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No canto, o encontro; no entanto, o encanto: à guisa de uma introdução

Além de parte integrante de diversas pistas de dança, meu envolvimento com o mundo das festas me é mais intenso do que apenas folia. Desde outubro de 2002, escrevo e edito o fanzine
 Nonsense, cujos principais assuntos tratados por ele consistem em festas e pessoas que trabalham durante e pelo bem da noite de Fortaleza. Fanzines (ou zines) são publicações alternativas em que o autor desempenha todas as funções existentes num periódico, geralmente para divulgar conteúdos pouco correntes na grande mídia. O Nonsense é fruto de minha insatisfação com o fim da boate Disco Voador e de meu desacordo com os temas abordados nos fanzines que até então eu conhecia (todos muito engajados e politizados).

Foi depois de ler os fanzines que eu enviava pelos Correios, que a jornalista Ana Kátia, então editora da Revista Beatz, convidou-me a responder um questionário
 sobre a noite de Fortaleza do final de 2003. As respostas serviram de base para uma matéria sobre as opções de diversão noturna em várias cidades do país.

Em março de 2004, fui chamado para fazer parte da equipe do extinto site Cena Ceará, que tinha como meta ser um portal de notícias sobre festas, comportamento, moda e atualidades da música eletrônica, gênero ainda em crescimento no Estado. Minha função no Cena Ceará era ser colunista, trabalho que também desempenhei no programa de rádio homônimo, transmitido pela Maxi Rádio. Os textos de ambos os veículos, internet e rádio, apresentam algumas semelhanças como a linguagem rápida, fácil e clara – já exercitada por mim nos fanzines. Essas características se tornaram, então, partes fortes da minha forma de escrever. No site, além de escrever crônicas, pude entrevistar personagens históricos da noite cearense, como o DJ Zozó Amaral, que hoje vive na Holanda, e a jornalista Claudia Assef, cujo livro é bastante citado nesta pesquisa. 

O convite para ser colunista do jornal O Povo veio em dezembro do mesmo ano. Já a partir de janeiro de 2005, mantive, durante cinco meses, um espaço semanal chamado Plugado, parte integrante do caderno Buchicho Teen
, em que eu narrava, descrevia e dissertava sobre as novidades que poderiam interessar aos adolescentes.

Mas foi em julho de 2005 que minha posição nas festas mudou radicalmente. Das pistas, fui pro palco – virei DJ. Em uma espécie de brincadeira, comandei uma festa por cerca de quarenta minutos na boate Noise3D Club, situada no entorno da orla marítima fortalezense. Foi tempo suficiente para que eu adorasse aquele status. Discotequei novamente no mesmo lugar duas semanas depois. “Os DJs têm uma noção muito precisa sobre quem é o seu público, principalmente porque, na maioria dos casos, já foram dançarinos” (VIANNA, 1988: 45). Em outubro, para celebrar uma festa de aniversário do meu fanzine, formei um grupo de DJs com mais dois amigos. Até hoje, nós do Fashiontruck United Artists tocamos em eventos e festas. Embora tenha mais de um ano, o grupo não se considera profissional, e tem por lema jamais se levar a sério.

Também presente em festas, existe uma personagem a destacar: o MC, o mestre de cerimônia. Surgido nas festas de hip hop, ela é responsável por animar as pessoas utilizando rimas, palavras de ordem, gritos de guerra e toda a sorte de elementos que um showman pode usufruir. O MC auxilia o DJ empolgando o público nos momentos em que o clima não está muito animado, provocando risadas pelas mímicas, danças ou piadas que faz com a “platéia”. Em 2006, também representei um MC em algumas festas, de março a setembro.

Todas essas experiências aguçaram minha curiosidade intelectual para iniciar uma pesquisa sobre este tema. A cada festa, como público ou DJ, adquiro mais vivência, amizade, paixão e destreza. Foi um processo natural começar a estudar o assunto e colecionar bibliografia. Além do encontro, o encanto com o objeto – o que constitui um desafio. Contudo, ao mesmo tempo, uma possibilidade de um conhecimento amadurecido e leituras diversas sobre o tema. O que está contido nessas páginas é, portanto, parte de mim que pulsa, de pulsão e de coração. 
A noite é feita pra dançar

Segundo Léa Freitas Perez, dificilmente a festa é tomada como objeto de estudo. Geralmente associada a rituais, elas acabam se tornando ilustrações das excentricidades da vida social, vistas como mero divertimento. “Mesmo que constantemente referenciada, geralmente não lhe é atribuído o estatuto de objeto analítico (...)” (PEREZ, 2002: 16).

Neste trabalho, a festa será abordada como uma passagem capaz de gerar múltiplas imagens da vida coletiva, quase sempre de forma lúdica. Uma experiência humana em sociedade produzindo um vínculo social. Um agrupamento de pessoas comunicando efervescência, hedonismo, transe. Um fenômeno social produtor de cultura. “Los días festivos reúnen desde siempre el carácter mítico de la eternidad. De ellos obtenemos una sensación de unión con el pasado y el futuro más lejanos
” (MAY, 1998: 49). 

No primeiro capítulo, a festa é tomada de modo geral como elemento – sua história e alguns de seus desdobramentos. Para tal estudo, tomamos os autores Mircea Eliade, com O Sagrado e o Profano, que nos faz perceber a sacralização do tempo, do espaço e dos objetos, constituintes de qualquer festa; Joseph Campbell, com O Poder do Mito, apresentando a retórica mitológica; Carl Gustav Jung, com O Homem e seus Símbolos, que analisa a representatividade nos atos humanos, e Manuel Cuenca, com seu artigo Fiesta y juego en el desarrollo humano, retirado do livro Ocio y Desarrollo, uma das muitas publicações do Instituto de Estúdios de Ócio. 

No segundo capítulo, a festa é percebida como uma das formas de lazer moderno, pois apesar dela ter um aspecto ritual (é uma cerimônia, uma solenidade), sua densidade e seu caráter extra-temporal e extra-lógico a distinguem tanto do ritual quanto do simples divertimento (que, por sua vez, corresponde apenas às funções expressiva, recreativa e estética da festa). Festa também não pode ser confundida com espetáculo, pois, ao contrário desse, impõe uma participação ativa das pessoas. “É impossível ser apenas espectador de uma festa. Ela impõe a participação, leia-se a relação, o estar-junto” (PEREZ, 2002: 28). Essa relação de proximidade com o outro é, paradoxalmente, vazia. 

A fusão da comunidade pode ser perfeitamente desindividualizante. [...] Estabelece(-se) uma relação oca que chamarei de relação táctil: na massa a gente se cruza, se roça, se toca, interações se estabelecem, cristalizações se operam e grupos se formam (MAFFESOLI, 1998: 102).

Os principais autores com os quais dialoguei neste capítulo foram Néstor Garcia Canclini, com Cultura Híbridas – Estratégias para entrar e sair da modernidade; Michel Maffesoli, com O Tempo das Tribos – O declínio do individualismo nas sociedades de massa; José Ortega y Gasset, com A Rebelião das Massas, e, finalmente, Micael Herschmann e Glória Diógenes: o primeiro, com o livro O Funk e o Hip-Hop Invadem a Cena e com artigo Funk e Hip Hop: Globalização, violência e estilo cultural em Abalando os Anos 90, mesmo volume do qual pesquisei o artigo Rebeldia Juvenil: Tramas de exclusão e violência juvenil, também de autoria de Glória Diógenes.

Por último, será abordado o objeto empírico de reflexão, a festa comandada pelo disc-jóquei. Configurações modernas das celebrações antigas, em que um membro da sociedade sobe no altar para comandar, por apenas uma noite, o frenesi coletivo. Aqui, utilizarei o livro Last Night a DJ Saved My Life, principal referência sobre a história do disc-jóquei no mundo, escrito por Bill Brewster e Frank Broughton. Todo DJ já Sambou, de Claudia Assef, e Babado Forte, de Erika Palomino, serão os volumes com os dados sobre o surgimento e desenvolvimento do DJ no Brasil. Artigos das revistas Veja, Beatz e Istoé, além de matérias dos jornais O Povo e Estado de S. Paulo fornecerão informações sobre cada etapa do processo de formação da identidade do DJ nacional.

Para tal abordagem, será utilizado um questionário
 de entrevista.  Dois DJs bastante representativos no cenário musical local e até nacional foram os entrevistados. São eles: Fran Viana, um dos precursores da moderna “cultura club
” cearense e Guga de Castro, radialista e um dos únicos brasileiros já selecionados para RedBull Music Academy
. Guga e Fran, além de referências como disc-jóquei, são, para mim, velhos conhecidos, o que facilitou o acesso às informações e realização das entrevistas. Por isso me vali também, na pesquisa histórica, de acontecimentos narrados por eles em várias de nossas conversas informais, das quais participaram, muitas vezes, a estilista Ruth Aragão, o jornalista Kiko Bloc-Boris, o empresário Davi Amorim, o professor Neto Pessoa, o DJ Rodrigo Lobbão e outras pessoas que fizeram parte e são registros vivos da noite cearense. Nesse percurso vivenciei, na verdade, uma rica experiência de pesquisa participante. 

Além dessas entrevistas, compõe este trabalho um questionário
 respondido por 194 jovens, de 14 a 26 anos, e aplicado entre 17 dezembro de 2005 e 07 de janeiro de 2006 no campus da Unifor, na festa “Technofor” e na entrada do curso de línguas Pink and Blue Freedom (PBF). Estruturei a pesquisa, incluindo o número da amostragem, durante a disciplina de “Pesquisa em Publicidade e Propaganda” e a executei depois exclusivamente para esta monografia, visando obter uma definição mais clara sobre como o jovem cearense analisa a figura do DJ e a participação dele na festa, a partir da análise de dados. No capítulo três, as informações conseguidas são brevemente aferidas, de forma apenas a comprovar em estatísticas o que estudei em idéias.

Capítulo Um: Tudo que move é sagrado

Antigamente era assim: horas perdidas frente ao espelho arrumando o cabelo – quanto mais armado, melhor. Laquê, gel, brilhantina e até enchimento (o pretérito imperfeito do mega hair
), tudo era válido para deixar a cabeleira na forma desejada. Para os “brotinhos”, o avolumado cabelo era compensado por uma saia também exagerada (valorizando os quadris). Nos rapazes, costeletas hiperbólicas e roupas bem justas, com uma calça que se abria na barra (a famosa “boca de sino”), proporcionando o único movimento de todo o visual. 

Hoje, pouco se tem notícia desse tipo de aparência, mas o ritual continua o mesmo. Ainda passamos horas a fio nos arrumando, escolhendo a roupa certa para o estilo de festa escolhido e para a intenção que desejamos comunicar. Esse jeito de se comportar explicita uma característica humana: a de ritualizar o cotidiano. O homem tem a necessidade de repetir continuamente determinados atos, desde os mais banais, como escovar os dentes sempre ao acordar, aos mais específicos, como se arrumar para ir a uma festa. Ele precisa estar sempre em comunhão com o sagrado, e é através dos rituais que ele sacraliza seu dia-a-dia. Rituais estes que são construídos coletivamente, a partir de cada cultura específica.

A primeira definição – e também a mais fácil – para o sagrado é que ele se opõe ao profano. Sagrado e profano são, pois, “duas modalidades de ser no Mundo, duas situações existenciais assumidas pelo homem ao longo de sua história” (ELIADE, 1992: 20). Existe, então, o modo de viver sagrado e modo de viver profano. O sagrado manifesta-se naquilo que não é natural, sempre com uma realidade totalmente diversa das realidades “comuns”. Quando o sagrado se manifesta, um objeto qualquer passa a ser outra coisa (para aqueles a cujo objeto se revele sagrado), mas, ainda assim, continua a ser ele mesmo, já que continua sendo um objeto a participar de seu meio cósmico envolvente. É por causa dessa paradoxal manifestação, chamada hierofania, que o homem toma conhecimento do sagrado. “Quando um juiz adentra o recinto do tribunal e todos se levantam, você não está se levantando para o indivíduo, mas para a toga que ele veste e para o papel que ele desempenhar” (CAMPBELL, 1988: 12). Constituída de uma revelação de algo misterioso e de ordem diferente do comum, a hierofania se manifesta em objetos que fazem parte do nosso mundo “natural” (profano).

A forma dos homens se estabelecerem no mundo depende diretamente do modo de viver o sagrado. Para os homens das sociedades primitivas ou arcaicas, o sagrado equivale ao poder, e por isso eles tendem a viver o mais possível no sagrado – ou pelo menos perto de objetos consagrados. A mesma situação acontece com os homens religiosos, que se esforçam em manter-se o máximo possível de tempo num universo sacralizado. “Para o homem religioso, o espaço não é homogêneo: o espaço apresenta roturas, quebras; há porções de espaço qualitativamente diferente das outras”. (ELIADE, 1992: 25). É nessa quebra que o religioso vê a possibilidade de surgimento do mundo, pois é ela que se torna o eixo central de toda a orientação futura – para se criar algo é necessário ter um ponto de partida, um “ponto fixo”. A homogeneidade é dissociada pela hierofania, que revela uma realidade absoluta, diferente da não-realidade dos outros lugares no mundo. É essa manifestação do sagrado, mesmo que ela seja “provocada” pelo homem, que funda ontologicamente o mundo. Uma igreja, por exemplo, participa de um estado totalmente diferente de outras aglomerações humanas que a cercam. “No interior do recinto sagrado, o mundo profano é transcendido” (idem: 29).

Um exemplo de espaço sagrado na contemporaneidade são as salas de cinemas. Nelas, “transportamo-nos” para outras realidades, e nesse processo somos auxiliados por elementos fabricados para tal fim. Para se chegar às poltronas, percorremos corredores que nos levam a um lugar situado em um nível diferente do chão – geralmente acima deste
. As luzes são poucas e suaves, o que sempre deixa o lugar iluminado de forma soturna em qualquer hora do dia. Sentados confortavelmente, aguardamos o início da película quase sempre ouvindo música erudita. Durante a exibição, contamos com outros inúmeros subsídios (próprios de cada filme) para a transcendência. A eficiência desta configuração de elementos é tanta que, ao desejarmos falar algo, antes mesmo do filme começar, fazemo-lo em sussurros, tal qual estivéssemos numa igreja.

Por outro lado, para o homem profano, todo o espaço é neutro e pode ser dividido em qualquer direção sem nenhuma diferenciação qualitativa (e, portanto, sem nenhuma orientação). Para Rollo May (1998: 18), “los ciudadanos de hoy en día han perdido su rumbo y su propósito em la vida, y la gente no sabe cómo controlar sus desmesurados sentimientos de ansiedad o culpabilidad
”. Apesar de considerar o espaço como caótico, a consciência dessacralizada separa locais privilegiados, como a paisagem natal ou o sítio de importantes acontecimentos. Esses lugares guardam, mesmo para o menos-religioso dos homens, algum tipo de característica “única”, constituindo os “lugares sagrados” de seu universo particular. Em última instância, instalar-se num lugar já significa consagrá-lo. “’Situar-se’ num lugar, organizá-lo, habitá-lo – são ações que pressupõem uma escolha existencial: a escolha do Universo que se está pronto a assumir ao ‘criá-lo’” (ELIADE, 1992: 36).

Nas festas, algo semelhante às salas de cinema acontece: os presentes são levados ao transe ajudados pela iluminação, pela decoração e por substâncias que alteram nossa percepção e nossa consciência. O principal elemento, entretanto, que caracteriza uma festa é a presença de música. Esta é comandada pelo DJ que, conseqüentemente, dita o andamento de toda a comemoração. O espaço da festa pode ser caracterizado, então, como um espaço sagrado na contemporaneidade. Ir a uma festa é fazer parte daquela celebração.

A terra, enfim, não pertence ao homem, mas o contrário: o homem pertence à terra, de forma que tudo nela esteja ligado. “O homem não teceu a rede da vida, é apenas um dos fios dela. O que quer que ele faça à rede, fará a si mesmo” (CAMPBELL, 1988: 34). Mais do que nunca, então, o homem ocidental, no geral de consciência profana, precisa de um sentido norteador em sua vida – os mitos.

A sociedade contemporânea ainda tende a ver os mitos antigos como sinônimo de falsidade. Segundo Joseph CAMPBELL (1988: 3), “é que não estamos familiarizados com a literatura do espírito. Estamos interessados nas notícias do dia e nos problemas do momento”. Os mitos, entretanto, estão enraizados na sociedade, em seus critérios, ações e superstições. Eles são, na verdade, “como las vigas de una casa: no se exponem al exterior, son la estructura que aguanta el edifício para que la gente pueda vivir en él
” (MAY, 1998: 17). Contudo, “o que temos hoje é um mundo desmitologizado” CAMPBELL, 1988: 9). “Los mitos son la autointerpretación de nuestra identidad en relación con el mundo exterior. Son el relato que unifica nuestra sociedad
” (MAY, 1998: 22). Mitos, afinal, são pistas que nos ajudam a conhecer e experimentar interiormente as potencialidades espirituais da vida.

Nas sociedades contemporâneas, o mitológico papel de influir valores é dado aqueles que estão sempre em evidência pela mídia, sejam eles possuidores de algum talento ou apenas poder. “O artista é aquele que transmite os mitos, hoje” (CAMPBELL, 1990: 105). A esses artistas modernos, Edgar Morin chama de olimpianos, em referência aos deuses gregos que habitavam o Monte Olimpo.

Para comparar a influência dos artistas ao poder dos deuses gregos é preciso apenas que se observe o alcance de suas imagens. São os artistas (e todos os seus patrões de forma indireta), em nossos dias, que determinam a roupa da moda, o tipo físico mais belo, a música e o filme de sucesso, o nome que daremos aos nossos filhos e até o modo de como os criaremos. 

Os artistas, os olimpianos, vivem de amores, de festivais, de viagens, levam uma vida livre de necessidades. Modelos de vida, heróis modernos, mitos de auto-realização da vida privada. São espécies de padrões da melhor forma de se levar a vida, num modo em que não há a presença do cotidiano. É como se os artistas vivessem eternamente numa festa, numa fronteira onde a ruptura com o cotidiano, o extracotidiano, se instala e permance.

Os DJs representam numa festa o ideal dos olimpianos. “Em meados dos anos 90, a nação dançante começou a dar tratamento diferente ao DJ. Percebeu que ele tinha o poder de mudar vidas” (ASSEF, 2003: 236). Apesar de recente no Brasil, esse fenômeno já existia. “Pela primeira vez se apresentavam ao público alguns fundamentos da cultura club, como o culto ao DJ” (PALOMINO, 1999: 36). Hoje dançar voltado para o disc-jóquei faz parte das normas do imaginário coletivo de uma festa, numa espécie de louvor religioso ao comandante da música naquele ambiente.

Houve um tempo em que o discotecário era uma figura apagada no jogo de luzes, som e alegria da pista de dança. Era o maestro sem batuta, escondido entre pilhas de discos, às vezes jogado num canto qualquer, atrás de pratos, copos e panelas, ao lado da copa ou do bar de uma boate. Agora o cenário é outro... De repente, aquele modesto canto passou a ficar pequeno demais para a importância dos DJs das mil e uma noites de som... (Mario Henrique citado por ASSEF, 2003: 61).

O status que alguns DJs ocupam socialmente hoje é o mesmo de várias celebridades. “He has become a millionaire, he has dated supermodels, he has flown between engagements in helicopters and private jets
” (BREWSTER & BROUGHTON, 1999: 7). Os disc-jóqueis de hoje são reverenciados como artistas pop.

Os novos olimpianos são simultaneamente ideais inimitáveis e modelos imitáveis. Há de haver um equilíbrio entre realismo e idealização: é preciso existir verossimilhança e veridicidade que assegurem a comunicação com a realidade da sociedade de massa. Ao mesmo tempo, essas personagens devem estar um pouco acima do cotidiano, pois vivem com mais intensidade, mais amor e mais riqueza que os não-olimpianos.

Uma das formas de se aproximar do ideal de vida dos olimpianos é interrompendo a sucessão dos dias, afastando o cotidiano e se aproximando das festas. 

1.1 Se o espírito de Deus se move em mim, eu danço como o rei Davi

Ano 1050 a.C: diz um mito que Davi, filho de Jessé, por ser o caçula tornou-se despercebido entre seus irmãos, apesar da beleza rara e do cabelo ruivo. Pastor habilidoso, ele também era um músico dedicado, levando sempre uma harpa consigo para o campo. Quando o rei de Israel, Saul, começou a ser incomodado por “espíritos malignos”, foi aconselhado por seus servos a buscar um homem que soubesse tocar harpa para contrariar os efeitos do mal. Davi, então já famoso por sua música, foi chamado para acalmar sua majestade. Entretanto, o que o rei não sabia era que Davi já havia sido ungido secretamente pelo profeta Samuel, enviado por Deus, como substituto de Saul, que o tomou como escudeiro. Davi, que tinha do pastoreio o costume de observar bem, utilizou seu tempo na corte e adquiriu conhecimentos úteis sobre guerra e governabilidade.

Foi nesse período que aconteceu a batalha dos filisteus contra a tribo de Judá, em que Jessé enviou toda a sua prole para a luta, menos Davi, que ainda estava sossegando o rei Saul. Mas, sem notícias dos sete irmãos, Davi partiu para o campo de batalha, encontrando o gigante Golias como oponente. Indignando-se com a vergonha que Golias trazia a Deus com suas palavras, Davi resolveu enfrentá-lo apenas com sua funda e algumas pedras, dispensando a armadura oferecida por Saul. Logo no começo da batalha, Davi acerta algumas pedras na testa de Golias, que cai e é degolado. Depois dessa vitória, o tocador de harpa ganha a mão da filha de Saul e a liderança de um grupo de soldados, além de uma popularidade sem precedentes. Sentindo-se temeroso em perder o poder a Davi, o rei de Israel tentou de vários modos liquidar com a vida dele, que cada vez mais acumulava vitórias.

Somente com a morte de Saul, e, posteriormente, de seu filho Isboset, Davi veio a comandar todo o reino de Israel. Isso significou profundas mudanças para os judeus, como a expansão de territórios, a conquista e a transferência da capital para Jerusalém e, o maior mérito de Davi como rei, a música no louvor a Deus.

Foi também Davi o principal autor do livro de Salmos, que é composto de cânticos e poesias hebraicas (sem rima de sons, mas sim paralelismo, ou rima de idéias). Morreu aos 71 anos e seus últimos momentos em vida foram marcados por rebeliões lideradas por seus filhos e rivalidades familiares na corte. A herança dele, contudo, foi um reino caracterizado pelas festas como expressões artísticas de eucaristia com os deuses. “A música e a dança são os elementos cruciais de ligação entre as pessoas, são os fios condutores dessa operação alquímica” (HERSHMANN, 1997: 73).

1.2 Reino da efervescência

A festa é, antes de tudo, uma vivência subjetiva e grupal. Conforme Manoel Cuenca, são três os valores dominantes no ânimo festivo: a alegria, a espontaneidade e a liberdade compartilhada – juntamente com duas características comunitárias inerentes ao espírito da festa: o excesso e a ruptura. “La vivencia de estos valores y su manifestación van unidos a cada persona y a cada pueblo, en cada momento de la Historia
” (CUENCA, 2001: 58).

