Sobre as canções de Schubert em português
Que a cancão popular é um dos maiores patrimônios da cultura brasileira não é novidade para ninguém. Mas diz pouco sobre as causas e a natureza do fato. As causas vão longe e mereceriam ser comentadas num contexto que vai do passado escravagista do Brasil colônia, passando pelas influências européias sobre a civilização urbana do século 19 e chegando ao grande e contraditório enredo de miscigenação que marca o cenário do país ao longo do século 20. A natureza não é menos complexa e variada; e tem na relação entre poesia e música um de seus traços mais fortes, especialmente a partir da década de 1950.


Tudo isso está em jogo, de modo mais ou menos explícito, na tentativa de criar versões brasileiras para essas canções de Schubert, atendendo à sugestão da pianista portuguesa Maria João Pires e pensadas para a voz ao mesmo tempo brasileiríssima e schubertianíssima de Jussara Silveira. O ponto de partida só se justifica, mesmo, à luz dessa verdade: numa parte significativa do acervo da canção popular brasileira (em autores como Tom Jobim e Vinicius de Moraes, Chico Buarque, Caetano Veloso, Dorival Caymmi, Gilberto Gil), palavra e música dialogam de modo pouco comum em outras culturas contemporâneas da música popular – um modo que encontra, justamente, na tradição dos Lieder seu espelho distante e muito próximo.


Não se trata, então, simplesmente de cantar Schubert em português; mas sim de transportá-lo, com o devido cuidado, para o mundo da música popular brasileira. Cantar Schubert como se fosse Caymmi, por exemplo; ou como se fosse Zé Miguel Wisnik, ou Arnaldo Antunes, para citar dois nomes de ponta da música popular de São Paulo, outra referência em campo. O movimento é duplo: se a canção brasileira pode ecoar assim um de seus modelos, também Schubert pode, quem sabe, ganhar acentos de uma arte popular, cultivando semelhanças com seu momento de criação, há duzentos anos.


Para além das questões de vocabulário e prosódia, isso implica assumir toda uma malha de referências, abrigando traços aparentemente incompatíveis, dos mais diversos registros da cultura do Brasil. Esse tipo de mistura constitui uma segunda natureza para qualquer um que cultive o repertório; numa ou noutra medida, é a circunstância geral dos nossos poetas da canção. E o desafio está nisso: achar o equilíbrio entre tradução e recriação, reinventar os poemas alemães com elementos “clássicos” e atuais da canção e da poesia brasileiras.


Assim, por exemplo, “Abendstern” (Schubert/Mayrhofer) pode virar “Estrela d’Alva”, ecoando uma das mais famosas marchas de carnaval (Noel Rosa e Braguinha, 1938), citada já no primeiro verso, “a estrela d’alva no céu desponta”, que por sua vez ganha melancolias schubertianas. Na nova versão da famosíssima “Ständchen” (Schubert/ Rellstab), “um sabiá na palmeira, longe” tropicaliza o rouxinol, aludindo ao antológico poema romântico de Gonçalves Dias (“Minha terra tem palmeiras onde canta o sabiá...”), por sua vez recriado, em tempos de exílio, por Tom Jobim e Chico Buarque, na canção “Sabiá”. O metafísico “gondoleiro” de Schubert/Mayrhofer virou um caymmiano “canoeiro” em português, com direito à citação de um verso do modernista Manuel Bandeira (“estão todos dormindo profundamente...”). E assim por diante: cada canção, enquanto viaja no tempo, entra agora também num outro espaço. Quem diria? O Brasil.


Cada canção tem seu desenho; e, é bom que se diga, as referências só aparecem, quando aparecem, porque soa natural. Quer dizer: tudo isso seria natural numa canção brasileira e não exige estudo para ser apreciado. Os poemas têm de se sustentar por si. E o mais importante será que as canções possam ser ouvidas de novo, conversando de dentro com as canções brasileiras – como, de resto, já vem acontecendo, desde sempre.


Vale o mesmo, a seu modo, para a “Viagem de Verão”. Aqui não se trata de tradução, mas de uma letra livre. Da “Viagem de Inverno” de Schubert/Müller vieram alguns temas, de modo análogo à música de André Mehmari, que tem por base dois temas de Schubert. Na cena central, o viajante (cada um de nós), apaixona-se por “você cantando”, numa estação de trem do sertão, enquanto o rádio toca Schubert. E é desse “não-lugar”, na memória, que se escuta agora um afeto forte o bastante para sustentar a vida. “Um sopro só”, que inspira uma canção, que vem de Schubert e vai de novo a ele, modulando as alegrias e agonias brasileiras de “um outro mundo, maior e melhor”.
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