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“Rock es AC/DC. ¿Fito Páez se parece a AC/DC? Entonces no es rock”   
(Pappo).  

 

En Argentina, la palabra “rock” resulta ser algo abarcativa. Llamamos 
rock a Divididos y a Babasónicos, a Riff y a Charly, a La Renga y a Las Pelotas, 
a Los Redondos y a Los Tipitos, a Rata Blanca y a Kapanga, etc. Quizás en 
Argentina, la palabra “rock” se asoció históricamente, más a una postura 
social que a un estilo musical.  

 

“Sin distorsión no hay rock…” me dijo Pappo alguna vez. Y ciertamente 
que se refería a la distorsión en la guitarra, instrumento que sin dudas es el 
símbolo del rock.  

 

Viendo por la web algunos de los más recientes Festivales, esos que 
durante un par de días convocan en su ecléctica grilla algunas bandas de 
“rock” muy famosas, me sorprendí -para mal- por cómo sonaban. Cantantes 
que desafinaban, baches eternos entre tema y tema, desajustes varios, etc. 

Es más, los que mejor sonaron, fueron grupos de jóvenes que no hacían 
justamente “rock”, sino que eran artistas que contaban con músicos profesio-
nales que tocaban ¡…de verdad! 

 

Airbag, la banda de los hermanos Sardelli, la banda que tiene 23 años de 
vida, la que editó siete discos de estudio y dos DVDs, la banda que ganó pre-
mios Gardel, premios MTV y premios Grammy, la que tocó con una sinfónica 
de 60 músicos en la Usina del Arte y en el Luna Park, fue quizás la banda de ver-
dadero rock que mejor sonó en cada uno de los Festivales que mencioné ante-
riormente. Las pruebas están en YouTube, para quien quiera comprobarlo. 

 

Solamente en el 2022, Airbag hizo cinco Luna Park agotados y un Estadio 
Diego A. Maradona (ex Argentinos Juniors.), además de haber sido soporte de 
Guns ’N Roses en River, de integrar la grilla del Cosquín Rock, del Lollapalooza, 
del Quilmes Rock, y de girar por Argentina, y también por México, Chile, 
Paraguay, Bolivia, Uruguay y Colombia, entre otros países de Latinoamérica. 

 

Y si para algunos, Airbag es un trío de muchachitos que sólo atraen chicas 
a sus recitales, les convendría verlos y escucharlos en vivo como lo que son en 
realidad: una poderosa banda de hard rock con canciones, con decenas de hits, 
con solos de guitarra, con voces afinadas sin necesidad de auto-tune, cuyo públi-
co abarca a familias enteras, lo cual explica el nivel de su convocatoria.  

¿Un plus que emociona a todos? Hace muchos años que vienen tocando 
el Himno Nacional Argentino, logrando que sea una de las partes más espe-
radas de sus shows. 

 

“Sin distorsión no hay rock”… y Airbag cumple con la premisa de hacer 
rock, al pie de la letra.   

 

Pasando a otro tema y como si fuera poco, en esta nueva edición de TGyB 
presentamos una entrevista exclusiva con Paul Gilbert, quien estrena su 
nueva producción “The Dio Album”. 

También, el bajista Pablo Motyczak, integrante de Rata Blanca, nos habla 
de su trabajo dentro y fuera de la banda. 

El Niño Khayatte, uno de los protagonistas de la escena punk-rockera 
local, nos cuenta sobre su banda The Niño’s. 

Por último, los miembros de Fughu hablan sobre lo que es ser una banda 
independiente de rock/metal progresivo con proyección internacional en 
nuestro país. 

 

Todo esto, junto con las ediciones de música hecha por guitarristas loca-
les y del exterior, con informes sobre instrumentos y accesorios, y lógicamen-
te con nuestro Suple Técnico, repleto de columnas con ejercicios para guita-
rra y bajo, con informes sobre amplificadores y sobre luthería, con videos 
exclusivos en nuestro canal de YouTube. 

Marcelo Roascio 
info@todoguitarraybajo.com.ar
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¿Cómo... las guitarras no son de madera? Sí, es verdad. Las guitarras 
y los bajos eléctricos son en su gran mayoría de madera, o sino de alguno 
de sus derivados. Pero la historia nos muestra algunos ejemplos, donde 
este material fue reemplazado por otros de procedencia sintética. Tal es 
el caso de las Parker Fly, popularizadas en su momento por guitarristas 
como Adrian Belew (King Crimson), Carlos Alomar (David Bowie), Dave 
Navarro (Jane’s Adiction), Reeves Gabrels (Bowie), y también por nuestro 
Gustavo Cerati. Las Parker Fly se fabricaron desde el ’93 hasta el 2016. 

Y si bien, gran parte de estas guitarras estaba hecha de madera, al 
ser tan finas en lo que a su espesor se refiere, tanto el cuerpo, como el 
mástil y el clavijero se recubrían con fibra de carbón moldeada. También, 
su diapasón se moldeaba con fibra de vidrio de carbón, lo que contribuía 
a la robustez de estos instrumentos, al tiempo que mantenía su delgado 
perfil. En lo que se refiere a sus trastes, en vez de usar los tradicionales 
de níquel plata, las Parker llevaban trastes de acero inoxidable. 

Actualmente, las marcas que continúan experimentando con la fibra 
de carbón en sus guitarras son Emerald y Fibertone. Los fabricantes indi-
can que este material conserva su precisión a pesar de los cambios de 
humedad y temperatura. Previniendo la deformación y la flexión del 
mástil, los trastes no sufren ningún movimiento, la acción no cambia, no 
se necesita tensor, y no hay necesidad de un cambio en el puente. 

Lugox Music 
www.instagram.com/lugoxmusic 

https://bit.ly/42OmZ5J





Música

Actualmente estoy trabajando en mi cuar-
to disco instrumental, comienza diciendo este 
argentino residente en la ciudad de Los 
Ángeles (EE.UU.). Ya lancé varios singles, así 
que es cuestión de decidir cuántos temas van 
a estar incluidos en el producto final, para 
saber cuando lo terminaré. Pero si todo sigue 
con viento en popa, calculo que en un par de 
meses ya estará terminado. 

Por otro lado, tengo dos proyectos archi-
vados que en algún momento espero poder 
lanzar. Se trata de un disco de heavy metal y 
otro acústico instrumental, un poco más ali-
neado con el estilo de Seis Cuerdas, el dúo de 
guitarras flamenco/metal/fusión que tenía con 
mi hermano Ezequiel. 

 
DANZA DE MEDIANOCHE 
El proceso a la hora de grabar y/o compo-

ner ha sido prácticamente el mismo a lo largo 
de todos mis discos. Cuando la inspiración 
golpea la puerta, grabo las ideas y después 
hago toda la producción. En el caso de este 
nuevo disco “Beyond”, y a diferencia de los 
anteriores, he decidido lanzar los singles a 
medida que los iba terminando, y probable-
mente por eso también se escuchen diferen-
cias de sonido y mezcla. Pero eso me gusta, 
le da un carácter especial a cada canción. Ni 
mejor ni peor, solamente diferente. En la 
actualidad estoy grabando y produciendo el 
séptimo tema. Ya hay lanzados seis, y se pue-
den escuchar en Spotify (Martín Verry). 

 
SURFEANDO LA OLA 
Básicamente, la modalidad de composi-

ción no ha cambiado desde el inicio de mi 
carrera. Quizás las herramientas son diferen-
tes, la tecnología avanzó, pero al final del día, 
sos vos y tu guitarra. Si ahí está la canción, 
todo lo demás es sal y pimienta. Igual, hay 

que tener cuidado de no arruinar la comida 
con mucha sal... ¡o poca! 

En cuanto a los nombres de mis temas, 
tengo un amigo muy cercano que se ríe de 
mis títulos, porque no tienen lógica alguna. Al 
no haber letra, al ser instrumentales, es como 
difícil buscarle nombre. En mi caso, dejo que 
la música me indique el “humor” del titulo. 

 
CORRER O PELEAR 
Prácticamente, soy yo el que hace todo. 

Tocar las guitarras, el bajo, programar baterí-
as, teclados, cuerdas, etc. Después mezclo y 
masterizo. Estar a cargo de todo no es hones-
tamente la situación ideal, pero por el 
momento, es la forma en que estoy trabajan-
do, y lo disfruto mucho. Aprendo día a día 
cosas nuevas. Es importante entender para 
qué están las herramientas, y sobre todo no 
estar enojado con la tecnología. 

Tengo 54 años. Como muchos, vengo de 
otra escuela, la escuela análoga, y eso me 
ayuda mucho a exigirme a la hora de hacer 
las tomas. Si bien hoy por hoy es mas rápido 
y práctico copiar y pegar, me gusta tocar 
todas las partes de una toma, de punta a 
punta. Si hay algo que arreglar lo arreglo, 
pero el 90% tiene que estar en la toma, sino, 
la borro y hago otra. 

 
BATALLA INTERNA 
Todas mis grabaciones son realmente 

muy relajadas, ya que hago todo en mi casa, 
y me tomo mi tiempo para los detalles y 
demás. También, a lo largo de los años y la 
experiencia adquirida, sé cuándo debo frenar 
y dejarlo para otro día, o cuando seguir sin 
dormir ni comer (risas). 

Para grabar, uso mi vieja y querida Ibanez 
AH-10 con DiMarzio: un Super Distortion en 
el puente y un Fast Track 2 en el mango. Para 
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MARTÍN ETCHEVERRY 
Beyond 
Distrokid

las acústicas uso una Takamine NP-45C. 
Entro directo a la computadora con un DI 
Countryman, y en algunos casos paso por un 
Aria de Keeley (Overdrive+Comp). Entro a Pro 
Tools, y ahí uso un Nembrini Mesa/Boogie 
Amp Sim y un Nembrini Marshall Plexi Amp 
Sim. A veces, según el tema, también uso el 
Bias de Positive Grid. Los efectos son plugins 
varios (Soundtoys, Waves, Nomad). 

En algunos temas de “Beyond” creo 
haber usado también una Orville Les Paul que 
pertenece a mi hermano, y algún que otro 
pedal aquí y allá. En vivo uso una pedalera 
híbrida que incluye un preamp valvular The 
Kraken de Victory Amps, y un cargador de 
impulsos de Two Notes Torpedo M CAB+. Es 
muy probable que los temas restantes del 
nuevo disco los grabe directo, usando la 
pedalera. 

 
PUENTES ARDIENTES 
La verdad es que nunca he tocado mis 

temas en vivo, salvo durante los streams que 
hicimos durante la pandemia. Pero estoy pen-
sando en algún momento armar un trío, y 
usar pistas para todo lo que sean teclados y 
demás. Veremos si se concreta. 

