celly Campello) e a Jovem Guarda (Wanderléa), ela ainda não ganhou a devida valorização. Gravou em 1965 pela Chantecler o LP “A Rainha da Juventude”; 1966 o Long Plays “Meire Pavão” e o LP “Classic Collection”; “Meire Pavão... Antologia 1964 a 1968”; Gravou também com o irmão Albert Pavão o LP “Família Buscapé”. Faleceu (Santos-SP) no dia 31 de dezembro de 2008 aos 60 anos.


			* Geny Martins:


			Geny Martins, na realidade não pertenceu ao Movimento Pré-Jovem Guarda, ela era muito amiga de Roberto Carlos e cantaram juntos em boates do Rio de Janeiro, acredita-se que, se Geny não tivesse parado de cantar, teria sido uma das grandes cantoras da bossa-nova. Ela lamenta ter deixado passar as grandes oportunidades de sua vida, pois não tinha empresário, agente, nada. Muitomenosseachava 


			bonita. E não cedeu ás pressões para se relacionar com diretores, produtores, etc. em troca do sucesso: “Tive um fato lamentável. Quando ganhei o concurso da Rainha dos Músicos não renovei meu contrato com a rádio Mayrink Veiga, cantor também na Rádio Nacional. Um diretor de lá me chamou para ‘ir ao seu apartamento’, eu recusei os termos. Meu corpo não estava à venda, e sim a minha voz. Ganhei um concurso de calouros por meu valor. Ele se virou e disse para mim que eu nunca seria uma estrela. Paciência! Virei às costas e fui embora”. Gravou seus 78 rpm pela gravadora Sinter. Nessa época excursionou pelo Norte e Nordeste do Pais, e lançou o seu CD “Geny Martins – Mais Romântica”, com direito a expressiva reportagem no Jornal do Brasil.Ela nasceu no Rio de Janeiro-RJ no ano de 1930.


			Ainda naquele ano de 1958, em outubro, Celly gravou o seu próprio 78 rpm com as músicas “O Céu Mudou de Cor” e “Devotion”. Ante a aceitação do seu primeiro trabalho, já no ano seguinte (1959) Celly gravou, em março, o 78 rpm “The Secret” / “Estúpido Cupido”, a versão de Fred Jorge para “Stupid Cupid” de Neil Sedaka e Howard Greenfield, que estourou no pais inteiro (o disco vendeu mais de 120.000 cópias, um record para a época). Aí vieram os 78 rpm “Túnel do Amor / “Muito Jovem” e “Lacinhos-Cor-De-Rosa” / “Tammy” (que sempre considerou como a sua gravação favorita). Naquele mesmo ano Celly gravou o LP “Estúpido Cupido”, o primeiro da sua carreia. Na realidade, o titulo “Estúpido Cupido” consta somente na capa do LP. No seu selo se encontra o titulo “Come Rock With Me”. Numa época em que não se poderia imaginar que o fenômeno da globalização fosse transformar o mundo num “planeta global”, o sucesso de Celly já transpunha nossas fronteiras. Esse seu primeiro LP foi lançado também na Argentina, pela Odeon “Pops”, sob o número de catálogo LDS 2026, com o fundo da capa, ao invés de cor-de-rosa, verde limão. 


			Em 1959, os irmãos Campello passaram, então, a comandar o programa “Crush em Hi-Fi”, na TV Record, que ia ao ar nas terças-feiras às 19h00min horas. Primeiro programa de rock em São Paulo, esse programa era dirigido por Nelson Duarte e, depois, pelo conhecido versionista Fred Jorge. Ali se apresentavam como convidados, Ronnie Cord (“Rua Augusta”, “Biquíni Amarelo”), Demétrius (“Rock do Saci”, “Corina, Corina”), Carlos Gonzaga (“Diana”, “Rapaz Solitário”), Wilson Miranda (“Bata Baby”), Sérgio Murilo (“Rock de Morte”, “Marcianita”, “Broto Legal”) e tantos outros. O programa ficou no ar de 1959 a 1962. Em 1959/1960 Celly e Tony participaram do filme “Jeca Tatu” (dirigido por Milton Amaral, 1959), de Mazzaropi onde cantaram “Tempo Para Amar”, rock de Fred Jorge e Mário Genari Filho. Ainda em 1959 lançou outro compacto com as músicas “The Secret”, de J. Lubi e J. Roth e foi a vez também de “Estúpido Cupido”, de Neil Sedaka e H. Greenfield, com versão de Fred Jorge. O disco estourou em vendagem e execuções nas rádios, o que a transformou na nova estrela da música jovem. No mesmo ano de 1959 lançou o seu quinto disco, que trazia o mega sucesso “Lacinhos Cor de Rosa, de M. Grant, e versão também de Fred Jorge. Em seguida, lançou o seu primeiro LP, “Celly Campelo é a nova sensação dos brotos” e assinou contrato com a rádio e TV Record.Em 1960 Celly era chamada de “A Namoradinha do Brasil” (bem antes, portanto, de Regina Duarte receber esse título), ano em que explodiu a música “Banho de Lua” (versão também de Fred Jorge para “Tintarella Di Luna”, sucesso italiano da dupla P. de Fillipi e F. Migliacci). Aí vinheram outros sucessos como “Billy”, “Frankie”, “Não Tenho Namorado”, “Mal-Me-Quer”, “Broto Legal”, “Vi Mamãe Beijar Papai Noel” e “Jingle Bel Rock”, que consolidaram a sua carreira. Em 1960 fez o filme Zé do Periquito (dirigido por Mazzaropi e Ismar Porto). São desse ano os LP “Broto Certinho” e “A Bonequinha Que Canta”. Ainda em 1960, recebeu o troféu Roquete Pinto (1959, 1960 e 1961) de cantora revelação e o troféu Tupiniquim de revelação feminina (1959). 


			Tem Alemão no Rock


			Ele nasceu na Alemanha, mas foi no Brasil que construiu sua crrreira. Quando o rock’n’nroll começou a incendiar o país, George Freedman estava entre os que colocavam lenha na fogueira. Em 1959, gravou seu primeiro disco e seu sucesso aumentou na Jovem Guarda. Foi parceiro de Waldirene, “A garota papo firme que o Roberto (Carlos) falou”, e depois preferiu se dedicar mais ao trabalho de compositor.


			Celly recebeu elogios de Tom Jobim, teve a boneca “Celly” lançada pela fábrica de brinquedos Trol, enquanto a Lacta nesta mesma época colocou no mercado o chocolate “cupido”. Justamente com seu irmão Tony, Celly gravou um jingle para a Monark e outro para a Toddy, com letra e música de Miguel Gustavo, como também um para o Colírio Moura Brasil. Era, então, praticamente a única cantora de rock divulgada pela mídia. O programa “Telefone Pedindo Bis” da Rádio Bandeirantes de São Paulo, comandado por Enzo de Almeida Passos, sempre apontava Celly como a mais solicitada, principalmente com “Banho de Lua”. O primeiro pôster que a gravadora Odeon fez para um artista foi para ela que chegou a ser capa de revista “O Cruzeiro”, a maior revista de variedades da época. Ainda em 1960 Celly participou do filme “Zé do Periquito”, uma produção de Mazzaropi onde, com George Freedman, Paulo Molin, Tony Campello e Carlão, cantou “Gostoso Mesmo É Namorar”, letra e música de Heitor Carilio. E continuou atuando em jingles e comerciais.


			Veio o ano de 1961 e Celly fez sucesso com “Hey Mama”, “Teddy”, “Gosto de Você Meu Bem”, “Trem do Amor” e “Flamengo Rock”, dentre outras. Ainda nesse ano foi eleita a “Rainha do Rock” – juntamente com Sérgio Murilo, o “Rei do Rock” – pela “Revista do Rock”, com 40.000 votos. Lançada em agosto de 1960, a “Revista do Rock” sobreviveu durante 14 anos destacando os ídolos do rock daquela época. Foi uma iniciativa da jornalista e compositora Janete Adib que, em 1959, ao notar que as letras dos rocks que publicava na revista “Eu Canto” tinham grande aceitação, resolveu fazer uma experiência dedicando duas edições exclusivamente ao rock. Devido ao sucesso ela resolver criar a nova revista. São deste ano os LP “A Graça De Celly e as músicas de Paul Anka” e “Brotinho Encantador”. Ainda neste ano, apresentou-se com o irmão Tony e com o cantor Peri Ribeiro na Rádio Mayrink Veiga. Ganhou ainda vários prêmios, entre eles quatro vezes o Troféu Chico Viola, duas vezes o Roquette-Pinto e uma vez o Troféu Disco de Ouro (estes no período de 1959 até 1962).


			Em 1962, Celly Campello garantiu o posto de maior estrela do rock brasileiro. Assim como seu irmão, participou de shows e programas de televisão por todo o país. Só perdeu o trono porque decidiu se casar com o contador da Petrobras Eduardo Gomes Chacon e em janeiro de 1962 anunciou o seu casamento, casando-se em 7 de maio de 1962, com quem namorava desde os 14 anos de idade e ai, parou de cantar. A cerimônia religiosa, realizada na igreja do Sagrado Coração de Jesus no centro da cidade, atraiu centenas de fãs, curiosos e profissionais da imprensa. Havia muito barulho, houve um pouco de silencio quando o Agnaldo Rayol cantou Ave Maria. 


			Ainda no mesmo ano foram sucesso “Cenário” (versão de “Yellow Bird” gravada em setembro, em dueto com Tony Campello), “A Lenda da Conchinha”, etc... Mas, para grande tristeza do público, com o casamento ela se afastou da vida artística.


			“Fui à imagem do que as meninas queriam ser, usava a roupa que elas queriam usar. Mas larguei tudo no auge da carreira e não me arrependo: o amor foi mais forte”, diria Celly anos mais tarde. 


			Depois das bodas, ela voltou poucas vezes ao palco. A primeira delas foi em 1972, quando participou do Festival de Música Popular de Juiz de Fora, em Juiz de fora, Minas Gerais. 


			Em 1965, segundo seu biógrafo, Thiago Menezes, recusou a proposta de três milhões de cruzeiros, por seis meses de contrato, feita pelo empresário Marcos Lázaro, para estrelar um programa novo, juntamente com os cantores, então estreantes, Roberto e Erasmo Carlos, que se chamaria Jovem Guarda. Em vista de sua recusa, pois queria somente um contrato de quatro meses como experiência, optou pelo seu casamento, devido a sua recusa a cantora Wanderléa foi convidada. No seu vácuo surgiram Wanderli Regina, Selmita, Denise Barreto, Neide Fraga, Regina Célia, Célia Vilela entre tantas que não conseguiram êxito em suas trajetórias; como também despontaram Rosemary, Cleide Alves e outras que, embora seguindo as pegadas de Celly, puderam encontrar seu próprio caminho e deslanchar carreira de sucesso. Apenas Meira Pavão, que em 1965 ganharia da TV Excelsior o troféu Rainha do Twist, chegou a assumir ares de sucessora de Celly. Seu disco “Bem Bom”, enviado à gravadora Paradise dos Estados Unidos, tocou nas Rádios americanas, o que lhe permitiu lançar um disco em português naquele país.


			1955 – Little Richard grava o hit Tutti-Frutti. O refrão “a-wop-bop-a-loo-bop-a-lop-bam-boom” marca para sempre a história (e o som) do rock.


			Zuza Homem de Mello, a página 114 do seu livro “A Era dos Festivais” (Editora 34), ao falar sobre a primeira apresentação do programa “Jovem Guarda” na TV Record, assim relata o referido episódio: “Roberto havia sido contratado no inicio de agosto e nessa tarde estavam com ele Tony Campello, Ronnie Cord, Rosemary, os grupos Jet Black’s, The Rebels, Os Incríveis e seus dois companheiros na apresentação, o parceiro Erasmo Carlos, o ‘Tremendão’, e a ‘Ternurinha’ Wanderlea. Originalmente, havia se pensado em Celly Campelo, porém seu marido vetou a idéia e as opões seguintes foram Rosemary e Wanderlea”.


			Em 1968, residindo então em Curitiba (PR), ela voltou à gravadora Odeon em São Paulo para gravar o LP “Celly”, que seria seu último nessa gravadora. Segundo depoimento de Tony Campello no já citado programa “São Paulo de Todos os Tempos”, da Rádio Eldorado AM de São Paulo, em 24 de agosto de 2003, esse LP foi fruto de uma luxuosa festa oferecida em comemoração aos 10 anos do começo da carreira de Celly e uma possível retomada da mesma. Porém, devido ao fim do programa Jovem Guarda com o conseqüente enfraquecimento do movimento naquele ano, a tentativa de relançar Celly não prospero. 


			Sobre essa época da vida de Celly, em que ela residia em Curitiba, um fã da cantora, Cláudio Martins Olesko que, então com nove anos de idade, era seu vizinho naquela cidade, diz: “Celly morou por uns três anos na Rua Mamoré, n° 26, esquina com Rua Emílio de Menezes, no bairro São Francisco. Era freqüente a visita do irmão Tony Campello à sua residência eu tomei gosto pelo piano porque havia um na parte inferior da casa e eu aproveitava a ausência da Celly, em suas viagens, para entrar pelos fundos, abrir as grandes portas de vidro e me deliciar ao piano. Celly era tímida, extremamente discreta, sempre dedicada aos filhos. Lembro-me que o seu marido ficava tocando violão, em geral músicas de Roberto Carlos, e Celly ficava na janela escutando, com certo ar de tristeza”, segundo observação própria.


			Em 1976 teve seu “revival” por conta da novela “Estúpido Cupido”, onde participou emalguns capítulos fazendo o papel de si mesma. Na ocasião, gravou o LP “Celly Campello” pela RCA Victor, voltando a fazer shows e a se apresentaremprogramasdeTV,juntamente com outros ídolos da época. Ainda neste ano participou do filme “Ritmo Alucinante” ao lado de Rita Lee, Erasmo Carlos, Raul Seixas e Tony Campello.


			O “show business” nacional já se situava em outro contexto, muito mais profissional. Assim, conforme admitiu a própria Celly em depoimento no programa “Reporter Record”, da TV Record, exibido em 10 de janeiro de 2003, esse “revival”, que durou cerca de seis meses, lhe deu melhor retorno financeiro que os quatro anos iniciais de sua carreira quando, apesar do estrondoso sucesso que fez, pôde adquirir tão somente um apartamento de um quarto em São Paulo. Até mesmo nesse retorno, Celly foi “perseguida” por covers que queriam ocupar o lugar que ela pudesse, eventualmente, deixar vazio. Nesse mesmo ano, a Beverly (selo da gravadora Copacabana) lançou uma tal Sueli em um compacto duplo com quatro sucessos que haviam sido consagrados por Celly: “Estúpido Cupido”, “Túnel do Amor”, “Banho de Lua” e “Lacinhos Cor de Rosa”. Logo após, lançou um LP, incluindo estas quatro músicas e mais: “Muito Jovem “ (Just Young),“Oh! Carol”, “Dominique”, “Filme Triste” (Sad Movies), “Marcianita”, “Se Eu Tivesse Um Martelo” (If I Had a Hammer), “Alguém é Bobo de Alguém” (Ev’rybody’s Somebody’s Fool) e “Jambalaya”, sucessos da década anterior, todas com orquestrações feitas pelo maestro Waldemiro Lemke, o mesmo que havia feito os arranjos para o LP “Brotinho Encantador”, de Celly.


			Na Televisão o som rolava ao vivo


			As emissoras de tevê não ficaram para trás. Na TV Excelsior de São Paulo, Canal 9, por exemplo, existia o programa Encontro Com a Juventude... Tony Campello e o conjunto The Jordans, faziam o sucesso. É surpreendente perceber que tudo era transmitido ao vivo. 


			A Revista Sétimo Céu n° 138, de setembro de 1967, veio com Wanderléa e Erasmo na capa e participando da fotonovela “E agora, maninha?”. 


			A Revista Contigo, n° 52, janeiro de 1968, a 60 centavos de cruzeiros novos, mostrou Silvio César na Capa.


			A primeira vez que a mineira Matinha participou do programa Jovem Guarda cantou a música “Se você continuar assim”. Cantou no domingo e na terça-feira seguinte mostrou a Roberto Carlos a música “Eu daria minha vida”. O rei gostou e gravou.


			A cantora Rita Pavone, da Jovem Guarda italiana, fez sucesso no Brasil nos anos 60. Na época, já adulta, media 1 metro e meio de altura e pesaca 40 quilos.


			Em junho de 1993, com a modéstia que caracterizava a sua personalidade, Celly deu um interessante depoimento no programa “Ensaio” de Fernando Faro, na TV Cultura, no qual demonstrou que, mesmo sendo a “Matriz do Rock Brasileiro”, ela vivenciara todo o seu sucesso com extrema simplicidade: “É ... de uns anos pra cá é que eu tomei, assim um conhecimento do que eu sou – pelo menos o que falam – da história do rock. Porque... eu fui um sucesso de praticamente quatro anos; uma coisa assim meio rápida. Aí me casei e... dei uma paradinha. E outras coisas, família... E, de repente, depois de quinze anos, retorna tudo novamente com uma novela chama ‘Estúpido Cupido’. E fez muito sucesso... eu voltei a cantar, viajei bastante cantando a música ‘Estúpido Cupido’. E a consciência começou a vir daí. Porque até hoje, cada vez mais... porque é sempre lembrada... o pessoal parece que não esquece. Então é uma coisa... sempre estão me chamando para alguma coisa, uma entrevista... Eu é que sou meio arredia a isso. Mas eu... realmente eu acho que tomei consciência que a gente fez parte de um movimento muito importante”, conclui Celly usando o plural de modéstia para incluir os demais precursores do rock no Brasil.


			Sobre a suja influência na história do “rock-tupiniquim”, seu irmão Tony Campello, de forma mais positiva, prestou o seguinte depoimento no livro “ABZ do Rock Brasileiro”, de Marcelo Dolabela (Editora Estrela do Sul): “Digo, sem querer ser pretencioso mas com certa vaidade, que eu e a Celly contribuímos em muito para toda essa mudança, essa explosão. Nós começamos no fim da década de 50, participando e assistindo à década de 60, a mais importante do século. E nós demos os primeiros passos no campo dessa mudança musical e de comportamento”.


			Com seu afiado senso crítico Celly tinha suas preferências dentro de seu próprio repertório. Segundo depoimento do seu amigo, Pedro Paulo Fernandes dos Santos, produtor da Rádio Roquete Pinto na década de 60 e que ela considerava como um irmão, ela não gostava da gravação e da música “Querido Cupido”, como também não gostava muito de “Só Para Elisa”. Por outro lado, gostava muito de “Meu Pranto a Deslizar” (música que, segundo ela, entrou no disco por escolha do seu pai) e adorava “A Lenda da Conchinha” e “Tammy”.


			Em 1996, a cantora apresentou-se esporadicamente pelo interior paulista. Foi nessa época que ela tomou conhecimento de que havia contraído um câncer de mama e não se deixou vencer. Fez uma cirurgia e um tratamento de quimioterapia, concluindo-se que estava curada.Neste mesmo ano, no dia 24 de maio, recebeu, na Câmara Municipal de Taubaté, o título de cidadã taubateana a ela outorgado através do Decreto Municipal 26/96, de 05 de janeiro de 1996. Todavia, dois anos após, a doença voltou em uma costela, atingindo a pleura. Operada pela segunda vez, ocasião em que perdeu uma costela, fez novo tratamento quimioterápico e, com muita garra, iniciou nova luta contra a doença. “Nem liguei de ficar sem costela”, disse ela em entrevista concedida à repórter Ana Muniz, publicada na revista Contigo de julho de 2000. E completou: “O que importa mesmo é viver”. Devota de Nossa Senhora, Celly entendia que “a vida é um presente de Deus”. Deliberadamente afastada da mídia (somente se propunha a receber a imprensa em circunstâncias especiais e, assim mesmo, em sua residência), Celly definia assim, a fase que estava vivendo: “Hoje, quero mesmo é curtir a vida!”.


			Mas, às 12:50 horas do dia 04 de março de 2003 (uma terça-feira de carnaval) a luta desigual teve fim. Celly faleceu em Campinas/SP, no Hospital Evangélico Samaritano onde já estava internada há 20 dias, vitima do câncer. O corpo foi velado a partir das 19h00min horas e sepultado às 10h00min horas, do dia seguinte, no Cemitério Flamboyant, naquela cidade. Cerca de 500 pessoas, entre familiares, fãs e populares, compareceram ao sepultamento.


			Depoimento do visitante Kaio La Fontaine, residente em Taubaté/SP e que esteve presente, “a cerimônia foi muito comovente. Havia muitas pessoas; acredito eu o círculo de amigos dela e da família, em Campinas. Além do seu irmão Tony Campello, muito abatido, não havia nenhum artista. A mãe dela, dona Idéa, 92 anos, estava lá. Triste, mas ainda dando mostras de ser uma mulher forte”.


			Aos 60 anos de idade, Celly deixou além do marido Eduardo, os filhos Cristiane (fonoaudióloga, 39 anos) e Eduardo (engenheiro, 38 anos) e os netinhos Gustavo (10 anos, filho de Cristiane) e Henrique (com uns poucos meses de nascido, filho de Eduardo).


			Discografia: *Belo rapaz (Handsome boy) (1958) Odeon 78; *Devotion/O céu mudou de cor (1958) Odeon 78; *The secret/Estúpido cupido (1959) Odeon 78; *Túnel do amor/Muito jovem (1959) Odeon 78; Tammy/Lacinhos cor de rosa (1959) Odeon 78; *Celly Campelo é a nova sensação dos brotos (1959) Odeon LP; Billy/Banho de Lua (1960) Odeon 78; *Frankie/Não tenho namorado (1960) Odeon 78; Mal-me-quer/Broto legal (1960) Odeon 78: *Vi mamãe beijar Papai Noel/Jingle bell rock (1960) Odeon 78; *Hey mama/Gosto de você, meu bem (1961) Odeon 78 *Canário/A lenda da cochinha (1962) Odeon 78.


			Grupo Golden Boys:


			Em 1958 também foram formados os Golden Boys. Este quarteto vocal era integrado pelos irmãos Roberto, nascido em 1940-faleceu em 2016; Ronaldo, de 1942; e Renato Correia José Maria, de 1944 (também irmãos de Evinha e dos membros do Trio Esperança); além do primo Valdir Anunciação, de 1941- faleceu em 2004. O grupo atingiu grande destaque interpretando sucessos de músicas estrangeiras. Juntos ou separados, os irmãos também compuseram vários hits para o pessoal da Jovem Guarda.


			Eles iniciaram sua carreira num programa de calouros da Rádio Mauá, no Rio de Janeiro. Já em 1958 lançaram seu primeiro álbum pela Copacabana. Uma faixa desse disco – Meu Romance Com Laura, de Jairo Aguiar – chegou a entrar nas paradas. Nos dois anos seguintes excursionaram pelo interior do Brasil. Quando voltaram ao Rio de Janeiro, conseguiram um contrato com Walter Pinto para participar no coro de apoio aos cantores da peça Tem Babubu no Bobobó, uma das pérolas do teatro rebolado. Como eram menores de idade, tinham que ficar ao lado do palco, perto da orquestra do maestro Vicente Paiva. O quarteto chegou a fazer uma excursão de dois meses pelo Uruguai. Apresentando-se em boates e na televisão. Também excursionaram por Nassau, Chile, Argentina, Venezuela, EUA e Martinica. Pelas gravadoras Philips e Odeon, os Golden Boys lançaram onze álbuns com muitos sucessos. Alguns exemplos são Se Eu Fosse Você e Alguém na Multidão, de Rossini Pinto; Michelle, de Lennon e McCartney; Andança, de Edmundo Souto e Danilo Caymmi; Mágoa, de Tito Madi; Pensando Nela, uma versão de Rossini Pinto para a canção de A. Xavier e Salomão José; e o Cabeção, de Roberto Correia e Silvio Son.


			Moda & Modos da Época 


			Figurino inspirado nas roupas dos astros de cinema – Garotas de todo mundo imitavam Brigitte Bardot – Saia rodada, rabo-de-cabalo, calças compridas justas e um olhar cheio de malicia. Brigitte Bardot ditava o look dos anos 50, que era fielmente seguido pelas garotas no mundo todo. Símbolo sexual e atriz do clássico... E Deus Criou a Mulher, de 1958, Brigitte usava roupas mais despretensiosas e práticas, o figurino pop da época. Muito diferente dos vestidos cheios de anáguas e de corpetes apertados das décadas anteriores. Os rapazes também caprichavam no visual. O trio básico, calça jeans, camiseta branca e jaqueta de couro, eram eternizados pelos ídolos do cinema Marlon Brando e James Dean. Os tecidos mudaram: brim, sintéticos, malhas. Surgia um estilo de se vestir irreverente, urbano, rebelde até. Como a irrequieta juventude dos anos dourados exigia. E o rock’n’roll também.


			A Revista Sétimo Céu n° 136, de julho de 1967, trouxe Jerry Adriani mais uma vez na capa. Mostra Rosemary, “esse feitiço de broto”. Informa que ela cantou no Clube do Guri aos oito anos; gravou o primeiro disco, Fala Coração, aos 14.


			A Revista Sétimo Céu n° 137, de agosto de 1967, trouxe Moacir Franco e Guto na capa. Os dois e mais Júnior, filho de Moacir, fizeram a fotonovela “Um sorriso para a vida”.


			A Revista Contigo, n° 42, custando 550 cruzeiros ou 55 centavos de cruzeiro novo, veio com Ronnie Von na capa.


			Raul Duarte era o produtor do programa que Roberto Carlos apresentava na Rádio Jovem Pan.


			1959 – A revolução cubana inspira o batismo de um drink especial: a mistura explosiva de rum (feito em Cuba) com Coca-Cola (produzida nos Estados Unidos).


			Com vocês, Wilson Miranda!


			O saudoso cantor, famoso por gravar baladas de rock e gêneros pouco conhecidos no Brasil – como o calypso e o twist -, logo partiu definitivamente para a música romântica.


			Poucas vezes composições em inglês executadas por artistas brasileiros conheceram o sucesso. Não é em vão que até os anos 80 as grandes gravadoras quase não aceitavam grupos que insistisse em cantar nesse idioma. A primeira decepção veio com o disco de estréia de Tony e Celly Campello. Não vendeu quase nada. Embora o ritmo agradasse muito, o grande público queria entender o que os roqueiros daqui estavam cantando. Então as versões de sucesso das paradas norte-americanas começaram a surgir. Grande parte delas era assinada por Fred Jorge, compositor de outra geração, mas que tinha assimilado bem o espírito do rock’n’roll. 


			Outro grande heroi que não podemos esquecer é o FRED JORGE, Tietê, em São Paulo, foi a cidade onde nasceu Fuede Jorge Tapur em 31 de maio de 1928-Out/1994. Fred estudou piano desde criança e logo começou a compor, organizando shows musicais no colégio onde estudava. Velha Paineira foi sua primeira composição gravada, lançada pela gravadora RCA Victor em 1946, na voz de Carlos Gonzaga. Nesse mesmo ano, Fred começou a trabalhar na Rádio São Paulo e, encorajado pelo produtor Cardoso Silva, passou a fazer versões de sucessos estrangeiros. A primeira, de Midnight Masquerade, surgiu ainda em 1946 e foi utilizada pra uma novela de rádio.


			Os versos ficavam meio esquisitos com a tradução. Vide “o luar é meu amigo, censurar ninguém se atreve” em Banho de Lua, dos italianos P. de Fillippi e F. Migliacci, cantada por Celly Campello. Pelo menos era uma letra inteligível com o som de sucesso original, e todo mundo ficava feliz. Da voz de Celly também saíram Estúpido Cupido, de Neil Sedaka e H. Greenfield; Lacinhos Cor-de-Rosa, de Michie Grant; Túnel do Amor, de Pat Fischer e Bob Roberts; Hey Mama e Trem do Amor, de Paul Anka; e Billy, de Dendis, Pauley e Joey Goodwin. Com Tony Campello ficou o sucesso de Boogie do Bebê, dos alemães J. Parker e Alan Berman. E todas as letras ganhavam versão em português por Fred Jorge. Na década de 60 emplacou os sucessos O Diário, outra parceria de Sedaka e Greenfield, e Meu Coração Canta, de Rome, Jamblan e Herpin, cantados por Carlos Gonzaga; A Casa do Sol Nascente, música tradicional na voz de Agnaldo Timóteo; e A Noiva, de Joaquim Prieto, gravada por Ângela Maria em 1965. Em 1971, Moacir Franco interpretou a versão de Fred Querida, música de Bob Golsborough.


			Participaram da Pré-Jovem Guarda como Grupos Vocais


			* Golden Boys:


			Um dos quartetos vocais mais populares da época se formou em 1958 e tinha em sua composição os irmãos Roberto Correia José Maria (1940-2016), Ronaldo Correia José Maria (1942) e Renato Correia José Maria (1944), e o primo Valdir Anunciação (1941-2004), todos nascidos no Rio de Janeiro. Começaram num programa de calouros da Rádio Mauá e, logo em seguida, gravaram o primeiro disco. Nos dois anos seguintes, excursionaram por todo o país e, ao voltar, conseguiram participação de destaque numa revista dirigida por Walter Pinto. Menores de idade tinham que fazer o coro escondido, ao lado do palco. Durante os anos 60, gravaram vários LPs, cujos maiores sucessos foram: Michelle (de Lennon e McCartney), Alguém na Multidão (Rossini Pinto) e O Cabeção (Roberto Correia e Silvio Son). Como compositores, Ronaldo, Roberto e Renato fizeram várias músicas de sucesso – entre elas É Papo Firme, grande êxito na voz de Roberto Carlos.


			* The Playing’s:


			Os Playing’s, mais conhecidos como os Titulares do Ritmo, um grupo de instrumentistas deficientes visuais (cegos), exímios músicos de estúdio que se especializaram em fazer jingles, também foi pioneiro fazendo “coral” hoje, backing vocal para as músicas gravadas pelos irmãos Campello (Tony e Celly). 


			Fizeram um LP em homenagem ao “Bando da Lua” exclusivamente com sambas e marchinhas de seu repertório. Gravaram também rits internacionais sempre com o nome de The Playing’s como a música “Love Me Forever” em 1958 gravada pela RGE.


			* The Snakes:


			A música de sucesso “Calypso Rock” (Carlos Imperial). The Snakes é uma raridade do rock brasileiro, traz o adolescente Erasmo Carlos, antes de ganhar a “fama de mau”, no grupo, pós-The Sputiniks.Escrita por Carlos Imperial, “Calypso Rock”, do disco “Só Twist”, gravado pela gravadora Columbia em 1960 e lançado em 1962, já apontava para a mistura de ritmos que tomaria conta da cena jovem no inicio dos anos sessenta, contendo covers para clássicos da época, como os dôo wop ‘Sh-Boom’ e ‘At The Hop’, e originais como ‘Namorando’, de Carlos Imperial – espécie de crônica daqueles anos dourados. Com exceção dos covers de ‘Blue Moon’ e ‘Runaway’, incluídas na coletânea “As 14 Mais – Volume 6”. Entre os anos de 1962 e 1963, The Snakes ainda acompanha o cantor Reynaldo Rayol, e Erasmo tem canções próprias e versões gravadas por Cleide Alves e pelo mesmo Reynaldo Rayol, abrindo o caminho para a carreira individual. Além de Erasmo, integravam o grupo The Snakes os músicos: Arlênio, Edson Trindade e China, oriundos do grupo The Sputniks, que além de Erasmo Carlos, ainda teve Roberto Carlos e Tim Maia entre seus membros, no final dos anos cinqüenta. The Snakes deixou poucos registros, incluindo um LP – “Só Twist”.Mas Erasmo Carlos faz questão de dizer que Roberto Carlos nunca participou do grupo Snakes, ele foi acompanhado pelos Snakes no início de sua carreira solo, é bem diferente. Nessa época o grupo participava de shows do Clube do Rock, faziam a primeira entrada, cantando Del Vikings, depois acompanhavam o Tim, e posteriormente Roberto Carlos.


			* O Trio Esperança:


			O Trio Esperança, também fez parte da Pré-Jovem Guarda, conjunto vocal formado no Rio de Janeiro em 1958 pelos irmãos Mário Correia José Maria (Rio, 1948), Regina Correia José Maria (Rio, 1946), Eva Correia José Maria (Rio, 1951). Primos dos componentes do conjunto Golden Boys, começaram carreira discretamente fazendo espetáculo em clubes e, aos poucos, foram ganhando destaque em programas de rádio e tevê. O primeiro grande sucesso do trio aconteceu em 1963, quando gravaram Filme Triste (de Loudermilk, versão de Romeu Nunes), e se firmaram na época da Jovem Guarda, tornando-se um dos nomes mais freqüentes entre os artistas que se apresentavam no programa comandado por Roberto Carlos na TV Record.


			* Deny & Dino - Única Dupla Vocal da Pré-Jovem Guarda:


			Dupla vocal de grande sucesso nos tempos da Jovem Guarda, mas que, na verdade, foi formada bem antes. José Rodrigues da Silva, o Deny (Santos, SP, 1944) e Décio Scarpelli, o Dino (Santos, 1941-1994-SP), conheceram-se em 1956 e, logo em seguida, criaram o grupo. No final dos anos 50, com o nome Os Boas Pintas, passaram a se exibir em boates e estações de rádio de Santos e São Paulo. Em 1960, adotaram o nome que os consagrou – Deny & Dino -, cujo maior sucesso foi Coruja (de autoria da dupla), um êxito retumbante nos tempos da Jovem Guarda.