Delimitando a festa, é possível afirmar que ela acontece sob a confluência de três elementos fundamentais. “A festa é, antes de mais nada e acima de tudo, um ato coletivo extra-ordinário, extra-temporal e extra-lógico” (MAFFESOLI, 1998: 19). Ela reúne uma fusão coletiva em estado de exaltação, que está reunida em consagração a algo ou alguém e, dessa forma, desprende-se do estado linear e cotidiano da vida, “pois a festa é uma sucessão de estados fugidios, presididos pela lógica do excesso, do dispêndio, da exacerbação, da dilapidação” (idem). Isto é: o estado da festa é o estado de um outro mundo, em que diferentes formas de se experimentar a vida social acontecem de maneira a exaltar os sentidos e as emoções. “En la celebración de una auténtica fiesta se superan las barreras de la existencia temporal y se consigue la renovación, la transformación y el renacimiento
” (CUENCA, 2001: 58). A festa representaria, então, um momento não-formal, mas também não-ordinário, de reinvenção do cotidiano. 

Num festejo moderno, o disc-jóquei descortina o imaginário dos festeiros através da música (e, geralmente, conta com o auxílio de iluminação especial, projeções de imagens em telões, peças de decoração etc), inserindo-os num ambiente de grandeza e delírio ultrapassadores. É essa e nessa atmosfera onde acontece uma das formas de produção cultural de nossos tempos, pois a festa está presente, em maiores ou menores número e intensidade, em praticamente todos os povos – todos seduzidos pelo clima fascinante que ela nos apresenta, já que ela é uma produção cultural de eficácia simbólica. A festa trata-se de um fenômeno cultural bem demarcado, um tempo coletivo no qual diversas experiências acontecem. 

Mesmo com sucesso no mercado, algumas das expressões culturais populares e de massa hoje, por sua condição híbrida – capaz de reunir vários elementos – permitem seu enquadramento, não só dentro de um referencial étnico, mas também como formas de segmentação e organização da cultura nas sociedades industrializadas. (HERSHMANN, 2000: 245)

De caráter hedonista e agonístico, a festa é uma associação sem conteúdos, sem propósitos objetivos e sem resultados exteriores. “La fiesta es el acontecimento global y social que sintetiza el esfuerzo comunitario por lo no útil, el ocio por excelencia
” (CUENCA, 2001: 58). Ainda assim, “a festa atrai seus participantes por ser efêmera, mas se repete todo fim de semana” (VIANNA, 1988: 106). Isso quer dizer que os únicos alvos são o sucesso do momento sociável e a lembrança dele. 

Numa festa o tempo é o agora, não importando qualquer episódio que não esteja acontecendo durante aquele instante de ruptura com o cotidiano. A festa é um símbolo daquilo que não podemos tornar definitivo, por isso sua dimensão de catarse contemplativa. “Ninguém faria festa todo dia. A festa é o que interrompe o usual” (BARROS, 2002: 67).

O tempo da festa, portanto, não é histórico, é cósmico. “El tiempo de fiesta no es tiempo libre sino un paréntesis de cotidianeidad que nos remite a un tiempo sagrado
” (CUENCA, 2001: 59). As raves
, por exemplo, subvertem inclusive o próprio tempo das festas, pois costumam começar em horários peculiares, muitas vezes em dia claro, e dificilmente têm uma hora exata marcada para terminar. “Uma festa acontece sempre em um tempo original. E precisamente é essa integração do tempo original e sagrado o que diferencia o comportamento de antes ou depois” (ELIADE, 1992: 80).

Outra característica importante, segundo Lea Freitas Perez, é o fato de a festa não ser, obrigatoriamente, sinônimo de alegria. Há festas alegres e festas tristes. “Esse mundo de exceção/mundo ao inverso, que é o da festa, mistura alegria e angústia, regozijo e violência, prazer e dor” (PEREZ, 2002: 28). 

Um modelo de festa triste comum no Ceará é aquela promovida pelas carpideiras. Surgidas no tempo do Egito Antigo, no século V a.C., a tradição das carpideiras as faz cantar, chorar e gemer durante funerais para conduzir a alma da pessoa falecida ao encontro do céu. Tudo sob contrato, pago por choro, pois as carpideiras ganham a vida dessa maneira.

Independentemente do humor da festa, é possível enumerar particularidades comuns a todas elas. “As principais características de todo tipo de festa: 1) superação das distâncias interindividuais; 2) produção de um estado de efervescência coletiva; 3) transgressão de normas sociais” (VIANNA, 1988: 51). 

A festa é o reino do sagrado – sagrada transgressão –, e, mesmo produzida pela violação dos preceitos vigentes, é dotada de uma certa ordem própria que deve ser cumprida. A diferença é que essa etiqueta é gerada de um princípio excessivamente hedonista, sem significados plenos, mas de preceitos puramente artísticos, lúdicos e estéticos. 

Devido à sua natureza, a festa pode inclusive ser classificada como excesso. “O indivíduo se sente amparado e transformado por forças que o ultrapassam” (PEREZ, 2002: 24). Essas forças têm um tal poder revigorante, que é justo dizer que vivemos na recordação de uma festa e na expectativa de outra. “A festa é excesso, em todos os sentidos, para não fazer sentido algum” (VIANNA, 1988: 108).

1.3 Aleluia, é festa

Antes do rei Davi, a presença de música e dança no louvor era pouco explorada e elaborada no Velho Testamento. As primeiras festas de Israel foram festas da natureza, da primavera e do ano-novo – depois vieram a Páscoa e outras festas litúrgicas. “Toda a Bíblia está sob o signo da festa. (...) A Bíblia nasceu da festa e para a festa” (KONINGS, 2002: 113). 

O Evangelho de João narra diversas idas de Jesus como peregrino popular em Jerusalém para celebrar as festividades mais importantes da sua fé.  O Espírito Santo desce sobre os discípulos na festa de Pentecostes. Até mesmo no Apocalipse há uma grande festa, unindo o céu e a terra pela aliança e pela vitória do Cordeiro de Deus, que foi imolado e está vivo. É como se cada festa atualizasse o encontro de Deus com o seu povo. 

“La fiesta solo tiene sentido cuando se comparse” (CUENCA, 2001: 58). Do aspecto ritualístico, é possível afirmar que

é essa teatralidade do circo e do círculo, essa concatenação dos círculos que caracteriza um outro aspecto da socialidade, o da religiosidade. É necessário tomar esse termo no seu sentido mais simples, o de “religação”. (MAFFESOLI, 1998: 109).

Sabe-se, entretanto, que “todas as religiões ligam o culto à festa” (BARROS, 2002: 64). Além da tradição cristã, o Talmud judaico manda que os judeus dancem nos casamentos – assim como os anjos dançam no paraíso. O Hassidismo, uma corrente mais ortodoxa do Judaísmo, impõe a dança como parte importante das atividades diárias. "Islam is fairly unhappy about dancing, but Turkey’s cult of whirling dervishes do it to praise Allah
” (BREWSTER & BROUGHTON, 1999: 7).  As religiões indígenas e negras fazem festas celebrativas em consagração aos seus deuses com os elementos da natureza, a música e a dança. “Nas religiões tradicionais, a festa é a irrupção do divino no mundo. (...) A festa é o momento de Deus invadindo o tempo dos humanos (...)”. (BARROS, 2002: 61).  Há também o caminho inverso: “la fiesta es la versión sublimada del ocio en el cristianismo medieval, caundo el cielo es imaginado como una fiesta, con festín incluido
” (CUENCA, 2001: 59).

Todos esses exemplos atestam que a festa sempre foi um momento de comunhão com os deuses, mesmo que exista diferença entre algumas motivações. “A música e a dança são elementos cruciais de ligação entre as pessoas, são os fios condutores dessa operação alquímica” (HERSCMANN, 1997: 73). Há quem festeje para ficar próximo de Deus, e há aqueles que festejam para Deus fique próximo deles. Em sua eficácia simbólica, a festa se aproxima da arte. “Os homens sempre fizeram arte preocupando-se com algo mais que seu valor pragmático; por exemplo, pelo prazer que proporciona, porque seduz ou comunica algo de nós” (CANCLINI, 2003: 113). O sagrado, contudo, é a causa maior que une a festa ao céu.

Um dos registros mais remotos das festas vem de cerca de 2400 a.C.: As Bacantes, peça de Eurípedes, relatava os primeiros passos do culto a Dionísio, deus do vinho e da vindima. Os gregos atribuíam, inclusive, o nascimento da dança ao nascimento de Zeus, deus mor deles. Acompanhando esse ritual, havia substâncias, como álcool e ervas, que alteravam o estado de consciência – tudo controlado por pajés ou xamãs. “Com a mudança para o contexto urbano e a desvalorização das culturas antigas, a sociedade atual perdeu o controle desses elementos” (BARROS, 2002: 66).

A geração hippie, nos anos 70, sintetiza bem essa relação festas/drogas. De mochila nas costas, eles andavam pelo mundo a fim de “tomar aquele velho navio”, encontrando-se sempre em festas e agrupamentos de pessoas (também hippies), onde todos ouviam, produziam e executavam música, consumiam substâncias ilícitas (geralmente maconha e lsd) e transcendiam da realidade caótica que surgia nas grandes metrópoles. “Em qualquer centro urbano havia um local onde esses remanescentes da contracultura se enturmavam para ‘trocar idéias’ e de onde lançavam todo tipo de moda” (CARMO, 2000: 119).

Nas festas do século XXI, o natural deu lugar ao sintético, inclusive nas substâncias consumidas. O ecstasy
 reina absoluto como a droga mais consumida entre os jovens (sem contar o álcool e o cigarro, ainda vistos de maneira muito branda pela sociedade). A presença desse tipo de substância em várias configurações de festas ao longo da História mostra que está acontecendo uma re-significação do ritual original da festa religiosa.

Do vínculo festa/religião é possível extrair o caráter efusivo que esses modelos de cerimônias infundem. Tanto nas festas profanas quanto nas celebrações religiosas, o homem é transportado para fora de si e se esquece de suas preocupações cotidianas. “Em ambas observam-se as mesmas manifestações, como, por exemplo, gritos, cantos, música, movimentos violentos, danças, busca de excitantes que aumentem o nível vital” (PEREZ, 2002: 23). 

Celebração da vida, as festas podem ser vistas como variadas formas de viver a experiência humana em sociedade. A festa instaura e se constitui num novo mundo, uma outra forma de vida social marcada pelo lúdico, pela exaltação dos sentidos e emoções – de modo marcadamente hedonista – e, paradoxalmente, pelo não-social. ”Na festa, os dias melhores (...) deixam de ser uma promessa para o fim da história. Se não houver alegria nesse baile, aqui e agora, a festa não tem sentido” (VIANNA, 1988: 110). 

Na festa, o homem é conduzido para fora de si, num espaço extra-ordinário, extra-lógico e extra-temporal livre de necessidades habituais. “A festa é uma espécie de parada na vida cotidiana, como um momento contemplativo no meio da ação diária” (BARROS, 2002: 67). Essa suspensão do dia-a-dia cria uma realidade utópica, possível apenas no tempo da festa.

Para o homem religioso, a festa é um meio de se chegar ao sagrado, de transcendência da realidade. “Na festa, reencontra-se plenamente a dimensão sagrada da Vida, experimenta-se a santidade da existência humana como criação divina” (ELIADE, 1992: 80).  Isso acontece porque o tempo da festa é um tempo sagrado. “Seja qual for a complexidade de uma festa religiosa, trata-se sempre de um acontecimento sagrado que teve lugar ab origine e que é, ritualmente, tornado presente” (idem: 79). É como se os participantes da festa tornassem-se contemporâneos do acontecimento mítico que a originou.

Alguns autores, contudo, excetuam nas festas religiosas (e principalmente naquelas em que há procissões) o principal elemento daquilo que caracteriza as festas profanas: a espontaneidade. Del Priore (1994: 23) identifica as festas como um “rito processional com uma função tranqüilizante e protetora”. A festa seria um momento de ordenamento, uma espécie de rito que controla e disciplina, categorias opostas à festa profana. “As festas oscilam entre dois pólos: o da cerimônia (...) e o da festividade (...), todavia ressaltando que os pólos não deixam de ter afinidades entre si” (PEREZ, 2002:21). O excesso e as transgressões estão presentes em ambos os tipos de festa, entretanto o regozijo que trazem vem em diferentes proporções. De fato, só recentemente a dança se destacou da religião, cujo feitio moderno tende a evitar a dança por causa de uma conexão óbvia com o sexo. “As historian of religious dance E.R. Dodds wrote, ‘The power of the Dance is a dangerous power. Like other forms of self-surrender, it is easier to begin than to stop’
” (BREWSTER & BORUGHTON, 1999: 7). A festa, reino da dança, acontece como um agrupamento massivo de seres, gerador de exaltação e efervescência. 

Capítulo Dois: Área de lazer

Foi no século XVII que o papa Urbano VIII, na constituição Universa, reservou a Roma o direito de decidir o número e os dias das festas. Essa cultura arcaica separava as datas de festejo da vida cotidiana. A festa quebrava o fio dos dias. Já não era mais a festividade, mas sim o trabalho duro que santificava. 

A partir do século XVIII, por interesses mercantilistas, a mentalidade racionalista começou a reduzir o número de festas, fato que perdurou também nos primeiros anos do capitalismo. “Ora, em um mundo no qual tudo se rege pela produção e pelo lucro, a festa (como deve ser tradicionalmente) não é feita para dar lucro” (BARROS, 2002: 67). Os países, então, passaram a diminuir seus feriados.

O mesmo acontece hoje com a importação de vinis pelos DJs no Brasil. Como não é considerado item que promove a cultura, o disco de vinil importado recebe uma “supertaxação
” de impostos e chega ao Brasil por preços exorbitantes. É válido lembrar também que facilitar a importação de vinis não interessa ao sistema capitalista, muito pelo contrário, já que a tecnologia do velho Long Play já foi substituída – de forma impositiva, diga-se – pelo Compact Disc. O disco de vinil faz parte da cultura dos DJs e da cultura dos clubes, e considerá-lo um objeto aculturado é, em minha opinião, bárbaro.

Até o século XIX, cultura era o mesmo que civilização. O poder industrial estendido por todo o globo terrestre no início do século XX inaugurou uma segunda industrialização, começada nas feiras de amostras e máquinas de níqueis. Essa “industrialização do espírito” (MORIN: 1981, 13) inaugura uma cultura produzida segundo as normas maciças de fabricação industrial, propagada pelas técnicas de difusão de massa e destinada a um aglomerado gigantesco de indivíduos homogêneos, a sociedade de massa.

O conceito de sociedade de massa como um conjunto de indivíduos padronizados é conseqüência também da revolução dos transportes e do comércio, da difusão de valores abstratos de igualdade e de liberdade e do primordial desenvolvimento da sociedade americana pós-guerra. Apesar do festejado desenvolvimento americano, os frankfurtianos vêem a sociedade de massa , também, como uma sociedade totalitária, já que quem é dominado não percebe até onde vai essa dominação, a exemplo do nazismo, que utilizou meios de massa (incluindo técnicas publicitárias) para justificar e conduzir os alemães ao anti-semitismo.

A melhoria das condições de vida sob o efeito das técnicas, a elevação das possibilidades de consumo e a celebração da vida privada levaram ao enfraquecimento dos laços tradicionais (da família, comunidade, religião etc), preparando as condições ideais para o isolamento e alienação das massas. Isso deve ao fato da cultura de massa suprir os valores antigos, transmitidos pelos laços tradicionais, pelos valores de consumo, propagados pelos artistas, os novos olimpianos. Temos, então, o terreno apropriado para um novo grau de individualização da existência humana.

A massa é um aglomerado que surge e vive para além e contra os laços comunitários. Como resultado desse fato, temos a desintegração das culturas locais. As fronteiras culturais são abolidas no mercado comum das mass media. As funções comunicativas passam a ser impessoais e anônimas, e essa fragilidade nas relações comunitárias torna a massa indefesa e passiva.

Para não limitar a questão do consumo cultural ao registro empirista dos gostos e opiniões do público, é preciso analisá-la em relação a um problema central da modernidade: o da hegemonia. Como construir sociedades unificadas e coerentes em que a continuidade e as mudanças não sejam impostas, mas produto de um consenso? (CANCLINI, 1997: 140)

Da mesma forma que o sistema industrial tende ao máximo consumo, a indústria cultural tende ao público universal. Para atingir esse contingente de pessoas, a indústria cultural se vale do ecletismo, do sincretismo e da variedade de informações. Entretanto, essa aparente variedade mostra-se, na verdade, homogeneizada. Essa dialética padronização-individualização se amortece, freqüentemente, em uma espécie de termo-médio.

A cultura industrial se desenvolve no plano do mercado mundial. Daí sua formidável tendência ao sincretismo-ecletismo e à homogeneização, seu fluxo imaginário, lúdico, estético, atenta contra as barreiras locais, étnicas, sociais, nacionais, de idade, sexo, educação; ela separa dos folclores e das tradições temas que ela universaliza, ela inventa temas imediatamente universais
. (MORIN: 1981, 44)

A música eletrônica seria, por excelência, a música da cultura de massa. “Trata-se de uma música feita através de computador, com poucos vocais, muitos efeitos tecnológicos e apropriações indiscriminadas de trechos de músicas alheias, manipuladas por um aparelho chamado sampler” (CARMO, 200: 169). É o som do ecletismo, da miscigenação. 

Os gêneros
 que compõem a música eletrônica se combinam indefinidamente, criando sempre novos sub-gêneros e procurando incorporar sons de culturas exóticas, nunca antes registradas pela mídia. Recentemente veio à voga um fenômeno oriundo desse estilo musical, que vem fomentando ainda mais o sincrético traço da indústria cultural: são os bootlegs. 

Também chamados de bastard pop, mash-ups ou versus, esse tipo de música eletrônica é caracterizado pela intercalagem de duas ou mais músicas, criando uma única canção. Segundo o DJ e produtor Dustan Gallas (Jornal O Povo, 06/05/2003), o bootleg é “tipicamente consistido de um vocal de uma música sobreposto à parte instrumental de outra”. A música passa a ser formada, literalmente, de uma bricolagem, em uma espécie de re-significação da pop art aplicada à musica.

A ousadia do bootleg atinge vários pontos. Primeiro os DJs, que estavam acostumados a intercalar apenas o final de uma música com o começo de outra (esse processo, que faz a passagem entre duas canções não ter intervalo, é conhecido como mixagem). O bootleg vai além porque junta completamente duas músicas, criando um produto híbrido.

Em segundo lugar, há o interesse dos autores e a lei do direito autoral, já que misturar duas ou mais músicas significa, em teoria, pagar várias vezes mais impostos pelo uso de obras registradas. Para a jornalista Thaís Aragão, o bootleg é “um novo ataque contra o mundo burocrático das gravadoras” (idem), pois as faixas misturadas são lançadas diretamente na internet sem autorização prévia de nenhum artista e ficam disponíveis para qualquer pessoa copiá-la.

Finalmente há os ouvintes, que se surpreendem ao notar que a música que conheciam foi modificada e seu áudio foi completamente substituído. “Bootlegs injetam um elemento de frescor e diversão à cena de música pop e eletrônica”, avalia Dustan Gallas (ibidem).

Apesar de tanta diversidade, a unidade que caracteriza a cultura de massa é a identidade dos valores de consumo.

Não são apenas o potencial produtivo e a riqueza acumulada pelos indivíduos que definem seu status social; é também, e principalmente, aquilo que podem consumir, e efetivamente consomem, que os identifica e qualifica no jogo das relações sociais. (DIÓGENES, 1997: 115)

A cultura industrial é, portanto, o grande terreno de comunicação entre as classes sociais.

Dessa forma, os modos de produção em massa do sistema industrial também estão presentes na indústria cultural. O espírito capitalista foi fundamental para o desenvolvimento tão radical e maciçamente orientado das novas artes da cultura industrial. 

A idéia do criador surgiu com os artistas do século XIX, que transformaram criação em produção. Nas artes de massa, a produção foi padronizada em espécies de moldes espaço-temporários. As novas artes ressuscitaram, de certa forma, o antigo coletivismo do trabalho artístico.

Quanto mais a indústria cultural se desenvolve, maior é seu apelo para a individualização, e maior a sua tendência em padronizar essa individualização. Esse tipo de indústria utiliza-se da arte de vanguarda produzida na zona marginal para produzir novas formas artísticas padronizadas na zona central, através de processos de vulgarização (pela simplificação, modernização, atualização etc.). Ainda assim, a cultura de massa não obedece às leis artísticas ou científicas, mas sim às leis de produção e de mercado, definidas pelas necessidades de um consumo de massa.

O carnaval de Salvador é um exemplo de cultura genuinamente brasileira, apesar das raízes africanas. É possível observar, contudo, que há alguns anos a cantora Daniela Mercury vem tentando dar um tom mais “universal” à festa, com a adição de DJs ao seu trio elétrico e sons eletrônicos em suas músicas. Hoje bem aceita, a proposta contemporânea da cantora causou estranheza nos primeiros anos, inclusive para os DJs convidados. “Todo mundo falou que seria a coisa mais maluca da minha vida. Quando cheguei lá, vi que era verdade”, confessa Norman Cook, mais conhecido pelo seu nome como produtor e disc-jóquei, Fatboy Slim (Revista Rolling Stone, janeiro de 2007).

Um dos produtos que foram resultado da industrialização do começo do século XX foi o novo conceito de lazer. Apesar da sociedade pós-industrial inicialmente defender apenas a redução do tempo de trabalho (sem promover o lazer), esse novo conceito emergiu junto com a cultura de massa. O tempo do lazer tornou-se importante para a indústria cultural porque podia representar um tempo para consumir.

O aumento do tempo livre na sociedade industrial é o resultado do emprego dos métodos de incremento da produtividade, o qual se deve às descobertas técnicas e científicas, aliadas a dois fatores complementares: a ação reinvidicatória dos Sindicatos pelo aumento do salário e diminuição de horas de labuta, e a ação das empresas, que liberaram tempo de trabalho, visando ao escoamento de seus produtos, gerando o aumento do tempo de consumo (FREITAS, 2005: 101).

Foi também somente com o nascimento da sociedade industrial, no século XIX, que os pensadores sociais passaram a dar atenção ao lazer, que, naquela época, objetivava apenas o descanso. “O Direito à Preguiça”, clássico manifesto do militante socialista Paul Lafargue, genro de Karl Marx, foi publicado em 1880, e defendia o lazer para as classes operárias.  É sobretudo a partir do advento da chamada “sociedade industrial”, que a importância do lazer foi ganhando terreno na produção dos pensadores sociais do século XX. (MARCELLINO, 1996: 4)

Durante a década de 50, o lazer passou a ser objeto de estudo das modernas sociedades urbano-industriais. E até hoje, cada vez mais, ele faz parte de nosso dia-a-dia. 

“A palavra ‘lazer’ vem aparecendo com uma freqüência cada vez maior, que não se verificava até bem pouco tempo atrás, pelo menos com tanto destaque” (MARCELINNO, 1996: 7). Essa banalidade do verbete “lazer” se deve a formas errôneas com as quais as pessoas costumam considerá-lo. O que acontece com maior freqüência é uma associação simples entre lazer e experiências individuais vividas sob um todo em que está a sociedade de consumo, o que se restringe a somente alguns teores de certas atividades, como, por exemplo, pescaria, jardinagem etc. Entretanto, o lazer não pode ser compreendido apenas pelo conteúdo da ação, e a prova disso é que essas atividades citadas não constituem lazer para quem sobrevive delas, como um pescador ou um jardineiro.

Mesmo com toda a indefinição quanto ao conceito de lazer, a tendência entre os estudiosos de hoje é considerá-lo com base em dois aspectos: tempo e atitude. Considerando o fator tempo, lazer seria qualquer atividade realizada durante o tempo livre, ou tempo disponível, aquele do qual as pessoas são liberadas de seus trabalhos e obrigações familiares, sociais e religiosas. Já o lazer como fator de atitude pressupõe que a relação sujeito/experiência vivenciada produza algum tipo de satisfação daquela atividade.