Yo lanzo mis discos a través de Distrokid, 
y ellos se encargan de hacer la distribución 
digital a Spotify, Apple Music, y todas las pla-
taformas dedicadas a robarle la plata a los 
músicos... ¡Los tiempos han cambiado ami-
gos! Como dije, me pueden buscar bajo el 
nombre de Martin Verry en las plataformas 
digitales. Tuve que cambiarme el apellido por-
que ya había un Etcheverry, y yo no salía en 
los buscadores. Respecto a copias en CD, no 
creo que vaya a editarlo en ese formato. 

www.verrysmusic.com 
instagram.com/verrys_music 

facebook.com/EtcheverryMartin 



Música

Desde Necochea, este guitarrista nos 
cuenta que su presente musical pasa más que 
nada por la presentación de su disco solista 
lanzado en septiembre del 2022, además de 
comenzar a grabar y producir su próximo tra-
bajo. Tengo un estudio home, y tomo trabajos 
para el tiempo disponible, como grabar guita-
rras o producciones de algún recomendado. 

También comparto escenario como invi-
tado en algunos eventos tributo, organizo un 
certamen de batallas de bandas emergentes, 
para así aportar al desarrollo de nuevos gru-
pos locales en Necochea y estoy en un pro-
yecto audiovisual con el tema “Epiphany” 
para una obra en el teatro Cervantes produc-
tor Ramiro Lombardía 

 
REVOLUCIÓN EPIFANÍA 
El disco “Epiphany” nació de la idea de 

hacer un disco conceptual, (mi primer disco 
solista) recorriendo estilos de hard rock, 
melódico, heavy y un acento progresivo. Son 
diez tracks, con tres instrumentales, tres can-
ciones y cuatro temas. Por lo tanto, tuve que 
reversionar en algunos casos temas que com-
puse hace muchos años, y alinear con los 
actuales que compuse para este disco. 
También se dio que contaba con los medios y 
el tiempo para hacerlo.  

En los casos más actuales como el instru-
mental “Epiphany”, el tema va de menor a 
mayor en intensidad, con una impronta refle-
xiva de melodía, al punto que eleva con ritmo 
y sonoridad. A “Mix” lo compuse en el 2020. 
Hice música y letra, con muchos arreglos y 
detalles progresivos, como en el solo de gui-
tarra. “Cielo gris” es un rock melódico, donde 
también compuse letra y música. Tiene 
muchas guitarras, y otros instrumentos de 
cuerda como violín y contrabajo. La armonía 
de este tema es exquisita con un solo final 

que se desata. “Race Hit” es un instrumental, 
que tiene la fuerza de una competencia y un 
marcado acento heavy. “Pascuas” es también 
un instrumental, pero es realmente variado de 
climas y detalles, que recorren lo melódico, el 
rock, el hard rock y el heavy. A “Enigmas” lo 
compuse en el ’94. Es un hard rock con algo 
de soul y latino. Es un tema cantado que tiene 
un breve solo de batería, gentileza de Saulo 
Estopinian, tremendo baterista que aportó en 
todos los temas su estilo notable. Tiene tam-
bién el acompañamiento de Nicolás López. 
Este bajista grabó y aportó su tremendo estilo 
en todos los temas del disco.  

“Alas” lo compuse en el ’95, y está rever-
sionado. Va del heavy al hard rock, con 
mucha fuerza y velocidad. Después está 
“Siempre estaré”, que compuse en el 2000, y 
que acá está reversionado. “Circunstancias, 
debes confiar” y “Cae la noche” también 
están reversionados, y pertenecen a “Vientos 
de Alach”, una banda de punk rock progresi-
vo de la que participé en 2000. 

 
CIRCUNSTANCIAS 
Las grabaciones se realizaron en pande-

mia. Las baterías se grabaron en el estudio 
Mis Malana, y los bajos en estudio de Luján. 
Las guitarras en mi estudio home y retoca-
das en estudio GB. 

En los temas “Cielo gris” y “Mix” invité a 
Gonzalo Bernal que grabó voces en GB pro-
ducciones, y en “Alas” y “Siempre estaré” 
invité a Chevy I’Oca que grabó voces en 
estudio Mis Malana. También está Roberto 
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NEREO ESTOPINIÁN 
Epiphany 
Indep.

Ingentrón (Rufus) grabó los coros de 
“Enigmas”, y están Sebastián López (Zurdo) 
y Víctor Calcaterra (El Arcángel) que graba-
ron algunas guitarras en “Siempre estaré” y 
“Cae la noche”. 

Yo grabé todo con Marshall cabezal y 
caja Marshall, guitarras Ibanez Jem Prestige 
Japón, Ibanez RG350 DX90, una acústica 
Yamaha, y pedales varios. 

 
CAE LA NOCHE 
El disco lo pude presentar en Necochea en 

el teatro Luis Sandrini en enero de este año. 
Por la ausencia de Chevy Oca sumé a 
Florencia Pinzone, una artista local que se des-
taca por su entrega y talento como cantante. 
Por eso es que de “Alas” y “Siempre estaré” 
tengo una versión en vivo con su participa-
ción, en todas las plataformas de streaming. 

Tenemos fechas programadas en CABA, 
en Luján, en Tandil y en Mar del Plata. Para 
esas fechas cuento con Tamara Wind y 
Martina Stemen en las voces.  

Como el disco ya está en todas las plata-
formas, hice de forma independiente una edi-
ción de CDs para llevar a los eventos y conec-
tar en algunos casos con disqueras. 
Realmente creo que soy un privilegiado en 
contar con cada uno de los que participaron 
o aportaron al disco. Por eso, invito a todos 
los lectores de la revista a escuchar la expe-
riencia “Epiphany”. 

www.youtube.com/@nereoestopinian 
www.instagram.com/nereo195 
www.facebook.com/nereo195 



Música

Comencé el 2023 con el lanzamiento de mi 
nuevo disco instrumental “La era de la uni-
dad”, haciendo shows en la costa argentina, 
nos cuenta Martín Caraci. Actualmente estoy 
realizando presentaciones con pistas.  

Otras de las actividades que realizo son 
trabajos como sesionista, en shows o en gra-
baciones, y este año continúo con clases de 
guitarra y cursos de Coaching Guitar. Son 
para aquellos alumnos que vienen para desa-
rrollar puntos específicos en sus técnicas en 
función a la música. Lo importante es que 
uno utilice la técnica necesaria que poder 
expresarse. También doy de teoría aplicada, 
que significa entender y comprender lo que 
se utiliza y aplica. En el curso también hablo 
de la parte psíquica y emocional que transita 
o puede llegar a transitar el músico, en el 
camino del aprendizaje del instrumento.  

 
SON PARTE DE MÍ 
En comparación con el primer disco 

“Frecuencias & Emociones”, que era más den-
tro género heavy metal, este nuevo trabajo es 
algo más abierto, abarcando géneros como el 
rock, swing, hard rock, heavy y balada. Por 
ejemplo, “El mambo del boogie” es un tema 
con mucho swing. El título es un juego de pala-
bras, dado que en la canción hay una mezcla 
del boogie con ritmos del mambo.  

Otro es “Loco de Buenos Aires”, un tema 
del género metal, que es mi homenaje a Astor 
Piazzolla. En esta canción hay una fusión entre 
el heavy y el tango, en la cual hay bandoneón, 
xilofón y violines, entre otros instrumentos. En 
“Crazy Cool” hay una mixtura entre el género 
funk y el hard rock. Podría decir que “La era de 
la unidad” es un disco con ocho canciones, 
donde podés disfrutar de diferentes géneros 
musicales en forma instrumental.  

En el proceso de la composición, para 

plasmar generalmente una melodía, visualizo 
una imagen, evoco momentos vividos, emo-
ciones o sentimientos, los que me inspiran 
una melodía. Comencé con “La era de la uni-
dad” al poco tiempo que salió mi primer 
disco, que fue a fines del 2019. En el 2020, en 
pleno aislamiento de pandemia, empecé a 
crear las maquetas de cada canción, y el 
nombre que lleva el disco nace del momento 
que estábamos viviendo. Cuando me surgió 
el nombre, me sentí representado con el 
momento que estábamos atravesando. 

 
CRAZY COOL 
Cuando compongo, escribo para todos 

los instrumentos que requiere la canción. 
Escribo la partitura de batería, de bajo, de gui-
tarras, de teclados, pero siempre dejo que 
algún instrumento pueda colocar su impronta, 
sus arreglos. Creo que cuando uno tiene una 
idea y la escribe, el músico que vaya a inter-
pretarla clarifica más esa idea. Cuando le doy 
al músico la maqueta y la partitura, le facilita la 
interpretación. En la producción para realizar y 
obtener los sonidos de guitarras, tuve la cola-
boración de Ignacio Fioranelli. 

La grabación fue en etapas, dado que con 
el aislamiento obligatorio no se podía salir. En 
la primera etapa de grabación, debí buscar un 
baterista que pudiese grabar en su home stu-
dio. Lo mismo fue con el bajista y el tecladista. 
Una vez que las líneas de batería, bajo y tecla-
do fueron grabadas, comencé a grabar las 
guitarras en mi home studio, donde utilicé dis-
tintos VST. También, algunos sonidos que 
están en el disco fueron realizados con Midi. 
En la segunda etapa, ya terminado el aisla-
miento, grabamos las líneas del bandoneón en 
el estudio Medio Cielo. El disco fue mezclado 
y masterizado en La Nave de Oseberg. 

10 

MARTÍN CARACI 
La era de la unidad 
Indep.

A TODA MÁQUINA 
Para grabar este disco convoqué al bajista 

Fernando Marty, que ya participó en 
“Frecuencias & Emociones”. Él me acompañó 
en todo el proceso de este nuevo proyecto, y 
se encargó en la grabación del bajo. Por otra 
parte, estuve en la búsqueda de un nuevo bate-
rista, y a través de dos amigos me encontré 
con Matías Sala. Le mostré el proyecto, le 
gustó la propuesta, y comenzó con la graba-
ción. Con respecto al tecladista, a través de las 
redes descubrí a José Sammartino. Lo contac-
té, escuchó mi propuesta y comenzamos a tra-
bajar en la grabación de los teclados. 

Después, por recomendación de colegas 
conocí al bandoneonista Ariel Nurnberg, que 
grabó en “Loco de Buenos Aires”. Tengo tam-
bién que mencionar la participación de 
Alejandro Ridilenir, que acompañó una gran 
parte del proyecto, compartiendo su punto de 
vista en lo que se estaba gestando.  

 
NOCHES DE GUITARRA 
Todas las guitarras, tanto las líneas de 

base así como la guitarra lead, las grabé en 
mi home studio usando VST. Utilicé 
Mercuriall y Neural. La verdad es que me sor-
prendí al escuchar la calidad de sonido de 
estos VST. La guitarra con la que grabé es mi 
Ibanez Prestige RG 652 KFX con mics 
DiMarzio Tone Zone y Air Norton. 

“La Era de la unidad” es una producción 
independiente, y la distribución es a través de 
las plataformas digitales y en mi canal de 
YouTube. Lo que realizo me encanta también 
tenerlo en forma física, así que tal vez saque 
CDs de “La era de la unidad”. 

