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Nos últimos anos, uma série de ritmos musicais foram gerados e difundidos no triângulo 
pós-colonial entre África, América e Europa e que estão a se projetar a nível global, como: a 
kizomba, o kuduro, o rap, o funk, o forró, a salsa, o brega, entre outros. Tais expressões musicais 
e as suas correspondentes práticas de dança têm se globalizado a um ritmo vertiginoso através 
das migrações internacionais, dos congressos internacionais de dança (Soares 2015) e de plata-
formas comunicativas na era/geração digital (Feixa 2014), tais como youtube, spotify e facebook 
(Hutchinson 2014).

Esses ritmos têm invadido espaços sonoros cotidianos tanto na internet quanto em ca-
nais de televisão, rádios comerciais, espaços públicos e pistas de dança de ambos os lados do 
Atlântico (Kabir 2014). Nesses trânsitos musicais, de pessoas e de experiências, também emer-
gem questões de poder implicadas pelas diásporas e pelas memórias relativas ao colonialismo e 
aos locais de origem, provocando um senso de percepção e de sensibilidade estética particulares 
em contextos fortemente influenciados pela globalização do consumo cultural. Neste sentido, 
importa ressaltar as sociabilidades alternativas e os estilos de vida inovadores que emergem 
desses processos, passíveis, por vezes, de subverterem as dinâmicas de segregação urbana, o 
racismo, a pobreza e a violência, ou contracenarem com elas.

O papel de mediação de sentidos sociais através da música tem se mostrado intenso nas 
pistas de dança, bares, associações, ruas, bairros e outros espaços públicos, muitos deles asso-
ciados às experiências sociais de marginalização, articulados a presença migratória ou às expe-
riências de imaginários culturais diaspóricos. Produtores, DJs, MCs, músicos e dançarinos são 
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alguns dos agentes que dinamizam rituais de produção musical e reuniões dançantes, articulan-
do polifonias de discursos e sentidos sobre tais experiências.

As novas tecnologias e redes digitais são basilares nesses processos, ao propiciar que artis-
tas vinculados às áreas marginalizadas dos centros urbanos possam romper com o bloqueio da 
indústria cultural hegemônica e dos modos de legitimação do consumo e do gosto estético. A 
multiplicação de estúdios caseiros nas margens das cidades e a difusão de videoclipes com mi-
lhões de visualizações são exemplos das novas possibilidades dos artistas periféricos se fazerem 
visíveis. A maior horizontalidade nas dinâmicas de produção musical, decorrentes da revolução 
tecnológica das últimas duas décadas (Marcon 2015; Aderaldo e Raposo 2016) tem redimen-
sionado o poder sobre a circulação e o consumo musical, principalmente entre jovens.

Quando lançamos a proposta deste dossiê,4 tinhamos o objetivo de refletir sobre as práticas 
artísticas e os rituais de sociabilidade e performance protagonizados por jovens em áreas ou em 
condições socialmente marcadas por processos de precarização. De fato, não queríamos abordar 
quaisquer juventudes, mas aquelas pertencentes às classes sociais desfavorecidadas e que são, 
tantas vezes, estigmatizadas pelos discursos político-institucionais que os culpabilizam pelos 
episódios de violência (e decadência) urbana. Isto porque, embora sejam enunciados no campo 
do desvio e da marginalidade pela mídia sensacionalista, a crescente importância das expressões 
artísticas dessa “juventude periférica” vem lhes conferindo uma nova visibilidade como de-
monstraram diversos autores (Caldeira 2012, Raposo 2016, Bertelli e Feltran 2017).

De modo bem abrangente, a ideia inicial deste dossiê era reunir artigos de pesquisadores 
interessados em debater o papel desses jovens na emergência, expansão e consumo das dinâmi-
cas artísticas vinculadas à música e à dança através de equipamentos digitais. Para isto, lançamos 
o desafio de aceitar artigos em uma perspetiva antropológica, embora interdisciplinar, aberta 
também às contribuições de outras disciplinas afins. O resultado que obtivemos foi bastante 
estimulante, pois dos artigos aceitos foi possível extrairmos algumas considerações interessantes 
que buscamos articular nesta apresentação.