O novo lazer não pode ser visto como ociosidade, que é a negação de trabalho, pois ele não revoga o trabalho, mas sim o supõe. Também não pode ser visto como tempo livre, pois no tempo livre estão incluídas as atividades sócio-políticas, religiosas etc. O lazer é “um tempo criativo ou não, no qual um indivíduo escolhe uma atividade através de critério prioritário, o do seu interesse pessoal. É um tempo de liberação e de prazer” (DUMAZEDIER: 1980, 109). Em suma, o conceito de lazer pode ser um estado de satisfação com finalidade em si mesmo.

Sendo assim, o novo lazer não pode estar submetido a nenhum fim lucrativo, utilitário ou ideológico. Influenciado pela cultura de massa, o lazer moderno dirige suas necessidades da vida e do lazer às necessidades privadas (consumo, bem-estar, amor, felicidade) e não mais às do trabalho, do lar, da política, da religião.

O lazer moderno surgiu depois dos movimentos sindicais, quando as horas de trabalho foram diminuídas. O tempo de repouso serviria – também – como tempo de consumo. Edgar Morin (1981) atenta que esse tipo de lazer aspira a vida dos olimpianos modernos, heróis do espetáculo, do jogo e do esporte. Morin diz que a cultura de massa mobiliza o lazer. Os olimpianos propõem um arquétipo superlativo da vida de lazer, suprema aspiração da sociedade de massa. São os mitos, as celebridades, os ídolos. É como se sua existência estivesse livre da necessidade, tal qual um estado permanente e intenso de lazer. O ideal da cultura do lazer é, pois, alcançar a vida dos olimpianos modernos. 

Essa promoção do jogo-espetáculo caminha ao lado da decadência das significações dos valores tradicionais. “O indivíduo não é, ou não é mais, mestre de si” (MAFFESOLI, 1998: 101), pois a indústria cultural organiza a sociedade baseada nos valores de consumo.

Com a expansão do industrialismo, o consumismo e a cultura de massa se tornam a tônica da “nova era” e a juventude coloca-se então como agente catalisador e propagador de um estilo moderno e cosmopolita. (DIÓGENES, 1997: 114)

2.1 Mantendo a fama de mau

Na Grécia antiga, toda a vida social era organizada em torno dos efebos, jovens que deixavam suas famílias para viver sob a tutela de homens mais velhos. A juventude era celebrada, mas junto dela “e como potência compensadora está o homem maduro que o educa e dirige” (ORTEGA Y GASSET, 1987: 280).

Séculos mais tarde, em 1774, Johann Wolfgang von Goethe publicou o livro Werther, inserindo o marco inicial do romantismo no mundo. Foi nessa época romântica que os jovens procuraram aparentar um ar prematuramente envelhecido, imitando as pessoas mais velhas por sentirem uma estranha vergonha de sua própria juventude. Era o período dos blasés, dos suicídios e das atitudes cansadas, a fim de se apressar em abandonar a mocidade. “Há nele, efetivamente, uma subversão contra o passado e é uma tentativa de a juventude se auto-afirmar” (idem: 281).

Embora as formas mais primitivas de organização social já dividissem os indivíduos pelo sexo e pela idade, somente no século passado é que a juventude passou a ser considerada uma fase da vida, com peculiaridades e símbolos próprios. “Na realidade, como tantas outras coisas, esse império dos jovens já vinha se preparando desde 1980, desde o fin de siècle” (ibidem: 280).

A juventude constitui uma categoria social que designa um intervalo entre a infância e a vida adulta apenas a partir do século XIX, ganhando contornos mais nítidos no início do século XX. A juventude é, portanto, uma invenção moderna. (DIÓGENES, 1997: 114)

O jovem dos séculos passados sentia sua própria mocidade como uma transgressão do dever, preocupado sempre com sua maturidade. “Isso manifestava-se objetivamente no fato de que a vida social não estava organizada com base neles” (ORTEGA Y GASSET, 1987: 284). Os hábitos de obrigações e prazeres públicos estavam voltados para as pessoas mais velhas, e cabia ao jovem se contentar com o que restava desses costumes.

Ao contrário de antes, nos dias atuais o mundo maduro é visto de forma desinteressante, em que se trabalha arduamente e de forma fadigosa. Já a juventude “atua em contraposição aos valores modernos constitutivos da ética do trabalho, proclamando a primazia da ética do lazer (DIÓGENES, 1997: 116)”. Se a cultura de massa privilegia o lazer, e a juventude o representa, torna-se natural a combinação entre cultura de massa e juventude.

É essa recém-qualificada juventude a temática predominante que rege a nova cultura. 

A juventude é o ator, por excelência, da cultura de massa: ela “protagoniza” os espetáculos urbanos, ‘esteticiza’ as imagens e difunde a versatilidade e liberdade dos movimentos como um modo de ser “moderno” (idem: 115). 

Seus gostos, aparências, modas, consumos, atitudes e idéias são os objetivos visados pela indústria cultural, que tende a fixar sua padronização de indivíduos nesse domínio jovem. A sociedade se voltou novamente para o efebo, mas dessa vez sem um tutor que lhe orientasse. “É indiscutível que a juventude é mais agradável para ser vista e a maturidade para ser ouvida. (...) Pois bem, hoje se prefere o corpo ao espírito” (ORTEGA Y GASSET, 1987: 286).

“A juventude é hoje uma espécie de mercadoria vendida em clínicas de cirurgia plástica, livros de auto-ajuda e lojas de departamento” (VIANNA, 2003: 8). Essa facilidade em se alcançar a juventude por pessoas de qualquer idade dificulta a definição do que é, afinal, o jovem. “A idéia de juventude perde cada vez mais sua ‘materialidade biológica’” (HERSHMANN, 1997: 70). É como se todos quisessem prolongar a juventude por toda a vida.

Essa “promiscuidade” intergeracional cria dificuldades, que em outras épocas eram menos claras mas não inexistentes, para se tentar identificar os jovens a partir de determinado padrão de consumo (...), ou pelo pertencimento a determinados grupos (...), ou pelo investimento em determinados signos (...) (VIANNA, 2003: 8).

Juventude é, pois, mais do que uma condição etária, mas uma construção histórica e social.

A juventude é uma construção sociocultural e em nenhum lugar, em nenhum momento da história, pode ser definida segundo critérios exclusivamente biológicos ou jurídicos. Ela é investida de outros símbolos e valores – o que a caracteriza é a condição de limite (HERSCHMANN, 2000: 54).

Cada sociedade, em cada época, define para si o que é ser jovem, acarretando muitas formas de experimentar a juventude. “O movimento é sua marca e a inovação o seu signo” (DIÓGENES, 1997: 114).

O fato é que a indústria cultural ajudou a fundar, na década de 50, alguns dos conceitos do que hoje é considerado juventude, abrindo espaço na mídia para novas manifestações culturais. Ícones do cinema como Marlon Brando e James Dean, ao interpretar rebeldes sem causa em O Selvagem e Juventude Transviada, respectivamente, influenciaram parte dos jovens a cometer atos de delinqüência sem sentido. 

There is now a very considerable body of research into the possible effects of watching TV or film violence on aggressive or antisocial behavior. (...) The findings have been reasonably consistent in showing small but statistically significant effects of violent films in increasing aggressive behavior.
 (RUTTER, GILLER & HAGELL, 1998: 216)

Na filosofia, um grupo de franceses, capitaneados por Jean-Paul Sartre, refletia sobre a angústia da existência humana. “O impacto da experiência traumática das guerras mundiais havia gerado ampla discussão entre alguns intelectuais, e tornara moda particularmente entre os jovens” (CARMO, 2000: 25). O existencialismo, na época, virou até marchinha de carnaval. Chiquita Bacana, de João de Barros, o Braguinha, falava de uma mulher adepta da filosofia existencialista que se cobria com uma casca de banana nanica.

A literatura beat
 era a linguagem dos inconformados, que refletiam sobre a massa submissa e conformada, ao invés de procurar se identificar com a imagem que a sociedade exige de cada um. Allen Ginsberg, Jack Kerouac, William Burroughs e outros se destacaram nesse tipo literário. Em On The Road (Na Estrada), Jack Kerouac narra de forma quase ininterrupta a sua vida nômade. É importante lembrar que a viagem nômade não é fechada, é imprevisível: não deixa rastros, posses ou códigos. O itinerário nômade não é métrico, a excursão é intensiva, não extensiva. Os lugares por onde o nômade passa só existem para ser abandonados, algo até então impensável para a maioria dos jovens de então, dependentes de pessoas mais velhas. “Em algum lugar ao longo da estrada eu sabia que haveria garotas, visões e tudo mais; na estrada, em algum lugar, a pérola me seria ofertada” (KEROUAC, 2006: 28).

Enquanto isso, Elvis Presley rebolava e entoava rock’n’roll, gênero musical oriundo do blues cantado pelos negros. “O surgimento de Elvis Presley, nos anos 50, com a sua cativante entonação de voz e imagem provocativa, sela definitivamente a ruptura com os padrões tradicionais” (CARMO, 2000: 32). A sexualidade latente com que executava suas performances causou a Elvis inúmeros tipos de censura por parte dos conservadores. Contudo, sucesso absoluto entre os jovens, ele não deixava de aparecer em todas as formas de mídia da época, mostrando que o público-alvo da cultura de massa havia de ser mesmo a juventude. “Pela primeira vez, milhões de jovens no mundo são seduzidos por um gênero musical que consegue se tornar o agente de uma radical transformação no modo de se vestir, pensar e agir” (idem).

Não é de todo incorreto afirmar que o rock foi inventado por um DJ. Em 1952, o DJ Alan Freed comandava, da Cleveland’s WJW, um programa de rádio em que tocava rhythm and blues, um estilo de música negra. O nome do programa era Rock’n’roll, porque as palavras “rock” (pedra) e “roll” (rolar), eufemismos para o coito, eram bastante usadas na música negra desde os anos 20 – a expressão rock’n’roll, entretanto, só apareceu dessa forma em 1945. “In a country dramatically divided by race, the term ‘rock’n’roll’ was simply a subtle way of making black music acessible ti White kids
” (BREWSTER & BROUGTHON, 1999: 34).

Todas essas transformações da década de 50 determinaram o comportamento das gerações seguintes, classificadas por alguns autores, como Glória Diógenes (1997), da seguinte forma: i) Primeira Geração, existencialista, surgida no final da Segunda Guerra Mundial até os anos 50. Posicionavam-se contra a vida burguesa, eram jovens politizados e admiravam a filosofia de Sartre. ii) Segunda Geração, alienada, das décadas de 60 e 70. Caracterizava-se pela abundância de recursos, pois o boom econômico pós-guerra gerou ampliação das possibilidades sociais. O objetivo comum dessa geração era a liberdade. iii) Terceira Geração, pós-moderna, surgida a partir dos anos 80. Marcada por um ilimitado pluralismo, em que não há objetivos comuns.

Essa terceira geração da juventude cresce junto com o consumo.

Se considerarmos a expansão do consumo como o ‘ideal’ das sociedades pós-industriais e, por outro lado, se o centro das suas atividades vitais é o tempo livre, ninguém melhor do que os jovens expressa o significado e o sentido da pós-modernidade (DIÓGENES, 1997: 115).

Embora se contraponha ao trabalho em estima ao lazer, a juventude, na verdade, complementa, implementa e intensifica a ética do trabalho, pois contribui para o fluxo de mercadorias (materiais e simbólicas) no campo da produção e do consumo. O tempo de lazer se transformou, na cultura de massa, no tempo do consumo. Quanto maior o tempo disponível, maiores são seus desejos de consumir.

A rebeldia urbana, no campo juvenil, é uma caricatura do apelo simbólico projetado pela “cultura de massa”: tudo é exagero, tudo parece transpor limites e transgredir o disciplinamento social. Desse modo, a juventude enuncia a era do “Olimpo”, onde todos estarão isentos do constrangimento do trabalho e livres para o usufruto do lazer (idem: 117).

Quebra do cotidiano, lazer, consumo, juventude, sagrado e profano. A festa reúne todos esses elementos sob a confluência de uma única figura: o disc-jóquei.

Capítulo Três: DJ, Dono da Juventude
Sábado à noite, 10 de fevereiro de 2006. Em Fortaleza, a constante vigente nos clubes é bem clara: o período “quente” (o de lotação máxima) numa festa acontece à uma hora da manhã. É nesse horário que todo o público já chegou ao lugar, bebeu, encontrou amigos e, quem sabe, até possíveis flertes. Naquele dia já passava da meia-noite no Noise3D Club, quando chegara minha vez de discotecar. Era uma de minhas primeiras experiências como disc-jóquei, e a responsabilidade outorgada a mim era descomunal, já que a maioria das pessoas preferira ficar do lado de fora da boate – um “batalhão” de gente sentado nas mesas da calçada ou encostado nos carros estacionados, consumindo cerveja, cachaça e outros drinques de ambulantes (polêmicos trabalhadores informais que trabalham duro pela diversão dos outros). O Noise3D Club tem um variado número de opções musicais, com festas que agradam a muitas opiniões. Também tem ingresso barato, contudo carece bastante de comodidade. O local é quente e pequeno, faltam poltronas para descanso e o atendimento é, às vezes, falho. Mas era minha hora de tocar, e eu precisava manter as pessoas naquele “desconforto” – além de tentar atrair os outros para dentro da casa noturna (que, com míseros tantos metros quadrados, acolhe tantas pessoas).

Resolvi discotecar músicas bem diferentes das que estavam sendo tocadas antes, como canções que gosto muito e sempre quis ouvir numa festa de sábado à noite. Para minha surpresa, minha set list (a lista de músicas que o DJ toca) agradou bastante. Cada vez mais pessoas apareceram na pista de dança – o tal período “quente”, enquanto eu me surpreendia com o poder que uma seleção musical pode exercer sobre uma massa. Era como se o ritmo do festejo (e, portanto, das pessoas presentes) estivesse sob meu comando, literalmente na ponta dos dedos. “Agradar é uma palavra-chave. Antes de qualquer coisa, esse é o objetivo principal do DJ. O discotecário só fica satisfeito quando os dançarinos estão satisfeitos, isto é, a alegria dos dançarinos é condição para a alegria do discotecário” (VIANNA: 1988, 44).

Voltando no tempo, foi durante a pré-história que o homem aprendeu a dividir o tempo em dia e noite. Durante o dia ele caçava, comia, migrava; à noite, ele comungava com seus deuses. 

Under the star-pieced sky, with flaming torches smearing his vision and armies of drummers hammering out a relentless beat, he ate some sacred roots and berries, abandoned the taboos of waking life, welcomed the spirits to his table, and joined his sisters and brothers in the dance
 (BREWSTER & BROUGHTON: 1999, 4). 

Comandando todo esse ritual, havia sempre alguém – um pajé, um xamã, um padre – que iniciava a ação e ditava o ritmo dela. Esse poder de liderança, entretanto, era válido apenas à noite, já que no dia seguinte, sob a luz do sol, esse guia voltava a ser um cidadão como qualquer outro.

Na contemporaneidade, é o disc-jóquei quem preenche esse papel na vida dos jovens. Ele fornece experiências transcendentais através da música, enquanto os dançantes celebram suas vidas, juventudes, energias e sexualidades. “O DJ controla conscientemente a intensidade da festa. Até mesmo as batidas por minuto de cada música são levadas em consideração. (...) O DJ está sempre falando ‘em nome’ dos desejos do público” (VIANNA: 1988, 22). 

Assim como um culto religioso, a experiência de uma festa nunca se repete – e nem a set list do DJ. Como condutor da noite, ele torna tudo especial e único, pois monta sua lista de músicas de acordo com inúmeras variantes (público, lugar, equipamento, inspiração, vontade etc) que jamais se combinam da mesma forma. “Assim, ver um set de um grande DJ numa noite especial é como a passagem de uma escola de samba, sabe? Perdeu, perdeu. Não viu, paciência. Nunca mais aquilo vai se repetir” (Erika Palomino, citada por ASSEF, 2003: 237).

Tanta singularidade se deve ao fato de o DJ ser, antes de qualquer rótulo, um performático. Um bom DJ não se limita em simplesmente tocar música, mas ele precisa interferir nela. É por isso que se trata de um processo criativo, que mexe com as emoções das pessoas. “Obviously his medium is music, but that’s just a means to end. In a very real sense his primary medium is emotion – the DJ plays the feelings of a roomful of people
” (BREWSTER & BROUGHTON, 1999: 11). Discotecar é uma forma improvisada de arte, e a dança é sua contemplação. É por isso que os DJs precisam estar sempre vendo o público para o qual estão tocando.

O DJ é o responsável pelo clima de uma pista de dança. Ele deve ter um senso bem aguçado e uma capacidade de entender o que a pista de dança quer: músicas mais rápidas, alegres, melancólicas, lentas, densas... Enfim, tem que ter “feeling”. Além disso, hoje o DJ é um dos maiores responsáveis por boa parte das músicas dançantes (...). Isso mesmo, ele muitas vezes é produtor musical. (...) Por estar muito em evidência, o DJ acaba tendo outra importância: formador de opinião. O DJ tem também o poder e a obrigação de trazer novidades, experimentar e cativar o público, seja na rádio, no club ou num jornal... DJ é sinônimo de inovação (SOARES: 2003, 2).
O DJ se tornou um herói modelo para os jovens. A proximidade de sua presença e a distância de seu status gera a identificação necessária para que ele se torne um modelo a ser seguido.

3.1 Mas nem sempre foi assim

A jukebox, aparelho que seleciona e toca discos em pequenos recintos, havia sido inventada em 1889 (poucos anos depois do surgimento dos próprios discos), mas, como uma cafeteira, um liquidificador ou qualquer outra máquina, não era capaz de sentir e escolher a música que as pessoas gostariam de ouvir. Era preciso haver sempre um indivíduo que selecionasse alguma faixa de disco segundo critérios extremamente subjetivos – não havia o pensamento de coletividade.

Tendo como base a informação simplória de que um DJ é alguém que toca músicas alheias (usando para isso uma máquina) para outras pessoas ouvirem, concluímos que o DJ começou a existir, então, com o rádio.

Foi Reginald A. Fesseden, engenheiro americano que trabalhava com Thomas Edison (o inventor do cilindro fonográfico em 1877), a primeira pessoa que se atreveu a enviar ondas de rádio – em forma de fala e música – dos Estados Unidos à Escócia, no ano de 1906, captadas por inúmeros operadores de telégrafos através do Oceano Atlântico. 
He made a short speech explaining what he was doing, read the Bible text ‘Glory to God in the highest and on earth peace to men of good will” and played a few solos on his violin, together with some singing, which he admits “was not very good”
 (BREWSTER & BROUGHTON, 1999: 21).

Pelo feito de tocar uma gravação através de ondas sonoras, Reginald pode ser considerado o primeiro DJ do mundo. Mas ainda não era o rádio, e foi com a invenção deste que a notoriedade e a importância do DJ eclodiriam.

Foi em 1922 que o rádio começou a se popularizar. Antes era usado somente em testes científicos para que se descobrisse uma finalidade prática àquela nova tecnologia. Os Estados Unidos foram o único país onde a nova invenção não foi imediatamente tomada para fins governamentais. No resto do mundo, o rádio era empregado para educar a população a respeito dos mais diversos assuntos. “America, however, after a brief debate, quickly saw radio as a mass advertising medium
” (idem: 22). Por esse motivo, as conseqüências do surgimento dos disc-jóqueis causaram efeitos primeiro lá.

E esses efeitos foram desastrosos. Os primeiros a se incomodar com a presença de um profissional tocando músicas gravadas no rádio foram, naturalmente, os próprios músicos. Presença constante nos grandes estúdios de rádio, as orquestras custavam caro para as pequenas emissoras, que passaram a reproduzir gravações em discos para compensar a falta de músicos. Contudo, depois da Grande Depressão americana, a utilização de discos nas rádios aumentou consideravelmente.

A Federação Americana de Músicos (American Federation of Musicians) declarou o DJ inimigo de todos os profissionais da música e tentou, de muitas formas – incorruptas ou não –, proibir a execução pública de discos. “O ato cuja realização marca uma pessoa como artista é uma questão de consenso” (Howard Becker, citado em VIANNA, 1988: 35). No Reino Unido, a União de Músicos (Musician’s Union) e as companhias de discos travaram uma batalha semelhante. O inimigo, entretanto, não era a execução dos discos no rádio, mas em lugares abertos.

Ao lado dos músicos, estavam também os produtores musicais, a parte mais poderosa da indústria musical de então. Como uma espécie de Ecad (Escritório Central de Arrecadação e Distribuição) gringo, o ASCAP (American Society of Composers, Authors and Publishers
) exigia das rádios uma taxa muito cara para que os discos fossem executados. Contra esse monopólio, as emissoras de rádios se uniram e formaram a NAB (National Association of Broadcasters
), que passou também a gerenciar a arrecadação de direitos autorais de vários artistas, através do BMI (Broadcast Music Incorporated
).

Como os grandes artistas já tinham seus copyrights protegidos pelo ASCAP, o BMI passou a encorajar e lançar novos talentos. “This would have serious positive implications for the rise of black music on the radio
” (BREWSTER & BROUGHTON, 1999: 25). Como resultado, jovens cantores e estilos regionais de música acabaram ganhando grande exposição no rádio.

A discordância seguinte veio das gravadoras. Elas acreditavam que as pessoas comprariam menos discos se pudessem ouvi-los executados no rádio. “This fear was borne out by some Depression-era figures which showed that urban areas with popular radio stations were suffering a downturn in record sales (they were actually suffering a downturn in sales of everything)
” (idem: 26). Sem sucesso contra a execução de discos nas rádios, as gravadoras começaram, então, a proibir que seus artistas comparecessem às radiodifusões.

Não adiantou. O pagamento para artistas que se apresentavam no rádio era bom, e, numa época de extrema pobreza, ficava difícil recusar. A tática, pois, de artistas e rádios, foi alterar os nomes dos cantores, já que eles tinham um contrato com as gravadoras a cumprir. “Thus Tommy Dorsey became Harvey Tweed, and Ray Noble and Russ Morgan, other big stars of the time, became Reginald Norman and Rex Melbourne respectively
” (ibidem: 27).

Nome novo também ganhou a pessoa que executava as músicas. Foi num artigo da revista Variety de 13 de agosto de 1941 que a alcunha “Disc Jockey” apareceu pela primeira vez, referindo-se a um indivíduo chamado Gilbert que era uma espécie de jóquei dos discos.

Jockey has a number of associated meanings. As well as its obvious reference to a horse rider, it can suggest someone capable of skillful maneuvering, a man of the people, or a trickster. In Scotland “Jock” is a nickname for man or fellow; while in America a jock is a sportsman, named after his jockstrap, the article which protects his man or fellow
 (ibidem).

Assim como nos Estados Unidos, os DJs brasileiros desenvolveram-se no rádio, mas de forma um pouco mais tardia. Foi durante o governo Vargas, na década de 30, que o rádio começou a ser visto como um veículo comercial no Brasil. O decreto nº 21.111 de 01/03/1932 autorizava as rádios a dedicarem 10% de suas programações a anúncios comerciais – até então o meio se mantia através de mensalidades pagas por quem tinha receptores e doações. No mesmo ano, o governo passou a distribuir concessões de canais a indivíduos e empresas, popularizando a novidade. As discussões em torno do DJ também não afetaram a radiodifusão brasileira. Um dos principais motivos é que a programação nacional do rádio ainda privilegiava o jornalismo, as novelas e os programas de auditório (além, claro, do clássico A Voz do Brasil), fazendo com que a função do DJ, então chamado de sonoplasta, fosse apenas executar as músicas selecionadas pelos programadores e cuidar de efeitos e gravações.