			Renato Corte Real, mais conhecido como humorista, chegou a fazer uma versão de Broto Legal, música de H. Earnhart, cantada por Celly Campello. Poucas composições eram legitimamente brasileiras, caso de Pertinho do Mar, composta por Silvio Pereira de Araújo e cantada por Tony Campello. Foi por volta de 1965, que Fred Jorge resolveu voltar às suas composições. Com a colaboração de Tommy Standen (Terry Winter-faleceu em 22 Set 1998), fez Pequeno Príncipe, Soldadinho de Chumbo e Paraíso para o álbum de estréia de Ronnie Von, lançado em 66. Em 1970, com A Palavra Adeus, Fred passou a compor músicas para Roberto Carlos. Entre outras, escreveu Se Eu Partir, Você Já Me Esqueceue Não Adianta Nada. Ainda em 1970 compôs Espere um Pouco, gravada por Ângela Maria. Vários outros intérpretes usaram suas músicas. Gente nossa, citamos Antônio Marcos, Cauby Peixoto, Altemar Dutra e Leny Eversong. Do exterior, Connie Francis, Teddy Reno, Ornella Vanoni e Sancha Distel são alguns exemplos.Uma das últimas vezes em que Celly, Tony e a maioria dessa turma se apresentaram juntos foi em 1975, na extinta boate Igrejinha, em São Paulo, durante uma série de shows chamada Cuba-Livre em Hi-Fi.


			Carlos Gonzaga e Diana


			Ele foi um dos maiores intérpretes de versões brasileiras. No final dos anos 50, tornou-se um profícuo cantor de rock e baladas norte-americanas vertidas para o português. Estourou com a canção Diana, de Paul Anka, assinada por Fred Jorge. Esta foi uma versão encomendada por Paulo Rocco em 1952, quando era produtor e diretor artístico da RCA Victor. Posteriormente, Carlos Gonzaqa ainda teve discos produzidos por Tony Campello.


			Os Programas de Rádio são a nova febre do país


			No final da década de 50, os programas de rádio se alastraram por todo o país. Ritmos de Tio Sam e Midnight Serenade, que divulgaram o som pop dos EUA, passaram a dividir audiência. Em grande parte, o rock’n’roll foi responsável por isso já que os programas para a juventude tinham a maior audiência. Na Rádio Record, em São Paulo, existiam os programas Carrossel dos Bairros, em que Júlio Rosemberg aprestava lançamentos, e o Disque-Disco, com participação dos ouvintes via telefone sob o comando de Miguel Vaccaro. Na Rádio Nacional, Antônio Aguilar mostrava novas gravações de Elvis Presley no programa Ritmos Para a Juventude. Na Rádio Tupi, o saudoso Carlos Imperial lançava novos artistas no programa Clube do Rock. O disc-jóquei Sossego fazia entrevistas com os novos talentos roqueiros no programa 5ª Avenida, na Rádio Panamericana, enquanto que na Rádio Mayrink Veiga, no Rio de Janeiro, Jair de Taumaturgo apresentava Hoje é Dia de Rock. O Brasil tinha voltado a ouvir rádio.


			1950 – Iniciam-se as transmissões da TV Tupi (SP), a primeira das 18 emissoras associadas, inauguradas por Assis Chateaubriand em todo o país.


			O rádio não era mais o único veículo de massa na época. Em 1950 foi inaugurada a primeira estação de tevê da América do Sul, a TV Tupy. Toda a revolução que iria ser lançada na década posterior já era insinuada no slogam publicitário da nova mídia: “Você já ouviu falar... Agora você vai ver televisão!” 


			Começavam a acontecer os primeiros programas de tevê dedicados exclusivamente ao gênero pop. “Os Brotos Comandam”, que tinha como apresentador o já conhecido Carlos Imperial na TV-Rio, no Rio de Janeiro, era A MTV da época. A tevê começou a estimular a cultura roqueira, muito mais que o cinema. Acessório indispensável: óculos escuros. Meio de locomoção: a lambreta, que em 1957 estimulava os jovens anunciando suas vantagens quando comparava suas duas rodas às quatro patas de um cavalo; ou a gullivete, uma bicicleta motorizada que levava a qualquer lugar. Bebida predileta: cuba-libre. Moda para as jovens, modelito das meninas mais modernas: camisetas com gola canoa e calças compridas bem justas com sapato de salto alto; para a praia, o maiô “mamãe-não deixa”, aquele que cobria a barriga, mas visto de trás parecia biquíni. A tevê foi o melhor veículo para inspirar essa e todas as modas seguintes, desde seu nascimento. A Rua Augusta, em São Paulo, e imediações do Castelinho, no Rio de Janeiro, viraram a brotolândia. No rock Sintonia do Castelinho, Sérgio Murilo contava como as coisas aconteciam por lá. Era o ponto de encontro, em que todo mundo ia tomar sorvete, comprar discos e paquerar. Mudaram os pontos, mas os costumes felizmente persistem. 


			E a televisão foi entrando de mansinho na vida dos brasileiros. Mas, só as famílias mais de posse podiam usufruir da “caixinha de fazer loucos”.Já outros produtos transformaram a vida do povo de um modo mais radical. Uma variedade de eletrodomésticos invadia os lares do país anunciando uma era mais confortável. O barbeador elétrico, o aspirador de pó e a máquina de lavar, já produzidos em larga escala e assim acessíveis a uma parcela bem maior da população, chegavam também os produtos enlatados e diversos lançamentos que facilitasse a vida da dona de casa. E, claro, proporcionasse mais consumo. São Paulo teve o privilégio de em 1953inaugurar o primeiro supermercado, já os cariocas só tiveram esta oportunidade três anos mais tarde, e a partir daí podiam comprar desde um bambolê, a maior diversão das adolescentes na época, até a maior novidade em matéria de limpeza. E o mais interessante: tudo no mesmo lugar. Pagar os novos bens de consumo não era aparentemente difícil. Surgiu o crediário e logo tudo virou moda.


			E pensava-se: “Se é bom para os EUA, é bom para o Brasil” pareciam dizer todas as marcas gringas que iam enchendo prateleiras. E passaram a ser parte de nosso vocabulário em nossas vidas. Philips, Gessy, Toddy, Ford, Avon, Kolynos, General Electric, Firestone, Alka Seltzer e General Motors hoje são muitas vezes nomes mais familiares que os produtos que designam. A tendência consumista importada dos EUA influenciava desde o modo de se vestir até a leitura da garotada. Quem não lia Tio Patinha, Pato Donald e Luluzinha era tido como alienado. E o mesmo acontecia no meio artístico.Eles tinha Elizabeth Taylor, a gente tinha Tânia Carrero. Se Jerry Lewis fazia rir no american way, nós tínhamos no nosso cinema o Oscarito. Assim, era óbvio que o rock’n’roll surgisse também por aqui como a música pop da década.


			Mas, qual era a novidade que esta música trazia para os americanos? O rock’n’roll propunha um universo sonoro aberto para a vida, com cheiro, cor e emoção, ao contrário do que vinha fazendo até então. Artistas estabelecidos e na época não menos pop como Bing Crosby e Perry ofereciam um repertório sentimental demais para tempos de mudanças. O rock’n’roll fazia a transformação do blues negro e da tradição caipira com a nova tecnologia das guitarras. De uma forma vigorosa, levava para os grandes centros urbanos o antigo lamento rural. E, mais que tudo, transformava tal lamento em desejo.


			Fatos & Invenções


			Pato Donald, Romi-Isetta, Cacareco, Sputnik, Marta Rocha, Getúlio Vargas: nomes de um tempo embalado pelo rock’n’roll. 


			Em 1950, chegava ás bancas do país um pato sempre vestido de marinheiro, azarado e mal-humorado: o Pato Donald. Na capa da primeira edição brasileira – que teve tiragem de 82 mil exemplares – ele aparecia ao lado de Zé Carioca. Logo cai no gosto da criançada e se torna um sucesso editorial. O primeiro veículo de fabricação nacional foi a Romi-isetta, em 1955, um carinho estranho de apenas uma porta. A indústria automobilística crescia no Brasil. Getúlio Vargas saiu da vida para entrar na história em 24 de agosto de 1954. O suicídio do presidente abalou a opinião pública e o cenário político brasileiro. Marta Rocha perdeu a final do concurso de Miss Universo de 1954, mas não o humor. “Por 2 polegadas a mais/Pasaram a baiana pra trás/Por 2 polegadas/E logo nos quadris/Mais seu juiz !!!”, falou a nossa Miss Brasil. O céu não era mais o limite para os russos. No dia 4 de outubro de 1957, a então União Soviética lançou o primeiro satélite artificial do mundo, o Sputnik I. O satélite batizou um dos primeiros conjuntos brasileiros de rock, The Sputiniks – formado por China, Arlênio, Trindade, Tim Maia, Erasmo Carlos e Roberto Carlos.“A taça do mundo é nossa!” O Brasil ganhou a final da Suécia e é o campeão da Copa de 1958.O rinoceronte Cacareco entrou para o folclore político brasileiro em 1959, quando foi o “vereador” mais votado de São Paulo, com cerca de 100 mil votos. Cacareco veio do Rio de Janeiro para a inauguração do zoológico paulistano em 1958.


			A Revista Contigo n° 45, de junho de 1967, traz Wanderley Cardoso na capa. Dentro uma reportagem com o humorista José Vasconcelos, apresentador do programa Domingo Alegre, da TV Excelsior, de 19h às 22h. Vanusa aparece como “A mais adorável trapalhona”. Porque participa do programa “Adoráveis trapalhões”, ao lado de Renato Aragão, Wanderley Cardoso e Ivon Cury. Noutras reportagens aparecem Eduardo Araújo, e The Bellis.


			A Revista Contigo tinha uma seção chamada “Roberto Carlos Responde”. O Rei lê as cartas das fãs e dá sua resposta, de fato, no programa dele na Rádio Jovem Pan, das 10h30 às 11h30 da manhã, de segunda a sábado. A revista só transcrevia.


			Quando Ary Sanches aparecia no programa Jovem Guarda, Roberto Carlos o apresentava como “A granada romântica da Jovem Guarda”.


			Wilson Miranda é batizado de Wilson Antonio Chaves de Miranda, nascido em 27 de março de 1937 em Itápolis, interior de São Paulo (falecido em 20 Jun 1986-SP). Um de seus sucessos foi uma música feita por Robeto Carlos: “Estou começando a chorar”.


			1955 – Em outubro, “a menina dos cachos de pau” chegava às bancas do país. Luluzinha, Bolinha e Cia. Eram os novos amiguinhos da criançada.


			Não somente os compositores e intérpretes, mais também os músicos tiveram que se ajustar ao estilo que rapidamente dominava a música no Brasil. Exemplo de Bolão, responsável pelo sax da banda que acompanhava Celly Campello – tiveram que se adaptar a nova onda. Bolão, foi um dos que melhor se deram nessa adaptação, pulando de grandes orquestras para os bailes de rock. 


			Quem era “Bolão” - Nascido Isidoro Longano na cidade de São Paulo em 15 de março de 1925 – falecido em 19 Fev 2005-SP, o clarinetista, flautista e saxofonista Bolão estudou com Leonardo Mauro, João Dias Carrasqueira e Nelson Aires. Sua carreira profissional começou na orquestra de Fernando Arantes Brasil, em 1944. Em 1949 integrou a orquestra de Georges Henry na boate Excelsior e tocou na Rádio Tupi, em São Paulo. De 1950 a 1953, foi integrante do conjunto Robledo. Foi no primeiro ano com esse grupo que Bolão teve sua música registrada em disco pela primeira vez. Nessa época, acompanharam o cantor Caco Velho em uma gravação da gravadora Continental. De 1954 a 1958, fez parte da orquestra de Silvio Mazzuca, apresentando-se na Rádio Bandeirantes, em São Paulo, além de participar de diversos shows e bailes. E aos poucos partiu para o rock’n’roll. Em 1959 e 1960, Bolão tocou em vários cinemas do Estado de São Paulo junto com Osmar Milani. Ainda em 1960, ele formou o grupo Bolão e Seus Rockets, logo passando o nome para Bolão e Seu Conjunto de Rock e depois Bolão e Seu Conjunto, tocando em boates, bailes e eventos até o ano de 1963. Voltou então ao filão. De 1964 a 1968 tocou na orquestra de Pocho e de 1967 a 1974 também participou da orquestra da TV Tupi. De 1958 até 1975, Bolão era o mais procurado por artistas nacionais e gringos para companhá-los em shows. Além de integrar a banda de Nelson Aires. Ele também foi músico de estúdio. Entre 1958 e 1972, Bolão gravou oito LPs em diferentes gravadoras. Na RGE Fermata ele atendia pelo nome de Bob Longano; na RGE era Edward Long; e na RCA, Edward era líder da banda Crazy Cat’s. 


			1953 – O carioca Johnny Alf compõe Rapaz de Bem, música precursora da Bossa Nova, estilo musical que nascia junto com o rock’n’roll.


			Cantores que participaram da Pré-Jovem Guarda 


			* Albert Pavão: 


			Um dos pioneiros do rock brasileiro, o paulista Albert, depois Albert Pavão, irmão de Meire Pavão e filho do maestro Teotônio Pavão, nascido em Jaú-SP em 02 Jul 1942, gravou seu primeiro 78rpm “Tu e Eu” (You and I), “Move It”, em 1962, com acompanhamento do grupo instrumental The Hits. O compacto assinalou a participação de grupos musicais jovens no acompanhamento, até então feito por orquestras e músicos de estúdio. É dele a clássica versão de “Vigésimo Andar” (Twynty Flyght Rock, de Eddie Cochran), arranjada pelo maestro Rogério Duprat. Lançada em 1963, com “Sobre Um Rio Tão Calmo” (Lazy River), no lado b do 78rpm, a música fez grande sucesso nas rádios paulistanas. Além de gravar, Albert Pavão apresentou-se por todo o Brasil, promovendo o rock and roll e afirmando-se como um dos roqueiros mais radicais de sua geração. Albert Pavão lançou no final dos anos oitenta o livro “Rock Brasileiro, 1955-65”, resgatando a história da época, com informações e discografias. Em 1998, sua obra foi reunida no CD “Antologia do Rock e da Jovem Guarda”. Organizado por ele, e lançado pelo selo paulista Bruno Discos. Gravou o compacto simples com as músicas: “Tio Patinhas” e “Garôta Quadrada”. Gravou também um compacto com 6 músicas “A Batalha de Waterloo” com as músicas: “A Batalha de Waterloo; O Filhinho do Papai; Vigesimo andar; Peggy Sue; Rapaz Solteiro e Corina Corina”. E o CD “Classic Collection” com 28 músicas.


			* Carlos Ely: 


			Sabe-se pouco sobre Carlos Ely, seu nome verdadeiro é Carlos Eli de Paula Gonçalves, morou em São Pedro, São Paulo, foi um cantor da pré-jovem guarda e gravou várias músicas, dentre as quais: Ya ya; Cinderela; Meu Primeiro Amor; Terra de Amor; Gina; Não sei explicar; A noite que chorei; O solitário; Fica Comigo; Te peço que me guies; Teu mundo irreal; Eu hei de achar; Garotas; Nuvem branquinha (seu maior sucesso); Se é por falta de adeus; Depois da tempestade; Anúncio de jornal; Não me prendas; Não vou perdoar; Estes teus olhos; Queria e outras.


			* Carlos Gonzaga: 


			O cantor Carlos Gonzaga, iniciou carreira em meados da década de 40. Demonstrando extrema versatilidade, gravava nos seus discos os estilos mais variados, que passavam pelo bolero, samba, calipso, tango e fox. Com a penetração do rock no Brasil, a partir dos anos 50, passou a gravar em sua maioria versões de Fred Jorge entre as quais “O diário”, de Sedaka e Greenfield, e “Meu coração canta”, de Rome, Jambiam e Herpin.Foi um dos primeiros ídolos da música jovem brasileira, quase sempre a bordo de rock-baladas americanas. Antes disso, o cantor foi o primeiro a gravar uma composição de Fred, ainda em 1946, chamada “Velha paineira” e lançada em 78 rpm pela RCA Victor. No entanto, chegou a cantar músicas carnavalescas, mas só alcançou êxito ao gravar, em 1957, a versão brasileira (Fred Jorge) de Diana (de Paul Anka). No ano de 1958 lançou o LP “Meu coração canta”, pela gravadora RCA Victor. Entre seus maiores sucessos, Oh! Carol (1960) e Bat Masterson (versão da música de abertura de seriado, um dos grandes êxitos de audiência da tevê brasileira nos anos 60). Gravou vários discos dentre eles: Na década de 1960, já considerado um dos maiores intérpretes de versões brasileiras, foi produzido por Tony Campello. Em 1960 o LP “The Best Seller”. Em 1961 o LP “És Tudo Para Mim”; 1962 o LP “O Cantor Hit-Parede”; 1963 o LP “Para a Juventude”; 1964 o LP “Hully Gully”; Em 1968 o LP “Rapaz Solitário”; 1970 o LP “Eu Só Canto Sucessos”; 1977 o LP “Sempre Sucessos (Live)”.Lançou também o LP “Carlos Gonzaga Canta”; em 1994 o CD “Carlos Gonzaga – Série Popular”; 1997 o CD “Carlos Gonzaga – 20 Super Sucessos”; em 2000 CD “Os Grandes Sucessos de Carlos Gonzaga”. Faleceu no dia 25 de agosto de 2023, em um hospital em Velletri, na Itália. Ele tinha 99 anos.


			Discografia: Meu Eterno querer (1989) cd/vinil; Simplesmente (1971) vinil; Eu Só Canto Sucessos (1970) vinil; Rapaz Solitário (1968) vinil; Para A Juventude (1963) vinil; Carlos Gonzaga & Hully Gully (1963) vinil; Carlos Gonzaga Canta (1962) vinil; O Cantor “Hit Parade” (1962) vinil; És Tudo Para Mim (1961) vinil; The Best-Seller (1960) vinil; Meu Coração Canta (1959) vinil; Carlos Gonzaga (1958) vinil; Quisera Lhe Dizer (1957) vinil; Coletâneas:Grandes Sucessos – Carlos Gonzaga (2000) cd; 20 Sucessos – Carlos Gonzaga (1997) cd. Participou também da trilha sonora da novela “Estúpido Cupido”.


			* Demétrius:


			


			Na era pré-Roberto Carlos, Demétrio Zahra Neto - nascido em Jacarepaguá, cidade do Rio de Janeiro, em 28 de março de 1942, faleceu aos 76 anos de idade em São Paulo-10 Mar 2019, logo aos 6 meses mudou-se para São Paulo. Estudou no Colégio Ateneu Paulista de Campinas como aluno interno; no Colégio 7 de Setembro, no Colégio Paulistano, no Colégio Paes Leme e no Colégio Alfredo Pucca (todos em São Paulo, Capital). Sua primeira professora chamava-se Fidalga, e foi ela quem lhe deu os primeiros ensinamentos e de quem ele lembrava sempre com muito carinho e saudade. Cursou até o 2° ano colegial, quando iniciou sua carreira artística, interrompendo aí os estudos.Cantor, compositor, seus ídolos na adolescência e juventude foram Elvis Presley, Cauby Peixoto, Ângela Maria e Tito Madi. Iniciou carreira no final da década de 1950, quando cantava em uma festa de aniversário, músicas de Elvis para seus amigos, foi convidado por Miguel Vaccaro Neto, disc jockey da Rádio Pan-americana de São Paulo (hoje Jovem Pan) e diretor da gravadora Young, para gravar um disco. A música, de autoria de Hamilton di Giorgio, intitulada “Hold Me So Tight” que logo fez sucesso nas emissoras de rádio de São Paulo. Em 1961 passou a atuar pelo selo Continental, indicado por Genivel Melo e Nazareno de Brito, diretor artístico da Gravadora, onde fez uma versão para o português da música “Corina, Corina”, que logo fez sucesso e outras como: Rock do Saci, Broto Levado (1961), Amor Que Perdi (1962). Vitimado pela mesma síndrome que levou Eduardo Araújo a morar no campo por um tempo, o cantor comprou uma fazenda no  interior de São Paulo, onde tentou morar. Não deu certo. Voltou a sua carreira artística e apresentações em televisão, entrevistas em rádio e revistas e inúmeros shows que fazia rapidamente transformaram Demétrius num dos maiores ídolos da juventude do país. Logo se sucederam mais gravações de long plays e compactos, que rapidamente eram tansformados em grandes sucessos. Assim ocorreu o seu maior sucesso na Pré-Jovem Guarda foi “Rock do Saci”, clássico do rock genuinamente nacional, composto por Baby Santiago e Tony Chaves, O Amor que Perdi (versão de Fred Jorge para a música Runaway), “Chega”, versão que fez para Making Love e “Ritmo da Chuva”, versão para “Rhythm in the Rain”, do grupo The Cascades. Ídolo da juventude na primeira fase do rock, também fez sucesso na Jovem Guarda, quando estourou com a música “Não Presto Mas Te Amo”, do colega e amigo Roberto Carlos, que alcançou as paradas de sucesso do Brasil inteiro.Casado e pai de três filhos, Demetrius começou, com o passar do tempo, a dar mais atenção à sua carreira de compositor. Suas canções passaram a ser cantadas também nas vozes de seus colegas brasileiros e de outros países como: Antônio Marcos, (Que seria de você e Dia 10); Altemar Dutra, Ary Sanches, Ary Toledo, Fernando Mendes (O Menino e o Pião), Francisco Petrônio, Gilberto Reis (Coração Magoado). Herondy Bueno, Jerry Adriani (Melhor Você Ficar), Lindomar Castilho (Hoje à Noite), Luis Américo (Ciúme), Nalva Aguiar, Paulo Sérgio (Agora Quem Parte Sou Eu), Pedro Paulo, Ricardo Braga, Roberto Barreiros (Talvez Juntos), Roberto Carlos (Preciso Lhe Encontrar), Ronnie Von (Minha Gente, Namorado, Não Se Preocupe e Coração Magoado), Vanusa (Rey, Joe), Wanderley Cardoso (Não Mudei Daqui), Wilson Miranda, Peninha, Zenilton, Som Bateu, Mozart, Hister Banana, vários outros artistas e orquestras.. Na fase dos festivais, esteve presente a vários deles com suas músicas. Em 1967, compôs “Minha Gente” para o III Festival da Música Popular Brasileira (TV Record); em 1968, Joana Maria, O Sertão (TV Excelsior); em 1970; Oferta (TV Globo), etc. Demétrius gravou vários discos dentre eles: Em 1961 o LP “Demétrius Canta Com Amor e Mocidade”; Gravou um compacto com as músicas: “Cinderela” e “ In The Fool’s Hal Of Fane”; Em 1962 o LP “Demétrius Idolo da Juventude”; Em 1963 o LP “Demétrius”; Em 1964 o LP “O Ritmo da Chuva”; “Demétrius Anthologia... Anthologia”; em 1965 assinou com a gravadora RCA Victor e gravou o compacto com as músicas: “Levante Little Suzie” e “Ternura”; em 1966 o compacto duplo com as músicas: “O Durão”, “Dia Chegará”, “Chorando Vou Te Pedir” e “Glorinha” e ainda o compacto simples “Imenso Amor” e “Urso Veloz”; Em 1968 “Esta Tarde Vi Chover”; Em 1970 Lançou o LP “Ei Meu Pai“; Em 1972 “Nas Voltas do Mundo”, ainda e 1972, ganhou citação/homenagem dos Mutantes, junto com Celly Campello, em “Posso Perdeu Minha Mulher, Minha Mãe, Desde que eu Tenha o Rock and roll”, no álbum “Mutantes e seus Cometas no País do Baurets”. Em 1976 “Encontro”; Em 1978 “O Menino e o Pião”. Em 1981, afastou-se da carreira artística para dedicar-se a outros afazeres, o que durou até o ano 2000. Os cds “Demétrius Classic Collections”; “Demétrius Série Vitrola”; Assim como outros integrantes da Jovem Guarda, também compôs música sertaneja, alcançando sucesso com a canção “O que será que as outras têm que a Linda não tem?” gravada em 1969 por Ari Toledo. Em 2000 gravou pela gravadora Zan-Brasidisc, um cd que é a coletâqnea de alguns dos seus maiores sucessos, além de algumas canções inéditas: “Demétrius – Os Grandes Sucessos”; o cd “Anthologia”. Seu passatempo preferido desde a infância é a pescaria, onde pode, diante da natureza, inspirar-se e passar seus melhores momentos.


			


			*Galli Jr.:


			O carioca Galli Jr. Nasceu em 1941 no bairro de Copacabana no Rio de Janeiro e tinha como nome verdadeiro, “Carlos Eduardo Becker”, desde cedo entrou no mundo da música, no final da década de 50 fundou o Grupo “The Angels”, banda pioneira no rock brasileiro, tocava guitarra e era o cantor principal da banda, gravaram cinco trabalhos pela gravadora Copacabana e depois a Banda The Angels virou “The Youngsters”.


			Na Revista Contigo n° 41, de fevereiro de 1967, aparecia o cantor Luiz Américo com a manchete: “Luiz Américo é um novo astro”. A matéria dizia que ele passou de feirante a principal figura masculina de um programa de TV ao lado de Elza Soares. Os críticos achavam que ele ia longe, e compararam sua voz à de Agnaldo Rayol. Ele tinha só 18 anos na época. Ganhou um concurso em Silvio Santos, participou do Jovem Guarda e depois foi para o programa Sétimo Andar, com Elza.


			Djalma Lúcio aparece com a música “Quando anoitece”.


			Renato, dos Blue Caps, era o único rapaz da Jovem Gurda que tinha um rabo-de-cavalo (amarra o cabelo atrás).


			Denise Kalafe é conhecida no meio artístico como “D. Kalafe”. Nascida em 11 Jun 1949 emPonta Grossa, Paraná, Denise fez sucesso com “Mundo Quadrado” e “Bang-Bang” e não gostava de usar sapatos. Andava descalça. Também era conhecida pelo seu espírito de independência e protesto.


			Na Revista Contigo de julho de 1967 aparecia Silvinha fazendo 15 anos. Nascida em 16 de setembro de 1951 em Mariana, Minas. (faleceu em 25 Jun 2008-SP) Silvinha começou fazendo sucesso nos clubes de São João Del Rey. Depois foi levada para a Rádio Guarani de Belo Horizonte, e, logo depois, para a TV Itacolomi. Na Jovem Guarda estourou com “Vou botar pra quebrar” e ”Minha Primeira desilusão”, Silvinha dividia com Eduardo Araújo o comando do programa “O Bom”, na TV Excelsior, e acabou se casando com ele.


			O lutador Ted Boy Marino, que fez parte dos “Trapalhões”, também gravou na Jovem Guarda. “Rapaz Moderno”.


			O guitarrista Gato, nascido em Valparaíso/SP e músico de RC-7 de Roberto Carlos, lançou em julho de 1967 o LP “O pulo do Gato”, tocando sucessos da época. 


			Rita Pavoni começou sua carreira em 1° de setembro de 1962, em Ariccia, cidade perto de Roma, cantando no Primeiro Festival dos Desconhecidos, uma espécie de show de calouros.
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			Ainda no final da década surgia no Rio de Janeiro uma das primeiras bandas de rock genuinamente nacional. Era a Turma do Matoso, vidrada no som de Elvis Presley, Chuck Berry e Little Richard, que se transformava The Sputiniks, banda formada por China, Arlênio, Trindade, Tim Maia, Erasmo Carlos e Roberto Carlos. 


			Interessado em música desde 1957, ano em que o rock criou suas primeiras raízes no Brasil, Erasmo Carlos passou a tocar violão de ouvido. Quem ensinou os primeiros acordes a Erasmo Esteves (seu nome de batismo) foi o amigo Tim Maia, que na época chamavam de Tião Maia. Erasmo nasceu na cidade do Rio de Janeiro em 5 de junho de 1941-22/Nov/2022 e estudou nos colégios Batista e Lafayette. Na adolescência, em meio a coleções de álbuns de figurinhas e discos de roqueiros da época, formou uma turma com os amigos que circulavam pela esquina da Rua Hadock Lobo com Matoso, na Tijuca, onde “toda confusão começou”, segundo Tim Maia. Daí surgiram os Tijucanos do Ritmo, com Tim Maia e Erasmo Carlos como integrantes do grupo. Com o título tirado do Bar Snack, de Copacabana, freqüentado por eles e também muitos lambretistas (espécie da moto de BIS de hoje), a turma formou o conjunto The Snacks. Pouco tempo depois mudaram o nome para The Sputiniks. Desde sua criação, em 1958, até sua dissolução, no final do mesmo ano, o quinteto chegou a se apresentar nos clubes da Tijuca, além de aparecer em vários programas. Um deles foi o Clube do Rock, que havia ganhado imagem – Carlos Imperial então o comandava na TV Continental, no Rio de Janeiro. 


			Turma do Matoso:


			Era o local onde um grupo de jovens se reunia por volta de 1956, mais exatamente, na esquina da Rua Hadock Lobo com Matoso, na Tijuca – Rio de Janeiro, para conversar sobre garotas, aprontar pequenas estrepolias e, trocar experiências sobre a grande novidade sonora do momento. Daí ficou batizada de “Turma do Matoso”, contava com Erasmo Carlos, Tim Maia, Jorge Ben, Wilson Simonal, Edson Trindade, Wellington, Arlênio e China, entre outros, essa turma ainda contou com a presença do visitante Roberto Carlos, dessa turma nasceram os grupos The Sputniks, com Tim Maia e Roberto Carlos, Os Terríveis, também com Roberto, e The Snakes (marca de uma guitarra da época), com Erasmo, Arlênio, Edson Trindade e China. Esse grupo Snakes, inicialmente acompanhou Roberto Carlos, quando o futuro “rei” da Jovem Guarda participava do programa do Rock, de Carlos Imperial – inicio de sua carreira solo – quando era chamado de “Elvis Presley brasileiro” por Carlos Imperial e de “Little Richard brasileiro” por Tim Maia. Foi ai que Tim Maia, fez a letra:


			“Hodock Lobo Esquina Com Matoso” 


			(Tim Maia)


			– Hodock Lobo


			Foi lá que toda confusão começou


			Erasmo cara esperto


			Juntou com Roberto


			Fizeram coisas bacanas


			São lá da esquina.


			Hodock Lobo ... (refrão)


			- Arleno pega a pelota


			E passa pro China


			Trindade pisa na bola


			Mas é bom menino


			(refrão)


			- A turma estava formada


			Com lindas Meninas


			E o Jorge Ben camarada


			


			Era o Babulino


			(refrão)


			- As festas maravilhosas


			Que todos curtiam


			O som, o papo maneiro


			Iam a noite inteira


			(refrão)


			E ESTAS ESTRELAS ...
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			Meire Pavão, Nascida em Taubaté-SP em 02 Jun 1948 (faleceu em 31 Dez 2008-SP), filha do maestro Teothônio Pavão e irmã de Albert Pavão, intérprete do clássico “Vigésimo Andar”, Meire iniciou a carreira ainda adolescente com o conjunto Alvorada. Com o grupo vocal, teve programas exclusivos em TVs e deixou algumas pérolas gravadas, em especial “Lição de Twist”, resgatada mais tarde na coletânea “Censurar Ninguém se Atreve”.Em 1964, aos 17 anos, ela assinou com a Chantecler, emplacando imediatamente o sucesso “O Que Eu Faço Do Meu Latim?”, versão do pai para uma música italiana. Puxado pelo hit lança em 1965 o seu primeiro disco, o LP “A Rainha da Juventude” contendo outro de seus grandes sucessos, “Bem Bom”, versão para ‘Downtown’, originalmente gravada por Petula Clark.Um ano depois, já pela nova gravadora, a RCA Victor, sai o segundo LP, batizado “Meire”, com o maior sucesso de sua carreira, o hit “Família Buscapé”, de autoria do irmão e do pai, pagando tributo aos quadrinhos da infância. No mesmo disco, entre originais dos Pavão, outras versões destacam-se pela sua originalidade, como “Charme Um Táxi” (Taxman, dos Beatles). 


			Deixou como herança para as futuras gerações, seus dois discos ainda inéditos em cd (exceto por uma edição limitada em cdr da série “Classic Collection”), são de extrema importância para entender um pouco mais da história do rock brasileiro.Neles, ouve-se uma cantora dona de um jeito diferente e quase lírico de cantar, e de um repertório de originais e versões extremamente particular, muito além dos padrões da época. 


			Na verdade, Meire aproximava-se mais do estilo de cantoras como Cilla Black, Sandie Shaw, Mary Hopkins ou Lulu, do que das novas estrelas da Jovem Guarda.


			Até 1969, quando afastou-se da música para fazer vestibular, Meire ainda levou as paradas mais um hit, a música “Monteiro Lobato”, atuou também na televisão, em programas humorísticos (O Riso Mora ao Lado), de auditório (A Grande Parada, com Wanderley Cardoso) e novelas (Sozinho no Mundo). Sua última apresentação, segundo conta o irmão Albert Pavão, no livro “Rock Brasileiro, 1955-65”. Foi em São Paulo, na cervejaria Urso Branco, ao lado do grupo vocal Os Vikings.


			Em 1974, ao lado de Albert, do pai, dos Vikings e de Thomas Roth, Meire retorna ao mundo musical para gravar discos infantis, produzindo alguns clássicos do gênero sob os nomes de Quarteto Peralta e Trio Patinhas.