Facebook.com/martincaracimac 
Instagram.com/martincaracicachy 

YouTube.com/martincaraci 





Música

Durante una gira por Inglaterra en 
agosto del 2022, tuve la oportunidad de 
registrar esos espectáculos. La idea era 
tener un registro de la primera gira fuera de 
mi país. Además de “Live in England”, que 
fue un registro general de lo que ocurrió 
allí, también utilicé el material sobrante y 
lancé dos bootlegs: “Raw Shred, Live in the 
UK” y “Live in Hastings”. Todos se pueden 
escuchar en las plataformas habituales de 
streaming. 

En general, el material es una colección 
de presentaciones en Oxford, Hastings y 
Brighton (UK). Para mí, esto fue una fiel 
representación de la ruptura en mi carrera, 
y una manera de engrandecer mi catálogo 
personal, comienza diciendo desde Goiânia, 
Brasil, el guitarrista Luis Maldonalle 

 
ALAS DE FUEGO 
Proveniente de una secuencia de dos 

álbumes en menos de un año, “Viking 
Heart” en 2021 y “Maestro” en 2022, 
ambos basados en una estructura de heavy, 
hard y neoclásico, “Furia” (2023) es más 
moderno y probablemente el más pesado 
de los tres. Para mí, es el más diferente, 
pasando por lo neoclásico y también algo 
de Hendrix y hard rock, hasta las canciones 
con orquesta. Otra particularidad de “Furia” 
es que cuenta con cuatro canciones canta-
das. Es la primera vez que he hecho esto en 
mi trabajo. 

El álbum lo escribí en tres semanas, en 
noviembre de 2022, incluyendo los Midis y 
las letras. Primero estructuré toda la parte 
instrumental, y luego decidí el estilo y las 
partes con voces. A partir de ahí, trabajé en 
las letras. A principios de diciembre, me fui 
a grabar al estudio con todo el material 
escrito y compuesto. 

CAPRICCIO DEL DIAVOLO  
He estado trabajando con el productor 

Lucas Arbalest, y juntos hemos hecho tres 
álbumes hasta ahora. La cosa funciona de 
forma muy simple y práctica, y los resulta-
dos han sido muy positivos. En cuanto a 
“Furia”, creo que hemos hecho un gran tra-
bajo en muy poco tiempo, lo que no suele 
ser una práctica común en lo que es hacer 
un álbum. 

Todo el proceso de composición tomó 
tres semanas. En el estudio, estuvimos tres 
días espaciados, y así se completó el 30% 
del álbum en la primera sesión. Es importan-
te destacar que siempre llevo las guías con 
guitarras, los bajos y Midis ya todos listos, 
lo que nos permite ganar tiempo para 
estructurar mejor las baterías y los teclados. 

 
EN EL OJO DE LA TORMENTA 
En el álbum “Live in England” toqué en 

formato de trío, acompañado por el baterista 
Chris Williams (Gama Bomb) del norte de 
Inglaterra, y el bajista Murilo Rassi, un 
amigo de toda la vida, quien ha vivido en el 
Reino Unido durante casi dos décadas. 

En el estudio, para “Furia”, toqué todas 
las guitarras, todos los bajos y líneas Midi, 
mientras que Lucas Arbalest se encargó de 
la parte de los teclados y la batería. Esta 
elección se debe al presupuesto y al tiempo 
disponible, lo cual ha funcionado desde que 
comenzamos con “Viking Heart”. 
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LUIS MALDONALLE 
Furia 
Tree House Records

SOY TU OSCURIDAD 
Respecto a los equipos que utilicé, con-

fié únicamente en mi fiel Stratocaster del lut-
hier Bosco Custom Guitars, equipada con 
pickups Fury Seymour Duncan. 

En cuanto al set del álbum, optamos por 
el uso de plugins, utilizando el STL. Como 
amplificadores, escogimos el Marshall JCM 
800 y el EVH 5150, con el preset de Andy 
James. Para los solos, también hice uso de 
un pedal de boost analógico Fender YJM 
signature y un Delay Boss DD6. Además, 
tocando con mis selecciones de púas 
Schultz 1,5 mm y cuerdas .009/.042, logré 
alcanzar la excelencia que buscaba. 

 
INFERNO CANTATA 
Lamentablemente, aún existen impor-

tantes obstáculos en cuanto a la distribución 
del disco por aquí en Brasil. He optado por 
una pequeña tirada, con el objetivo de valo-
rar y agregar valor a mi obra. Pero es difícil 
hacer que estas copias lleguen a todas par-
tes. 

El álbum está disponible tanto en strea-
ming como en CD. Fue lanzado por el sello 
discográfico Tree House Records en 
Inglaterra. Pero incluso así, lograr una edi-
ción y distribución más adecuada resulta en 
mi país prácticamente inviable. 

 
www.instagram.com/maldonalle 

https://linktr.ee/Maldonalle
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música y la duración del set. Pero si un show 
promedio son doce canciones, conviene pen-
sar en las melodías en grupos de tres o cuatro 
canciones. Tratemos de encontrar movimiento 
en esos segmentos, con tempos más lentos a 
más rápidos, o de rápidos a lentos, o agrupe-
mos temas o estados de ánimo similares. 
Luego, cada uno de estos segmentos debe fluir 
entre sí de alguna manera lógica, para crear un 
conjunto completo que lleve a la banda y al 
público en un viaje. 

 
EVITANDO SIMILITUDES  

Las canciones con arreglos instrumentales 
parecidos, estructuras similares (estrofa/estri-
billo/puente/estribillo/outro), o interpretadas en 
la misma tonalidad, normalmente no deberían 
tocarse seguidas. Apilar estas canciones una 
después de la otra, resaltará los elementos que 
son similares. Veamos esas canciones, y haga-
mos un esfuerzo para espaciarlas a lo largo del 
show. 

 
CANCIONES QUE FLUYEN 

El flujo de un set dice mucho de la profe-
sionalidad del artista, y tendrá un impacto sig-
nificativo en el disfrute del show en vivo. 
Grandes actuaciones separadas por silencios 
incómodos o afinaciones constantes, darán 
como resultado una presentación decepcio-
nante. Elijamos melodías que puedan combi-
narse sin interrupción, y mezclémoslas entre 
sí. Puede que no siempre sean socios obvios, 
como por ejemplo “We Will Rock You” y “We 
Are The Champions” de Queen. Es difícil no 
escuchar esas canciones como un dúo. 

Es una buena idea, siempre que sea posi-
ble, ensayar el set en orden antes del concierto, 
completarlo con estos finales/introducciones 
combinados, y resaltar puntos específicos en 
los que se desea dirigirse verbalmente a la 
audiencia. 

 
TERMINANDO A LO GRANDE 
No es necesario guardar nuestra  mejor 

canción para el final. Pero al igual que la aper-
tura, el número de cierre es una canción 
importante del set. Hay que cerrar con algo 
que cause una impresión, y que hará que el 
lugar explote cuando hayamos terminado. 
También es una buena opción algo que esté en 
nuestra zona de confort, y que también sea 

uno de los favoritos de la banda. 
 

TANQUE DE RESERVA  
Siempre es bueno tener algunas canciones 

en el tanque de reserva, en caso de que sea 
necesario ampliar la presentación, o si el públi-
co simplemente no acepta un no por respues-
ta. Aquí es donde un buen cover puede ser una 
adición bienvenida a nuestro repertorio, y un 
regalo inesperado para los fans. 

 
LA LISTA IMPRESA 

Hay bandas que pueden improvisar y crear 
un espectáculo de forma libre, pero hasta que 
lleguemos a ese nivel, es mejor imprimir o 
escribir en letra grande y legible listas de can-
ciones para toda la banda. No hay muchas 
mejores formas de acabar con nuestra profe-
sionalidad que agacharnos constantemente 
para elegir el tema que sigue, o que el cantante 
pregunte repetidamente: “¿Cuál es la próxima 
canción?” en el micrófono. 

 
SER FLEXIBLE 

Después de todo ese trabajo definiendo, 
practicando, y escribiendo la lista ideal, convie-
ne ser receptivo a los cambios. Tal vez haya-
mos metido cierto estado de ánimo en el públi-
co, y que no esté listo para esa balada de ocho 
minutos. O simplemente, vemos la señal del 
stage indicando los últimos cinco minutos, y 
tenemos que cortar algunas melodías. ¿Qué 
pasa si el guitarrista rompe una cuerda? ¿Qué 
pasa si hay que extender el set y queremos 
mantener intactos los temas de cierre? Hay 
muchas razones por las que es posible que 
tengamos que hacer algunos cambios sobre la 
marcha en el orden del set, y la banda, el soni-
dista, y el encargado de las luces (si correspon-
de), deben poder adaptarse a los golpes. 

 
APRENDER DEL PASADO 

Si estuvimos haciendo esto durante algún 
tiempo, sabemos que lo que creemos que son 
nuestras canciones más asombrosas y asesi-
nas, no siempre son las que eloquecen al 
público. Comencemos a prestar mucha aten-
ción a las que provocan reacciones de la 
gente, y tengamos eso en cuenta para nues-
tras futuras listas de temas. 

Andre Calilhanna 
blog.discmakers.com 

informe

S
HACIENDO LA LISTA DE TEMAS
Definitivamente, existe un arte en la elaboración de una buena lista de canciones, 
y aquí presentamos una serie de consejos para guiarte en el camino correcto.

ABRIENDO CON TODO 
Sea cual fuere el concierto, nunca es una 

mala idea salir con una canción animada y 
potente. Por supuesto, no todos los artistas 
basan su repertorio en canciones de ritmo ace-
lerado. Tal vez, una mejor sugerencia es abrir 
con una canción que sea un ganador compro-
bado entre los fans, y que a la vez tenga una 
melodía que hará que un extraño se siente y 
preste atención. Esta es nuestra oportunidad 
de convencer a alguien de que se quede en el 
show para que nos escuche. 

También es una buena idea comenzar con 
algo con lo que estemos muy cómodos. Una 
composición completamente nueva o un arre-
glo más complicado, probablemente no sea 
una gran apertura. Hay que aclimatarse al soni-
do en el escenario, a la mezcla del monitoreo, 
a la multitud, y también al nivel de adrenalina. 
Así que no conviene elegir una melodía muy 
desafiante para comenzar el espectáculo. 
Juguemos en nuestra zona de confort. 

 
VARIANDO TEMPOS 

Al igual que con el ritmo de un álbum, un 
buen set tendrá generalmente un tira y afloja, 
con subidas y bajadas. La carga inicial de un 
set con canciones más rápidas y agresivas, 
hará que el comienzo sea estridente. Pero ojo, 
porque es posible que tanto los músicos como 
la audiencia se cansen, sin mencionar que nos 
quedamos con una segunda mitad llena de 
melodías más lentas. Pensar en un set más 
grande como grupos de mini-sets, es una 
forma de evitar que las cosas se desequilibren. 

