
AÑO XII • NUM. 57 • 2021
ISSN 1852-916X 







EDITORIAL

4

EN ESTE NÚMERO

JEFE dE REdAccIÓN
Marcelo Roascio 

ARtE y dIsEño
Belgrano Image

PublIcIdAd 
Laura Goldar

FotoGRAFIA
Julio Bekerman

Co la bo ran: Pablo Soler, Guillermo Marigliano, Miguel Sigales, Carina Alfie, Gabriel Leopardi, Pablo Lojo,
Sergio Mayorano, Javier Bagalá, Andrés Rexach, Alejandra Mesliuk, Miguel Ramírez,

Lucila Roascio Goldar, Marcelo Pérez Schneider, Pablo Santos, Rodrigo Albornoz.

Edi tor Res pon sa ble:
Ana Laura Goldar. To -
dos los de re chos re ser -
va dos. Las opi nio nes
de los ar tí cu los fir ma -

dos son de ex clu si va res pon sa bi li dad de sus au -
to res  y no ne ce sa ria men te com par ti dos por la
Edi to rial. Se pro hi be la re pro duc ción to tal o par -
cial de los ar tí cu los y no tas pu bli ca das, por cual -
quier me dio o sis te ma, sin la ex pre sa au to ri za -
ción del au tor y de GRU PO MUSI-K EDITORA.

TODO GUITARRA y BAJO es una publicación de Grupo Musi-K Editora - Tel/Fax. 54 (11) 4554-8997 - ISSN 1852-916X
Web: www.todoguitarraybajo.com.ar - E-mail: todoguitarraybajo@fibertel.com.ar

Todos los registros en trámite - Impreso en: Ferr Can Print SRL  - Capital Federal
Distribución en Cap. Fed.: DISTRILOBERTO - www.distriloberto.com.ar

Distribución en interior: DGP DISTRIBUIDORA GENERAL DE PUBLICACIONES S.A. - ALVARADO 2118/72 - CAPITAL FEDERAL

Ésta es nuestra tercera edición 100 x 100% digital, la cual se des-
carga de manera gratuita desde nuestra web. Y lo que nos pone muy
felices es que la respuesta de ustedes, los lectores de siempre y los que
se fueron sumando, viene siendo increíble. 

Esto quiere decir que a pesar de todo lo malo que el mundo nos
presenta día a día, la música y en especial la guitarra y el bajo, tienen
un lugar muy importante en sus vidas.

A lo largo y a lo ancho del planeta, sea como sea, los músicos
seguimos produciendo música. Seguimos estudiando, seguimos prac-
ticando, seguimos componiendo, seguimos grabando, y en muchos
casos, también seguimos ensayando y a veces tocando en vivo. Esto
hace que la industria de los instrumentos musicales siga adelante, que
las escuelas de música sigan adelante, que las salas de ensayo sigan
adelante, y que los lugares para tocar… Bueno, las nuevas “avivadas”
de los lugares para tocar serán tema de otro editorial.

La tapa de esta nueva edición de “Todo Guitarra y Bajo” presenta al
eterno Jimi Hendrix, con la frase ¿por qué? A lo largo del informe que
preparamos para recordarlo a 50 años de su desaparición física, ade-
más de repasar cómo se gestaron y grabaron algunos de sus temas
más famosos, hablamos sobre la importancia que tuvo su imagen en
los 70s, sobre su forma de tocar, y lógicamente sobre sus efectos, entre
otras tantos cosas más.

En lo que se refiere específicamente a las entrevistas, contactamos
vía Skype al español David Palau, guitarrista entre guitarristas, quien
ante la ausencia de shows en vivo, logró reinventarse gracias a su
nuevo emprendimiento educativo, además de estar festejando el déci-
mo aniversario de su banda “Güru”.

Otro de los entrevistados es ni más ni menos que la Voz del Rock,
el Sr. Glenn Hughes, quien acaba de estrenar junto a The Dead Daisies
un nuevo álbum.

También charlamos con el bajista Marco Mendoza, quien dejó su
lugar a Hughes en The Dead Daisies, y que se prepara para encarar a
full su carrera como solista, de la mano de un nuevo disco.

En otro orden de cosas, repasamos lo que fueron las ediciones vir-
tuales de la tradicional feria NAMM de EE.UU, y de la entrega de pre-
mios de la organización internacional de mujeres en la música WIMN,
los She Rocks Awards. También presentamos informes sobre efectos y
accesorios musicales.

Y no nos olvidemos del Suple Técnico, donde los mejores compar-
ten con nosotros licks y ejercicios de técnica, apoyados por videos alo-
jados en nuestro canal de YouTube.

Como ya es costumbre, les doy la bienvenida a la única revista
argentina hecha por y para guitarristas y bajistas, que te muestra cómo
tocar y como sonar de lo mejor!

Marcelo Roascio
info@todoguitarraybajo.com.ar
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MARTINBLUST2021JAM

El listado de usuarios/endorsers de las
cuerdas Martín Blust se transfomó en un
quién es quién de la música rock argentina.
Comenzando por quien fuera el primero de
todos, el recordado Norberto “Pappo”
Napolitano, hasta llegar a los más recientes,
que incluye tanto a guitarristas como a bajis-
tas, de géneros eléctricos o acústicos.

Por iniciativa del productor Carlos Milton,
creador del programa radial “Cuerdas de
Acero” (FM Espacio 91.7), y con la realización
visual de Jabba Studios, se concretó reciente-
mente un video donde algunos de los guitar-
ristas más emblemáticos de la escena pesada

local comparten una explosiva jam.
Es así como a lo largo de los casi seis

minutos del video, Rubén Martínez
(Vorax/Iorio), Adrián Subotovsky, Julián
Barrett (Asspera/Tarja), Boff Serafine
(Riff/Erosión), Alejo León (Iorio), y Claudio
“Tano” Marciello (CTM), se sacan chispas
con cada uno de sus solos.

Vale la pena recordar que gracias a una
excelente combinación costo-calidad, esta
marca argentina logra imponerse en un
mercado tan competitivo como es el de las
cuerdas para instrumentos tanto acústicos
como eléctricos. “Usamos los mismos

materiales que usan las fábricas del exteri-
or, comprados en los mismos lugares que
ellos”, nos dice el propio Martín Blust.
“Tenemos máquinas propias e importadas.
Si bien el trabajo del operario es muy
importante, la cuerda tiene que salir bien
desde la máquina. Es un proceso que
requiere de mucha precisión, y continua-
mente estamos testeando las cuerdas, con
un estricto control de calidad”.

El video de la “Martín Blust 2021 Jam
Guitarristas Argentinos” está disponible en
el canal de YouTube de Alejo León. 

www.youtube.com/c/ALEJOGTR





La Escuela de Música Contemporánea
(EMC), en respuesta a la situación planteada
por la pandemia del Covid-19, ha resuelto
ofrecer el próximo ciclo lectivo marzo 2021
de manera completamente remota, para
cuidar la salud de todos los involucrados.
De esta forma, están comprendidos todos
los cursos que conforman sus carreras de
Músico Profesional en las especialidades de
Composición y Arreglos, junto con
Performance, y también la carrera de
Producción Musical.

A partir de esta decisión, tanto los direc-
tivos como el plantel docente ha asumido el
compromiso de ofrecer la cursada de las

carreras de manera totalmente online.
“En respuesta a esta decisión y al éxito

de todo el ciclo lectivo 2020 en esta modal-
idad” -afirma Marcelo Braga, director de la
EMC- “estamos teniendo una inscripción
record, no sólo de estudiantes de todo el
país sino también del exterior. Asímismo, en
el mes de abril comenzaremos con las char-
las/clínicas a cargo de artistas de renombre,
que tanto éxito tuvieron el año pasado”.

La EMC mantiene acuerdos con Berklee
College of Music de Boston, la JMC de
Australia y la EMMAT de Colombia. Es
miembro de ALAEMUS (Asociación
Latinoamericana de Escuelas de Música) y

la AES Argentina (Audio Engineering
Society. Varios ex-alumnos de la EMC, habi-
endo finalizado sus carreras en el país, con-
tinuan actualmente con sus estudios en
Berklee de manera online para obtener sus
licenciaturas.

La inscripción para el ciclo lectivo se
encuentra abierta, y las clases comienzan el
15 de marzo 2021

whatsapp:541164411352
info@escuelademusica.org
www.escuelademusica.org

www.facebook.com/emcargentina
www.instagram.com/emc.argentina

www.youtube.com/EMCArgentina

ESCUELADEMÚSICACONTEMPORÁNEA

Conciertos en el espacio multieventosClínica de Juan Falú





Música

“Palimpsesto” nació de la necesidad de
ir en busca de la música perdida, nos cuen-
ta el guitarrista, compositor y productor
Rodrigo Zapata. Hace diez años, en uno de
mis viajes a México, compuse un grupo de
canciones que quedaron algunas en papel y
otras en maqueta. Tiempo después, ya en
Buenos Aires, mi amigo el productor Shai
Circovici, me propuso lanzar un nuevo mate-
rial instrumental, y estas canciones vinieron
a mi cabeza. Era una oportunidad de comen-
zar a ponerme al día con mi vida musical.

¿Qué es “Palimpsesto”? Es en donde
conviven expresiones o signos viejos que
fueron regrabados o en algunos casos ayor-
nados, pero sin perder el concepto o la com-
posicion original. En este disco conviven
temas muy viejos de aquella estancia en
México hace más de 10 años, con obras
nuevas compuestas en Buenos Aires y
Neuquén. Pedro Aznar decía que quien
escribe va muy por delante de uno, y lo creo
muy cierto.

Entiendo por qué un escritor guarda sus
textos o un músico sus partituras, como si
no tuvieran congruencia con el propio esta-
do actual. Hoy estas canciones se me hacen
muy actuales para mí. Esto mismo ocurrió
con parte de “La cueva de los espejos”, mi
trabajo anterior, que en parte fue compuesto
hace bastante tiempo. El 2020 fue un año de
revisionismo histórico.

TEMÁTICA
El videoclip de "Aquellas voces", el pri-

mer single del disco, fue dirigido por Franco
Ojeda de "Perro Nube Producciones", y rea-
lizado en la Patagonia argentina. Éste es el
tema con más carga emotiva y más historia.
Es un tema muy introspectivo con una tex-
tura amplia y con un enfoque orquestal. Lo

que me inspiró fue justamente la inspiración
misma. Fue como una plegaria, como si
quisieras pisar el sol después de sentir un
mínimo reflejo.

El tema que da nombre al disco es bas-
tante más nuevo. Tiene otra impronta, otro
color sonoro, y participaron muchos más
instrumentos (clarinete, flauta traversa,
trombón, y un cuarteto de cuerdas). En este
caso, la melodía en siete lleva todo el senti-
do del tema. La guitarra pasa aquí a ser un
instrumento más de la orquesta, buscando
una textura distinta y un sonido más fresco.

REGISTRO
Mi amigo y productor Shai Circovici, hoy

radicado en Los Angeles, me dijo: “quiero
que grabes un nuevo disco instrumental”.
Fue tanta la sinergia que hubo que todo fluyó
rápidamente. Contamos con Marco Casella
en la batería y con el maestro Santiago
Orquera en el piano. Comenzamos las gra-
baciones casi sin ensayo. Estaban las parti-
turas y avanzamos en esa energía.

Todo fue grabado en el estudio Flor
Aural de Shai Circovici. Luego se agregaron
algunas líneas y reamps. Las partes orques-
tales fueron grabadas tiempo después.
Luego seguimos trabajando en Estudio 434
de Walter Sosa en Buenos Aires, donde se
realizó la mezcla final y el mastering. Éste es
uno de mis trabajos más preciados, con
mucha carga.

Para grabarlo usé mi eterna compañera,
una Ibanez RG550. También una Washburn
XMSTD2FR, un bajo Ibanez, un ampli Laney
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RODRIGO ZAPATA
Palimpsesto
Indep.

LV-200 y un Ampeg BA112. Usamos tam-
bién Midis y VST’s. El ingeniero de graba-
cion fue Shai Circovici. El sonido del disco
es muy diferente al de mis discos anteriores,
debido al formato de banda.

CÓMO Y CUÁNDO
La presentación de “Palimpsesto” va a

ser con orquesta en vivo. Será primeramen-
te en México, en cuanto esta situacion mun-
dial lo permita. Será luego de la presentación
digital del disco. Los músicos que participa-
ron son: Marco Casella en batería, Santiago
Orquera en piano, Hernán Mansilla en violín,
y yo en guitarras, bajos y teclados. 

También está la participación en tres
temas del disco de varios músicos de la
orquesta Aire Líquido de Buenos Aires.
“Palimpsesto” sale de forma digital, y su dis-
tribución será por tiendas virtuales.

Un dato que me gustaria agregar es que
abrí dos cursos en línea: “Lenguaje musical
y armonía", y "Técnicas e improvisación en
la guitarra". Son súper prácticos y efectivos.
Los interesados pueden comunicarse a tra-
vés de mi web o al mail contact@rodrigoza-
pata.com.ar.

También, después del lanzamiento de
“Palimpsesto”, va a salir el material de estu-
dio de "La cueva de los espejos", el cual
consta de diez piezas orquestales.  

Instagram: Rodrigozapata.musica
Facebook: Rodrigozapata.musica

Youtube: Rodrigozapata 
www.rodrigozapata.com.ar





Música

La idea de armar el disco se gestó una
vez que tuve las canciones. Me empezaron a
bajar melodías, armonías, letras e ideas que
fui plasmando en maquetas, y a las cuales
terminamos de darle forma con Norberto
Villagra como productor durante el 2019. Lo
viví como si hubiera escrito un libro de cuen-
tos, donde me transformé medio en un
espectador de lo que iba pasando, y de algu-
na manera que no sé bien como explicarlo, ya
que todo se iba conectando entre sí. De
hecho, el nombre del disco apareció de toque. 

TEMÁTICA
Éste es un disco de canciones. A mi me

gusta tocar la viola, y me copa todo el plan
violero. Pero este disco no es un disco de gui-
tarristas ni para guitarristas, o sí, pero no
específicamente. Es un disco para el que tenga
ganas de escucharlo. Que lo ponga y le llegue,
sea violero, contador, carnicero o equilibrista.
Me pasó de darme cuenta que las historias y
las canciones eran las protagonistas de este
disco, así que las defendí a morir. Ni solos lar-
gos, ni acordes moño, nada que distraiga.

Para nombrar algún tema, está la historia
de “Jamescrai”. Hace un par de años, viajé
con un amigo a Villa María, Córdoba, y me
invitó una tarde a ir al bar del viejo Combina en
James Craik (Jamescrai para todos). Allí pasé
una tarde mágica, tomando copetes hasta el
anochecer y comiendo una de las mejores
picadas que comí en mi vida. Quedé enamo-
rado de Combina, de su bar, de su pueblo y de
su gente. Volví a Buenos Aires y escribí una
canción inspirada en ese día. Cuando salió el
disco, la canción llegó a la gente de Jamescrai
y explotó. Recibí muchos mensajes, mucho
cariño, y hasta me escribió el intendente para
agradecerme. Lamentablemente no llegué a

hacérsela escuchar al Gringo que murió hace
poco, pero siento que quedó inmortalizado en
la memoria de la gente y en mi canción. 

GRABACIÓN
La grabación del disco fue en etapas.

Arrancamos juntándonos con Diego
Valcarce, para mi uno de los mejores bate-
ros que tenemos acá, y pasamos los temas
sobre unos clicks que yo tenía armados.
Laburamos 3 o 4 meses muy en detalle. Una
vez que tuvimos todo listo, nos metimos en
Fort Media y con Norber operando, graba-
mos las batas en una sesión de punta a
punta. Me llevé la sesión y ahí empezó el
laburo fino. Grabé los bajos, las violas rítmi-
cas, las acústicas, el nylon, y recién cuando
todo eso estaba cerrado, empecé a meter la
voz. Una vez que tuve todo listo, le mandé la
data a Silvio Marzolini, que metió unas cha-
pas y unos pianos tremendos. Después
vinieron los solos y los arreglos.

Para terminar, grabé los coros y algunos
accesorios de percusión. En cada paso que
dí, Norber me exigió a fondo y lo dejé todo.
Me acuerdo que la primera toma que le
mandé del bajo me dijo: “Está perfecto, esto
es todo lo que no tenés que tocar” (risas).
Este disco tiene puesto todo mi corazón, y lo
mejor que pude dar de mí a la hora de gra-
bar y plasmar estas canciones. 

Además de los músicos que mencioné
antes, está invitada Abril Cantilo, que canta
hermoso en “Nunca lloró”, y Agus Rocino y
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AGUS MOLLO
Qué quieren los que
quieren que los quieran.
RGS Music

Ariel Moscatelli que meten unos coros bue-
nísimos en “Doberman”. En un principio iba
a tener más invitados pero todo se complicó
por la pandemia.

AUDIO & EDICIÓN
En cuanto a los equipos e instrumentos,

para unas cuantas canciones afiné en Fa, en
Fa# o en Eb, porque no quería usar capo y
me copaban los acordes así como estaban.
Para grabar las violas usé las Fender Tele y
Strat, las Horacio Lista que tengo (Robben
Ford y Tele con dobles) y una Les Paul. Para
las acústicas usé la mini Taylor grabada con
dos condenser en simultáneo, y para los
nylon usé una Takamine Japón que es una
locura, tomada de la misma forma. Pasé de
una por un Hughes & Kettner valvular, y no
necesité hacer reamp. A nivel efectos no hay
mucho. Algún tremolo y un Leslie para algu-
na viola, pero no más que eso. Después vino
la magia de Norberto Villagra en la mezcla y
el mastering. Y más allá de que sea mi disco,
el audio que le sacó es de otro planeta.

El disco ya está subido a todas las plata-
formas digitales, y espero tenerlo en físico
para los próximos meses. Lo saqué por RGS
Music. Quise hacerlo también en físico, por-
que cuenta con el arte del genio del Polaco
Scalerandi (sale con un poster alucinante), y
el diseño de Emilio Neiman.

www.facebook.com/agustin.mollo.984/
www.youtube.com/user/rgsmusicargentina

Agus Mollo



Música

Este es un proyecto de dos, comienza
diciendo el rosarino Roger Muzzio. En un
comienzo, la idea primaria era juntarnos
con Nilo Costa a terminar de componer
algunas canciones que estaban sin letras
hacía un tiempo. Las músicas ya estaban
semi resueltas pero la lírica no aparecía.
Hay que tener en cuenta que nunca había-
mos trabajado juntos, y que si bien sabía-
mos de las capacidades y de los pensa-
mientos de cada uno, no estaba en claro
qué se iba a decir en cada tema. Fue como
una prueba en directo. Si aparecían los
temas buenísimo, y si no, no pasaba nada.