Apenas na década de 60, com a chegada das FMs, estações dedicadas quase que exclusivamente à reprodução de músicas, é que o DJ de rádio pôde se desenvolver. Claudia Assef (2003: 37) justifica esse episódio: “Ali, afinal, (o disc-jóquei) teria acesso às ferramentas imprescindíveis e caríssimas: os discos e os equipamentos de som”. E foi a partir desse momento que o status do DJ de rádio mudaria profundamente. “Antes das FMs, os disc-jóqueis que haviam feito sucesso em rádio tinham um caráter de locutores-selecionadores de música” (idem: 112).

Hoje, por outro lado, vigora a idéia do DJ como alguém que, num determinado recinto, comanda a música que os outros contemplam – geralmente dançando. “O DJ de rádio reinou soberano na profissão durante anos, antes que alguém se desse conta de que tocar discos em bailes seria uma ótima – e mais barata – alternativa às orquestras” (ibidem: 111). A primeira pista de dança do mundo, ao contrário do que possa paracer, não veio de Paris, Londres ou Nova York. Foi um inglês excêntrico chamado Jimmy Savile, na pequena cidade de Otley, West Yorkshire, a primeira pessoa a decidir que queria compartilhar sua coleção de discos com quem mais quisesse ouvir, em 1943.

Savile is nowadays seen as an odd fellow who occasionally appears on TV with a cigar the size of Cuba and a mop of platinum blond hair that hasn’t been fashionable since the Cruzades. He is a classic British eccentric. He’s also a revolucionary DJ
 (BREWSTER & BROUGHTON, 1999: 44).

Jimmy Savile tocou com a mesma vitrola por vários meses, até que o aparelho quebrou – não sem antes dar um grande choque em seu dono. Ainda assim, ele continuou com aquela idéia e, em 1946, criou a maior novidade que o mundo dos DJs já viu. “To cut down on the gap between records, he had the Idea of using two turntables
” (idem: 46). O avanço dessa técnica foi fundamental e baseou a forma como o DJ toca músicas até hoje.

Outra invenção de Savile foi falar entre uma música e outra, preconizando o surgimento dos MCs modernos.

3.2 Reino Encantado dos Clubes Elegantes

Costumeiramente em atraso, ao sul do equador, Osvaldo Pereira se tornou o primeiro DJ cem por cento brasileiro, em 1958. Anunciado como maestro da orquestra invisível, ele discotecou em bailes de salões chiques de São Paulo durante o final dos anos 50 e a década de 60. Por não gastar dinheiro pagando salário a músicos, seu Osvaldo barateou o preço do ingresso e tornou o baile mais acessível. “Em pouco tempo, a notícia da orquestra invisível de Osvaldo Pereira havia se espalhado pela cidade. As festas tinham fama de ser boas e baratas, o que poderia ser melhor?” (ASSEF, 2003: 23).

Osvaldo Pereira tinha apenas um toca-discos, então precisava ser rápido na hora de mudar de uma música para outra – e nem podia tremer para não errar o lugar da agulha no vinil. A prática lhe deu agilidade e o intervalo entre as músicas foi ficando cada vez menor. “Quando ele demorava um pouco mais na troca, os dançarinos batiam palmas, como se aplaudissem uma orquestra de verdade no final de uma execução impecável” (idem). Começavam aí os primeiros resquícios do culto ao DJ.

Mas não era somente em São Paulo que os clubes elegantes faziam sucesso. Em Fortaleza, essa nova forma de divertimento despontava na preferência da burguesia, em detrimento ao lazer então considerado insatisfatório (as praças, os cinemas, as calçadas etc). Nem mesmo a praia era uma opção convidativa, pois ainda faltavam estradas, segurança, hábito – e filtro solar também. “A praia de Iracema, que era o cartão postal da cidade, onde a beleza natural atraía os curiosos, foi destruída com o avanço do mar, em virtude das obras do porto do Mucuripe” (JUCÁ, 2003: 137). Foi essa situação de apatia, porém de inconformismo (aliado a uma tendência em imitar o comportamento nos grandes centros), que fez emergirem por aqui os clubes. “Seria assim a freqüência aos clubes uma forma de lazer induzida pela falta de alternativas de entretenimento” (FREITAS, 2005: 118).

Acredita-se que a diversão em Fortaleza começou, oficialmente, no final do século XIX. “Até meados do século XIX, a evolução urbana de Fortaleza foi lenta” (JUCÁ, 2003: 35). Todavia, isso não significa que anteriormente não havia atividades ligadas à diversão praticadas pelas primeiras comunidades. “Essas, contudo, não teriam qualquer expressividade no que diz respeito ao fenômeno urbano” (FREITAS, 2005: 102).

Eram festas ingênuas e despretensiosas, de folguedos e travessuras, simples como era a cidade naquele tempo.

Eram bailes ainda muito primitivos, em que os pares revoluteavam, em passos pobres, aos sons dolentes da rabeca, da viola, do machinho, da guitarra... E, no palco tosco, armado ao ar livre, sob as graçolas da populaça, os namorados, entrelaçando-se, trêmulos e encabulados, dançavam, ao olhar comovido dos papás, a gavota, o sol-inglês, o miudinho e a valsa... (MENEZES, 2000: 35).

Ainda muito ligadas à religião, as festas principais daquela época aconteciam no Natal, no sábado de Aleluia e nos casamentos, em que se comemorava com dança de São Gonçalo. No carnaval, o popular mela-mela já existia. “E era assim que espontaneamente a Fortaleza dos nossos avós se divertia, na sua simplicidade, no seu encantamento, na sua ingenuidade de cidade provinciana...” (idem: 38).

Na esteira do processo de “modernização” e reformas urbanas que a cidade passou, foram construídos espaços públicos destinados ao lazer. Passeio Público, em 1880, Theatro José de Alencar, em 1910, Cine-Teatro Plythema, em 1911, Cine-Teatro Majestic, em 1917 e Cine Moderno, em 1922, foram as principais implementações de deleite coletivo daquela época. “Contudo, mesmo sendo públicos, esses espaços já eram impregnados pelo viés da segregação” (FREITAS, 2005: 103). Para Gisafran Nazareno Mota Jucá (2003: 139), as condições de lazer em sociedade onde a pobreza constitui o pano de fundo, estampada no quadro urbano, correm o risco de concentrar-se em atividades usufruídas pelos grupos de sociais privilegiados.

Os luxuosos clubes eram também um modo da elite delimitar certos espaços que a deixasse imune do contato com as classes subalternas. “As festas nesses salões eram verdadeiros acontecimentos” (ASSEF, 2003: 21). Era como se participando de alguma dessas agremiações se pudesse aumentar o status perante a sociedade em geral. 

Um certo sentimento de individualismo, aliado a um desejo de reconhecimento e personalização, característicos das sociedades capitalistas, estimulara a segregação dos grupos urbanos, baseada principalmente em fatores de ordem socioeconômica (FREITAS, 2005: 116).

As práticas de lazer são diretamente influenciadas por essa ideologia, e, por isso, quanto mais elitizado fosse o clube, mais fechado ele seria. “Viver é, em resumo, uma operação que se faz de dentro para fora, e por isso as causas ou princípios de suas variações têm que ser procuradas no interior do organismo” (ORTEGA Y GASSET, 1987: 278). Formava-se, então, um simulacro de uma comunidade diferenciada e aparentemente perfeita, onde as pessoas iam para se divertir, ver e ser vistas. 

Os bailes e eventos que aí se realizavam era acontecimentos cercados de pompa e luxo, amplamente festejados pela imprensa, aos quais se referiam de forma enaltecedora, posto que, ainda como hoje, deles se alimentam (FREITAS, 2005: 120).

As camadas mais populares da população fortalezense começaram a criar, então, territórios imitativos daqueles que estavam em voga na esfera superior. Logo, já existiam clubes sociais baseados nas mais diferentes áreas, como religião, cultura, esporte e política. Aos clubes mais acessíveis, entretanto, só era permitido o funcionamento pleno para que os clubes chiques permanecessem inacessíveis. “Assim, nas ocupações de lazer, principalmente nas dos menos favorecidos, o caráter repressor e coercitivo mantinha a sua estabilidade garantida” (JUCÁ, 2003: 189).

Nessa época, a música que embalava os bailes era pomposamente executada por orquestras. O som dos eventos mais informais, de conversas e encontros nesses ambientes, desde a época das festinhas em residências e saraus, era tocada ao vivo, por bandas e cantores. 

Além das festas animadas por conjuntos como “Brasas 6”, “Os Milionários” e “New Empalas”, nesses clubes aconteceriam também grandes shows com cantores populares nacionais, como Roberto Carlos, Wanderléia, Jerry Adriani, Wanderley Cardoso, e muitos outros (idem: 141).

No final da década de 60, algumas mudanças no comportamento social dos fortalezenses fizeram os clubes competir com outras formas de lazer. Durante o dia, a praia, que havia se tornado a preferência entre os jovens. À noite, começaram a surgir, embora timidamente, os primeiros barzinhos, mais descontraídos e abertos que os imponentes clubes.

Até o começo da década de 80 os clubes de luxo resistiram como espaços de diversão, ainda que de forma “decadente” – se comparada à fase áurea de 1950 a 1970. “A partir daí, foi sendo construído um discurso de viés saudosista e caráter enaltecedor de uma realidade passada, supostamente ‘bem mais feliz’” (ibidem: 121). O Náutico Atlético Cearense, com sede no Meireles fundada em 1950, o Iate Clube, de 1954, e o Ideal Club, de 1931, são, até hoje, cenários de cerimônias importantes e de gala. A lembrança do glamour daquela época é tão forte que obscureceu, no olhar nostálgico, de forma bastante conveniente, os aspectos da pobreza e dos conflitos urbanos.

A cidade mudou, mudaram os hábitos, os comportamentos, as prioridades. Os clubes, que se construíram peça fundamental da dinâmica urbana de uma determinada época, não mais se compatibilizam com as demandas geradas pela nova realidade, cujas nuanças se assemelham às características de quando incorporavam a principal forma de lazer (ibidem: 243).

Para o colunista social Lúcio Brasileiro, “a festa de glamour sofre as conseqüências da própria época. Hoje não existem mais os grandes acontecimentos. A conjuntura não oferece mais as condições”, afirma, completando com a típica nostalgia de quem viveu aquele tempo do lado mais abastado: 

Os clubes continuam fazendo festas, como a da Garota Ideal, mas não tem mais aquele charme. Fortaleza hoje oferece muitas atrações. O Reveillon do Ideal não pode ter a mesma grandeza dos velhos tempos, quando ele era único (Revista Fale, n° 31, p. 12).

“A trajetória do clube é a própria trajetória dos setores privilegiados, sempre tão seduzidos pelo novo e constantemente em busca de símbolos exteriores de status e poder” (FREITAS, 2005: 236).

3.3 Do sintonizador pro sintetizador

Depois que o rádio abrigou e celebrou os primeiros DJs brasileiros, os passos seguintes se deram em direção ao mercado fonográfico e às festas, durante a década de 70. “O rádio foi (...) o meio de transporte mais rápido do DJ para o mercado fonográfico” (ASSEF, 2003: 112). No Rio de Janeiro, o DJ Big Boy, comandante do programa Ritmo de Boate, na rádio Mundial, já fazia sucesso também na TV quando começou a lançar LPs com coletâneas de músicas que faziam sucesso nos excêntricos bailes que produzia.

O Baile da Pesada era realizado na casa de espetáculos Canecão, no Rio, e tinha como clímax o encontro entre o DJs Big Boy e Ademir Lemos, revezando as músicas tocadas. Com o sucesso, o Baile da Pesada passou a percorrer o Brasil, somando mais 200 apresentações da dupla em várias cidades. “Sem saber, fizeram a primeira turnê nacional só de DJs” (idem: 38).

A música que fazia sucesso nesses bailes era o funk, descendente da moda dos anos 60, o samba-rock. 

Aquela era, definitivamente, uma época de ouro da música negra americana, cujos discos os DJs tinham que garimpar em importadoras (...) ou mesmo arranjar quem trouxesse dos Estados Unidos (ESSINGER, 2005: 34).

O predomínio da black music, contudo, não chegou ao final daquela década. Em 1977, o filme Os Embalos de Sábado à Noite (Saturday Night Fever), de John Badham, trazia John Travolta encenando a nova moda surgida nos clubes gays de Nova York – era o tempo das discotecas. Assim como o rock’n’roll, a disco music era uma espécie de “versão branca” para um gênero musical negro (nesse caso, o funk). “A black music, que tomara conta das periferias e subúrbios das grandes cidades brasileiras, se infiltrava nas festinhas da classe média branca através de um novo ritmo: a disco music” (ASSEF, 2003: 55).

Musicalmente, a disco pode ser considerada, de forma um tanto grosseira, uma “europeização” do funk. Mantém-se o groove, só que com uma batida mais reta, sem aquelas síncopes tão marcadamente negras. Cordas em profusão ocupam o lugar dos metais em brasa. E os vocais tornam-se mais suaves, menos soul, abrindo espaço para cantoras com uma característica sutilmente operística – tanto que acabaram apelidadas de divas disco (ESSINGER, 2005: 42).

Na discoteca, assim como nos bailes negros, havia a preocupação de se dançar até o dia raiar. De caráter mais hedonista, entretanto, a disco excluía de suas músicas as mensagens sociais e políticas. A única “revolução” implícita nesse “novo” tipo de música era comportamental e pregava o respeito a tudo o que não fosse maioria, “a aceitação das diferenças, já que os dançarinos, fossem gays ou heterossexuais, negros, latinos ou anglo-saxões, eram recebidos na pista de dança da mesma forma” (idem).

No Brasil, o sucesso das discotecas teve um impulso a mais: em 1978 a Rede Globo transmitiu a novela Dancing Days, de Gilberto Braga, cujo título era inspirado na casa noturna do jornalista e empresário Nelson Motta, chamada Frenetic Dancin’ Days. “Depois da novela, que tinha Sônia Braga no papel de mocinha, todo mundo achava bacana sair para dançar, conhecer o discotecário pelo nome e usar meinha soquete” (ASSEF, 2003: 56). Com a popularização das discotecas, as transformações foram profundas na forma de se viver e dançar a noite brasileira. “Regendo toda essa animação, o discotecário (...) da era disco ensaiava uma mudança de status” (idem: 57).

This was when he became a star, even a god to his dancefloor. This was when he learned his vocabulary of mixing techniques, and this was when the industry recognized him as the person best placed to create dance music rather then just play it
 (BREWSTER & BROUGHTON, 1999: 127).

Foi nos anos da disco music que surgiu também o remix. Isso aconteceu depois que o DJ começou a dominar as técnicas de mixagem e passou a agir, além de executor das músicas, como produtor musical. O formato pequeno das músicas pop era perfeito para o rádio, pois transmitia uma determinada mensagem num tempo curto (geralmente três minutos), mas era desvantajoso numa pista de dança, já que o tempo que gasto numa atividade física parece diferente daquele quando apenas se escuta música.

Hoje o remix é parte vital da indústria da dança, funcionando como uma ferramenta de marketing e demonstração da criatividade artística dos disc-jóqueis. No Brasil, o remix chegou nos anos 80 de forma bem manual. Era com uma lâmina de barbear que os DJs-radialistas começaram a interferir nas criações alheias.

As primeiras experiências com a arte de reconstruir músicas aconteceram no rádio. Ao requisitar DJs para dar uma cara mais radiofônica às músicas, as emissoras serviram de estágio para que os profissionais das pick-ups dessem um largo passo à frente (ASSEF, 2003: 125).

Com a concorrência mais acirrada entre as emissoras de rádio, o DJ ganhou valor de figura intrinsecamente ligada à diversão, já que modificava músicas dando versões exclusivas, e muitas vezes consideradas melhores, delas para cada rádio.

Os anos seguintes aos “embalos de sábado à noite”, contudo, foram inicialmente conturbados para os disc-jóqueis brasileiros. No início da década de 80, o regime autoritário deu lugar ao regime democrático, acarretando o fim da censura e do acanhamento cultural. Sem repressão, músicas de protestos e bandas de garagem foram a tônica dessa época, na qual o movimento punk, já esquecido pelo mundo afora, finalmente chegou no país. A juventude deixou o hedonismo de lado para se dedicar à festejada livre-expressão. “Com isso, ficava claro que, no íntimo da revolta, existia uma intensa energia e grandes anseios de comunicar-se” (CARMO, 2003: 147).

Enquanto no Brasil o rock atingia seu ápice, ao redor do mundo a morte dele era dada como certa.

Before the seventies were very old, rock had abandoned its early danceable psychedelic forms for the bloated self-aggrandizement of its “progressive” era. It was the age of the concept album, of rock opera, the tortuous guitar solo. Set on proving its artistc nature, rock no longer provided much in the way of a dance beat
 (BREWSTER & BROUGHTON, 1999: 128).

Em 4 de agosto de 1981, dois anos antes que eu nascesse, surgia a MTV nos Estados Unidos. “O canal rapidamente se tornou o termômetro do gosto juvenil – não apenas em música, mas também lançando moda e influenciando outros setores” (CARMO, 2003: 156). No ano seguinte, Michael Jackson lançou o disco e o videoclipe Thriller, revolucionando a estética do vídeo e popularizando a dança break, item do movimento hip hop. “No Brasil, dos quatro pilares que sustentam o movimento – break, grafite, MC e DJ –, a dança foi o primeiro a conquistar espaço” (ASSEF, 2003: 115).

A capa do disco Thriller, de Michael Jackson, um dos mais vendidos no mundo até hoje (mais de 43 milhões de cópias), não dava muita pinta. Mas por trás daquela imagem – o cantor vestindo terninho branco – estava o passaporte para a febre do break no Brasil. Depois que o clipe de “Billie Jean” passou no Fantástico e todo mundo viu Michael dando seus passinhos de break e usando luva numa mão só, o break saiu do gueto (idem: 117).

Foi através da dança, então, que se fez perceber em território nacional a cultura hip hop, que contava, em suas comemorações, com a presença dos disc-jóqueis gerenciando a música. Ainda assim, MCs e b-boys
 acabavam sendo mais enaltecidos em detrimento aos DJs, que se resumiram a meros tocadores de vinis nesse movimento. O que prevalecia para a massa dançante era a figura da equipe de som como um todo, e não somente a de um comandante principal. Ao som do disc-jóquei, grupos de dança de rua surgiram por todo o Brasil, principalmente em São Paulo e no Rio de Janeiro.

 Hoje em dia, entretanto, a importância dos DJs é reconhecida pelos estudiosos daquela cena. “Foram esses DJs, em busca pelo balanço perfeito (...), que ajudaram o Rio (...) a ficar em dia com a vanguarda da black music” (ESSINGER, 2005: 34). Foi no movimento hip hop, aliás, que surgiram as principais técnicas de mixagem dos DJs (scratches
, back to back
 etc). “The essential elements of hip hop DJing were distilled until it became an art form almost completely detached from its original dancefloor function
” (BREWSTER & BROUGHTON, 1999: 257).

No mesmo período, começo dos anos 80, a moda disco também perdia o ânimo. “O gênero ainda funcionava para aquele público que se importava mais com a temperatura de seu bourgogne do que com o frescor da seleção musical” (ASSEF, 2003: 103), mas nada que atraísse os jovens, público-alvo da indústria cultural. As discotecas estavam, então, fadadas ao fim – e finaram-se mesmo. A novidade daquele tempo foi o surgimento das danceterias, formas modernas de discotecas, sem tanto glamour. “Nelas, o DJ ganhava espaço para misturar pop rock nacional, new wave, rock e, mais tarde, EBM (Eletronic Body Music), um tipo de música eletrônica mais dark e séria” (idem: 103). As danceterias foram “batizadas depois da casa noturna nova-iorquina Danceteria, que passou para a história como o lugar onde Madonna foi descoberta pelo DJ de lá, Mark Kamins” (PALOMINO, 1999: 19).

A música eletrônica que chegava ao Brasil tinha um caráter bastante underground
. Eram poucos os clubes que tocavam esse gênero musical e a maioria desses lugares era voltada para o público gay. Essa parceria fez com que, a princípio, a música eletrônica fosse recebida com um certo preconceito pelos brasileiros.

Foram as danceterias que introduziram lentamente as novas formas de se fazer música (através do computador) que então se popularizavam. “As danceterias prepararam terreno para a entrada da música eletrônica underground no país” (ASSEF, 2003:103). Além da seleção musical heterogênea, as danceterias atraiam aos mais diversos tipos de público. “O visual dos freqüentadores era igualmente uma salada: se uns tinham cabelo moicano, outros usavam blazer com ombreiras e tênis yatch quadriculado” (idem: 104). O que prevalecia, entretanto, era o preto absoluto, já que era tempo de voga do rock gótico e triste.

Em São Paulo, a moda das danceterias fora sintetizada pelo Madame Satã, um casarão na rua Conselheiro Ramalho, 873, Bela Vista. 

Quem é hoje alguém na cidade (underground ou mainstream) passou – de preto – pela casa, a maior celebração de liberdade, espírito crítico, moda e expressão pessoal de que já se teve notícia em solo paulistano (PALOMINO, 1999: 19).

Entre 1984 e 1986 o Madame Satã teve seu período de auge, freqüentado por quase todas as tribos urbanas de então, inclusive celebridades. Os DJs mais celebrados do lugar eram Magal e Marquinhos MS (cuja sigla no nome fora acrescentada em homenagem à danceteria). Até fechar as portas, em 1992, o Madame Satã funcionava todos os dias, menos aos domingos.

Mais tarde, em dezembro de 1987, surgia em Fortaleza a danceteria que ocuparia aqui a função que o Madame Satã teve em São Paulo. Paredes negras, pista de dança cercada como um ringue, iluminação especial, arquibancadas de cimento nas laterais, banheiros limpos, atendimento ágil e pessoas exóticas. A danceteria Periferia inaugurou os primeiros passos da música eletrônica no Ceará no final dos anos 80. “Pra mim, foi o único (clube) que existiu foi a Periferia”, sentencia o DJ Zozó Amaral
.

Ao entrar na Periferia, o visitante ficava imediatamente de frente para a pista de dança. Era preciso descer uma pequena depressão até o nível abaixo do chão, onde todos se encontravam para dançar. Era um verdadeiro “inferninho”, como são chamados os pequenos e escuros lugares onde há muita festa e consumo de cerveja, a exemplo dos pubs ingleses.

Antes da Periferia, boates tradicionais como a Éden, de azulejos brancos com galhos de árvores pintados, funcionavam mais voltadas para o público abastado. A Periferia, cujo nome já é atestado de ousadia, tinha como estratégia reunir pessoas muito diferentes entre si, não só diversas classes sociais, mas também várias idades, estilos, orientações sexuais.

O público era distinto, ia de heterossexuais comportados a drag queens
 extravagantes. Em processo de formação de identidade, dezenas de jovens faziam da Periferia o ponto de encontro de todo fim de semana (lá funcionava, quase sempre, de sexta a domingo), uma espécie de turma, como a de colégio ou de vizinhança. Eram pessoas consideradas vanguardistas na cidade, como o estilista Pedro Boaventura, hoje professor universitário, que foi uma das primeiras pessoas de que se têm notícia a customizar
 peças de roupas. O sucesso foi imediato, tanto que virou moda ir à Periferia com alguma vestimenta customizada pelo estilista.