 
CONSIDERANDO AL VOCALISTA 

Así como hay que variar la selección en 
términos de tempo y tonalidades, conviene 
tener en cuenta al vocalista, al crear un orden 
establecido. Si hay dos o tres canciones que 
exigen un rango más amplio, es preferible no 
comenzar con ellas, y no apilar esas melodías 
todas juntas. Lo mismo ocurre con los solos de 
guitarra y otros instrumentos solistas. Si exis-
ten tres o cuatro melodías que presentan piro-
tecnia de guitarra, conviene separarlas, para 
que no sea un aluvión de solos en un mismo 
punto del set. 

 
DIVIDIENDO EL SET 

Las cosas varían mucho según el tipo de 



CComo en otros momentos de mi vida 
jugando al escritor de artículos, me dispongo 
a buscar un tema tanto atractivo como a la vez 
útil, para ustedes que leen la Todo Guitarra y 
Bajo. Un poco pensando, y otro tanto recu-
rriendo al banco de preguntas existenciales 
que me hacen los clientes de mi estudio, me 
dispongo a responder la duda: ¿qué progra-
ma es mejor para grabar? 

 
DAW O NO DAW 

Voy a comenzar por poner un poco de luz 
sobre este asunto, como también por verter 
algunos conceptos al respecto. En un mundo 
plagado de anglicismos, dejamos de decir 
“programa” y diremos “Daw”, de la sigla 
Digital Audio Workstation.  

¿Qué es un DAW? Es un programa que 
transforma sonidos analógicos como voces o 
guitarras en ceros y unos, para trabajarlos o 
procesarlos en una 
computadora. Por otro 
lado, no hay uno mejor 
que otro. No hay, como 
suele pensarse, una 
calidad de audio mejor 
en un programa que en 
otro. Y por último, una 
frase que me dijo uno 
de mis maestros, de 
esos que los veo y me sigue emocionando: el 
gran Tweety González. Tweety dijo: “el talento 
no está en el DAW”. 

Por todo esto es que los voy a clasificar 
en tres grandes características. 

(A) Compatibilidad con sistemas operati-
vos. Si corre en Mac, en Windows, en Linux (si 
usás Linux, no descartaría una visita con un 
profesional). Si el DAW funciona en tablets, 
etc. Hay gente que hace beats en tablets del 
gobierno; no voy a dar nombres... 

(B) Accesibilidad (precio). Es muy impor-
tante ésto, sobre todo si estás comenzando a 
producir, ya que hay algunos DAWs gratis, 
otros por suscripción, y otros muuuuy caros. 
También están los crakeados, pero yo los evi-
taría. Habiendo algunos muy buenos total-
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mente gratis, no tiene sentido 
(C) Perfil, que es el uso que le vamos a 

dar. Teniendo en cuenta que se puede hacer 
de todo en todos, hay algunos mejores a la 
hora de componer, otros mejores para mez-
clar, y otros aún mejores para producir. En 
algunos casos, las herramientas de mezcla 
son más sencillas, o la parte de producción 
más compleja en otros. A continuación les 
menciono mi Top 10 personal. 

 
UNO X UNO 

10- Cakewalk: Yo probé este DAW cuan-
do se llamaba Sonar. En ese momento de mi 
carrera me pareció bastante difícil de usar, 
pero había algún material bibliográfico que me 
ayudó bastante a entenderlo. Hoy, el Cakewalk 
es absolutamente gratis, con una gran varie-
dad de plugins. Se puede grabar, producir, 
mezclar, editar, masterizar. Es compatible con 

Windows. Nota personal: hace demasiadas 
cosas como para destacarse en alguna. 

9- Bitwig Studio: Muy parecido a Ableton 
Live. Algunos ingenieros que trabajaron en 
Ableton colaboraron en su creación, y de ahí la 
similitud del piano roll, la interfaz, los tracks. 
Destaco su sistema de edición con módulos, 
que lo hace muy amigable a la hora de editar. 
Compatible con Windows, Mac y Linux. Tiene 
una versión gratis de 8 canales, una de pago 
de 16, y una suscripción para recibir actualiza-
ciones. Yo agregaría que si estás buscando 
crear sonidos únicos o beats originales, lo 
agendes. No te va a defraudar. 

8- Reaper: Este DAW es raro y feo como 
alguno de esos compañeros que todos tuvi-
mos en la secundaria, pero cumple bien su 

trabajo. Corre en Mac, Windows y Linux. Si 
estás produciendo contá con él, y lo podés 
pagar o no, si no querés... Es cierto, ya que 
podés descargar gratis la misma versión que 
pagando. Mi recomendación a la hora de deci-
dirte por Reaper, es su gran comunidad y can-
tidad de info que hay en la web. 

7- FL Studio: Cuando yo empezaba a pro-
ducir hace como... No, no voy a decir cuánto, 
este DAW era considerado como un chiche o 
aplicación para niños. 15 años después (...al 
final lo dije), lidera la lista de opciones si estás 
haciendo ciertos estilos que necesitan 
muchos ritmos y beats. Compatible con 
Windows, Mac y Linux. Tiene cuatro versio-
nes, todas pagas. Como nota personal, puedo 
agregar que sólo es bueno para hacer bases y 
muy buenas, pero nada más. 

6- Reason: Es para mí, como mi novia del 
secundario; jamás lo olvidaré. Produje una 

cantidad tremenda de 
cosas con este DAW. 
Desde álbumes y can-
ciones, hasta obras de 
danza y música para 
películas. Adoro su 
interfaz. Cada plugin o 
efecto es un rack que se 
coloca y patchea con 
una imagen muy real, 

con todo y cables que se mueven. Compatible 
con Windows y Mac. Tiene una sola versión de 
pago, y lo suyo es la producción musical. Lo 
mejor de Reason es que funciona como un 
gran paquete de plugins, ya que se puede con-
catenar en modo esclavo con otros progra-
mas, mediante la función “Rewire”. 

5- Cubase: Es mi ex esposa, a la cual visi-
to seguido. Es uno de los más completos en 
su interfaz, con muchos colores, súper atrac-
tivo. Si bien es muy bueno en casi todo,  yo lo 
sigo usando para mezclar y masterizar. En 
esto es imbatible. Si bien no fue el primero, sí 
fue el primero que se planteaba en serio la 
multifunción y compatibilidad. Corre en Mac y 
Windows. Cuenta con tres versiones pagas, 
más alguna licencia que te viene al comprar 

¿QUÉ PROGRAMA  ES 
MEJOR PARA GRABAR?

Las estaciones digitales de trabajo son las que gobiernan a la hora de encarar la gra-
bación, mezcla o masterización en nuestra computadora. En esta nueva columna, el 
productor y CEO de Pampa Records BA nos comparte su Top 10 en este rubro.



una placa o teclado. Si necesitás grabar bandas 
o solistas, ponélo primero en tu lista. 

4- Studio One: Uno de los más nuevos en 
el mercado. Compatibilidad con Windows y 
Mac. Versiones pagas y una free. Es ideal para 
componer. Tiene una herramienta que te 
sugiere progresiones de acordes, por si no 
sabés mucho de música. Mi pulgar abajo es 
que sus instrumentos y plugins nativos no son 
muy buenos, y su comunidad es escasa, con 
lo cual no hay tanta info, debido a que es un 
vino joven. Perdón, un DAW joven. 

3- Pro Tools: En un tiempo era el más 
groso, muy universal y requerido. En ciertos 
trabajos sólo te aceptaban si usabas Pro Tools. 
Hoy creo que ese prejuicio se habrá flexibiliza-
do. Su interfaz es un verdadero trompis en la 
boca del estomago. Nunca lo usé, salvo que 

algún cliente de la publicidad que me mandaba 
cosas en Pro Tools lo exigía. Muy usado en 
estudios profesionales. Corre en Win y Mac. 
Tiene versiones pagas, y una free. 

2- Logic: Sólo tiene una versión de pago, 
y funciona sólo en Mac. Todo bastante elitista. 
Una gran colección de sonidos, plugins y 
packs. Es muy bueno en todo, pero el que 
mucho abarca... poco aprieta. 

1- Ableton: Voy a reconocer que también 
le doy el primer puesto por cuestiones contrac-
tuales con la marca. No obstante, soy muy feliz 
y estoy muy enamorado en mi matrimonio 
actual por conveniencia. Cada día descubro 
algo nuevo que me maravilla. Es ideal para pro-
ducir en home studio o personal studio. 
También sirve para tocar en vivo. Está orienta-
do hacia el loop, lo que hace muy fácil para 

componer y producir. Creo que es un prejuicio 
que se lo considere solamente para música 
electrónica. Cualquier estilo es aceptado dentro 
de este titán. Compatible con Windows y Mac, 
y tiene tres versiones de pago. La tope de gama 
(11 Suite) te permite bajar una cantidad muy 
grande de librería desde su web. 

 
Con esta lista espero haber podido ayudar-

te a decidir por alguno. Recalco que este Top 
10 sólo es informativo y personal. No hay uno 
mejor que otro, y definitivamente sos vos quién 
decide cuál le queda mejor y con cuál vas elegir 
estar frente a frente, tantas horas de su vida. 

Me despido hasta la próxima, y dejo el 
Instagram para cualquier duda. 

Oscar Irustia 
Instagram.com/oscarirustia



BBioferia es el evento de sustentabilidad y con-
sumo responsable más grande de Latinoamérica. 
A lo largo de tres días se realizaron actividades 
junto a empresas, emprendedores y organizacio-
nes que promueven un estilo de vida sustentable 
y un desarrollo sostenible. 

Esta cuarta edición tuvo lugar en el 
Hipódromo de la Ciudad de Buenos Aires, y es la 
primera vez que junto con los habituales food 
trucks de comida, stands de vestimenta, movili-
dad, ecoturismo y accesorios varios, se incluyó a 
un emprendedor de instrumentos musicales. 

 
El caso de Mundo Caoba es el del luthier Tony 

Lynola, quien fabrica su versión de las famosas 
Cigar Box, Tin Box y Plate Guitars con materiales 
reciclados, los cuales usa también para la fabri-
cación de ukeleles con escala de 16”. 

“Mis instrumentos pueden ser a partir de una 
caja de habanos de cedro o arce (Cigar Box 
Guitars), de alguna vieja patente de autos (Plate 
Guitars), o también de viejas latas de aceite (Tin 
Box Guitars). 

Por ejemplo, el Cigar Box Guitar trae un 
mango neck-thru sin tensor de guayubira o de 
maple, con diapasón de otro material que sirve 
para repartir la tensión de las cuerdas, y una caja 
que está hecha con una caja de cigarros. Cuando 
hago instrumentos afinados en Do, los hago de 
cuatro cuerdas, y cuando los hago de tres cuer-
das, los afino en Sol. 

Dependiendo del modelo puedo usar un 
puente fijo o uno móvil, y un pickup cerámico de 
eléctrica tipo Telecaster. 