Música/Dança como Crítica Decolonial

Pela abrangência do Cadernos de Arte e Antropologia, pela nossa inserção enquanto pesqui-
sadores ou por coincidência, os artigos submetidos e aceites abarcaram estudos empíricos en-
volvendo experiências em várias cidades localizadas em diferentes países de Língua Portuguesa.

Tal singularidade se tornou interessante para pensarmos a música digital em um terreno 
linguístico e político específico, que alguns denominam de lusófono5. Em grande medida, a 
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produção e o consumo de linguagens e de práticas sonoras e corporais abordadas neste dos-
siê estão marcadas pela colonialidade/decolonialidade de poderes e saberes (Mignolo 2007, 
Quijano 2000, Castro-Gómez e Grosfogel 2007) que perpassam tal experiência colonial/pós-
-colonial implicadas pelo trânsito e pelo contato entre Portugal, Brasil e África. Este ambiente 
transnacional tratado aqui, em que as experiências com a música circulam para além de espaços 
nacionais e cujas peculiaridades se relacionam não apenas com as redes migratórias, mas tam-
bém com os trânsitos de símbolos e de mercadorias, se assemelham com a concepção de Paul 
Gilroy (2001) sobre o “Atlântico Negro”, como um amplo espaço de encontros e disputas.

Os estilos de música e dança estudados aqui são, na sua maioria, produzidos e consumidos 
a partir de imaginários e repertórios de experiências de dominação que implicam pobreza, mar-
ginalização social ou imigração de sujeitos e grupos que criaram e criam suas formas de sentir, 
interpretar e falar sobre o mundo em contextos de agências e poder adversos. Por exemplo, 
os “bregueiros” que apresentam Picanço e Leistner e os “kuduristas” e “funkeiros” que analisa 
Faria são sujeitos que se expressam a partir de lugares sociais à margem do poder, cujo acesso 
aos direitos humanos, à política formal, à cidadania e ao consumo não é plena. Neste sentido, 
entendemos como música digital periférica, os ritmos produzidos em formato digital por fora 
das estruturas do poder econômico, em que prevalecem as condições de vida precárias de seus 
agentes.

Mesmo contra a força de tais estruturas de hierarquização e contra as adversidades viven-
ciadas no dia a dia por aqueles que estão distantes dos centros de poder e de saber, emergem 
expressões e estilos musicais que se contrapõem aos valores simbólicos e estéticos hegemônicos 
e universalizadores. Aliás, também é através das expressões musicais e de dança que o “subalter-
nizado fala” para o mundo (Spivak 1988), envia a sua mensagem numa linguagem que constitui 
uma forma de codificar e transmitir saberes (cf. Daniel 2005, Grau 1998, Jiménez 2018), mes-
mo quando deslegitimada pelo poder colonial (cf. Quijano 2000). Esta mensagem espalha-se 
facilmente e torna-se ainda mais potente por via das novas tecnologias de comunicação digital 
e a sua acessibilidade.

As ligações históricas e concretas entre os diversos estilos tratados nos artigos apresen-
tados aqui (forró, funk, kizomba, kuduro, pagode e brega) têm relação com as memórias, os 
afetos e os movimentos de pessoas e de bens materiais e simbólicos que circularam e circulam 
a margem dos processos hegemônicos de poder, mesmo quando o fizeram em função disto ou 
condicionados por estes. A música e a dança advindas destas experiências revelam uma forma 
de estar no mundo que até algumas décadas atrás era invisibilizada - para além de seus espaços 
de criação - pela perseguição policial, pela vigilância moral e pelo monopólio das corporações 
sobre a indústria cultural, a produção e o consumo musical. O advento das tecnologias e redes 
digitais contribuiu decisivamente para a projeção de manifestações artísticas até então afastadas 
dos espaços hegemônicos de consumo, rompendo com os bloqueios destes controles por via de 
um circuito de trocas econômicas e simbólicas que tendem a estimular intercâmbios de conhe-
cimento e projetos culturais autônomos pelo mundo (Canclini et al. 2012, Yúdice 2007). No 
caso específico deste dossiê, ressaltamos o contorno de uma dada mobilidade humana em um 
espaço demarcado aqui por Angola, Brasil, Cabo Verde, Espanha, Guiné-Bissau e Portugal e o 
alcance linguístico desta difusão musical.