Con el tiempo y el ablande de las horas
de laburo, a lo largo de cuatro años fue apa-
reciendo este “Circo de pulgas”. No eran
temas dispersos. Había allí un perfil a desa-
rrollar. El disco se transformó en una tabla
de salvación en medio de un remolino a
oscuras. Apareció de golpe y nos llevó a tra-
vés de una tormenta. Para nosotros no fue
sólo un disco. Tanto es así que todavía se
sigue desanudando desde otro costado. 

TEMÁTICA
Un circo de pulgas es un engaño al que

todos sabemos que estamos siendo
expuestos, pero donde nadie quiere aceptar
su parte de responsabilidad en la estafa. Se
le notan los hilos por todos lados. Las men-
tiras más absurdas que uno pueda inventar
en los labios de los mentirosos más burdos
que uno se pueda llegar a cruzar. Nuestro
acto como compositores estuvo en tratar de
develar esos trucos y aportar en ese grado
de resistencia musical y poética algo de sin-
ceridad. La premisa fundamental fue que las
letras fuesen simbólicas y no descriptivas.

Los temas están ligados a las músicas
negras que más hemos escuchado en nues-
tra vida: funk, latin, soul, blues, rocanrol. No

es un disco de estilo, es un disco destinado
a derrumbar barreras. 

La canción que bautiza al disco es un
funk rock power con yeites filosos, con tecla-
dos que destacan sobre el tema, con una
interpretación vocal que maneja mucha data
y no deja cabos sueltos. Éste es el tema que
trae en su forma y en su desarrollo musical y
poético la carga del circo en cuestión. Allí
aparecen los personajes, los fenómenos, los
faunos, los monaguillos del desbande. Gente
que deambula por esa atmósfera del engaño
y que deja mucho que desear.

Después está “Lucy”, una balada pro-
funda e hipnótica. Un aullido en medio de la
noche. “Campanita” y “Nada se derrumba”
son dos de los temas con concepto latino.

Hay también un par de rocanroles que
nacen de la necesidad que tiene uno de
explotar. El último tema del disco se llama
“Prisioneros de la tierra, libérense!” Lo
compusimos hace más de dos años, y habla
de las capacidades de sortear las barreras
que nos impiden avanzar en todo aspecto.
También de la influencia de quien nos fogo-
nea el alma para que eso siga sucediendo,
cuando uno piensa que ya no puede.

EN EL ESTUDIO
Todo se grabó en un home studio pro-

pio, por lo que los tiempos no fueron un
inconveniente. Hicimos la cantidad de
tomas que supusimos necesarias para cada
tema, y no nos guardamos nada.

Por eso también se estiró el corte final.
Uno siempre quiere que todo quede lo más
parecido posible a como lo imaginó, y eso
lleva un tiempo de materialización que en
ocasiones se escapa de nuestra atención.
Suponemos que el próximo disco, que ya
estamos grabando, se va a desarrollar más
rápidamente.
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ROGER & NILO
Circo de pulgas
Indep.

Participaron diecisiete músicos que nos
embellecieron las canciones de forma abso-
lutamente impagable y a quienes estaremos
agradecidos y en deuda: Pau Soka,
Fernando Prieri, Adriel ‘Yanky’ Forla, Julián
Sinópoli y Néstor Gomez en voces; Luis
Fuster, Charly Balbi, Manu Asenjo, Marcos
Monti, Dardo Nosti en guitarras; Coco
Maskivker, Charly Schilman, Carlos ‘Tweety’
Tegiacchi y El Cubano en pianos y teclados;
Rudy Fuentealba en bajo; Lucho Cristini en
percusión; y el poeta y actor Daniel Querol
en una performance de poesía vital.

Yo toqué guitarras, programé y secuen-
cié las baterías, también canté algo, y Nilo
Costa hizo armónicas.

AUDIO & EDICIÓN
Usé dos guitarras: mi Fernandes R8 del

’85 customizada por mi lutier favorito Rudy
Fuentealba de Rudy’s Guitar Pro Shop
Rosario, y una Telecaster Japón de princi-
pios de los ‘90. Mi viejo ampli Crate GX 80
sirvió para la ocasión, y usé pedales análo-
gos como el clásico Boss Super Overdrive,
un phaser EH Small Stone y un wah wah
Crybaby. También utilicé un par de plug in
para los delays.

Como somos músicos que todavía nos
gustan los discos en ediciones materiales,
como los que escuchábamos de niños (..y
no tan niños), la edición es física en CD. La
distribución es sin costo en la zona, y si hay
que enviar a algún lugar del resto del país se
agrega el envío. Lógicamente, también se
encuentra en las principales plataformas
digitales para escuchar y descargar. En
Bandcamp (rogernilo.bandcamp.com) se
puede escuchar, leer las letras, y hasta com-
prar allí on line.

www.facebook.com / Roger & Nilo
https://rogernilo.bandcamp.com/
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SHE
ROCKS

AWARDS
2021

Desde hace ya nueve años, la organización WIMN viene realizando esta entrega
de premios a las mujeres que participan de distintas formas en la industria de
la música. Repasamos aquí lo que fue su edición virtual 2021. LLa fiesta que en los últimos años se
venía realizando en corcondancia con la feria
NAMM de música en el House of Blues de
Anaheim (California), se transformó este
2021 en un show virtual, el cual quedó regis-
trado en las redes audiovisuales de la web.

La cosa comenzó por la tarde, con una
alfombra roja (She Rocks Awars Virtual
Red Carpet) virtual conducida por John
Stapelton, donde se realizaron entrevistas a
la baterista Cindy Blackman Santana, a Lzzy
Hale de “Halestorm”, a la guitarrista de la
banda “Heart” Nancy Wilson, a la cantante
de “Evanescence” Amy Lee, y a Belinda
Carlisle de la banda “The Go Go’s”, entre
otras.

A continuación y por espacio de media
hora, se realizó un pre-show presentado por
la editora de Yahoo Entertainment Lyndsey

Parker. La banda encargada de la apertura de
este show virtual fue Magnolia Boulevard. 

Luego se procedió a recordar algunos
de los shows realizados en años anteriores,
muchos de los cuales tuvieron presente a
esta revista como único medio especializado
de Argentina.

La edición 2021 de los She Rocks Awars
fue presentada por Lzzy Hale (Halestorm).
Entre las figuras premiadas estuvieron The
Go-Go’s, la primera banda femenina en lide-
rar los charts de Billboard, Nancy Wilson de
“Heart”, Amy Lee de “Evanescence”, la
comediante Margaret Cho, Cherie Currie de
“The Runaways”, la baterista Cindy
Blackman Santana, la pianista Starr Parodi,
la ingeniera de sonido Ann Mincieli, Sharon
Hennessey (The Music People), Gwen Riley
(Music for Peloton Interactive), y Kim

Warnick (Calling All Crows).
También se contó con apariciones espe-

ciales de Jennifer Batten (Michael Jackson,
Jeff Beck), Gloria Gaynor, Vicky Peterson
(The Bangles), Alicia Keys, Kat Dayson
(Prince, Cindy Lauper), Lisa Loeb, Suzi
Quatro, Gretchen Menn, Courtney Coxx
(The Iron Maidens), y Command Sisters,
entre otras.

Sobre el final, la fundadora y creadora
de The WIMN (Women’s International Music
Network) Laura Whitmore, recordó los ini-
cios y fundamentos de esta organización,
dedicada a unir e inspirar a todas las muje-
res que de una u otra forma integran el
amplio mundo de la industria musical.

www.sherocksawards.com
www.thewimn.com



Recientemente se habilitó en Argentina
una forma de monetizar o recibir dona-
ciones en Spotify, lo cual hasta el momento
era impensado, y más para la región lati-
noamericana. De este modo y a partir de
ahora, cualquier persona puede aportar
dinero para la banda o el músico en
cuestión, a través de un link de pago.

Esta iniciativa se llama Artist
Fundraising Pick, y consiste en una función
que permite a los artistas elegir un destino
de recaudación de fondos para destinar

dinero para ellos, para sus bandas o
equipos, o también para una organización
de ayuda musical. Se estima que existen en
el país unos 500.000 profesionales que tra-
bajan alrededor de la industria de la música
en vivo, y que de pronto se quedaron sin
ingresos.

A partir de ahora, cada banda o músico
solista que cuente con presencia en
Spotify, podrá acceder desde su Spotify for
Artist (https://artists.spotify.com/) a la fun-
ción: Obtener soporte directamente de los

fans. Sólo hay que entrar en Spotify for
Artist > Profile > Artist Fund Raising Pick.
Ahí podrán colocar un link que los lleve por
ejemplo a Mercado Pago, donde podrán
recibir dinero de los fans.

El cálculo es que existen en Argentina
más de 12.500 músicos con perfiles en
esta red digital de streaming, los cuales
estarían habilitados a acceder a esta nueva
posibilidad.

Oscar Irustia
www.pamparecords.com.ar

FONDOSPARAARTISTASSpotify



una mezcla de hard rock, punk, música más
pesada como el sludge metal y el southern
rock, y ciertos tintes de rock clásico.
Realmente intentamos seguir la canción, y
que nos lleve donde sea que nos lleve.

CREACIÓN
El sonido de la banda proviene de una

celebración íntima del rock & roll, y su infi-
nito mundo de posibilidades. En canciones
como “Candy at the Core” o “Robots Wear
Underwear”, van a poder apreciar guitarras
potentes y agresivas en conjunto con melo-
dias y letras con mensajes sobre problemá-
ticas reales y sociales. Solemos seguir la
inspiración de una idea, y así fue como

“Love Bomb”, nuestro primer single nació.
Es un tema con un riff de guitarra reminis-
cente al rock clásico, pero también con un
tinte grunge y pegadizo en sus vocales.
“Dancing Dead”, nuestro último single,
tiene un toque más cercano al rock alterna-
tivo, que por ejemplo Foo Figthers saber
reinventar .

ENSAYOS
Con la gente de Gibson tenemos una

relación muy especial. La banda estaba
comenzando sus primeras presentaciones en

16

el circuito rockero de Los Angeles, y en ese
momento nos encontrábamos realizando los
ensayos en el showroom que tiene aquí
Gibson Guitars. Lamentablemente no pudi-
mos realizar los shows, pero la gente de
Gibson Los Angeles nos brindó su apoyo y
nos prestó su showroom, que es donde rea-
lizan conciertos y actuaciones privadas, para
filmar nuestro primer video. Es increíble
tener ese apoyo desde el principio, y estamos
super agradecidos de contar con ellos.

EN PROCESO
El 2021 viene recargado para Radio

Ritual,. Actualmente estamos promocionan-
do nuestro último sencillo “Dancing Dead”,

el cual fue filmado en las afueras de Los
Angeles el pasado noviembre. Decidimos
no esperar a volver a los shows en vivo, y
estos trabajando para comenzar a transmitir
nuestros shows y ensayos con nuestros
seguidores. Para la mitad de 2021 tenemos
planeado lanzar nuestro próximo material
discográfico, que contará con nuevas can-
ciones originales, y que exploraran diferen-
tes facetas musicales de la banda.

www.instagram.com/radioritual
www.facebook.com/radioritualband

Esta banda con base en Los Ángeles, California, tiene la particularidad de con-
tar con integrantes de España, México, Brasil y Argentina. Actualmente se
encuentra presentando un primer EP de cuatro canciones.

entrevista

RADIO RITUAL

La banda se forma con la llegada de
nuestro guitarrista líder y fundador Burton
Car a Los Angeles, tras haber decidido dejar
Buenos Aires y reinstalarse en California. Él
había estado el año anterior realizando giras
y presentaciones en el circuito del sur de
California, y en las zapadas y jams que se
sabían realizar en el Sunset Strip, antes de
que la pandemia pusiera una pausa a los
shows en todo el mundo. Fue por medio de
estas zapadas que Burton y Mac Pérez,
nuestra segunda guitarra, encontraron a
Eduardo Baldo y a JC Sánchez, baterista y
frontman de Radio Ritual. Finalmente se
sumó a nuestras filas Tinu Cer, quien toca el
bajo en la banda.

CONCEPTOS
Las composiciones inicialmente vinieron

de ideas y canciones que Burton fue desaro-
llando durante su tiempo en Los Ángeles.
Cuando Juan Carlos nuestro frontman se
sumó al grupo, trajo composiciones e ideas
que la banda rápidamente adoptó. Fue así
como las canciones empezaron a gestarse
mediante colaboraciones de nuestro cantan-
te JC y nuestro guitarrista Burton Car.

En las canciones de Radio Ritual, trata-
mos de incorporar todas nuestras ideas y
darles nuestra propia identidad. Tenemos
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NAMM 2021 La edición 2021 de la feria NAMM se hizo,
como era de esperarse, de forma virtual.
Fue así como dentro de la plataforma se
presentaron secciones dedicadas a la edu-
cación, a la parte artística, y lógicamente a
los contactos empresariales de las marcas.N“Nunca pensamos en replicar de forma

virtual lo que es la experiencia de caminar la
feria NAMM del centro de exposiciones en
Anaheim”, comienza diciendo Joe Lamond,
presidente y CEO de NAMM, la Asociación
Nacional de Comerciantes de la Música. “A
través de nuestros asociados, nos dimos
cuenta de que existía un gran interés rela-
cionado con la parte educacional en lo refe-
rente al modo de enfrentar esta crisis. Por
otro lado, las marcas siguieron desarrollan-
do y produciendo nuevos productos a lo
largo del 2020. Asímismo, éramos concien-
tes del cese de actividades en muchos de los
segmentos relacionados con el negocio del
espectáculo en vivo”. Y la respuesta de
NAMM fue… “Believe in Music Week”, o la
semana dedicada a creer en la música.

Fue así como en vez de crear una con-
vención virtual, la plataforma “Believe in
Music” de NAMM presentó una configura-
ción muy similar a lo que son las redes
sociales, con tres espacios bien definidos.

“Marketplace” fue el lugar donde se rea-
lizaron los encuentros entre las marcas y
sus distribuidores, tanto a nivel local como
internacional. “Training” se focalizó a lo
largo de todas las sesiones, en la ensañanza,
el entrenamiento, y en el desarrollo profesio-

nal para todos los segmentos de la industria
de la música. Por último, “Believe in Music
TV” tuvo streamings con performances y
entrevistas de artistas, además de presentar
la tradicional noche de guitarras de Muriel
Anderson (Doyle Dykes, Tommy Emmanuel,
Martin Taylor, etc.), y los TEC Awards.

Los más de 500 exhibidores tuvieron en
esta plataforma llamada Swapcard, su pro-
pia Home Page donde mostrar sus produc-
tos y concertar entrevistas. También y como
sucede en las redes sociales, los algoritmos
fueron capaces de ir direccionando a los
interesados. O sea que si alguien buscaba
una compañía fabricante de accesorios, la
página iba mostrando también otras opcio-
nes dentro del mismo rubro.

En lo que se refiere a los clásicos shows
y demos de artistas, “Believe in Music TV”
presentó entre el 20 y el 21 de enero 16
horas de programación (believeinmusic.tv),
entre shows y entrevistas a músicos: Chick
Corea, Scott Ian (Anthrax), Jackson
Browne, Dave Navarro (Chili Peppers), John
Mayer, Nathan East (Eric Clapton), Orianthi,
Lzzy Hale (Halestorm), Melissa Etheridge,
Leland Sklar (Phil Collins), Mark Lettieri
(Snarky Puppy), etc. También se promovie-

ron movidas de recaudación de fondos para
los segmentos de la industria más castiga-
dos por la pandemia, con un show final
patrocinado por Yamaha.

Como sucede años tras año, Argentina
tuvo su lugar en la feria NAMM. Por una lado y
en español, se realizó una sesión moderada
por el director de la publicación Música &
Mercado Daniel Neves llamada “Distribuidores
en Argentina: prespectiva para el 2021”, donde
los protagonistas fueron Marcelo Pedace
(Todomúsica), Hugo Martellotta (Tevelam), y
Guillermo Promesti (Xpro Music Group). 

También, nuestro país contó con su pro-
pio pabellón virtual auspiciado por la Agencia
Argentina de Inversiones y Comercio
Internacional, con la participación de marcas

como Bambú (cañas y accesorios para instru-
mentos de viento), Nómada (Cultura Luthier),
db Drums (percusión electrónica), DS Pickups
(mics para guitarra y bajo), KWC (con un
increíble video sobre cables y conectores pre-
sentado por el bajista de Living Colour, Doug
Wimbish), Magma/Medina Artigas (cuerdas y
correas), Solidrums (baterías acústicas),
Tevelam (guitarras y bajos Newen, baterías
Legend), y Oruga (percusión).

Gracias Jeanne O’Keefe (Lippin Group)
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JIMI HENDRIX

A 50 años de la
desaparición física de
quien se considera por
muchos motivos como
el Dios de la guitarra
eléctrica, repasamos
algunas de las carac-
terísticas que hicieron
tanto a su sonido como
a sus canciones y a su
forma de tocar.

GUITARRISTA CÓSMICO

P¿Por qué Jimi Hendrix? Hendrix nunca
dudó en empujar los límites musicales para
darle vida a la música que escuchaba en su
cabeza; se le ocurría intuitivamente. Adoptó
las nuevas tecnologías musicales del
momento, y popularizó pedales como el
wah wah y el Octavia, cuando pocos estaban
dispuestos a probarlos.

“Se lo mostré a Jimmy Page, pero
pensó que usar ese pedal era ir demasiado
lejos”, dijo Roger Mayer, inventor del pedal
Octavia y de una versión refinada del wah.
“En cambio, en el momento en que nos
encontramos, Jimi dijo: sí, me gustaría pro-
bar esas cosas”.