			Ele foi o descobridor do Rei ROBERTO CARLOS:


			

				

					[image: ]

				


			


			


			Mais que um momento decisivo da história da música popular brasileira, foi um instante transformador dos caminhos da cultura deste país. Carlos Eduardo Corte Imperial era o tipo do filhinho de papai – o pai era da alta direção do Banco da Prefeitura do Distrito Federal -, o garotão Carlos Eduardo levava a vida que pediu a Deus, no Rio de Janeiro dos anos 50. Nascido em Cachoeiro do Itapemirim, Espírito Santo, (terra do Roberto Carlos) em 24 de novembro de 1935 (faleceu em 04 Nov 1992 no Rio de Janeiro). Em 1953, louco por uma lambreta, o grande objeto de desejo da maioria dos jovens do período, resolveu escrever para a indústria que a fabricava em São Paulo. Oferecia-se para fazer propaganda da novidade – contanto que ganhasse uma de graça. Proposta aceita. Carlos Eduardo Corte Imperial teria apenas que desfilar, a bordo da cobiçada lambreta, pelas ruas do Rio de Janeiro, distribuindo planfetos com detalhes sobre a novidade e as vantagens do produto, incitando sua compra. Nas horas de folga dessa ‘cansativa’ tarefa, criou inspirado nas mil e uma vezes que havia assistido a Juventude Transviada (Rebel Without a Cause, de Nicholas Ray, com James Dean) um grupo de lambretistas que marcou época no Rio de Janeiro: Os Centauros, uma versão brasileira dos Hell’s Angels. A história registra (pode ser uma lenda): em noite inspirada pela adrenalina emanada por sessões seguidas de James Dean na veia (álcool e drogas não estavam incluídos no cardápio da turma). Carlos Eduardo Corte Imperial levantou-se e, com a ajuda de um séqüito de infernais anjos, protagonizou cenas de pugilato explicito. Cena seguinte: quebrou o cinema Rian inteirinho, localizado em Copacabana. Estreava numa atividade que ele praticava até então apenas na praia – com certa freqüência. Como rebeldia – com ou sem causa – e rock’n’roll costumavam escrever naqueles primitivos tempos (e por muitos e muitos anos!), não havia como duvidar. Aquele garotão queimado de praia, que odiava trabalho, iria ser mesmo um integrante destacado da tribo do rock que começava a invadir o país. Carlos Imperial (agora já dispensando o Eduardo e o Corte), com muita energia e a felicidade de estar no lugar certo na hora certa, fundou o primeiro grupo de rock no Rio. E, passou a transformar a paixão de adolescente rebelde num ótimo negócio: criou o programa Clube do Rock, apresentado na TV Tupi, e onde – para o bem e para o mal – tudo teve início.


			- Um dia, estava fazendo um teste com um grupo chamado Sputiniks, quando um dos garotos do conjunto me pegou pelo braço e disse: “Eu imito Elvis Presley”.Pedi para ele cantar Hound Dog. Cantrateio-o na hora... Mas o líder da banda, enciumado com a minha decisão, o expulsou do grupo...


			- Relembrou Carlos Imperial, em 1975, à revista Realidade.


			Mera coincidência: O garoto que tomou a infeliz atitude chamava-se Tim Maia. O jovem expulso? Ninguém menos que Roberto Carlos Braga.


			Descobridor e inventor: - Estava em Belo Horizonte quando o meu secretário, um tal de Erasmo Esteves, me mediu que o transforma-se num cantor de rock. Ele tinha bossa, mas a voz... Não era nada boa. Bolei então um jeito de ele cantar quase falando e mudei o nome dele... – declarou à mesma publicação. Dia seguinte, o Brasil perdia um secretário e ganhava um novo cantor: Erasmo Carlos. O resto é história. 


			“Meu primeiro disco continha duas músicas compostas por ele, (“ João e Maria” e “Fora do Tom” – gravadas na Phillips em 1959) que sempre acreditou muito em mim. Foi ele quem me lançou.” (Roberto Carlos, 1992)


			“Um dia, pedi a ele que me encaixasse no conjunto Renato e seus Blue Caps. Foi aí que minha carreira começou a decolar.” (Erasmo Carlos, 1992)


			Foi o descobridor e padrinho de inúmeros artistas que estourariam na década seguinte. Carlos Imperial é considerado o maior divulgador da música pop brasileira até hoje. Sempre foi interessado em música e desde cedo colecionou discos. Quando se mudou para o Rio de Janeiro, Carlos fez amizade com Johnny Alf, e dele tornou-se aluno de piano. As tardes de domingo eram então ocupadas com sessões de clubes de jazz. No começo dos anos 50, compôs sua primeira música: Menina. Também fez sua estreia como ator no programa Câmara Um, produzido por Jaci Campos na TV Tupi, no Rio de Janeiro. Logo, logo, passou a ser assistente de produção de Jaci. Era então responsável pelos quadros de rock do programa Meio-Dia. Depois do fracasso do primeiro disco de Roberto Carlos, Imperial ainda compôs as duas músicas que entraram no segundo compacto do Rei. Canção de Amor Nenhum e Brotinho Sem Juízo, isso na época em que apresentava os programas Festa de Brotos, na TV Tupi, e Os Brotos Comandam, na TV Continental e Rádio Guanabara (naquela época existiam programas exibidos em rádios e TV simultaneamente). Deles surgiram vários artistas como Renato e seus Blue Caps e outros. Com o movimento da Jovem Guarda já em pleno vapor, Imperial continuou compondo. Com Eduardo Araújo, O Bom, escreveu duas músicas Goiabão, gravada pelo próprio Eduardo, e Vem Quente Que eu Estou Fervendo, gravada pelo Tremendão Erasmo Carlos. Outras músicas de sucesso escritas então foram Mamãe Passou Açúcar em Mim, para Wilson Simonal, e A Praça, grande hit com Ronnie Von e Simonal. Importante lembrar: Imperial chegou a compor três sambas em parceria com Ataulfo Alves pouco antes de o cantor morrer. Desses, Você Passa e Eu Acho Graça ganhou mais destaque até a sua morte, dedicou-se ao jornalismo e à produção de filmes.


			Imperial dedicou-se na difusão pioneira do rock’n’roll em Copacabana, ainda na segunda metade dos anos 50. Época em que o jovem que quisesse macular seus quadris com aquele ritmo tinha de confiar em Cauby Peixoto.


			Em 1958, encaminhava Roberto, Erasmo, Tim Maia e Renato & Seus Blue Caps para tocar em um tal “Clube do Rock”, o mesmo do programa que Imperial sublocava de Jaci Campos na TV Tupi.Ele também colocou Erasmo Carlos, seu assessor na Revista do


			Rádio, onde pilantramente plantava notas do tipo “Erasmo Carlos, o Brasil ainda vai ouvir falar muito desse rapaz”. E por falar em pilantragem/malandragem... Imperial queria tirar o samba dos taxados comunistinhas universitários e criou uma coisa na linha “samba jovem”. Diz outra lenda de fontes duvidosas (o próprio Imperial) que Simonal ouviu a música-emblema do “Movimento”. “Mamãe Passou Açúcar em Mim”, e saiu cantando antes. E para seu orgulho, Brigitte Bardot, gravou “Nem Vem Que Não Tem” como “Tu Veux ou Tu Veux Pas”; e mais, Imperial lançou também Elis Regina (ainda imitando Celly Campello) e Clara Nunes.


			Outros acontecimentos marcantes constam em sua biografia: as pornochanchadas que produziu, os programas de TV que apresentou, as lebres que abateu... Ele foi um pioneiro do uso da mídia e da polêmica na divulgação de seus “produtos”. Entrou e saiu várias vezes do Partido Comuista, isso, antes de ser, em 1982, o vereador mais votado do Rio de Janeiro. Em 1985, chegou a ser candidato a prefeito da cidade. Mas ninguém tira dele a coragem de criticar o AI-5 com sua prisão, motivada por um cartão de Natal de “Feliz 69”, enviado a autoridades e ilustrado com uma foto sua sentado na privada. Em maio de 1992, o polemico Imperial podia ser visto posando de sunguinha e debaixo dos lençóes com sua nova namorada, Jana, uma amazonense de 14 anos. 


			Carlos Imperial chegou para o jovem Roberto Carlos e disse: é melhor parar com esta história de imitar João Gilberto, violãozinho, mãozinha de aranha no acorde difícil, voz baixa. O negócio estava dando sucesso era cair no iê-iê-iê. Daí pra frente tudo se modificou, e um país inteiro, apredeu a ser gente. A carreira do cantor e compositor que seria o comandante da Jovem Guarda e um dos símbolos de toda uma geração começou no final dos anos 50.


			Carlos Imperial, faleceu no dia 04 de novembro de 1992, aos 56 anos de idade. 


			


			VOCÊ CONHECESSE ESSE??? É O REI ROBERTO CARLOS


			Assim como Carlos Imperial, Roberto Carlos Braga nasceu em Cachoeiro do Itapemirim, em 19 de abril de 1941. Seu pai era o famoso relojoeiro Seu Robertino, e sua mãe, a conhecida costureira da cidade, Dona Laura. Alguns anos atrás, a imprensa marrom quis fazer um de seus membros inferiores tão famoso quanto suas músicas. O defeito físico em sua perna, coisa que Roberto não gosta de comentar e muitos insistem em especular, foi causado por um acidente quando ele tinha apenas 6 anos. Roberto começou cedo, em 1950, entrou no conservatório de música de sua cidade natal para aprender piano. Neste mesmo ano entrou também para o Colégio Jesus Cristo para fazer ao então, primário. Só que a vontade de cantar substituia qualquer matéria de escola. Lá pelos 9 anos de idade, Roberto já ia para a Rádio local (Rádio Difusora) interpretar músicas de Bob Nelson. Em 1952, mudou-se para Niterói, no Rio de Janeiro, para morar com uma tia, considerado um grande centro, para tentar a música. Foi lá, no Colégio Brasil, que começou seu curso então, ginasial. Logo vinha nova mudança. 
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			A família transferiu-se pra a cidade do Rio de Janeiro, para ficar mais junto do garoto Roberto e tentar novas oportunidades na cidade grande fixando residência no bairro de Lins de Vasconcelos, onde Roberto fez um curso de madureza (antigo supletivo). Nessa época, ele também havia aprendido a tocar violão. Já em 1957, apresentou-se no programa Teletur, da TV Tupi, no Rio de Janeiro. Nessa ocasião cantou Tutti Frutti, sucesso de Little Richard escrito por ele mesmo (R. Penniman) com a colaboração de J. Lubin e D. La Bostrie.Otávio Terceiro, produtor do programa e colega de Roberto no curso de madureza, foi o incentivador e responsável pela primeira aparição do cantor frente às câmaras. Otávio foi também quem apresentou Roberto Carlos, em 1958 ao pessoal da Tijuca liderado por Erasmo Carlos. Na época em que entrou para a turma da Rua Matoso, nessa ocasião, ele trabalhava como auxiliar-administrativo na Delegacia do Ministério da Fazenda. Um ano após o fimdo grupo The Sputiniks, Roberto abandonaria temporariamente o rock. Um conhecido seu (casado com uma prima) gerenciava a boate Plaza, no Rio de Janeiro, e conseguiu empregá-lo como cantor da casa. Lá ele conseguiu se manter cantando samba-canção e bossa nova, bem no estilo de João Gilberto, de quem era fã, ainda em 1959, ele apareceu pela primeira vez no programa do Chacrinha com a ajuda de Carlos Imperial, que também foi o compósitor de João e Maria e Fora do Tom, duas canções bossa nova que Roberto interpretou em seu disco de estréia, lançado pela Philips no mesmo ano. O trabalho não teve nenhuma repercussão, e os dois saíram em busca de um outro produtor para uma segunda tentativa. Roberto Carlos estava mesmo disposto a ser o Rei do iê-iê-iê.


			Disco & Obra de grandes astos do pop rock nos anos 50


			Sérgio Murilo


			* Menino Triste/Mudou Muito (78 rpm, Columbia) * Se Eu Soubesse/Marcianita (78 rpm, Columbia) * Broto Legal/Quando Ela Sai (Shy) (78 rpm, Columbia) * Tu Serás/Brotinho de Biquini (78 rpm, Columbia) * Sérgio Murilo (LP, Columbia, 60) * Sérgio Murilo (Oh Carol) (EP, Columbia) * Novamente Sérgio Murilo (LP, Columbia) * Novamente Sérgio Murilo (Olhos Cor Do Céu) (EP, Columbia) * Broto Legal (EP, Columbia, 60) * Teenage Dance/Abandonado (78 rpm, Columbia) * Merci Meu Bem (Merci Paris)/Balada em Um Homem Sem Rumo (78 rpm, Columbia) * Baby (LP, Columbia) * Sucessos de Sérgio Murilo (Rock De Morte) (EP, Columbia) * SM64 (LP, RCA Victor) * Sérgio Murilo (LP,RCA Victor) * La Vai Ela/Sinfonia do Castelinho (RCA Victor) * Dá-Me Felicidade/Festa do Surf (RCA Victor) * Te Agradeço Porque/Você é de Chorar (RCA Victor) * Sérgio Murilo (Lúcifer) (EP, RCA Victor) * Sérgio Murilo (LP, RCA Victor) * O Dragão (EP, RCA Victor) * Ontem/Brotinho Apaixonado (RCA Victor) * Sérgio Murilo (A Tramontana) (LP, Continental) * Sérgio Murilo (A Tramontana) (EP, Continental) * Sérgio Murilo (A Felicidade) (EP, continental) * A Tramontana/Pra Chatear (Continental) * Coraçãozinho/Açúcar (Continental) * Sérgio Murilo (Tanta Chuva em Meu Caminho) (LP, Continental) * Sérgio Murilo (Tanta Chuva em Meu Caminho) (Ep, Continental) * Tanta Chuva em Meu Caminho/O Que Eu Quero É Viver (Continental) * Tomando Café/Falei e Disse (Continental) * Oho Aha/viver, Deixar Viver (Continental) * Misaluba/Dá Logo a Decisão (Continental) * Ande Rapaz/Toda Colorida (Continental) * Baby Bruxa/Pronto Pra Pirar (75) * Marcianita/Broto Legal (CBS) * Os Grandes Sucessos de Sérgio Murilo (LP, Continental) * A Diligência (CBS) * Quien Es Ella/Uma Mosca em La Sopa (78) * Sérgio Murilo (LP) * Sérgio Murilo (LP, Mirim) * O Rei do Rock (LP, Mirim) * Classic Colletion Vol. 3 – Sucessos de Sérgio Murilo (CD, Bruno) * Sérgio Murilo/Grandes Sucessos (LP, Entre). 


			Carlos Gonzaga


			* Velha Paineira (RCA Victor) * Eu Quero o Seu Amor/Um Milhão de Vezes (78 rpm, RCA Victor) * Tudo Que Eu Sonhei/Chama de Amor (78 rmp, RCA Victor) * Tira a Mão do Bolso/Praia do Flamengo (78 rmp, RCA Victor) * Oh! Carol/Rapaz Solitário (78 rpm, RCA Victor) * Escada Para o Céu/Podes Chorar (78 rmp, RCA Victor) * Eu Canto Assim/Foi Teu Beijo (78 rmp, RCA Victor) * Minha Cidade/Adão e Eva (78 rmp, RCA Victor) * Comendo de Colher/Tenho Você (78 rmp, RCA Victor) * Pobre Coração/Nunca Mais (78 rmp, RCA Victor) *O Rock é Bom/Despertador (78 rmp, RCA Victor) * Bat Masterson/Diabinho (78 rmp, RCA Victor) * A Luz do Seu Olhar/Desejo (78 rmp, RCA Victor) * Cavaleiro do Céu/O Twist (78 rmp, RCA Victor) * Twist Outra Vez/Twist Internacional (78 rmp, RCA Victor)* Uma Guitarra e Um Copo de Vinho/Não Sei Seu Nome(78 rmp, RCA Victor)* Angélica/Canção do Seu Ninguém (78 rmp, RCA Victor) * Balão Apagado/Quebranto (78 rmp, RCA Victor) * O Prisioneiro/Não Posso Te Esquecer (78 rmp, RCA Victor) * Catarina/O Problema (78 rmp, RCA Victor) * Volte Diana/Pobre Menino (78 rmp, RCA Victor) * Tempo de Criança (RCA Victor)*A Balsa/A História de Bonnie e Clyde (RCA Victor) * Porque Mentir/Eternamente (RCA Victor) * O Telefone/Eu Vivo Triste (TCA Victor) * As Violetas/Primeira Desilusão (RCA Victor) * Meu Coração Canta (LP, RCA Victor) * Quero Te Dizer (LP, RCA Victor) * Carlos Gonzaga (LP, RCA Victor) * Para a Juventude (LP, RCA Victor) * Carlos Gonzaga (LP, RCA Victor) * Os Grandes Sucessos de Carlos Gonzaga (RCA/Camden) * Os Dias de Verão/Twist do Bebê (78 rmp, Phillips) * Só Eu e Você/Pobre Menino (RCA Victor) * Poeira/São Francisco/Rastro de Lágrimas/Vou Vender Meu Coração (RCA Victor).


			Wilson Miranda


			Piccolíssima Serenata/Fui Procurar Distração (78 rmp, Chantecler) * Quando/Aquela Mania (78 rpm Chantecler) * Veneno/Twilight Time (78 rpm, Chantecler) * Amor Impossível/Porta de Barraco (78 rpm, Chantecler) * Tu És Veneno/Eu sou Um Demônio (78 rpm, Chantecler) * Piccolíssima Serenata (LP, Chantecler) * Bata Baby/Olhos Verdes (78 rpm, Chantecler) * Abismo de Amor/Saudade Querida (78 rpm, Chantecler) * Só Eu Sei/Teu Amor É Minha Vida (78 rpm, Chantecler) * Che Roga/Nunca Estarás Só (78 rpm, Chantecler) * When (Lp, Chantecler, 60) * Ninguém Conhece Ninguém/Vamos Namorar (78 rmp, Chantecler) * Alguém É Bobo de Alguém/Quem Fala Mente (78 rpm Chantecler) * A Dor do Adeus/Quero Beijar-te Os Lábios (78 rmp, Chantecler) * Corre coração/Mais Uma Vez ( 78 rmp, Chantecler) * Até Breve/Eu Quero Dançar Com Você (78 rmp, Chantecler) * Volte Pra Mim/Foste Embora (78 rpm, Chantecler) * E Agora/Meu Sonho (78 rpm, Chantecler) * Oração de Um Triste/Suzana (78 rpm, Chantecler) * Um Olhar Apenas/Eu Chorei Também (78 rpm, Chantecler) * Oh Meu Senhor/O Amor Que Acabou (78 rpm, Chantecler) * Minha Namorada (LP) * Tempo Novo (LP, RCA Victor) * Para o Amor Chegar (LP, RCA Victor) * Pot-Pourri das Multidões/Tempo de Paz (RCA Victor) * O Canto de Ossanha/Amanhã/Primeira Solidão/O Bem Maior (RCA Victor) * Ponteio/Alegria, Alegria/Maria Carnaval e Cinzas/Domingo no Parque (RCA Victor) * Eu Vou Chorar/Paz e Alegria (RCA Victor) * Deixe-me Pensar Que Sou Feliz/Chove/Não Diga Meu Nome/Venha Ver O Que Resta de Mim (RCA Victor) * Depois/Um Whiskey Hoje, Outrom, Amanhã (Continental) * Tu És Minha Vida/É Você/Deixe-me Tentar Novamente/Perdão, Perdão, Amor (Continental) * Wilson Miranda (LP, Continental) * Sonho de Amor/Arrasta a Sandália (Continental) * O Marginal (Continental) * Relêvo (LP, Continental) * Wilson Miranda e Os Sucessos, Vol. 1 e 2 (LP, Continental) * Sucessos & Balanço (LP, Chantecler) * Estou Começando a Chorar/A Lição (RCA Victor) * Eu Vivo Num Tempo de Guerra/Tempo Feliz (RCA Victor). 


			Tony Campelo


			* Perdoa-me/Belo Rapaz (Handsome Boy) (78 rmp, Odeon) * Tony Campello (LP, Odeon) * Louco Amor/My Special Angel (78 rpm, Odeon) * Oh! Baby/Como Antes (78 rpm, Odeon) * Lamento/My Truddy (78 rpm, Odeon) * Pobre de Mim/Tenha Pena (78 rpm, Odeon) * Baby Rock/Goodbye (78 rpm, Odeon) * Tony Campello (LP, Odeon) * Você Me Venceu/Romântica (78 rpm, Odeon) * Livro do Coração/Sem o Seu Amor (78 rpm, Odeon) * Meu Lar/Querida Susie (78 rpm, Odeon) * Escola de Rock/Baby Face (78 rpm, Odeon) * Cherie/Blue Moon (78 rpm, Odeon) * Tony Campello (LP, Odeon, 62) * Vamos Dançar o Twist/Balada do Roy Rogers (78 rpm, Odeon) * Tony Campello (LP, Odeon) * Não Te Esqueças de Mim/Pingo D’Água (78 rmp Odeon) * Boogie do Bebê/Coisinha Linda (78 rpm, Odeon) * Tony Campello (LP, Odeon) * Gina/Diga-me Por Quê (Odeon) * Adeus de Mariana/Basta Que Eu Sonhe com Você/Cada Coisa em Seu Lugar/Eu Quero Voltar (Odeon) * Tony Campello (LP, Odeon) * A Cigana/Doce Olhar (Continental) * Ogni Volta/Uma Lágrima (Odeon).


			Também participaram da Pré-Jovem Guarda como Cantores


			* George Freedman: 


			George Freedman, nasceu na Alemanha, mas foi no Brasil que construiu sua carreira artística. Quando o rock’n’roll começou a incendiar o país, ele estava entre os que colocavam lenha na fogueira. Em 1959, gravou seu primeiro disco sem muito sucesso, mas,seu sucesso aumentou na Jovem Guarda. Em outubro de 1959 pela gravadora Califórnia lançou o compacto simples com as músicas: “Hey Little Baby” (You’re The One For Me) e “Leninha”; em 1960 lançou 3 compactos: maio de 1960 pela gravadora Polydor o compacto simples com as músicas: “O Tempo e o Mar” e “Olhos Cor do Céu” (Pretty Blue Eyes); em julho também pela Polydor lançou “Volta” (Footsteps)e“Só Nós Dois” (The Hight Is So Lonely)e por último (1960) emsetembro “Tinha Que Ser” e “O Céu do Teu Olhar” (The Lovin’ Touch) também pela Polydor; Em 1961 no mês de maio o compacto simples pela Continental “Alguém Igual A Você” e “Inspiração” e no mesmo ano em outubro pela mesma gravadora o compacto simples com as músicas: “Adivinhão” e “Inveja”; Gravou em janeiro de 1962 o compacto duplo: ”George Freedman em Compacto”, com as músicas: “O Jato”, “Canção do Casamento”, Good Luck Charm” e “Um Beijinho Só” e em dezembro o Long-Plays “Multiplication” pela RGE; e em agosto o compacto simples também pela RGE com as músicas: “Um Beijinho Só” e “Canção do Casamento”;Em janeiro de 1963 pela RGE o compacto simples com as músicas: “Eu O Seguirei” (Chariot – I Will Follow Him) e “Não Brinque Sally” (Don’t Dilly Dally Sally); 1967 pela gravadora RCA no mês de outubro o compacto duplo com as músicas: “Coisinha Estúpida”, “Um Grande Amor”. “Tudo Que Eu Sinto Por Você” e “Nossa Infância”. Em 1967 no mês de setembro, pela RCA “George Freedman”; Fevereiro de 1968 o compacto simples “Quando Me Enamoro” e “Eu Te Amo”; Gravou o CD “De Juventude Para Juventude”; “Foi parceiro de Waldirene, “A Garota Papo Firme que o Roberto Falou”, e depois preferiu se dedicar mais ao trabalho de compositor. Faleceu no dia 9 de junho de 2023, no Rio de Janeiro, aos 82 anos de idade, de parada cardíaca.


			* George Green: 


			George Michael Green ou simplesmente George Green era um cantou panamenho (nascido no Panamá). A música “Banana Boat Song” foi sua 1ª. gravação no Brasil, em 1957. Gravou dois LP’s e alguns 78 rpm’s pela gravadora Sinter (1957 - 1959) e um compacto duplo pela gravadora Audio-Fidelity (1962). É sua a voz que Oscarito dubla “Calypso-Rock”, no filme “De Vento em Popa”, 1957. 


			* Hugo Santana: 


			Estreou em disco em 1951 quando gravou no pequeno selo Carnaval, a marcha “Colombina”, de Gomes Cardim e Nilo Silva e em dueto com Jeová, a batucada “Hoje Não”, de Zé Pretinho e Almeidinha. Em 1962 gravou na Chantecler a guarânia “A Saudade não Importa”, de Alberto Roy e Frederico Rossi e o samba “Procuro Alguém”, de Antônio Bruno. No mesmo ano, foi escolhido como o melhor cantor do rádio. Por essa época, modificou totalmente o seu repertório, passando a figurar entre os chamados cantores românticos. Em 1963 gravou pela Continental o bolero “Calma Coração”, de Kátia Rochane e o samba “Adeus à Solidão”, de Dalton Vogeler. No mesmo ano, gravou a marcha “Fiquei de Fora”, do conhecido cantor e produtor sertanejo Palmeira. Do mesmo autor, lançou o bolero “Amor sem Fim”, no mesmo disco que trazia “Gosto de Você”, de Valdir Santos. No ano seguinte, lançou seu segundo LP, com destaque para a composição “O Amor Chegou”, de sua autoria. No mesmo ano foi destaque na telenovela “Corações Colgate”, programa apresentado por ele na TV Excelsior. Obteve sucesso principalmente em São Paulo. Em 1965 lançou pela Odeon um compacto simples com as músicas “Balada para Uma Deusa Menina” e “Pequena Paisagem de Amor”.No ano seguinte lançou “Vem Meu Amor” e “Deus Como Te Amo”. No mesmo ano lançou LP pela Odeon, com destaque para as músicas “O Rei da Estrada”, “Tente Lembrar”, “Ninguém Poderá Julgar-me”, “Estranhos Ao Luar” e “Se Eu Te Perder”. Em 1968 gravou o compacto simples “Não Te Iludas Nunca” e “Se Você Se Enamorasse”, ambas de sua autoria. 


			* Jairo Aguiar: 


			Jairo Aguiar nasceu no dia 11 de setembro de 1937-02/Jul/2016 em João Pessoa, PB, é um cantor brasileiro que obteve grande sucesso na década de 1950, cantando na Rádio Clube de Pernambuco. Gravou inúmeros compactos e LPs. Em 1954, participou do concurso “Primeiro Campeonato de Cantores Novos”, promovido pela Rádio Nacional e apresentado por César de Alencar. Ficou em primeiro lugar, cantando músicas do repertorio de Jorge Goulart. Sempre se apresentou por vários anos no Baile de Carnaval da Cinelândia, Rio de Janeiro, cantando marchas de carnaval e frevos que marcaram época. Gravou: Pela Copacabana, todos em 78 rpm, Uma Noite no Rio/Sussu (1956); Helena/Minha Desilusão (1956); Não Se Apaixone/Salve a Morena )1957); Garotas de Portugal/Festa do Sol (1957); Capricho do Amor/Checamba-me (1957); Sonhando Contigo/Minha Oração (1957); Por Toda a Eternidade (1957); 4.500 Cruzeiros/Não Vá (1958); Lamento/Devoção (1958) e Ausência/Noites Cruéis (1958)


			* Mário Augusto: 


			Cantor, Compositor, tinha um estilo variado, gravou diversos rocks, twists e baladas no final dos anos 1950 e início dos anos 1960. Estreou em discos na Odeon em 1958 com o rock calipso “Claudette”, de Roy Orbison em versão de Fred Jorge e o samba canção “Não Sei”, de sua autoria.Em 1959 gravou o rock balada “Grande Amor”, de Mário Vieira e Armando Castro. Em 1960 passou a gravar na Copacabana, a começar pelo rock “Dia Triste”, de Don Gibson e Oiram Santos. No mesmo ano gravou o rock mambo “Adão e Eva”, de Paul Anka em versão de Oiram Santos. Em 1961 gravou “Sempre no meu coração”, de Ernesto Lecuona e Mário Mendes e o calipso “Porque”, de Rubinho e Paulo Valério. Em 1962 gravou “O Twist é Bom”, de Baby Santiago e o cha cha cha “Tu me desprezas”, de Oscar Macedo. No ano seguinte gravou as marchas “Adão sem Eva”, de Oiram Santos e José Sacomani e “O Cravo e a Rosa”, de Elzo Augusto e Oiram Santos. Em 1964 gravou a marcha “Tô Gamado”, de José Sacomani e Oiram Santos e o samba “Pedrinha de Gelo”, de Elso Augusto e Airam Santos.


			DISCOGRAFIA: * Não Sei/Claudette (1958) Odeon 78 rpm * Torero/Eu sou Culpado (1958) Odeon 78 rpm * Canção do Hula-Pula/Grande Amor (1959) Odeon 78 rpm * Piove/II Sono, II Vento (1959) Odeon 78 rpm * Eu Sem Você/Trem do Amor (1959) Odeon 78 rpm * Dia Triste/Nana Nenê (1960) Copacabana 78 rpm * Adão e Eva/Sou de Pouca Fala (1960) Copacabana 78 rpm * Tenha Pena de Mim/Desfolhei a Margarida (1960) Copacabana 78 rpm * Sempre No Meu Coração/Porque (1961) Copacabana 78 rpm e * Colcutá/Plantei Amor (1961) Copacabana 78 rpm.


			A Primeira Banda a se destacar no Cenário Mundial do Rock


			Bill Haley & His Comets foi à primeira banda a se destacar no cenário mundial rock. Ainda assim eles passavam longe do que as pessoas chamam de galãs. Bill, por exemplo, era gordo e não era lá tão mocinho quando gravou Rock Around the Clock. Esta música ficou esquecida até a época em que o filme que utilizou seu título foi lançado. A partir daí o mundo conhece outras músicas interpretadas pela banda. Quem não se lembra de See You Later Alligator (Te Vejo Mais Tarde jacará)?


			Roberto Barreiros dez novelas de rádio na PRA-7 de Ribeirão Preto. Esteve na Rádio Nacional e TV Paulista. Em 1964 ganhou o Troféu Roquete Pinto como revelação do humorismo brasileiro. Fez sucesso com “Arquimede Pitagórico” e “Vou morreir de rir”. Também era dublador.


			Vitor e Tony formavam a dupla “Os Diferentes”, que gravaram “Não diga adeus”. Vitor era português. Tony paulistano. O primeiro, gordo, o segundo, magro.


			No mesmo ano em que Roberto Carlos entrava na gravadora Columbia, Sérgio Murilo era eleito o Rei do Rock. Os dois estavam na mesma gravadora. Sérgio Murilo Moreira Rosa nasceu no Rio de Janeiro e desde pequeno mostrou-se interessado pela música. Com 8 anos, cantava no programa Os Curumins da Rádio Tamoio do Rio de Janeiro. Lá ganhou um concurso que elegia o melhor cantor infantil. Antes de gravar seu primeiro disco, em 58, Sérgio Murilo atuou em dois filmes da Atlântida: A Grande Vedette, em que contracenava com Dercy Gonçalves, e Alegria de Viver, também com Eliana, John Herbert e Yoná Magalhães no elenco. Quando os anos 50 terminaram, o Brasil tinha perdido muito de seu jeito inocente, mesmo sem a percepção do público. Nessa época já era possível dizer “O sonho acabou” dez anos antes que John Lennon tornasse essa frase eterna. O impulso de desenvolvimento proporcionado por Juscelino Kubitschek incentivou o mercado, mas também demarcou pólos de consumo, com isso, centralizando a concentração de renda nos Estados do Sul e Sudeste. Em torno 70% da riqueza do país ficaria concentrada nesses centros, onde pequena parte da população poderia desfrutar no que gerou vários conflitos e tudo isso veio refletir nas artes, na cultura.O cinema, o teatro, a literatura e também a música popular tiveram grandes perdas com esse desequilíbrio. 


			


			Já em 1955, com o filme Rio 40 Graus, de Nelson Pereira dos Santos, começava a ser implantado o cinema novo no país. Este filme ficou congelado por muitos anos até que alguém percebeu sua importância. Até o ser lançado, o público estava centrado nas chanchadas e nos musicais da Atlântida com Grande Otelo e seu grande elenco. O exemplo disso foi o filme Colégio de Brotos, de 1956. Em sua primeira semana de exibição, foi assistido por 250 mil espectadores.Nos anos seguintes, continuou como campeões de bilheterias os filmes mais leves. E o rock’n’roll marcava presença em vários deles. Em 1957 foi exibido o filme Absolutamente Certo, do grande astro Anselmo Duarte, com ele mesmo como ator ao lado de Dercy Gonçalves.Na trilha sonora o destaque era para Enrolando o Rock de Betinho. No mesmo ano foi lançado o filme De Vento em Popa, dirigido por Carlos Manga. Oscarito e Cyll Farney atuavam no elenco ao som de Calipso Rock, de Carlos Imperial, que também trabalhava no filme. No ano seguinte, Betinho & Seu Conjunto, Carlos Imperial e Roberto Carlos entraram no elenco de Agüenta Rojão, de Lívio Bruni. Ainda em 1958, Watson Macedo dirigiu o filme Alegria de Viver, com a participação especial de Sérgio Murilo e Roberto Carlos (apenas tocando violão).Um ano depois foi lançado Cala a Boca Etelvina, de Eurides Ramos, estrelando Dercy Gonçalves, Zezé Macedo e a participação musical dos Golden Boys. Ainda em 1959, Dorinha na Soçaite, com direção de Geraldo Vietri, trazia números musicais de Carlos Gonzaga, além de Itamar Borges e seus Rockistas. O rock também preferia a comédia à denúncia. 


			Na Televisão o som rolava ao vivo


			As emissoras de tevê não ficaram para trás. Na TV Excelsior de São Paulo, Canal 9, por exemplo, existia o programa Encontro Com a Juventude... Tony Campello e o conjunto The Jordans, faziam o sucesso. É surpreendente perceber que tudo era transmitido ao vivo. E muita gente dessa época continua até hoje. 