O forró, o funk, o kuduro e a kizomba são analisados aqui como expressões lúdicas e de 
resistência produzidas em redes transnacionais que envolvem diferentes lugares como Lisboa, 
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Luanda e Rio de Janeiro, mesmo que circulando para além de seus espaços sociais de cria-
ção, quando acompanhando os movimentos de migração. O caso do tecnobrega trabalhado 
por Picanço e Leistner, assim como o pagode baiano explorado por Chagas, por outro lado, 
são analisados como estilos que localmente emergiram a partir do que foi a diáspora africana 
para o Brasil, mais especificamente sobre como esta experiência é vivenciada em Belém (PA) e 
em Salvador (BA). Há um elemento importante a ser considerado, alguns destes estilos tam-
bém passam paradoxalmente a ter seus sentidos disputados no mercado de consumo cultural, a 
exemplo do forró, que, tal como explicam Nascimento e Ortega, se tornou símbolo de consumo 
de uma ideia de brasilidade em Portugal e na Espanha. Paralelamente, a kizomba e o kuduro 
se tornaram em Portugal símbolos de consumo de uma ideia de africanidade, como podemos 
ver no texto de Jiménez. Em ambos os casos, a colonialidade do poder está em questão, quando 
se busca “incluir” o exótico no cardápio de oferta de bens culturais e se apropriar do controle 
sobre a espontaneidade da produção destas expressões. De certo modo, a tentativa de domesti-
car certos elementos considerados incômodos e agressivos, quando apelam à sensualização e à 
sexualização, por exemplo, se baseiam nas ideias essencialistas e etnocêntricas que produzem a 
sensação de pânico moral frente a linguagem musical e ao “corpo indisciplinado do outro”, con-
siderado imoral e ameaçador, como veremos em alguns dos contributos neste dossiê. O texto 
sobre o pagode baiano de Ledson Chagas e o artigo de Faria onde compara o funk e o kuduro 
são especialmente ilustrativos.

Várias das histórias destes estilos vinculam sonoridades e plasticidades ao passado da es-
cravidão e ao presente de marginalização social em que ainda vivem muitos dos classificados 
como “africanos” e/ou “negros”, categorias com uma carga colonial que ainda hoje as ciên-
cias sociais arrastam (cf. Quijano 2000). Tais estilos advém de longos processos de disputas e 
conflitos contrários a uma “globalização de-cima-para-baixo” (Santos 1997), iniciados com a 
estruturação de um sistema mundo de poder assimétrico (Mignolo 2003), que substituiu as 
velhas relações coloniais e tem fundamentado projetos de mercado e de ordem política global 
homogêneos. No contexto da música e da dança, os estilos produzidos e consumidos a partir das 
experiências do colonialismo e do racismo e que hoje ganham maior visibilidade como expres-
sões sonoras e plásticas tem se construído como contraponto estético e moral de contestação 
destes valores globais.

É importante, ainda, dimensionarmos os usos das tecnologias e dos suportes utilizados 
como meios de produção, de circulação e de consumo da música no presente, que possibilitaram 
fazeres mais autônomos de criação musical e novas formas de compartilhamento e de circula-
ção de músicas por fora do circuito das grandes empresas fonográficas, suportadas a partir de 
plataformas digitais móveis. Talvez ainda mais interessante, quando nos cercamos de um con-
texto social transnacional de idioma comum, como o caso da Língua Portuguesa, é o alcance 
do acesso aos repertórios musicais presentes e acessíveis pela internet em todos os cantos do 
planeta em que estejam os falantes desta língua. Os casos do kuduro e do funk analisados por 
Faria assim como o tecnobrega que nos apresentam Picanço e Leistner dão boa mostra deste 
tipo de fenômenos.