En cuanto a las Tin Guitars, pueden tener un 
cordal, luego un puente fijo o móvil, y en cuanto 
al micrófono, puedo usar uno de Strato. Las Tin 
Guitars tienen como todas un control de volu-
men, y a veces les puedo colocar dos resortes 
adentro, similares a los que lleva la reverb de un 
ampli, para lograr una mayor resonancia y sus-
tain en el instrumento. 

La idea de estos instrumentos es la de tocar 
simple, ya sea haciendo acordes o líneas melódi-
cas con un slide. Pueden ser o bien una introduc-
ción al mundo de las cuerdas para el principiante, 
como algo apto para el profesional que busca un 
instrumento bien blusero para tocar con slide”. 

 
@mundo-caoba 

16

informe

Por primera vez, el evento de sustentabilidad y consumo responsable más gran-
de de Latinoamérica, presentó un stand dedicado a instrumentos musicales 
fabricados con materiales reciclados.

MUNDO CAOBA



guitarra. En aquellos años tuve en claro que 
si quería intentar tocar bien tenía que estu-
diar. Comencé en un instituto en Villa 
Urquiza, donde estuve un año. Luego vinie-
ron muchos profes como Osvaldo Verón, 
Oscar Mangione, estuve en la primera época 
de TMA, la escuelita de David Lebón, estudié 
un tiempo con Martin Knye (Kamikaze, 
Magiar, KZ4), con Miguel Botafogo, y con el 
proferock Marcelo Roascio.  

Luego vino una etapa en la que quería 
entender un poco sobre jazz, y ahí aparecieron 
Daniel Pellegrini y Ale Demogli. Intenté estu-
diar, o al menos tener alguna idea muy vaga de 
flamenco con Fernando Herrera.  

En otro momento estudié armonía con el 
bandoneonista Enrique Seoane, y con el pia-
nista de jazz Ricardo Nolé hice armonía, 
audioperceptiva, y el método de Paul 
Hindemith. ¡Terrible...!, eso sí que me resultó 
muy difícil (risas). 
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Realmente guardo grandes recuerdos 
de esa etapa. Miro hacia atrás y me digo 
que fue muy bueno haber tenido el deseo y 
las ganas de estudiar con todos esos gro-
sos. Eso es algo que intento compartir y 
disfrutar en este tiempo con mis alumnos. 

 
FERRETERÍA 

Hoy por hoy estoy usando una Ibanez 
RG550 Genesis. En ocasiones también 
uso una Aria Mac, marca de la que duran-
te varios años fui endorser, o una 
Telecaster Annia que rockea a full. 

De la guitarra voy al inalámbrico de 
Line 6. Luego siguen el afinador, un suave 
overdrive OBI de Maza, una disto Friedman 
BE OD, un Ep Xotic booster, y un Isp deci-
metor. Desde ahí voy a dos pedales 
Neunaber (reverb y delay), que me los 
recomendó mi amigo y guitar gurú 
Eduardo Nogueira de Music Trader. 

Si voy por línea, la reverb Neunaber la 
conecto a un simulador de gabinete 
Chameleon de AMT. Pero a veces, en 
lugar de salir por línea, uso el ampli 
Seymour Duncan Power Stage 170. Me 
gusta salir por el Duncan, pero última-
mente en muchos de los lugares que 
toco, los sonidistas prefieren conectarlo 
por línea. Ah, en la Pedaltrain tengo un 

par de porta púas de Papua Rocks.  
Desde hace varios años soy endorseer de 

cuerdas Martin Blust. Uso .009 Extra Light 
para las eléctricas, y Martin Blust Special 
Silver Plated para las acústicas. 

 
INSTRUMENTAL 

Venía muy copado con los primeros dis-
cos de Yngwie, Satriani y Vai. Y a comienzos 
de los ‘90 comencé a armar mi proyecto 
solista de rock y heavy instrumental, con el 
que sigo haciendo en la actualidad mi música 
y tocando en vivo. Llevo grabados cuatro 
discos. El primero fue “El lugar de los mila-
gros”, que lo grabé en 1998. Luego siguieron 
“El día después”, “Rarezas” y “La involución 
del primate”. 

Actualmente estamos haciendo shows y 
componiendo temas nuevos con la Sigales 
Band, junto a Lester Ramírez en batería y 
Gustavo Ancillotti en bajo.  

Nuestro colaborador de la columna técnica “Planeta Gales” cumple treinta años 
escribiendo sobre técnicas de guitarra en distintas revistas, y casi cuarenta y 
cinco años de carrera. En esta nota charlamos con él sobre su trayectoria.

entrevista 

MIGUEL SIGALES

Es increíble, pasaron treinta años 
desde la primera nota en la revista El 
Musiquero. Me acuerdo que esa primera 
nota trataba sobre string skipping. En El 
Musiquero escribí durante ocho años. 

Le siguieron columnas en las revistas 
Music Shop, Guitarristas y Bajistas, Power 
Music, y desde hace catorce años escribo 
mi columna “Planeta Gales” en Todo 
Guitarra y Bajo, donde sigo desarrollando 
algunas de las ideas que me formaron 
como músico. A veces no lo puedo creer, 
¡pero ya son más de 350 notas! 

 
ENSEÑANZA 

El primero de mis libros, “Guitarra a 
mil (Estudios para velocidad)”, fue editado 
por primera vez en 1994. Al poco tiempo 
escribí el volumen II, y años más tarde 
“Guitar training”. Todos estos libros venían 
con audio. En “Guitarra a mil” escribí sobre 
escalas, string skipping, tremolo picking, 
púa alternada, y sobre algunas técnicas que 
hoy son muy conocidas, pero que hace 
treinta años recién estaban naciendo. Me 
da orgullo y alegría haber podido escribir 
en esos tiempos tan lejanos sobre string 
skipping, sweep picking, economy picking 
y púa inclinada a 45 grados. 

Lo que yo le diría a los nuevos guita-
rristas, es que además de estudiar, practicar 
y tantas otras cosas, que trabajen para poder 
fluir en el escenario. Un actor, un bailarín, la 
mayoría de los grandes deportistas, además 
de entrenar, trabajan ese aspecto. Que sean 
su mejor versión, y sobre todo, que disfruten 
del camino 

 
EN EL PRINCIPIO 

Comencé a principios de los ‘80. Mi pri-
mera influencia fue Led Zeppelin. Ése fue el 
comienzo, y mi ídolo fue Jimmy Page. Luego 
aparecieron Blackmore, Iommi, Van Halen, 
Pappo, Randy Rhoads, George Lynch, Yngwie 
Malmsteen, Tony MacAlpine, Joe Satriani, 
Steve Vai, Petrucci, Allan Holdsworth, 
Gambale, Al Di Meola. Todos ellos me acom-
pañaron en mi etapa de aprendizaje y creci-
miento musical. 

Desde el comienzo, siempre tuve 
muchas ganas de estudiar y conocer sobre la 



TTodo Guitarra y Bajo está cumpliendo 
14 años, y si reflexionamos un poco, es 
impresionante cómo ha cambiado y trans-
formado el mundo en estos 14 años. Las 
redes sociales, las plataformas digitales, los 
celulares como los conocemos hoy, los 
emuladores de amplis, entre otras cosas, 
eran sólo una promesa cuando este proyec-
to estaba en sus primeros pasos. 

Cuando nació esta revista, que ahora se 
descarga de forma digital de su sitio web, el 
mundo se estaba transformando hacia lo 
que conocemos hoy, y creo que en este 
momento, como si estuviéramos viviendo 
en la serie Dark, podemos decir que “está 
volviendo a pasar”.   

 
CADENA DE BLOQUES 

Hoy en día, hablar de Web3 e 
Inteligencia Artificial es casi un cliché. No 
hay influencer, youtuber o instagrammer que 
no hable sobre este tema. Los músicos, 
como todos los artistas, somos seres 
románticos, y como tales, solemos ser un 
poco más reacios a los avances tecnológi-
cos. Siempre nos cuesta despegarnos de 
aquellas cosas que nos emocionaron cuando 
éramos niños o adolescentes. Sin embargo, 
creo que estamos viviendo una nueva revo-
lución, que no sólo cambiará la forma en que 
vivimos, consumimos, trabajamos y nos 
relacionamos con el mundo, sino que tam-
bién cambiará la forma en que estudiamos, 
creamos y compartimos nuestro arte. 

Seguro se estarán preguntando qué 
tiene que ver todo esto con la guitarra, y por 
qué lo estoy mencionando en un artículo 
que está por fuera de mi habitual columna 
técnica. ¡Pásame algunos licks, chabón! 

Fue así como esta vez decidí compartir 
algunas herramientas de IA, que lejos de ser 
una forma de "hacer trampa", pueden ayu-
darnos a desarrollar y disfrutar aún más de 
nuestra música y nuestra carrera musical. 
En este artículo, les voy a compartir las 10 
herramientas de IA más interesantes que 
me crucé hasta ahora y que les recomiendo 
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probar e investigar, para ver de qué forma 
pueden ayudarlos a potenciar su creativi-
dad. Ya sea para optimizar el tiempo, y así 
tener más tiempo para hacer música y prac-
ticar, o para obtener nuevas herramientas 
que nos puedan ayudar a promocionarnos 
como artistas, mejorar como intérpretes, o 
incluso para poder materializar sonidos, 
ideas y sensaciones que hasta el día de hoy 
solo están en nuestra mente. 

En los años ‘60, Jimi Hendrix tenía inge-
nieros a su alrededor que lo ayudaban a 
materializar los colores y sonidos que veía 
en su cabeza, con efectos como el Uni-vibe 
y el Octavia. Hoy en día, esos asistentes e 
ingenieros pueden ser virtuales y están al 
alcance de todos nosotros. 

PRESENTACIÓN 
Veamos cómo se presentan las compa-

ñías que están creando estas herramientas. 
“Boomy es una compañía de Inteligencia 

Artificial Generativa, fundada para democra-
tizar la composición y producción de cancio-
nes aún más que el sintetizador en los años 
70, la caja de ritmos en los años 80 y 90, las 
estaciones de trabajo de audio digital en los 
años 2000 y las bibliotecas de muestras y 
ritmos en los años 2010. 

En cada uno de estos casos, sin embar-
go, se requerían músicos capacitados para 
operar esta tecnología con el fin de producir 
canciones. El punto de venta de la IA gene-
rativa es que no se necesita ningún conoci-
miento o entrenamiento musical. Cualquiera 
puede potencialmente crear una canción 
exitosa con la ayuda de computadoras que 

evolucionan con cada frase de guitarra o 
ritmo de batería producidos artificialmente”. 
Ésto lo extraje del artículo “What Happens to 
Songwriters When AI Can Generate Music?” 
de Billboard.com. 