			A subversão de valores, que trazia à pauta temas mais concretos, ocorrida no final dos anos 50, e com mais frequência o teatro. O palco pop da época – o teatro de revista, quase todos dirigido por Walter Pinto – dava lugar à seriedade.Em 1958, o Teatro de Arena montou e estreiou a peça Eles Não Usam Black-Tie, de Gianfrancesco Guarnieri.No mesmo ano, José Celso Martinez Correa era revelado pelo grupo Oficina com a peça Vento Forte Para Um Papagaio Subir. Em 1960, o sucesso era o Teatro Brasileiro de Comédia, fundado em 1948, também sofreu grandes reformas. Nesse ano era montada a peça O Pagador de Promessas, de Dias Gomes. A partir daí, o enfoque não seria mais a pura diversão da década de 50, mas a consciência de um Brasil mais realista. Surgia o teatro de autor. E de grandes atores como Ziembinski, Sérgio Cardoso e Cacilda Becker.


			Nas letras, os anos 50 não passaram despercebidos em 1956, além de Corpo de Baile, Guimarães Rosa escreveu um dos mais celebres livros de todos os tempos: Grande Sertão:Veredas. Jorge Amado lança em 1958 Gabriela, Cravo e Canela. Por mais estranho que possa parecer, tais obras ganharam conexão com o universo pop musical em décadas posteriores. As pistas começaram a ser descobertas pelo regionalismo divulgado pelo mangue beat e pela Tropicália do final dos anos 60. Os sucessos de carnaval de 1960 confirmavam quem seria a mídia mais forte dali para frente. Me Dá Um Dinheiro Aí, com Moacyr Franco (até hoje sucesso nos carnavais) e Ó Cridis e Mi Dimira Muito, com Ronald Golias, eram os sucessos nos salões de carnavais. Isso mostrava que a TV já dominava tudo, encurtavam as chances para os artistas de rádio. No mesmo ano, tornavam-se os maiores anunciantes do país: as campanhas da Volkswagem, General Motors, Ford, Simca e Mercedes Benz, era a indústria automobilística crescendo no país. Os anos seguintes trariam mudanças bem maiores, mas velozes e em diferentes segmentos. Tudo isso ficaria registrado na música pop feita posteriormente. 


			As gravações de Elvis Presley começaram a chegar ao Brasil. Na gande maioria, em disco de 45 rotações, mas, eram pouco conhecidas na época. Até então, ninguém poderia imaginar qual seria a reação de nossa juventude. 


			Mesmo Hollywood, uma cidade acostumada às maiores sensações humana, se revolucionou com a presença de Elvis Presley. Numa campanha contra a propagação dos narcóticos entre a juventude americana, a Legião de Decência comparou Elvis ao mesmo nível de perigo da marijuana (maconha). Essa advertência provocou revolta das teenagers, garotas de 13 a 19 anos, que afirmaram: de fato, Elvis enlouquece tanto quanto o uso de qualquer entorpecente... Mas isso não passou de um culpe de publicidade de um empresário. E aí começaram as alucinações da juventude pelo mundo afora. E, em Nova York, as garotas-soquete interromperam um de seus shows de televisão gritando histericamente que sentiam que iam morrer... (O Cruzeiros, 20/10/1956)


			1956 – Guimarães Rosa escreve a obra-prima Grande Sertão: Veredas. A ação é narrada pelo jagunço Riobaldo, sob a forma de monólogo.


			Lançamentos Musicais da época 


			Aos poucos a discografia nacional da década de 50 foi sendo passada para o formato digital. Da turma do rock, Celly Campello mereceu uma atenção mais especial das gravadoras. Em 1995, a EMI lançou Grandes Sucessos, que reunia 25 faixas remasterizadas da cantora. No ano seguinte, a mesma gravadora lançou Meus Momentos, um pacote de coletâneas remasterizadas de 55 intérpretes da música popular brasileira. Entre eles estava, mais uma vez, Celly Campello, que ganhou outro CD com dezenove faixas também remasterizadas. Muitas delas são comuns nos dois CDs. Observando os títulos, dá para notar que a palavra “broto” era a gíria mais usada da época: Broto Legal, Presidente dos Brotos, Broto Certinho, Broto Já Sabe Esquecer, Broto Já Sabe Chorar. E Dá-lhe Broto. * Sérgio Murilo conseguiu uma coletânea de respeito. Classic Collection Vol. 3 – Sucessos de Sérgio Murilo faz parte de uma série que resgata antigos ídolos pop brasileiros. O ponto alto na compilação é trazer faixas-bônus de sucessos gravados no Peru, Equador e na Bolívia. * Também foi lançado duas coletâneas de Demétrius. A primeira, lançada em parceria pelo selo Bruno e pela Phonodisc (distribuído pela Warner), é The Classic Collection Vol. 1 – Demétrius. Este disco contém dois álbuns completos do cantor. O Ritmo da Chuva e Demétrius Canta Com Amor e Mocidade. * Os artistas americanos tiveram melhor sorte. Quase tudo já foi lançado em CD. Fica difícil você eleger o melhor disco de Elvis Presley, mas seu disco de estréia com certeza foi o de maior impacto. Elvis Presley foi lançado em 1956 e conta com pérolas como Blues Suede Shoes e Blue Moon. Em 1995, o CD foi remasterizado e lançado pela RCA (distribuído pela BMG-Ariola no Brasil). * Here’s Little Richard, o primeiro álbum do cantor e pianista também foi fundamental na história do rock’n’roll. Tutti Frutti e Ready Teddy fazem parte do disco. O vinil foi lançado pela Specialty em 1957. Foi relançado em CD pela Ace. * Muito de Bill Haley & His Comets estão no CD triplo The Decca Years (And More), lançado pela gravadora alemã Bear Family em 1990. Esse, talvez, para as pessoas que desejam um pouco mais do que o básico em sua discoteca. 


			Outros Cantores que participaram da Pré-Jovem Guarda


			* Orlando Alvarado: 


			Começou na Pré-Jovem Guarda mais fez mais sucesso na Jovem Guarda, com uma única música, de ascendência espanhola, o cantor se tornou uma das figurinhas, mas carimbadas da Jovem Guarda, construindo uma imagem engraçada e original graças às roupas diferentes que usava em cena – geralmente trajes de toureiros, enfeitados com pedrarias supercoloridas. Orgulhava-se de uma brilhante corrente de ouro, que carregava a tiracolo e que, segundo ele, custava milhares de dólares. Dizia às revistas da época que valia a pena o investimento, pois achava que o visual incrementado ajudava nas vendas de seus discos. O único grande sucesso do artista foi a música Sim Tu Amor, completamente esquecida algum tempo depois.O Cantor Argentino Orlando Alvarado, no dia 05 de janeiro de 2021, aos 86 anos de idade. Morava em Paranavaí-PR, de AVC sofrido após contrair pneumonia.


			* Reynaldo Rayol:


			Reynaldo Rayol, nasceu em São Paulo no dia 26 de julho de 1944-Faleceu também em São Paulo no dia 15 de junho de 2021, aos 76 anos de idade, foi integrante da Pré-Jovem Guarda. Iniciou sua carreira em finais da década de 50 e, em 1961, dividiu com a cantora Cleide Alves e o conjunto Renato e seus Blue Caps, o LP “Twist”, interpretando canções como “Cuide Certinho do Meu Bem” cujo backing vocal foi feito pelo grupo Os Cariocas e “The Reppermint Twist” que, segundo o próprio Reynaldo, teve Roberto Carlos e Wilson Simonal como coristas. Em 1962, grava, em 78 rpm, a canção “Multiplicação”, novamente acompanhado pelo conjunto Renato e seus Blue Caps.Posteriormente, participa do primeiro programa “Jovem Guarda” apresentado com este nome, que foi ao ar em agosto de 1965, pela TV Record, ao lado de Roberto Carlos, Erasmo Carlos, Wanderléa, seu irmão Agnaldo Rayol, Eduardo Araújo e tantos outros nomes pertencentes ao movimento.Foi lançada pela Emi-Odeon, a coleção BIS Jovem Guarda, onde podemos encontrar em dois CDs, a obra completa gravada por Reynaldo Rayol nesse período. Depois se dedicou à produção artística. Era irmão dos cantores Agnaldo Rayol e Ronaldo Rayol.


			* Ronnie Cord: 


			Ronnie Cord, nasceu em Manhuaçu, em 22 de janeiro de 1943-São Paulo, em 6 de janeiro de 1986, foi um cantor brasileiro, filho do maestro e compositor Hervê Cordovil, já tocava violão aos seis anos. Em 1959 fez um, teste na gravadora Copacabana Records, no Rio de Janeiro. Gravou o compacto simples com as músicas “Rose Meu Amor (Ramblin’Rose) e Sandy”, acompanhado pela Orquestra de Hervé Cordovil, depois veio outro compacto acompanhado por Renato de Oliveira e Sua Orquestra e Côro. Depois com a Orquestra de Betinho gravou o compacto simples com as músicas: “Tonight, My Love, Tonight (Paul Anck) e Teen Angel (Marck Dinning)”. Em seguida veio o LP “Ronnie Cord” com 24 músicas. O LP “Remember?..”. Em 1961 o LP “Ronnie Cor – Tonight My Love Toningt”; a coletânia “Bis Jovem Guarda”; Em 1964 o LP “Ronnie Cord – Rua Augusta”, no mesmo ano o compacto duplo com as músicas: “Rosa Meu Amor; Brotinho de Pulôver; Sandy e Pêra Madura”. Em 1965 gravou o compacto simples “Os Cords” (Ronnie Cord e seu irmão Norman), ainda em 1965 gravou pela RCA o compacto simples com as músicas: “Todo Meu Amor (All My Loving) e Escândalo Em Família (Shame And Scan Dal In The Family). Em agosto de 1966 gravou o compacto com as músicas: “Escuta No Vento e Há Uma Estranha Expressão Nos Teus Olhos” pela RCA. E em 1967 o compacto simples com: “Mulher e Meia... e Um Brinde a Lua...” e tantos outros.


			* Sérgio Murilo: 


			Nascido em 02/09/1941-19/02/1992-RJ, Sérgio era carioca, começou a carreira artística aos 12 anos, como apresentador infantil da TV Rio e três anos depois começou a cantar no programa “Os Curumins” da Radio Tamoio.. Poucos anos depois ganha prêmios como cantor em programas de rádio, participando do elenco do programa Trem da Alegria, da Rádio Tamoio. Seguia o estilo rock-balada dos irmãos Campello. O cantor se tornou um dos grandes ídolos da pré-história da Jovem Guarda, chegando a ser eleito Rei do Rock no Brasil pela Revista do Rock (pelas suas versões de sucessos norte-americanos – notoriamente de Paul Anka e Neil Sedaka). Entre os grandes sucessos do artista, Marcianita (que gravou aos 16 anos). Balada do Homem Sem Rumo e Rock de Morte, que fez enorme sucesso servindo de trilha sonora para o filme Matemática Zero, Amor Dez, com Alberto Ruschel e Suzana Freire. Também ator de cinema, atuou em Alegria de Viver (1958), um dos primeiros filmes sobre rock no Brasil, e A Grande Vedete, ao lado de Dercy Gonçalves, ambos dirigidos por Watson Macedo. Em 1959 canta na Rádio Nacional e é contratado pela gravadora Columbia, que lança “Menino Triste” e “Mudou Muito”. Em seguida graças a outros sucessos como “Broto Legal”, “Rock de Morte” e “Marcianita” (regravada mais tarde por Caetano Veloso), surge o primeiro LP, “Sérgio Murilo”. Nos anos 60 apresentou o programa Alô Brotos com Sônia Delfino da TV Tupi, mas depois perdeu espaço no meio artístico e morou por uma época no Peru. Faleceu em 19 de fevereiro de 1992.


			* Tony Campello: 


			Seu nome Sérgio Beneli Campello, cantor e produtor, nasceu em São Paulo-SP em 24 de fevereiro de 1936. Interessou-se por música desde os nove anos, passando a estudar sozinho violão e piano. De 1953 a 1958, integrou o conjunto Ritmos OK, em Taubaté, São Paulo. Nesse mesmo ano, (1958) Tony passou afazer parte do “Mário Gennari e seu Conjunto” quando o acordeonista Mário Gennari Filho e Celeste Novais compuseram as músicas “Forgive me” e “Handsome boy”, com letras em inglês, para um 78 rpm que seria gravado pela própria Celeste. Mas o disco, editado pela etiqueta Odeon terminou sendo entregue ao então cantor Sérgio Campello (depois Tony Campello). Ele, então gravou a música “Perdoa-me (Forgive me)” (rock balada gravado sob o número 14.328-A), tendo em vista que a letra não se prestava a uma interpretação masculina. Fez sua primeira apresentação em televisão na antiga TV Paulista e exibiu-se no programa Galera do Nelson, da Rádio Nacional, de São Paulo. Em 1960 apresentou com a irmã o programa Celly e Tony em Hi-Fi, na TV Record, de São Paulo, participando ainda de shows e programas de televisão nas principais cidades do país.


			* Wilson Miranda: 


			Cantor, compositor Wilson Antônio Chaves de Miranda, nasceu em 27 de março de 1940 em Itápolis-SP-faleceu em 20 de junho de 1986, vitima de uma parada cardíaca, quando dirigia seu automóvel, e estava parado em um sinal de trânsito em São Paulo. Iniciou carreia no final dos anos 50, como crooner de um conjunto de jazz. Em 1960 assinou contrato com a Rádio Tupi e passou a cantar rock balada em pouco tempo, se tornou um dos principais cantores de rock-balada e suas variações – entre elas, o calypso e o twist – do Brasil. Entre seusmaioressucessos.,PicolíssimaSerenataeFuiProcurar Distração(em78rotações),Quando e Aquela Mania (também em 78), ambas em 1958 já pela gravadora Chantecler, no qual permaneceu até 1964. Apesar de não ter sido bem recebido pela critica, Wilson conseguiu sucesso comercial com músicas como “Alguém É Sempre Bobo de Alguém” e “Bata Baby”. Em 1965 assinou com a RCA Victor, tendo no mesmo ano o LP “Tempo novo”, entre os mais vendidos, disco que lhe rendeu muitos prêmios. Lançou Veneno, Twilight Time, Amor Impossível, Porta de Barraco, Tu És Veneno, Eu Sou Um Demônio, e o LP Picolíssima Serenata. Daí em diante, até os tempos da Jovem Guarda, Wilson Miranda fez muitos êxitos até sua carreira entrar em decadência no início dos anos 70 com o declínio do rock e congêneres e aí seu repertório passou a tender mais para a música romântica. Nessa época já atuava pela Continental, pela qual lançou entre outros, o LP “Relevo”. Gravou também em 1959 o LP “No Tempo do Rock and Roll”; Gravou LP com 23 músicas “Coletânea Alternativa”; gravou: “A Outra Face de Wilson Miranda”, álbum originalmente lançado em 1964; Gravou “No Puedo Olvidarte” em espanhol; Em 1988 o CD “Alguém É Bobo de Alguém”; Gravou também o disco “Ó Meu Senhor”; 2000 o CD “Wilson Miranda Os Grandes Sucessos”. Deixou a carreira de cantor em segundo plano, atuando como produtor em discos de Nelson Gonçalves, Bendegó, Banda de Pífanos de Caruaru, Originais do Samba, Célia, Vanusa, Marília Medalha, entre outros. Em 1978 voltou a gravar, dessa vez com um repertório mais voltado para a música popular brasileira, afastando-se definitivamente da imagem de roqueiro do início de sua carreira. 


			* Paulo Silvino: 


			Cantor, compositor que iniciou carreia antes da Jovem Guarda, mais ou menos anos 1960, tinha uma pela voz, foi lançado por Carlos Imperial profissionalmente, por ser filho do Silvino Neto, Paulo tinha certa preguiça para correr atrás das oportunidades. Mas, por volta de 1964, Paulo Silvino começou a se dedicar a compor, especialmente bossa-nova e a montar espetáculos. O Anjinho Bossa Nova foi um deles. Quando foi receber seus direitos autorais pela peça, que estava há uma semana em cartaz, viu que ganhou mais do que nos cinco anos dedicados aos conjuntos. Deixou então a música para se dedicar a outras coisas. Paulo faleceu no dia 17 de agosto de 2017 na Barra da Tijuca-RJ.


			* Também Roberto Carlos, Jô Soares e Moacir Franco:


			O cantor Roberto Carlos, gravou pela Columbia em 1961 a música Louco por Você. O mais raro disco brasileiro, é o tal LP que Roberto Carlos renega.O humurista Jô Soares gravou pela gravadora Farroupilha em 1963 as músicas “Vampiro” e “O Volks do Ronaldo”. A incursão do humorista no rock acrescentou humor e inteligência onde antes só havia romantismo.E o cantor e compositor Moacir Franco gravou em 1960 pela gravadora Copacabana a música “Rock do Mendigo”. Outro humorista se aventurando e diga-se de passagem, muito bem, pela música, com acompanhamento afiado de Betinho & Seu Conjunto.


			Mais alguns Astros Brasileiros do Rock


			Rainha do Rock vira Rainha do Lar


			Até mesmo o mais estúpido dos cupidos seria capaz de perceber: tratava-se, aquele brotinho legal, de mais uma vítima da síndrome de Cinderela (um mal que atingiu a maioria das mulheres de sua geração e cujo sintoma mais grave era uma desesperadora, e quasesempre irreversível, vontade de casar, ter filhos e se dedicar ao lar doce lar). Celly Campello estava querendo mesmo era um bom casamento. Os fãs (Freud talvez explique) não prestaram a atenção nessas e noutras mensagens casamenteiras cantadas pela primeira Rainha do Rock’n’Roll brasileiro, e choraram milhões, e milhões de lágrimas quando a 8 de maio de 1962, em São Paulo, a jovem (às vésperas de completar 20 anos) Célia Benelli Campello acrescentava Gomes Chacon ao sobrenome e e passava a ser uma simples dona de casa em Campinas. A Cinderela dos lacinhos cor-de-rosa trocava os milhares de brotinhos loucos para beijá-la por um único príncipe encantado: o anônimo contador José Eduardo Gomes Chacon. E deixava para trás uma brilhante carreira que durou menos de quatro anos, levou-a a shows pelo Brasil inteiro e a fez ganhar um programa de TV, todinho dela – e do irmão: Celly e Tony em Hi-Fi, na Tv Record de São Paulo. Aos fãs inconformados com a perda de sua rainha, somaram-se empresários e gravadoras implorando para ela mudar de idéia. Mas, foi em vão. Celly se manteve firme: casar e ter filhos era o grande sonho de sua vida, e censurar sua atitude ninguém se atreveria. 


			Eles também participaram da Pré-Jovem Guarda


			


			* Eduardo Araújo:


			Eduardo Oliveira Araújo, nascido em Juaima, Minas Gerais, a 23/07/1945 foi um dos pioneiros do rock’n’roll nacional.O filho de fazendeiros mineiros começou a cantar em 1960, em programas de rádio de Belo Horizonte e, no mesmo ano, seguiu para o Rio de Janeiro, para estudar Veterinária.Não ficou muito tempo nas salas de aula.Gravou pela Philips a música “O Garoto do Rock”, EP do início dos anos 60 com o garoto mineiro gritando à Little Richard. Pouco depois, começou a cantar no programa Hoje É Dia de Rock, apresentado por Jair de Taumaturgo, na TV Rio, e compôs sua primeira canção: Deixa o Rock. Logo em seguida, em 1961, gravou um compacto duplo, intitulado Garoto do Rock, ganhando cadeira cativa em programas de tevê e rádio apresentados por Carlos Imperial.Quando tinha tudo para decolar na carreira, a saudade de casa bateu forte e voltou a morar no interior de Minas, na fazenda do pai.Mas, em 1967, quando a Jovem Guarda estava no auge, o lado roqueiro ressurgiu e partiu de volta pra o Rio de Janeiro, onde gravou dois dos maiores hits da época: O Bom e Goiabão.O êxito fez com que recebesse um convite da TV Excelsior de São Paulo, para apresentar o programa O Bom, em que se exibia o lado da cantora Silvinha, com quem se casaria tempo depois.


			* Rossini Pinto:


			Rossini Pinto era capixaba, nascido no dia 24 de janeiro de 1937, radicou-se no Rio de Janeiro ainda cedo e trabalhou como jornalista do Jornal dos Sports, Correio da Manhã e O Jornal. Foi um dos papas do rock brasileiro. Nasceu em 24 de janeiro de 1937 na cidade de Mimoso do Sul-ES-faleceu em consequência de insuficiência renal aguda em 25 de junho de 1985. Tornou mais conhecido como compositor e letrista. Começou a carreira musical por acaso, ao musicar em 1960 poemas do então candidato à Presidência da República Jânio Quadros. A partir de então passou a ser solicitado por gravadoras, e atuou tanto como cantor quanto compositor e letrista. Seu maior sucesso foi durante a Jovem Guarda, quando teve canções gravadas por Roberto Calos (Malena; Eu Te Adoro, Meu Amor; Só Vou Gostar de Quem Gosta de Mim; O Leão Está Solto nas Ruas; Parei, Olhei e outras). O grupo vocal Golden Boys lançou composições de sua autoria, entre elas o maior sucesso do grupo “Alguém na Multidão”. O Grupo The Fevers também gravaram Rossini Pinto. Como versionista também emplacou hits diversos como: Erva Venenosa (Golden Boys, Leno, Rita Lee e outros); Michelle e Ontem (Lennon/Mcartney), na voz de Agostinho dos Santos e muitos sucessos de Jerry Adriani.Ele foi, no entanto, cantor de músicas de sucesso como Vamos Brincar de Amor; Maninha; Voa, Passarinho; Viu no que Deu?; Amor e Desprezo; Ford de Bigode e outras. Trabalhou também como produtor da gravadora CBS, atuando em discos de Núbia Lafayette, Odair José e Ari Cordovil.


			* Nick Savoia:


			Seu primeiro disco chamava-se “Hiccups” lançado em 1959 em 78 rpm, acoplado por uma música do Neil Sedaka intitulada “Since you’ve been gone”. Em 1960 no mês de outubro Nick Savoia gravou “Mack the Knife” e o disco estourou no sudeste e no sul. Em dezembro do mesmo ano, Caubi gravou a mesma música e lançou o disco no Rio e em outras praças, mas, Nick já tinha estourado com o seu disco. No ano de 1962 gravou “Calcutá” acompanhado pela orquestra de cordas de Lawrence Wilk. Muitos críticos caíram de pau em cima dele, porque achavam que a música deveria ser somente instrumental. Apesar disso, conseguiu emplacar, junto com “Baby Face” no mesmo disco (que, aliás, era o que a RGE queria promover). Em seguida gravou o compacto “Nick Savoia Compacto” com as músicas: Old Man River, Amor a Dois, The Wanderer e Pingos D’Água.Mais um compacto duplo com: “A Hiss a Kiss; Moi Et Ma Vie; Hora de Esperar e Tom Dooley”. Depois veio o compacto simples “Yonng” com as músicas: “Cry e Marck The Knife”. O compacto duplo “The Young Voice Of” com:“Marck The Hnife; That’s All; Band Boy 


			


			e Cry”. Seguiram-se os LPs “Nick Savoia Sweet Memories… Me Falta”; o CD “Remember” (2002); “Nick Savoia All The Hits”; “Nick Savoia Anthologia”; “Nick Savoia Back To The Sixties... “ (2003); o CD “De JuventudePara Juventude”. Pousa para fotografias em 2006 com a esposa Sônia e os seus dois netos, Rafael e Luca. Faleceu no dia 09 de maio de 2012 em São Paulo, capital.


			* Tommy Standen:


			Tommy Stander, era paulista, foi lançado por Nick Savoia na Rádio e Televisão Record em um programa que ele comandava (Nick) a tarde com o nome de “Entrevista Orniex com Nick Savoia”. Nick apresentou à sua querida irmã de criação Vicky e eles se casaram. Anos depois se divorciaram, mas ele continuou sendo o grande amor de sua vida. Tommy Standen gravou o compacto simples pela RCA em janeiro de 1967 com as músicas: “Eu Vou Chorar Por Você” e “O Quente”. E mais dois compactos “Tommy Stenden” com as músicas: “Não Brinque Com Fogo” e “A Véspera da Destruição”; e em julho de 1967 pela RCA com as músicas: “Uma Aventura A Mais” e “A Varanda”. Depois passou a usar o nome de Terry Winter, cantando somente em inglês e gravou mais 6 LPs e 20 compactos, dentre eles: “Terry Winter” com as músicas: “Do Your Thing; Our Love; Big City e Tell Me Once Again” sua música de maior sucesso. Faleceu no dia 22 de setembro de 1998 em Jabaquara. 


			Em junho, Roberto Carlos, abandona o grupo SPUTNIKS, após uma discussão com Tim Maia; Carlos Imperial o convida para integrar seu grupo “OS TERRIVEIS”. Em Fevereiro, Jerry Adriani inicia seus estudos de canto nos Conservatórios de Santo André e São Caetano-SP, tudo isso no ano de 1958.


			A História do Pioneiro Rei do Rock Nacional


			Tony Campello – tinha o nome de batismo de Sérgio Beneli Campello, cantor e produtor, nasceu em São Paulo – SP em 24 de fevereiro de 1936. Interessou-se por música desde os nove anos, passando a estudar sozinho violão e piano. De 1953 a 1958, integrou o conjunto Ritmos OK, em Taubaté SP, tendo também atuado, de 1956 a 1958, no Mário Genari Filho e Conjunto.


			Fez sua primeira apresentação em televisão na antiga TV Paulista e exibiu-se no programa Galera do Nelson, da Rádio Nacional, de São Paulo. Gravou o primeiro disco em 1958, “Forgive Me”, pela Odeon. Gravou seis LPs pela Odeon, fazendo sucesso com as músicas Boogie do Bebê (J. Parker e Relin, versão de Fred Jorge), Pertinho do Mar (Silvio Pereira de Araújo) e Canário (Norman Luboff, Marilyn Keith e Alan Berman, versão de Fred Jorge), gravada em dupla com Celly.Trabalhou nos filmes Jeca Tatu, dirigido por Milton Amaral, 1959, e Zé do Periquito dirigido por Mazzaropi e Ismar Porto, em 1960. Em 1961 e 1962, recebeu o troféu Chico Viola, sendo que o segundo foi em conjunto com sua irmã, viajou nos dois anos seguintes para o Paraguei e Peru. Produziu para a RCA Victor discos dos artistas Celly Campello, Os Incríveis, Carlos Gonzaga e Chris McClayton e lançou em disco, entre outros, a dupla Deny e Dino, Sérgio Reis, Silvinha e Luis Fabiano.


			Em 1974 ganhou o prêmio Rock 74 pela produção do disco Rock das Quebradas. Apresentou-se em 1975 na boate Igrejinha, de São Paulo, onde foram organizados os shows Cuba-Libre em Hi-Fi, promovendo a volta decantores de sucesso do final da década de 1950 e início de 1960, Celly Campello, Carlos Gonzaga, Ronnie Cord, George Freedman, Baby Santiago e Dan Rockabilly. Como produtor e pesquisador de música sertaneja, produziu quase todos os discos de Sérgio Reis desde 1967, além da série de coletâneas Luar do Sertão da BMG Ariola (nome da RCA Victor desde 1985). Continua a se apresentar em shows pelo interior de São Paulo.


			O Cantor de “Rua Augusta” - Rock Nacional


			


			Ronnie Cord que chamava-se Ronald Cordovil, cantor e compositor, nasceu em Manhuaçu MG em 22 de janeiro de 1943 – 06 de janeiro de 1986 em São Paulo-Capital. Filho do maestro e compositor Hervé Cordovil, aos seis anos começou a aprender violão. Em 1959 fez um teste na Copacabana Discos, no Rio de Janeiro RJ e, no ano seguinte, realizou sua primeira gravação, lançada em LP que reunia vários outros cantores.


			Ainda em 1960, gravou o primeiro disco individual, um 78 rpm, com Pretty Blue Eyes (Teddy Randazy) e You’re Knochin’me Out (Neil Sedaka e H. Greenfieid). Seu grande sucesso foi outra música norte-americana, Itsy Bitsy Teenie Weenie Yellow Polkadot Bikini (Lee Pockriss e Paul Vance), com a qual se manteve, durante seis meses, em primeiro lugar nas paradas de sucesso, e que lhe valeu o troféu Chico Viola do ano.


			Em 1961 estreou como compositor lançando Sandy, pela Copacabana. Com “Rua Augusta” (Hervé Cordovil), lançada pela RCA Victor, recebeu, em 1964 e em 1965, vários troféus. Ainda em 1965 fez muito sucesso com a versão Biquíni de Bolinha Amarelinha (seu sucesso de 1960 em versão de Hervé Cordovil), gravada na RCA Victor.


			Em 1965 e 1966, com seus irmãos Norman e Hervé Júnior, participou dos conjuntos The Cords e Os Cords, que gravou alguns compactos na RCA. Nessa época, atuou em televisão e rádio, no Rio de Janeiro e São Paulo, inclusive no programa Jovem Guarda, da TV Record, apresentado pelos cantores: Roberto Carlos, Erasmo Carlos e Wanderléa, do qual participou como contratado nos anos de 1965 e 1966.Em 1969 lançou as marchas Mulher e Meia (Hervé Cordovil e Manoel Vitório) e Um Brinde à Lua (Hervé Cordovil).


			Gravou quatro LPs, sendo os três primeiros em inglês. Abandonou a carreira artística no início da década de 1970, embora participasse esporadicamente de shows de pioneiros do rock brasileiro.


			Década de 1960:


			A música na década de 60 – logo no início da década, foi lançados dois livros de extrema importânciapara a música brasileira: “Sambistas e chorões” de Lúcio Rangel (1962) e “No Tempo de Noel Rosa” de Henrique Foréis. Ainda nesse ano de 1962 acontece outro marco importante na música o Congresso Nacional do Samba do qual é tirada a Carta do Samba.É de 1962 a estréia de Ary Vasconcelos em livro, paralelamente ao seu trabalho de crítico de música popular iniciado em 1955 na revista O Cruzeiro. Ary lança em 2 volumes (1964) “Panorama da Música Popular Brasileira”. Outro estreante e José Ramos (Tinhorão) com “Música Popular”, esse tema foi bastante discutido em 1966, após publicação do Jornal do Brasil sua “Contribuição à Bibliografia da Música Pouplar Brasileira”, com a qual iniciou suas pesquisas. Nessa década foram publicadas inúmeras edições sobre música popular, algumas delas foram: “Ensaio sobre a música brasileira” Mário de Andrade (1962); “Música, doce música” Mário de Andrade (1963); “Música de feitiçaria no Brasil” Mário de Andrade (1963); “A Modinha e o Lundu do século 18, uma pesquisa histórica e bibliográfica” Mozart de Araújo (1963) algumas com reproduções de partituras; “Esses populares tão desconhecidos” Bricio de Abreu (1963); “Adagiário musical brasileiro” Gumercindo Saraiva, (1963); “Antologia da Canção brasileira” Gumercindo Saraiva (1963); “Aspectos da Música Brasileira” Mário de Andrade (1965); “Dicionário Biográfico de Música Popular” Sylvio Tullio Cardoso (1965); “O Carnaval carioca através da música” Edgar de Alencar, 2 volumes (1965); “Ameno resedá, o rancho que foi escola” Jota Efegê (1965); “Carnaval carioca e outros flagrantes do Rio” Martins Gomes (1965); “Poesias completas de Laurindo Rabelo, o Lagartixa” Antenor Nascentes (1965); “Historinha do desafinado” Ramalho Neto (1965); “A música na cidade do Rio de Janeiro” Silvio Solema G. Ribeiro (1965); “Chico Viola” David Nasser (1966); “A vida trepidante de Carmen Miranda” David Nasser (1966); “Do modernismo à bossa nova” Jomard Muniz de Britto (1966);“Francisco Manoel da Silva e seu tempo – 1808-1865” Ayres de Andrade (1967); “A modinha cearense” Edigar de Alencar (1967); “Ernesto Nazareth na música brasileira” Baptista Siqueira (1967); “A canção popular brasileira em 3 tempos” Gumercindo Saraiva (1968); “Nosso Sinhô do Samba” Edigar de Alencar (1968); “Sua excelência o samba” Henrique Losinskas Alves (1968); “Cinqüenta anos de samba” Lúcio Rangel (1968) – editado pela Pirelli; “Balanço da Bossa” Augusto de Campos (1968); “Música popular Brasileira” Claribalte Passos (1968); “3 vultos históricos da música brasileira” Baptista Siqueira (1969); “Chacrinha é o desafio” Abelardo Barbosa (1969); “Escolas de samba em desfile” Amaury Jório e Hyram Araújo (1969); “O samba agora vai... a farsa da música popular no exterior” JR Tinhorão (1969); “Memórias do Café Nice: subterrâneos da música popular e da vida boêmia do Rio de Janeiro” Nestor de Horanda (1969); e “História Social do Frevo” Rui Duarte (1969).


			1960:


			1960 é o primeiro ano de um período que ficou conhecido como “a década que mudou tudo”. Nesta década acontecimentos marcantes mudaram a história deste país, foi à época da minissaia, da Guerra do Vietnã – e do movimento hippie que se contrapôs a ela -, da pílula anticoncepcional, do homem pisando na Lua, do feminismo, de Woodstock, da liberdade de expressão, da liberdade sexual – as mulheres queimavam sutiãs em praça pública. A juventude reunia-se para curtir sexo, drogas e rock’n’roll. Foi também a época em que as histórias em quadrinhos ganharam status de alta cultura, foi também a inauguração da nova Capital do País,Brasília (Juscelino Kubitschek). O cinema era Novo, o teatro provocava a platéia com os grupos Arena e Oficina, não despercebido, o rádio passava por grandes transformações.