Todos os estilos tratados neste dossiê se encaixam no que denominamos de música digital, 
cujo avanço e popularidade têm relação com as peculiaridades que permitem maior mobilidade 
e alcance, a menor custo. Esta permite que a produção seja realizada a partir de computadores 
pessoais e samplers, passíveis de transformar pequenas divisões domésticas em estúdios casei-
ros. Não por acaso, os estúdios, antes inacessíveis para os músicos amadores, se proliferaram nas 
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periferias urbanas, abrindo possibilidades para que seus ritmos alcançassem públicos mais am-
plos, atingindo desde aqueles que se identificam socialmente com a sonoridade e a linguagem 
da música, àqueles que se engajam com a plasticidade da dança.

O brega, o forró, o funk, a kizomba, o kuduro e o pagode baiano fazem parte de um mes-
mo sistema de mercado global de circulação da música e da dança contemporâneos, embora 
partam de experiências sociais situadas, ganhando diferentes dimensões nos contextos em que 
são produzidos e consumidos. Neste sentido, para além de compreendermos tais dinâmicas de 
mercado micro/macro, local/global e de poder colonial/decolonial, hegemônico/contra-hege-
mônico é importante nos perguntarmos quem são os agentes de produção destes estilos; quais 
suas motivações; como estas sonoridades circulam e de que modos e em função de que elas 
são consumidas. O que, em alguma medida, todos os artigos deste dossiê exploraram em seus 
estudos e talvez nos levem a entender melhor o que está em disputa, para além do gosto pela 
música e pela dança.

Paradoxos entre Etnicidade e Globalização nas Expressões Musicais Periféricas

Outra questão é como certas expressões artísticas oriundas das antigas colônias e das pe-
riferias das grandes cidades, cujos protagonistas são maioritariamente imigrantes daquelas re-
giões ou afrodescendentes, se tornaram parte integrante de um circuito comercial de dimensão 
global, quando as mesmas eram, inicialmente, marginalizadas e consideradas de mal gosto pelo 
mercado. Uma pista de entendimento é de que para entrar nos ditos circuitos, tais expressões 
são, por vezes, reformuladas simbolicamente com vistas a se encaixarem na ideia de lusofonia 
(cf. Vanspauwen 2013, 2014). Por exemplo, afirmam-se estilos “exóticos” a partir de uma africa-
nidade reinventada ao gosto do público “branco” de classe média (cf. McMains 2016, Goertzen 
e Azzi 1999, Robinson 2010) para fazerem parte de um ethos cosmopolita que alegoriza a 
memória e a utopia colonial portuguesa (cf. Almeida 2000). Os casos do kuduro, a kizomba, o 
funk e o forró que vários dos autores deste dossiê trabalham, proporcionam ótimos exemplos 
destes processos.

De outro modo, alguns artigos aqui expostos trazem também exemplos de como a kizom-
ba e o kuduro são apresentados ao público consumidor como expressões de uma presença ango-
lana (e africana) em Portugal, o mesmo ocorrendo com o forró enquanto expressão da presença 
brasileira em Lisboa e em Valência. Também importa considerarmos que o brega, o funk e o 
pagode baiano são pensados em outros artigos aqui publicados como experiências periféricas e 
“negras” nas cidades de Belém (PA), Salvador (BA) e Rio de Janeiro (RJ). Em todos os casos 
podemos entendê-los pelo prisma étnico-racial, no sentido de que são estilos que emergiram 
a partir das experiências de grupos sociais reconhecidos como diferentes por alguma ideia de 
alteridade cultural, social ou fenotípica na relação com outras alteridades maioritários.