O som era comandado inicialmente pelo DJ João Guilherme, contudo foi com o DJ Fran Vianna (que fazia uma mistura de acid house com pop, funk e house) que a Periferia veio a se consolidar como referência entre os jovens da época. Para o DJ, estar a par das novidades musicais era difícil, então Fran contava sempre com a ajuda dos amigos que voltavam de viagem trazendo novos vinis com as músicas que faziam sucesso pelo mundo. O culto ao DJ não existia, mas sim um clima amigável de camaradagem e cumplicidade. “Quando comecei a trabalhar na noite, no final dos anos 80, o DJ ainda era chamado de discotecário”, relembra Fran
. 

A “geração saúde”, com roupas de fazer academia e corpo bem modelado, também era constante na Periferia, assim como os punks, que se reuniam na entrada do lugar criando um certo clima de hostilidade. Pelo menos era isso o que pensava a então estudante de Psicologia Ruth Aragão, hoje a mais renomada estilista cearense. Sempre com roupas diferentes do convencional (e de ranço burguês), Ruth às vezes se assustava quando ia sozinha à danceteria e encontrava aquela multidão de preto no entorno do local.

Por todo o Brasil havia uma proliferação do movimento punk, sempre baseados no modelo operariado inglês. Entretanto, “é importante assinalar que no Brasil não houve uma cópia importada, mas uma identificação adaptada à nossa realidade” (CARMO, 2003: 148). Apesar das feições cerradas, são poucos os relatos de confusões ou brigas na Periferia.

O jovem Kiko Bloc-Boris era um dos que ajudava Eurico Moreno Jr, o proprietário da Periferia, na divulgação das festas. Em troca do serviço, recebia consumação grátis no bar do local. Hoje jornalista, Kiko lembra que os flyers
 da Periferia ainda seguiam um estilo bem artesanal, já que a computação gráfica ainda era pouco desenvolvida. A distribuição dos panfletos era feita pela Beira-Mar, de mão em mão, o que deixava as festas com uma característica bem familiar, onde todos, pelo menos, conheciam-se – além de também flertar.

As principais festas eram as temáticas, como as “calouradas” promovidas pelos centros acadêmicos de universidades, e as festas do dia das bruxas, sempre à fantasia. No meio da pista de dança, destacava-se a turma das “formigas”, como era chamado o clã formado por Eurico Moreno e seus amigos. Sempre com roupas parecidas, compradas da mesma grife, eles andavam pela danceteria sempre enfileirados. Bastava achar um para encontrar os outros.

Assim como em quase todo os lugares dos anos 80, a principal droga consumida na Periferia era a cocaína. “Claro que foi a década em que muito DJ (assim como muito dentista, muito bancário etc. etc.) se acabou de cheirar” (ASSEF, 2003: 126). Entretanto, como lembram os freqüentadores do lugar, não era necessário se utilizar drogas para transcender ali. A luz, as pessoas e a música já eram suficientes para interromper a freqüência do cotidiano.

Com o tempo, a Periferia começou a demonstrar decadência com relação às características que a fizeram um marco na noite cearense. A turma heterogênea foi dando lugar ao público predominantemente gay, os freqüentadores mais assíduos deixaram de ir (porque não moravam mais em Fortaleza ou porque já não se identificavam mais com a danceteria), o sucesso atraiu curiosos que em nada tinham a ver com o lugar. Além disso, parecia que a casa não era mais tão bem cuidada como no começo. Os banheiros não se encontravam sempre limpos, o atendimento começava a ficar relapso, a Periferia foi perdendo seu deslumbre.

O desgaste da fórmula da danceteria já era notável em São Paulo. “Em 1987, 88, as danceterias, com suas bandas de pop rock e seus DJs que tocavam de tudo, mostravam sinais de fadiga” (idem: 135). Foi nesse período que outra forma de agremiação de jovens começou a despontar em São Paulo. Os novos clubes, sem a pompa e sem a formalidade que caracterizavam suas espécies de luxo, inauguraram conceitos inéditos para a massa dançante, mas que até hoje são seguidos na noite brasileira. Era a primeira vez em que o DJ escolhia e seguia apenas um determinado estilo musical (que inicialmente foi o house underground), mantendo-se fiel a ele mesmo diante da estranheza despertada no público. “O conceito de clube surgiu juntamente com a explosão da house music no mundo” (PALOMINO, 1999: 18).

O clube paulista Nation foi o pioneiro ao seguir essa nova linha de diversão. 

Personagens extravagantes e carismáticos; um tipo de música diferente e original que surgia para o mundo com alegria e jovialidade; uma moda colorida e divertida e a luz estrobo
 mais intensa da cidade colocaram o Nation na rota da modernidade (idem).

Os clubes eram festejados como o templo da nova música, do novo som que embalava os jovens ao redor do planeta. 

Escolher dançar ao som de fulano ou de sicrano? Sim, nascia no Nation o esboço do culto ao DJ. Na seqüência brotariam ali os primeiros traços de culto ao clube, com a impressão de flyers trazendo a programação da casa, além de desenhos e piadas cifradas. Aliás, foi no Nation que a palavra clube começou a ser usada, em substituição ao termo danceteria (ASSEF, 2003: 138).

Com o fim da Periferia, em fevereiro de 1991, a turma jovem cearense procurou se firmar num novo espaço. Situada no centro da cidade, a boate On The Rocks não repetiu o êxito da danceteria anterior. Eram os DJs Zozó Amaral e Ximenes Filho que tentavam sustentar a sobrevida da turma mista discotecando os estilos house, techno e trance.

O término da On the Rocks, em 1993, provocou uma divisão radical no público, já prevista com o fim da Periferia: os gays foram em busca dos guetos em que se ouvia o house mais comercial, como as boates Joy e Rainbow, enquanto os heterossexuais se dirigiram para lugares que estavam na moda, como a Via Paris, no Meireles, o Domínio Público, na Praia de Iracema ou o tradicional Éden, na Aldeota. 

O DJ Zozó Amaral resolveu, então, aventurar-se em São Paulo, onde tocou em clubes famosos, como A Loca (até 2001), porém fixou residência mesmo em Amsterdã, na Holanda. A decisão de se exilar de Fortaleza foi tomada, segundo Zozó (ver anexo), “Quando vi que meu som não era aceito pelo público cearense e eu tinha que tocar muita coisa que não gostava para poder encher pista... Era dramático para mim”.

Em 1988, na Europa, acontecia o “verão do amor”, quando o ecstasy deixou de ser característica apenas de guetos e conquistou as classes média e alta e as páginas de jornal. 

De fato, a disseminação do consumo do ecstasy na Inglaterra tem a ver com um país acossado pela política agressiva de Margareth Tatcher, que espalhou desemprego, insegurança e baixa remuneração, entre outras situações sociais. Basicamente, as pessoas estavam, como se diz, “de saco cheio” (PALOMINO, 1999: 84).

Foi essa novidade que, alguns anos mais tarde, iniciaria muita gente a gostar de música eletrônica no Brasil, fazendo com que esse estilo deixasse de ser restrito aos clubes gays. “Em São Paulo, podemos tomar 1994 como o ponto de partida da cultura do ecstasy; seis anos depois da Inglaterra, portanto” (idem: 85). Em território nacional, entretanto, ao contrário da Inglaterra, o uso da droga se deu menos por ideologia ou contestação e muito mais por hedonismo e diversão. “É uma juventude que toma drogas por simples vontade, num escapismo que (...) não vai mais além do que tentar ter uma grande noite sob a luz estrobo, participar da música, compartilhar experiências com os amigos” (ibidem: 86).

Enquanto isso, na Praia de Iracema, em Fortaleza, surgia o espaço Galpão, em 1995, um pequeno ambiente que tinha como propósito realizar festas que misturavam techno com samba. O Galpão (que, afinal, era um galpão mesmo) ficava próximo ao bar hoje conhecido como Brasileirinho e contava com som comandado pelo DJ Luic, um estrangeiro que, ciente do sucesso da música eletrônica em outros países, resolveu trazer e adaptar o novo som ao ritmo brasileiro.

Na Praia do Futuro, a barraca La Luna (que depois se chamaria La Barca e hoje é Opção Futuro) também contava com freqüentes participações de DJs ditando as músicas que tocavam por lá. Eram eles Zozó Amaral e Fran Vianna. Outro lugar a incentivar a música eletrônica, em 1996, foi a barraca Crocodilo (atual Crocobeach). Naquele lugar, o DJ Guga de Castro misturava influências de house, acid-jazz, jazz-rap, black music, hip-hop, e um pouco de techno em seus sets. Parecia loucura para alguns, mas se demonstraria vanguarda depois.

No Domínio Público (que funcionou de 1996 a 2000) aconteceu a permuta da música eletrônica underground para algo mais acessível e assimilável para os cearenses. Situado na Praia de Iracema, na rua Dragão do Mar, galpão 212, o Domínio foi a sensação da década de 90, criado pelos empresários Marcus Dias e Dílson Pinheiro.

Inicialmente designado para ser um bar de gafieira, o Domínio Público era freqüentado por uma platéia majoritariamente de meia-idade, que dançava a dois entre as mesas dispostas no salão. Passado o tempo, a diversidade temática das festas começou a atrair todas as idades e estilos, então as mesas passaram a ocupar apenas o espaço do mezanino. No palco, casas coloridas pintadas na parede eram cenário para toda festa, e duas sinucas faziam a alegria dos dançantes que preferiam passar a noite na jogatina. Do balcão do bar, a gerente McCartney observava a tudo e a todos, enquanto o segurança Assis garantia a paz do lugar.

Além das “calouradas”, outras festas se tornaram clássicas para a geração Domínio Público, como a Baticum, a Refestança e o Halloween do Domínio. Os shows que aconteciam por lá, como os de Tom Zé e Mundo Livre, também marcaram profundamente a memória de quem freqüentava o lugar. Alguns episódios, inclusive, tornaram-se histórias contadas até hoje pela noite cearense, como o caso do bêbado que, após assistir a imitadoras da cantora Gretchen rebolando ao som de Freak Le Boom Boom, trancou-se no banheiro até ser retirado por seguranças.

O som executado naquele galpão representava uma espécie de elo entre o alternativo e o popular. Samba, pop, reggae, bolero, brega, soul, mangue beat e música eletrônica eram gêneros musicais executados no Domínio Público. Pelas picapes do lugar passaram inúmeros DJs, como Guga de Castro, Marquinhos, Felipe Araújo e Ewison.

Desde a virada do milênio, entretanto, a situação da Praia de Iracema não tem sido das melhores. A jornalista Ethel de Paula cita que, naquela época, a área “sofria com os mesmos notórios problemas de hoje: insegurança, poluição sonora e visual, tráfico de drogas, excesso de tráfego, precária infra-estrutura” (Jornal O Povo, 27 de junho de 2003). Receosos, os freqüentadores desistiram de ir ao Domínio, principalmente quando as brigas no lugar ficaram comuns. As circunstâncias se tornaram tão desfavoráveis, que os donos decidiram fechar o bar. “Desistimos porque nosso público-alvo deixou de freqüentar, amedrontado”, justifica Marcus Dias (idem).

Ao mesmo tempo em que o modesto Domínio Público fazia sucesso entre a juventude cearense, uma nova modalidade de clubes chegava em São Paulo – eram os “superclubes”. Esse tipo de espaço tinha como característica, além da grandiosa estrutura, o som predominantemente mainstream, mas com traços da cultura underground e da música techno.

Os principais superclubes paulistas eram o B.A.S.E. e o Florestta, surgidos em novembro de 1996. “Ambos passam a atrair, a partir daí, um outro tipo de público às pistas de dança e levam seus eventos para as colunas sociais dos principais jornais” (PALOMINO, 1999: 110). Os novos dançantes eram jovens empresários e abastados nomes da sociedade de São Paulo.

Fenômeno semelhante só viria a acontecer no Ceará com o ressurgimento do Mucuripe Club
, em 2003. Com seis ambientes (sendo três boates: Alfândega, Usina e Túnel), o lugar, chamado anteriormente de Mucuripe Ilhas, era voltado para a classe alta de Fortaleza.

Na segunda metade dos anos 90, aconteceram as festas Cidadão em Transe promovidas no extinto espaço Cidadão do Mundo, na Avenida Universidade, onde anos mais tarde funcionaria o comitê eleitoral da prefeita Luizianne Lins. O lugar era quente, pequeno, apertado e, durante as chuvas, alagava fácil, provocando até tombos nos DJs. 

Os freqüentadores mais assíduos desse lugar eram pessoas descontentes com o contexto cultural da época – quando se misturavam muitos estilos musicais, mas não se comunicava nenhum conceito de forma eficiente. As festas aconteciam às sextas e sábados e foram responsáveis por moldar um padrão para as futuras festas de música eletrônica na capital cearense.

 Os DJs do Cidadão do Mundo, Guga de Castro às sextas, Fil e convidados aos sábados, apresentavam a esse contingente de indivíduos (ávidos por inovações) a mais pura música eletrônica underground, com experimentalismos e inovações dignos de ficção científica.

O Cidadão do Mundo foi fundamental para angariar DJs, formadores de opinião e admiradores de música eletrônica em Fortaleza. Em suas festas, duzentas pessoas chegavam a se apertar no pouco espaço disponível para conferir atrações como o duo Forma Noise, sobre o qual escreverei mais adiante. 

Outros projetos importantes na cidade eram o bar Esquina da Silva, na rua Silva Jatahy, cujo proprietário era o renomado músico Fernando Catatau, líder do grupo Cidadão Instigado, e o Peixe Frito, ateliê do artista plástico Marcelo Santiago onde se reuniam boêmios e intelectuais jovens ligados ao mundo da arte e das novas tecnologias. Em 1997, Fran Vianna e Guga de Castro também festejavam esporadicamente a música eletrônica em vários lugares de Fortaleza.

Do subúrbio também vinha novidade, como o DJ Cambota, que tocava funk e dance music em festas afastadas da área nobre fortalezense, e como o DJ Titio, membro do MH2O (Movimento Hip Hop Organizado), hoje um dos maiores movimentos do Brasil, com cerca de seis mil membros, e cuja sede é localizada no Ceará.

Foi no Cidadão do Mundo, em 1998, ouvindo música eletrônica underground, que seis DJs, oriundos de vários lugares do país, conheceram-se e tornaram-se amigos. Insatisfeitos com o cenário musical eletrônico de então e interessados em formar um novo público desse gênero no Ceará, resolveram formar, em abril de 2000, um grupo de DJs. O Undergroove posteriormente veio a se tornar a primeira agência de DJs do Ceará.

Além de agenciar festas, o grupo Undergroove (concebido pelos disc-jóqueis Rodrigo Lobbão, Fil, Sickboy, Arlequim, Mantrix e Chris DB) também promovia informações através de palestras e fanzines. Essa divulgação era importante para “educar” a maior parte do público, que ainda era leigo, sobre música eletrônica, num momento em que as informações sobre essa nova cultura eram algo raro.

Os cinco membros do grupo, aliás, tinham estilos musicais variados e produziam festas em que nenhum gênero prevalecia. Lobbão tocava tech house, Fil, hard techno, Sickboy ficava com o house, Arlequim, com o acid techno, Mantrix, com o trance e Chris DB, como o nome denuncia, tocava drum’n’bass. Com o tempo, várias modificações na formação do grupo foram acontecendo até que os membros se fixaram no estilo techno e suas principais vertentes. O DJ Fil (Jornal O Povo, 04/10/2003) explica que “em Fortaleza, o hard techno pegou mais do que outros estilos, como house ou drum and bass. Então, passamos a centrar o foco nele”.

O Undergroove foi o responsável pela formação de um público apreciador de hard techno no Ceará, trazendo DJs consagrados internacionalmente (como Holgi Star, Andreas Kremer etc) para festas gloriosas e inesquecíveis para os apreciadores. Foi iniciativa do Undergroove também a produção de palestras, eventos e fanzines em que se discutiam e se apresentavam teorias e práticas recorrentes daquela novidade musical que o país ouvia.

A popularização da música eletrônica nos anos 90 fez surgir no Brasil a figura dos clubbers, “versão renovada dos freqüentadores das discotecas da década de 80” (Revista Veja, 24/07/1997). Ao pé da letra, clubber é qualquer freqüentador de clubes, mas o termo denominava, principalmente, os jovens de cabelos coloridos, piercings pelo corpo, tatuagens e roupas espalhafatosas que iam a raves e festas estranhas:

A metamorfose costuma ser instantânea. Ontem, seu filho adolescente usava boné, brinquinho em uma das orelhas, camisetas com frases sem sentido – e tudo parecia normal. Hoje, ele orgulha-se de uma franja amarela, aparentemente não se incomoda com aquele enfeite de metal espetado na língua, sai de óculos escuros à noite – e tudo continua normal. Se você é pai de um rebento desses, não se preocupe: uma multidão de jovens brasileiros, especialmente nas grandes cidades, está na mesma sintonia. Em lugar de dizer que vão a um barzinho ou discoteca, eles anunciam que vão a raves (...) (idem, 25/03/1998).

Em 5 de outubro de 1998, estreava na Rede Globo a regravação da novela Pecado Capital, trazendo Paloma Duarte no papel da clubber Vilminha. O folhetim, inicialmente escrito por Janete Clair em 1975, foi adaptado à realidade brasileira dos anos 90 por Glória Perez, que decidiu representar com uma personagem clubber toda a revolta juvenil da época.

A repercussão na mídia fez aumentar consideravelmente a freqüência a raves e clubes. Gostar de música eletrônica, em definitivo, já não era característica apenas de guetos, como os de homossexuais e turmas undergrounds. Essa ampliação do público, causada também pelo surgimento dos superclubes, trouxe em voga uma lamentável característica da coletividade brasileira, o preconceito contra diferentes orientações sexuais.

Era como se a pista de dança não abrigasse heterossexuais e gays concomitantemente. Esse fenômeno, acontecido sob o som da música eletrônica techno, recebeu o nome de “hétero-techno” pela jornalista Erika Palomino (1999: 111).

Com um público que inclui patricinhas desgovernadas e bofes lutadores de jiu-jitsu, brigas e confusões são freqüentes, bem como a crítica (...) às bichas mais montadas, que praticamente deixam de ir ao clube com medo de agressões e do clima de animosidade (idem).

No Ceará, um dos fatores que impulsionou a notoriedade da música eletrônica foi o surgimento das raves Disco Voador. Esse projeto foi criado pelo dançarino e produtor cearense Linhares Júnior e pelo DJ e economista holandês Pascal Claeys, que desde 1991 realizavam festas de música eletrônica na Holanda.

A história do projeto Disco Voador começa mais cedo, na verdade, em 1987. Foi nesse ano que Linhares Júnior chegou na França a fim de ter estudar dança com Raymond Franchett, da Opera de Paris – antes do velho continente, Linhares já tinha passado por academias de dança em Brasília e no Rio de Janeiro. Em seguida, o então estudante foi à Bélgica para ser aluno de Maurice Bejart, na escola Mudra. Depois se juntou à Companhia Multimídia Plan K, com a qual partiu em turnê por três anos, e finalmente, depois do convite de Hans Tuerling, dirigiu-se para a Holanda onde se filiou à Companhia Raz.

Em 1991, Linhares preparava um espetáculo-solo em comemoração de seus 10 anos de carreira quando, para compor a música, procurou o DJ e produtor Eddy De Clerq. “Foi aí que eu me apaixonei pela música eletrônica. A partir daí comecei a realizar vários projetos de música eletrônica, sempre com conotação cultural”, afirma (Jornal O Povo, 09/01/2001).

Em 1995 Linhares Júnior decidiu fazer a Primeira Festa House em Fortaleza, utilizando para isso o Pirata Bar, na Praia do Futuro. O sucesso do festejo o empolgou a realizar, desde 1997, o projeto Disco Voador em Fortaleza juntamente com Pascal Claeys. As festas ainda não eram classificadas com a alcunha inglesa, mas possuíam todas as características de uma autêntica rave, acontecendo esporadicamente e re-significando locais inusitados, sempre com uma “ideologia” de hedonismo e bom humor.

As raves mostraram-se muito importantes no processo de popularização da música eletrônica. 

No Brasil, foram as raves que, democraticamente, tiraram a música eletrônica do gueto dos clubes e fizeram crescer seu número de adeptos, além de determinar mudanças de conceitos que se mostravam pra lá de necessárias. Viraram palavras de ordem liberdade, individualidade, respeito ao próximo (...) e à natureza (...) (PALOMINO, 1999: 134).

A primeira festa Disco Voador do Ceará aconteceu na Casa do Farol. A dupla foi pioneira em trazer DJs internacionais, realizando intercâmbios entre DJs holandeses e brasileiros. Em abril de 2002, o primeiro clube exclusivamente dedicado à música eletrônica surgia na rua José Avelino, 555, na Praia de Iracema.

 Inicialmente, a proposta da boate Disco Voador era realizar uma programação alternativa ao que se via na cidade, misturando música eletrônica a outros ritmos, como bossa nova, para um público maior de 21 anos apreciador de novidades. A idéia não prosperou como era esperado, abrindo o espaço para uma platéia mais jovem e deslumbrada.

O som que marcou a Disco foi o house europeu, mais pesado e underground que seu correspondente comercial. O disc-jóquei residente era o Pullsanti, pseudônimo de Pascal Claeys, mas outros DJs convidados freqüentemente tocavam por lá. O Undergroove promovia mensalmente a festa Intergalatic, em que a lotação era sempre garantia.

Lotar a Disco Voador não era algo especialmente difícil. O espaço, como quase todos os clubes da capital, era um pequeno galpão. Entrando na boate, um eficiente bar ficava situado na frente da picape do DJ, que observava cara-a-cara quem chegava ao local. Separando bar e picape, uma pequena pista de dança com sofás de dois lugares encostados nas paredes laterais. Os banheiros ficavam atrás do bar, e percorria-se um pequeno corredor (que algumas vezes era usado como palco para o consumo de ecstasy e cocaína) para se chegar ao toalete. Na porta da boate, Linhares Júnior era a primeira visão que os freqüentadores tinham ao chegar, sempre recepcionando a todos com um sorriso.

O público da Disco Voador passou por várias fases. No começo era composto principalmente por formadores de opinião, profissionais de mídia e pessoas de meia-idade. Com o tempo, o número de freqüentadores jovens foi aumentando, afastando os antigos assíduos. Próximo ao fim da Disco, a parceria com o projeto Porão, do Theatro José de Alencar – que dava ingresso grátis a quem participasse dos espetáculos teatrais –, fez a boate ficar repleta de atores e pessoas do meio teatral, com esquetes sendo apresentadas durante as festas.

Histórias do público da Disco Voador também proliferaram. Como era raro ir muita gente, as pessoas que lá freqüentavam se sentiam mais à vontade para cometer excessos e transgressões das normas morais vigentes na sociedade fortalezense. É o caso, por exemplo, do “Casal de Três”, apelidado dessa maneira por mim em virtude do compartilhamento do mesmo cônjuge por duas moças. 

Sérgio Gurgel, hoje diretor de marketing, era apenas um estudante na época da Disco, sustentando a diversão a base de mesada. Sem muito dinheiro para comprar drinques, o rapaz pedia um copo descartável com gelo no bar a fim de saciar a sede depois de horas dançando. Tornou-se comum encontrar Sérgio chupando uma pedra de gelo enquanto pulava ao som do DJ Pullsanti.

O estilista Rafael Granjeiro, menor de idade na época, aproveitava os momentos em quem Linhares Júnior se ausentava da porta de entrada e adentrava a Disco Voador, mas era constantemente expulso assim que descoberto pelo dono do local.