Con nuevos pedales de efectos, Hendrix
convirtió riffs de blues comunes en paisajes
sonoros más complejos, sentando las bases
para todos, desde The Edge de U2 hasta
Jack White. Nadie había escuchado nunca
un riff de guitarra como el suyo en la aper-
tura de “Purple Haze”. La versión de Hendrix
convirtió al tema de Bob Dylan “All Along
the Watchtower” en un campo de batalla
espiritual de alto riesgo.

Fue Chas Chandler, bajista del grupo
The Animals, quien vio a un Hendrix de 23
años tocando en los clubes nocturnos de
Nueva York, y quien lo convenció de
mudarse a Inglaterra y comenzar una banda. 
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Como estrella de la música rock durante
su tiempo, Hendrix no sólo tocó música,
sino que también mejoró su imagen. Si bien
es el sueño de cada artista hacer una con-
tribución a través de su trabajo y desem-
peño, no todos logran que sus sueños se
hagan realidad. A través de su canto y
actuación, Jimi Hendrix es reconocido por el
impacto que tuvo en la música rock.

Hasta su llegada, los roles para el can-
tante y para los músicos en una banda de
rock estaban bien separados. Sin embargo,
Hendrix cambió esta tendencia cantando y
tocando, reservando para sí mismo el papel
protagónico. Esto atrajo a muchos músicos
de la época, que como resultado lo practi-
caron, lo cual cambió significativamente el
aspecto del rock.

Su estilo de tocar la guitarra era diferente
al de cualquier artista de rock que viviera
antes que él, llevando la guitarra a nuevos
niveles. En términos de composición, las
canciones de Jimi Hendrix fueron excep-
cionales, a pesar del hecho de que no podía
leer música. Compuso sus canciones a par-

tir de lo que tenía en la cabeza y de los even-
tos que ocurrían en ese momento, algo que
hoy se toma de manera natural.

En lo que se refiere a su forma de tocar,
tradicionalmente, un guitarrista coloca el
pulgar de su mano detrás del mango del
instrumento, usando los cuatro dedos
restantes para producir un acorde. Las
grandes manos de Hendrix significaban que
podía usar una técnica de blues, que con-
sistía en usar su pulgar para tocar las notas
graves, liberando sus dedos para saltar entre
las cuerdas agudas.

Como zurdo usando una guitarra para
diestros, opacaba las notas agudas y realza-
ba las graves. El resultado de estas innova-
ciones fue un ritmo cálido y texturizado que
rara vez requería de efectos adicionales,
como en “Little Wing”, “Bold as Love” o “The
Wind Cries Mary”. La técnica del pulgar
alrededor del mango se convirtió en están-
dar. La suave combinación de graves y agu-
dos encontró el favor de Prince, Stevie Ray
Vaughan, Lenny Kravitz, John Mayer y John
Frusciante, entre otros.

“Mi éxito inicial fue un paso en la direc-
ción correcta -declaró Hendrix- pero fue sólo
un paso. Ahora planeo entrar en muchas
otras cosas. Me gustaría tomar un descanso
e ir a una escuela de música. Quiero apren-
der a leer música, ser un estudiante modelo,
y estudiar y pensar. Estoy cansado de tratar
de escribir cosas y descubrir que no puedo.
Quiero ser parte de una gran expansión
musical nueva. Es por eso que tengo que
encontrar una nueva salida para mi música. 

Quisiera hacer una nueva forma de músi-
ca clásica. Creo que Strauss y Wagner van a
formar el fundamento de mi música. Todavía
tengo un montón de blues, pero quiero
mezclarlo con otro tipo de música. Con esta
música pintaremos imágenes de la tierra y el
espacio, para que el oyente pueda ser lleva-
do a algún lado. Hay que darle a la gente algo
con lo que soñar”.

Luego de registrar los discos de estudio
“Are You Experienced” (’67), “Axis: Bold As
Love” (’68) y “Electric Ladyland” (’68), Jimi
Hendrix fa-llece a los 27 años, el 18 de sep-
tiembre de 1970.   



20

JIMI HENDRIX

DE EFECTOS Y CUERDAS
Nadie conoció los secretos del sonido

de Jimi Hendrix como Roger Mayer. Mayer
ya había trabajado con Jimmy Page y Jeff
Beck, y había fabricado algunos pedales de
fuzz para cuando conoció a Hendrix en un
concierto en el pub Bag O’Nails en Londres.
Los dos se cayeron muy bien, y Mayer le
mostró a Hendrix su Octavia, una efecto
que agregaba una octava arriba a la nota
original. A Hendrix le encantó el sonido, y lo
usó en los solos de “Purple Haze” y “Fire”,
entre otros.

En vivo, Hendrix usaba usualmente un
wah wah, un Fuzz Face de silicón al máximo,
y un Univibe. “Jimi usaba los wah wah Vox
y los ita-lianos Jen”, recuerda Roger Mayer.
“Ocasionalmente yo los modificaba, cam-
biando el capacitor de barrido, o insertaba
un buffer para mejorar la transmisión de
armónicos.”

Mayer dice que una parte importante del
sonido de Hendrix se debió al uso de distin-
tos calibres de cuerdas cuidadosamente
seleccionados, los que igualaban la
respuesta de la guitarra de una cuerda a la
otra. “En primer lugar, Hendrix no usaba un
diapasón de radio plano”, dice Mayer. “Él

usaba el normal de Stratocaster. Sus
grosores de cuerda eran .010, .013, .015,
.026, .032 y .038. La gran diferencia estaba
en la 3º cuerda, que era .015. Si uno usa
.017, el sonido de esta cuerda será muy
notorio, por así decirlo. La salida eléctrica
de las cuerdas depende del cuadrado del
diámetro. Si se cuadran todos los diámetros
de las cuerdas, es posible tener una idea
mucho más acertada sobre el balance de la
guitarra. Muchas veces, los guitarristas
usan encordados que están completamente
desbalanceados, y simplemente no suenan
tan bien.”

Aunque Hendrix usaba un calibre de
cuerdas personalizado, Mayer ciertamente
no se metió con los pickups estándar en sus
Stratocasters. “Si bien hicimos varios
experimentos con los pickups, recuerda
Mayer, luego descubrimos que la cantidad
de vueltas de alambre que Leo Fender les
había dado eran un buen compromiso entre
ganancia y respuesta en agudos.”

Naturalmente, debido a que Hendrix era
un guitarrista zurdo que tocaba una guitarra
diestra acondicionada para un zurdo, la gui-
tarra respondía de manera ligeramente

diferente a lo que hubiera sido una guitarra
zurda. “Cuando se voltea una guitarra como
la Stratocaster, las cavidades internas ahora
aparecen en las cuerdas graves, y los con-
troles de volumen y tono aparecen mirando
hacia tu cabeza. Entonces, las resonancias
reales de la cavidad cambian. Por eso, la
longitud real de las cuerdas graves ahora
son al revés, y lo mismo pasa en las cuerdas
agudas. Esto afecta el tipo de fuerza nece-
saria para estirar las cuerdas. Ésa es una de
las razones por las que solíamos afinar la
guitarra de Hendrix medio tono más abajo.”

Hay que recordar que para mediados de
los 60s, no existían los afinadores electróni-
cos. Mayer se ocupó del sonido de Hendrix
en muchos de sus shows, y a menudo tenía
que confiar en colocar el clavijero la guitar-
ra de Hendrix contra la oreja para saber si
ésta estaba afinada.

“Lo único que posiblemente tenías era
un diapasón que te daba el La”, recuerda
Mayer. “Si subías al escenario y te iluminaba
un foco rojo, era muy probable que la guitar-
ra se desafinase. Con la luz azul no tanto,
pero si te iluminaban con un rojo potente,
era sinónimo de desafinación segura.”
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HEY JOE
Si bien Jimi Hendrix realizó unas 30 tomas para los tracks básicos

de  “Hey Joe”, la toma seleccionada fue una de las primeras que hizo la
banda. Hendrix contínuamente creaba tracks brillantes de guitarra, pero
encontraba errores que sólo él podía escuchar. Según Chas Chandler,
productor de “Are You Experienced?”, Hendrix era un perfeccionista.
“Hey Joe” fue el primer tema grabado donde Jimi Hendrix puso su voz.

STONE FREE
“Stone Free” fue el lado B del simple donde estaba “Hey Joe”, un

tema de Billy Roberts. Hendrix quería grabar una versión del tema de
Fats Domino “Land of 1000 Dances”, pero Chas Chandler, su produc-
tor, no quería que las regalías del simple fuesen a parar a otro autor
que no fuese Hendrix. Por esta razón, Chandler le dijo que esa noche
tenía que escribir una canción. Así fue como nació “Stone Free”, que
fue grabado y mezclado en un solo día.

PEQUEÑA ALA
“Se me ocurrió la idea estando en Monterrey, cuando estaba

mirando a mi alrededor", dijo una vez Hendrix sobre la canción “Little
Wing”. “Así que pensé en tomar todo lo que veía y ponerlo tal vez en
la forma de una niña o algo así, y lo llamaría “Pequeña ala”, la que
luego simplemente se iría volando”.

VOODOO CHILD (SLIGHT RETURN)
“Voodoo Child (Slight Return)” es la canción final de “Electric

Ladyland” de 1968, y se destaca como una de las mejores piezas de
guitarra jamás interpretadas. Comienza lentamente con un simple riff
con el wah-wah, antes de pasar a un clásico del rock psicodélico que
sólo necesita escucharse a máximo volumen.

ALL ALONG THE WATCHTOWER
“Me gustó el registro de Jimi Hendrix de esta canción”, escribió

una vez Bob Dylan sobre la versión del guitarrista. La sesión de
grabación de las 24 tomas de “All Along…” fue un caos, ya que el
bajista Noel Redding se había peleado con Hendrix debido a su per-
feccionismo, razón por la cual Dave Mason (Traffic) grabó el bajo,
que luego fue regrabado por el propio Hendrix con un bajo de Bill
Wyman (Rolling Stones).

SPANISH CASTLE OF MAGIC
En el desarrollo de la sesión de “Spanish Castle of Magic”, el

técnico Eddie Kramer tocó la progresión de acordes del tema en el
piano, y sugirió usar ese instrumento para acentuar la rítmica de
Hendrix. En este tema, el guitarrista usó un bajo Hagstrom de ocho
cuerdas junto con un pedal Octavia para la base.

FOXY LADY
Grabado en los estudios de la CBS en Londres, “Foxy Lady” fue

el primer tema donde se microfonó individualmente cada casco de
la batería. Cabe recordar que en 1966, sólo se grababa la batería
con un mic en el bombo y otro aéreo. Para este tema, Hendrix
usó… cuatro bafles Marshall 4x12, microfoneados con un
Neumann U-87 a unos dos metros y medio de distancia.

PURPLE HAZE
El tema “Purple Haze” fue escrito por Hendrix en el backstage

de un club de Londres en el ’66, pero el guitarrista ya hacía unos
diez días que tenía ese riff en la cabeza, recordaba siempre su pro-
ductor Chas Chandler. Fue en este tema donde Hendrix comenzó a
usar el Octavia. 

TEMA X TEMA

®
 J

im
 M

ar
sh

al
l



22

Durante el 2019, Glenn Hughes estuvo girando como solista por Europa y
EE.UU. con el Classic Deep Purple Tour, donde recreó temas de discos como
“Come Taste the Band”, “Stormbringer” y “Burn”. Atrás quedaron proyectos
como Trapeze, Black Country Communion o California Breed, y su presente pasa
por The Dead Daisies.

LLa propuesta de The Dead Daisies me
llegó poco tiempo después del Namm Show
del 2019. Ellos son todos amigos míos. Me
reuní con David Lowy, fundador de la banda,
y discutimos la posibilidad de sumarme a su
proyecto. Así que luego de pensarlo un poco

fue que tomé la decisión final. Yo había esta-
do de gira con Doug Aldrich anteriormente,
ya que fue miembro de mi banda en 2016.
David Lowy es un guitarrista sólido, y Deen
Castronovo es un baterista fantástico con
mucho estilo. Fue una progresión natural

escribir juntos e ir al estudio a grabar.
Quiero meterme de lleno en la banda.

Por lo general hago muchas cosas, pero mi
deseo es el de ser verdaderamente parte de
este grupo. Es más, el nuevo disco incluye
muchos de mis temas.

GLENN HUGHES

EL MOTOR DEL ALMA
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La nueva música de The Dead Daisies, si
bien sigue siendo classic rock es algo espe-
cial, y lo que hemos planeado es pasar al
siguiente nivel. Nos vamos a globalizar, li-
teralmente.

Es otra oportunidad de mostrar otra
capa de mi piel, de mostrar nuevamente a la
gente quién soy. Porque cada año, me con-
vierto en este otro Glenn… 

CONSTRUYENDO
LA MÁQUINA

Me gusta hacer discos, y es por eso
que escribo hasta cinco días por semana.
Durante los últimos dieciocho años, todo mi
material salió de mi estudio, al que Joe
Bonamassa bautizó como “The Magic
Room” (la habitación mágica). Lo que yo
hago es sentarme con la guitarra. Una idea
puede venir de un acorde o hasta de una
sola nota, nunca se sabe. También puede
venir de una frase que uno haya escuchado
por ahí. Y el que me conoce, sabe que nunca
reescribí “Burn” o “No Stranger to Love”.
Nunca me copié a mí mismo.

Me pasó algo este año, y todo es “inter-
no”, no “externo”. No estuve pensando en el
pasado o en el futuro. La gente que estuvo
en esos shows del 2019, en el Glenn Hughes
Sings Deep Purple tour, pudo ver a alguien
que estaba en el momento.

La gente puede hablar de mí todo lo que
quiera, pero si me conocés, lo único que me
importa es llevar amor a cada lugar al que
vaya. No vas a ver a un tipo que insulta o
que toma Jack Daniels. No es lo que soy ni
lo que nunca fui. Espor esta razón que antes
de subir al escenario, usualmente caliento
mi voz  por media hora y también toco el
bajo. Trato de estar muy relajado. No me
gusta estar rodeado de mucha gente antes
de un show, porque tengo que estar
preparado para dar lo mejor de mí. 

EL FLUIR DE LA MÚSICA
El nuevo disco de The Dead Daisies

“Holy Ground” lo grabamos durante seis
semanas en los estudios La Fabrique en el
sur de Francia, a fines del 2019. Las mezclas
se hicieron en Los Angeles en el mes de
febrero del 2020, porque originalmente,
“Holy Ground” iba a lanzarse en abril. El
estudio La Fabrique es un antiguo castillo
ubicado en una hermosa parte del campo.
Habíamos grabado la música, y yo tenía la
mayoría de las letras escritas. El entorno del
estudio fue muy inspirador.
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Era imposible no dejarse influenciar por ese
lugar mientras vivía y trabajaba allí.

De todas formas, yo ya tenía ocho o
diez ideas antes de entrar al estudio. Y
mientras las redondeaba, no pensaba en
Purple o en Sabbath, sino que pensaba
cómo sonarían esas ideas tocadas en el
entorno de los Dead Daisies. En mi primer
encuentro con David Lowy, ya habíamos
hablado sobre el estilo, sobre el lugar que
esta banda tenía que ocupar dentro de la
escena rockera. De hecho “Unspoken”, el
primer single, creo que fue el segundo tema
que compuse para los Daisies.

COMO NINGÚN OTRO
También hay una canción del nuevo

álbum que se llama “Like No Other
(Bassline)” que empieza con una monstru-
osa línea de graves saturados, y en nuestro
caso, era el lugar obvio para comenzar. Esa
canción la grabamos totalmente en vivo. Yo
estaba cantando y tocando el bajo, y había
un micrófono instalado. También hacíamos
eso con Black Country Communion, porque
a veces usamos la voz que grabo en vivo
mientras toco el bajo. La cosa fue que seguí
cantando “…Can you feel my bass line?
You’re are like no other” (¿Podés sentir mi
línea de bajo? Sos como ningún otro), y en
realidad, ése soy yo. Al resto de la banda le
encantó, y ahora es mi canción favorita del
álbum. Será uno de los próximos singles,
porque tiene un groove increíble.

Después hay un lento, una balada lla-
mada “Far away”, que le presenté a la
banda recién al sexto día de la grabación.
Releía la letra por las noches para asegu-
rarme de que decía lo que de verdad quería
decir, desde mi corazón. Fue así como reuní
a la banda en mi habitación y les toqué el
tema. Lo próximo fue bajar al estudio y
grabarla. Creo que los Dead Daisies nunca
hicieron una balada que durase siete minu-
tos como esta.

TRAETORMENTAS
¿Qué necesito escuchar sobre el ese-

nario cuando toco en vivo? Es muy simple,
todo se trata de mi voz. Así que sólo nece-
sito que mi voz esté realmente fuerte, muy
fuerte (risas). Después como bajista, nece-
sito sí o sí escuchar la batería. Todo se trata
de crear el groove, eso es todo.

Uso equipos Orange desde hace ya un
tiempo. Me hacen sonar como Glenn
Hughes (risas). En serio, suenan muy claro,
y podés apreciar nítidamente el timbre de 
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las cuerdas. Recuerdo que hace unos cinco
o seis años, yo estaba caminando por el
Namm Show y uno de los representantes
de la marca se me acerca y me invita a pro-
bar el cabezal AD200B. De golpe sentí que
ése era el sonido que había estado buscan-
do por cuarenta años… 

En este año de cuarentena empecé a
usar el cabezal Terror Bass. En realidad uso
dos al mismo tiempo, conectados al pedal
Orange Amp Detonator En mis giras, uso
habitualmente la cabeza AD200B con los
bafles Orange OBC810 y OBC115. No soy
de usar pedales de distorsión, sino que uso
la estructura de ganancia del equipo para
lograr un crunch más natural.

Con respecto a mis bajos, desde hace
unos diez años que estoy usando los de
Billy Nash. Cuando me uní a Black Country
Communion lo llamé a Bill. Tengo cuatro o
cinco de sus bajos P, y el mismo número de
bajos JB. Todos son brillantes, Bill no hace
bajos malos. Estoy tocando un Nash J-
Bass en este momento y es increíble. Los
uso con cuerdas D'Addario, y también
quiero mencionar mis monitores in-ear
Jerry Harvey Ultimate Ears, que realmente
funcionan muy bien para mí.