Algumas formas de construir etnicidade e/ou afirmar uma negritude, mais concretamente 
africanidade no Brasil e em Portugal, e a brasilidade em Lisboa e em Valência, nos faz voltar-
mos ao tema do ser e do poder. Desde esta perspectiva, destacamos aqui as formas em que os 
diferentes estilos musicais e de dança, tratados neste dossiê, se tornam símbolos de pertença 
“africana” e/ou “negra” ou “brasileira” nas situações concretas em que são descritas em cada um 
dos artigos. Por exemplo, no texto de Nascimento e Ortega podemos observar como no Brasil 
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o forró é associado a região nordestina; na Espanha e no contexto internacional o forró é asso-
ciado ao Brasil; em Valência o forró é uma comunidade de práticas de dança distinta de outras 
práticas, como os salseros. Já o kuduro, seguindo as pistas dadas por Faria e Jiménez, pode ser 
um emblema de africanidade ou da angolanidade em Portugal ou no Brasil; mas em Angola, o 
kuduro é símbolo das juventudes dos bairros marginalizados, os musseques. O mesmo ocorre 
com o funk (Faria), o pagode baiano (Chagas) e o brega (Picanço e Leistner) nas cidades brasi-
leiras, que são estilos que representam os jovens pobres e moradores dos bairros precários, mas 
associados também ao “ser negro” e aos significados sociais negativos que isto pode representar.

Nos parece que aí estão implicadas questões de ordem hegemônica e contra-hegemônica 
de poder, que merecem nossa atenção quando tentamos entender como estes estilos se tornam 
ao mesmo tempo uma oportunidade de estar no mundo - para os imigrantes e as juventudes 
marginalizadas que agenciam através destas expressões suas possibilidades econômicas de sub-
sistência e de sociabilidade -, mas também o quanto estas formas de estar no mundo se tornam 
produtos culturais no mercado global de símbolos, estilos de vida e gostos, que reforçam al-
guns estereótipos coloniais sobre raça, sexualidade e cultura ou criam outros (McMains 2016, 
Robinson 2006).

No processo de mercantilização destes estilos, a forma como se representam as africanida-
des constitui um assunto central. No contexto de reforço dos estereótipos de hiper-sexualidade 
e risco moral que já falamos anteriormente, encontramos fenômenos paradoxais interessantes 
como a associação de conotações positivas. Assim, a ideia de África está sendo associada a 
uma autenticidade ou inocência prístina que os “mais evoluídos” consumidores nos centros 
hegemônicos já perderam – o que Baumann e Gingrich (2004) denominam “gramática orien-
talista –, a origem da humanidade e das relações sociais e até fonte de cura para os problemas 
do mundo tardo-moderno. Podemos ver exemplos claros destes fenômenos trabalhados neste 
dossiê nos artigos de Jiménez em relação à comercialização da kizomba nas escolas de dança 
e de Nascimento e Ortega no que diz respeito ao forró. Desta forma, o paradoxo consiste na 
justaposição das ideias de africanidade como risco para o equilíbrio social e como modo de 
sanar a sociedade. Não é coincidência que no mercado de estilos musicais e de dança (como o 
forró, kizomba, ou a salsa), a “cultura africana” seja apresentada como uma forma de ultrapassar 
o individualismo (cf. McMains 2016), a agressividade e os males do mundo capitalista, tudo as-
sociado às capacidades curativas do outro exotizado: brasileiro, africano, caribenho. Ao mesmo 
tempo, em outros contextos de prática, estas músicas e danças são associadas a agressividade, a 
hiper-sexualidade, a desordem e a desestruturação. Esta união de opostos constitui uma parte 
importante do seu atrativo para certos públicos, fazendo com que o consumo de aulas de dança 
pelas classes médias seja experimentado como um aventureiro percurso pelo voluptuoso “mun-
do africano” sem correr os riscos associados - no imaginário das elites - de visitar discotecas e 
espaços de socialização da cidade etiquetados como “marginais” e/ou “africanos”.