O clube Disco Voador durou apenas até novembro de 2002, mesmo ano em que surgiu. Vítima do preconceito do hétero-techno, o lugar foi estigmatizado por privilegiar a house music, considerada pelos cearenses como música “de gay”. “A gente sempre prega a união e a diversidade, mas no fundo o público é muito preconceituoso. Os gays não gostam dos hétero e os hétero não gostam dos gays”, avalia Rodrigo Lobbão (Jornal O Povo, 1o/11/2002). Com o fim da Disco, Linhares Júnior resolveu voltar pra Holanda e continuar sua carreira de dançarino.

Exemplos de preconceitos dessa natureza tornaram-se corriqueiros em Fortaleza, mesmo no século XXI. Na rua Almirante Jaceguai, 81, o clube Órbita Alternative Club fechou e retornou, meses mais tarde, com o simples nome Órbita para não despertar curiosidade ou visitas de homossexuais. O DJ residente, Rodrigo Lobbão, toca na boate uma competente seleção de... house music. Anos mais tarde, no mesmo local, a estudante Fernanda Meireles foi convidada a se retirar do clube por beijar em público a boca de sua namorada, em maio de 2002.

Desrespeitada, Fernanda convocou amigos e foi à imprensa denunciar o ocorrido, voltando no fim-de-semana seguinte com dezenas de pessoas ao Órbita, onde juntos promoveram um “apitaço” com inúmeros beijos gays.

Em 2002, o professor de ensino básico Darlan Lima Paiva foi barrado na porta da boate Mystical, na Rua José Avelino. “Insinuaram que eu era homossexual e por isso não me deixaram entrar”, afirmou Darlan (Jornal O Povo, 29/05/2002), que chegou a entrar na Justiça contra o proprietário André Kaveira alegando discriminação. Kaveira, que tem bacharelado em Direito e em Geografia pela Universidade Federal do Pará, defendeu-se citando o preconceito cearense como justificativa: “Aqui, mais do que em outras capitais, onde homossexual freqüenta, os héteros não entram. E vice-versa”, explicou na época (idem).

Em 2003, uma nota divulgada pela barraca de praia Cabumba, tradicional reduto homossexual, pedia o abrandamento dos carinhos entre pessoas do mesmo sexo, para que tais atitudes não “chocassem” outros públicos, como crianças, pessoas “de idade” e, claro, heterossexuais em geral. Segundo a opinião das proprietárias, carinhos entre homossexuais deveriam ser tão anormais que precisavam ser escondidos. Também no Ultralounge, na Av. Barão de Studart, extinta franquia de um clube paulistano de temática gay, era proibida a entrada de travestis ou drag-queens em 2004.

Um dos bons desdobramentos que se pôde notar com todos esses casos de preconceito foi a repercussão causada por eles, que tornou a música eletrônica e a cultura dos clubes mais próxima dos cearenses. A dupla Forma Noise, composta pela cearense Priscilla Dieb e pelo paraibano Dustan Gallas, gravou em 2000 o disco Lá em Casa é Desse Jeito, lançado pelo projeto Disco Voador. O som do grupo, que se conheceu em 1998, é conceitual, unindo estilos de músicas regionais e universais, como baião e hip hop. O sucesso e a qualidade sonora do duo fizeram-no viajar pelo Brasil, Estados Unidos e Europa.

No início de 2002, a Rede Globo exibiu, na novela Desejos de Mulher, o ator Daniel Del Sarto (em sua estréia na televisão) representando o papel do DJ Nicolau Toledo Valente. Apesar da visão estereotipada do disc-jóquei como um indivíduo “muito louco”, o folhetim, como recurso de mídia de grande alcance, levou para o horário das 19h elementos comuns da cultura da música eletrônica que viraram moda para a grande massa.

3.4 Anos Dourados para as Tertúlias Eletrônicas

Três anos mais tarde, em janeiro de 2003, a rave XXXperience, uma das mais bem-sucedidas festas desse tipo no Brasil, teve sua versão cearense na barraca Space, na Praia do Futuro. A XXXperience foi criada pelo DJ Rica Amaral e pelo DJ Feio, e desde 1998 já era considerada uma megarave, o que evidencia que a moda rave chegou, com exceção das festas da Disco Voador, de forma tardia em Fortaleza. “Entre 1996 e 97, as raves começaram a crescer e atrair todo tipo de gente” (ASSEF, 2003: 222). Com ênfase no trance, de caráter psicodélico, as festas aconteciam sempre em sítios afastados da área urbana e tinham como ideal a integração entre todos os públicos de música eletrônica.

Em maio de 1998, as principais raves (...) já conseguem reunir cerca de duas mil pessoas cada, a maior parte delas de perfil universitário e heterossexual. No som, predomina, cada vez mais, o trance sobre o techno. Principalmente no final de cada festa, as tendas se tornam celebrações de dança que se assemelham a possessões demoníacas (PALOMINO, 1999: 139).

A XXXperience cearense tinha decoração lisérgica com estrelas penduradas sob o teto da pista de dança e um dragão colorido que ficava fluorescente embaixo da luz negra. Uma tenda de pintura corporal oferecia seus serviços a quem quisesse entregar a pele para ser marcada com tinta temporária. Para quem se cansasse de dançar, no chill out
 era possível ouvir música calma e recobrar o ânimo relaxando em pufes e cadeiras, todos bastante disputados. Além dos fundadores, Rica e Feio, tocaram no evento DJs já conhecidos em Fortaleza (Rodrigo Lobbão, Mantrix e Toni Mazzotti) e convidados estrangeiros (o holandês Manoel e o francês Dimitri Nakov). Apesar do sucesso da XXXperience na Praia do Futuro, a franquia paulista não retornou para fazer novos festejos.

O fato de o techno ser a preferência eletrônica entre os cearenses pode ter influído diretamente nesse fato. Apenas um mês depois da XXXperience, uma dupla de DJs de Fortaleza comemorava aquele estilo de música eletrônica. Ney + Thiago M, formado por dois jovens de então 19 anos, havia sido a única atração cearense selecionada para a coletânea AMP 2, produzida por Dudu Marote e baseada no programa AMP, exibido na MTV e dedicado aos muitos estilos de música eletrônica. A faixa 1 ghz figurava, na compilação, entre os maiores nomes da música eletrônica nacional, como os DJs Marky, Xerxes, Mau Mau, Nego Moçambique, Anderson Noise, Murphy e Andy.

Era realmente um dos melhores momentos para a música eletrônica local. Desde janeiro, acontecia na Kibrita, uma pedreira com 20 metros de profundidade no caminho do Beach Park, raves feitas pelos produtores Johnny Andy e Anita Oliver. Na edição de março da festa, na véspera do dia de São José
, mesmo sob chuva de 100 milímetros (a maior registrada naquele ano, segundo Jornal O Povo de 25/04/2003), a multidão de dançantes não hesitou em se molhar, e aumentava a cada hora que passava.

A terceira edição do evento, chamada 100% Pedreira, em junho, juntou 4 500 pessoas, totalizando o número de 12 mil dançantes em três festas ocorridas na pedreira Kibrita (dados do Jornal O Povo de 04/10/2003).

Em dezembro de 2002, o Autódromo Virgílio Távora, no Eusébio, cidade da Grande Fortaleza, fora palco de uma das mais grandiosas festas já acontecidas no Ceará, com a presença de um dos maiores DJs de techno, o inglês D.a.v.e. The Drummer. No ano seguinte, no mesmo Autódromo, seria promovida a festa Piercing Luminoso, em que um trio elétrico de DJs era a principal atração. Em janeiro, havia DJ até mesmo no Big Brother Brasil, reality show da Rede Globo. Marcelo
, na época com 22 anos, desistira da faculdade de Gastronomia, em Santa Catarina, para se dedicar à carreira de disc-jóquei.

Durante todo o mês de janeiro de 2003, também, foram feitas festas semanais na boate Mystical pelos DJs do projeto Undergroove. Entre 16 e 19 do mesmo mês, no Centro de Convenções, aconteceu o 1o Festival Vida & Arte, cuja programação era composta de atrações de diversas áreas artísticas, inclusive DJs de renome nacional. Zé Pedro, Memê e Marky tocaram no espaço “Tenda Eletrônica” do Festival, dividindo os tempos de apresentações com DJs locais.

Também houve uma iniciativa originada das raves que perdurou, por alguns anos, na ativa, organizando e produzindo festas (inicialmente ecléticas, depois voltadas ao trance) e agenciando DJs. Em dezembro de 2001, com um festejo na Praia da Tabuba que durou 72 horas, foi inaugurado o projeto ZAT
 pelos DJs Bruno Lisboa, Arnold B e Isis Salvaterra. Durante os anos seguintes, o ZAT manteve uma das maiores produções do estado, a rave Serra Elétrica, que acontecia anualmente em Guaramiranga, no baciço de Baturité, e durava vários dias.

O festival Ceará Music, que acontece anualmente desde 2001, também ajudou a posicionar Fortaleza na rota das grandes atrações eletrônicas, afora dar espaço para DJs locais demonstrarem seus trabalhos. Um fato curioso é que, em sua primeira edição, pouca gente se atreveu a assistir às performances dos DJs mais celebrados nacionalmente Mau Mau, Rica Amaral e Patife. No primeiro Ceará Music, o público deu preferência à apresentação do DJ Marciano Djow, cearense e um dos responsáveis pelo som da boate Mucuripe.

Já na segunda edição, o espaço onde se apresentavam os DJs no Ceará Music era um dos  mais cobiçados do festival. Durante a apresentação do DJ Marky, cheguei a ficar sem fôlego por causa do grande número de pessoas num espaço tão pequeno – sem dúvida, nem os organizadores do evento imaginavam o sucesso que a música eletrônica havia conquistado.

Em Fortaleza, o ano de 2003 estava tão festivo que mereceu até matéria do jornal O Povo de 04/10/2003. Em “Fábrica de Festas”, a jornalista Ethel de Paula afirmava que a capital cearense estava “em lua de mel com festas temáticas e itinerantes produzidas em espaços inusitados e que apostam nas especificidades de tribos diversas”.

E não foi só no Ceará. Durante do Festival de Verão de Salvador, na Bahia, pela primeira vez foi erguida uma “tenda eletrônica”, onde foram recebidos grandes nomes da música eletrônica nacional, como Murphy, Luiz Pareto e Patife. Ainda no mesmo ano, o famoso 2003, no meio da floresta amazônica, o DJ Carlos Soul Slinger (brasileiro radicado em Nova York), realizou a terceira rave EcoSystem. Entre os dias 14 e 17 de agosto, mais de 70 atrações da música eletrônica mundial reuniram-se para dançar e alertar o mundo pela preservação do meio ambiente, numa pedreira a 15 quilômetros de Manaus. Uma quarta edição do evento está sendo organizada para ser feita na mata atlântica paulista, mas até o momento em que concluo esta pesquisa não há previsão de datas.

O festival Skol Beats, no sambódromo do Anhembi, em São Paulo, reuniu cerca de 44 mil pessoas em sua quarta edição, realizada em 26 e 27 de abril de 2003. 

A organização melhorou, o caos no trânsito acabou, o acesso ficou mais civilizado, a qualidade de som era impecável, as atrações tinham como primado a diversidade, os banheiros melhoraram, a segurança aumentou (Jornal O Estado de S. Paulo, 28/04/2003).

O mês de abril de 2003 foi especialmente importante pelo surgimento da primeira publicação impressa dedicada à moda, comportamento e música eletrônica no país. A revista Beatz supriu a necessidade de um nicho de mercado carente de informações sobre esses temas no país. Até janeiro de 2006, data do último exemplar da revista Beatz, a editora-chefe era a jornalista Claudia Assef, bastante citada neste trabalho pelo seu livro Todo DJ Já Sambou.

Contudo, desde o final de 2002 por todo o ano seguinte, uma nova moda alterou a forma como as pessoas viam as festas em clubes. Depois dessa época, não era mais preciso gostar de dançar para apreciar uma festa ou uma boate, pois entrou em voga o conceito de lounge no Brasil. Comuns na Europa e nos Estados Unidos desde a década de 90, os lounges (lugares de descanso) são caracterizados pelo clima de serenidade, com música ambiente suave e calma e numerosos sofás espalhados pela pista de dança – que se transformara numa pista de relaxamento. 

O lounge pode servir como uma agradável espera para outras baladas, mas tem feito tanto sucesso que há quem prefira passar a noite toda ali mesmo, já que o clima acolhedor favorece – e muito – a paquera (Revista Istoé, 27/11/2002).

Em Fortaleza, esse tipo de clube era representado pelo Ultralounge, pelo Seven Stars Lounge, na rua Coronel Jucá, e pelo projeto itinerante Café do Cena – desenvolvido pelos criadores do site Cena Ceará. Nenhuma dessas iniciativas, entretanto, durou mais de um ano.

Para completar o período de louros da música eletrônica brasileira, os DJs Marky, Patife e Xerxes e a cantora Fernanda Porto alcançaram grande renome em carreiras internacionais. A principal responsável por tal feito foi a música LK, parceria de Marky e Xerxes em que se escuta um trecho de Carolina Carol Bela
. “Em novembro de 2002, ‘LK’ alcançou o oitavo lugar na parada britânica de singles de dance music e se tornou carro-chefe do V Recordings, o mais sólido selo de drum’n’bass do Reino Unido” (ASSEF, 2003: 16). O disco dos DJs brasileiros chegou ao 17o lugar no ranking geral de vendas, a posição mais alta já conseguida por um artista brasileiro.

3.5 De festa em festa... Pesquisa Participante

Não foi uma experiência fácil andar com dezenas de papéis durante uma rave tentando interrogar e interpretar o que vários jovens queriam comunicar. Também não foi agradável ficar parado sob o sol de meio-dia na porta de um curso de línguas na Aldeota, esperando pré-adolescentes apressados em ir pra casa almoçar. Mais tranqüilo foi aplicar o questionário de pesquisa na Unifor, embaixo de grandes árvores ou sentado em algum banco do campus. De todas as formas – aprazíveis ou não –, os 194 questionários foram todos respondidos, tarefa cumprida em pouco menos de um mês, terminando em janeiro de 2006.

O único critério da pesquisa era a necessidade da pessoa entrevistada ser jovem. Os locais escolhidos para a amostra foram então uma festa, e dois locais de estudo, sendo uma universidade.  A primeira pergunta, portanto, explicitava a faixa etária consultada. 8,25% possuía entre 13 e 15 anos; 15,46% estava na faixa dos 16 aos 18; 68.56%, isto é, 133 jovens, tinham entre 19 e 25 anos, enquanto somente 7,73% nascera há 26 anos.

A segunda questão dizia respeito aos hábitos do entrevistado com relação à freqüência de participação em festas por semana. 15,95% afirmou que saía pelo menos três vezes por semana para ir a festas; 28,87% disse sair duas vezes por semana e 30,93% sai apenas semanalmente, configurando um possível empate técnico. 25,26% respondeu sair para festas raramente, e nenhum dos entrevistados afirmou que nunca saía.

O estilo preferido de música, tema da terceira pergunta, revelou que 42,27% dos jovens entrevistados têm predileção pela música eletrônica e suas vertentes. Tal fato pode ser explicado porque a pesquisa foi feita, em parte, numa rave, festa onde só se escutam estilos do gênero citado. 28,35%, entretanto, afirmou gostar mais de rock e vertentes; 8,76% dá preferência à MPB e suas ramificações; 6,19% disse reverenciar o estilo pop; 5,15% adoram reggae; 7,73% respondeu que o estilo de que mais gosta não estava na lista e 1,55% preferiu não responder.

A assiduidade em raves foi questionada na quarta pergunta. 28,87% garantiu nunca ir a raves, o que me levou a supor que a preferência da maioria pela música eletrônica é resultado da popularização que esse tipo de música passou no começo da década; 26,80% afirmou freqüentar essa forma de festa às vezes, enquanto 19,07% disse ir raramente. 12,89% sempre vai e 12,37% não freqüenta mais, apesar de conhecer e já ter feito parte desse tipo de festejo.

Na quinta pergunta, era dada uma lista de funções que DJ desempenha numa festa para que o jovem escolhesse aquela que ele mais associava com o disc-jóquei. 44,33% respondeu que o DJ é responsável por todo o clima da festa, confirmando o culto ao DJ presente nos conceitos da moderna cultura club – uma boa festa dependeria, então, em grande parte, da performance do disc-jóquei; 29,90% disse que o DJ é quem remixa músicas de outros artistas; 12,37% afirmou que a função do DJ é selecionar os sons que vão tocar numa festa; 10,82% caracterizou o papel do disc-jóquei como pesquisador de música, sempre atento às novidades do meio; e apenas 2,58% identifica o DJ como divulgador daquilo que há de novo na música, demonstrando que os jovens preferem ouvir dos DJs as músicas já conhecidas.

Tão fundamental quanto avaliar o papel do DJ é analisar a importância dele para o jovem que freqüenta festas. No sexto enunciado, 59,28% afirmaram que o DJ é muito importante numa festa, comprovando, mais uma vez, o posto de olimpiano que o DJ ocupa hoje na cultura de massa; 32,47% disse que considerava o disc-jóquei importante; empatados ficaram aqueles votos que consideraram o DJ pouco importante ou não-importante, cada análise ficou com 4,12% das respostas.

A sétima questão era uma conseqüência da anterior. Depois de analisar a importância do DJ, o entrevistado deveria responder se a escolha da festa que freqüentava tinha como causa a pessoa que iria tocar nela. 43,81% afirmou que a escolhia depende de outros fatores (o tipo da festa, o preço do ingresso, os amigos que vão etc); 34,02% disse que não escolhe a festa por causa do DJ, o que pode indicar a falta de conhecimento do público de música eletrônica cearense – como a cena eletrônica chegou atrasada por aqui, as pessoas ainda não se familiarizaram com os personagens dessa situação; já 22,16% dos entrevistados assegurou que o DJ é essencial na escolha da festa.

Na oitava pergunta, somente 31,96% dos jovens entrevistados afirmou dar preferência a festas com DJs de outras cidades; enquanto 68,04% disse não se importar com a origem do disc-jóquei.

O clube preferido pelos jovens de Fortaleza, segundo a pesquisa, é o Mucuripe Club, com 32,99% de opiniões favoráveis; em segundo lugar existe o Noise3D Club, com 27,83% das respostas; o Órbita obteve 9,28%; o Buoni Amici’s Sport Bar, 6,70%; o Hey Ho Rock Bar, 5,15%; a Kiss Disco Club, que já não existe, conseguiu, naquela época, 2,06% de respostas positivas; o Complexo Armazém, a Mystical e o  extinto Ultralounge ficaram empatados com 0,51% dos votos. O jovens que afirmaram preferir outro clube que não estava listado somaram 14,43% das respostas.

A décima pergunta era das mais importantes para se conhecer como o jovem cearense pensa a figura do DJ. Foi pedido, então, que cada entrevistado definisse o disc-jóquei com apenas uma palavra. O verbete mais repetido, com 9,79% das respostas, foi “animação”; com 8,76% vinha “música”; “Festa” ficou em terceiro lugar, com 7,73% das opiniões; “Tudo” teve 6,61%; “Criatividade” veio em seguida com 3,09%; “Alegria” e “diversão” tiveram 2,58% dos votos cada.

Outras palavras importantes citadas pelos jovens foram “ritmo”, “ecstasy”, “fundamental”, “maestro”, “novidade” etc. O predomínio de expressões positivas explicita a boa imagem causada pelo DJ perante a juventude de Fortaleza.

Com tanta exposição na mídia, moda na rua e comentários em conversas do dia-a-dia, a música eletrônica, assim como suas festas e seus DJs, tornaram-se mainstream, incomodando os veteranos do movimento. Pior ainda: o público acabou se cansando do tema e, como toda moda da cultura de massa, descartou a música eletrônica rapidamente.

Sem defensores fiéis, a música eletrônica deixou de ser celebrada para dar lugar à novidade punk funk (ou disco punk), vertente do rock tocada por grupos como The Raptures e The Strokes. Nos clubes, o underground voltou a entrar em voga. As grandes festas, os superclubes, as megaraves, era tudo passado. A música eletrônica ficara restrita a festas afastadas e determinadas.

Parecia uma decadência da cultura do DJ, mas foi engano. A tendência da música no Brasil mostra uma grande abertura da mídia e do público para experimentar misturas – de estilos, de tipos, de funções. “Se tirarmos uma foto do momento atual da música pop, também enxergaremos que não há um estilo que se sobreponha com supremacia sobre os outros” (Revista Beatz, janeiro de 2006).

Num país intrinsecamente mulato como o Brasil, este mix de estilos e referências musicais ganha proporções tão continentais quanto o seu vasto território. Neste vale tudo, pode baterista virar DJ, tranceiro migrar pro minimal tecno, cantor de MPB virar MC de música eletrônica... Afinal, onde é que tava escrito que não podia? (idem).

Em Fortaleza, o clube Ritz Café, na rua Dragão do Mar, 308, apresentou e representou essa diversidade de estilos no começo do século. Sob gerência artística do italiano Daniele Schiavi, que também ficaria conhecido como DJ Phoenix, o lugar tinha uma programação bastante variada com projetos mensais pitorescos.

Havia a festa Elektra Ritz, em que o DJ Ximenes Filho tocava electro, gênero da música eletrônica ressuscitado dos anos 80; a Sandra Rosa Madalena, quando só eram executadas músicas de estilo brega; a Parafernália Eletrônica, que reunia alguns dos principais DJs da cena cearense (Fran Vianna, Zozó Amaral, Toni Mazzotti e Phoenix) e a Noise3D, comandada pelos DJs Dado e Dennis Dead, que também lançava novas bandas cearenses de rock independente (as bandas de garagem, sem auxílio de grandes gravadoras).

O Ritz Café era pequeno, mas comprido – parecia um corredor. O DJ tocava num pequeno espaço que parecia uma cozinha americana e se localizava no mesmo nível das pessoas que dançavam, deixando o disc-jóquei desprotegido para os inúmeros pedidos dos freqüentadores mais assíduos, muitas vezes bêbados, que se sentiam no direito de exigir que o ele tocasse a música que eles desejassem. Ainda havia um bar, quase sempre lotado, duas sinucas e algumas mesas na parte superior do mezanino.

Era certa a extensa fila que se formava na bilheteria do Ritz Café alguns minutos antes da meia-noite. Isso acontecia porque o ingresso ficava mais caro depois dessa hora, então a maioria dos freqüentadores optava por esperar até os últimos minutos de bilhete mais barato do lado de fora, entre conversas, bebidas de ambulantes e transeuntes da rua.

Em fevereiro de 2003, entretanto, o Ritz voltou à atividade depois de uma grande reforma que mudou totalmente o seu interior. O lugar estava muito maior, com ar-condicionados, um novo andar dedicado aos casais e outros detalhes que o deixaram mais confortável. Tornou-se um sucesso, freqüentado até por outros tipos de público – o que afastou a clientela antiga.

O Pachá Lounge Bar, vizinho ao Ritz, foi o principal lugar para onde se dirigiram os freqüentadores antigos daquela boate de festas diversas. O DJ residente do Pachá era Daniele Schiavi, o Phoenix, também proprietário. O lugar se resumia a uma acanhada sala com um bar que ocupava quase a metade do espaço. A porta do banheiro não fechava completamente, deixando sempre uma fresta que obrigava os usuários a vigiarem-na. Algumas (poucas) mesas ficavam na calçada e se prolongavam pela rua do bar. A “pista de dança” vivia constantemente lotada, os ventiladores eram insuficientes, faltava diversidade.

Para satisfazer o nicho da população cearense dançante carente de variedades, uma das festas do Ritz acabou virando clube. O Noise3D Club foi inaugurado em 13 de novembro de 2004, na rua Senador Almino, 209, na Praia de Iracema. Desde seu surgimento, o clube Noise3D vem lançando novos projetos das mais diferentes áreas, privilegiando iniciativas independentes e undergrounds.