DE AHORA EN MÁS…
Con respecto a lo que los músicos

tienen que afrontar en la actualidad, cuan-
do uno ve la música a la distancia, puede
observar que la relación entre ellos y el
medio cambia todo el tiempo. La música de
rock existe desde los 60s, pero lamentable-
mente en la actualidad, con todos los
procesadores que se utilizan, esta música
ya no es real. Es por esta razón que no hay
muchos rock stars nuevos, hablando de
artistas jóvenes. La cosa pasa más por el
rap o el hip hop, por ejemplo.

Yo soy un rockero y me gustan también
otros tipos de música, pero el rock o la
música en general ya no es lo que era.
Ahora todo es auto-tune o lip-sync, entre
tantos otros trucos que se utilizan, hasta en
vivo. Pero yo sigo siendo el cantante de
siempre. Nunca hay nadie detrás del esce-
nario cantando mis líneas. Nunca me vas a
escuchar cantando con backing tracks o
algo pregrabado. ¡Siempre es la voz de
Glenn Hughes!

Lucila Roascio Goldar
Gracias Kim y David Phillips

(Orange Amplification PR), Charlie Cooper,
Alex Auxier, Pat Foley y Danny Gomez

(Orange Music Electronic Co. Ltd)
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Luego de su alejamiento de The Dead Daisies, el ex Whitesnake, Thin Lizzy,
Ted Nugent y Blue Murder planea un futuro, dedicado de lleno a su carrera
como solista.

PPara fines de 2018, llegamos a un
punto donde buscábamos un modo de lle-
var a The Dead Daisies al próximo nivel. Y
fue cuando John Corabi decidió dejar la
banda. Eso cambió por completo la
dinámica y los planes para el futuro.
Empezamos a buscar cantantes, pero no
encontrábamos a nadie que quisiese com-
prometerse de lleno con el proyecto.

Para mediados de 2019 yo estaba
girando como solista, y descubrí que la
gente gustaba mucho de “Viva La Rock”,
mi proyecto personal. Estaba muy con-
tento por el modo en que iban saliendo las
cosas para mí. Cuanto más tocaba, más
eran las invitaciones para hacer tal o cual
cosa en diferentes partes del mundo. Por
ejemplo, este año iba a estar tocando en
festivales por Europa. Veremos cómo se
reprograman las fechas.

Así que en un punto surgió el nombre
de Glenn Hughes. Y tanto el management
como David (Lowy), pensaron en él pero
sólo como cantante. Yo sabía que eso era
imposible. ¡Glenn Hughes tiene que tocar
el bajo y cantar! Me lo consultaron, y
estuve de acuerdo porque representaba
una solución a todo el problema. En mi
opinión, The Dead Daisies es una gran
banda. Es un gran vehículo para que los
músicos que la van integrando, celebren
en cierta foma el estilo de música de los
70s. Ese fue el concepto original acerca de
la creación de los Daisies.

Entonces ellos se juntaron con Glenn y
la unión fue todo un éxito. Ahí fue que se
anunció que Glenn Hughes era parte de la
banda, y que John (Corabi) y yo
estábamos afuera. Fue algo que no se
podía parar. Era parte del progreso del
proyecto. Para mí, fue ir hacia delante y
ocuparme de lleno de lo mío. La composi-
ción fue algo que siempre dejé en segun-
do plano en mi carrera, y ahora puedo
dedicarle todo mi tiempo a eso.

Tengo un sello (Target Mighty Music) 

CÍRCULO DE VIDA
MARCO MENDOZA
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que me apoya, así que este año planeo lanzar
un nuevo disco. Por ahora, el título es “Take
it to the limit”.

DÉJALO FLUIR
Muchos me preguntan acerca de las

diferencias de estilo entre Glenn Hughes y
yo, con respecto a lo nuevo de The Dead
Daisies. Como bajista, Glenn fue siempre
una gran influencia e inspiración para
muchos de nosotros. Además de ser su fan,
puedo decir que soy su amigo. Es un can-
tante increíble y un bajista brillante. Encima,
él suena como Glenn, no como alguien más.
Lo escucho desde su época con el Deep
Purple de David Coverdale, con quien yo
toqué estando en Whitesnake.

Glenn Hughes tiene su propio sonido,
tiene técnica, y obvio que tiene su estilo. Lo
que yo estoy tratando de hacer es combinar
de la mejor forma posible esto de tocar y
cantar, tal como lo hace él.

JUEGA MI JUEGO
Hace un tiempo estuve participando de

un proyecto llamado “Journey Though Time”
junto a Neal Schon (guit.), Gregg Rolie (tecl.)
y Deen Castronovo (bat y voz). Con Neal
Schon y Deen ya habíamos hecho agún
proyecto en el pasado, como fue el de Soul
Sirkus. “Journey Though Time” se trató de
un homenaje a la música de los primeros
tres discos de la banda Journey.

Fue una oportunidad única, ya que justo
Gregg estaba en un break de su trabajo con
Ringo Starr, a Neal le pasó lo mismo con
Journey, Deen estaba a punto de entrar a los
Daisies, y yo estaba en un break de la banda.
Hicimos un solo show con 25 temas en 2018
en San Francisco, y los tickets se vendieron
como nada. Entonces se decidió hacer un
tour completo en 2019.

Éstos son músicos que saben cómo
divertirse en el escenario. Para mí fue un
gran privilegio haber sido parte de este

proyecto. Además Deen, como cantante, es
fenomenal. El tiempo dirá si podemos repe-
tirlo en el futuro.

DULCES EMOCIONES
“Viva La Rock” (2018) es mi tercer disco

como solista. Los anteriores fueron “Living
for Tomorrow” (2007) producido por Richie
Kotzen y “Casa Mendoza” (2010), que fue un
disco un poco más amplio estilísticamente
que este “Viva La Rock”. Lo trabajé junto a
Søren Andersen, quien lo produjo, tocó gui-
tarras y algunos teclados. Fui yo quien se lo
presentó a Glenn Hughes, con quien tocó y
grabó… Tiene un gran talento.

Entonces, cuando surgió la posibilidad
de hacer este disco, nos encerramos en el
estudio y escribimos como diez canciones
en doce días, muchas de las cuales están en
“Viva La Rock”. En mi opinión, éste es un
disco muy honesto, sobre todo por la forma
en la que lo hicimos.
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Y por suerte tuvo reseñas muy positi-
vas. Gracias a eso, en el 2019 hice unos 170
shows. Y para este año, COVID mediante,
tengo invitaciones para tocar incluso en fes-
tivales y cruceros temáticos.

Creo que la señal de un verdadero
artista, de un verdadero músico -no me
gusta lo de estrella de rock, ya que me con-
sidero un músico- es impulsar constante-
mente la creatividad. Ponerse a prueba con-
stantemente y no tener miedo al fracaso,
porque esas son tus mejores lecciones.

CONTIGO Y CONMIGO
Cuando llega el momento de escribir, el

proceso suele variar dependiendo de la can-
ción. Justo ahora, tengo en mi teléfono
cuarenta o cincuenta ideas. Algunas son
estribillos, otras son riffs, partes de estro-
fas, estructuras de acordes, melodías.

Cuando estoy en un avión el ambiente
es callado. Por lo tanto puedo volverme muy
introspectivo, y es ahí cuando me surgen
melodías. Entonces canto esa melodía que
se me ocurrió y la grabo en mi teléfono.
Cuando llega el momento de armar los
temas, recurro a todas estas ideas. Algunas
funcionan y otras no. No existe una fórmu-
la, ya que todo depende de lo que se quiera
lograr con la canción.

Cuando escucho los temas de mi primer
disco “Live for Tomorrow” o “Casa
Mendoza”, que como dije fue un disco más
ecléctico, noto un progreso en lo que es la
composición de las canciones. Es como
todo en la vida. Si trabajás en algo, te volvés
mejor y mejor cada día.

HACIENDO RUIDO
Comencé cantando y tocando la guitarra

con una banda en Tijuana, México. Nosotros
recién estábamos empezando. Había otra
banda que estaba más organizada, que toca-
ba en lugares más grandes, y que se había
quedado sin bajista. Sus miembros me
habían visto, y me dijeron que necesitaban
un cantante que tocase el bajo. “¿Tocás el
bajo”, me preguntaron. Y yo les mentí: “¡Por
supuesto!”. Cuando volví a casa le conté
todo esto a mi padre, y lo que hizo fue lle-
varme a una tienda de empeños para com-
prarme un bajo. Así que luego de apren-
derme la lista de temas y de comenzar a
ensayar, descubrí que el bajo me gustaba
mucho. Cantar y tocar el bajo al mismo
tiempo era un desafío mucho mayor al de
cantar y tocar la guitarra rítmica, que era lo
que yo venía haciendo.

MARCO MENDOZA
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Amo el ritmo, es algo que me gusta
mucho. Después de esta banda, me uní a un
grupo progresivo que giraba a nivel
nacionalTocar el bajo se convirtió muy pron-
to en un trabajo para mí. Me casé muy joven,
a los 16, y el trabajo de bajista pagaba mis
cuentas, así que nunca pude ir a una escuela
de música. A pesar de ello, pude estudiar
bajo acústico con Bob Magnuson, o música
con Bunny Brunel, por ejemplo. Pero creo
que lo que más me enseñó fue haber tocado
por tres o cuatro años sólo jazz. Después de
eso, el rocanrol fue mi camino.

Acerca de mi equipamiento actual, uso
bajos ESP y LTD. Los bajos ESP son más
costosos, custom made. Los LTD son igual
de buenos pero son más accesibles, y son
los que elijo la mayor parte del tiempo. Los
componentes de ambos son los mismos,
pero lo que hace a los LTD más accesibles
está en su línea de producción. Tengo un
bajo signature, el MM4, que sólo tiene un
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tono y un volumen, con una configuración
P/J de pickups. Fue como volver a los fun-
damentos del sonido de un bajo.

LEVÁNTATE Y ANDA
La música es un arte impulsado por la

pasión. Siempre lo fue y siempre lo será. Es
lo mismo que la danza o la pintura. Hay que
ser muy apasionado al respecto; tenés que
amar lo que hacés. En mi caso, no podría
vivir sin hacer música.

Es duro, porque las dinámicas cam-
biaron mucho, aunque todos hemos visto a
mucha gente lograr el éxito en el campo de
la música. Pero si realmente creés en lo que
hacés, otra gente también va a creer en lo
que estás haciendo. Yo siempre digo: man-
ténganse ocupados, formen una banda, sal-
gan a tocar, logren la interacción con otros
músicos. Si no consiguen un lugar para
tocar, salgan y propongan uno. 

Si el centro de tu motivación es el

dinero, entonces vas a tener un montón de
problemas. Mi sugerencia es que la priori-
dad sea la de crear música, y el resto va a
aparecer solo. Si tenés algo para ofrecer,
eventualmente las puertas se te van a abrir.
Quizás no cuando vos quieras o esperes,
pero eventualmente va a suceder.

Yo estoy sobrio desde el ’87, y para el
’89 me hice de un nombre, me pedían que
tocase aquí y allá, y eso funcionó para mí.
Hay que proponerse pequeñas metas para
poder cumplirlas. El problema es que hay
gente que llega a este negocio con aspira-
ciones muy altas. Dicen: en dos años quiero
llegar hasta aquí. Y adiviná qué… eso
nunca sucede. Si vos creés en vos mismo,
otra gente también lo va a hacer. Y nunca
pero nunca te rindas… ni en tus sueños.
Increíblemente, después de estar cuarenta
años en esto, ¡los últimos dos fueron los
más ocupados de toda mi carrera!

Lucila Roascio Goldar
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Su última visita al país fue junto a J.M. Serrat y Joaquín Sabina. Anteriormente
giró y grabó con David Bisbal, Alejandro Sanz, Bobby Kimball, Miguel Bosé,
Sergio Dalma y Dyango, entre muchos otros. Actualmente, además de festejar
el décimo aniversario de su banda Güru, presenta la “Palau Guitar School”.

DIRECTO A TU CORAZÓN
DAVID PALAU

hacía un tiempo que venía trabajando profe-
sionalmente online. Pero más allá de todo
eso, me dí cuenta de que si las redes ya eran
importantes, en este año han sido fundamen-
tales. Lo que antes era una charla informal vía
Skype, ahora había tomado otra dimensión.

Por el mes de abril participé junto a 30
artistas como David Bisbal, Alex Ubago,
Carlos Baute y muchos más de una canción
llamada “Resistiré”, que se transformó en
un himno aquí en España, con más de cin-
cuenta millones de vistas en YouTube. Fue
entonces que decidí reforzar mi imagen en
las redes colgando contenido, material
didáctico, etc. Ví que un amigo mío había
encontrado la forma de tocar en su casa y
de cobrar una entrada. Pues entonces
pensé que era el momento de armar una
masterclass.

Tuve que aprender muchas cosas.
Aprendí a manejar toda la parte comercial de
mi web, la parte de edición de videos, cómo
manejar el OBS para lograr calidad en las
transmisiones… Así que dí una primera
masterclass y me llevé una sorpresa, porque
descubrí que había una buena cantidad de
gente interesada en lo que yo podía brindar.
Además, me dí cuenta de que podía llegar a
ser una posible fuente de ingresos. Después
dí una segunda y luego una tercera master-
class, todas con distintos contenidos.

RAYO DE LUZ
A partir de ahí empezó el verano y

estuve tocando un poquito por aquí en
eventos y fiestas privadas. Pero fue por esa
época en que empezó a tomar mayor fuera

la idea de hacer una escuela. Así surgió la “Palau Guitar School”, un
poco en respuesta a toda la gente que a través de los años me ha pre-
guntado si yo no daba clases privadas, cosa que no hacía por falta de
tiempo.

Fue mucho trabajo. Tuve que armar un programa de estudios,
guionizar contenidos, grabar y editar videos, pero estoy muy contento
por cómo ha salido la cosa. Llevo sólo un par de meses con este
proyecto, y ha tenido una gran aceptación. EEl 2020 tuvo muchas fases. Hubo una primera fase donde la cosa se

iba estirando semana tras semana. Aquí en España, el confinamiento
absoluto duró tres meses. Así que primero fue sorpresa, luego resi-
gnación y finalmente aceptación. En esta última fase es donde uno
empieza a trabajar. ¿Y ahora qué hacemos? Yo tenía programados más
de veinte shows con Serrat-Sabina, con un verano intenso -julio y agos-
to- en lo que a presentaciones se refiere. Pasado ese momento tuve que
reinventarme. Afortunadamente, yo aquí tengo mi estudio, y ya desde
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En la “Palau Guitar School” hay dos cate-
gorías de suscripciones. Hay una básica
donde tienes acceso a todos los videos selec-
cionados por categoría de dificultad, y luego
hay una suscripción premium, donde además
tienes acceso directo conmigo vía Whatsapp,
donde te evalúo en primera persona.

El programa está dividido en tres partes:
básico, intermedio y avanzado, y todos los
suscriptores pueden saltar de niveles de acuer-
do a sus necesidades. En el nivel básico enseño
todo lo referente a lo que es música. En el inter-
medio trato cosas como las primeras escalas,
primeros solos, primeras improvisaciones. Ya
en el nivel avanzado trato cosas más de profe-
sionales. Cómo vemos los acordes com-
puestos, cómo nos movemos por las armonías,
técnicas de tapping, sweeping, etc. También hay
un apartado con las masterclass que dí en difer-
entes países, incluído Argentina por supuesto. 

Después existe un apartado al que llamé
“Café con Palau” donde hablo puramente del
negocio de la música. Cómo manejarte, qué es
lo que sí y lo que no hay que hacer, qué es un
A&R, qué es un productor musical, cómo es el
trato con las disqueras… esas cosas. Por mi
experiencia como músico profesional, consid-

eraba que éste era un tema más que intere-
sante y que nadie estaba tratando. Cada uno
de los videos duran entre diez y quince minu-
tos como para que sean atractivos, y cada
semana aparece en la escuela un nuevo video
en cada categoría. Cada video tiene también
backing tracks y material en Pdf.

ROCKSTAR
Lo que quiero destacar es que no vas a

entrar a la escuela y vas a encontrar 300
videos. ¡No es YouTube! YouTube está muy
bien, pero el problema es que es un motor con
un algoritmo que no sabe ni tu nivel de
conocimiento, ni qué necesitas reforzar para
aprender. Entonces te tira videos aleatoria-
mente y tu, a veces, aprendes cosas. Pero si no
tienes un plan de estudio, si tu no vas a buscar
una información que muy probablemente no
sabes que necesitas, entonces se te va a difi-
cultar el hecho de avanzar en tu instrumento.
Por eso, lo que yo he hecho es un plan de estu-
dio. Semana tras semana tienes que ir por aquí,
y a medida que vas recorriendo cada paso, te
darás cuenta de que vas a ir avanzando. 

Para mí hay algo muy importante con esto
de la pandemia, un cambio de paradigma. Yo

soy músico y me he dedicado a trabajar con
artistas. Pero como músicos, siempre estamos
a merced de una llamada. Alguien que te llame
para decirte que empezamos un tour, o que
quiere grabar un disco. Estamos siempre esta-
mos expuestos a que alguien nos de trabajo. Así
que en este punto de mi vida, mi idea es la de
autogenerarme el trabajo. Yo estoy encerrado
aquí en mi casa, y puedo vivir de mi escuela.
Eso es para mí la “Palau Guitar School”, que me
ha dado una sensación bestial de libertad.

EL SABOR DEL DESEO
Hablando un poco de mi pase de Washburn

a Yamaha, puedo contar que se dio en pleno
confinamiento, aunque fue una decisión que
venía manejando hacía ya un tiempo. Yo traba-
jé muchos años con Ibanez y luego con
Washburn. Si bien me habían hecho unas gui-
tarras maravillosas -no tengo queja con respec-
to a eso- sí tengo queja con respecto a la
gestión, cómo gestionaban la marca, las guitar-
ras. Cuando uno es endorser de una marca, se
transforma en embajador de esa marca, tu das
la cara por esa marca. “Palau, no llega la guitar-
ra a Argentina”, o “¿cómo hago para obtener
esta pieza de recambio…?”
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Entonces yo me pasaba el día haciendo de oficina de una
marca, respondiendo cosas que la marca no respondía. 

Yo ya tenía una relación con Yamaha, porque ellos
habían comprado Line 6, una marca que vengo usando
desde siempre. Desde el ’97, cuando me hice una gira com-
pleta con Sergio Dalma usando sólo un POD de Line 6, el
famoso riñon rojo. Ahí ví la importancia de tener algo que me
permitía sonar igual todas las noches, sin importar el lugar
en donde tenía que tocar. Entonces, con Yamaha empecé a
tener relación por sus guitarras españolas y acústicas.