Todas as formas de música e dança tratadas neste dossiê envolvem discussões em algum 
nível pertinentes aos sentidos morais que são disputados sobre ações, corpos e linguagens ide-
alizadas e estereotipadas. O brega, o funk, o forró, a kizomba, o kuduro e pagode baiano são 
exemplos de estilos musicais performáticos. Todos estão envolvidos por processos culturais afe-
tivos que acabaram por se constituir como parte do mercado de lazer e do prazer de dançar e 
de fazer / ouvir música.
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Para além da invasão do espaço sonoro através de circuitos globais, a irreverente perfor-
mance corporal das danças produz uma versão renovada da escandalização advinda de enten-
dimentos coloniais sobre o “outro”. Neste dossiê, Ledson Chagas faz uma viagem histórica que 
ilustra esta ideia de forma muito clara. A exibição de uma sexualidade associada a desordem 
social ajuda paradoxalmente a dar visibilidade a esses discursos, embora atacando diretamente 
as contradições morais das sociedades hegemônicas; de como estes agentes estão no mundo e 
de como expressam a partir daí a tensão colonial entre corpos disciplinados e indisciplinados, 
conceitos centrais na análise de Chagas. Em todos os casos aqui apresentados, em que a dança 
é parte fundamental na análise, os corpos dos sujeitos periféricos são postos como elemento de 
distinção pela sua capacidade para ir além da vergonha que exibem os corpos “disciplinados”. 
Assim, o habitus (Bourdieu 1991) de civilidade hegemônica, associada à inibição de gestos com 
conotações sexuais, torna-se no contexto social destas danças emergentes e periféricas, numa 
performance conservadora reveladora de um analfabetismo corporal. Para além disto, as perfor-
mances musicais e de dança também se traduzem em capital econômico, como no caso dos Djs, 
dos músicos, dos produtores e dos dançarinos.

Em suma, os artigos deste dossiê apresentam interessantes relações entre certos estilos de 
dança e música e seus significados sociais, implicados por disputas e negociações de sentido 
local e global sobre identidades, mercados, territórios, corpos e sexualidades, valendo a pena 
ressaltarmos resumidamente o enfoque de cada artigo.

Livia Jiménez Sedano no seu artigo “Ritual roles of ‘African nights’ Djs” propõe analisar os 
encontros dançantes em Lisboa como rituais contemporâneos nos quais a estrutura social pós-
-colonial é negociada ao ritmo de músicas como a kizomba, o semba, o kuduro e o afrohouse. 
Combinando a perspectiva antropológica e da Etnomusicologia, o principal objeto de análise 
são os roles que os DJs desenvolvem, quando no contexto do clube as hierarquias do dia a dia 
ficam temporalmente suspendidas e emergem formas inovadoras de socialização.

Ricardo Nascimento e Raúl Ortega partem do conceito de economia cultural e afetiva para 
descrever as formas como o forró, gênero oriundo do Nordeste brasileiro, tem sido transnacio-
nalizado e apropriado nas escolas de dança através das redes migratórias. No artigo intitulado 
“Microeconomias afetivas globais do forró na península ibérica” partem de uma etnografia mul-
tisituada para comparar o fenômeno em Lisboa (Portugal) e Valência (Espanha), analisando 
como os espaços de dança se tornam contextos para construir sociabilidades alternativas.

Miguel de Nazaré Brito Picanço e Rodrigo Marques Leistner analisam os modos como o 
estilo “tecnobrega” e as “festas de aparelhagem” a ele associadas tornam-se elementos de identi-
ficação para jovens residentes nos bairros periféricos de Belém, cidade do Norte do Brasil. Neste 
texto que tem por título “Por entre os palcos das festas de aparelhagem: performances corporais, 
objetos tecnológicos e identidades juvenis “bregueiras”. A noção de encantamento relativo aos 
dispositivos tecnológicos das festas constitui um eixo central da análise, assim como a relação 
entre movimentos de agentes humanos e não humanos.

Ledson Chagas traz a perspectiva dos Estudos Culturais para este Dossiê com uma aná-
lise histórica do pagode baiano no artigo “Notas sobre a dimensão histórica de corporeidade e 
seu estudo no contexto de gêneros e cenas musicais juvenis contemporâneos: o caso do pagode 
baiano”. O autor põe o foco nos traços eróticos das danças afro-brasileiras e nos conflitos e 
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estereótipos a que são associadas desde os tempos coloniais, tendo como base os conceitos de 
“matrizes culturais”, “repertório” e “corporeidade”.