			O maior sucesso musical da década foi “Banho de Lua”, na voz de Celly Campello – um roquinho estrangeiro versão de Fred Jorge para um hit italiano (Tintarella di Luna – da dupla Migliacci e Fillipi) que mais parecia com a música jovem que se fazia nos anos 50.O rock brasileiro da época


			(1960) era mais a base de versões dos italianos, franceses, americanos... Esse era o tipo de música que brilhava nas paradas. O nosso mercado fonográfico era dominado ainda pelas grandes vozes de décadas passadas como Anísio Silva, Nelson Gonçalves, Dalva de Oliveira, Jorge Goulart, Ângela Maria, Lana Bittencourt, Leny Eversong, Morgana e outros que emplacaram em 1960 como Dolores Duran (“A noite do meu bem”), Miltinho (Mulher de 30”), Sérgio Ricardo (“Zelão”), Sylvinha Telles (“Só em teus braços”)... A confusão era total, pois, o público era muito jovem e não conseguia classificá-lo, foi quando surgiu um LP chamado “Juventude Espetacular”, que juntava alguns cantores da época cantando versões em português de rocks estrangeiros de sucesso, como Celly Campello, Tony Campello, Wilson Miranda... não tinha a mínima diferença se Celly cantava “Banho de Lua” enquanto Elza Soares mostrava “Se acaso você chegasse”? pois eram todos jovens. E em meio a esse tumulto a gravadora Odeon lançou em abril de 1960, um disco em 78 rotações de João Gilberto, que trazia no lado A “Doralice”, de Dorival Caymmi e Antonio Almeida. E no lado B, “Samba de uma nota só”, de Tom Jobim e Newton Mendonça. Essa não era a primeira gravação de João Gilberto, pois, já havia gravado vários discos nos anos 50 em 78 rotações, como integrante do grupo vocal Garotos da Lua até o LP de 1959 “Chega de saudade” que serviu de referência para a música popular brasileira da década estava na batida do violão bossa-nova de João Gilberto e tudo começava a ficar diferente, aquilo era um novo estilo, era a bossa nova.


			A invenção da minissaia, Mary Quant, dizia sempre, que abrira uma loja em Londres porque queria um local para comprar roupas que fosse diferentes das usadas por sua mãe e a bossa nova seguia este mesmo estilo, este mesmo caminho. Os jovens que criaram a bossa nova procuravam compor músicas que não fossem iguais às que seus pais ouviam e sim uma coisa mais moderna. A dupla que ficou para sempre ligada àquele gênero do banquinho e violão (que tinha uma batida diferente) não foram os que fizeram mais sucesso no início da bossa nova e nem mesmo o João Gilberto, e sim, o Juca Chaves. O Juca cantava as sátiras políticas “Presidente bossa nova” e “Caixinha, Obrigado” e a modinha “Por quem sonha Ana Maria?”, diferente da bossa nova que fazia poesia com sol, sal, sul e não pretendia se envolver com problemas políticos, quando falava de amor, tentava ser mais moderna que as modinhas de Juca Chaves. Juca se apresentava descalço, tinha a voz anasalada e era pequeno. A bossa nova de verdade, era diferente, era cantada em shows organizados por diretórios acadêmicos nas faculdades cariocas. Cada disco gravado era uma vitória, até que conquistou também aqualas pessoas que não faziam parte do grupo de estudantes, e aí começava o mundo fonográfico. Foi também nessa época, em 1960, seguindo os passos de João Gilberto, um garoto, antes de completar 20 anos, chamado Roberto Carlos, tentava seguir carreira no Rio de Janeiro, lançando seu segundo disco. No repertório, vinha “Brotinho sem juízo”, uma legítima bossa nova. Mas, não foi além disso, todas as salas dos apartamentos de Copacabana onde se encontravam os adeptos do movimento, já estava lotadas de violões, banquinhos, cantores e compositores. Longe da bossa nova Roberto só vai fazer parte da história musical da década mais adiante. Os apartamentos onde se apresentavam, tornavam-se pequenos quando o cantor era famoso. Foi então, que Maysa, uma cantora eclética, que cantava músicas de fossa, algumas composições dela mesma, como “Meu mundo caiu”, algumas do repertório americano como “I Love Paris”, de Cole Porter, boleros derramados como “Alguém me disse”, de Evaldo Gouveia e Jair Amorim e foi neste mesmo ano (1960) que ela fez uma concessão no lado B, de seu disco, no qual gravou sua versão para “Meditação”, de Tom Jobim e Newton Mendonça, aquela do amor, do sorriso e da flor. Depois dessa música, estes substantivos passaram a ser comum nas composições da bossa nova. A canção de Maysa deu mais incentivo à garotada, visto que,elaeraumacantorafamosa,popular,vendiamuitos discos, cantava no rádio, era a principal atração nas boates e aí, a bossa nova saía dos apartamentos de Copacabana, perde a exclusividade de teatros universitários deixava de ser uma brincadeira de jovens e ganhava uma nova progessão na música brasileira. E ainda naquele ano, Maysa aderiu de vez a bossa nova, e lança o LP “Voltei” – Maysa estava sempre voltando -, além de “Meditação”, no repertorio continha “Dindi”, de Tom e Aloysio de Oliveira. Maysa não gravou uma bossa nova só, mas duas! E aí a coisa passou a ser mais séria. A bossa nova começou a mudar de cara e cinco anos depois de João Gilberto lançar o LP “O amor, o sorriso e a flor” – outro marco de 1960, praticamente um songbook inteiro do gênero, entre outras, “Se é tarde, me perdoa” (Carlos Lyra e Ronaldo Bôscoli), “Corcovado” (Tom) e “O pato” (Jayme Silva e Neuza Teixeira) – a bossa nova já mostrava uma nova cara com vários compositores consagrados como: Carlos Lyra, Roberto Menescal, Sérgio Ricardo, Chico Feitosa, João Gilberto, Luís Carlos Vinhas, Ronaldo Boscoli, Oscar Castro Neves, mais o compositor de maior sucesso no país era o Tom que ultrapassou fronteiras com “Garota de Ipanema”, dele e Vinícius de Moraes composta em 1962. A partir da gravação pioneira de Pery Ribeiro, era difícil encontrar um cantor, cantora, grupo vocal ou instrumental que não tivesse gravado a “moça do corpo dourado do sol de Ipanema”. A última vez que alguém contou, já havia 169 gravações de “Garota de Ipanema” no mundo inteiro. Foi daquele movimento da elite carioca, que veio contra os boleros e as músicas de fossa que dominavam a programação radiofônica e os lançamentos do mercado fonográfico brasileiro, com uma batida de violão diferente criada por João Gilberto, com um grupo de cantores, afinados sempre, com letristas que faziam uma poesia descontraída e descompromissada que falava de barquinhos, verões e garotas na praia, que se criou a mais popular das canções populares brasileiras. “Garota de Ipanema” passou a ser História e não somente uma bossa nova. A bossa nova durou pouco mais de cinco anos, o bastante para formar uma segunda geração de compositores como os irmãos Marcos e Paulo Sérgio Valle, Edu Lobo, o Jorge Ben que teve alguma influência da bossa nova, há quem diga que sem a bossa nova dificilmente ele teria conseguido o crédito da indústria fonográfica. Seu disco de estréa lançado em 1963 chamava-se “Samba esquema novo” (talvez uma maneira de anunciar que era uma bossa nova diferente) e trazia o cantor e compositor na capa com uma pose típica daqueles que cantavam o amor, o sorriso e a flor, quase o mesmo estilo da bossa nova, dedilhava um violão, vestia uma camiseta pólo e uma calça jeans, com as pernas cruzadas que parecia estar apoiado num banquinho imaginário. Todas as 12 faixas de sua autoria, diferentes da bossa nova, era um esquema novo: um samba melancólico, muito marcado e ele parecia ter a língua presa, mais foi sucesso imediato, e logo o país inteiro cantava “Mas que nada”, “Balança, pema”, “Chove, chuva”, “Por causa de você, menina” e ocorreu o mesmo que aconteceu com a bossa nova, foi cantada no mundo inteiro, principalmente nos Estados Unidos.


			Mas, Ben era como o Juca Chaves, sua música era tão inclassificável que ele passou a ser o único cantor que circulava à vontade nos dois programas de televisão, - vitrine da época – “Jovem guarda, de Roberto Carlos, e “O fino da bossa”, de Elis Regina, ambos da Record”.


			Mas, a bossa nova começou a perder espaço dentro do próprio movimento. Começou por Vinicius de Moraes, letrista de “Garota de Ipanema”, “Chega de saudade” e “Primavera” somente três de seus grandes sucessos da bossa nova, ele foi o primeiro a deixar de lado o movimento e seguir a caminho do “mar e dos beijinhos que eu darei na sua boca”, e começou a compor letras que destacavam mais a capoeira e santos protetores, com muita percussão compostas por Baden Powell. E apesar de o primeiro afro-samba ter surgido em 1963 quando a bossa nova ainda estava no alge, o clássico LP “Os afro-sambas de Baden e Vinicius” só vinheram chegar às lojas em 1966.E o berimbaujuntou-seaosinstrumentos(baixo, piano e bateria) que davam um maior brilho à bossa nova. O outro golpe veio de Carlos Lyra, que era um dos principais lideres das reuniões de Copacabana e autor de “Minha namorada” compôs “Influência do jazz”, que dizia: “pobre samba meu, foi se misturando, se modernizando e se perdeu”.Vinha de um bossa-novista a adesão a critica que a bossa nova mais rejeitava: a influência do jazz. O fato é que, independente do berimbau usado por Baden e Vinicius ou da autocrítica de Lyra, o Brasil de 1965 não era o mesmo que viu a bossa nova nascer, era totalmente diferente. Sai o governo de Juscelino e entra Jânio Quadros que foi eleito e logo renunciou. Jango assumiu. A política no país tornou-se confusa. E logo, tudo foi esquecido, não se falava mais do amor, do sorriso e da flor, e só se falava nas universidades em reformas de base. 


			Nessa época, Marcos e Paulo Sérgio Valle, autores do “Samba de verão” quase um clássico tão famoso quanto “Garota de Ipanema” se juntou ao movimento e compuseram uma bossa nova com um titulo esquisito: “Resposta”.“O samba pode ser feito de sol e mar”, e em seguida completavam: “De fome basta o que o povo na vida já tem/Pra que lhe fazer cantar isso também?”. Essa música não teve credito para evitar o desgaste do gênero e a nova ordem exigia: a música brasileira passava a ser a música de protesto. Um espetáculo teatral, de 1964. Isso definia o destino da música brasileira a seguir: “Opinião”.Tendo estreado em dezembro, o musical – uma idéia de Odvaldo Vianna Filho, Paulo Pontes e Armando Costa – cometia a ousadia de contestar a ditadura militar instraurada no pais desde abril. No palco de um teatro de arena, em Copacabana, um malandro do morro, um retirante nordestino e uma mocinha da Zona Sul do Rio de Janeiro mostravam para uma platéia extasiada e ativa que a música deveria ter uma função social. E em meio a dados estatísticos comprovados que mostravam as diferenças sociais do país, eles cantavam para deixar bem claro que estavam firmes em suas opiniões. Fazendo a voz do morro, estava o sambista Zé Kéti. Como retirante, João do Vale. E, representando a Zona SulNara Leão, um dos principais pilastes da bossa nova na sua criação. Aquela mesma, das reuniões onde muitos dos sucessos do gênero nasceram estava ali gritando “Carcará, pega, mata e come”.De João do Vale e José Cândido, depois seria grande sucesso na voz de Maria Bethânea uma principiante cantora que Nara trouxe da Bahia para substituí-la no espetáculo. O grupo era peculiar. Zé Kéti, sambista carioca de nome, era o diretor artístico do Zicartola, o bar, restaurante e casa de shows de Cartola e Dona Zica, na Rua da Carioca, que passou a ser o ponto principal da intelectualidade carioca. Foi no Zicartola que Zé Kéti conheceu o pedreiro e analfabeto João do Vale, um compositor maranhense, que trabalhava no Rio.
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			E já não se falava mais em bossa nova no início de 1965 quando foi realizado o I Festival Nacional de Música Popular Brasileira. O Festival era como se fosse uma programação de televisão. A TV Excelsior, que era líder de audiência na época em virtude das novelas diárias que apresentava, quis produzir algo igual a uma competição de canções européias que obtinha grande repercussão no Brasil: o Festival de San Remo. E foi escolhida a praia de Guarujá, para substituir a cidade turística italiana de San Remo, mas, foi sem sucesso o festival, as canções participantes quase ninguém se lembra hoje, mais o primeiro lugar (vencedora do Berimbau de Ouro) foi defendida por Elis Regina, uma canção de Edu Lobo e Vinicius de Moraes, “Arrastão”, que veio a mudar tudo outra vez. “Arrastão” não era da linha de protesto. Mas era prima-irmã. A letra tinha alguma relação com a canção praiana de Dorival Caymmi. Mas a melodia de Edu era contagiante e o arranjo excelente – cheio de viradas, que o público sentia vontade de aplaudir antes mesmo que terminasse a música – e uma ótima interpretação de Elis... Na letra da música, Elis contava a história de um bem sucedido pescador, como se estivesse convocando o público para marchar contra a ditadura. E a platéia aceitava numa boa. Que música era aquela? Ninguém ainda sabia, mas, era “música de festival”, que mais tarde ficou conhecida como MPB.Na época, MPB ainda não era gênero, era só um nome ou sigla para diferenciar o produto nosso do estrangeiro. De sua ótima apresentação, Elis saiu do festival com um milionário contrato da TV Record para apresentar um programa semanal no auditório. Elis estava com uma popularidade que dominava os meios artísticos, o clima de “Arrastão” no festival, o Berimbau de Ouro e ainda o privilegio de ter gravado ao lado de Jair Rodrigues, foi o primeiro disco brasileiro a vender mais de 1 milhão de cópias, era o “2 na bossa”, gravado ao vivo no Teatro Paramount, em São Paulo com a participação do público, a idéia era trazer o mesmo sucesso para a televisão e o sucesso foi tanto nas noites de quarta-feira que a Record quis repetir o sucesso em outros dias da semana e criou o programa “Bossaudade”, com Elizeth Cardoso, Cyro Monteiro e toda aquela geração que havia sido excluída pela bossa nova e o programa atingiu com sucesso o público mais velho, bem como, a juventude universitária, mas, ainda faltava conquistar o espectador adolescente. Aí foi a fez da jovem guarda preencher as tardes de domingo com um cantor que começava a aparecer no Rio de Janeiro com um roquinho ingênuo: Roberto Carlos e para acompanhá-lo uma mega dupla: Wanderléa e Erasmo Carlos. 


			Roberto, Erasmo e Wanderléa reproduziram no Brasil o que a música jovem já vinha fazendo no mundo inteiro. Aquele público já não se contentava só com a letra e melodia, queria muito mais. Era comportamento, gestos, roupas, gírias. Não importava só que Roberto ou Wanderléa cantavam. Fazia parte do show todo um conjunto. Da Inglaterra, os Beatles revolucionavam, gritando yeah, yeah, yeah. Aqui no Brasil, a gente repondia: Iê, Iê, Iê.Com a explosão da “Jovem Guarda”, dininuiu o impacto de “O fino da bossa”. E o estilo musical brasileiro, muda novamente, a música brasileira que tocava no rádio, que vendia nas lojas de discos, que superlotava auditórios passou a ser a de Roberto, Erasmo, Wanderléa e sua trupe.


			Mas, a MPB continuava resistindo, como também as músicas de festivais e quando estava completando um ano da vitória de “Arrastão”, a TV Excelsior lançou o II Festival e dispertando a Record que resolveu entrar na briga, na época, dona do maior elenco de cantores do país, certamente tinha condições de produzir um festival muito maior, mais atraente. E conseguiu. Enquanto a Excelsior premiava a melhor canção com o Berimbau de Ouro, a Record criou o troféu Viola de Ouro. E para confundir o público e a mídia, a Record começou com um golpe baixo. Era o primeiro, mas a emissora o batizou como o II Festival de Música Brasileira.


			Alguns pensavam que, se aquele era o segundo, o primeiro tinha sido o do “Arrastão”, (o truque da Record foi dar continuidade a uma experiência da década anterior – nos anos 50 a emissora tinha mesmo produzido um festival do qual ninguém se lembrava) e a Excelsior realizou o seu, mas parou por aí, não havia condições de concorrer com o elenco da Record. E o ano de 1966 terminou não com dois, mas com três festivais de MPB. Além dos organizados pelas TVs Excelsior e Record, em São Paulo, a Secretaria de Turismo do Rio promoveu o chamado FIC - I Festival Internacional da Canção, com uma eliminatória nos mesmos moldes de competição criados em São Paulo e transmissão pela TV Rio (no ano seguinte, o FIC seria transferido para a TV Globo). Ao Berimbau e à Viola, juntava-se agora o novo troféu, o Galo de Ouro.Em 1967, a família dos festivais foi acrescida do Universitário, organizado pela TV Tupi. E do Estudantil. E de outro que tinha eliminatórias em todas as capitais do país e a final seria no Rio de Janeiro. Era o ‘Brasil Canta no Rio’, uma tentativa da Excelsior de levantar o sucesso dos festivais. E aí virou mania, toda emissora de televisão queria realizar o seu cada Prefeitura de cidade do interior também. O período que ficou conhecido como a Era dos Festivais teve seu auge entre 1965 e 1968. Foram só três anos, mas, foi incalculável a quantidade de talentos que forneceu à música brasileira como: Chico Buarque, Caetano Veloso, Gilberto Gil, Ivan Lins, Paulinho da Viola, Martinho da Vila, Tom Zé, Dori Caymmi, Milton Nascimento... A geração dos festivais só encontra comparação com aquela que forjou a Época de Ouro da música brasileira na década de 1930.Três anos parece pouco para a quantidade de episódios que a Era dos Festivais forneceu à história da música brasileira. Alguns: a consagração de Elis Regina (na Excelsior, em 65); a divisão do país nas torcidas pela opção de músicas “A banda”, de Chico Buarque, e a “Disparada”, de Theo e Geraldo Vandré (na Record, em 66); Sérgio Ricardo respondendo às vaias a seu “Beto Bom de Bola” jogando um violão na platéia (na Record, em 67). E mais: Nana Caymmi enfrentando a vaia de um Maracanãzinho lotado por causa da vitória de “Saveiros”, de Dori Caymmi e Nelson Motta (no FIC, em 66); A estréia de Milton Nascimento com três músicas na competição do FIC de 67 (“Travessia”, “Morro velho” e “Maria Minha Fé”); Caetano Veloso, classificado com “É proibido proibir”, mas brigando com o júri que desclassificara a música de Gil (eliminatória paulista do FIC, de 68). E ainda: a disputa pelo Galo de Ouro de 1968 entre “Sabiá”, de Tom Jobim e Chico Buarque, e “Pra não dizer que não falei de flores”, de Geraldo Vandré; o surgimento de Gonzaguinha e Ivan Lins no Festival Universitário da Tupi; Wilson Simonal regendo 15 mil pessoas no Maracanãzinho, no intervalo das apresentações de uma final do FIC...


			Em toda esse história, Wilson Simonal merece destaque. Como Jorge Ben, na primeira metade da década, ele encontrou seu espaço sem se juntar a gêneros, movimentos ou modismos. Ele admirava a bossa nova, mas não ficou caracterizado como integrante do movimento. Teve participação discreta nos festivais (ficou entre os cinco primeiros colocado no festival da Excelsior que revelou Elis e “Arrastão). 


			Definindo o estilo de Simonal, ele cantava mais ou menos um suingue. Um de seus LPs o de 1968 intitulava-se “Quem não tem swing morre com a boca cheia de formiga” e o público gostava. Ele dominava a platéia. Não era do “fino da bossa”, nem do “jovem guarda”. Quando a Record dividiu sua programação com um gênero musical para cada dia da semana, Simonal tinha um programa só seu, o “Show em Si... monal”, e no programa recebia artistas de todos os gêneros. Em 1969 ele dominou o maracanãzinho lotado de gente no Festival Internacional da Canção e nessa ocasião, os festivais já estavam em decadência.O começo do fim acontecera dois anos antes, na Record, quando Caetano Veloso concorreu com “Alegria, alegria” e Gilberto Gil apresentou “Domingo no parque”. Os dois cometeram um sacrilégio contra a MPB, pelo menos a MPB falsificada naquela competição.Mostraram suas músicas acompanhadas por guitarras elétricas. O público ficou em dúvida e praticamente dividido, o júri optou por premiar algo mais comportado (“Ponteio”, de Edu Lobo e Capinam), e a partir daí a MPB nunca mais foi à mesma. A polêmica começou no auditório da Record e terminou com passeata nas ruas nos moldes das estudantis contra a ditadura, liderada por Elis Regina. Só que enquanto isso alguns confundiam se oinimigo era o poder militar, ou poder da guitarra. E foram às guitarras que deram início ao Tropicalismo de Gil e Caetano, o terceiro movimento musical relevante da década de 60. Além da música com acordes dissonantes, Caetano e Gil apresentavam-se com novas indumentárias de batas, cabelos arrepiados, batom. Foi um choque no público. Os festivais de 1968 influenciaram toda essa confusão.Quem venceu o da Record foi Tom Zé (“São São Paulo, meu amor”), um representante légitimo da Tropicália. Chico Buarque, o xodor da MPB, ficou com um modesto quarto lugar (“Roda viva”). No Festival Internacional da Canção, a TV Globo pra inovar criou uma eliminatória paulista da qual sairiam cinco músicas para a etapa nacional no Rio de Janeiro. A música de Gil foi desclassificada, a de Caetano (“É proibido proibir”) ficou entre as finalistas, mas foi vaiada. Caetano interferiu e reagiu às vaias e à desclassificação de Gil com um discurso brilhante: “Mas é isso que é a juventude que diz que quer tomar o poder? Vocês têm coragem de aplaudir, este ano, uma música, um tipo de música que vocês não teriam coragem de aplaudir no ano passado!. São a mesma juventude que vai sempre, sempre, matar amanhã o velhote inimigo que morreu ontem! Vocês não estão entendendo nada, nada, nada, absolutamente nada!”diz um trecho. Ao mesmo tempo, Caetano tirou sua música da competição. O tumulto foi geral e que ninguém prestou atenção em outra das classificadas para a disputa no Maracanãzinho: “Pra não dizer que não falei de flores”, de Geraldo Vandré. A música só seria descoberta, para surpresa dos militares, já na etapa final do festival. Foi, então, que se percebeu que ela era o mais forte libelo composto contra o regime até então. E esse libelo virou a favorita para o Galo de Ouro daquele ano. Vandré perdeu, e a vitoriosa “Sabiá”, de Tom Jobim e Chico Buarque, foi recebida com vaias. E no final do ano é decretado o AI-5, que cassou todas as liberdades individuais e deu mais força para a que foi considerada a maior inimiga de toda a história da música no país: a Censura. A música virou ameaça e começaram as perseguições aos cantores e compositores. Chico Buarque, perseguido pela Censura, refugiou-se em Roma. O comportamento de Caetano e Gil foi considerado perigoso. Os dois foram expulsos e se exilaram em Londres. Geraldo Vandré foi proibido de continuar compondo ou cantando. A vitoriosa daquela final do FIC de 68, a bonita canção de exílio de Chico e Tom, acabou sendo compreendida. A década que começara esperançosa com a batida diferente do “Samba de uma nota só” era interrompida com o lamento melancólico de “Sabiá”. “Vou voltar, sei que ainda vou voltar...” A música que representaria este momento apareceu no ano seguinte. Vencendo um fraco festival da Record já sem muita repercussão: “Sinal fechado”, do novato Paulinho da Viola. “Tanta coisa que eu tinha a dizer”, cantava Paulinho numa letra, que como o fim da décaa, era cheia de reticências.


			Algumas das músicas que fizeram sucesso na época: * Garota de Ipanema – canta Pery Ribeiro - 1963; * Ah! Se Eu Pudesse – canta Maysa – 1962; * Travessia – canta Milton Nascimento; * Prova de Fogo – canta Wanderléa – 1967; * Vesti Azul – canta Wilson Simonal – 1967; * Andança – canta Beth Carvalho & Golden Boys – 1968; * Helena, Helena, Helena – canta Taiguara – 1968; * Casa de Bamba – canta Martinho da Vila – 1968; * Você passa eu acho graça – canta Clara Nunes – 1968; * Mudando de conversa – canta Doris Monteiro – 1969; * Casaco marron (Bye, Bye Cecy) – canta Evinha – 1969; * Pra não dizer que não falei das flores – canta Geraldo Vandré – 1968; * Sinal fechado – canta Paulinho da Viola – 1969. 


			NOS ANOS 60 - ROCK N ROLL


			Rock’n’rool – Internacional


			O ano em que Elvis voltou do Exércio: Elvis Presley voltou do serviço miliar na Alemanha para os Estados Unidos em 3 de março de 1960. Logo teve início uma campanha publicitária no mundo inteiro, informando que o Rei do Rock estava de volta.E logo, gravou duas músicas “Stuck on You” e “Fame and Fortune” no estúdio de Nashville, queforam para as paradas. A RCA, era a gravadora de Elvis na época, já tinha prontas 1,5 milhão de capas para as vendas antecipadas. A campanha publicitária dirigida na época a 50 milhões de fãs ao redor do mundo informava as novas gravações de Elvis e dizia que as novas músicas revelavam um novo Elvis, um artista com um ritmo menos agressivo, que se identificava mais com as novas gerações de talentos que aparecera no início dos anos 60, como de Bob Dylan, os Beatles. Ainda no mês de março, Elvis apareceu no chamado mainstream, programa de Frank Sinatra para a rede de TV ABC, especial chamado ‘A Festa de Boas-vindas de Frank Sinatra para Elvis Presley’. Por mera conincidência, dois anos antes Sinatra havia feito dura criticas ao rock and roll, mais o programa foi um sucesso e chegou a 70% de audiência. Depois que gravou o álbum “Elvis is Back”, lançado no mês de abril daquele ano, gravou ainda mais dois sucessos: “It’s Now or Never” – adaptação da música napolitana “O sole mio” – e a balada “Are You Lonesome Tonight?”.


			Ainda no ano de 1960, foi lançado o filme Saudades de um Pracinha (G.I.Blues), gravado na Alemanha, na época em que Elvis estava servindo ao Exército. O filme mostrava já um Elvis diferente, cantando canções mais calmas e muitas baladas, para agradar a toda família: pai, mãe, vovó. Tanto o filme como o álbum com a trilha sonora, bateram recordes de venda e bilheteria. Elvis depois tentou a carreira de ator de cinema com o filme Estrela de Fogo (Flaming Star), no qual não cantava e duas de suas músicas apareciam durante os créditos iniciais e finais do filme. Elvis Presley foi o cantor que, nos anos 1950, popularizou o rock no mundo inteiro, consagrando-se como um dos maiores fenômenos da história da música.


			A nova era da Black Music Americana – Berry Gordy, deu um novo direcionamento a música feita pelos negros nos Estados Unidos. Ele começou compondo sucessos durantre a década de 1950 dos quais: “Reet Petite” e “Lonely Teardrops”, gravadas por Jackie Wilson. Em janeiro de 1959, abriu sua própria gravadora de R&B, a Tamla, e, em dezembro do mesmo ano, fundou outro selo que se tornaria lendário no mundo do disco, o Motown (o nome foi inspirado por sua cidade natal, Detroit, o centro das indústrias automobilísticas, ou a “Motor City Town)”. No primeiro ano a Motown, Gordy lançou o cantor Smokey Robinson e seu grupo The Miracles, mas o seu anseio era lançar artistas deblackmusicquefossemaceitosporbrancose negros e chegassem ás paradas de sucesso.Mais isso só veio a acontecer em 1961, quando a banda The Marvelettes alcançou o primeiro lugar com a música “Please Mr. Rostman”.Detalhe importante, quando o grupo gravou essa música, o baterista era Marvin Gaye, que seria um futuro astro da Motown que fez sua primeira gravação em 1961, na Tamla. Mas, a Motown, não revelou somente Marvin, lançou também alguns nomes da música soul nos anos 1960, como: Stevie Wonder, The Temptations e The Four Tops, e os chamados girl groups, como Martha Reeves & The Vandellas, The Supremes e Gladys Night & The Pips.Mas a onda de grupos femininos não surgiam somente em Detroit. The Shirelles, um dos primeiros grupos do gênero, era de Nova Jersey, e também The Crystals.


			Beatles e Stonnes – O Início


			Na Inglaterra, uma nova geração de roqueiros começou a surgir fazendo shows em dance halls e clubes de jazz, já que durante tantos anos só faziam produzir cópias de Elvis e de cantores americanos de rock.Suas raízes musicais eram basicamente o rock and roll e o R&B americanos, baseados nisso, começaram a criar uma batida diferente, que surgia como uma novidade para época.Faziam parte dessa geração cinco rapazes cabeludos de Liverpool que usavam calças e blusões de couro preto e começaram em 1960 tocando em Hamburgo, na Alemanha. A formação da banda nessa época era a seguinte: John Lennon, Paul McCartney e George Harrison nas guitarras, Stuart Sutcliffe no baixo e Pete Best na bateria. Tocava um repertório de clássicos do rock and roll de estrelas como 
Chuck Berry, Little Richard e Carl Perkins, e começavam a aparecer como um grupo de verdade. Em 21 de fevereiro de 1961, já de volta a Liverpool, e usando o nome The Beatles, eles fizeram sua primeira apresentação no Cavern Club. Dias depois retornaram para Hamburgo, onde ficaram mais três meses e fizeram suas sete primeiras gravações como banda de apoio do cantor Tony Sheridan. Ainda em Hamburgo, Sutchiffe (baixista) deixar a banda para se dedicar as artes plásticas e ficar com sua namorada alemã, a fotógrafa Astrid Kerchherr. E só voltaram para Liverpool em julho – e com isso, o baixo é entregue a Paul McCartney. Na Alemanha, era lançado um compacto com as músicas “My Bonnie” e “The Saints (When the Saints Go Marchin’ In)”. No selo do disco, aparecia Tony Sheridan and The Beat Brothers.


			Mods Ingleses e Garage Bands Americanas - No início da década de 60, na Inglaterra em oposição aos Teddy Boys dos anos 50, surgiram os “mods”, ou modernists. Diferentemente do estilo rebelde e roqueiro de se vestir dos Teddy, os mods adotavam uma maneira mais clássica e comportada. Usando roupas em estilo italiano, eles tomavam café expresso e usavam as lambretas italianas também conhecidas como “vespas”. A rivalidade entre os mods e os Teddy Boys era grande, e os confrontos entre ambos eram comuns. Uma das bandas mais importantes da geração mod foi a The Small Faces, que nunca conseguiu estourar nos Estados Unidos como aconteceu em 1964 com a invasão britânica e o merseybeat.


			Os Beatles começavam a crescer em Liverpool e, em outubro de 1961, o gerente de uma loja de discos local (a pedidos) trousse algumas cópias do compacto lançado na Alemanha e criou-se um grande alvoroço em Liverpool pelos fãs; ele (Brian Epstein), motivado pelos fãs, foi ao Cavern Club para ver o grupo tocar, gostou e em dezembro do mesmo ano, se ofereceu para empresariar a banda. Os quatro, sedentos pela fama, assinaram logo o contrato. Ringo Starr se juntaria ao grupo em 1962, substituindo Pete Best e aí o primeiro álbum, Please Please Me, saiu no ano seguinte (1963).


			Enquanto isso, em Londres, no subúrbio de Dartford, acontecia um encontro entre o estudante de economia Mick Jagger e o estudante de arte Keith Richards, que tinha algo em comum: o interesse pela música de Chuck Berry. Era julho de 1961 e no outuno desse ano, eles criaram uma banda no estilo rhythm and blues de Chicago, batizada como Little Boy Blue and The Blue Boys. E no verão seguinte, encontraram Brian Jones, outro amigo que gostava de blues, se incorporou logo a banda e mudaram o nome do grupo para The Rolling Stones. E com a forte influencia do blue americano e do rock and rool da década de 1950, lançaram seu primeiro disco em 1964. Traziam em sua formação Charlie Watts na bateria, Mick Jagger no vocal, Bill Wyman no baixo, e Keith Richard e Brian Jones nas guitarras. Beatles e Rolling Stones ainda não sabiam que iriam dividir o trono de maior banda de rock de todos os tempos.


			As Estrelas do Village


			Robert Zimmerman aos 19 anos, em janeiro de 1961, quando chegou de Manhattan vindo de Minnesota, fã do legendário Woody Guthrie, já usava o pseudônimo de Bob Dylane nessa época o movimento folk concentrava-se no bairro Greenwich Village.Durante muito tempo, todo final de semana acontecia as folk sessions, no Washington Square Park, bem próximo a uma grande população de estudantes da Universidade de Nova York. Ainda existiam os famosos cafés e bares como: o Café Wha?(onde Dylan primeiro se apresentou), o Hip Bagel e o Why Nort?..Mas, o principal ponto de encontro, onde se podia comprar discos, instrumenos musicais, livros e assistir a apresentações ao vivo era o Folklore Center, na McDougal Street, outro lugar que também ficou famoso no Village foi o Gerde’s Folk City, era um antigo clube de jazz e poesia que em 1960 passou a ser uma casa de folk, principalmente as segundas-feiras que tinha a apresentação de profissionais e amadores em suas jam sessions para o público. E foi no Village, nesses cafés e no Gerde’s que começou a aparecer uma nova geração de artistas, cantores e compositores como: Tom Paxton, Joan Baez e Phil Ochs, que não eram purista da tradição folk, mas juntavam os problemas sociais da época em suas músicas.Bob Dylan, em setembro de 1961, recebeu uma crítica elogiosa no The NewYork Times, que atraiu a atenção de John Hammond, da Columbia Records, que dois meses depois produziu seu primeiro álbum “Bob Dylan”, lançado em 1962. Tom Paxton lançou seu primeiro álbum pelo Gaslight Club, onde tocava, já com sucesso, a qualidade de suas músicas era reconhecida e incluída nas revistas locais, Broadside e SingOut.Já Joan Baez era a sensação no Newport Folk Festival (em 1959), que chamou a atenção de John Hammond, da Columbia Records, que depois descobriu também Bob Dylan, mas a cantora não se sentiu confortável em uma grande gravadora e trocou por uma mais modesta, a Vanguard, do Village e tornou-se um grande astro no circuito folk local, como também sua irmã, Mimi (seu marido Richard Farina, era um agitador do movimento).Mais o melhor cantor de folk dessa geração era Phil Ochs, como Dylan, era de classe média e influenciada por Woody Guthrie. 