Yamaha es una empresa super seria y demandante, y a
mí me gusta eso. Muchas conexiones en vivo, muchos
videos, pero es lo que buscas cuando te afilias con una  gran
marca. Siempre digo que asociarte a una gran marca es
como estar con una gran compañía disquera. Ya llevo más
de medio año con ellos y no puedo estar más contento.

TU ENERGÍA
Actualmente tengo una Pacífica, y estamos haciendo un

modelo signature. Es una PAC612V, la serie top que es bási-
camente una superstrat que se adapta perfectamente a mi
forma de tocar. Cuando me la dieron empecé a sentirme con
el instrumento, y ellos luego me dieron el Ok para hacerle
algunas modificaciones. Le cambié los clavijeros por unos
Planet Waves con bloqueadores que cortan la cuerda cuan-
do aprietas la clavija por detrás. En cuanto a las pastillas, de
serie la 612 suena increíble, pero yo tengo el punto un poco
más high gain. Así que le puse una Fast Track II de DiMarzio,
en el medio la que lleva de serie, y en el puente le puse la
nueva pastilla de Steve Vai, la Utopia DP289F.

La otra gran modificación que le hice fue el trémolo, un
Vega-Trem, que es una marca española que ya se está posi-
cionando en el mundo. El Wilkinson original que trae la
Yamaha sólo avanza hacia adelante. En cambio, el Vega-
Trem actúa como un Floyd Rose, hacia abajo y hacia arriba.
El mástil es un pelín más gordito que el de la Washburn, no
tan Ibanez. Pero es super cómodo y da la sensación de que
sientes un poquito más la guitarra.

NEGRO, BLANCO, ROJO
Con respecto a mi banda Güru, en el 2020 cumplimos

diez años del primer lanzamiento. Fue en el 2007, en los
ensayos del “Premonición Tour” de David Bisbal, cuando
empecé a imaginar esta banda. La primera frase o riff que
escribí fue del tema “Addictive Love”. En el 2010 publi-
camos el primer disco: “Güru Black”. Luego vino “Güru
White” en 2013 y “Güru Red” en 2016. Ahora sacamos
este “Güru 10 Years” que trae cuatro temas inéditos y tres
temas de cada uno de los otros discos tocados con la
banda actual, grabados, mezclados y masterizados nueva-
mente en el 2020, como yo los pienso ahora. El disco tiene
un libro de 16 páginas, y estoy terminando un documental
de 40 minutos con la historia de la banda. Lo que quere-
mos es que nuestra música llegue a la gente, para que las
canciones sean parte de su vida. 

En cuanto a las plataformas digitales, yo no tengo una
guerra moral con ellas, ya que entendí desde el comienzo
de qué la van. Las plataformas son herramientas de pro-

DAVID PALAU



moción. Punto. El que pretenda vivir de
Spotify, que se olvide. El que pretenda
vivir de YouTube, que se olvide. Todo
está manejado por las grandes com-
pañías, que lo que quieren es ganar
ellos. Entonces, en vez de estar enfada-
do y demonizar estas plataformas, yo siem-
pre le he visto el lado bueno. ¿Y cuál es?
Que de repente me puede escuchar alguien
en Hong Kong o en Buenos Aires, estando
yo en Barcelona. Hay un poco de falacia en
todo esto.

Estamos invadidos por historias de éxito,
entonces la gente está acostumbrada a
escuchar que este fulano tiene setenta mil-
lones de visitas en YouTube y que ahora es
millonario. Vamos… Los que sabemos de
esto y vivimos de esto, sabemos que esta his-
toria es falsa, porque hay una compañía
detrás metiendo un montón de dinero para
que el video o la canción tenga cincuenta mil-
lones de visitas. Seguramente que las
primeras diez millones están compradas.
Cuando a las 48 horas tengo esta cantidad de
visitas, puedo llamar a los noticieros dán-
doles la noticia, y es entonces cuando se gen-

33

era un fenómeno y todo eso. ¡Que la gente no
sea tan inocente, por favor! 

Yo creo que el dinero viene por otro lado.
Viene porque tu puedes abrir un contacto y
una conversación con la gente que te sigue,
por ejemplo en YouTube o en alguna otra red
social, y a raíz de esa interacción generas un
interés con ellos, que terminan siendo super
fans. Es la gente que puede dar un dinero por
algo que tu has publicado o editado, o inclu-
sive para algún proyecto que vayas a realizar.
También es la gente que te va a ver tocar
cuando llegas a su ciudad. El dinero entra por
aquí, y la red social es mera promoción.

LA VOZ INTERIOR
Volviendo al tema de la enseñanza, lo

que veo es que a muchos le faltan los cimien-
tos. La gente ha aprendido a base de cosas
que ha ido adquiriendo de aquí y de allá.
Quiere antes aprender a hacer tapping que a

hacer una buena guitarra rítmica. La
cosa de …quiero hacer esto porque
así puedo impactar. Entonces se pier-
den los fundamentos. Muchos no
saben leer música, no saben la difer-
encia entre síncopa y contratiempo.

Entonces, si tu quieres manejarte en la músi-
ca, y ya no lo digo como negocio, debes
saber hablar música. Si yo te digo: “…la
marca esta es la síncopa de semicorchea del
tercer tiempo del cuarto compás”, yo debo
poder comunicarme musicalmente contigo,
y tu debes entenderme. Entonces, si no
manejamos eso estamos mal. 

Creo que todo eso está perdido, porque
creen que es la teoría que se enseñaba en las
escuelas de música antiguas. Hombre, no…
¡eso es música! El conocimiento de la músi-
ca y la aplicación a tu instrumento son dos
enseñanzas que tienen que ir paralelas. Creo
que antes de ser un buen guitarrista, debes
ser un buen músico.

Marcelo Roascio
www.palauguitarschool.com

www.gururockband.com
www.davidpalau.com

“Como músicos profesionales, siempre estamos a
merced de una llamada. Siempre estamos expuestos
a que alguien nos de trabajo. Y en este punto de mi
vida, mi idea es la de autogenerarme el trabajo.”
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En lo que es el rubro de los multiefec-
tos, la gente de Valeton presentó hace un
par de años las Dapper. Se trata de una serie
de “effects strips” o tiras de efectos, con-
sistente en pedaleras que miden en su ver-
sión full unos 30 cm. de largo por 6,5 cm.
de ancho, y en su versión mini unos 20 x
6,5 cm, que incluyen algunos de los efectos
más usados por los guitarristas y bajistas.

Las Dapper, a diferencia de las multie-
fectos convencionales, se manejan como si
fuesen pedales de efecto individuales, y
cuentan con un costo sumamente acomo-
dado. Muchas traen un loop de efectos para
incorporar pedales externos junto con una
salida (Cab Sim) con simulación de gabine-
te, y por supuesto un afinador cromático.

En la actualidad, son diez los modelos
que integran las serie Dapper de Valeton. A
continuación damos un repaso por los algu-
nos de sus últimos modelos.

AMP MINI
Básicamente y en pocas palabras, la

Dapper Amp Mini es un preamp con simu-
laciones de equipos y efectos. Todo en un

rectángulo que tranquilamente cabe en la
funda de una guitarra eléctrica.

La Amp Mini consta de cinco módulos.
Empezamos con un afinador cromático.
Después viene la sección Amplifier con 9
simulaciones de equipos, de clean a high
gain. Existen en el extremo superior dere-
cho dos mini selectores de tres posiciones
cada uno para elegir el tipo de distorsión
deseada. Un detalle para tener encuenta es
que todos los seteos de este módulo serán
guardados automáticamente, cuando selec-
cionamos el canal que vamos a usar
mediante el footswitch Hold/Bypass.

El tercer módulo es el que contiene los
efectos de chorus, delay y trémolo, los cua-
les se deben seleccionar previamente con
otro de los mini selectores de tres posicio-
nes (Type). O sea que sólo se permite usar
uno por vez. Pero… un plus es que el
footwsitch de on/off sirve en el efecto de
delay como Tap Tempo.

Le sigue el módulo de Reverb con su
propio control de on/off y un pote de nivel
del efecto, y por último el módulo de simu-
lación de gabinete y auriculares. El de simu-

lación de gabinete (Cab Sim) tiene un mini
selector de encendido y apagado, mientras
que el de auriculares trae un pote que con-
trola el volumen de salida.

La Dapper Amp Mini trae entrada y sali-
da de instrumento, salida de auriculares y
se alimenta con una fuente de 9V.

MINI DARK
Tenemos aquí a la versión mini de la tira

de efectos Dapper Dark, dirigida lógicamen-
te… ¡al público del metal! Este preamp con-
tiene una unidad de distorsión, un booster y
un delay. ¿Qué más?

Como es costumbre, el primer módulo
es el del afinador cromático (Tuner), que se
acciona manteniendo apretado el último
footswitch de la derecha.

El segundo módulo es el del Booster,
que suma de forma independiente hasta
+12dB. ¿Por qué es importante esto de que
sea independiente? Porque sin importar el
sonido o seteo que estemos usando, al
accionarlo siempre va a levantar nuestro
volumen. ¡Siempre al frente!

El siguiente módulo es el de la distor-

informe

VALETON Looper - MDR
AMP Mini - Mini Dark

La familia de las tiras de efectos de Valeton suma ahora a estos cuatro nuevos
miembros, que amplian su rango para incluir no sólo nuevas prestaciones, sino
también versiones mini a las ya clásicas Dapper.
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sión (Higain) con su ecualización de tres
bandas, su reductor de ruido (NR) y sus
controles de nivel y de ganancia. Está de
más decir que el audio de la distorsión es
ultra-heavy, con buena definición tanto de
graves como de agudos.

Pasando al cuarto módulo, tenemos el
efecto de delay estilo analógico con sus
controles de tiempo, de cantidad de repeti-
ciones y de nivel, donde su footswitch hace
las veces de on/off y de Tap Tempo.

El último módulo es el de auriculares con
simulador de gabinete (Cab Sim). De esta
forma, la salida de auris tipo mini-plug serviría
también como una salida directa a un mixer.

MDR
Esta mini “effects strip” de Valeton está

dedicada exclusivamente a los efectos de
modulación o de ambiente como chorus,
flanger, phaser, trémolo, vibrato, etc. junto
con un delay y una reverb. ¿Casi nada, no?

Como es costumbre empezamos con el
módulo del afinador, que se acciona mante-
niendo apretado el último footswitch de la
derecha. A continuación tenemos el módulo
central de la Dapper MDR, que es el de los
9 efectos de modulación. Para usarlos, hay
que seleccionarlos previamente con los
mini selector llamados Type.Cada uno de
estos selectores selecciona entre dos efec-
tos: I Chorus/Flanger, II Phaser/Rotovibe, III
Trémolo/Vibrato. Todos los efectos de esta
sección llamada Modulation pueden modifi-
carse mediante los cinco mini potencióme-
tros de esta sección.

El siguiente módulo es el de Delay. Un
mini selector permite elegir entre tres esti-

los de delay: Pure, Analog o Tape, todas con
Tap Tempo. De todas formas, esta sección
puede modificarse con sus controles de
nivel del efecto, de tiempo y de cantidad de
repeticiones.

A continuación tenemos el módulo de
Reverb con tres tipos de reverberancia:
Room, Hall y Plate. Esta sección incluye su
propio footswitch de on/off y un pote de
intensidad del efecto.

El quinto y último módulo es el de los
auriculares con su propio control de nivel.

LOOPER MINI
A diferencia de las Dapper que vimos

anteriormente, no tenemos aquí efecto
alguno, simplemente un looper. Bueno,
simplemente es sólo un decir… Bien se
podría afirmar acá que lo bueno viene en
frasco chico.

Con 8 memorias, grabación y reproduc-
ción en 24-bit 44.1kHz, y un total de 240
minutos de sampleo, la Looper Mini es una
poderosa herramienta para el músico que
suele usar este tipo de pedales, tanto para
su performance en vivo como para su estu-
dio personal.

La Dapper Looper Mini incluye tres
footswitches, cada uno presentando funcio-
nes distintas. El primero de la izquierda -

Rec/Play- no sólo sirve para grabar y repro-
ducir, sino que también sirve para deshacer
lo grabado. El footswitch del medio -Stop-
detiene la reproducción y borra por comple-
to la memoria que está seleccionada. El últi-
mo footswitch, el de la derecha -Phrase- es el
encargado de elegir entre las distintas
memorias de este Looper Mini.

Para completar la cosa tenemos un mini-
pote de nivel de grabación (Rec Level), y otro
de nivel de lo grabado (Loop Level). Los 240
minutos totales de sampleo se dividen entre
las 8 memorias, por lo cual tenemos una
capacidad total de 30 minutos en cada una.
¿Suficiente, no? Los marcadores 1, 2, 3, y 4
se iluminan de acuerdo a la memoria selec-
cionada: verde de la 1 a la 4, y roja de 5 a 8.

En su parte trasera, la Dapper Looper
Mini incluye entrada y salida de instrumento,
salida para la fuente de 9V, salida tipo mini-
plug para auriculares y… una salida USB. De
esta forma, es posible bajarte a tu complu los
loops y mediante un soft gratuito de Valeton
es posible modificarlos o customizarlos,
antes de volver a integrarlos a la pedalera.

Importa y distribuye:
Music Solutions S.A.

www.musicsolutions.com.ar



36

CLONE LOOPER
Hoy por hoy, los looper son moneda

corriente en las pedaleras de los guitarristas
tanto eléctricos como acústicos. Ya sea para
su uso en casa, en la sala, o sobre un esce-
nario, un pedal que grabe y reproduzca al
instante lo que estamos tocando resulta un
elemento más que interesante, sobre todo
en el trabajo de un solista.

El Clone Looper de MXR tiene sólo dos
footswitches. Uno funciona para grabar o
sobregrabar (Rec/Dub), y el otro para repro-
ducir o detener lo grabado (Play/Stop). Pero
atención que hay más…

El Clone Looper puede samplear hasta 6
minutos de audio, y trae una cuenta de cua-
tro al comenzar el loop. Por su parte, el con-
trol marcado como Volume no sólo regula la
intensidad del loop, sino que también tiene
una función de push. Apretando una vez,
hace que el loop se reproduzca a la mitad de
la velocidad. Pulsando dos veces, la veloci-
dad del loop se duplica. Manteniendo este
control apretado, hacemos que el loop se
reproduzca en reversa. Por último, si quere-
mos borrar definitivamente lo que graba-
mos, basta con mantener apretado este con-
trol por cinco segundos. Todas estas funcio-
nes, también pueden ser realizadas desde un
pedal opcional conectado a la salida CTR.

THUMP BASS
Si bien los bajistas en general, no son

muy adeptos al uso de pedales, hay un par
de efectos que suelen estar en las pedaleras
de los usuarios de las bajas frecuencias. El

Thump Bass de MXR es un preamp, basado
en la etapa de preamplificación del popular
eco a cinta Echoplex.

Este preamp trae controles de graves,
medios y agudos. Los de graves y agudos
recortan o aumentan (boost) estas frecuen-
cias en 8 kHz (agudos) y en 40 Hz (graves). El
de medios tiene la particularidad de trabajar
en conjunto con otro llamado Freq. barriendo
las frecuencias de 250 Hz a 1 kHz.

Gracias a la flexibilidad de ecualización y a
su volumen, es posible usar el preamp Thump
Bass para “boostear” la señal durante un solo,
sumarle mayor presencia al sonido al momen-
to de usarlo directo a la línea, o simplemente
ampliar la curva de ecualización de un bajo
pasivo. Este pedal, al ser de tamaño mini o
micro, sólo se alimenta con una fuente de 9V.

TIMMY OVERDRIVE
¿Otro overdrive más? La compañía de

Jim Dunlop es productora de una amplia
gama de pedales de saturación, y lo curioso
es que logran darle a cada uno un carácter
distintivo. El caso del Timmy de MXR es el de
un overdrive que si bien satura la señal, pre-
serva de cierta forma el fundamento del soni-
do original. O sea que nuestro simple bobina
va a seguir reteniendo su claridad clásica, y
nuestro humbucker va a responder con sus
medios y graves característicos.

Este overdrive fue diseñado en conjunto
con un personaje llamado Paul Cochrane,
legendario fabricante de efectos de la zona de
Nashville. Cochrane tenía en su catálogo un
pedal de saturación llamado Timmy, que logra-

ba “pudrir” el sonido, pero sin deformar el
carácter original de la señal.

Con este nuevo overdrive, MXR une un
diseño de pedal boutique con técnicas de
producción en masa, de una manera que no
se había visto desde que Jim Dunlop trabajó
con Jeorge Tripps para revitalizar los peda-
les Way Huge.

OCTAVIO FUZZ
Comencemos diciendo que existe una

gran diferencia entre un overdrive, un distor-
sion y un fuzz. El primero satura la señal de
forma similar a como funciona un ampli valvu-
lar, y puede utilizarse tanto sobre un sonido
limpio como sobre uno ya saturado. El segun-
do se utiliza sobre un sonico clean o limpio, ya
que su registro es justamente distorsionado,
por lo que puede ir de una distorsión rockera a
una bien metalera, dependiendo del modelo
del efecto. Por último tenemos el fuzz.

Popularizado por Jimi Hendrix, el fuzz
representa la distorsión más cargada, que
también debería usarse sólo sobre una señal
limpia. El caso del Octavio Fuzz es el de un
pedal con sólo dos controles -Output &
Fuzz- que recrea en cierta forma característi-
cas del Octavia creado por Roger Mayer y
utilizado por Hendrix en temas como “Purple
Haze”. De esta forma, el pedal no sólo dis-
torsiona la señal, sino que también, depen-
diendo de nuestro toque, suma una octava
arriba al sonido original.