Faria estabelece uma interessante comparação entre dois gêneros associados aos jovens 
moradores de áreas socialmente marginalizadas em Angola e no Brasil: o kuduro angolano e o 
funk brasileiro. No seu trabalho “Narrativas musicais contemporâneas entre o local e o global: 
o caso do funk brasileiro e do kuduro angolano”, a autora destaca a agência destes jovens no 
processo de criação, produção e divulgação dos seus estilos musicais e de expressão corporal 
através das novas tecnologias mais acessíveis, assim como a capacidade de contestar os discursos 
negativos projetados sobre eles desde os centros hegemônicos.

Considerações e Agradecimentos

Para finalizarmos, esperamos que as questões tratadas aqui despertem diferentes interpre-
tações aos leitores e estudiosos dos diferentes estilos de música e dança no presente. Para nós, o 
principal eixo de reflexão deste dossiê diz respeito ao modo como tais estilos de dança e música 
tem se tornado “janelas de análise” das relações de poder, das relações de desigualdade social, 
geracional, étnico racial, de gênero e de sexualidade. Sem contar que a especificidade dos estilos 
tratados aqui também é a relação contemporânea com as tecnologias digitais, que revoluciona-
ram as dinâmicas e as agências do fazer, de circular e do consumir música e dança na atualidade.

Dizemos isto pensando que estivemos também buscando articular algumas das reflexões 
advindas de nossas pesquisas individuais sobre o kuduro (Marcon 2015), sobre a kizomba 
( Jimenez, neste dossiê) e sobre o hip-hop (Raposo 2016) ao que os pesquisadores incluídos 
neste dossiê vêm realizando neste campo. O que encontramos foi certa afinidade conceitual e 
certa coerência em alguns pontos de entendimento que consideramos interessantes como for-
ma de compreensão sobre o fenômeno e como forma de apontarmos alguns aspectos gerais do 
conjunto de artigos aqui publicados. Assim sendo, entendemos que: 1) a música e a dança local/
global continuam sendo formas de expressões pelas quais são transmitidas memórias e valores 
morais e pelas quais se disputam territórios, estatutos e posições políticas; 2) as novas tecno-
logias e as criatividades da geração digital potencializaram a visibilidade e a dimensão destas 
expressões em contextos outrora marcados pela massificação da produção e do consumo ditado 
exclusivamente pelas grandes corporações do entretenimento; 3) os principais agentes destes 
processos são as juventudes que através do uso das tecnologias digitais tornam a linguagem da 
música e da dança o seu campo de discurso e a sua expertise criativa para dizer algo sobre seus 
afetos e sobre seu modo de interpretar e de agir sobre o mundo; 4) tais questões estão direta-
mente ligadas ao modo como emergem destas expressões as disputas entre valores morais, eco-
nômicos e políticos hegemônicos e contra-hegemônicos sobre classe, sobre raça, sobre geração, 
sobre gênero e sobre sexualidade, entre outros.

Por fim, esperamos que este dossiê nos permita compreender melhor estas questões, que 
seja um estímulo às novas reflexões neste campo de estudos e que destes artigos emerjam ou-
tras situações empíricas e outros problemas de pesquisa. Outras cidades, outros países, outros 
agentes, outras circunstâncias podem contribuir para reforçar algumas das interpretações aqui 
arroladas ou lançar novas nuanças analíticas. Por ora, só nos resta agradecermos a todos os que 
submeteram seus artigos, aprovados ou não, por terem participado do processo; agradecemos 
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aos pareceristas anônimos e ao labor de toda a equipe editorial da CAA. Depois de muito 
trabalho de leitura e de análise dos artigos, de diálogos com os autores através de pareceres, 
acreditamos que o resultado final traga uma visão inovadora sobre este contexto emergente de 
produção e consumo da música digital periférica na cena global. Desejamos a todos e todas uma 
excelente leitura!
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