Foi numa festa do Noise3D Club que surgiu, por exemplo, o grupo cearense de electro-punk Montage em janeiro de 2005. O sucesso da banda a fez se mudar para São Paulo em março de 2006, onde lá reside até hoje. O primeiro álbum do Montage, com lançamento previsto para o segundo semestre 2007, terá a produção de Dudu Marote – exatamente o mesmo indivíduo que, anos atrás, selecionou a dupla Ney + Thiago M para a coletânea de música eletrônica AMP.

O público do Noise é diversificado, acarretando à festa a principal variante de determinação dele. Pode mudar radicalmente de um dia pro outro, mas mantém uma constante ligada à faixa etária: os freqüentadores são majoritariamente jovens, sendo difícil encontrar alguém com mais de 25 anos.

A festa Hora da Cinderela é também uma das iniciativas mais importantes do Noise. Qualquer pessoa pode mandar um e-mail para o DJ Dado, proprietário do clube, pedindo para ser DJ por uma noite. O e-mail que for sorteado pelo Dado dará direito ao remetente tocar o que quiser por uma noite no lugar. 

Ousadias como essa têm feito surgir uma enorme quantidade de disc-jóqueis em Fortaleza, tornando acessível a qualquer amante de música experimentar o comando da picape. Projetos como Pixels Inc., dos DJs Bruno Cetira e Joey Oyama, e a Sociedade dos Amigos do Crime, união da produtora Patrícia Justa com o artista plástico Sérgio Gurgel e o poeta Deynne Augusto, têm mudado e moldado gostos e comportamentos na capital cearense. Todo dia, em quase todos os bairros, pela atitude de muitos jovens, novidades não param de acontecer na “cena DJ” local.

3.6 Algumas considerações 

Pesquisar e escrever sobre a temática dos disc-jóqueis foi sacrificante, mas também um regozijo. Enquanto relembrava histórias vividas ou ouvidas, registrei tudo o que me foi possível sobre a noite de Fortaleza e a ação dos DJs e suas festas. 

Articulando as reflexões oriundas de autores diversos e da análise dos dados da amostra realizada, pude perceber o quanto a festa está ligada à religião e, conseqüentemente, o DJ, ao elo entre o divino e o comum. É situado nesse tênue limite, exatamente, que o disc-jóquei está: olimpiano moderno, inimitável achegado, eterno agente da efemeridade. O DJ cabe em todos esses paradoxos porque sua história é ambígua, sua definição é incerta.

O DJ trabalha pela diversão dos outros e não troca essa tarefa por outra. Desde o seu surgimento no rádio, passando por seus esconderijos nos clubes elegantes, até chegar ao reconhecimento de sua importância ou, mais que isso, ao estrelato de seus personagens, o disc-jóquei vem conquistando espaço merecido no imaginário coletivo como maestro das emoções numa festa. Foi uma jornada heróica, mas que ainda não terminou. “Só muito recentemente a profissão começou a se cercar de uma indústria pequena, porém fundamental, que inclui agências, revistas, sites e selos” (ASSEF, 2003: 236).

O DJ é como um cozinheiro, um chef de cozinha de um restaurante. Cabe a ele saciar os paladares sedentos por música. O que irá diferenciá-lo de outro DJ é que tipo de comida ele irá servir. Um fast-food, um prato regional, uma cozinha fusion, uma iguaria exótica, um sabor distante ou algo mais difícil de engolir mesmo.

É importante ressaltar que, assim como em um restaurante, um DJ apenas não faz verão. É imprescindível que os outros componentes da festa estejam à altura dos pratos servidos pelo Mestre de Cerimônias (DJ Guga de Castro, em entrevista ao autor).

Não duvido da sacralidade da festa, seu espaço, seu tempo, seu condutor. E o disc-jóquei, acreditamos, faz de sua picape o Monte Olimpo, e comunica, com a música, os mitos na contemporaneidade.
Com a pesquisa participante pude aferir a opinião do jovem cearense sobre a cultura dos DJs, tardiamente desenvolvida em Fortaleza. Analisando as respostas foi possível perceber a rápida adaptação na maioria dos aspectos referentes aos novos tipos de diversão, que mudam de forma cada vez mais rápida – característica intrínseca da Indústria Cultural.

Espero ter aprendido uma lição: “Os mitos nos dizem como enfrentar, como suportar e interpretar o sofrimento, mas nenhum diz que na vida não pode ou não deve haver sofrimento” (CAMPBELL, 1990: 170). Quiçá haja aprendido a morrer na hora certa para viver eternamente. E que na escrita, registro das reflexões aqui externadas, o efêmero possa se por pra posteridade. E com isso possa ter contribuído com a discussão de tema tão instigante mas de extrema abertura, sem portas a fechar.  Porque o mito ensina: a dor existe, a gente persiste. Esse trabalho me matou – e eu adorei. 
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ANEXO A

QUESTIONÁRIO DA REVISTA BEATZ DIRIGIDO AO AUTOR PARA UMA ANÁLISE DE DADOS SOBRE A NOITE DE FORTALEZA EM 20/11/2003 (EXPLICITANDO UMA FARTA OFERTA DE FESTAS E OPÇÕES DE DIVERTIMENTO NAQUELE ANO QUE SERIA UM DOS AUGES DA MÚSICA ELETRÔNICA NO CEARÁ).

COMO SÃO AS FESTAS DE ELETRÔNICA EM FORTALEZA?

Quase todas as festas daqui são produzidas pelo Undergroove, agência de DJs fundada há 3 anos e uma “afilhada” do Pragatecno. O estilo dessas festas varia de tecno a hard tecno (é isso mesmo!). Outras opções são as privês de psy trance que a ZAT (Zona Autônoma Temporária, outro grupo de DJs) promove em sítios afastadíssimos da civilização. Ainda tem o projeto 3Breakers que acontece todo mês e só toca drum´n´bass. Participam dele os três (únicos) DJ´s de drumba daqui: Chris DB, Leuz e Davekan. Mês passado eles trouxeram o Telefunksoul. Os pepinos ficam por conta do promoter Johnny Andy e suas festas que misturam rave/reggae e/ou rave/rock. Cada uma mais equivocada que a outra. Sorte o cara estar abandonando a eletrônica (pudera: ele não paga os DJs e está com o filme queimadíssimo). Aí tem também a Feeling-CE, que na verdade só tem o nome pois quem faz tudo é a D&E Comunicações, empresa de eventos. Por problema$ pessoai$, todos os DJs que estavam filiados à Feeling-CE abandonaram o grupo.

Características das festas: não há muito investimento em produção. O dinheiro é curto (apesar do ingresso ser caro) e só paga as atrações de fora, que são muitas (principalmente tecno e trance). Nada de decorações exuberantes, lasers, performances (às vezes tem isso, vai), nem nada. Botam uma luz negra e está feita a muvuca.

COMO É A NOITE DA CIDADE?

Parece que Fortaleza é movida por boemia. Tem bar pra tudo aqui. Os de forró: Pirata (com a segunda-feira mais animada do mundo), Pai D’Égua, Kukukaia etc; os de MPB, como Cais Bar (que teve um período de fecha-não-fecha e agora se mudou), The Wall Bar, Bebedouro, Maria Bonita etc; os com projeto de eletrônica: Guapo Loco, Family Roots, Esquina da Silva etc; os de pagode/axé/samba: Friend´s Bar, Samba de Mesa etc; de rock também: Mestre de Obras, Taco e Pizza etc. Ainda tem até estilos mais frescos como jazz e blues.

As boates: Órbita, Ritz Café e Hey Ho Rock Bar (estilo mais rock/alternativo); Thor, Kiss Disco Club e Divine (público GLS); Armazém 47, Fábbrica 5 e Abolição 3500 (mas acho que essa fechou) são estilo dance, pomperô, público Jovem Pan; Canto das Tribos e Kingstone (reggae) e tem a Mystical que é indefinível.

Olhando assim até parece que as opções estão de bom tamanho. Estão nada! Se eu fosse enumerar os lugares onde o forró é o carro-chefe, precisaria de uma página inteira.

Os preços são bem convidativos. Aqui, com R$ 20 você se diverte à noite. O ingresso pra uma boate custa, no máximo, uns R$ 10 ou R$ 15. Na Órbita, por exemplo, há a hora do pobre, quando todo mundo entra de graça. E os lugares diminuem o preço pra quem chega antes da meia-noite. Estacionamento aqui não custa mais que R$ 3,00. Bebida também é barata... se você encontrar cerveja a R$ 2,00 é porque o lugar já não é tão em conta. Fora que lugares ficam próximos então, mesmo que você more do outro lado da cidade, vai demorar no máximo uns 40 minutos pra chegar na balada. E nem corre aquele risco de entrar num lugar e não gostar. Tudo é bem óbvio aqui, você já sabe como vai ser a noite só de olhar pro lugar.

HÁ CLUBES COM NOITES FIXAS?

Sim, a Órbita tem The Singles todo sábado e Miami Vice toda quinta. A Kiss tem DJ JP Gonzalles todo... não sei o dia. Os projetos daqui não são semanais, e sim mensais (ou anuais...): tem o Noise 3D (rock alternativo e autoral), 3Breakers (d’n’b), (Festa Gerador artistas do selo Gerador), Electrofusion (eletrônica), Electra Ritz (electro) etc. A única casa de música eletrônica de Fortaleza faliu. Era a Disco Voador.

QUAL A FREQÜÊNCIA DE FESTAS OU RAVES DE ELETRÔNICA?

Toda semana tem alguma privê. O chato é que vão sempre as mesmas pessoas e tocam sempre as mesmas coisas. “Festa mesmo” tem de duas em duas semanas praticamente, às vezes três...

MÉDIA DE PÚBLICO?

O boom da eletrônica ainda está a toda por aqui. Aí, já viu, lota sempre. A turma é sempre aquela das patys e dos descamisados. Fidelíssimos.

ONDE AS PESSOAS ENCONTRAM OS FLYERS DAS BALADAS?

Os de eletrônica, nas lojas descoletes daqui: Wizz, Azzuar, Wacky, Observatório. O povo também entrega na balada mesmo e na minha faculdade sempre tem alguém distribuindo. Os de rock, na Galeria Pedro Jorge.

QUEM SÃO OS PRINCIPAIS DJS DE ELETRÔNICA DA CIDADE?

Os Undergrooves: Rodrigo Lobbão, Sick Boy, Arlequim, Leuz e Fil. O Toni MZT, que mantém o site cena Ceará e produz incessantemente. O Guga de Castro que já está sendo tombado. De trance, o Mantrix e de d’n’b, o Chris DB. Tem o pessoal da velha guarda também, o Zozó Amaral e o Fran Vianna.

QUAIS OS DJS E ESTILOS QUE FAZEM MAIS SUCESSO POR AÍ?

Os DJs de fora fazem sempre muito sucesso. Daqui, o Fil, o Lobbão e o Mantrix, acho. Na verdade, cada um tem seu público fiel. Agora, o estilo, com certeza é o tecno. Já estou por aqui com tecno porque não agüento mais ouvir. Ironicamente, uma pesquisa do site CenaCeará indicou que o estilo preferido aqui é drum’n’bass. E o povo não vai pras festas de db... 

OS LINE-UPS DAS FESTAS TÊM VÁRIOS TIPOS DE MÚSICA OU SÃO SEGMENTADOS?

Há raras exceções, mas as festas de uma coisa geralmente só são daquela coisa. E ai de quem reclamar.

ALGUMA DICA EXTRA PRA QUEM VAI PASSAR AS FÉRIAS AÍ?

Geralmente o turista vem e fica só naquela área da orla marítima, deixa de aproveitar os lugares ótimos que a cidade tem nos bairros mais afastados. A orla é bem mais cara, mais perigosa e tem menos opções.

Tem também o Centro cultural Dragão do Mar que é extremamente relevante nesse seu levantamento. É um complexo com 2 salas de cinema, 1 teatro, 1 anfiteatro, 3 ou 4 museus, livraria, café... e inúmeras boates (as principais: Órbita, Ritz, Armazém, Hey Ho, Mystical, Thor...) e barzinhos ao seu redor. Lá é o ponto mais animado da noite de Fortaleza, onde as pessoas vão quando não têm opção (quase sempre então). É um lugar bem agradável, enorme, limpo, seguro. Fica na Praia de Iracema.

Mais informações:

www.undergroove.com.br
www.cenaceara.com.br
www.oba.com.br
www.fotolog.net/inonsense
AGENDA

Dia 06/12 (Sábado)

AQUALIGHT 2

Line-up: DJ Mantrix, Cogoo (chill out)

Local: Alemanha Autos

Dia 06/12

FESTA GERADOR

Lado2Estéreo, Unit e Quarto das Cinzas (trip hop). Nas picapes, Priscilla Dieb 
fica com bootlegs. No telão, uns videos exclusivos de produtores 
nacionais ligados a cibercultura e ativismo. E, claro, 
lançamento da segunda Revista Gerador.

Dia 07/12 (Domingo)
Festa Tertúlia 
O que tem: feirinhas de artesanato, venda de Vinil, camisas e cd's das bandas locais. 

Nesta Edição traz as bandas Dead Poets e Psico Indie e o Selecto, DJ Dado na vitrola. 
Local: Boteco Bar Cultural

Preço: R$ 5,00 

Dia 12/12

FESTA ZAT

Local: Sítio Até Que Enfim (no Eusébio)

Dia 13/12 
II FESTIVAL MICROFONIA

As bandas já estão confirmadas serão: Mary Poppins, Dead Poets, Velouria, Dress, 69%love e Dago Red. 

Local: Ritz Café. 

Horário 22 h.

O Preço: R$7,00 até meia noite, depois da meianoite R$10,00 


Todos os Domingos

SUMMER TRANCE

DJs ainda não confirmados

Local: Boate Mystical

Preço: 2kg de alumínio (?!) – é uma festa ecologicamente correta (!?), mulheres bronzeadas entram de graça.

Dia 22/12

BLACK MUSIC

DJ Chris DB nas pickups

Local: Amicci´s

Dia 25/12 (Quinta-feira)

MATRIX THE BLACK NIGHT

15 pocket-shows para escandalizar o verão.

Local: Boate Mystical

Preço: R$ 12 (com flyer) ou R$ 15 (sem)


Dia 27/12 
NOISE3D
Atrações: 
Dj's: Dado e Dan69 
Banda Vamoz! de Recife (a confirmar) 
Banda Belasco (Confirmada) 
Local: Ritz Café 
Preço: R$7,00 Até meia-noite, e depois da meia-noite: R$10,00
ANEXO B

ROTEIRO PARA ENTREVISTA – GUGA DE CASTRO

1. Para você, o que é ser DJ?

Acredito que a função primordial de um DJ ainda continue sendo há de uma espécie de “curador musical de um ambiente”. Alguém que se propõe a criar uma proposta sonora para um espaço qualquer; pode ser uma festa, uma exposição de arte, uma peça de teatro ou de dança. Essa “proposta sonora” pode ser mais bem aceita ou não; pode atingir um público maior ou não. Tudo vai depender do conceito estético do profissional.

Acontece ainda que em decorrência desse trabalho (que em si já é duro), o DJ também passa a ser também um pesquisador musical, um traficante de informações musicais, que filtra as informações sonoras para um determinado público e/ou ocasião e faz essa informação transitar entre cidades, estados e até países.  Além disso, com o desenvolvimento do trabalho o DJ começa a querer criar o seu próprio som tornando-se um produtor musical

2. Qual a função do DJ numa festa?

O DJ é como um cozinheiro, um chef de cozinha de um restaurante. Cabe a ele saciar os paladares sedentos por música. O que irá diferenciá-lo de outro DJ é que tipo de comida ele irá servir. Um fast-food, um prato regional, uma cozinha fusion, uma iguaria exótica, um sabor distante ou algo mais difícil de engolir mesmo.

É importante ressaltar que, assim como em um restaurante, um DJ apenas não faz verão. É imprescindível que os outros componentes da festa estejam à altura dos pratos servidos pelo Mestre de Cerimônias.

3. O DJ representa algum tipo de papel social para a juventude? Qual?

Acredito que sim. Aliás, acredito que em muitos casos a figura do DJ representou uma quase redenção para determinados grupos. Só para citar um exemplo: os DJs envolvidos com a cultura hip hop (os DJs de rap) com certeza tiraram muitos afro-americanos ( e afro-brasileiros, no caso do nosso país) da criminalidade. Pra ser mais local, o trabalho, por exemplo, da CUFA e do MH2O, dos grupos de rap do morro de santa terezinha, por exemplo, são um exemplo. Claro que não somente por seu trabalho com a música mas por todo um trabalho social iniciado por eles. Na cultura Hip Hop, mas também na cultura do reggae, acredito que a figura do DJ seja muito importante como um espelho de postura pessoal e também solução/saída financeira e social. 

Além disso, na cultura de massa, ou melhor, na cultura pop o DJ assumiu um papel que antes era o do radialista (também chamado de DJ- disck jockey- no passado). Isso sem falar no crescimento da simbologia do DJ que vem ultrapassando a do Rock- Star. Na inglaterra, em recente pesquisa 3 em cada 7 homens com mais de 30 anos gostariam de ser DJ. Ser DJ está na moda!

4. Quais as principais características de uma festa?

Pergunta difícil, mas de um modo geral: gente a fim de se divertir, drogas lícitas e ilícitas (não dá pra fugir da realidade), música e um espaço qualquer. Não há regras para a diversão. É uma das poucas subversões ainda permitidas ao homem moderno. As festas de Aparelhagem em Belém levam 4, 5 mil pessoas numa segunda-feira que dançam freneticamente, se esfregando umas nas outras, ao som de Tecnobrega. Provavelmente, para os nossos pais ou avós, isso seria o fim do mundo. Você não acha?

Eu, por exemplo, já fiz festa para 100 pessoas mais animadas do que para 1.000. 

5. Para a maioria das pessoas, o DJ apenas executa música, mas não a produz. No livro “Last Night a DJ Saved My Life”, os autores Bill Brewter e Frank Broughton afirmam que os grandes DJs, na verdade, usam músicas como material de trabalho, espécie de “blocos” com os quais ele vai construindo um novo som. Ainda assim, os DJs não são aceitos em associações de músicos, como a OMB. Para você, o DJ é um artista? Por quê?

Pra início de conversa, a OMB é uma entidade anacrônica que não serve pra nada. Deveria ter sido extinta com o fim da ditatura militar que a criou. Os músicos do Mundo livre, por exemplo, nunca tiveram carteira da OMB e nem por isso deixam de ser músicos e executarem suas músicas em shows. E olha que eles tem 20 anos de estrada! Se houvesse uma OMB de DJs (e parece que já até existe) seria o primeiro a me posicionar contra. 

Com relação ao DJ ser um artista, honestamente, acho uma discussão ultrapassada. O DJ, seja ele um mero passador de músicas, ou um produtor musical de alto gabarito, é alguém que trabalha com a criatividade, com a sensibilidade, com a comunicação através de uma expressão artística, ou melhor, um gênero da arte, a música. 

Pra que e a quem serve ser chamado de artista? 

6. Qual a história do DJ no Brasil? E no Ceará?

No Brasil, ou melhor, no eixo Rio-São Paulo, como sempre, quem contou essa história foi Claudia Assef no seu livro “Todo DJ já Sambou”. Mas a história foi contada pela metade porque deixou de fora o resto do país. Aqui, essa história começou nos anos 70 (Sílvio de Paula pode falar melhor disso do que eu). Nos anos 80 e até começo dos 90, Fran Vianna, Jackson Araújo, Zozó Amaral com certeza, tem melhores histórias do que eu. Eu comecei em 94 e estou até hoje. Eu sou a Terceira geração dos DJs de Fortaleza. Tenho muita história pra contar, mas aí só pessoalmente.....

Um grande abraço e prossiga com essa trabalho pq nós precisamos começar a contar a nossa história e não a dos outros.

ANEXO C

ROTEIRO PARA ENTREVISTA – FRAN VIANNA

1. Para você, o que é ser DJ?
 - FICO COM DAVID BOWIE: É SER O QUE SE TOCA. E TER EM VOLTA GENTE QUE ACREDITA NELE.
 
2. Qual a função do DJ numa festa?
 - FAZER O POVO DANÇAR.
 
  3. O DJ representa algum tipo de papel social para a juventude? Qual?
 - MOSTRAR QUE O FAÇA-VOCÊ-MESMO AINDA É O QUE HÁ E CONTRIBUIR PARA A FORMAÇÃO DE UM ESTILO.
  
4. Quais as principais características de uma festa?
- BOA MÚSICA E GENTE DISPOSTA A CELEBRAR QUALQUER COISA EM UM AMBIENTE PROPÍCIO. BEBIDAS, DROGAS E SEXO PODEM OU NÃO SER ITENS 
INDISPENSÁVEIS [image: image1.png]


.
    
 5. Para a maioria das pessoas, o DJ apenas executa música, mas não a produz. No livro “Last Night a DJ Saved My Life”, os autores Bill Brewter e Frank Broughton afirmam que os grandes DJs, na verdade, usam músicas como material de trabalho, espécie de “blocos” com os quais ele vai construindo um novo som. Ainda assim, os DJs não são aceitos em associações de músicos, como a OMB. Para você, o DJ é um artista? Por quê?

 - SIM. OS COMUNS CRIAM, MAS SÓ OS ARTISTAS TRANSFORMAM. NO CASO DO DJ, ISSO ESTÁ SEMPRE SENDO POSTO À PROVA.
6. Qual a história do DJ [image: image2.png]


no Brasil? E no Ceará?
- Para mim, as primeiras referências vieram do rádio: do Rio, Monsieur Limá e Big Boy eram nomes que eu conhecia devido a algumas coletâneas da época (os anos 70) principalmente em matéria de soul e funk. Já em Fortaleza, o mais marcante foi o Will Nogueira, que mandava seleções de rock em uma era pré FM. 
Quando comecei a trabalhar na noite no final dos 80, o dj ainda era chamado de discotecário e não me recordo de nenhum em especial
ANEXO D

ENTREVISTA DO DJ ZOZÓ AMARAL AO AUTOR, EM 15/07/2004, PARA O SITE CENA CEARÁ.

Zozó Amaral tinha 20 anos e não perdia as noites fervidas do clube Periferia. Paredes negras, pista de dança cercada como um ringue, arquibancadas de cimento nas laterais, banheiros limpos, atendimento ágil e pessoas exóticas. Foi no Periferia onde os primeiros passos da música eletrônica surgiram no Ceará no final dos anos 80. Comandado pelo DJ Fran Vianna, o clube tinha um público variado, que ia de héteros comportados a drag queens afetadíssimas. Nessa época, Zozó discotecava pros amigos.

E discotecava bem, tanto que foi chamado pra prestar residência na boate que surgiu quando o Periferia acabou. Na On The Rocks, Zozó tocou de setembro/92 a outubro/93. Então se mandou pra São Paulo, onde fixou residência n’A Lôca, além de tocar como convidado em outros trocentos lugares arrasa-quarteirões.

No verão de 2001, Zozó foi convidado para integrar o projeto Disco Voador por Linhares Jr, dono da grife (que é produtora de festas e do primeiro-finado clube eletrônico do Ceará). Adepto da filosofia me-chama-que-eu-vou, o dj (que já fora conhecido como Ezio e agora atende por Zozonic) se jogou pra Holanda. Hoje ele é tem residência no projeto “De Zonnebank”, também naquele país. Foi de lá que ele respondeu ao humilde questionário a seguir.

_Você acha que Fortaleza está preparada para abrigar um clube eletrônico?