Importa y distribuye:
Music Solutions S.A.

www.musicsolutions.com.ar

informe

MXR Clone Looper - Timmy
Thump Bass - Octavio Fuzz

La extensa línea de pedales MXR de Jim Dunlop abarca más de medio centenar de
modelos, entre modelos clásicos, custom shop y signature. Los cuatro efectos que
presentamos a continuación figuran entre los últimos lanzamientos de la firma.
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En el 2020, Giannini cumplió 120 años
en el mundo de la fabricación de instrumen-
tos y accesorios musicales. Localizada
sobre la avenida que lleva el nombre de su
fundador, en la ciudad de Salto, en el estado
de Sao Paulo, la estructura de producción
de Giannini es la más grande de latinoamé-
rica. La fábrica de cuerdas de Giannini reci-
bió en el año 2007 la certificación ISO9001,
lo que significa que las regulaciones técni-
cas del proceso de fabricación, junto con
calidad de sus cuerdas, están a la altura de
los estándares internacionales.

Giannini es manejada actualmente por
la tercera generación de la familia, y ha pro-
ducido en la última década un total de 140
millones de cuerdas.

Veamos a continuación las característi-
cas de los distintos modelos que se ofrecen
en el mercado local.

Para guitarra eléctrica, Giannini ofrece
opciones son para instrumentos de seis y
de siete cuerdas, con calibres que arrancan
en los clásicos .008 /.038, .009 /.042 y .010
/.046, llegando a los .011 /.049 y .012 /.054
para las afinaciones más bajas. También
existe un eocnordado híbrido .010 / .048.
Para las guitarras de siete cuerdas, Giannini
ofrece dos variantes: .009 / .052 y .010 /

.059. Todas estas cuerdas llevan un alma
hexagonal/cilíndrica de acero estañado y un
entorchado NPS de níquel plata.

¡Es de destacar que todos los encorda-
dos para guitarra eléctrica incluyen una pri-
mera (1ª) extra de regalo!

Las cuerdas para guitarra clásica o
criolla se dividen en las “Clássico Series”,
“MPB Series” y “Titanium Series”. Cada una
ofrece distinta tensión y calidad. Por ejem-
plo, las primeras traen cuerdas con monofi-
lamento de nylon Opal, tienen buen sustain,
tono brillante, y una tensión media. Por su
parte, las “Titanium Series” tienen una ten-
sión más alta y un sonido con mayor ataque,
mientras que las “MPB” con revestimiento
de bronce fosforozo tienen bolilla en su
extremo y ofrecen un timbre más suave.

Para guitarra acústica, Giannini ofrece
distintas aleaciones, lo cual brinda distintas
variantes, tanto sonoras como de construc-
ción. Las “Acústico Series” tienen una alea-
ción de cobre y zinc de 65/35 con un alma
central hexagonal de acero estañado, lo que
le da a la cuerda un sonido brillante y con
cuerpo, especial para los que usan técnica
de dedos o un toque liviano de púa.

Las 85/15 de la “Cobra Series” también
traen un alma central hexagonal de acero
estañado, pero la aleación del entorchado

(85% cobre y 15% zinc) ofrece mayor sus-
tain, y un feeling adecuado para el instru-
mentista más tradicional. Las cuerdas para
acústica de seis de Giannini se ofrecen en
varios grosores: .009-.045, .010-.050,
.011-.052 y .012 / .054. Los encordades de
doce cuerdas llevan el grosor .010 a .047.

Pasando al rubro grave, Giannini ofrece
opciones para instrumentos de cuatro, cinco
y seis cuerdas, tanto eléctricos como acústi-
cos. Estas cuerdas tienen una construcción
Nickel Round Wound similar al que traen las
de guitarra eléctrica. Los calibres ofrecidos
son los clásicos .040 y .045 para los de cua-
tro y cinco cuerdas, y de .030 /.130 y .032
/.135 para los bajos de seis cuerdas.

El amplio catálogo de Giannini ofrece
asímismo cuerdas para para violín y para
ukelele. Las Giannini de violín (Bowed
Series) son de aluminio con recubrimiento
de cobre sobre un alma de acero. Las de
ukelele se ofrecen en las versiones concier-
to y soprano.

Todos los encordados Giannini vienen en
un packaging reciclable anticorrosivo, que
asegura el fresco estado de las cuerdas.

Importa y distribuye:
Fusión Musical

www.fusionmusical.com.ar

informe

Fue en la década del ’40 cuando esta histórica fábrica brasileña comenzó a pro-
ducir cuerdas, las cuales exporta actualmente al mundo. Cuerdas para guitarra
española, eléctrica y acústica, para bajos de cuatro, cinco y seis, para violín y
para ukelele, conforman su amplio catálogo.

GIANNINI Cuerdas
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Poniéndole color e innovación a una
serie de accesorios como los soportes de
pie y de pared para guitarra eléctrica y
acústica, para bajo eléctrico, para teclados
y también para partituras, capodastros
multifunción, muteadores para guitarra o
bajo eléctrico, pads de práctica para bate-
ristas, ejercitadores para guitarristas, junto
con una serie de pickups y preamps para
guitarra acústica, y una robusta pedal-
board, la gente de Guitto by Joyo apuesta a
renovar un rubro que a lo largo del tiempo
se ha estandarizado en un mismo diseño en
particular.

“Joyo Technology Co. Ltd fue fundada
en el 2006”, comienza diciendo Guofei Li,
gerente general de la compañía. “Y como la
nuestra se ha convertido en una marca
reconocida de pedales de efectos y amplifi-
cadores, hemos decidido lanzar una marca
completamente nueva para lo que son acce-
sorios de instrumentos, con su propio equi-
po de investigación y desarrollo, con el
objetivo de proporcionar accesorios de ins-
trumentos con diseños innovadores, y con
una buena relación calidad-precio.

Joyo cuenta con bandas, artistas y tam-
bién con distribuidores de instrumentos
musicales a nivel mundial, que a lo largo de
los años nos vienen ofreciendo valiosos

comentarios, y que nos permiten conocer
mejor el desarrollo de los productos.
Además, tenemos un equipo experimentado
y profesional de desarrollo, que conoce ple-
namente la experiencia de usuario de los
guitarristas y bajistas”.

CAPOS
Muy utilizados en los últimos tiempos,

sobre todo por los guitarristas acústicos
que buscan otro tipo de sonoridad en sus
rítmicas, los capodastros se vienen ofre-
ciendo en múltiples variantes. En el caso de
los Guitto, la marca tiene por ejemplo un
modelo más tradicional, como el GGC-06 de
aluminio, junto con otros como los GGC-04
con distintas terminaciones. El caso del
capo Revolver GGC-02 es el de un capo tres
en uno. Además de su función clásica de
transposición, sirve para extraer los pines
sujetacuerdas de las guitarras acústicas, y
también como portapúas.

SOPORTES
La línea de soportes para instrumentos

de Guitto incluye muchas novedades. Junto
con un modelo clásico como el soporte de
pie GGS-06 para guitarra eléctrica, acústica
o para bajo, la marca cuenta con modelos
como el GGS-01 plegable, que por peso y
tamaño entra tranquilamente en una funda o
estuche junto con el instrumento.

Algo similar sucede con el modelo
GGS-03, que presenta otro tipo de cons-
trucción y terminación, y que además de ser
plegable viene en variados colores. Por últi-
mo, si el músico es de tener su bajo o gui-
tarra colgada de la pared, Guitto cuenta en
su catálogo con el modelo GGS-04.

informe

Accesorios musicales
La compañía fabricante de pedales de efecto, amplificadores, afinadores y
metrónomos Joyo Technology, presenta en el mercado local su novedosa serie
de accesorios musicales bajo la marca Guitto.

GUITTO
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Pasando a otro rubro en lo que a sopor-
tes se refiere, la marca ofrece el atril de
música GSS-01 plegable y ultra liviano,
junto con el soporte GKS-01 tipo tijera para
teclado. Y si somos de los que tienen varios
instrumentos, el rack GGS-07 desmontable
para cinco guitarras o bajos puede resultar
un accesorio sumamente útil.

PICKUP
Para los guitarristas acústicos, Guitto

ofrece dos opciones en lo que se refiere a la

amplificación del instrumento. Por un lado
está el pickup GGP-01 con controles de
volumen, de fase, de tono y de nivel de
batería, que se instala de forma muy senci-
lla internamente en la boca de la guitarra
acústica.

Luego está el GGP-02, que es un com-
pleto sistema de preamp para guitarra acús-
tica con un pickup de resonancia que toma
el sonido y lo procesa a través de un DSP
que incluye delay, reverb y chorus. El pre-
amp del GGP-02 trae además controles de

graves, agudos y de volumen.

VARIOS
Para los guitarristas o bajistas fanáticos

de los pedales de efecto, Guitto ofrece la
pedalboard GPB-01 con funda. Se trata de
una pedalera rígida hecha de una aleación
de aluminio, que en su parte interna puede
llevar la fuente que alimenta a los pedales
de efecto, los cuales se aseguran a la base
mediante bloques ajustables y regulables.

Los que gustan de cuidar a fondo su
guitarra acústica, los que viajan y sufren los
cambios de temperatura, tienen en el GHD-
01 de Guitto una respuesta. Se trata de un
sistema humidificador con medidor, que es
capaz de determinar el nivel de humedad
justa que requiere el instrumento.

Por último, existen dos elementos que
no son muy comunes de ver en las distintas
marcas de accesorios para los músicos.
Uno es un pad de práctica portátil para bate-
ristas, el GGP-01, y el otro un set de ejerci-
cios de dedos especial para instrumentis-
tas. El GFE-01 incluye un tensor de gel para
dedos, un separador de dedos para lograr
mayor elongación de los mismos, y un ejer-
citador con teclas flexibles y un nivel de
resistencia ajustable.

Importa y distribuye:
Musical La Fusa

www.distribuidoralafusa.com.ar
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Fundada en 1968 por Mike Matthews,
Electro-Harmonix se destacó siempre por el
aspecto innovador de sus productos, los
cuales incluyen pedales de efecto, junto con
auriculares, válvulas, afinadores y potencias
para amplificación. Esta compañía no sólo
logró imponer clásicos como el distorsiona-
dor Big Muff, el flanger Electric Mistress, el
delay Memory Man, o más recientemente el
generador de octavas POG, sino que conti-
núa produciendo pedales de efecto al por
mayor. Entre sus últimos lanzamientos
están el looper estéreo 1440, el pitch shifter
Pitch Fork +, el generador de bajos Bass 9,
y la reverb dual estéreo Oceans 12.

1440 STEREO LOOPER
La práctica de armar, reproducir y tocar

sobre loops creados por uno mismo, cierta-
mente que pueden probar las habilidades de
composición, improvisación y sentido del
tempo del músico ejecutante. Existen peda-
les en el mercado que van de lo más simple
a lo más complejo en cuanto a su funciona-
miento, y también los hay con una amplia
variedad de tiempo de sampleo.

El 1440 Stereo Looper de Electro-
Harmonix se situa entre medio de otros
modelos de loopers de la marca, como los

más simples 360 y 720, o los más comple-
jos como los 22500 y 45000. Este modelo
en cuestión presenta un total de 24 minutos
o 1440 segundos en lo que se refiere al
almacenamiento total de sonido. Tiene
capacidad para guardar hasta 20 loops dis-
tintos, sobregrabaciones ilimitadas, fade-
outs variables, entrada y salida estéreo, sin-
cronización de tempo vía Midi, y una app
para bajarse los loops a la compu vía USB
que permite guardar o exportar audio al
pedal.

El looper 1440 EHX incluye controles de
nivel del loop (Level), velocidad del tempo
(Tempo), nivel de la sobregrabación
(Overdub), y de modo (Mode). Trae dos
footswitch -Loop & Stop- entradas y salidas
de instrumento, in/out Midi, y salida mini
USB. Con las diferentes funciones del EHX
1440 -Reverse, Octave, 1 Shot, Ext Clk- es
posible cambiar la afinación de un loop,
reproducirlo de atrás para adelante, alterar
el tempo de un loop, crear texturas, octa-
varlo, etc.

En definitiva, al ser parte de toda una
familia de loopers estéreo, el 1440 EHX
puede centrase en ciertos aspectos del arte
de samplear y reproducir frases tanto rítmi-
cas como melódicas.

PITCH FORK +
Los pitch shifters supieron recorrer un

largo camino en su desarrollo. Si en los
80s, uno buscaba lograr octavas o armoní-
as de buena calidad, tenía que invertir un
buen dinero en alguno de estos procesado-
res. Hace un par de años, Electro-Harmonix
lanzó al mercado su Pitch Fork, que era un
pedal de tamaño reducido, capaz de crear
todos los intervalos, además de ofrecer
hasta dos y tres octavas hacia arriba o hacia
abajo de la nota original. 

Ahora, la firma lanzó el Pitch Fork +, que
incluye entre otras cosas dos generadores
independientes de intervalos. Cada genera-
dor es capaz de subir o bajar la afinación
hasta tres octavas. Y por si esto fuese poco,
es posible un ajuste fino de los intervalos de
+/- 99 cents. Además, como es polifónico,
puede hacer que nuestra guitarra de 6 cuer-
das suene como una de 12.

¿Y qué es esto de generadores indivi-
duales de intervalos? Al tener dos genera-
dores, el Pitch Fork + ofrece dos intervalos
independientes al mismo tiempo. Por ejem-
plo, 4ª abajo + 5ª arriba, por poner sólo un
ejemplo, y cada intervalo tiene su propio
control de nivel (Shift 1 – Shift 2).

informe

Bass 9 » 1440 » Oceans 12 » Pitch Fork+
La compañía fundada y comandada por Mike Matthews no deja de sorprender
por la particularidad y calidad de sus pedales de efecto. Entre sus más recientes
lanzamientos se destacan un looper de veinticuatro minutos, un pitch shifter con
dos generadores de intervalos, un simulador virtual de bajos, y una reverb esté-
reo dos en uno.

ELECTRO-HARMONIX
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También existe un control (Dry) para
setear el nivel de la señal directa. El Pitch
Fork + trae ocho pulsadores para sus múlti-
ples funciones (Aux, Shift 1, Shift 2, Exp,
User, X-.Mod, Preset, Latch), dos salidas
con múltiples opciones de ruteo, 10 presets
de fábrica, y puede guardar hasta 100 pro-
gramas. Incluye un footswitch de bypass, y
un footswitch llamado User que es progra-
mable, al que se le pueden asignar distintas
funciones, como mutear una de las voces o
intervalos, cambiar de programas, etc.

BASS 9
Electro-Harmonix logró crear para la

guitarra eléctrica una serie de pedales lla-
mada EHX 9, con efectos que anteriormen-
te sólo se conseguían con un transductor
Midi y un sinte: el Mel9 con sonidos de
Mellotron, el Synth9 con sonidos de sinteti-
zadores, el Key9 con sonidos de pianos,
junto con los C9 y B9 con sonidos de órga-
nos. Estos pedales hacen que la guitarra
eléctrica suene realmente como cada uno
de estos instrumentos.

Ahora, la firma lanzó el Bass9, que es ni
más ni menos que un simulador de bajos.
Por lo tanto, nuestra guitarra eléctrica
puede sonar como un Precision, como un
Danelectro, como un bajo fretless, como un
bajo acústico, como un bajo de sintetizador
tipo Moog, etc, etc.

Son nueve los sonidos de bajos ofreci-
dos en este EHX Bass9. El pedal está equi-

pado con controles independientes para el
nivel de la señal con y sin efecto, como para
mezclar a gusto personal los dos sonidos.
También trae una salida exclusiva para la

señal sin efecto, por si queremos usar dos
amplis. Los potes llamados CTRL 1 y CTRL
2 están diseñados para ajustar parámetros
específicos de cada uno de los nueve pro-
gramas, los cuales se seleccionan con un
control rotativo.

OCEANS 12
Ah, otro pedal de reverb… dirá algún

desprevenido. La cosa es que el Oceans 12,
hermano mayor del Oceans 11 de Electro-

Harmonix, es una reverb dual estéreo true
bypass. Incluye dos generadores estéreo
independientes de reverberancia, con con-
trol ya sea en serie o en paralelo. Trae 24

presets, entrada y salida estéreo o mono,
junto con send & return con opciones pre y
post reverb. Sus pulsadores sirven para
habilitar un pedal experno de expresión
(Exp Mode), para cambiar la función de los
footswitches (Moment), para habilitar que
la cola de la reverb decaiga aunque el pedal
esté apagado (Tail), y para seleccionar qué
tipo de parámetros se pueden cambiar con
los controles principales (Function). Cada
una de las 12 reverb del pedal tiene distin-
tos modos, los cuales se seleccionan justa-
mente con el botoncido de Mode.

Otros controles de este pedal son: Fx
Lvl/Inf Lvl que balancea las señales con y
sin efecto; Pre Delay/Send Lvl que setea el
tiempo pre-delay de la reverb; Time/Lo Fi
que controla el tiempo de decay de la
reverb; Tone/Tide que regula la ecualización
de la reverb. Las funciones alternativas de
estos controles son habilitadas mediante el
botón de Function.

El Oceans 12 tiene dos footswitches
para conmutar de forma independiente la
Reverb A o la Reverb B. Entre los doce tipos
de reverberancia, el pedal incluye las clási-
cas Room, Plate y Spring, junto con otras
más particulares como la Reverse, la
Shimmer y la Polyphonic.

Importa y distribuye:
Music Solutions S.A.

www.musicsolutions.com.ar
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In te gró ban das co mo "Rou ge Band", "An gel", "He roínas", "Pay sa na" y “Lu naty -
cas”. En 1997 edi tó su pri mer CD ins tru men tal: “Ais la mien to”, y to có por pri -
me ra vez jun to a Ste ve Vai en su show en Bs. Ai res. En el 2000 edi tó “Mun do
In te rior” y par ti ci pó del CD tri bu to a Ja son Bec ker en USA. En 2001 gra bó en el
es tu dio de Ste ve Vai su CD “Trans mis sion” (2004). Tam bién edi tó “Cuer das Vi -
ta les”, “In tui ción”, “Electric Fuzz”, con Scott Henderson y Frank Gambale, y
“The Light Side” con  Claudio Marciello y Adrián Barilari y “Collage”. 

LICKS ESCENCIALES

ZONA POWER 
por CARINA ALFIE

Hola amigos, muy feliz 2021. Espero que lo hayan
comenzando super bien y tocando a full la guitarra.

En esta oportunidad, les muestro uno de los licks que per-
tenece a mi “Curso de Licks Esenciales Clásicos” que edité
hace pocos meses atrás.