			No final dos ano 1950 e início de 1960, existia um lugar em Nova York chamado Brill Building, que era considerado de maior prestígio na cidade para descoberta de profissionais da indústria musical, funcionava como uma Fabrica de Sucessos do rock and roll, descobrindo novos talentos (eram editores musicais), descobriam os compositores, faziam com que suas canções fossem gravadas e faturavam com os diretos autorais, em 1962, o edifício chegou a ter 165 escritórios; alguns dos revelados naquela epóca foram: As duplas Grry Golfin e Carole King, Barry Mann e Cynthia Weill, Neil Sedaka e Howard Greenfield e Jeff Bary e Allie Greenwinch.


			O primeiro álbum dos The Doors foi lançado em janeiro de 1967 e pode ser considerado um clássico da psicodélia e do rock. O primeiro grande hit foi “Light My Fire”, que na época sofreu censura e, para variar, o programa de Ed Sullivan tentou impedir que Morrison cantasse alguns versos da canção. A música que encerra o disco é “The End”, um épico de quase 12 minutos que se tornou um dos maiores clássicos do rock, servindo de trilha sonora para o filme Apocalypse Now, dirigido por Francis Ford Coppola em 1979.


			Gravação Inesquecível – O produtor do The Doors, Paul Rothchild, descreveu a gravação de “The End” como um dos melhores momentos que ele já teve em um estúdio. Estava completamente envolvido pelo clima da música e todas as luzes do estúdio estavam apagadas, havia apenas uma vela acesa na cabine onde Jim cantava. “Foi um momento mágico e ao mesmo tempo chocante. Quando a música acabou, era como se fosse o fim mesmo, não dava para prosseguir”, disse.


			Outra dupla que foi considerada os verdadeiros arquitetos do rock and roll, por ter conseguido a química perfeita quando levaram o R&B na sua forma primitiva para a tradição pop, foram Jerry Leiber e Mike Stoller, que tiveram músicas gravadas por Elvis na década de 1950, como os clássicos “Hound Dog”, “Riot Cel # 9” e “Love Me” e continuou com sucessos nos anos 1960, quando criaram seu próprio selo, Red Bird, no qual gravaram as Shangrilas e Dixie Cups.


			Mas, enquanto Elvis estava no Exército, o rock and roll básico, deu uma parada, devido a alguns fatos ocorridos, Buddy Holly estava morto, a destruição da carreira de Jerry Lee Lewis, com o casamento com sua sobrinha, Chuck Barry fora preso por escândalos sexuais envolvendo menores de idade. Nesse meio-tempo surgiu uma geração de cantores chamados de Bobby (os garotões boas-pintas); o primeiro foi Bobby Vee que tinha como acompanhamento a banda The Shadows, teve dois sucessos em 1960 “Devil or Angel” e “Rubber Ball” e outros sucessos nos anos seguintes. Outro Bobby, que também estava nas paradas da época era Bobby Rydell, com a música “Volare”. E em 1962, Bobby Vinton, com sua música “Roses are Red (My Lore)”. E ainda no final dos anos 1950, Bobby Darin, com os sucessos “Splish Splash” e “Mack the Knife”. Nessa mesma época apareceram Fabian e Frank Avalon que tiveram sucessos no final de 1959 e inicio de 1960, o segundo participou de alguns filmes de verão (enredo de garotas e praias).Mais o grande sucesso mesmo, dos anos 60, foi “Itsy Bitsy Teenie Yellow Polkadot Bikini”, interpretada por Brian Hyland, que foi sucesso também no Brasil, numa versão de Ronnie Cord com o título de “Biquíni de bolinha amarelinha”. Fez sucesso também em 1962 com “Sealed with a Kiss”, nesse mesmo ano era capa de revista para adolescentes e fazia sucesso com a música “Sheila”, o galã Tommy Roe.


			The Monkees


			Na cola dos Beatles - Banda criada para uma série da televisão em 1965 e os produtores quando viram o sucesso do filme dos Beatles, A Hard Day’s Night, resolveram criar um programa baseado nas palhaçadas feitas pelo quarteto de Liverpool, que surtiu um efeito comercial fora do comun. O cabeça da banda era o guitarrista e letrista Michael Nesmith e muitos acusavam de “pré-fabricada”, mas, entre 1966 e 1968 tiveram vários hits do rock and roll dos produtores Tommy Boyce e Bobby Hart, que assinavam a maioria das músicas como: “Last Train to Clarksville, “Steppin Stone” e “I’m a Believer”. Em 1968 com o final do seriado na TV, o grupo resolveu partir para o cinema e fez o filme “Head” (produção de Jack Nicholson), foi um fracasso (um filme muito a frente do seu tempo), mas foi a oportunidade que tiveram para mostrar para o mundo que não eram apenas os rapazes engraçadinhos e “pré-fabricados” da TV e pela primeira vez fizeram seu próprio repertório, mas a trilha sonora também fracassou, assim como seus discos posteriores. 


			Nos Estados Unidos começaram a surgir às chamadas bandas de garagem, formadas por jovens amadores que ensaiavam nas garagens de seus pais. Tocavam mais cheios de energia do que técnica instrumental (por serem amadores). Um dos primeiros nomes a estourar foi The Kingsmen, com “Louie Louie”. Este sucesso promoveu outros grupos no meio da década como: Sam Sham & The Pharaohs, que estouraram com “Wooly Bully”, Question Mark and The Mysterians, com “96 Tears” e The Seeds, com “Pushin’Too Hard”, considerado um clássico cult.


			Nova Dança


			No verão de 1960, surge um novo estilo musical e uma nova dança que enlouqueciam a juventude americana era o twist. Aparecia à música “The Twist”, com Chubby Checker que atingiu o primeiro lugar da revista Billboard, aquilo era apenas o começo de uma febre mundial, qualquer um podia dançar o twist, até aqueles que não sabiam dançar. O novo estilo era fácil de dançar, o segredo era mexer os quadris e com um dos pés fazer o movimento como se estivesse pisando em uma ponta de cigarro acesa, os braços faziam um movimento para trás como se estivesse se enxugando com uma tolha depois do banho. Em Nova York, os adeptos do novo ritmo, já tinham o lugar para o seu ponto de encontro, era o clube Peppermint Lounge e no ano de 1961, a atração era o cantor Joey Dee, que gravou o sucesso “Peppermint Twist”.No mesmo ano era lançado “Let’s Twist Again” por Chubby Checker e no ano seguinte, Sam Cooke estourava com a clássica “Twistin the Night Away”. E aí, vinheram também os filmes e ainda em 1961 foi lançado “Na Onda do Twist” (Twist Around the Clock). E nessa onda do twist, foram lançadas outras danças com o hully gully e outras, que não fizeram sucesso como a primeira.


			


			Surgiu também o fenômeno da suf music, que fez parte de uma cultura da juventude sul da Califórnia, que tinham sua origem na areia e no sol daquele Estado, que mostrava o surfe e as festasd na praia (garotas de biquíni e carros envenenados). Isso em 1960 quando o grupo instrumental The Ventures compôs “Walk Don’t Run” que fez apenas sucesso local, mas em 1962 tornou-se uma mania em toda a América. Destaque desse movimento foi Dick Dale e seu grupo Del-tones que deram origem ao estilo clásssico de se tocar guitarra na surf music e lançou vários compactos pelo seu próprio selo Deltone, que ao lado de Leo Fender- fabricante de uma das mais famosas guitarras e presidente da Fender Instruments -, criou também a reverberação que dava à surf music uma sonoridade distinta, chamada de fuzzy sound. Em 1962 foi lançada a música que é considerada o maior clássico da surf instrumental, “Miserlou”, por Disck Dale, ele teve importante participação no gênero, porque além de excelente guitarrista, era também surfista e transferia toda emoção do esporte para suas músicas e serviu também de influência para Jimi Hendrix. Apareceram outros grupos como The Tornadoes, The Duals, The Chantays, The Beach Boys (formado pelos irmãos Carl, Dennis, Brian Wilson e seu primo Mike Love). E surgiram outros gêneros, como o britânico Merseybeat (junção de “Mersey” – nome de um rio de Liverpool – e “beat” – batida que dava nome ao próprio estilo.


			A Força das Flores – O termo flower power foi usado pelos hippies dos anos 60 e 70 para indicar uma ideologia da não-violência e de repúdio à Guerra do Vietnã. Um hino dessa geração foi a música “San Francisco (Be Dure to Wear Flowers in Your Hair)” cantada por Scott McKenzie em 1967, que dizia: “Quando você for a São Francisco, não deixe de usar algumas flores em seu cabelo”.


			A Beatlemania nos Estados Unidos


			Até então os Beatles não eram conhecidos nos Estados Unidos, mas com o lançamento do compacto com as músicas: I Want to Hold Your Hand e I Saw Her Standig There, quefoi o compacto de venda mais rápida na história da música, a gravadora Capitol Records trabalhou 24 horas por dia para atender a pedidos já feito de um milhão de discos. Essa mesma gravadora anteriormente havia rejeitado três compactos dos Beatles, que foram gravados por selos menores nos Estados Unidos. Mas no ano seguinte para recuperar o prejuízo, resolveram investir pesado e promoveram 50 mil cópias do LP somente para rádios e meios de comunicação de todo país. Celebridades usavam perucas imitando o cabelo dos Beatles, quase todos os programas de TV, mostravam a banda e encheram o país de cartazes dizendo “Os Beatles estão chegando”. Diante de tudo isso, não deu outra, quando o vôo 101 da Pan American aterrissou em Nova York, milhares de fãs estavam a sua espera no aeroporto e a beatlemania começou a ter início na América.


			Fazia somente 77 dias que John Kennedy havia sido assassinado, deixando o país de luto e os americanos precisavam de algo que fizessem esquecer a tragédia e foi aí que o quarteto de Liverpool, com suas piadinhas e brincadeiras na primeira coletiva para a imprensa, conquistaram não somente os jovens, mas o público em geral. A mídia filmava e divulgava cada passo do grupo e o famoso DJ Murray the K, criou a semana oficial dos Beatles, transmitindo seu programa diretamente do hotel onde eles estavam hospedados e lá fora, milhares de fãs gritavam o nome de cada um dos integrantes da banda. No dia 9 de fevereiro de 1964, os Beatles faziam sua primeira apresentação no Ed Sullivan Show para toda america, com uma audiência de aproximadamente 73 milhões de pessoas. Há registro de que nesse dia, o índice de criminalidade praticada por jovens caiu para zero. Logo, logo (no final de março) Os Beatles ocupavam simultaneamente as cinco primeiras colocações da parada de compactos e tinham dois álbuns entre os mais vendidos (significa 60% de todos os discos vendidos nos Estados Unidos naquele ano) e no verão de 1966, já chegavam a soma de trinta compactos entre os quarenta mais vendidos. E todo esse sucesso deu oportunidade a entrada de outros grupos britânicos nos Estados Unidos como The Animals, The Zombies e vinheram também de carona seus rivais The Rolling Stones, Gerry and the Pacemakers, The Kinks, The Searchers, Herman’s Hermits, The Dave Clark FiveeChard & Jeremy, esses últimos totalmente desconhecidos na Inglaterra.


			Outros grupos americanos que também fizeram sucesso na época são: The Mamas & The Papas, Peter Paul & Mary, The Lovin’Spoonfull, The Beau Brummels, (primeira banda de folk rock americana), Buffalo Springfield (do guitarrista e vocalista Neil Young) e a mais importante banda de folk rock da história “Crosby, Stills, Nash & Young” formada por Neil Young (da banda Buffalo Springfield), David Crosby (que era dos Byrds), Stephen Stills (da banda Buffalo Springfield), e o inglês Graham Nash (da famosa banda merseybeat The Hollies), do lado feminino, destacamos Joan Baez, Joni Mitchelle fora do circuito americano, podemos citar o canadense Leonard Cohen, um dos mais fascinantes intérpretes e compositores da época, o inglês Donovan também foi destaque no folk rock. Donovan estreou em disco em 1965 e fez raridades como os álbuns Sunshine Supermen (1966) e Mellow Yellow (1967). Bandas britânicas de folk, destaque para Fairport Convention (considerada a melhor banda de folk bitânico do final dos anos 60), Fairport (do vocalista Sandy Denny), The Incredible Sting Band (basicamente composta do duo Mice heron e Robin Willianson – o som deles misturava música cella e instrumentos asiáticos). 


			Havia ainda os outsiders, e os destaques fica para o americano Tim Buckley (começou a gravar em 1966, era influenciado pelo folk rock e o jazz) e para o britânico Nick Drakek (começou a gravar em 1969 e seus três únicos discos são considerados verdadeiras obras primas do gênero) que hoje estão entre os mais cultuados artistas de folk rock de todos os tempos. Os dois, por conincidência morreram jovens e da mesma causa: overdose.


			Ingleses: Do Psicodelismo para o Progressivo


			Vários grupos britânicos do psicodelismo seguiriam depois a direção do rock progressivo. O mais famoso é o Pink Floyd (liderado por Syd Barrett), lançaram seu primeiro compacto, Arnold Layne – que contava a história de um travesti -, e o primeiro álbum, The Peper at the Gates of Dawn, considerado o disco mais importante da psicodelia britânica depois de Sgt. Peppers, dos Beatles.Nessa época, Syd Barrett, que fazia os vocais e tocava guitarra e outros instrumentos mais exóticos da banda, teve uma passagem meteórica pela banda, pois, desse primeiro disco, começou a ter problemas mentais por causa do uso constante de LSD e outras drogas alucinógenas. Barrett, foi substituído na banda por David Gilmour nos shows ao vivo, e logo passou a ser um membro efetivo do grupo e Syd Barrett abandonou a banda ainda no segundo álbum, depois lançou dois álbuns solo nos anos 70, hoje muito cultuados. Com a saída de Syd a banda Pink Floyd começou tomar outra direção musical e na década de 70, passaria a ser uma banda de rock progressivo, o mesmo acontecendo com outras bandas como: The Moody Blues, Yes, Soft Machine, Hawkwind, Gong e Family.Já com a banda Deep Purple foi diferente, do psicodelismo caíram no hard blues e depois no hard rock e heavy, no primeiro disco de 1968 Shades of Deep Purple, regravaram “Hey Joe”, que foi sucesso com Jimi Hendrix e até “Help” dos Beatles, mais o primeiro hit foi “Hush”. Em 1968 gravaram um disco que foi considerado progressivo.


			Acid Rock – Outro estilo importante na década de 60 foi o acid rock, que na verdade é uma extensão do rock psicodélico, só que tocado de forma mais pesada. Dessa tendância, dois grupos se destacam Blue Cheer e o Steppenwolf.O primeiro, de São Francisco, seu primeiro sucesso foi um cover de “Summertime Blues”, de Eddie Cochran, gravado no álbum de estréia do grupo, Vincebus Eruptum (1968). O Blue Cheer era um power trio e sua marca era tocar muito alto e pesado. O Steppenwolf, também californianos, estourou com “The Pusher” (1968) e a clássica “Born to Be Wild”, do filme Sem Destino (Easy Rider).


			Outros grupos de destaque foi o Count Five, que se encaixa em três estilos (garage, acid e psicodélico); o SRC, uma banda de Michigan que fez três álbuns importantes no gênero; o Ultimate Spinach, que vinha de Boston e é considerado um dos grupos mais obscuros e importantes do gênero acid/hard/psicodélico, com três álbuns lançados; e o Iron Butterfly, de San Diego, que foi sucesso nas rádios com a música “In-A-Gadda-Da-Vida” em 1968. A versão original da música tinha 17 minutos e ocupava um lado inteiro do seu LP homônimo.


			Álbuns fundamentais da psicodelia: * Abraxas – Santana; * Anthen Of The Sun – Grateful Dead; * Are You Experienced? – Jemi Hendrix; * A Whiter Shade Of Pale – Procol Harum; * Days Of Future Passed – The Moddy Blues; * Forever Changes – Love; * In-A-Gadda-Da-Vida – Iron Butterfly; * Mar. Fantasy – Traffic; * Sgt. Peppers Lonely Hearts Club Band – Beatles; * Strange Days – The Doods; * Sunshine Superman – Donovan; * The Notorious Byrd Brothers – The Byrds; * The Piper At The Gates Of Dawn – Pink Floyd; * Their Satanic Majesties Requests – The Rolling Stones; * Yes – Yes.


			Os Mártires do Rock And Roll


			Dois grandes cantores merecem destaque na década de 60 são eles, Jimi Hendrix e Janis Joplin.


			Jime Hendrix – era americano da cidade de Seattle, mas seu sucesso foi na Inglaterra, quando o ex-baixista do Animals, Chas Chandler, o convenceu a se mudar para Londres, no início da década, antes ele era guitarrista de Little Richard, de King Curtis e no The Isley Brothers. Em 1967, lançou seu primeiro álbum solo, considerado outro grande clássico da era psicodélica: “Are You Experienced?”. A Jimi Hendrix Experience era formada por mais dois grandes músicos: Noel Redding no baixo e Mitch Mitchell na bateria. O sucesso do disco e a apresentação no Monterey Festival em 1967, levou Jimi ao estrelato. Na época existiam alguns guitarristas de destaque como: Pete Townshend, do The Who, Jeff Beck, dos Yardbyrds e depois, do Jeff Beck Group, John Mayall, do John Mayall and The Bluesbreakers, e Eric Clapton, dos Yardbyrds, mas Jimi passou a ser considerado o guitarrista mais famoso e criativo do rock, foi quem criou os primeiros pedais de efeitos e tirando sons de sua guitarra que poucos conseguiram. Hendrix tinha influência de Bob Dylan, de quem regravou várias músicas; com sua banda gravou dois grandes álbuns: Axis: Bold as Love (1967) e o cultuadíssimo Electric Ladyland (1968). Em 1969 montou o grupo Band of Gypsys (com dois músicos negro que tinham uma direção mais funk) com Buddy Miles na bateria e Billy Cox no baixo e com essa banda lançou em 1970 “The Bando of Gypsys” considerado um dos maiores álbuns de todos os tempos gravados ao vivo. Mais o que marcou mais sua carreira, foi sua apresentação no Festival de Woodstock em 1969, quando fez a interpretação mais louca que se conhece do hino americano, tirando ruídos industriais de sua guitarra e imitando metraladoras em protesto à Guerra do Vietnã. Hendrix, morreu em 1970 por overdose. Deixou com seu pai Al Hendrix muito material gravado.


			Janis Joplin – Assim como Jimi Hendrix, Janis Joplin também experimentou uma carreira meteórica. Janis era de Port Arthur, no Texas ela via sua cidade como conservadora, daí se mudar para São Francisco na década de 60 onde começou sua carreira. No início ela fez parte da banda Big Brother & The Holding Company, fez parte do álbum de estréia do grupo em 1967. Cantava blues imitando seus ídolos Bessie Smith, Aretha Franklin e Otis Redding. Foi destaque no Monterey Pop Festival, cantando “Ball and Chain”, a energia que ela passava nesse Festival foi filmada e ficou registrada para posteridade e deixou a cantora Mama Cass (do The Mamas & The Papas) de boquiaberta com o desempenho de Janis. Marcou sua consagração no segundo disco da banda Big Brother & The Holding Company, intitulado “Cheap Thrills” que bateu record de venda e foi considerado uma obra-prima da psicodelia e sua capa foi desenhada pelo famoso cartunista Robert Crumb, considerado o pai dos quadrinhos underground. A cantora resolveu deixar o Big Brother e montar sua própria banda com músicos de estúdio, a Kozmic Blues Band, que em 1969 lançaram o álbum I got Dem Ol’Kozmic Blues Again Mama!, os fãs estranharam, pois estavam acostumados com o lado mais improvisado e criativo da sua ex-banda; logo depois fez uma tentativa em direção ao rock soul, sem sucesso. Janis resolveu mudar novamente de banda.Gravou com a Full Tilt Boogie Band (seu último álbum de estúdio) “Pearl” lançado em 1971 e foi primeiro lugar nas paradas de compactos com as músicas “Mercedes Benz” e “Me and Bob McGee”, mas, Janis não pôde ver o lançamento. Ela faleceu em 4 de outubro de 1970, em decorrência de uma overdose de heroína. Antes de seu falecimento Jais esteve no Rio de Janeiro (1970), na tentativa de se livrar do vício da heroína, que não existia no país naquela época e em plena ditadura militar, aprontou todas: fez topless na praia de copacabana, foi expulsa do Copacabana Palace por ficar nua na piscina, desfilou na Sapucaí e dizem ter tido um caso rápido com o cantor Serguei.


			Psicodelismo no Brasil


			Na psicodelia brasileira, consta alguns registros de discos e projetos que se tornaram raridades do rock, reconhecido no exterior por estudiosos do assunto. Uma dessas raridades é a banda Spectrum, que gravou um único disco, o Geração Bendita, trilha sonora do filme homônimo lançado em 1971 em que a banda interpreta a si mesma. Descoberto por colecionadores na Europa, o disco foi lançado somente na Alemanha e se tornou um dos mais importantes da psicodelia brasileira. Outra raridade foi o disco Paêbirú (1975) da dupla Lula Côrtes e Zé Ramalho, um dos grandes experimentos da psicodelia brasileira, (álbum duplo) chegou a valer mais de mil dólares no exterior, até que, em 2002, uma edição em vinil foi lançada na Alemanha, e posteriormente em CD.Módulo 1000, banda formada no final da década de 1960 (misturava hard rock, psicodelia e musica progressiva), lançou um único álbum em 1972 “Não fale com paredes”, o disco foi lançado na Alemanha em 2000, com sua capa original em três partes. Outro brasileiro que é considerado um outsider do rock nacional é o carioca Serguei, que gravou apenas alguns compactos: Eu Sou Psicodélico (1967), As Alucinações de Serguei (1967) e Alfa Centauro (1969), com a banda The Cougars. Apareceram outros grupos, que mesmo sem sucesso, foram reconhecido até no exterior. O selo alemão QDK Media lançou uma série de CDs chamada Love Peace & Poetry, dedicada ao rock psicodélico do mundo inteiro; o volume 6 (lançado em 2003), teve como tema o Brasil e reuniu músicas de artistas como O Bando, Os Brazões, Liverpool, A Bolha, Bango, O Terço, Spectrum, Módulo 1000, Lula Côrtes e Zé Ramalho, Marcos Valle, entre outros. 


			O Talentoso BRIAN JONES: O guitarrista dos Stones, Brian Jones, era um músico muito talentoso, e dizem que ele conseguia tirar sons interessantes até com um tijolo. Tinha ótimas idéias e contribuiu muito como multiinstrumentista, tocava cítara, teclados, dulcimer, autoharp (mesmo com esse nome, o instrumento é uma variação da cítara) e harmônica; não tinha crédito em nenhuma das músicas nem cantava nos discos, mas tinha a mesma visibilidade no grupo que Mick Jagger e keith Richards. Na década de 60, disputava popularidade com Jagger, pelo seu carisma e ser considerado o mais bonito da banda. Ele foi um dos primeiros músicos a se interessar pela world music, que ficaria popular no mundo a partir da décaa de 80. Mergulhado em drogas e em problemas pessoas, Brian Jones morreu no dia 3 de julho de 1969 afogado na piscina de sua casa durante uma festa. As causas de sua morte são controversas e geram polêmica até hoje. Suicídio ou assassinato? Ninguém sabe responder. Logo após sua morte, os Stones fizeram um concerto no Hyde Park, em Londres, em sua homenagem, com seu substituto Mick Taylon, ex-guitarrista de John Mayall & The Bluesbreakers.


			E as Bandas Brasileiras da Psicodelia? 


			OS BAOBÁS: Na década de 60 era muito comum bandas brasileiras regravarem clássicos da época. Nessa onda, Os Baobás fizeram uma versão de “Light My Fire”, dos The Doors, antes mesmo, que o original chegasse ao Brasil.O único LP da banda, Os Baobás (1968), trazia somente regravações. Depois eles lançaram alguns compactos, um deles uma versão de “Paint It Black”, dos Rolling Stones, batizada de “Pintada de preto”.Chegaram a acompanhar os cantores Ronnie Von e Caetano Veloso em shows. A banda teve diversas formações em uma delas tocou o baixista Tico Terpins, futuro Joelho de Porco. 


			BEAT BOYS: a banda que acompanhou Caetano Veloso na música “Alegria, alegria” era formada por brasileiros e argentinos. Gravou um único disco, Beat Boys (1968), no qual, além de músicas de autoria própria, incluíram “Canção que ninguém mais cantou”, versão interessante para “Your Mother Should Know”, dos Beatles. 


			A BOLHA: foi uma banda de rock brasileira constituída em 1965 como The Bubbles. Criada pelos irmãos César e Renato Ladeira, que no início tocavam apenas covers, em 1966 lançam seu primeiro compacto, The Bubbles, composto de duas versões de hits das bandas The Rolling Stones (Inglaterra) e The Shakers (Uruguai). Em 1970, após acompanhar Gal Costa em apresentações em Portugal, passaram pelo Festival da Ilha de Wight, onde foram espectadores e decidiram reformular a banda, mudando seu nome para A Bolha.Em 1971 veio o compacto Sem Nada, com participação de Geraldo Carneiro (já havia trabalhado com Egberto Gismonti, Tom Jobim entre outros). O primeiro LP Um Passo à Frente foi gravado em 1973 e o segundo É Proibido Fumar em 1977. O guitarrista Renato Fronzi Ladeira foi o único componente a fazer parte das formações diversas da banda. Vários componentes da A Bolha tocaram com músicos famosos da MPB como Gal Costa, Erasmo Carlos, Caetano Veloso e Raul Seixas. Além disso, outros grupos surgiram a partir da desfragmentação como A Cor do Som, Herva Doce, A Outra Banda da Terra (que acompanhou Caetano Veloso) e Hanoi Hanoi, entre outros.


			BRASILIAN OCTOPUS: Imagine reunir numa mesma banda músicos de orientações tão diversas, como o bruxo dos mil instrumentos Hermeto Pascoal, o famoso guitarrista pós-tropicalista Lanny Gordin, o bossanovista Cido Bianchi (ex-pianista do Jongo Trio e do Milton Banana Trio), o violonista Olmir Alemão Stocker (autor de O Caderninho, hit da geração jovem guarda) e o jazzista Nilson da Matta (contrabaixista). Esse encontro único aconteceu mesmo, mais exatamente em 1968. Marca um capítulo pouco conhecido da história da nossa música instrumental, intitulado Brazilian Octopus, e resultou num álbum homônimo que hoje é disputado por colecionadores. “Sem dúvida, o grupo mais estranho surgido na música brasileira”, comenta Marcelo Dolabela, em seu dicionário ABZ do Rock Brasileiro (ed. Estrela do Sul, 1987). “Naquela época, não pensávamos em grana, só queríamos tocar. Foi uma experiência maravilhosa”, recorda Cido Bianchi, hoje também maestro e arranjador. O Brazilian Octopus foi formado em São Paulo, no início de 1968, por iniciativa de Lívio Rangan, o todo-poderoso diretor de eventos da Rhodia - empresa da área têxtil que produzia arrojados shows-desfiles para promover seus produtos. “O Lívio gostava muito de mim. Chegou a dizer que ia me transformar em um novo Sérgio Mendes”, conta o músico paulista, encarregado por Rangan de coordenar o grupo. Por sinal, o Brazilian Octopus já nasceu com uma vantagem incomum no mercado musical da época: um contrato de trabalho por um ano, que incluía três meses de ensaios pagos. Da primeira formação, além de Bianchi (piano e órgão),Lanny(guitarra)eAlemão (violão e guitarra),participavamtambémDouglas de 


			Oliveira (bateria), João Carlos Pegoraro (vibrafone), Carlos Alberto Alcântara (sax tenor e flauta), Cazé (sax alto) e Matias (contrabaixo). Na época, esses mesmos músicos gravaram um disco com o saxofonista japonês Sadao Watanabe, que não chegou a ser lançado no Brasil.


			OS BRAZÕES: Integrada por Miguel e Roberto nas guitarras, Eduardo na bateria e Taco no Baixo, era a Banda que acompanhava Gal Costa ao vivo no final dos anos 60, e fez sucesso com “Gothan City”, em 1969, música de Jards Macalé que Os Brazões defenderam no IV Festival Internacional da Canção Popular, produzido pela TV Record em 1968, e que foi regravada nos anos 80 pela Camisa de Vênus. Essa banda cultivou um estilo imerso no tropicalismo, com altas doses de psicodelia, evidenciada pela guitarra fuzz de Roberto e pela guitarra wah wah de Miguel. O rico trabalho de percussão, as letras em português e a utilização recorrente de ritmos regionais, completam a fórmula sonora dos Brazões. Uma comparação com Santana não é de tudo errônea. A banda lançou apenas um álbum, Os Brazões (1970), e, há bem pouco, foi reconhecida como um dos mais importantes grupos de psicodélia brasileira, teve o álbum lançado na Europa, além de uma edição nacional em CD. Um grupo que com certeza poderia ter ido muito longe.


			LIVERPOOL: Grupo gaúcho que tinha como influência Jefferson Airplane. Gravou apenas um LP, “Por Favor, Sucesso” (1969), influeiciado pelos Mutantes. Na década de 70, alguns remanescentes formaram uma banda de hard rock chamada Bixo da Seda. Um modesto grupo nascido do mais tosco rythm’n’blues à la Rolling Stones, que flertava com o tropicalismo “mutante”, mas que tinha mais pinta daquelas bandas psicodélicas californianas, gravou um grande disco nos anos sessenta. Autor do feito: o quinteto gaúcho vinha do bairro operário do IAPI, na Zona Norte de Porto Alegre, que atende pelo nome de Liverpool – um dos tripés da origem do rock gaúcho, ao lado dos Brasas e dos Cleans. Eles misturavam o rock clássico inglês/americano e da tropicália, Mimi Lessa (guitarra), Fughetti Luz (cantor), Marcos Lessa (guitarra-base), Edinho Espindola (bateria) e Pekos (baixo) produziram uma obra que se aproximou da genialidade dos Mutantes. O LP “Por Favor, Sucesso” resultou da categorização do grupo na fase regional no II Festival Universitário da Música Popular, em que o grupo defendeu a música que deu nome ao álbum, de autoria de Carlinhos Hartlieb. Da estirpe de Lanny Gordin e Sérgio Dias, Mimi Lessa é um dos mais importantes guitarristas do rock nacional – brilhante no disco e mais ainda nos inesquecíveis e, coloridos shows que a banda promoveu no Sul e no Rio de Janeiro, para onde foi no inicio dos anos setenta. O cantor e compositor Fuhetti Luz é figuera lendária do rock gaúcho, com suas memórias registradas em livro do jornalista Gilmar Eitelvain. Com o fim do grupo, Mimi, Marcos, Edinho e Fughetti somam-se ao ex-A Bolha, Renato Ladeira, para formar o também lendário Bixo da Seda, que gravou um LP em 1976; Extinto o “Lixo”, Mimi, Marcos e Edinho passaram a acompanhar artistas como As Frenéticas e Robertinho do Recife, e desenvolver trabalhos individuais.


			SOM IMAGINÁRIO: A banda começou no final dos anos 60, foi criada primeiramente para acompanhar o cantor Milton Nascimento no show “Milton Nascimento, ah, e o Som Imaginário”. Por ela, passaram grandes músicos e lançou seu primeiro álbum homônimo em 1970. Entre eles, Zé Rodrix, Tavito, Nana Vasconselos, Wagner Tiso e Toninho Horta. O Som Imaginário fazia uma fusão perfeitaa de rock, psicodelia, música progressiva, jazz e 


			MPB. Lançaram mais dois álbuns cultuados: Som Imaginário (1971) e Matança do Porco (1973). O grupo passou por várias mudanças de formação e lançou no total três discos. Matança do Porco, provavelmente o mais progressivo, contou com os vocais de Milton Nascimento. Além deste artista, o Som Imaginário acompanhou em shows e gravações MPB-4, Taiguara, Marcos Valle, Gal Costa, Odair José, Carlinhos Vergueiro, Sueli Costa e Simone, dentre outros.


			O TERÇO:


			A BANDA O TERÇO: Misturava elementos de rock progressivo, hard rock e psicodelia, era liderado pelo competente guitarrista Sérgio Hinds – o eterno líder da banda; Flávio Venturinisempre dedicado com seu enorme talento, como compositor e músico, o que dispensa maiores comentários, em virtude de seu enorme sucesso pelo Brasil afora; Sérgio Magrão,um dos maiores baixistas do Brasil, grande “pessoa humana”, virtude que lhe é peculiar; Cézar de Mercês,um dos nascedouros da Banda e compositor de diversos sucessos não só do Terço, como da música brasileira. E finalmente, o nosso mais novo componente, participando pela primeira vez do grupo, uma pessoa fantástica, de grande talento e competência inquestionável, nosso mais novo baterista: Fred Barley.“O Terço”, desde a sua volta em 2005, continuou intocável e cada vez mais motivado. Os dois primeiros discos – Terço (1969) e Terço (1972) – refletem bem essa tendência. A partir de 1975, com o álbum Criaturas da Noite, produzido pelo maestro Rogério Duprat, a banda começou a integrar ao seu som mais elementos da música brasileira e se tornou mais pop graças aos vocais de Flávio Venturini (que na década de 80 formaria o14 Bis). Em2013 a nossa Banda- “O Terço”-, volta a protagonizar no cenário nacional (e quiçá internacional) da música e a sensação dos anos 70, volta a envolver-nos, trazendo todas aquelas emoções, presentes em nossa memória, até os dias de hoje. 