Z_ Sinceramente eu não sei dizer, pois estou fora de Fortaleza há muitos anos e não sei como esta o público aí. Só vou de férias e não tenho como avaliar.

_Qual foi o melhor clube que Fortaleza já teve?

Z_ Para mim o único que existiu foi a Periferia...

_Quando foi que você sentiu que era hora de sair de Fortaleza?

Z_ Quando vi que meu som não era aceito pelo público cearense e eu tinha que tocar muita coisa que não gostava para poder encher pista... Era dramático para mim.

_Como era ser DJ há mais de 10 anos no nordeste do Brasil?

Z_ Não era fácil, como todos sabem depois que a Periferia fechou o sonho acabou. Muita gente foi embora de Fortaleza e o público naquele tempo não estava preparado para o tipo de som que eu estava tocando. Então decidi ir embora para tentar a vida em São Paulo.

_E como você foi parar na Holanda?

Z_ Vim para cá pois fui convidado pelo Linhares Jr para tocar em uma festa do Disco Voador, junto com o Forma Noise e alguns dj holandeses. Daí decidi ficar. Estava um pouco cansando da vida de São Paulo, embora seja uma cidade que amo.

_Qual a principal diferença entre o público holandês e o brasileiro?

Z_ Os holandeses são mais abertos para música, principalmente para house que aqui não é considerado musica de viado... hehehehe. O brasileiro é mais preconceituoso e às vezes estão mais preocupados com técnica do que com a própria música... Mas também é um publico bom... Eu gosto de tocar no Brasil.

_O que você tem tocado? E escutado?

Z_ Atualmente eu estou tocando uma salada musical que vai de house, break beat, um pouco de electro e rock. E escuto só coisinhas calmas tipo o Mylo, Kings of Covenience, soul, funk, acid jazz etc.

_O novo projeto da Disco Voador (De Zonnebank) pode significar uma possível volta daquelas festas itinerantes que sacudiram Fortaleza na década de 90?

Z_ Esse projeto se destina a mostrar um pouco do sabor e atitude brasileira para o publico europeu. É uma mistura de arte e música. Temos dança, música, performances etc. No site do Disco Voador (http://www.discovoador.com) tem mais informações. Ainda não temos nenhum projeto para o Brasil. Estamos apenas começando, mas já estamos em contato com a Bélgica e a França para levar o “De Zonnebank” para lá. Ano que vem é o ano do Brasil na França e com certeza vamos estar lá.

_Vinil x cd?

Z_ Isso é uma discussão que já briguei muito e desisti. É como discutir sexo dos anjos. Cada um tem sua opinião. Eu só acho que muita bobagem de alguns djs acharem que só vinil é o correto. Cada dj tem sua forma de trabalhar. Eu só uso vinil, pois acho mais fácil e não tenho nada contra a quem usa cd, Final Scratch ou fita cassete, se você faz o seu trabalho bem feito não importa.

_E pra quem quer se aventurar na profissão DJ? Quais os conselhos do mestre?

Z_ Pesquise música, todos os tipos. Não se deixe escravizar pela música eletrônica, quero dizer só escutar musica eletrônica. Escute funk, soul, rock, jazz, música brasileira etc. Tudo isso é importante para ampliar sua perspectiva musical.Tem que gostar muito da night life e aprender um pouco de técnica, mas não fique escravo dela. Se jogue na noite e conheça as pessoas e não deixe o ego subir à cabeça, pois do jeito que você sobe você desce.

ANEXO E

ENTREVISTA DA JORNALISTA CLAUDIA ASSEF AO AUTOR, EM 29/04/2004, PARA O SITE CENA CEARÁ.

Cláudia Assef é o bombril da cena eletrônica nacional: jornalista, DJéia, estudiosa, cozinheira, “dançarina compulsiva”, fotologger, gente fina... Ano passado, esta Marcelo Tas de saia lançou seu primeiro livro, “Todo DJ já Sambou” (Editora Conrad). A obra conta a evolução dos DJs nacionais desde seu Osvaldo Pereira, o cara precursor dessa atividade no Brasil e que, nos anos 50, tocava escondido do público . É importante ressaltar que o livro não trata de música eletrônica. Seu foco é no personagem central da festa, o Disc Jockey, e a evolução da e-music no Brasil serve apenas como pano de fundo para as histórias narradas ali.

Sobre a autora, a moça é engajada: uma das organizadoras da AME, Associação dos Amigos da Música Eletrônica (www.amigosme.org). Esta ONG, entre vários objetivos, pretende “desrotular” a possível imagem negativa que os veículos de comunicação etiquetam na cena eletrônica. Segundo o próprio manifesto da AME, o que eles querem é “mostrar que a música eletrônica tem tudo a ver com inclusão social, geração de empregos, valorização da auto-estima, formação de novos talentos e divulgação de uma boa imagem do Brasil no exterior”. Assef cuida da Diretoria de Comunicação da Associação.

Cláudia era co-editora da revista recém-nascida e recém-finada Volume 01, da editora Abril, um dos projetos mais ousados no que diz respeito à mídia de música eletrônica no país. A Volume 01 começou como um projeto do jornalista Sérgio Teixeira Jr. (o outro editor) e acabou porque - segundo a versão oficial - seu custo era alto demais. As vendas em bancas e os anunciantes de porte pequeno não a teriam sustentado.

A multiwoman, que é houseira até a alma, também guarda espaço em suas prateleiras de CDs para diversos estilos, inclusive discos do Dustan Gallas (“Acho que já entrevistei ele também”). 

Com vocês, Claudia Assef.

Cena Ceará - 5 meses de pesquisa, 24 horas por dia, 120 entrevistas, uma separação, 254 páginas. O resultado final do livro saiu como você esperava?

Claudia Assef - Putz, Jackson. Não vou mentir... saiu bom pra cacete, confesso que gostei do resultado. Mas queria ter tido mais tempo pra escrever um livro um pouquinho maior e mais rico em algumas passagens. Mas acho que um autor nunca fica 100% satisfeito, né? Vamos dizer que eu fiquei uns 93%. ; -)

Cena - Muitas histórias devem ter ficado de fora na edição do Todo DJ Já

Sambou. Há planos para uma continuação desse projeto?

Claudia - Não, Jackson. Esse teve um começo, meio e fim. Agora vou partir pra novos projetos. Não sou muito fã de ficar fazendo repescagem de um projeto. Acabou, c'est fini. Next, please...

Cena - Qual a sua avaliação da cena eletrônica existente fora do famoso eixo?

Claudia - Tá rolando, né? Só que ainda falta informação pra caramba e tem muita gente que entra na onda só porque acha que é moda. Mas é normal. Com o rock foi assim também. E hoje tem banda que faz show pra 100 mil pessoas no interiorzão do país... a gente chega lá, espero.

Cena - O fim da Volume 01 e de algumas publicações gringas sobre música eletrônica indicam um desgaste do estilo? Há solução para isso?

Claudia - Não, não e não! Indicam má gestão de verba! A Volume acabou por outro motivo, tretas internas na Abril (mas por favor não publica isso). Só te adianto uma coisa: vem revista nova por aí. Em agosto. Aguarde ; -)

Cena - Na sua opinião, por que existem tão poucas DJéias em comparação com o número de DJs?

Claudia - Porque meninas não têm paciência pra ficar bitoladas numa tarefa só. E pra aprender a mixar não tem jeito, tem que ficar treinando, treinando... haja! É por isso também, acho eu, que menos meninas tocam guitarra tão bem. Somos seres que entram em processo de tédio bem mais rápido que os meninos, assim eu acho.

Cena - Você, como DJéia, considera que o DJ está incluído também na profissão de músico?

Claudia - Xiiii, perguntinha difícil. Tem dia que eu acho que sim, super. Tem dia que eu acho que não tem nada disso de músico não. E acho que todo mundo que já pensou bastante a respeito já mudou de opinião algumas vezes. Não sei se me importo com isso. Prefiro gastar mais tempo vendo o lado artístico do DJ. E isso, sim, o DJ tem de sobra!

Cena - O Final Scratch ainda é o futuro?

Claudia - Era, né? Hoje já é carne de vaca... vamos ver o que vem depois...

Cena - Atualmente, há espaço para algum tipo de ideologia na música eletrônica?

Claudia - Acho que a ideologia por trás da música eletrônica é e sempre foi uma só: DIVERSÃO, FUN, HEDONISMO! É verdade, não sejamos hipócritas. Música eletrônica foi feita pra gente que gosta de DANÇAR até os pés ficarem roxos, hehehe!

ANEXO F

:::QUESTIONÁRIO:::
[image: image4.jpg]UMA opcao para
cada questio::





1. Qual a sua idade?

[  ] 13 a 15  [  ] 16 a 18  [  ] 19 a 25  [  ] 26 ou +

2. Com qual freqüência você sai pra festas?

[  ] 3 vezes ou + por semana  [  ] 2 vezes por semana  [  ] uma vez  [  ] raramente 
                                                   [  ] nunca

3. Qual seu estilo preferido de música numa festa?

[  ] rock e/ou vertentes  [  ] eletrônica e/ou vertentes [  ] mpb e/ou vertentes [  ] pop 
                                           [  ] reggae  [  ] outro

4. Você freqüenta raves?

[  ] sempre  [  ] às vezes  [  ] já fui, não vou mais  [  ] raramente  [  ] nunca

5. Você sabe qual é o trabalho do DJ?

 [  ] pesquisar música  [  ] produzir remixes  [  ] criar o clima da festa
[  ] divulgar o que há de novo na música  [  ] fazer a seleção das músicas  

6. Qual a importância do DJ numa festa pra você?

[  ] muito importante  [  ] importante  [  ] pouco importante  [  ] não é importante

7. Você escolhe a festa que vai a partir do DJ?

[  ] sim  [  ] não  [  ] depende

8. Você dá preferência a festas com DJs vindos de outros lugares?

[  ] sim [  ] não

9. Qual o melhor clube de Fortaleza na sua opinião?

[  ] Mucuripe Club  [  ] Órbita  [  ] Complexo Armazém  [  ] Mystical  [  ] Noise 3D Club
    [  ] Kiss Disco Club [  ] Amici’s  [  ] Hey Ho Rock Bar  [  ] Ultralounge  [  ] outro

10. Defina o que o DJ representa para você com uma palavra.

� Surgidos na década de 20 para falar de ficção científica, os fanzines tomaram impulso e notoriedade nos anos 70, durante o movimento punk e sua retórica “Do it yourself” (faça você mesmo).  “As pessoas editavam seus trabalhos com recursos próprios, em pequenas tiragens” (CARMO, 2000: 115). O nome fanzine é formado pela junção aglutinadora dos verbetes anglo-saxões Fan (fã) + Magazine (revista), fato que justifica sua razão de existir: uma publicação geralmente de tema único escrita e produzida por um fã. Algumas das principais características do fanzine (ou simplesmente zine), portanto, são a subjetividade e subversão.


� Ver Anexo A.


� Buchicho é um caderno especial de circulação diária, parte integrante do jornal O Povo, de Fortaleza, Ceará. Sua versão “Teen” é publicada às quintas. Para maiores informações: www.opovo.com.br.


� Os dias festivos reúnem desde sempre o caráter mítico da eternidade. Deles obtemos uma sensação de união com o passado e o futuro mais distantes. (Tradução do autor, assim como todas as demais traduções contidas neste trabalho).


� Ver Anexos B e C.


� Expressão que engloba os códigos (atitudes, visões de mundo e rituais de pertença) que são acionados por determinados tipos de roupas, ritmos musicais e ambientes.


� Um evento internacional que reúne expoentes da música contemporânea mundial, como DJs, produtores e profissionais do meio.


� Ver Anexo F.


� O mega hair (grande cabelo) é uma das técnicas modernas de transformação visual, e consiste no alongamento do cabelo através de pontos de colagem de fios maiores aos já existentes no couro cabeludo da cliente. O cabelo “colado” dura de três a quatro meses.


� Percebe-se aí a idéia de elevar, que logra aproximar do infinito, do sagrado, do celestial. Pontos altos, como montanhas ou torres de igrejas, para o homem de fé, ligam o céu à terra e são, portanto, espaços sagrados.


� Os cidadãos de hoje em dia perderam seu rumo e seu propósito na vida, e as pessoas não sabem como controlar seus desmesurados sentimentos de ansiedade ou culpabilidade.


� Como as vigas de uma casa: não se expõem ao exterior, são a estrutura que agüenta o edifício para que as pessoas possam viver nele.


� Os mitos são a auto-interpretação de nossa identidade em relação com o mundo exterior. São o relato que unifica nossa sociedade.


� Ele tem se tornado milionário, tem namorado supermodelos, tem voado entre compromissos em helicópteros e jatos particulares.


� A vivência desses valores e sua manifestação são unidos a cada pessoa e a cada povo, em cada momento da História.


� Na celebração de uma autêntica festa se superam as barreiras da existência temporal e se consegue a renovação, a transformação e o renascimento.


� A festa é o acontecimento global e social que sintetiza o esforço comunitário pelo não-útil, o ócio por excelência.


� O tempo da festa não é tempo livre senão um parêntese de cotidianidade que nos remete a um tempo sagrado.


� As raves (delírio) são festas ilegais que surgiram nos arredores na Inglaterra no final da década de 80. Inicialmente eram festas em lugares abertos, podendo durar dias, pouco divulgadas. “Lá, milhares de pessoas se reuniam em torno da acid house (N.A. um dos muitos gêneros da música eletrônica) e do consumo de ecstasy (N.A. mais sobre essa substância a seguir) em lugares descampados, hangares e armazéns, principalmente em volta do anel viário M25, ao redor de Londres, o orbital” (PALOMINO, 1999: 134). Esse tipo de festejo determinou profundas mudanças no comportamento jovem. “À noite, longe do tempo rígido e voltado para o trabalho ou para os estudos, distante do controle dos pais, patrões, professores, autoridades etc – à exceção da presença eventual da força policial e de criminosos –, os jovens criam seu cotidiano, reinventando temporariamente o sentido dos espaços da cidade” (HERSCHMANN, 2000: 230). Hoje é considerado rave qualquer festa localizada fora do perímetro urbano e cuja música seja executada por um disc-jóquei.


� O Islamismo é completamente triste com relação à dança, mas nos cultos turcos, os dervishes dançam para louvar Allah.


� A festa é a versão sublimada do ócio no cristianismo medieval, quando o céu é imaginado como uma festa, com música incluída.


� A fórmula farmacológica do ecstasy, 3,4-metilenodioximetanfetamina, abreviada como MDMA, foi sintetizada pela primeira vez em 1914 com o intuito de ser usada como um supressor de apetite. Redescoberto em 1960, o ecstasy passou a complementar psicoterapias, visto que possuía bons efeitos como elevador do estado de ânimo. Foi em 1970, nos EUA, que o uso recreativo dessa substância começou. “O volume de apreensões de ecstasy pela Polícia Federal nos últimos anos mostra a escalada da droga no Brasil. O número de comprimidos apreendidos em 2001 era estatisticamente desprezível (1900), mas em apenas três anos registrou um salto gigantesco: 81900 unidades” (Revista Veja, 31/01/2007).


� Como o historiador de dança religiosa E.R. Dodds escreveu, “O poder da Dança é um perigoso poder. Como outras formas de se entregar, ele é mais fácil começar do que parar”.


� Por cada vinil importado, é cobrada uma taxa de 60% de imposto de importação mais ICM (que em São Paulo, por exemplo, custa 18%). Além disso, é acrescentado a tudo dez dólares de taxa alfandegária. Todo o valor da compra é cobrado em libras esterlinas ou dólares americanos, convertidos na taxa do dia de pagamento. Um bom DJ compra, em média, 12 discos importados por mês. (Dados do site http://provinyl.sites.uol.com.br)


� Essa teoria da universalização de valores da cultura de massa é um dos principais alvos de críticas de autores que discordam dos frankfurtianos. “Nem sequer pode-se atribuir aos meios eletrônicos a origem da massificação das culturas populares. Esse equívoco foi propiciado pelos primeiros estudos sobre comunicação, segundo os quais a cultura massiva substituiria o culto e o popular tradicionais. Concebeu-se o ‘massivo’ como um campo recortável dentro da estrutura social, com uma lógica intrínseca, côo a que tiveram a literatura e a arte até meados do século XX: uma subcultura determinada pela posição de seus agentes e pela extensão de seus públicos” (CANCLINI, 2003: 255).


� Alguns dos principais gêneros da música eletrônica são o Drum’n’Bass, caracterizado por batidas pesadas sobre um linha de baixo, sempre sincopadas; o Electro, uma mistura de hip hop com batidas eletrônicas criada pelo DJ Afrika Bambaataa na década de 80; o House, espécie de Disco Music com elementos eletrônicos; o Techno, com “batidas aceleradas, som intenso, uso de timbres diferentes” (PALOMINO, 1999: 283) e o Trance, de caráter mais lisérgico e psicodélico.


� Há agora um grande e considerável corpo de pesquisa sobre os possíveis efeitos de assistir TV ou filme violento no comportamento agressivo ou anti-social. (...) Os resultados têm sido razoavelmente consistentes em mostrar pequenos, mas estatisticamente significantes, efeitos dos filmes violentos no aumento do comportamento agressivo.


� “O termo significa não só beatitude, beato, santificação, como também a batida do jazz, o embalo, o ritmo (usado também para expressar cansaço, saturação)”. (CARMO, 2000: 28)


� Num país dividido pela raça, o termo “rock’n’roll” foi simplesmente uma forma sutil de tornar a música negra acessível às crianças brancas.


� Sob o céu estrelado, com tochas flamejantes manchando sua visão e exércitos de tambores tocando uma batida incessante, ele comia algumas raízes sagradas e frutas silvetres, abandonava os tabus da vida cotidiana, agradecia aos espíritos pela sua mesa, e se juntava a suas irmãs e irmãos na dança.


� Obviamente seu meio é a música, mas aquilo é apenas para um propósito final. No sentido real seu meio é a emoção – o DJ toca os sentimentos de uma sala cheia de pessoas.


� Ele elaborou um pequeno discurso explicando o que havia feito, leu o texto da Bíblia “Glória a Deus nas alturas e paz na terra aos homens de boa vontade” e tocou alguns solos em seu violino junto com alguém cantando, que ele admite que “não era tão bom”.


� América, entretanto, depois de um breve debate, rapidamente viu o rádio como um meio de anunciar para a massa.


� Sociedade Americana de Compositores, Autores e Produtores.


� Associação Nacional de Radiodifusores.


� Música Incorporada de Transmissão.


� Isso pode ter sérias implicações positivas para a ascensão da música negra no rádio.


� Esse medo foi gerado por alguns dados da era da Depressão que mostraram que as áreas urbanas com estações de rádio estavam sofrendo uma queda na venda de discos (eles estavam, de fato, sofrendo uma queda nas vendas de tudo).


� Thus Tommy Dorsey virou Harvey Tweed, e Ray Noble e Russ Morgan, outras grandes estrelas da época, viraram Reginald Norman e Rex Melbourne respectivamente.


� Jóquei possui um número de significados associados. Tão certa como óbvia a referência a um cavaleiro, ele pode sugerir alguém capaz de fazer manobras hábeis, um homem do povo, ou um brincalhão. Na Escócia, “jock” é um apelido para homem ou camarada; enquanto na América um jock é um esportista, chamado assim por causa de sua cueca especial, um artigo que protege seu homem ou camarada.


� Savile é visto hoje em dia como um camarada ímpar que ocasionalmente aparece na TV com um charuto do tamanho de Cuba e cabelo loiro platinado que não tem estado na moda desde as Cruzadas. Ele é um excêntrico britânico clássico. Ele é também um DJ revolucionário.


� Para cortar o espaço entre as músicas gravadas, ele teve a idéia de usar dois aparelhos de som.


� Isto foi quando ele se tornou uma estrela, quase um deus de sua pista de dança. Isto foi quando ele aprendeu seu vocabulário de técnicas de mixagem, e isto foi quando a indústria o recolocou como a pessoa melhor orientada para criar música dançante e não apenas tocá-la.


� Antes dos anos setenta ficarem muito velhos, o rock tinha abandonado suas formas psicodélicas dançantes pelo auto-engradecimento de sua era “progressiva”. Foi a época do disco-conceito, da ópera rock, dos tortuosos solos de guitarras. Querendo provar sua natureza artística, o rock não ofereceu muitas formas de batidas dançantes.


� Abreviação de break boys, ou garotos do break. O break é um tipo de dança de rua com passos exaustivamente coreografados e bastante contato com o chão.


� Movimento de arranhar o disco, mexendo-o pra frente e pra trás, feito pelo DJ.


� Performance do DJ de repetir o mesmo trecho de uma música utilizando duas cópias do mesmo vinil.


� Os elementos essenciais para discotecar no hip hop foram destilados até que se transformaram em formas de arte quase completamente destacadas de sua função original na pista de dança.


� “Abaixo do chão”, diz-se daquilo que é feito sem finalidade lucrativa, geralmente dado a experimentações. Contrário de mainstream, que é comercial e lucrativo. Entretanto, é bom ressaltar que alguns produtos nascidos no mundo underground são acolhidos pelo mainstream, como a indústria fonográfica fez com grupos como Sex Pistols, Nirvana, Pearl Jam. Surge assim um novo produto cultural, um híbrido, como fala Canclini.


� Ver Anexo D.


� Homem que se veste, de forma exagerada, com aspectos femininos, no intuito de provocar riso e diversão.


� Customização é o processo de tornar a roupa mais personalizada, através de rasgões no tecido, furos ou incremento de algum elemento, como estampa ou acessórios de aviamento.


� Ver Anexo C.


� “Mosquito”. Panfleto destinado a divulgar uma determinada festa, geralmente onde se toca música eletrônica.


� A luz estroboscópica, ou simplesmente estrobo, caracteriza-se por feixes de luz (geralmente branca) fortes e rápidos dando um aspecto psicodélico ao lugar iluminado. O intervalo entre as piscadas e a potência da luz é regulável.


� Na segunda fase da boate, que então se chamaria Complexo Mucuripe, a Praia do Mucuripe fora substituída pela Travessa Maranguape, próxima à Praia de Iracema. O antigo Mucuripe Club havia sido demolido para a construção de duas torres de apartamentos residenciais.


� Em virtude do ecstasy e das raves, era cada vez mais comum que as pessoas ficassem acordadas até o dia claro seguinte à festa. Para abrigar os dançantes que queriam permanecer juntos, surgiu o chill-out (esfriar), inicialmente em caráter mais doméstico, na casa de DJs ou pessoas influentes na noite. “Nos chill-outs tomam-se sucos e bebidas leves. Raramente se come; no máximo frutas ou sanduíches” (PALOMINO, 1999: 104). Visando as pessoas que utilizavam chill-out para usar drogas novamente, algumas festas e clubes começaram a oferecer, então, ambientes desse tipo.


� Para o sertanejo, a chuva no dia de São José, 19 de março, é sinal de que o inverno será bom, isto é, chuvoso.


� Apesar da torcida, Marcelo foi o quarto eliminado da terceira edição do Big Brother Brasil, com 59% dos votos.


� O nome ZAT é uma referência ao polêmico livro Zona Autônoma Temporária (T.A.Z. – Temporary Autonomous Zone), de Hakim Bey, lançado na década de 80. Entre outros conceitos, o livro fala sobre a idéia de combater o Poder criando alguns espaços (virtuais ou não) de liberdade que surjam e desapareçam o tempo todo. O conceito de ZAT se adequou rapidamente às raves quando a polícia começou a reprimir festas em locais abertos.


� Música de 1969 composta por Jorge Ben e Toquinho.