Toco los arpegios en las tres primeras cuerdas, en grupos
de tresillos, como para practicar el sweep-picking o barrido.
Lo toco desde la 1ª cuerda, descendiendo hasta la 3ª cuer-

da. El lick está en C Mayor, y tocando sobre los acordes,
desde el Fa, Sol, Lam, etc. Lo toco con metrénomo en
160bpm.

Espero que les guste. Tambien está disponible el video
en la web de la revista. Muchas gracias, un abrazo.

Carina Alfie
alfiecds@yahoo.com.ar
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¡Hola guitar heros! Espero estén disfrutando este verano.
Para comenzar este 2021, en lugar de hacerlo desde la téc-
nica, como acostumbro para la primer columna del año, deci-
dí escribir para ustedes un estudio de siete compases, donde
confluyen relación melodía - armonía y cambio de compás.
Así que tenemos bastante para incorporar, con herramientas
desde diferentes ángulos. 

Comencemos con el análisis armónico. El estudio está en
Em, luego va al V- (Bm), Vl (Cmaj7), sobre este grado juego
con la #11, lo que le da sonoridad Lidia, IVm (Am7), vuelve al
V (Bm), y finaliza con un intercambio modal Locrio: bVmaj7,
donde una vez más juego con la #11. 

En este estudio en particular, puede observarse mayor
sentido melódico en la mano derecha. Tengan en cuenta que
cuando hay dos notas seguidas en forma descendente, yo las
toco usando pull off (o ligados descendentes) en mano dere-
cha. Esto es muy importante, al menos en mi forma de tocar

two handed tapping. Mucha gente toca tap solo con hammer
on... Sí, es más fácil,pero... Me gustan los desafíos, y les
puedo asegurar que trabajando el pull off en mano derecha,
van a llevar su tap a otro nivel.

Hablando de ritmo, comienzo tocando en 3/4, y en el 4º
compás pasa a 5/8. Podemos tomar como referencia el valor
regular de la corchea para que sea más fácil, hasta ir incor-
porando el feel de cada compás. Luego marcamos los acen-
tos. En este caso, en el compás de 5/8 agrupé las corcheas
de forma 3+2. 

¡Quiero que lo toquen y me envíen sus videos! Cualquier
consulta van a encontrarme en redes @alemesliuk o por mail
alejandramesliuk@gmail.com. 

Alejandra Mesliuk
contacto@alejandramesliuk.com

alejandramesliuk@gmail.com
www.alejandramesliuk.com

Guitarrista, compositora y docente, desarrolló un método de two hands tapping.
Realiza clínicas y workshops en Bs. As, interior y exterior. Dicta clases particula-
res en conservatorios y online. Realiza grabaciones y trabajos de sesión en pro-
yectos nacionales e internacionales, integra AWKANYA (progresivo-fusión) y A
Persuasive Reason (USA). Grabó los CDs “Awen”, “Spire”, "Awkan", y un simple
“Kundalini”. Endorser de Organic Pickups (Chile), Pedalboard DobleA. 

www.alejandramesliuk.com

ESTUDIO DE MELODÍA Y ARMONÍA

A DOS MANOS 
por ALEJANDRA MESLIUK
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Rodrigo Albornoz se desempeña como docente, guitarrista y arreglador de
tango y folklore. Formado academicamente en el Conservatorio Superior
Manuel de Falla y en la Escuela de Música Popular de Avellaneda, trabaja con
importantes artistas de música argentina como Yamila Cafrune, Enrique
Espinosa, y Ariel Ardit, entre otros. Tiene su propio trío de guitarras con el
que se presenta en diversos lugares de Capital y Gran Buenos Aires.

REARMONIZACIÓN TANGUERA

GUITARRA TANGO
por RODRIGO ALBORNOZ

Buenas, buenas... Hoy vengo a dejarles una rearmoniza-
ción tanguera muy utilizada.

Para quienes no estén familiarizados con el lenguaje
musical, lo digo más sencillo: les ofrezco la posibilidad de
tocar algunos acordes más de lo normal (...y que suenan bár-
baro), pero siguiendo la estética tanguera. La obra que elegí
para ejemplificar es “Los cosos de al ‘lao” de José Canet,
¡gran guitarrista tanguero!

En Gráfico Nº 1 les muestro la armonía original, la más
sencilla por así decirlo. También les dejo la melodía, ya que
lo que nos va a permitir  utilizar este recurso, es justamente
ella, la melodía. En el Gráfico Nº 2 verán la primera primera

parte de esta frase y su posibilidad rearmonizada. Por último,
en el Gráfico Nº 3, lo mismo pero con la frase siguiente.

Para poder ver mejor la posición de los acordes, el set de
cuerdas y escuchar que efectivamente suena bien y muuuuy
tanguero, he confeccionado un video que recomiendo ver en
la web de la revista. Encontrarán el link al pie de mi bio.

Nos vemos en la próxima entrega, y les deseo un muy
feliz 2021, lleno de música.

Rodrigo Albornoz
rodrigo.albornoz.guitarra@gmail.com

www.facebook.com/rodrigo.albornoz.39
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Fue guitarrista del grupo Nepal, con el que editó tres discos, desde el año
1985 hasta el año 2000, fecha de su disolución. Participó en los discos de
Larry Zavala y Beto Vázquez Infinity, con Ozzmosys del 2007 hasta el
2009, y desde el 2010 desarrolla su carrera solista con su disco debut
DHARMA. Fue columnista de las revistas Music Shop, Guitarristas y
Bajistas.ar y actualmente de Todo Guitarra y Bajo. 

ESCALA MAYOR PERSA

IMPROVISANDO 
por JAVIER BAGALÁ

Hola colegas, ¿cómo están? Espero que muy bien. En
esta cuarta entrega de escalas exóticas, vamos a desarrollar
y ver la Escala Mayor Persa. Primeramente veremos su com-
posición: T - 2b - 3ª - 4ª - 5ª - 6b - 7ª.

Como lo indica el título, es una escala Mayor. Si tuviéra-
mos que hacer una comparativa con las escalas occidentales,
sería una escala Mayor con 2b y 6b. Insisto, no es la mejor
forma de asimilarlas, sino que solamente es para trazar un
paralelo con alguna escala tradicional que ya conocemos.

Al ser una escala Mayor con 9b y 6b, su sonido nos remi-
te a una suerte de escala Menor Armónica, pero esas simili-
tudes se pierden al tener la 3ª mayor.

Funciona muy bien sobre un acorde mayor o un power

chord de la misma tonalidad. Como les digo siempre, usen
dicha escala o cualquier escala exótica como complemeto de
las escalas tradicionales. No es lo más conveniente centrar-
se y componer sobre esta escala.

En el Ej. Nº 1 tenemos la escala persa en E en la decimo
segunda posición. El Ej. Nº 2 es un ejemplo de lo anterior-
mente mencionado.

Me despido hasta el próximo número, y como siempre les
digo, cualquier duda o inconveniente me lo hacen llegar a mi
mail o a través de cualquier red social.

¡Nos vemos!
Javier Bagalá

javierbagala32@hotmail.com
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¡Hola amigos, feliz
año para todos! Ya
que el 2020 ha sido
un año caótico, sobre
todo para los músicos
que tuvimos que rein-
ventarnos, vamos a
comenzar con este
primer número del
2021 estudiando fra-
ses y vocabulario de
jazz fusión propia-
mente dicho, que
podremos aplicar a
cualquier estilo que
toquemos y así hacer
nuestro propio idioma
de la fusión de estilos
que decidamos hacer. 

No olvidemos que
el término “fusión” en la música no es
más que un término comercial para
poder vender o rotular un estilo musical
que tiene distintas influencias, y la
mayoría de nosotros los guitarristas de
estos tiempos hacemos eso, globaliza-
ción ¿vio?

Cuando comenzó a surgir este tér-
mino de “fusión”, se debió a aquellos
músicos de jazz y bebop que se sintie-
ron más identificados con los ritmos de
funk, pop y rock, y llevaron su vocabu-
lario de improvisación jazzera a otro
tipo de formatos de canciones y ritmos. 

La explosión de ésto podemos ubi-
carla entre las décadas de los ‘70 y ‘80,
lo cual fue tremendo, porque despertó
un nivel de músicos creativos, origina-
les e increíbles en todo el mundo. Sin
más preámbulos, vamos a las líneas de
esta columna.

Estas líneas, licks, como quieran
llamarles, salen de la escala Mayor

Jónica, ni más ni menos. Están toca-
das sobre un backing en Do Mayor,
sólo para que se oigan lo más simples
posibles, pero si saben los Modos,
estas líneas tiene múltiples usos.

Lo más importante de aprender
aquí es cómo tocar los intervalos y los
cromatismos que, si trabajamos luego
en replicar eso en otras posiciones, ten-
dremos un vocabulario más fusionero. 

Podríamos estar horas hablando de
la escala bebop, diagramas, teoría,
pero a mí eso no me gusta. Le técnica
en la guitarra se hace, para mí, con el
vocabulario que uno quiere tocar, y eso
se logra insistiendo con este tipo de fra-
ses y combinaciones intervalicas, es
como si para hablar inglés estuviéra-
mos 2 años estudiando gramática. No
digo que eso esté mal. Es muy útil en
una etapa más profunda de estudio. 

Pero seguro les ha pasado que si
viajaron alguna vez a algún lugar donde
se habla otro idioma, en la necesidad
de moverse por la vida han aprendido

seguro más palabras en ese idioma
que si lo hubieran estudiado en una
academia. Es mi punto de vista del
asunto.

Entonces si nos gusta tocar jazz
fusión, jazz rock, pop jazz o como lo
quieran llamar, incorporen frases e
ideas de ahí y repítanlas hasta que se
les hagan propias. Es la única forma.
Algo muy importante es la digitación y
qué dedos se usan para lograr fluidez. 

Por eso en los videos que van a
encontrar en el sitio web de la revista
(link arriba a la derecha), grabé los
ejemplos al tempo de la base, y bien
lentos con metrónomo, así pueden ver
la digitación. No subestimen la digita-
ción, porque en nuestro instrumento es
el 50% para lograr efectividad en el
sonido.

¡Espero les sirva, les ayude y nos
vemos la próxima!

Guillermo Marigliano
www.guillermomarigliano.com.ar

marigliano@gmail.com

Músico, compositor, guitarrista y docente. Ha editado tres discos como
solista: “BopCity” (2009), “Acuarela” (2012) y “Realidad Paralela” (2016),
además de haber participador como sesionista en grabaciones y conciertos
con importantes músicos de Argentina. Realizó giras dando conciertos y clí-
nicas en Argentina, América Latina y Europa. Es docente en el ITMC
(Instituto Tecnológico de Música Contemporánea) desde el año 2008. Ha
publicado libros de enseñanza musical como “Jazz Swing” y “Chord Melody
Solos”, que distribuye la editorial Ellisound en todo el país.

FRASES DE JAZZ FUSIÓN

JAZZ FUSIÓN
por GUILLERMO MARIGLIANO
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Amigas y amigos de Todo Guitarra y
Bajo, en este nuevo número de la revista
veremos unas ideas muy interesantes a la
hora de darle grosor a nuestras notas. 

Rake String es una técnica no muy
explorada o nombrada por los músicos
que comienzan, pero es realmente muy
usada por los músicos de elite, y la
mayoría de ellos usan estas ideas en su
forma de frasear.

En el video que acompaña este núme-
ro de la revista, les muestro lentamente
cómo suelo combinar Rake String en mi
forma de tocar. Personalmente, me encan-
ta combinar esta técnica con una de muteo
en la cuerdas que no quiero usar. En el
video pueden ver unas ideas  para comen-
zar a desarrollar estas técnicas. Van Halen,
Gilmour, Blackmore, Petrucci, Malmsteen,
Vai, Satriani, May, Page y otras celebrida-
des hacen maravillas con estas técnicas.
Puede parecer difícil al comienzo, así que
cuando intentes practicarla, comenzá len-
tamente, y aumentá tu velocidad en forma
gradual. Estaría genial que tu maestro/pro-
fesor te corrija y te muestre cómo lograr
fluir con ella. Hay muchas sutilezas en
estas técnicas. Como pueden ver en el
video de este mes, hay una interacción de
ambas manos. La mano que camina por el
diapasón cumple un papel fundamental
(en especial el dedo índice de esa mano)
que mutea las cuerdas que no deberían
sonar, pero sí deberían tener un sonido
muteado en esas cuerdas. Además, la
mano de la púa debe apagar o apoyar los
dedos medio y anular de las primeras cuer-
das (en caso de no usar esas cuerdas) y
obviamente... es fundamental atacar con la
púa todas las cuerdas que quieras que
interactúen en estas ideas.

Además del video en la tablatura de
este mes, les adjunto unas notas muy
simples para practicar el Rake String en
un par de notas de la escala Pentatónica.
Las cruces (x) en la tablatura dicen cuáles
son las notas que deberían tocar antes de
la nota deseada. 

Para comenzar a entender estas ideas,

en el Ej. Nº 1 muestro unas notas de la
Pentatónica de A menor, que comienza
muy lentamente. Recordar que antes de la
nota que está en la tablatura, debe sonar la
nota muteada. En el Ej. Nº 2 toco unas
notas modales en la 3ª cuerda. Intentá ata-
car las notas desde la 4ª o 5ª cuerda sin
que suenen. Sólo debés lograr el sonido
click de esas cuerdas. Recuerden que es
fundamental el uso del dedo índice de la
mano izquierda. Para terminar, en el Ej. Nº
3 vemos unas notas en un ritmo muy lento

para seguir afirmando estas ideas.
Nos vemos en el próximo número de la

revista. Como les dije antes, estas ideas
que parecen fáciles y simples, necesitan
ser exploradas, estudiadas, y practicadas
lentamente.  Así que, a comenzar el nuevo
año estudiando para seguir evolucionando
en este magnífico arte.

¡Abrazo grande!
Miguel Sigales

www.sigales.com.ar
www.facebook.com/miguel.sigales

Escribió en la revista “El Musiquero”. Perteneció al staff de la revista “Music
Shop”. Escribió en la revista “Power Music” y en la revista “Guitarristas y
Bajistas.ar”. En la actualidad escribe su columna Planeta Gales en la revista
“Todo Guitarra y Bajo”. Editó tres libros de guitarra: “Guitarra a mil” vol.1 y vol.2
, y “Guitar Training”. Lleva grabados cuatro CDs de rock instrumental: “El lugar
de los milagros”, “El día después”, “Rarezas” y “La involución del primate”. Es
endorser de Aria Guitars, cables Aria, cuerdas Martín Blust y púas GHS.

RASTRILLANDO CUERDAS

PLANETA GALES
por MIGUEL SIGALES



www.youtube.com/todoguitarraybajo

Hola gente de las frecuencias bajas. Para estos tiempos
que corren de distanciamiento social, (chan) ¡qué buena
oportunidad para tocar y mejorar! Por eso quiero compartir
con ustedes esta groovera base funk en Em7.

INGREDIENTES: (1) Escala Pentatónica menor
(blues) Em7: E G A A# B D. (1) Escala menor Dórica de
Em7+6: E F# G A B C# D 

Como vieron, son dos escalas menores, una Pentatónica
menor con la famosa “blue note” (4# o 5b), y la otra, una
escala modal “Dórica” que se usa mucho en el funk. Esta últi-
ma tiene la 6ª mayor. 

¿Cómo es el groove? Se trata de una base tipo “pregun-

ta y respuesta” de 8 compases, donde la “pregunta” es siem-
pre la misma, pero obvio, la respuesta es siempre distinta. 

Observemos que mezclo en los yeites o lick (respuestas)
entre la Pentatónica menor con la blue note y la escala Dórica
menor con +6. La idea de este ejercicio técnico es groovear,
moviéndonos a través del diapasón, manteniendo el tempo
firme, y a la vez sonar con arreglos melódicos. En la pagina
web de la revista encontrarán el video del ejemplo, y acá pue-
den ver la partitura/tablatura. 

Les mando un abrazo gigante y hasta la próxima.
Sergio Mayorano

sergiomayorano@yahoo.com

Profesor de bajo con 27 años de experiencia. Músico profesional de numero-
sas bandas y solistas de diferentes estilos. Ex integrante de "Cuero" (heavy
metal). Participa como músico estable del programa de TV "Jam Session".
Autor del "Método de tapping para bajo" (DVD/libro) yde  “70 Bases para Bajo”
(CD/Libro). Es músico de Diego Mizrahi, Roascio RCM, WC (Funk) y Prima
Facie, su proyecto solista. Se pueden ver avances por YouTube “sergio mayo-
rano 3 ejemplos del metodo de tapping”. www.sergiomayorano.com.ar 

A PURO GROOVE

TAP BASS
por SERGIO MAYORANO



www.youtube.com/todoguitarraybajo

Guitarrista, compositor, productor musical. Técnico en Sonido y Grabación. Técnico en
Postproducción Audiovisual egresado UNLa. Con su banda Cirse editó 4 discos de estudio y un DVD
en vivo en el Teatro Vorterix. Compartió escenario con Metallica, Incubus, Dave Matthews Band,
Duran Duran, Paramore y Bring Me The Horizon. Realizó giras por Argentina, Uruguay, Paraguay, y
recientemente México, en el Vive Latino. Desde el 2007 es instructor de guitarra en
GuitarMasterClass.net. Actualmente es miembro de la banda Ramen (@ramenmusica), y además se
encuentra escribiendo su tesis de Licenciatura en Audiovisión sobre composición y análisis musical.

NICK JOHNSTON, UN GUITARRISTA NOTABLE
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ROCK A FULL
por GABRIEL LEOPARDI

En esta oportunidad vamos a analizar el
estilo de uno de mis nuevos guitarristas favo-
ritos, el canadiense Nick Johnston. 

Nick es un gran guitarrista y compositor
con un estilo único que combina rock, blues,
metal y algo de fusión. En varias entrevistas,
cuenta que sus principales influencias son
Jeff Beck, Steve Ray Vaughan e Yngwie
Malmsteen. Sin embargo, a pesar de que su
estilo tiene mucho de ellos, tanto sus fraseos
melódicos como sus pasajes más veloces
suenan muy personales.  