			Cinco álbuns importantes da psicodelia brasileira: * Gilberto Gil – Gilberto Gil (1968); * Os Mutantes – Os Mutantes (1968); * Ronnie Von – Ronnie Von (1968); * Gal Costa – Gal Costa (1969); e * Por Favor, Sucesso – Liverpool (1969)


			O Primeiro Grande Festival de Rock do Mundo


			Considerado um precursor do movimento hippie, o Monterey Pop Festival que aconteceu em Monterey, na Califórnia, no período de 16 a 18 de junho de 1967, teve a presença de mais de 200 mil pessoas e tornou-se um modelo para posteriores festivais, como o de Woodstock.Monterey também ficou lendária por sediar os primeiros shows de Jimi Hendrix e The Who para o grande público na América, e o primeiro show de Janes Joplin para uma grande platéia. Entre os artistas que marcaram presença – e doaram seus cachês para caridade – estavam: Eric Burdon & ghe Animals, Canned Heat, Paul Butterfield Blues Band, Steve Miller, The Byrds, The Mamas & The Papas, Jefferson Airplane, Blues Project, Booder T & The MG’s, Electric Flag, Otis Redding, Scott Mckenzie, The Associatin e Lou Rawls. Jefferson Airplane teve uma das apresentações mais psicodélicas, graças à voz e à presença de palco da cantora Grace Slick. Eles abriram o show com um protesto contra a Guerra do Vietnã, cantando “Volunteers”. Do lado inglês, quem surpreendeu a América com seu desempenho foi o The Who. O guitarrista Pete Towshend, o vocalista Roger Daltrey e o baterista Keith Moon deram um show e no final da apresentação deles marcou a primeira destruição de instrumentos no palco; Keith chutou e despedaçou a bateria, enquanto Pete estatelou sua guitarra no chão, e jogou os pedaços para a platéia. E Daltrey enlouquecido, girava seu microfone como se estivesse usando um chicote, o que acabou se tornando uma marca registrada do grupo.Jimi Hendrix superou a quebradeira dos Who, fez “sexo” com a guitarra, colocando-se entre ela e o amplificador; depois, lançou fogo em sua própria guitarra, imitando um ritual de bruxaria e, para terminar, despedaçou-a contra o chão. 


			O rock nos anos 60 não se resumia mais ao eixo Reino Unido/Estados Unidos. Com a explosão da década anterior, o ritmo já era uma mania mundial.


			Bandas internacionais dos anos 60 que são verdadeiros tesouros enterrados: 


			* IT’S A BEAUTIFUL DAY: Lançaram o grande clássico “It’s a Beautiful Day “(1969). Contrastavam com a cena psicodélica californiana por fazer um som folk rock progressivo. A banda gravou seis discos e acabou em 1974.


			* SPIRIT: Surgiu em 1968, na California e duraram até 1977, gravando 11 álbuns. Destaque para três de seus melhores discos: The Family That Plays Together (1968), Clear (1969) e Twelve Dreams of Doctor Sardonicus (1970). A mistura musical do Spirit ia muito além da psicodelia, pois tinha em suas raízes folk, jazz, pop, blues e até eruditas.


			* THE ASSOCIATION: Apareceu em 1965 e teve vários sucessos, como “Clerish” e “Never My Love”. Um clássico do sunshine pop (mistura melodiosa e ensolarada de pop e folk rock) psicodélico é o disco Birthday (1968).


			* THE BEAU BRUMMELS: Surgiu na década de 1960, em São Francisco, foi a primeira resposta americana à invasão britânica, além de ser considerada uma das primeiras bandas de folk rock muito antes dos Byrds. Também foi pioneira em criar sons psicodélicos e, no final da década de 60, foi uma das primeiras bandas a gravar country rock. O primeiro disco, Introducing the Beau Brummels, de 1965, é considerado um clássico do grupo, assim como o álbum Triangle, de 1967.


			* THE CRYAN’ SHAMES: O grupo surgiu em Chicago e gravou apenas três discos entre 1966 e 1969, seguia a linha sunshine pop, teve como maior sucesso uma versão da música “Sugar and Spice”, gravada por The Searchers e The Drifters.


			* THE GRASS ROOTS: Também faziam parte da corrente sunshine pop, seu grande sucesso foi “Let’s Live for Today”.


			* THE LOVIN’ SPOONFULL: Era de Nova York teve uma série de sucessos entre 1965 e 1967, como “Do You Believe in Magic?”, “Summer in the City” e “Daydream”. Alguns definiam a banda como folk rock, porém com uma tendência muito forte para o pop, mais até que Byrds e The Mamas & The Papas. 


			* THE RASCALS: Era também de Nova York e tinha o som batizado de blue eyed soul (soul de olhos azuis), que seria uma espécie de soul music feita por brancos. Tinham Influencia britânica,incorporavam à sua sonoridade elementos da psicodelia, do gospel, do jazz e da música latina. Tiveram sucessos como “Good Lovin” e “Groovin”, e entre seus melhores discos estão o álbum de estréia, The Young Rascals (1966), Groovin’ (1967) e Once Upon a Dream (1968).


			* THE TURTLES: Foi um dos mais celebrados grupos de Los Angeles nos anos 60 e estourou com a música “Happy Together”, em 1967. No ano seguinte, lançaram um de seus melhores álbuns, The Turtles Present the Battle of the Bands.


			


			O Fim dos BEATLES


			Na segunda metade da década, os Beatles continuaram dando provas de sua importância. Foram os Beatles que introduziram a cítara no rock, logo se tornando uma marca registrada do psicodelismo, e muitas bandas do gênero passaram a utilizar este instrumento em seus arranjos. O primeiro disco dos Beatles em que aparece a cítara é Revolver (1966) um dos grandes marcos da psicodelia, que foi seguido pela obra máxima do gênero, Sgt. Peppers Lonely Club Band (1967).Em 1968, os Beatles chegaram ao ponto máximo de atrevimento e criatividade com The White Álbum (ou Álbum Branco, assim chamado porque a capa branca tinha apenas “Beatles” escrito) um disco duplo, que trazia a faixa que seria chamada de o primeiro heavy metal da história: “Helter Skelter”. Vieram depois, Abbey Road (1969) e Let It Be (1970), que assinalou a separação da banda. Mesmo em trilhas sonoras, como a do desenho animado Yellow Submarine (1969), eles eram brilhantes. Após se separarem, muitas outras bandas tentaram copiar os Beatles, mas, dificilmente haverá uma banda como eles. Criaram o selo “Apple” em 1968 e assinou com uma banda que anunciaram como seus substitutos, chamada Badfinger.Paul produziu o primeiro disco deles e foi autor de um de seus primeiros sucessos, “Come and Get It”. George também apostou neles, chegou a usá-los como banda de apoio no Concerto de Bangladesh e também em algumas músicas de seu álbum solo, All Things Must Pass (1970). O Badfinger ainda chegou a participar do álbum Imagine (1971), de John Lennon. Mesmo apoiada pelos Beatles, à banda não conseguiu se mostrar à altura do esperado. Teve alguns sucessos como: “No Matter What”, “DayAfter Day” e “Without You”, que só estouraria no mundo depois, interpretada pelo cantor norte-americano Harry Nilsson. A banda foi também assinalada por momentos trágicos como: o suicídio de dois integrantes da banda, Peter Ham, em 1975, e Tom Evans, em 1983, ambos guitarristas. O grupo continuou gravando mais não fez sucesso.Os integrantes dos Beatles conseguiram grandes êxitos em suas carreiras solo. Mesmo Ringo Starr, considerado o mais fraco musicalmente dos quatro, fez grandes álbuns e provou que por ser baterista não limitava sua criatividade. Seus quatro primeiros discos – Sentimental Journey (1970), Beaucoups of Blues (1970), Ringo (1973) e Goodnight Vienna (1974) – mostram claramente seu talento. George Harrison começou gravando discos solo com a trilha do filme Wonderwall (1968), seguido por Electronic Sound (1969). Mas só veio a fazer sucesso em 1970 com o compacto My Sweet Lord, do triplo All Things Must Pass (1970). Em 1973, ele lançou Living in the Material World, que trazia a clássica “Give Me Love (Give Me Peace on Earth)”. Cloud Nine (1987) foi muito bem aceita pela critica e o compacto Got My Mind Set on You (regravado de uma música de 1962) chegou ao topo da Billboard. O músico teve câncer no cérebro e faleceu no dia 29 de novembro de 2001. John Lennon, era totalmente diferente, adorava causar escândalos depois da dissolução dos Beatles, principalmente com os álbuns conceituais realizados em parceria com Yoko Ono, que trazia muito pouco de música. Primeiro foi Unfinished Music n. 1: Two Virgins (1968), que já chocava pela capa (os dois apareciam nus de frente e de costas). Logo depois vieram Unfinished Music n. 2: Life with the Lions (1969), e Wedding Álbum (1969). Mas, a sua consagração maior somente viria nos anos seguintes, com os John Lennon/Plastic Ono Band (1970) – que tinha o sucesso “Mother” – e Imagine (1971), que foi seu maior sucesso em toda sua carreira solo. Sempre atuando como ativista político, Lennon, ao lado de Yoko, mudou a cara de Nova York depois que estabeleceu residência na cidade na década de 70. O álbum mais polêmico e engajado de sua carreira foi Some Time in New York City (1972). No mesmo ano de sua morte, Lennon se tornou um romântico apaixonado e celebrou o amor por Yoko em seu último álbum, Double Fantasy. Ele foi assassinado a tiros por um fã psicopata no dia 8 de dezembro de 1980, em frente ao prédio Dakota, em Nova York, onde morava com Yoko e seu filho Sean. A carreira mais estável dos quatro é a de Paul McCartney, que começou com timidez com discos caseiros que exaltavam seu amor pela esposa Linda McCartney, pela família e pela vida no campo: McCartney (1970), Ram (1971) e Wild Life (1971). Mais somente a partir de 1973, com a faixa “Band on the Run”, do seu grupo The Wings, que Paul começou a deflagrar comercialmente e, dali por diante, houve uma sucessão de hits, que marcaram sua carreia solo, que prosegue até hoje.


			A Jovem Guarda


			Jovem Guarda 


			Este foi sem sombra de dúvida, o maior Movimento Musical de Todos os Tempos, transformou não somente a música, mas, a cultura de um povo, de um país, seus costumes, roupas, gírias, a história. 


			A Jovem Guarda na ótica do autor


			Não é nada fácil, encontrar palavras para falar, descrever ou explicar aquela época. Eu particularmente, não vivi ativamente o “Movimento da Jovem Guarda”, apenas vivi a sua fase final nos meus 15/16 anos. Mas, como pesquisador de música, em especial do “Movimento Jovem Guarda”, li e pesquisei por muitos anos e foi fácil concluir que este sim, foi o Maior Movimento Musical de todos os tempos. Primeiro veio o “Rock” nos anos 50, a chamada “Pré-Jovem Guarda”, onde quase tudo era musicado, prevalecia com grande intensidade o “Instrumental”, ouvia-se poucas vozes, era o solo dos instrumentos que fazia a festa. Depois veio os anos 60 e eles, os “Beatles” que começaram a invadir o mundo de forma espantosa, foram à influência maior de tudo. A partir daí começaram a colocar letras nas canções com o Movimento Jovem Guarda que copiava tudo dos gringos, da música americana, vinheram as versões em português e consequentemente nossos versionistas e compositores começaram a fazer suas próprias letras” com maior destaque para Rossini Pinto e aos poucos foram ganhando uma cara brasileira e aí o mundo, em especial o Brasil, ficou diferente, as pessoas se transformaram. Tudo era mágico. A cada dia o Movimento conquistava mais espaço, era uma espécie de beatlemania brasileira. Enquanto uma revolução armada acontecia no país, que não trazia nenhum benefício para o seu povo, e sim, tristeza para inúmeras famílias brasileiras, a “MÚSICA” trazia coisas boas, felizes para milhares de brasileiros. O Movimento Jovem Guarda, veio através da música com um jeito descontraído e por que não dizer “ingênuo”, tornando-se hoje, uma lembrança gostosa. Este Movimento foi o maior modificador da Postura Social da época, uma verdadeira revolução comportamental. Nada mais era que, uma música simples, alegre, de ritmo fácil para dançar e cantar; mais aquilo tudo era artesanal, natural, muito simples, feito de coração. A juventude do Brasil sentia falta no início dos anos 60 de uma música jovem, roupas jovens, linguagem de jovens, algo que se identificasse mais com os jovens de 17 a 20 anos.


			Tudo começou no Brasil, com um grupo de jovens livres, sem opressão de mazelas da sociedade, com os mesmos ideais e muito valor que faria modificar através da música o comportamento de toda uma geração, de toda uma nação e com tudo isso, causou uma transformação social, uma mudança de comportamento de toda uma população, jogando por terra uma série de conceitos e barreiras.


			A comunicação era difícil na época, mas mesmo assim, através de shows, em cidades distantes em auditórios lotados (mais de cinemas na época), pois, na época não havia transmissão via satélite, TV a cabo, internet ou outros meios modernos mais viáveis que pudesse facilitar mais a comunicação, como os hoje existentes, eram pouquíssimos os recursos, para se ter ideia, um videotape, as vezes demorava 15 dias para chegar a determinadas capitais, mais a música ia direto aos corações das pessoas.


			O Movimento da Jovem Guarda foi sem sobra de dúvidas, um Movimento Fascinante – como um conto de fadas – porque mesmo com o ritmo agitado da música dos anos 60, sua linha melódica e suas letras eram muito mais românticas. Apesar da inocência das letras, por baixo dessa capa de inocência existia muito mais do que harmonia, melodias e arranjos espetaculares.Havia pensamento, cultura, pesquisa poética e musical. “Não havia malicia” como diz Paulo César Barros (baixista, cantor e compositor, ex-integrante da Banda Renato e seus Blue Caps), já o cantor e compositor Tony Campello afirma que “existia sacanagem, mas era feita com muito amor!!!”. 


			A Jovem Guarda exprimia os sonhos e a voz das pessoas, porque poucas coisas possuem o poder e vocativo de uma canção. Isso criou uma linguagem do “Rock Brasileiro” que começou com a Jovem Guarda.


			Tudo isso deu alegria e modificou o comportamento de seus principais atores: “Artistas” (espécie de gente que nunca vai deixar de ser criança) e “Adolescentes” (toda criatura que tem fogos de artifícios dentro dela).O público jovem da época era de aproximadamente 17 aos 20 anos, no qual deixou uma marca muito forte em todo país. “Era uma juventude sadia” como dizia o apresentador Antônio Aguilar, sem drogas nem violência, predominava a ética e o respeito. Foram anos de otimismo, confiança, paciência, fraternidade, amizades sinceras, fé em Deus, mesmo com a crise política que atravessava o país.


			A Jovem Guarda ficou nos corações e mentes de uma geração e influenciou vários outros movimentos, como muitos dizem: “Que sem a Jovem Guarda a ‘Tropicália’ não teria sido como foi”.


			Mas, não me canso de repetir que o “Sonho não Acabou” porque algo que teve uma inspiração, uma importância fundamental para a Música Popular Brasileira, onde jovens falavam de amor e passavam mensagens de amizade e alegria, não deve, nem pode se aposentar, deve sim, ser modificada, aprimorada para continuar no tempo pelas “Boas Recordações”, a Jovem Guarda nunca vai morrer totalmente, porque ele é ETERNA.


			1960 – Em julho, Roberto Carlos grava “Brotinho Sem Juízo” e “Canção do Amor”, pela gravadora Columbia. – Em outubro, Bobby de Carlo entra nas paradas musicais com “Oh Eliana”.


			FASHION – Estilos & Tendências
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			A cabeça e o corpo das mulheres brasileiras ao limiar dos anos 60: Zero em Rebeldia As roupas dos anos 50 escondia quase tudo: cabelos, mãos, braços e pernas. O comprimento das saias era bem – e bota bem nisso! – abaixo do joelho. Pega-Rapaz O laquê continuava sua carreira de sucesso, mas uma mecha de cabelos falsamente ‘blasée’ surgia sobre as testas: os pega-rapazes. Ditadura do Laquê Nem o vento mais bíblico seria capaz de despentear a elegante do início dos anos 60. Era comum usar uma flor de pano na cintura, um ‘must’ durante várias temporadas. Tomara-Que-Caia A saia armada e rodada mostrava um pouquinho mais das pernas e relaxava em relação aos ombros fazendo os homens gritarem: Tomara que caia!Bolo de Noiva As roupas diminuíram, mas os cabelos... Penteados conhecidos como twist viraram moda. Mas como dançá-lo com uma coisa dessas na cabeça? No truque, muito laquê e, às vezes, Bom Bril, aquele das mil e uma utilidades. Para ajudar a armar a escultura. Pernas Pra Que Te Quero As mulheres começavam a usar calças compridas – um escândalo! – pouco acima do tornozelo, e o império dos sapatos desabava. A onda era então frescas – no bom sentido! – sandálias. (Almanaque da Jovem Guarda 1 – Caras/Ed. Especial n° 22)


			


			MEXERICOS da Candinha


			Fofocas do meio artístico e musical dos anos 60


			Netinho deixa Rita Pavone na Maior fossa: A explicação para o rompimento de Netinho, integrande de Os Incríveis, e Rita Pavone surgiu esta semana em Roma. Triste e abatida, a cantora desabafou, entre lágrimas e soluções: “Quando vi a foto do Netinho com sua nova namorada, senti que iria sofrer terrivelmente. Quase morri! Mas, depois, pensando melhor, cheguei à conclusão que o romance, mais cedo ou mais tarde, teria de acabar como acabou. Mas não guardo rancor de Netinho. Ainda nos queremos bem, nossa amizade continua. O afastamento e a distância, no entanto, mataram nosso amor”. O fim do namoro deixou a cantora italiana mergulhada em profunda crise. Segundo a revista Italiana Bella, Rita Pavone “fica horas e horas olhando fixamente para um ponto do horizone, e perdeu aquela alegria exuberante de outros tempos”. (Dezembro de 1964). 


			Twistowski! Até o Kremlin treme diante do impacto do rock’n’roll. Surgiu o primeiro cantor russo especializado em twist: Bular Ozudkava. Fazendo suas gravações em Londres, o artista já se tornou muito popular em toda a União Soviética, embora o governo tenha proibido a divulgação de seus discos no país, sob a acusação de que ele é um cantor “historicamente ocidental”. Agora nas ruas de Moscou a questão é: Elvis ou Stalin? (Dezembro de 1964).


			Celly Campello vai ser Mamãe! – Celly Campello, a ex-rainha do rock brasileiro, que abandonou tudo para casar, acaba de receber tentadora proposta da gravadora Odeon para retornar ao disco. A grande estrela do público teenager, contudo, mesmo diante das maiores vantagens artrísticas que uma artista poderia desejar, disse não aos emissários da marca do templo, afirmando estar desinteressada em voltar a cantar. No momento, as preocupações de Celly são o seu lar, o marido Eduardo, e o novol herdeiro que espera para o decorrer do próximo mês. Esperamos que a cegonha traga um lindo bebê para a nossa querida Celly! (26/05/1963).


			Nora Ney chorou: Sua filha, Vera Lúcia, é Miss Guanabara 1963 – Para surpresa e orgulho da mãe coruja, a cantora Nora Ney, aquela que introduziu o rock’n’roll no Brasil cantando Rock Around The Clock, a sua filha, a elegantíssima e belíssima Vera Lúcia, foi eleita Miss Guanabara, com muita justiça. Afinal de contas, de todas as candidatas, a doce Verinha foi a que reuniu medidas mais aproximadas às de Vênus, modelo do concurso interncaional, e a que com maior naturaliddade desfilou... Nora Ney, como toda mãe de miss que se preza, torceu, se emocionou, roeu as unhas, e, quando o resultado foi finalmente anunciado, não conteve as lágrimas: chorou de emoção! (30/06/1963).


			Paul Anka desabafa: “Deixem os cabelos cumpridos para as mulheres” – Atenção, meninos da Rua Augusta e playboys de Copacabana: podem visitar o barbeiro que há tanto tempo vocês não visitam! Depois que Elvis Presley, o papa dos cantores teenagers, cortou suas lindas melenas e ornamentais costeletas, houve um corre-corre dos cantores Fabian, Frankie Avalon e Paul Anka em direção ao barbeiro. A moda agora é, portanto, cabelos cortados normalmente. Acabou-se- o penteado anormal. Sobre o palpitante assunto, Paul Anka disse estas palavras lapidares: “Elvis tem razão. De agora em diante, deixem os cabelos cumpridos para as mulheres!”. (18/08/1963).


			Os Beatles já estão entre nós!- Após estrondoso sucesso na Inglaterra, foram aos Estados Unidos reafirmá-lo. Os lindos rapazes são (guardem bem estes nomes!) John Lennon, Paul McCartney, Ringo Starr e George Harrison. Eles já estão no Brasil, através de um compacto simples lançado pela Odeon, com as seguintes músicas: I Want to Hold Your Hand e She Loves You. O preço: Cr$ 800,00. Mulheres, correi às lojas de disco, eles estão com a bomba... (Abril de 1964). (Almanaque da Jovem Guarda 1 – Caras/Ed. Especial n° 22)


			EMBALOS...DE DOMINGO A TARDE


			O Mapa da Mina para seguir a trilha da Jovem Guarda


			1. Splish, Splash Com Roberto Carlos (de B.Darin e J. Murray) versão de Erasmo Carlos – O primeiro grande sucesso popular de Roberto Carlos. Um presentão do amigo Erasmo Carlos, autor da letra, que, ingenuamente, fala do encontro de um jovem casal de namorados no escurinho do cinema;


			2. Exército do Surf Com Wanderléa e Renato e seus Blue Caps (L’Esercito Del Surf) de Mongol, Pattacini, versão de Neusa de Souza – Espécie de hino da Jovem Guarda, no exato momento em que começava a explodir nacionalmente, lotado de rapazes e moças com idades nunca superiores a 22 anos. Uma mensagem ingênua de otimismo, cheia de intenções pacifistas;


			3. Devolva-me Com Leno e Lílian (de Renato Barros e Lílian Knapp) – Uma das paladas românticas mais representativas do iê-iê-iê. Fez as delícias dos namoradinhos dos anos 60 – loucos por uma oportunidade de, entre um twist e outro, dançar cheek-to-cheek;


			4. Largo Tudo e Venho Te Buscar Com Os Vips (de Roberto Carlos) – O início da música, um órgão aparentemente tocando numa cerimônia de casamento é enganador. Em seguida, o ritmo é dançante, numa das canções mais simpáticas compostas por Roberto Carlos;


			5. Bilhetinho Apaixonado Com Kátia Cilene (de Niquinho e Othon Russo) – Kátia Cilene, que nunca chegou a ser uma grande estrela da Jovem Guarda, mostra o lado Nara Leão do movimento. Uma canção romântica, cantada de uma maneira que lembra a musa da Bossa Nova;


			6. Você Não Soube Amar(It’s Gonna Be All Right) com Renato e seus Blue Caps (de Gerard Marsden, versão de Roberval e Arthur Emílio) – Um hit dançante para ninguém ficar tomando chá de cadeira durante o baile de domingo no final da tarde. Ao som dessa música, a garotada dos anos 60 caía na farra;


			7. Ninguém Poderá Julgar-me (Nessuno Mi Puo’ Giudicare) com Jerry Adriani (de Panzeri, Pace, Barreta, Del Prete, versão de Nazareno de Brito). Um dos mais populares clássicos românticos de Jerry Adriani, que assim se consagrava como um dos grandes galãs da Jovem Gaurda. Ninguém resistiu – e versos como “Ninguém poderá julgar-me/Nem mesmo tu” emocionaram toda uma geração de fãs;


			8. Meu bem Lollipop(My Boy Lollipop) com Wanderléa e Renato e seus Blue Caps (de Morris Levy e Johnny Roberts, vesão de Gerson Gonçalves) – Wanderléa ameaçava: “Eu morrerei/se um dia te afastares de mim”. E detonava uma canção de muito sucesso popular, capaz de manter o prestígio da cantora como uma das rainhas da Jovem Guarda;


			9. Vem(Help) com The Youngsters (de John Lennon e Paul McCartney, versão de Gileno) – Versão perpetrada por Gileno (na verdade Leno) a partir do clássico Help, dos Beatles. Os Youngsters, covers de Renato e seus Blue Caps, mostravam como os Beatles eram amados – e copiados – no mundo inteiro;


			


			10. Prova de Fogocom Wanderléa (de Erasmo Carlos) – O aparentemente machista Erasmo compôs o mais contundente libelo pré-feminista da Jovem Guarda: “Sei que você não é bobo/porém seu reinado está chegando ao fim” soavam proféticos diante dos agitos feministas que agitariam o mundo;


			11. Sandra(Sorrow), com EdWilson (de Feldman, Golstein, Gottehrer, versão de Gileno) – As Sandras ganharam um hino, graças a Gileno (Leno, da dupla Leno e Lílian). Balada que trazia de volta às paradas o pioneiro roqueiro Ed Wilson. Canção para dançar de rosto colado e sussurar no ouvido da namorada: Sandra... (ainda que ela se chamasse Adalgisa!); 


			12. Pobre Menina(Hang On Sloopy) com Leno e Lílian (de Bert Russel, Wes Farrel, versão de Gileno) – Solitárias que tomavam chá de cadeira nos bailinhos e moravam nos bairros pobres da periferia ganharam um clássico da Jovem Guarda. A letra toca ingenuamente, é claro, na questão social, embora ainda sugerisse que a saída estaria nas mãos de um príncipe encantado;


			13. Ford de BigodeCom Rossini Pinto (de Paulo Brunner e Ivanildo Teixeira) – A trinta anos da explosão do fenômeno Mamonas Assassinas, nos anos 90, Rossini Pinto cantava essa pérola do besteirol musical da Jovem Guarda. Um engênuo rapaz, ao atingir a maioridade, resolve que o seu maior sonho de consumo é ter um Ford Bigode: pura, mas deliciosa bobagem; e


			14 Hit Parede do Coração(N. I Au Hit Parade) com Jerry Adriani (de Marc Aryan, versão de Rossini Pinto) – Peróla do estilo romântico (quase brega) da Jovem Guarda. O galã Jerry Adriani recita versos tipo “Tu és grande sucesso na parada do amor/teus olhos são estrelas que cintilam com fulgor” e mostra como inspirou artistas dos anos 80, Renato Russo, por exemplo. (Almanaque da Jovem Guarda 1 – Caras/Ed. Especial n° 22)


			A História dos Anos 60


			O início dos anos 60, roqueiro brasileiro ainda não tinha “cara de bandido”, como Rita Lee cantou décadas mais tarde. Toda essa mistura do gringo com o nativo que se torna quase obrigatório no pop real não era usada. O rock americano, ou inglês, influenciou bastante e eram muito bem assimiladas, mas mal digeridas. Tudo isso resultou um movimento musical que não ligava para a política, que era o apogeu da época. Ou das drogas, mesmo que a década de 60 representasse a viagem mais fantástica do século. Também não se ligava na crítica social com a quebra das instituições burguesas, da família, da igreja e mais outras quebras que se tornaram comuns no transcorrer dos tempos. Esse movimento era A JOVEM GUARDA e tinha como objetivo principal, falar de amor. Aquele amor simples, de frases feitas, de promessas honestas de lealdade monogâmica e respeito ao jogo social. A Jovem Guarda foi com certeza o mais ingênuo manifesto da música popular feito no Brasil, que surgiu num universo habitado por brotinhos, rapazes tentando ter fama de mau e calhambeques envenenados pela Rua Augusta, porque isso era a moda. Alguns artistas que fizeram sucesso na época levavam apelidos engraçados como O Bom, Tremendão e Ternurinha.


			Portanto, os sobreviventes dessa era lembram-se dela com tanta felicidade, tanta saudade. Quando John Lennon havia declarado que o sonho havia terminado, isso poderia muito bem se aplicar à Jovem Guarda por aqui. Mas, foi um sonho muito bom, como daqueles passados num cochilo no sofá em alguma tarde de domingo. 


			


			Movimento Da Jovem Guarda


			Em 1964, a historia do Brasil definidamente mudou. O golpe militar tinha deixado no ar um aroma de inseguranças e pior, a falta de perspectivas. Na Europa, a beatlemania começava a influenciar o mundo. Aqui no Brasil, uma nova geração surgia, seguindo a risca os passos dos garotos de Liverpool. O país mal respirava e, assim mesmo, eles vinham de todos os lados. Se não puderam reverter o quadro político, e fizeram quebrando preconceitos e inovando o cenário nacional. Numa atitude de rebeldia, deixaram os cabelos crescer, usavam dedos em riste, significando PAZ E AMOR.Chamavam todos de bicho e eram chamados de transviados, assim era a juventude da época. O movimento da JOVEM GUARDA estava começando a dar seus primeiros passos. Hoje, com mais de seis décadas de seu início, onde marcou e ainda marca toda uma juventude. Aqueles adolescentes de 16 a 18 anos formaram-se ídolos nacionais e abriram as portas para tantos outros. Recusar que o movimento marcou uma época, simbolizou uma geração e deixou saudade é simplesmente não ter memória. Uma histeria coletiva transformava a cabeça dos jovens.Milhares de seguidores do movimento aglomeravam-se na porta da TV RECORD-SP, para conhecer os rapazes e moças que comandavam e faziam a festa do JOVEM GUARDA.Tudo isso, mudou no sentido geral o comportamento dos jovens, toda juventude queria seguir o que os nossos ídolos faziam, principalmente movidos pelos três ícones do programa: Roberto, Wandeca e Erasmo, desde o jeito de cantar, andar, vestir, falar e tudo mais que eles inventavam. Depois de alguns programas, o mesmo tornou-se a coqueluche das tardes de Domingo, o Jovem Guarda era um sucesso total, até os mais ferrenhos críticos reconheciem: “O iê-iê-iê era o ritmo da comunicação de massa, nunca então, visto”. A terra da garoa passou a ser o centro pricipal do movimento, inclusive o trio principal de apresentadores trocou o Rio de Janeiro por São Paulo. Foram todos morar no centro da cidade à custa da Record. Roberto e Erasmo no Hotel Lord, no Largo do Arouche, enquanto Wanderléa, devidamente acompanhada pela família, no Hotel Normandie, localizado na Av. São João. Outros ídolos do movimento também se mudaram para São Paulo, como foi o caso de Ed Wilson, Martinha, Rosemary, Eduardo Araújo e outros. As maiorias dos ídolos nasceram no estado de São Paulo ou já residiam como: Jerry Adriani, Wanderley Cardoso, Bobby di Carlo, Demétrius (é carioca foi para São Paulo com seis meses de idade), Ronnie Cord, Carlos Gonzaga, Tony Campello, Meire Pavão, Marcos Roberto, Dori Edson e outros.


			Passados mais de 65 anos, o movimento é cada vez mais forte, onde existe uma trincheira de amantes desde comunicadores, curiosos, colecionadores, admiradores e grupos musicais, provando que a chama ainda continua acesa e que “O SONHO NÃO ACABOU”.


			A música “Esqueça”, de Roberto Carlos, apareceu nas paradas de sucesso em março de 1967.


			História da Jovem Guarda


			O rock’n’roll norte-americano da década de 50 invadiu o Brasil. Em 1957, o filme No Balanço Das Horas também fazia sucesso aqui no Brasil. Foi quando surgiu a primeira geração de roqueiros genuinamente brasileiros.


			E aí, compositores e cantores tentavam reproduzir o ritmo do rock’n’roll cantando em inglês. Mas, o público não entendia praticamente nada e perceberam que os jovens queria entender as letras e cantar, então, passaram, a cantar em português. Foi aí que começaram a aparecer as versões com muita intensidade no Brasil, e os irmãos Tony e Celly Campello reinavam nesse período. O cantor Sérgio Murilo também fazia parte dessa trupe. Na década seguinte, o bastão passou de mãos. O trio Roberto Carlos, Erasmo Carlos e Wanderléia entraram em cena de mansinho, mas com jeito de quem queria assumir o trono e arrombar a festa. Contudo, naquela época as atenções da mídia estavam voltadas para a bossa nova que era o som da época. Os programas dedicados exclusivamente ao rock’n’roll de então começaram a minguar, bem como os sucessos. Em 1961, Celly Campello casou-se e dediciu afastar-se da vida artística. E aí, até o Roberto Carlos se curva à bossa nova.


			Erasmo Carlos e Wanderléia foram os principais responsáveis na divulgação desse tipo de música que juntas, ainda pouco conhecida, era o bolero e samba-canção devidamente misturado com rock’n’rool. Na cidade do Rio de Janeiro, alguns artistas como Ed Wilson, Cleide Alves e Renato e Seus Blue Caps experimentavam esse novo estilo ou novo ritmo. Logo, logo, esse novo ritmo foi batizado com o som da Jovem Guarda ou simplesmente iê-iê-iê. Enfim, era nada mais que, a consolidação do rock’n’roll feito anteriormente – os primeiros passos do rock brasileiro.


			A balada roqueira ainda era o meio de sobrevivência de muitos artistas, caso de Demétrius, nascido Demétrio Zahra Neto em 28 de março de 1942-11 de março de 2019-SP. Ele foi um dos pioneiros no ínicio da década de 60. Seu estilo trazia a visivel influência de Elvis Presley. O Cara que interpretaria o padrão da Jovem Guarda surgiu em 1960. Rua Augusta foi o primeiro megahit do rock nacional, que o famoso maestro e compositor Hervê Cordovil fez especialmente para seu filho Ronnie Cord. Graças a essa música o garoto recebeu vários prêmios em 1964 e 1965. Mesmo com as criticas dos roqueiros mais exigentes, que achavam o refrão da música meio infantil – “Ei, Johnny, Ei, Ei, Alfredo, quem é da nossa gangue não tem medo” - ela é lembrada até hoje, talves por ser a primeira a retratar a cena roqueira da época.