Ahora bien, la pregunta clave es: ¿Va la 
inteligencia artificial a reemplazar a los 
músicos? Si leemos el párrafo anterior, la 
respuesta parece ser afirmativa en cierta 
medida, lo cual puede generar cierta apren-
sión. De hecho, algunos artistas ya están 
expresando su preocupación al respecto. 
Billy Corgan de Smashing Pumpkins 
comentó en una entrevista con Rick Beato: 
“Los sistemas de inteligencia artificial van a 
dominar completamente la música. La idea 
de que un artista intuitivo pueda superar a 
un sistema de inteligencia artificial va a ser 
muy difícil”. 

Sin embargo, creo que el factor humano 
siempre va a ser importante, y más aún en 
el arte, y que todavía vamos a poder agregar 
un aspecto diferencial a la música mediante 
la creatividad y el pensamiento crítico. Estas 
herramientas estarán disponibles para 
todos y es probable que establezcan un 
nuevo estándar en el proceso creativo por lo 
tanto el secreto estará en qué tan únicos y 
creativos seamos como artistas. 

Dicho esto, creo que el primer paso es 
comenzar a familiarizarse con estas herra-
mientas y entender cómo pueden ayudarnos 
a mejorar nuestra música. 

 
ALGUNAS HERRAMIENTAS 
1.- ChatGPT Es como tener un asistente 

virtual las 24 hs, que puede hacer de todo, 
desde corregirnos un texto hasta armarnos 
una rutina de guitarra, o ayudarnos a escri-

bir la letra de nuestra próxima canción. 
2.- Moises Esta herramienta nos permi-

te subir una canción y obtener los instru-
mentos por separado. Hay varias parecidas 
a ésta. Otra recomendable es Vocal 
Remover. 

3.- Riffler Esta herramienta es muy 
divertida ya que básicamente es un genera-

INTELIGENCIA ARTIFICIAL 
APLICADA A LA MÚSICA

El futuro llegó, y es hoy. La revolución digital nos presenta ahora el desafío de ami-
garnos con la AI o Inteligencia Artificial. En este informe, nuestro colaborador detalla 
algunas herramientas que pueden ayudarnos en el campo del desarrollo musical.



dor infinito de riffs de guitarra.  Es como 
tener a Dave Mustaine en nuestra compu.  

4.- Draft Art ¿Necesitas el arte de tapa 
de tu disco?  Esta es tan solo una de las 
muchísimas plataformas que están ofre-
ciendo este servicio por medio de la 
Inteligencia Artificial.  Los resultados son 
realmente impresionantes. Recomiendo 
investigar sobre Midjourney si les interesa 
este tema.  

5.- Magenta Esta es una compañía de AI 
fundada por Google que está en constante 
desarrollo de herramientas de creación y 
producción musical interesantísimas. 

6.- ChordAI Para combinar con el mara-
villoso libro “Chord Chemistry” de Ted 
Greene, esta es una herramienta que utiliza 
inteligencia artificial para reconocer acordes 

de guitarra y proporcionar retroalimentación 
en tiempo real sobre la precisión de los 
acordes. La herramienta también ofrece un 
diccionario de acordes y una función de 
reconocimiento de canciones.  

7.- Beatoven Esta herramienta usa téc-
nicas avanzadas de AI para componer músi-
ca en base al género y mood que le pida-
mos.  

8.- ORB Esta empresa ofrece 4 plugins 
para creación musical por AI realmente 
impresionantes.  Vayan a Youtube a ver 
cómo funcionan. 

9.- Cyanite Esta herramienta te permite 
organizar tu biblioteca de demos, melodías e 
ideas utilizando la inteligencia artificial para 
luego buscar por características o paráme-
tros dentro de tu propio catálogo de ideas.  

10.- Emergent Drums Este plugin nos 
permite generar infinitas muestras de bate-
ría con AI. 

 
Esta lista sigue creciendo y cambia cada 

semana. Por lo tanto, te recomiendo que 
investigues y que estés abierta/o a nuevas 
herramientas, ya que seguramente aparece-
rán nuevas y mejores todo el tiempo. 

Estamos en medio de una verdadera 
revolución y aunque los medios nos están 
hablando de Trump y Gran Hermano, debe-
mos recordar que, como dice el poema de 
Scott-Heron: “la revolución no será televisa-
da”. ¡Abrazo digital! 

 
Gabriel Leopardi 
@gabrielleopardi  
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tres veces por semana, y a veces ensayamos 
los sábados. Ahora estamos metidos a full 
con la grabación. Laburamos dependiendo 
de las prioridades. Si no tocamos, trabaja-
mos sobre la grabación. Si tenemos shows 
en esa semana, trabajamos sobre eso. 

En el mundo que vivimos, una banda 
tiene que hacer todo: compras, ventas, 
Internet, redes sociales, buscar fechas. Hoy 
el músico es productor, gerente de marke-
ting, son un montón de cosas. Si querés 
hacer esto, tenés que hacer un montón de 
cosas. Hay un plan para esta semana, otro 
para el año. 

Los arreglos los trabajamos cada uno en 
su casa. Juanma, el bajista, es el encargado 
de la edición de los temas. No tenemos una 
fórmula ni un método. Todo el proceso 
requiere un esfuerzo, un compromiso. Hay 
canciones que van por un tubo, pero no 
siempre pasa. Bah, casi nunca. 

 
MARCELO MALMIERCA Con res-

pecto al idioma, en la escena progresiva, la 
gente escucha todas las bandas en inglés. 
Algunas personas demandan, pero son perso-
nas que vienen de otro palo. La gente del esti-

ARIEL BELLIZIO Conocí al baterista 
Alejandro López en la escuela, a través del 
bajista que tocaba en ese momento conmi-
go. Le digo: ¿te sabés este tema, y este otro? 
¡Él sabía todos! Pero le digo: este tema lo 
mezclamos con este otro, metemos un corte 
y salimos con éste. Me dice: bueno dale. ¡Yo 
me quedé enamorado, quería tocar con este 
pibe! Después vino Marcos, que es un tecla-
dista que es un demente, con el que hasta el 
día de hoy nos hablamos, y está todo bien. 
Después fueron pasando músicos, y todos 
aportaron algo. 

El nombre de Fughu salió de un capítulo 
de los Simpson, donde Homero se come el 
pez globo y se envenena. Nos empezamos a 
reír y dijimos ¡buenísimo! Pensamos que en 
Japón debía ser un nombre común, enton-
ces fue que decidimos ponerle una H en el 
medio. Además, nosotros somos cinco y 
quedo así, con la H en el medio. 

  
DESDE EL HUESO 

ARIEL La composición en Fughu es 
algo extraño. Es una donación que hacemos 
cada uno en su casa, y que después quizás la 
llevamos para un lado u otro. Ensayamos 

lo no. Por alguna razón, la gente dice que le 
volamos la cabeza. Igualmente, en lo que tiene 
que ver con el estilo, Fughu sale un poco del 
molde de lo que es el rock progresivo. Eso a 
veces te juega a favor y a veces en contra. 

 
INERCIA 

ARIEL La banda editó cuatro albumes. 
“Absence” (2009) fue el primero. “Human-
The Tales” y “Human-The Facts” (2013) los 
sacamos juntos. Uno es una obra conceptual 
y el otro un disco de canciones. En 2020 saca-
mos “Lost Connection”. 

El primero tiene composiciones del ‘98 
con trabajos de distintos músicos que pasa-
ron por la banda. Para el siguiente, el grupo ya 
estaba consolidado, y con el último nos tuvi-
mos que hacer cargo de más cosas. Uno de 
los integrantes se fue en el 2015, y ahí empe-
zamos a armar todas las melodías. 

 
MARCELO Siempre decíamos que 

cuando viniese el cantante, él iba a hacer las 
melodías o a terminar de definirlas. Estuvimos 
mucho tiempo sin cantante y dijimos: bueno, 
empecemos a definir todo esto; armemos las 
melodías y terminemos de cerrar las compo-

Este grupo de músicos navega desde hace más de veinte años, con una 
impronta muy propia, en las aguas del metal y el rock progresivo. Ariel 
Bellizio, Marcelo Malmierca y Juan Manuel López, guitarrista, tecladista y 
bajista, nos hablan sobre el desarrollo de su música.

entrevista 

FUGHU EL CAMINO HUMANO
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siciones. Después vino Renzo Favaro y tuvo 
que hacer una adaptación y poner lo suyo, 
más en lo interpretativo. Las melodías ya esta-
ban prácticamente hechas. Si bien a veces hay 
cambios mínimos o máximos, Renzo es 
genial. Sabe interpretar y ver qué cambios 
necesita la canción. Todas las composiciones 
subieron dos o tres escalones. Las letras las 
arman entre Juanma (Juan Manuel López), 
Marce (Marcelo Malmierca) y Renzo (Favaro).  

  
LOS HECHOS 

MARCELO Grabamos acá en mi estu-
dio, también las batas. Tenemos dos placas de 
audio, una de 8 y una de 10 canales. 
Preferimos tener menos canales o micrófo-
nos, y más horas para tocar. Nos gusta tocar 
todos juntos. Es difícil y no siempre sucede. A 
veces grabamos una sección todos juntos, y a 
veces armarnos un Frankenstein. La mayoría 
de los discos hoy son muy de laboratorio, 
pero tratamos de que sea lo menos posible. 

 
ARIEL El copy/paste es algo que uso en 

casa pero no acá, no hay un copy/paste. Si 
hay una base y la repito tres veces, no se 
copia y pega, se graban las tres veces. En un 
estudio, por cuestión de tiempo, uno normal-
mente hace eso. Nosotros acá no. Y está 
bueno, porque le da algo de vivo. 

 
JUAN MANUEL LÓPEZ Cuando la 

morfología o estructura de la canción no está 
muy clara, tomo yo el mando. Trato de armar 
algo más coherente, acomodo las partes, a 
veces lo negociamos y a veces no. 

 
ARIEL Es muy raro que Juan Manuel 

traiga una edición y digamos no. Alguna parte 
se puede hablar, pero por lo general, lo que 
trae es lo que queda. A veces entramos en 
conflicto con partes que quedan afuera. Pero 
si hay partes que tienen que quedar afuera, 
nosotros hacemos un laburo de producción. 
Lo hablamos, qué sonido, qué tempo... 

 
MARCELO Actualmente estamos plani-

ficando tres discos cortos, con ondas bien 
diferentes entre ellos. En lo inmediato van a 
salir singles. Son tres discos cortos de 35 
minutos. Tenemos el 80% de la composición, 
y el diseño lo hace Alejandro López, el batero. 

  
EL JUEGO 

ARIEL Yo uso una pedalera Boss 
GT1000. Tengo una potencia digital que me 
hizo Marcelo (Malmierca), así que de la 
GT1000 voy a la potencia digital, y de ahí a 
una caja 4x12”. Es un sonido práctico para 
gira. Uso una guitarra de 7 cuerdas, y grabo 
microfoneado 

 
JUAN MANUEL Del  bajo voy a un 

compresor y de ahí al pre SansAmp directo a 
una línea. El bajo es un Schecter Stargazer de 
5 cuerdas. Afinamos en 440. 