Si hablamos de Nick Johnston, no pode-
mos dejar de lado el excelente manejo que
tiene de la dinámica y del feeling al improvi-
sar. Sus frases están llenas de pequeños
detalles expresivos, y su uso del vibrato, esti-
radas y slides es exquisito. Por otro lado, en
sus momentos más “shred”, a diferencia de lo
que pasa por ejemplo con Malmsteen que es

más “alternate picker”, predomina el uso de
ligados (muted legato), hybrid picking, sweep
picking y tapping. Con respecto a su sonido y
equipamiento, Nick usa guitarras estilo
Stratocaster marca Schecter, y lo he visto
tocar con amps Mesa/Boogie, Orange y
Kemper Profiler.  Podemos decir que si bien
el audio que utiliza tiene algo de drive y
mucho sustain, suele ser bastante clean y
tener poco nivel de efectos. Otro dato intere-
sante es que cuando solea, suele cambiar
constantemente el selector de pick-ups (en
este caso coincidiendo con Malmsteen), y
modificar los niveles de volumen y tono para
obtener diferentes audios y dinámicas.

En esta clase les voy a compartir tres
ejemplos en la tonalidad del Modo Dórico de
A, que combinan algunas de sus técnicas y
recursos más utilizados.  La progresión de
acordes sobre la que armé estos los licks es

Am |  G |  D, y las escalas utilizadas son A
Penta menor (con notas de paso), A Dórico
y A Blues Scale.  

El Ej. Nº 1 introduce el estilo típico de
fraseo de Nick, que consiste en bellas melo-
días, enriquecidas con el uso diversas técni-
cas expresivas.  Es importante notar el uso
del palm muting para lograr otra sonoridad al
iniciar el primer lick, al final del compás 3, y
también al tocar el pattern de ligados repeti-
tivo fina. En este último lick utiliza una técni-
ca conocida como “muted legato”, que con-
siste en mutear un poco las cuerdas con la
palma de la mano derecha al tocar ligados,
y que es bastante utilizada por guitarristas
de rock fusión, como por ejemplo Rick
Graham y Tom Quayle. 

En el Ej. Nº 2 seguimos con frases en
estilo de Nick en un registro más agudo, y en 



la segunda mitad hay algunos licks que
cubren un poquito sus influencias más blu-
seras, y que además incorporan el uso de
Hybrid Picking.  En estos licks también se
destaca el uso de slides para comenzar o
cerrar frases.

El último ejemplo (Nº 3) comienza con
otra frase muy Johnsoneana, seguida de un
largo lick de shred que comienza con sweep

picking y continúa con ligados cerrando con
algo de tapping.  Este último lick es un ejem-
plo perfecto de lo que Nick suele tocar cuan-
do improvisa a altas velocidades. 

¡Ok amig@s, esto es todo por hoy!  Si les
gustaron estos licks, que también están en la
web de la revista, los invito a que visiten
Guitarmasterclass.net para encontrar algunos
más, y  para descargar de forma gratuita el

backing track sobre el cual pueden practicar-
los y crear sus propias variaciones. Este es el
link: https://tinyurl.com/y57kymwd

Ah, y no olviden chequear el disco
"Remarkably Human" de este gran violero.

¡Hasta la próxima!
Gabriel Leopardi

gabrielleopardi@gmail.com
www.gabrielleopardi.com
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¡Feliz 2021 amigos! Repito nuevamente: con paciencia,
optimismo y renovando energías, que esta “montaña” que
tenemos que atravesar se puso muy empinada. Pero cuando
lo hagamos, nos espera la gran aventura de cambiar tantas
cosas y mejorar tantas otras.

Con mi banda Presto Vivace cerramos el 2020 con un
maravilloso streaming en “vivo real”, presentado nuestro sép-
timo disco “Estímulos Sinusoidales” (doble en vivo), que dió a
la luz gracias al sello Icarus Music Argentina. La otra presen-
tación, la de mi tercer Libro-
CD interactivo “Bass Solo
Covers Live”, quedó para el
curso de éste (cruzo
dedos), con la satisfacción
de haber agotado la peque-
ña tirada inicial.

Les cuento además,
que este año se cumplen
20 de la salida de mi primer
trabajo solista “Rutinas de
Bajo Avanzada”, un video
(ahora DVD) de más de dos
horas de duración con ejer-
cicios de dedos, tap, tap-
ping, slap y armónicos, que
me ha dado enormes ale-
grías. Entre ellas, ser elegi-
do por la Bass Musicians
Magazinecomo el Mejor
Video Instructivo del año.
¡Algo inpensado para mí! 

Por ello, a modo de fes-
tejo, elegí para esta colum-
na el primer ejercicio de la
clínica.

Es sencillo, armónica-
mente cromático, rítmica-
mente 4/4 en figuras de sei-
sillos, técnicamente utili-
zando sólo los dedos 1, 2, 3
de la mano izquierda. Es
ideal para trabajar veloci-
dad y desplazamiento con-
juntamente, y con tres
patrones bien diferencia-

dos. Sin perder prolijidad en la ejecución, busquen llegar a su
límite de pulso en el metrónomo. En mi caso, grabé a 108
bpm. La afinación es Bb F C G D. Pueden verlo en el canal de
Youtube de la revista. El link está en el ícono de la parte supe-
rior derecha de esta página.

A su disposición siempre, para lo que deseen consultar.
Marcelo Pérez Schneider

11 5753 3809
perezschneider@yahoo.com.ar

Bajista, compositor y fundador del grupo heavy progresivo Presto Vivace. CDs: "9597",
"Utopías color esmeralda", "El enigma de la parábola, “Periferia vital”"; DVD en vivo "Asención
progresiva", y los tributos a Rata Blanca y Dream Theater. Teloneó a Yngwie Malmsteen,
Symphony X, Angra, Stratovarius, etc. Individualmente grabó el DVD instructivo "Rutinas de
bajo avanzadas" y el disco interactivo sólo de bajo c/libro “Miniaturas”. Elegido Mejor Bajista
heavy progresivo por las revistas Epopeya, Rock Brigade, Bass Magazine, y por la FM Rock
& Pop. Actualmente toca con su banda y dicta clases particulares.

SPEED CROMÁTICO

BAJO AVANZADO
por MARCELO

PÉREZ SCHNEIDER
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Tiene cuatro CD’s como solista, uno editado en México y un DVD instruc-
cional lanzado en EE.UU. por el sello Chops From Hell. Junto a
Humanimal editó un CD aquí y en España. Participó en los tres discos de
“Beto Vázquez Infinity” y en 16 CD’s tributo y compilatorios. Junto al
“South American Guitar Masters Tour” y el “Nocturnal Guitar Fest” gira
anualmente a través de Latinoamérica y Europa. Actualmente integra la
banda “Tren Loco” y dicta clases particulares. 

COMBINANDO PATTERNS

SHRED!!
por PABLO SOLER

¡Feliz año nuevo amigos! Que el
2021 les dé todo lo que el 2020 les
quitó. ¡Pilas!

Arrancamos con tres ejercicios deri-
vados de combinaciones de patterns
de Paul Gilbert, Ritchie Kotzen, Andy
James y obviamente mi propia visión
del asunto. 

En el Ej. Nº 1 vemos el ejercicio alfa
de Paul Gilbert. Es un pattern de dos
notas por cuerda, muy usado en
Pentatónicas. El secreto a nivel mano

izquierda es que nos reservemos los
dedos 1-3 cuando estamos en la 1ª
cuerda, y 1-2 en la 2ª cuerda. Atentos a
la púa, ya que es sólo descendente y
se combian siempre con ligado.

En el Ej. Nº 2 mezclamos el mismo
pattern, y le damos vuelta las acentua-
ciones con medio pattern de Kotzen y
tres de Andy James. 

El Ej. Nº 3 es ideal para usarlo en
una base Frigia en Em. Laburamos
sobre la escala Menor Armónica de  A,

respetando la fórmula de mano izquier-
da del primer ejemplo, pero en este
caso entre las cuerdas 2ª y 3ª.

Cuando  trabajamos entre las cuer-
das 3ª y 1ª, usamos el dedo 2 de la
mano derecha para la 1ª cuerda:
Hybrid Picking o también conocido
como Chicken Picking. Un moño.

¡A rockearla!    

Pablo G. Soler
www.facebook.com/pablosoleroficial
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¡Bienvenid@s nuevamente a Blues Box!
En la columna anterior vimos que un blues clásico de I, IV

y V no está realmente en una tonalidad, y lo importante que
era entonces trabajar sobre cada grado de modo indepen-
diente. Y, para empezar, vimos tres formas de arpegios rela-
cionadas a tres formas de acordes que, supongo, ya tendrás
memorizadas... ¿no?. Bueno, por si acaso...

Lo que haremos ahora será ver todas
la opciones con estas tres formas de
arpegios a lo largo de mástil, dividiéndo-
lo por zonas. Como ésto mejorará nues-
tro discurso al improvisar, y si tenemos
en mente la relación entre cada acorde y
su forma de arpegio correspondiente,
también mejorarán nuestros recursos
armónicos y de comping.

Para esto planearemos cuales serán
las formas de los acordes en los grados
I, IV y V de nuestra vuelta de blues en
una zona reducida del mástil, y aplicare-
mos los respectivos arpegios.

Luego, en la siguiente vuelta, repeti-
mos el procedimiento en otra zona del
mástil, y así hasta cubrir todo el mástil.
Aquí tienen un ejemplo sobre una vuelta.

Si bien acá pueden ver el ejemplo,
recomiendo ver el video de esta clase,
donde mostraré otros ejemplos y más
opciones.

Por último un consejo: Como ya he
dicho, tomate tu tiempo para asimilar
esto ya que es la base de las próximas
ediciones de Blues Box, y ante cualquier
duda, no dudes en consultarme que para
eso estamos. ¡Que sea Blues!

Andrés Rexach
andresrexachmusico@gmail.com

www.facebook.com/andresrexachart
www.instagram.com/andresrexach

Docente, guitarrista, compositor, productor y sesionista con más de 30
años de experiencia en Argentina y Europa, donde trabajó con numerosos
artistas internacionales (Brian May, Achim Wierschem, Ricky Martin,
Chayanne, Carlos Baute, y otros). Editó cinco discos solista (“Liberar los
instintos”, “2lives/1chance”, “Desiertos de la conciencia”, “Loneliness”,
“Nuestra historia en común”) y “Saint-Smith & Rexach-BHS1” junto a
Bethany Saint-Smith (USA). Columnista para las revistas Cutaway y
Guitarramania (España) y actualmente para Todo Guitarra yBajo.

LAS BLUES ZONAS

BLUES BOX
por ANDRÉS REXACH



Queridos colegas, atendiendo el pedido
de ejercicios técnicos, en esta columna vere-
mos cinco bases de Rocco Prestia de la
banda Tower of Power. Además de un enor-
me desafío de digitación, tocar la obra de
este genial bajista nos permite trabajar e
incrementar el sentido groove en nuestra
música. Presten especial atención a los stac-
catos: las figuras con un punto arriba o deba-
jo se tocan a la mitad del valor escrito y se
separan de la siguiente por un silencio. Este
último no existe en la partitura, pero debe
estar presente a la hora de interpretarla. 

En “You got to Funkifize”, la base Nº 1,
eviten tocar el Re al aire, aunque esto faci-
lite la digitación de la izquierda (o derecha
si son zurdos/as). Pisando esta nota en la
3º cuerda lograremos un sonido mucho
más controlado y mejoraremos  la técnica
de la mano en el diapasón. 

“Diggin’ on James Brown” es un eviden-

te guiño al clásico “I Feel Good” del propio
Brown. Luego de tocarla como está escrita,
diviértanse (play) llenando esos silencios
con arreglos propios. Esto es aplicable a
todas las bases.

En “Squib Cakes” sigan omitiendo la
2ª cuerda al aire. Toquen el primer Re con
el anular y el siguiente con el meñique
para poder llegar al Fa grave con mayor
comodidad.

En “Funk the Dumb Stuff”, la base Nº
4, seguimos trabajando la mano izquierda.
Con respecto a la derecha: para emular el
sonido tan característico en estas bases
grooveras, es fundamental pulsar fuerte
cuando sea necesario. Los trasteos son
más que bienvenidos, ecualización grave
o cuerdas lisas mediante.

“On The Serious Side” es un excelen-
te ejemplo del uso de octavas tocando la
nota más aguda a tierra precediendo a la

grave. La base tiene peso, pero a la vez
un balance rítmico muy particular. Invertir
el orden a la hora de tocar las octavas es
otro muy buen recurso para evitar la
monotonía en nuestras líneas de bajo. 

Por último, enfatizo la cuestión de desa-
rrollar estos ejemplos transcriptos aportando
el toque personal. Aunque esté buenísimo
tocar bases, fills y solos pre-estudiados, en
nada se compara a la satisfacción que pro-
viene de estar inspirados y tocar algo nuevo,
único e irrepetible, ¡nuestra música! Esto
sería el resultado de lo que emulamos de
otros músicos sumado al aporte personal. 

Rocco Prestia es una evidente influencia
para muchos bajistas modernos tales como
Joe Dart de los Wolfpeck, por citar sólo un
ejemplo. Les deseo un muy buen año 2021
¡Lo merecemos luego del anterior!

Pablo Santos
www.pablosantosbass.com

www.youtube.com/todoguitarraybajo
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Toca con Alejandro Lerner y JAF, y ha sido músico de David Lebón y director musi-
cal de  Diego Torres y Soledad Pastorutti. Ha grabado discos o participado en pre-
sentaciones en vivo de P. Aznar, Gloria Estefan, L. Gieco, H. Guarany, R. Juárez, Chico
Novarro, Pappo, L. Pereyra, Abel Pintos, Luis Salinas, Bebu Silvetti y Mercedes Sosa
entre muchos otros. Compartió grabaciones con Alex Acuña, Michael Brecker, Steve
Ferrone, Robben Ford y Carlos Santana. Tiene dos libros editados: “Técnicas moder-
nas aplicadas al bajo” y “Ritmos Folklóricos Argentino para Bajo y Bateria”.

TOWER OF POWER: ROCCO PRESTIA

TODO BAJO
por PABLO SANTOS
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El mantenimiento de
nuestra guitarra eléctrica
o bajo eléctrico es esen-
cial para la comodidad y
para el buen funciona-
miento del mismo. En
Argentina por ejemplo,
tenemos un clima durante
el año que es muy varia-
ble, con temperaturas en
verano que superan los
30º y en invierno tranqui-
lamente puede llegar a
0º. Esta variación de tem-
peratura hace que nues-
tro instrumento sufra esos
cambios.

¿Pero en qué sufre la
guitarra con los cambios
de estación? Los mangos
con el frío y el calor se
mueven, y por este moti-
vo toman más curva o
menos curva, lo que
genera una incomodidad
a la hora de ejecutar el
instrumento. A veces
notamos las cuerdas más
bajas o más alta, depen-
diendo de la estacion del año. Ése es el
momento justo para mandar a calibrar
la guitarra a un luthier de confianza.

La calibracion de una guitarra tiene
varios pasos a seguir que les detallo a
continuación: (1) Realizar ajuste del
tensor para dejar al mástil con la curva
deseada. (2) Limpieza del diapasón (3)
Pulido de trastes (3) Limpieza general
(4) Limpieza de potenciometros (5)
Colocación correcta de encordado
nuevo (6) Regulación de la altura de
cuerdas (7) Regulación de altura de
micrófonos (8) Ocatavado de cada
cuerda (9) Lubricación de cejilla.

Estos son los pasos a seguir para

calibrar una guitarra. Obviamente para
cada item hay una explicación y
muchas cosas a tener en cuenta que
vamos a ir analizando y viendo con el
correr de los próximos número de
nuestra revista. En la Fig. Nº 1 vemos
los tres tipos de curva de mástil, que
nos podemos encontrar en cualquier
guitarra eléctrica. Cuando tenemos una
curva cóncava como en el dibujo Nº 1,
tenemos que ajustar el tensor de a 1/4
de vuelta para generar una fuerza en
contra de la tensión que ejercen las
cuerdas, y así poder dejar el mástil en
una posición ideal. En caso del dibujo
Nº 2, cuando la curva es convexa, lo

que tenemos que hacer
es aflojar el tensor de a
1/4 de vuelta para que
afloje la fuerza que ejerce
en contra de la tensión de
las cuerdas, y quede en
la posición ideal. Las
cabezas de los tensores
vienen comunmente para
accionar con su respecti-
va llave Allen. En el caso
de una Stratocaster o
Telecaster, dependiendo
del año de fabricación y
el modelo, pueden venir
tanto en el talón del más-
til como en el clavijero.
También pueden llegar a
ser un tornillo en cruz en
vez de una llave Allen. En
cambio, en las guitarras
Gibson, se accionan por
el clavijero y es una tuer-
ca de bronce de 8 mm. La
llave viene con la guitarra
cuando se compra nueva.

En la imagen vemos
una de las formas de ver la
curva del mástil. Se apoya

la cuerda en el traste 1 y en el traste 16
o 17, y debemos de ver qué distancia
queda desde la cuerda al traste 7. Esta
distancia debe de ser entre 0,3 y 0,4
mm. Diíicil de detectar con la vista pero
es la única forma de verlo, ya que no hay
ninguna regla que pueda medir este tipo
de medidas tan chicas.

En el proximo número seguiremos
detallando cada paso de los menciona-
dos anteriormente, para la calibración
de una guitarra eléctrica.

Pablo Lojo Luthier
pablolojoluthier@hotmail.com

Facebook: Lojo Guitars
Instagram: pablolojo.luthier

MANTENIMIENTO Y CALIBRACIÓN (1ª PARTE)
NUESTRO GUITAR DOCTOR NOS REVELA CÓMO SE REALIZA LA
CORRECTA CALIBRACIÓN DE NUESTRO INSTRUMENTO.

Luthier de guitarras y bajos dedicado a la construcción de modelos propios con la
marca “Lojo Guitars”, y a la reparación y mantenimiento de instrumentos de cuer-
das. Desde hace seis años dicta Cursos de Lutheria. Trabajó con artistas interna-
cionales como Marty Friedman, Greg Howe, Marco Mendoza y Brushy. Entre los
usuarios de “Lojo Guitars” están Walter Giardino, Tano Romano, Gabriel Leopardi
(Cirse), Miguel Deluna Campos (Kapanga), Tomás Sussmann (Las Pelotas),
Fernando Vecchio (Las Pastillas del Abuelo), Luciano Napolitano (Lovorne), etc.

GUITAR DOCTOR 
por PABLO LOJO