			1961 – Em Novembro, Ed Wilson sai do grupo Renato e Seus Blue Caps para seguir carrreira solo a convite de Carlos Imperial. Em julho estréia na Rádio Guanabara Os Brotos Comandam, apresentado por Carlos Imperial.


			1962 – Março, Os Beatles se apresentam pela primeira vez na Rádio BBC. Maio, Celly Campello se casa e abandona a carreira artística. Junho, A Seleção Brasileira de Futebol é bicampeã no Chile. Outubro, Love Me Do, estréia dos Beatles, chega às lojas.


			1963 – Em Fevereiro, Ronnie Cord foi proclamado “Rei da Juventude Brasileira” no programa Ritmos Para Juventude (TV Paulista) com 5.865 votos. – Em Junho, o conjunto mais querido do Brasil, Renato e Seus Blue Caps, grava um novo disco. Os vocais já são do novo crooner guitarrista de ritmo. ERASMO CARLOS. Ainda em junho, Os Rolling Stones lançam seu primeiro compacto Come On/I Wanna Be Loved. Julho, A TV Excelsior leva ao ar a primeira telenovela brasileira, 2-5499 Ocupado. Novembro, John Kennedy, é assassinado em Dalas.
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			Ronald Cordovil mais conhecido como Ronnie Cord, nasceu em 22 de janeiro de 1943-06 janeiro de 1986-SP, bem distante da rua Augusta, em São Paulo, o ponto de encontro da juventude in da época, que Ronnie Cord iria narrar em seu futuro sucesso. Ronald nasceu em Manhuaçu, estado de Minas Gerais. Começou a aprender violão aos seis anos e aos 16 fez um teste na gravadora Copacabana Discos, que ficava na então Capital do Rio de Janeiro. Com um repertório em inglês, no ano seguinte lançava sua carreira solo. You’re Knockin’Me Out, de Neil Sedaka eH. Greenfield, e Pretty Blue, de Teddy Randazy, estas músicas foram escolhidas como covers de estréia. Mas, Itsy Bitsy Teeny Weenie Yellow Polkadot Bikini, de Beckriss e Vanze, veio como seu primeiro grande sucesso que em 1960 lhe rendeu o Troféu Chico Viola, além de passar seis meses no primeiro lugar das paradas. Mais somente cinco anos mais tarde seu pai comporia a versão Biquíni de Bolinha Amarelhina, hoje em dia mais conhecida no Brasil do que a original. E em 1961 além de lançar Sandy, começou a compor. Continuou com o idioma inglês até o seu terceiro álbum. Em 1965 e 1966 fez parte do grupo The Cords (que virou Os Cords - nacional) junto com seus irmãos Norman e Hervé Júnior. Foi qundo participou de programas de TV, no Rio de Janeiro e em São Paulo. Nesses dois anos participou do programa Jovem Guarda da TV Record, passando a ser parte integrante do movimento que tinha a frente Roberto Carlos, Erasmo Carlos e Wanderléia. Depois se transformou em Agente de Viagens, abandonando a carreira artística. Faleceu em 06/01/1986 em São Paulo-Capital, aos 42 anos de idade vitima de câncer..


			O rock entre outras coisas causava alguns conflitos de gerações e com isso algumas pessoas temerosas não o apoiavam. Não era o único o exemplo da família Cordovil. Com uma composição do professor Pavão, diretor de conservatório, sua filha Meira Pavão lançou-se no meio musical com O que é que Eu Faço do Latim?. Com a explosão da Jovem Guarda, a cantora atingiu seu auge. Em 1965, juntamente com seu irmão Albert Pavão, Meire grava nos EUA e logo recebeu o título de “Rainha do Twist”. Embora em categoria bem menor – pois a carreira de Albert se restringiu a alguns duetos com sua irmã -, dá pra afirmar que a Jovem Guarda também teve um duo do tipo Tony e Celly Campello.


			As coisas começaram a melhorar para o Rei, na primeira metade dos anos 60 durante oito meses de 1963, Roberto Carlos trabalhou na Rádio M.E.C., no Rio de Janeiro. Foi quandoestourou a música Calhanbeque, de Loudermilk, versão de Erasmo Carlos. Ela foi incluída no terceiro álbum de Roberto, “É Proibido Fumar”, lançado pela CBS. Em 1964, Roberto Carlos recebeu o Troféu Roquete Pinto como cantor revelação do ano e no mesmo ano lançou Roberto Carlos Canta para a Juventude, seu quarto disco. São desse LP os sucessos: História de um Homem Mau, uma versão de Erasmo Carlos para uma composição de Louis Armstrong, e A Garota do Baile, composta em parceria com Erasmo. A partir desse ano, Roberto passou a fazer parte de quase todos os programas de televisão, além de intercalar sua agenda com shows. Mas, ainda faltava uma coisa, se apresentar no programa Hoje É Dia de Rock, apresentado por Jair de Taumaturgo na TV-Rio.


			1964 – Fevereiro, Turnê promocional dos Beatles pelos Estados Unidos. Sua aparição no Ed Sullivan Show bate todos os recordes de audiência. As fábricas de discos brasileiras param de fabricar vinis de 78 RPM. Abril, O general Castello Branco assume a Presidência do Brasil.Em junho, Jerry Adriani lança seu primeiro LP, com coro e orquestra sob a direção de Alexandre Guattati. Ainda em junho, Millôr, Ziraldo e Jaguar lançam a revista Pif-Paf, embrião do Pasquim. Julho, Roberto Carlos sofre um acidente de carro próximo à Paraíba do Sul. Seu amigo Roberto Olveira morre dias depois. Setembro, Chega aos cinemas britânicos 007 contra Goldfinger, o primeiro filme do agente James Bond.


			1965 – Em Janeiro, o Troféu Chico Viola, prêmio da Record para os melhores do disco, teve três “roqueiros agraciados”. Roberto Carlos (É Proibido Fumjar), Ronnie Cord (Rua Augusta) e Demétrius (Ritmo da Chuva), - ainda em janeiro, Estréia no Brasil A Hard Day’s Night, o primeiro filme dos Beatles, com o titulo de Os Reis do Iê, Iê, Iê! (por causa do refrão do hit “She Loves You”) A partir de então, o termo “rock’n’roll” caí em desuso no Brasil e o pop jovem de influência beat passou a ser chamado de “iê-iê-iê”. Fevereiro, Morre Nat King Cole. Março, O russo Aleksey Leonov é a primeira pessoa a andar no espaço. Abril, Elis Regina, com “Arrastão”, é a grande vitoriosa do I Festival de Música Popular Brasileira, da TV Excelsior. 


			Ainda 1965 - Julho, Bob Dylan é chamado de “Judas” por tocar guitarra elétrica no Festival de Música Folk de Newport. Os Rlling Stones chegam ao primeiro posto da Billboard com “(I can’t Get No) Satisfaction”. Agosto, Vai ao ar o programa Jovem Guarda, pela TV Record. Os Beatles fazem o maior concerto de música de todos os tempos, em Nova York, para mais de 60 mil pessoas. Outubro, O Ato Institucional n° 2 extingue os partidos políticos e prevê a decretação de estado de sítio no Brasil. Em Novembro, a audiência do programa Jovem Guarda chegava a cerca de 3 milhões de espectadores, só em São Paulo. Roberto Carlos lança o disco Jovem Guarda e Renato & seus Blue Caps o LP Isto é Renato & Seus Blue Caps.


			
Palavras e Gírias da Época 


			– Abafar: arrasar, chegar a fazer com que todos os olhares se voltassem na sua direção. Daí a expressão “crente que está abafando”. Biruta: Doido. Maluco. A palavra foi imortalizada em “Eu Não Tenho Namorado”, cantada por Celly Campello, em que Tony Campello pergunta pra a irmã: você ficou biruta? Bronca: Repressão. Broto Legal: Garoto ou garota interessante. Cadilac: Nome genérico dado aos carros luxuosos e possantes. Casquinha: Brincadeira pré-sexual superficial, sem desdobramentos de cama. A virginal Celly Campello cantava em ‘Os Dez Mandamentodos do Broto’: “Se o garoto é delicado/e mora no coração/no escuro sentado ao lado/durante toda a sessão/tem direito a uma casquinha/e um pouquinho de emoção/pra não perder a linha/pode só pegar na mão”. Chá Dançante: (ou a depender da região do país, mingau dançante) – Baile, geralmente realizado nos finais das tardes de domingo, em que a garotada da época balançava os corpinhos ao som do twist e do hully-gully.Cocada: Acompanhante indesejável – quase sempre a prima ou a vizinha – que, geralmente a mando dos pais, vigiava os passos da filha que ia ao cinema ou baile com o namorado. Crush: Refrigerante sabor laranja que virou mania. Cuba Libre: Mistura de coca-cola com rum. Daqui, Ó: Sempre acompanhado de um gesto, que segurava com as pontas dos dedos o lóbulo da orelha, significava algo muito bom, maravilhoso. Estar com a bomba: Estar bem, estar por cima, estar famosa. Dizia-se: Fulana está com a bomba.Estouro: A palavra, usada por dez entre dez jovens, servia pra qualificar tudo aquilo que era absolutamente excepcional e arasador. Era o máximo uma garota ouvir ao passar na rua: - Broto, você está um estouro!Ficar pra Titia: Não casar. Flertar: O mesmo que namorar. Gang: Turma. Quem era da nossa gang não tinha medo, cantava Ronnie Cord em Rua Augusta. Gema: Preciosidade, coisa fina. Hully-gully: tipo de dança, prima do twist e filha do rock’n’roll.Lambreta: Um dos maiores objetos de desejo da juventude, eram pequenas e coloridas motocicletas, com design direfenciado das tradicionais motocicletas tipo Harley Davidson. Laquê: Liquido de cheiro adocicado – e insuportável – que as mulheres aplicavam nos cabelos para impedir que o vento desmanchasse seus penteados. Manjo: Presente do indicativo do verbo manjar, que significava perceber, sacar, estar por dentro. Em Prima Dayse (gravado em 1961) Eduardo Araújo berrava a la Little Richard: “Minha Prima Dayse/Manjo muito bem/Namorava todo mundo/mas não casa com ninguém”. 


			Em 1965, Roberto Carlos lança pela gravadora CBS o álbum Jovem Guarda. Os maiores sucessos foram Quero que Vá tudo pro Inferno e Mexerico da Candinha, dele e do seu parceiro Erasmo Carlos. Incluiu também nesse disco, a canção portuguesa Coimbra, de Fernão Galhardo.Com esse disco explodiu a fama de Roberto Carlos por todo Brasil. E quem queria estar na moda o imitava seu modo de vestir, seus gestos e suas gírias. E aí, durante dez anos consecutivos atingiu o primeiro lugar em vendagem de discos. Em 1966 a CBS lança o álbum Nossa Canção. Com os hits: Namoradinha do Amigo Meu e Eu Te Darei o Céu, composições de Erasmo Carlos, também desse disco, Negro Gato, de Getúlio Cortês. E no ano seguinte vem outro estouro também pela CBS o álbum Em Ritmo de Aventura, incluidos as músicas De Que Vale Tudo Isso e Por Isso Corro Demais, as duas escritas junto com Erasmo Carlos. Este disco serviu de trilha sonora para o filme “Roberto Carlos em Ritmo de Aventura”, que marca a entrada do cantor no cinema. Ainda em 1967, Roberto Carlos fica em quinto lugar no III FMPB (3° Festival da Música Popular Brasileira), organizado pela TV Record, com a canção Maria, Carnaval e Cinzas, de Luís Carlos Paraná, acompanhado pelo conjunto O Grupo. 


			


			Participaram da Jovem Guarda


			Bandas


			Analfabitles; Baobás; Beat Boys; The Beatniks; The Bells; Os Brasas; The Brasilian Bitles; Os Panteras; The Bubbles; Os Canibais; Os Carbonos; Os Cleans; The Clevers (2); Código 90; Os Abutres; AMEBA; Colt 45; Embalo R; The Fevers; Os Incriveis; Jet Blacks; The Jones; The Jordans; Liverpool; Os Lordes; Os Megatons; The Mugstones; The Mustangs; os Nucleares; O’Seis; The Outcasts; Os Populares; The Pop’s; Raulzito; The Rebels; Renato e seus Blue Caps; Os Santos; The Silvery Boys; Som Beat; The Sanshines; The Supersonics; Os Terríveis; Os Versáteis; The Youngsters e outros.


			Cantoras


			Adriana; Cidinha Santos; Cleide Alves; Denise Barreto; Elizabeth; Giane; Inês Jordan; Joelma; Kátia Cilene; Maritza Fabiani; Martinha; Meire Pavão; Nalva Aguiar; Roberta; Rosemary; Sandra; Silvinha; Suely Rangel; Suzy Darlen; Vanusa; Waldirene; Wanderléa. 


			Instrumentistas


			Bolão (saxofonista); Gato (guitarista); Lafayette (tecladista); Sérgio Carvalho (tecladista).


			Grupos Vocais


			Os Caçulas; Golden Boys; Trio Esperança; Os Inocentes; Trio Melodia; Trio Ternura.


			Duplas Vocais


			Os Carecas; Os Cords; Deny & Dino; Os Diferentes; Os Jovens; Leno & Lílian; Os Vikings; Os Vips.


			Mini Gurda


			Os Azes; Ed Carlos; Enza Flori; Os Iguais; Os Minos; Os Namorados; René Dantas; Solange Maria.


			Cantores


			Adilson Ramos; Antônio Marcos; Arthurzinho; Ary Sanchez; Bobby de Carlo; Cláudio Fontana; Cyro Aguiar; Demétrius; Dick Danello; Dori Edson; Ed Costa; Eduardo Araújo; Ed Wilson; Erasmo Carlos; Fernando Pereira; George Freedman; Humberto Garin; Jean Carlo; Jerry Adriani; João Luiz; José Ricardo; José Roberto; Leno; Luiz Fabiano; Luiz Carlos Ismail; Luiz Carlos Clay; Luiz Keller; Márcio Greyck; Marcos Roberto; Mário César; Nilton César; Pedro Paulo; Prini Lorez; Reginaldo Rossi; Robert Livi; Roberto Carlos; Roberto Rei; Ronnie Cord; Ronnie Von; Rossini Pinto; Sérgio Murilo; Sérgio Reis; Tony Campello; Wanderley Cardoso e outros.


			O Grande Amigo do Roberto - ERASMO CARLOS


			Tremendão era o apelido de Erasmo Carlos nos tempos da Jovem Guarda. Amigo e parceiro de Roberto Carlos, Erasmo começou a carreira junto com o nascimento do rock no Braisl, tocando em conjuntos como Os Sputiniks e Renato e seus Blue Caps. Escreveu grandes sucessos como os hits Parei na Contramão e Quero que Vá tudo Pro Inferno. Dono de grande carisma, Erasmo também levava as fãs à loucura. O que deixava os rapazes enciumados. Também pudera: era boa pinta, tinha seu carrão e cantava rock.


			Martinha foi à primeira mulher na históiria da música brasileira a liderar a venda de discos no País todo, numa determinada época. Foi assim com o compacto “Eu te amo mesmo assim”. Martinha tem apenas 1 metro e 56. Quem acompanhou “O Queijinho de Minas” na gravação do primeiro LP dela foram os Wandecos, grupo de Wanderléia.


			Ronnie Von também era bom de tiro (foi militar da Aeronáutica). O Pequeno Príncipe era capaz de quebar uma garrafa a 30 passos atirando com um 38. Mas alerta “O mundo seria melhor se a as armas fosse usadas apenas para tiro ao alvo, e nunca entre seres humanos”.


			Na Revista Contigo, número 36, em setembro de 1966, sai na capa Cláudia Cardinalli. Ela segura dois discos de Roberto Carlos, com a manchete: “Cláudia no ié,ié,ié”. De Roma, ela diz que estará lançado seu primeiro LP, incluindo duas músicas brasileiras.


			Você sabia que a música “As Flores do Jardim de Nossa Casa” foi composta por Roberto Carlos num quarto de hotel na Holanda, onde ele estava com o filho Segundinho que se submetia a um tratamento de glaucoma congênito. A música foi feita para o filho.


			Aos poucos foram surgindo aquelas bandas jovens em que tinham o rock’n’roll como citação principal. Golden Boys, Renato e seus Blue Caps, Jet Black’s e The Clevers são alguns exemplos. O quarteto Golden Boys foi o conjunto que mais teve sucessos gravados por outros artistas da Jovem Guarda. É Papo Firme, lançada por Roberto Carlos em 1967, e de autoria de Renato, o caçula dos Golden Boys – que mais se destacou como compositor. Junto com Danilo Caymmi e Guttemberg Guarabira, Renato compôs Casaco Marrom para sua irmã Evinha em 1970. Em 1967, ele e Ronaldo, o irmão do meio, fizeram a trilha sonora do filme musical “Juventude e Ternura”, dirigido por Aurélio Teixeira, com Wanderléia e Erasmo Carlos no elenco. Ronaldo dos Golden Boys, além de cantor, tocava bateria, violão, baixo e instrumentos de percussão e participou de quase todos os festivais de música do Brasil. Escreveu mais de trinta músicas. Não Precisas Chorar, um de seus grandes sucessos, foi lançadoporRoberto Carlos pela CBS em 1966 e no ano seguinte, pela EMI, pelos Golden Boys. O maior hit de Roberto foi Eu Já Nem Sei.


			O término da Jovem Guarda não fez com que os Golden Boys parassem sua carreira. O grupo tornou-se trio em 1971, com a saída de Renato para gravadora Odeon, onde exerceu o posto de diretor de produção. Com o boom do rock nos anos 80, voltaram a se apresentar juntos novamente.
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			Renato e Seus Blue Caps foi formado em 1960 no Rio de Janeiro. Seu líder era o guitarrista, cantor e compositor Renato Cosme Vieira de Barros, nascido nessa cidade do Rio de Janeiro em 27 Set 1943-28 Jul 2020. Ele era acompanhado pela guitarra-base de Carlinhos, nascido Carlos Alberto da Costa Vieira também no Rio de Janeiro, em 1943; pelo baixista Paulo César Viera de Barros, ou apenas Paulo César, que também nasceu no Rio de Janeiro em 1947; pelo baterista Carlos Antônio Pinheiro, mas conhecido como Tony; e pelo sax tenor de Cid Rodrigues Chaves, ou simplesmente Cid. O conjunto começou apresentando-se em clubes e festinhas do bairro de Piedade, onde moravam. Devido ao sucesso, foram convidados para tocar no programa de Jair de Taumaturgo na Rádio Mayrink Viega, no Rio de Janeiro.E o sucesso prosseguiu e Renato e Seus Blue Caps foram convidados para se apresentar no programa Os Brotos Comandam, que era transmitido pela TV-Rio e pela Rádio Guanabara. O grupo lançou seu primeiro compacto duplo pela CBS, já em 33 rpm. Dele faziam parte as músicas: Bigorrilho, de Sebastião Gomes, Romeu Gentil e Paquito, We Like Birdland, Noturno em Mi Bemol e Vera Lúcia, estas três escritas pelos irmãos Renato e Paulo César. Vera Lúcia tornou-se o primeiro sucesso do conjunto. 


			Em 1965, foi lançado o álbum “Viva a Juventude”, e aí, veio outro grande sucesso: Menina Linda, uma versão de Renato para a música I Should Have Known Better, de John Lennon e Paul McCartney, que e sucesso até hoje. Outra versão de sucesso foi depois apresentada ao público no programa Jovem Guarda: Escândalo, feita por Renato a partir da música Shame and Scandal in the Family, de Huon Donaldson e S.H. Brown. No ano seguinte também pela CBS veio o álbum “Um Embalo com Renato e Seus Blue Caps”, cujo carro-chefe era a faixa Até o Fim, uma versão de Lílian Knapp para outra música de Lennon e McCartney: You Won’t See Me. Com o enceramento do programa Jovem Guarda – o programa em que o conjunto mais apareceu – e o posterior fim do movimento, Renato e Seus Blue Caps continuaram com muito sucesso como banda de bailes, ainda pela CBS. Também correram por fora, gravando com outros artistas. Paulo César chegou a participar de muitos discos de Raul Seixas lançados pela Phillips. 


			É de se esperar que depois de tantos anos a formação dificilmente seria a mesma. Em um de seus retornos às gravações do conjunto em 1983, Carlinhos já não integrava a equipe, mas o músico Marquinhos entrava para cuidar dos teclados e Gerson Moraes substituía Tony na bateria. Renato e Seus Blue Caps formaram uma das bandas mais duradouras da história do iê-iê-iê, tanto acompanhado artistas como Wanderléia ou Raul Seixas quanto continuando o estilo décadas depois da Jovem Guarda. Hoje a banda é considerada a mais antiga do mundo em atividade. O Comando da banda hoje é de Cid.


			1966 – Em Janeiro: surge o grupo The Brasilian Bitles. Março: Passeata de estudantes em Minas Gerais é violentamente reprimida pela polícia. Maio: Os Beach Boys lançam Pet Sounds. Elis Regina se apresenta no programa Jovem Guarda. Junho: O’Seis, embrião dos Mutantes, grava o compacto O Suícida/Apocalipse.Julho: John Lennon declara que os Beatles são mais famosos do que Jesus Cristo. Agosto: Incêndio destói os arquivos da TV Record. Setembro: Os Beatles decidem não fazer mais shows. Outubro: Arthur da Costa e Silva é eleito presidente do Brasil. Dezembro: Jimi Hendrix estréia com Hey Joe/Stone Free.


			1967 – Janeiro: A Lei de Imprensa instaura a censura prévia no Brasil. Abril: O The Who lança The Who Sell Out. Maio: Gilberto Gil lança Louvação.Chega às lojas Are You Experienced?, de Hendrix. Junho: Os Beatles lançam Sgt. Pepper’s Lonely Hearts Club Band. Primeira exibição do filme Ao Mestre com Carinho. Julho: O Pink Floyd lança The Piper at the Gates of Dawn. Outubro: A Tropicália mostra a cara do III Festival da TV Record com “Domingo no Parque”, de Gil, e “Alegria, Alegria”, de Caetano. Ernesto Che Guevara é morto na Bolívia.Novembro: Os Rolling Stones também embarcam na psicodelia com o álbum Their Satanic Majesties Request.


			O NAMORADO Brasileiro de JANIS JOPLIN


			Em 1966, apareceu na cena musical brasileira um roqueiro muito diferente. Não tinha pinta de galã e nem fama de bom moço. Era Sérgio Augusto Bustamante, o Serguei.Seu compacto de estréia – As Alucinações de Serguei – já dava uma boa medida do que vinha por aí: shows performáticos na tevê, visual carregado e muita rebeldia.Seu rápido affair com Janis Joplin, durante a passagem da cantora pelo Brasil, entrou para a história do rock verde-amarelo;


			FASHION – Banho e Passeio:


			A ousadia chega devagar: calças mais colada ao corpo e maiôs menos pudicos – Deixa cair! Em helanca ou em outro tecido, a mulher vestia calças coladas ao corpo e, como se dizia na época, deixava cair! Escândalo Federal Tudo cai! O saiaote some e, algum tempo depois, um rude golpe abala os caretões dos anos 60: surgem o duas-peças, o bisavô das tanguinhas milimétricas dos anos 70/80/90. Vênus nada Nua O maiô com saiote, cobrindo completa e discretamente a genitália feminina, era o máximo a que os corpos femininos de então se permitiam. A Queda do Saiote O maiô continua muito bem-comportado, mas a mulher já adquire o direito de revelar melhor o seu corpo, sem os obtusos saiotes de antes. Maiô Família Ir à praia se bronzear? A bordo nada mais ousado que este comportado traje de banho, indicado para a moça que queria zelar por sua honra. Umbigo, enfim, de foraDescobre-se lentamente que nem toda a nudez será castigada. Resultado: ao duas-peças dá lugar ao biquíni, ainda nem tão pequenininho assim, mas deixando os mais machistas indignados!


			Banda de destaque da Jovem Guarda – OS INCRÍVEIS
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			No ano de 1962: cinco rapazes, se juntam para ensaiar música, e formam um “conjunto musical”, como se falava na época, o qual torna-se posteriormente conhecido como THE CLEVERS. Era mais ou menos no estilo dos conjuntos norte-americanos THE SHADOWS ou THE VENTURES. Música instrumental com bateria, guitarra base, contra baixo, guitarra solo, órgão elétrico e saxofone. Mas os nossos incríveis futuros músicos de sucesso também cantavam, cabendo ao vocalista Mingo, a responsabilidade de se tornar um cantor de verdade.


			Um radialista (DJ), chamado Antônio Aguillar, que comandava na época o programa RITMOS DA JUVENTUDE na Rádio Nacional de São Paulo, responsável pelo descobrimento de vários outros conjuntos, decide ser o padrinho dos The Clevers, apresentando-os à gravadora continental.Palmeira, diretor artístico da Continental apostou na idéia e contratou os The Clevers para o seu “cast”, e junto com Alfredo Corleto do Departamento de Divulgação da gravadora, marcaram um encontro com Antonio Aguillar, no programa Enzo de Almeida Pasos, e lá mesmo perante os telespectadores, assinaram o contrato. 


			Logo, gravaram um 78 rpm e em seguida um LP (Encontro com The Clevers – Twist). Abriram uma longa carrerira de sucessos, altos e baixos, enfim, deixaram escritas belas páginas na história da música brasileira e mundial.


			Já fazendo muito sucesso, decidiram fazer uma excursão mundial, no auge da Beatlemania. Não se tem muitas informações sobre esta viagem, mas é famosa a história de caso (real ou fictício, quem sabe?) entre o baterista Netinho com a cantora italiana de grande sucesso na época Rita Pavone.


			Antes de iniciarem nova excursão que duraria 40 dias para a Argentina, rompem com o empresário Antonio Aguillar (o descobridor do grupo), que atinha os direitos do nome THE CLEVERS. Os membros dos incríveis tentam comprar a marca, mas não chegam a um acordo.


			De volta ao Brasil, descobrem que existe um outro conjunto com o mesmo nome no Brasil e até gravando discos. Para não confundir os nomes, eles resolvem adotar o apelido brasileiro OS INCRIVEIS, o qual, passa a ser o nome oficial do grupo e aí lançam grandes sucessos cantando em vários idiomas como o italiano, espanhol e inglês. Chegam a fazer um filme, no estilo dos Beatles, chamado “Os Incríveis neste Mundo Louco”, lançando o LP com o mesmo nome. Atingindo o auge do sucesso no Brasil e exterior, gravam o LP “Os Incríveis Internacionais” com canções em português, inglês e japonês.


			Passavam os anos de 1968 e 1969, OS INCRÍVEIS estavam no auge do sucesso, realizando shows ao vivo no Brasil inteiro, e sucesso em todas as rádios. É dessa época os hits: “Era Um Garoto Que Como Eu Amava Os Beatles E Os Rolling Stones”, “O Milionário (2ª. Versão)”, “Czardas”, “Israel”, “Te Amo”, “Mundo Louro”, “Menina”, e outros.


			Nesta época lotavam cinemas e clubes onde se apresentavam com o que havia de mais moderno em aparelhagem de som e luz, além das apresentações nos programas de Jovem Guarda na TV onde além de músicas suas acompanhavam outros cantorees de sucesso da época. 


			Neste período, o Brasil vivia a época difícil, da repressão militar, e os ativistas nunca perdoaram o que chamavam de “alienação política da Jovem Guarda”. No entanto, a proposta da Jovem Guarda era de contestação aos costumes e não ao regime político.


			Os Incríveis começaram a fazer uma seqüência de gravações, as quais foram responsáveis pelo marca de fazerem o jogo da ditadura. Os compositores Dom e Ravel tiveram algumas músicas suas utilizadas para a propaganda do regime ditatorial (por exemplo, a campanha do MOBRAL e a música “Você Também é Responsável”, ou outra “Homem do Campo”), na base da vaidade patriota com slogans do tipo BRASIL, AME OU DEIXE-O, Os Incríveis gravam então algumas músicas destes compositores, e uma dela torna-se marca registrada e tema musical do Milagre brasileiro anunciado pela ditadura, com música de fundo cantada e tocada pelos Incríveis: “Eu Te Amo Meu Brasil!”.


			Com a música Eu Te Amo Meu Brasil, os Incríveis ficam então censurados por parte da crítica como apoiadores do regime político que a Nação esconjurava. Isto, no entanto nunca provado e nos shows o público continuava sempre fiel.


			Com a agenda repleta de shows, mesmo assim, os Incríveis, começava a perder prestígio pelo longo tempo de estrada e começaram as divergências no estilo das músicas e do gosto de cada um, resolveram terminar a banda e seguir carreira solo. Assim, os 5 incríveis resolveram se separar, Netinho, o baterista, forma o grupo Casa das Máquinas, que faz um relativo sucesso com o estilo Rock. Manito, músico mais erudito, lança-se na carreira instrumental solo, e não é muito bem sucedido. Grava também com o grupo O Som Nosso de Cada Dia. Nenê foi ser músico de estúdio. 


			Em 1973 e 1974, juntam-se três deles (Risonho, Mingo e Nenê) e gravam dois LPs. O primeiro contendo a música “O Magnário”, de autoria de Risonho, o mago da guitarra solo e as músicas “Eu Sou Humilde” e “Adeus Tristeza”, que tocam nas rádios. Gravam também um compacto promocional (uma raridade) com o Hino Nacional Brasileiro, distribuído gratuitamente junto com o sabão em pó Rinso. O segundo LP, contendo a música “Você Vai Ser Mamãe”, que faz algun sucesso e a música “Isto É A Felicidade”, que estoura nas paradas e toca em todas as rádios. O prestígio é recuperado em parte, mas é muito pouco para uma nova carreia de sucesso. O estigma contra eles ainda permanecia vivo.


			Em 1992, com a onda retro, lembrando sucessos do passado, Netinho, Nenê e Manito (esporadicamente Risonho), resolvem voltar a se apresentar ao vivo com Os Incríveis, sendo acrescentado ao grupo o guitarrista solo Sandro, filho do baterista Netinho. Faz algum sucesso no programa do Faustão na Rede Globo. Risonho grava uma participação especial no disco dos Jet Black’s, a música “O Milionário”.


			No 25° aniversário da Jovem Guarda, em 1995, a lembrança dos Incríveis estava muito presente, com discos comemorativos do movimento, parém com o dissabor de não poder mais contar com a fabulosa voz do vocalista Mingo, falecido justamente neste período.


			Embora não tenham gravado mais músicas inéditas, os discos dos Incríveis estão sempre sendo relançados atravésdecoletâneas,tornando-se temas musicais sempre lembrados pelo talento e qualidade artística e técnica, permanecendo atual até hoje, e provavelmente para a eternidade.


			Biografia dos componentes da Banda:


			*Netinho: Luiz Franco Tomaz nasceu em Santos, dia 05 de abril de 1946, considerado um dos maiores bateristas do Brasil. Ficou famoso quando os Incríveis realizaram uma excursão mundial, e ele namorou a famosa cantora italiana Rita Pavone. Também cantava, mas teve que abandonar os vocais porque operou da garganta e perdeu a voz. Seu filho (Sandro) em 1992 participou dos Incríveis como guitarra solo. Duante algum tempo, foi baterista do grupo “Casa das Máquinas”. 


			*Neno: Demerval Texeira Rodrigues nasceu em Presidente Epitácio em 15 de junho de 1940-04 de dezembro de 2014 em São Paulo-Capital. Tocava Pistão, Guitarra e Contrabaixo. Participou dos Incríveis apenas nos primeiros tempos. Depois saiu e foi tocar em outro conjunto famoso da época, Os Jordans, onde seu irmão já fazia parte. Nos Incríveis, foi substituído pelo Nenê.


			*Risonho: Waldemar Mozena nasceu em Lins, no dia 11 de agosto de 1943-05 de agosto de 2019. Antes de pertencer aos Incríveis, era bancário. Com sua guitarra solo fazia solos incriveis e até hoje é lembrado como um dos melhores guitarristas de todos os tempos. Como referência, não precisa dizer muita coisa do seu talento, apenas que é o melhor performer da música “O Milionário”, até hoje. Em 2012, ele foi eleito pela revista Rolling Stone Brasil um dos 70 Mestres Brasileiros da Guitarra e do Violão.


			*Mingo: Domingos Orlando nasceu em São Paulo, no dia 01 de janeiro de 1943-14 de junho de 1995, vitima de Derrame Cerebral. Tornou-se o vocalista principal dos Incríveis, cantando em vários idiomas. Deu voz ao principal suceso do grupo, a música “Era Um Garoto Que Como ...”


			*Manito: Antônio Rosas Sanches nasceu em Vigo, na Galícia (Espanha) em 03 de abril de 1943-09 de setembro de 2011 vitima de câncer na laringe, aos 68 anos de idade. Era o músico mais versátil do grupo, tocando inúmeros instrumentos. É o responsável pelos instrumentos de sopro e pelos teclados. Duramte algum tempo, tocou no grupo “O Som Nosso de Cada Dia”. 


			Discografia: Os Incríveis (1981) vinil; Os Sucessos das Paradas (1979) vinil; Isso É A Felicidade (1975) vinil; 1910 (1971) vinil; Os Incríveis (1970) vinil; Os Incríveis (1969) vinil; Os Incríveis Internacionais (1968) vinil; Os Incríveis Neste Mundo Louco (1967) vinil; Para Os Jovens Que Amam Os Beatles, Rolling Stones E... Os Incríveis (1967) CD/vinil; Os Incríveis (1966) vinil; Os Incríveis (1965) vinil; “Os Incríveis” Mingo, Nenê e Risonho (1973) vinil; Os Incríveis Vol. 2 – The Clevers (1964) vinil; Os Incríveis The Clevers (1964) vinil; Dançando Com The Clevers (1964) vinil; Encontro com The Clevers – Twist (1963) vinil; Rua Augusta, Zero Hora – The Rebels (1962) vinil; Os Incríveis e seus Maiores Sucessos (1994) CD; e Os Incríveis The Clevers – Vol. 2 (1964) CD/vinil; 
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