  
TANGUAPO 

MARCELO Lo de tocar en el “Night of 
the Prog Festival” en Alemania (2022) se venía 
laburando hacía mucho. Mandábamos y man-
dábamos mails, hasta que un día alguien me 
contesta. ¡Algún día te escuchan! Tenés que 
hacer todo bien, con un buen video, un buen 
audio. Les dije a los chicos: nos vamos a 
Europa. Ellos pagaron la estadía y nosotros los 

pasajes. Pagaron el hotel, las entradas al festi-
val, el catering, y además tenés un espacio 
para que vos vendas tu merchandising. 
También te paga el Sadaic alemán. 

 
ARIEL El asunto de llevar los instru-

mentos en avión siempre es muy difícil. 
Tenés que tener suerte. Yo despacho la viola 
y llevo conmigo la pedalera. La viola la cagan 
a palos. El rígido vuelve todo cagado a palos. 
Pero también es difícil llevarla arriba. 
Depende de la onda de la aerolínea, pero 
básicamente despachamos todo. 

 
JUAN MANUEL El bajo lo despaché 

en un rígido que pesa más que el avión. Y en 
Alemania estuvieron mortal. Nos habíamos 
pasado del peso, pero el chabón que nos 
atendió vio que íbamos a tocar. Siempre le 
pusieron onda.  

  
PIXEL HERO 

ARIEL El hecho de hacer metal progre-
sivo no fue algo planificado. Fue la música 
que nos salió. Ésa es la realidad. Veníamos 
de escuchar a bandas muy elaboradas como 
Dream Theater, Megadeth, Purple, Zeppelin, 
Rush. El rock progresivo puede abarcar todo 
lo que hacemos, pero en sí, no es un estilo 
puro como el folclore o el chamamé. En el 
rock progresivo tenés 12/8, 7/4 y tantas 
cosas más. 

Después empezaron los conflictos de 
que ésto es progresivo, ésto no. Nosotros 
hacemos música. Si entra dentro del estilo 
¡buenísimo! 

 
Miguel Sigales 
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UN BAJO Y ALGO MÁS...
Además de ser el bajista de Rata Blanca, este músico tiene su propio estudio 
de grabación, e integra una productora musical. En la entrevista, además de 
recorrer su carrera, Motyx nos explica distintos aspectos de lo que significa ser 
un productor musical.

PABLO MOTYCZAK

MMi primer banda se llamó Rana Malaca, que hacíamos lo 
que llamábamos funk/metal/rap, antes de los Kuryaki o Jazzy 
Mel. Teníamos a dos raperos y las bases eran tipo Chili 
Peppers o Living Colour. Esto fue para el ’88. Pero en realidad, 
mis primeras formaciones de banda fueron en el colegio. 
Teníamos un profe de música que tocaba la guitarra, y el tipo 
reclutó músicos de toda la escuela para armar una banda con 
batería, dos violas eléctricas, violín, flauta traversa, un coro de 
cien chicos, percusión, una cantante solista... Así que como 
era un colegio grande, siempre tocábamos en los actos para 
doscientas o trescientas personas. Después, cuando armé mi 
banda, me tuve que acostumbrar a la realidad de salir a tocar 
en un pub para veinte (risas). 

A los diecinueve años empecé a tocar con el baterista 
Oscar Moro (Los Gatos, Serú Girán, Riff). Ya a los quince 
tocaba en cinco o seis bandas con gente mucho más grande, 
pero lo de Moro fue como más profesional. Estaba Gringui 
Herrera (Raúl Porchetto, Calamaro, Los Abuelos, Lerner) en la 
guitarra, Sergio Fernández en la voz, y Claudio Martínez (Nito 
Mestre) en los teclados. La banda se llamó “La Primera 
Piedra”. Debutamos en el ’92 en el Festival de La Falda. Todo 
el año anterior estuvimos ensayando, y para fines del ’92 fue 
que se volvió a juntar Serú Girán, así que Moro desarmó su 
banda. 

 
EN CLAVE DE FA 

En la música, empecé a los seis años tocando el piano. En 
casa había uno de esos órganos Fun Machine de Baldwin, y yo 
en realidad quería ser pianista. Para los once, lo empecé a 
volver loco a mi viejo para que me comprase un sinte. Como 
nunca me lo pudo comprar, le dije que entonces quería un 
bajo (risas). Mi hermano Mariano ya tocaba la batería, mi 
mejor amigo tocaba la guitarra, así que dijimos... falta un bajo. 

El primero que tuve fue un Kuc nacional tipo Hofner violín, 
pero con mango tipo Jazz Bass. Eran los ’80, donde un Jazz 
Bass Fender costaba unos U$600, y por la inflación que había, 
resultaba incomprable. De a poco empecé a comprarme acce-
sorios para mandar a hacerme un bajo, y en el medio de eso 
pintó un Fender Musicmaster de escala corta, que lo compré 
entregando todos esos mics, puentes y clavijas que yo tenía. 

En mis comienzos con el bajo empecé solo, pero al poco 
tiempo empecé a estudiar con el bajista de la banda del profe 
de música del colegio. Él era un clon de Jaco Pastoruis, con 
pelo largo y pañuelos colgando del bajo (risas). Tenía un 
Faim fretless. Después estudié con Gustavo Gregorio, que 
había sacado su libro “Cuatro cuerdas”. Al tiempo pasé por 
Adalberto Cevasco (Gato Barbieri, Astor Piazzolla), y con el 
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que más tiempo estuve fue con César Franov 
(Litto Nebbia, Spinetta Jade, Fito Páez). 
Igualmente, siempre hubo toda una rama del 
instrumento en la que me considero autodi-
dacta. Ninguno de todos los bajistas con los 
que estudié hacían ni slap ni tapping, por 
ejemplo. 

 
SOCIOS EN LA MÚSICA 
Con Fernando Scarcella nos conocemos 

desde los veinte años. Nos conocimos porque 
un día me llamaron para tocar con Javier 
Lozano, pianista de Luis Salinas, en una 
banda para acompañar a una cantante. En esa 
formación estaban el guitarrista Silvio Páez y 
Fernando en la batería. Después fuimos 
haciendo un montón de cosas. Para fines de 
los ’90 principios del 2000, nos habíamos dis-
tanciado un poco, pero al poco tiempo lo 
llamo para una banda de covers que yo tenía, 
que hacíamos soul y funk onda 70s. Después 
de eso, él entró en Rata Blanca y no lo ví por 
siete u ocho años. 

Nos reencontramos en el 2007, porque él 
quería volver a armar aquella banda de soul y 
funk. Esa banda fue Mr. Hyde, que ahora se 
llama 0Km. Hacer algo propio es una asig-
natura pendiente con 0KM, que la iniciamos 
más de una vez. Tenemos canciones 
demeadas pero nunca terminamos de arran-
car. La banda somos Fernando, Danilo 
(Moschen), Ariel Vergara en la guitarra y Javi 
Yuch en la voz. También sumamos a Marito 
González en la percusión y a Lilian Zárate y 
Silvina Santana en voces. Cuando trabajás 
para otra gente, te cuesta hacerte un lugar 
para lo tuyo. Pero en algún momento va  
suceder. 

Actualmente, además de tocar con Rata 
Blanca y con 0KM, hace más de un año y 
medio que estoy en la house band del Hard 
Rock Café de Pto. Madero, junto a mi her-
mano Mariano en la batería. Tocamos los 
lunes y los sábados. Pero es una banda que 
tiene como ocho años, que empezó en el Hard 
Rock de Recoleta. 

También, con Scarcella y Ariel Vergara 
tenemos una productora que se llama PAF 
Music. Por un lado, yo tengo un estudio 
(Tercera Estación Estudio) con Ariel, violero de 
la banda de Adrían Barilari de “Canciones 
doradas”. Él  también toca conmigo en 0KM. 
A su vez, Fernando tiene su estudio y acade-
mia en Pilar. O sea que el nuestro es un equipo 
de producción que trabaja en los dos estudios. 
Somos de ir a los ensayos a ver al artista, 
empezar a acomodar a la banda desde el 

ensayo, hacer coaching con cada integrante. 
Inclusive, en pandemia estuvimos meses 
haciendo coaching online, para ir preparando 
el momento de la grabación. Al ser nosotros 
baterista, guitarrista y bajista, somos un team 
completo para hacer ese trabajo. 

En lo que es grabación, hay veces donde 
también tocamos, cuando se trata de un solista 
que así lo requiera, y otras donde llamamos a 
diferentes músicos. Lo que ofrecemos es un 
pack completo, que va desde el ensayo a la 
grabación, la mezcla y el mastering. 

 
DESPEGARSE DEL EGO 
En lo que es el laburo de producción, lo 

que vemos es que en muchos casos, hay 
gente que le cuesta dejarse producir. Me 
parece que eso también tiene que ver con la 
idiosincrasia argentina. Esa cosa de... yo sé 
todo y no hace falta que nadie me diga nada 
¿no? Pero justamente, la función de un pro-
ductor artístico es la de escuchar el material 
desde afuera, y dar una visión distinta a la que 
quizás tiene el artista o la banda. Y por una 
cuestión de ego, hay gente que le cuesta 
dejarse llevar y entregarse a las manos de una 
tercera persona. En ese aspecto, nosotros 
somos bastante intensos. 

Por ejemplo, los cantantes muchas veces 
vienen confiados de que van a meter un par 
de tomas en la grabación, la editamos un 
poquito y listo. Y nosotros podemos llegar a 

estar seis horas con una canción, hasta que 
salga perfecta. Frase por frase, estrofa por 
estrofa. Ahí es cuando a la gente le empieza a 
caer la ficha de que estaban lejos de lo que 
querían lograr, y aprovechan para aprender e 
ir para adelante. Pero también, existen otros 
que les pega en el ego y que por ahí, esa 
situación mucho no les gusta. Son esas cosas 
de la contradicción del artista. Pero después, 
cuando escuchan el producto final, es cuando 
entienden el porqué de todo ese laburo. 

A nivel composiciones, a nivel canción, 
nos hemos encontrado con sorpresas. Chicos 
jóvenes que te vienen con diez canciones que 
están buenas, y que te dicen que tienen como 
diez más (risas). También hay mucho de nue-
stro trabajo, donde la canción por ahí tiene 
tres o cuatro acordes, algo simple y despoja-
do, y termina siendo algo más grande, con 
elementos que le aportamos nosotros. Lo 
importante en esos casos es tener la escen-
cia. Si eso va, ¡ya tenés con qué trabajar! 

 
EL TEMPLO DE LA RATA 
A Rata Blanca llegé por Temple, la banda 

solista de Walter (Giardino). Lo primero fue la 
previa de un show que Temple hizo con el 
cantante Graham Bonnet (Rainbow) en el 
2010. La cosa fue que Bonnet venía con el 
bajista Greg Smith, también de Rainbow. Ellos 
venían una semana antes del show, y Walter 
quería ensayar desde antes que ellos llegaran,
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pero no tenía bajista. Entonces, esa semana 
me estudié todo el repertorio, pero solamente 
para esos ensayos, ya que en el show 
tocaron con este otro bajista. Después, en el 
2012 hice la primera gira con Joe Lynn 
Turner, cosa que se repitió en el 2016, y al 
año siguiente con el nuevo cantante de 
Rainbow, Ronnie Romero. Cuando 
falleció Guillermo Sánchez en el 2017, 
fue cuando me llamaron para integrar 
la formación de Rata Blanca.  

La realidad fue que me pasaron 
una foto del set list, me junté con 
Fernando (Scarcella) a despejar algu-
nas dudas sobre los comienzos y los 
finales de los temas, y de ahí a tocar. 

Hoy por hoy, la relación de trabajo 
en Rata Blanca está como muy autom-
atizada. Lo que es el trío de base -
Fernando, Danilo y yo- ya suena solo. 
Con Danilo (Moschen) tocamos en Mr. 
Hyde y en 0KM, así que nos recontra 
conocemos. También en el 2008/09 
estuve en la banda de “Canciones 
doradas” de Adrián (Barilari), con 
Fernando y con Danilo. Entonces prác-
ticamente no ensayamos, salvo para 
cosas puntuales, como fue el Luna 
Park con la orquesta. Por eso, al nivel 
tocada, está todo como muy automa-
tizado. Se habla poco, se despejan 
dudas, y se va para adelante. Walter es 
muy exigente y es intenso en todas 
esas cosas, pero como la banda suena 
y arrasa, todo fluye. 

Para mí, lo más sorprendente de 
Rata Blanca es la llegada que tiene, y 
que lo viene haciendo desde siempre. 
De repente vas a tocar a un pueblo en 
Perú, en medio de la montaña, y es 
como que llegaron los Rolling Stones. 
La gente sabe todo de vos, sabe todo 
de la banda, se sabe los temas... Y 
vos no sabías que ese lugar existía. 
Así que esas cosas te pegan. O hacer 
treinta shows en Mexico, y llenar en todos los 
lugares donde vas. Lo otro de Rata es que 
tiene público de todas las edades. Tenés 
gente grande y chicos chiquitos. Hay veces 
que ves al abuelo, a los padres y a los chicos. 
¡Están todos prendidos fuego con la música 
de la banda!  

 
BAJAS FRECUENCIAS  

En vivo, Rata Blanca toca muy fuerte. 
¡Pero muy fuerte (risas)! Yo no uso in-ears. 
Los usan Adrián, Fernando y Danilo. Walter y 

yo no usamos monitoreo in-ear. En otras ban-
das los he usado y está buenísimo, pero en 
Rata no me convence la idea de usarlos. 
Muchas veces no hay tiempo de probar, cam-
bian los sistemas dependiendo del lugar 
donde tocás, viajás y te ponen una consola 
que no era la que se había pedido. Todo eso 

me agrega un factor de stress que es innece-
sario. Yo enchufo, y mientras que escuche 
bombo y tambor en los monitores, subo el 
volumen y ya. Desde ese lugar, es un set-up 
mucho más seguro que no falla. 

Desde hace varios años vengo usando 
equipos Aguilar. Uso dos cabezas, una AG700 
y una Tone Hammer 500, con dos cajas 
SL410x con parlantes de neodymio y tweeter 
fenólico que suenan bárbaro y son ultra 
livianas. Después para otras cosas, tengo un 
set más chiquito con cajas 1x12 (SL112). 

Bajos, estuve usando mucho tiempo los 
Sire Marcus Miller. Son bajos que básica-
mente son como un Jazz Bass. Tienen un 
circuito activo que creo que es el mejor que 
usé en la vida. Trae graves, medios 
paramétricos, agudos, balance, y un tono 
pasivo que se puede usar en combinación 

con el circuito activo, cosa que 
ningún otro bajo lo trae. 

Tengo ocho bajos Sire, de cuatro y 
de cinco cuerdas. Desde los ’90 que 
uso bajos de cinco, y con el de cuatro, 
me parece como que me falta un dedo 
(risas). Me encantan los de cuatro, por 
ejemplo para slapear, pero cuando me 
falta la quinta, es como que me falta 
un pedazo del instrumento. La ma-
yoría de los Sire son de cinco, los P5. 
También tengo uno de cuatro que es el 
P7, con una configuración Jazz 
Bass¡/Precision, y después un M7 de 
cinco con pickups de doble bobina. 

Después tengo un viejo Modulus 
blanco, un Spector NS Ethos, y el 
que más vengo usando, que lo com-
pré el año pasado, es el Dingwall. Es 
un bajo multi escala con tres pick-
ups, que en vez de tener balance trae 
una llave selectora de cuatro posi-
ciones, Eq activo de tres bandas, y 
un switch activo/pasivo. La quinta 
cuerda es la mejor que escuché en la 
vida, porque tiene una escala de 37” 
que suena increíble. ¡Tocás el Si al 
aire y se cae todo! 

Pedales, con Rata no uso más que 
un preamp Darkglass, el B7K Ultra que 
tiene un distortion hermoso, un com-
presor y un afinador. Eso es todo. 
Después, de Aguilar tengo toda la 
línea de pedales, que voy cambiando 
dependiendo de lo que toque, y otros 
de Source Audio, de Moog, de MXR, 
de EH. Uso una pedalboard Doble A, y 
me la paso poniendo y sacando ped-

ales, porque si los tuviese todos colocados, la 
pedalboard tendría que ser kilométrica como 
la de Doug Wimbish (risas). 

En las giras, sólo llevo el bajo y la pe-
dalera. El equipo es parte del backline que se 
pide para cada lugar. Usualmente se toma el 
mic del ampli y también una línea directa a la 
consola. Pero si algo falla, puedo salir directo 
desde el preamp Darkglass al PA, así que en 
parte, mi sonido lo tengo resuelto. 

 
Marcelo Roascio 

PABLO MOTYCZAK
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PPATRICIO La gira que estamos hacien-
do se llama “Jinetes cromados”, y responde un 
poco al nombre de uno de nuestros temas del 
último disco “Al parecer todo ha sido una tram-
pa”, que de alguna forma lo representa. 
También hay algo ahí en lo que es la cruzada 
que uno hace, manteniendo algunas cosas del 
pasado, que para nosotros son fundamentales. 

Tenemos público de todas las edades. 
Son varios años, varios discos, y el público se 
fue ampliando. A nosotros nos gusta esa 
combinación de generaciones, porque hace 
que el motor siga fuerte. También es muy 
gratificante que haya chicos que se están ini-
ciando en la música, yendo a nuestros 
conciertos. 

COMO UN DIAMANTE 
PATRICIO En un principio, era yo el que 

más componía. Igualmente, siempre tuvimos 
ese formato de ir a la sala con las canciones. 
Después, Guido también empezó a componer, 
Gastón también, y se vive como una especie 
de anarquía en lo que es la composición, lo 
cual está bueno. Alguien trae algo, se empieza 
a modificar, aparece un puente o alguna otra 
sección, y eso nutrió mucho lo que es la 
creación de la canción. Más cabezas represen-
tan más ideas, y lo que está bueno, es que 
hacemos que todo encaje. 

En cuanto a las composiciones, creo que 
del primer al último disco existe una evolu-
ción lógica y natural. Igual, para mí, la escen-

cia sigue estando. Lo que tiene que estar, 
está. Eso que es nuestra identidad, está ahí. 
Por supuesto que tu cabeza va cambiando, 
aprendés otras cosas, tocás también de otra 
forma. Eso hace que modifiques lo que vos 
hacés. Y está esa inquietud de probar cosas 
nuevas, de no quedarte quieto. Siempre ten-
emos ese fueguito de buscar nuevos rumbos. 

 
GUIDO A Patricio se le prendió la lam-

parita antes que a todos, y trajo un par de 
canciones que son como fundamentales del 
primer álbum. En un comienzo, cuando 
éramos Los Nietos de Chuck, veníamos 
tocando temas de Los Beatles, de Creedence, 
los temas más lindos que se hicieron en la 

Entre otras cosas y sólo en el 2022, Airbag llenó cinco Luna Park y agotó el 
Estadio Diego A. Maradona, además de telonear a los Guns N’ Roses, de girar 
por Latinoamérica, y de participar en todos los Festivales de música del país. 
En la entrevista, Patricio y Guido Sardelli comparten algunas intimidades del 
trabajo tanto en vivo como en el estudio, del grupo argentino de verdadero 
rock más convocante de los últimos años.

POR MIL NOCHES MÁS
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humanidad. Y de repente, traés un tema tuyo que ves que fun-
ciona, que está bueno, que se siente bien al tocarlo, y que le gusta 
a tus amigos. Cuando tus amigos te piden que toqués tu tema en 
vez de el de Creedence algo pasó ¿no? Ahí es cuando te animás. 
Ahí es cuando empiezan a pasar cosas, si Dios quiere. 

 
PATRICIO A pesar de que los temas son producto de los 

tres, casi siempre lo termina cantando el que primero tuvo la chis-
pa con el corazón de esa canción. Alguien trae un estribillo o un 
tema casi terminado, y aunque después tenga el aporte del resto, 
esa canción late con uno. Nosotros somos una banda que siempre 
aprendió mucho de Los Beatles. Hay canciones que las canta Paul, 
hay otras que las canta Lennon, y hay canciones que las cantan 
Paul y Lennon. También está el caso de Oasis. De repente, uno de 
ellos canta las estrofas y otro canta el estibillo. En eso, Airbag se 
maneja con mucha libertad. 

 
VIVAMOS EL MOMENTO 

GUIDO Con las letras pasa un poco lo mismo. Como dice 
Pato, el que lleva el pulso de la canción es quizás el que tiene la 
última palabra, y como que la respetamos. Tenemos metido el 
concepto que cuando nos juntamos, se genera un ambiente cre-
ativo que prioriza la canción por sobre todo lo demás. Ése es el 
espíritu, porque permite que todos hagan su aporte. También 
estás sujeto a que sea tomado o no. En un punto es estresante 
(risas), pero creo que está bueno, porque se forma como una 
especie de competencia sana. Hay veces que estamos grabando, 
Pato se queda hasta las cinco de la mañana y yo me voy antes. Al 
otro día llego temprano, prendo la computadora, escucho lo que 
él grabó y digo... ¡la p***a! Eso como que te motiva a superarte. 
Es una dinámica que nos permite poner todo sobre la mesa. 
Encima somos tres, así que siempre podemos desempatar (risas). 
Si lo decide la mayoría, se va para adelante. 

 
PATRICIO En cuanto a la temática de nuestros temas, 

creemos que no tiene que ser nada forzado. Cuando tenemos que 
decir algo, lo decimos. Hay temas donde quizás no somos muy 
explícitos, y tal vez encontrás el mensaje más tarde dentro de la 
canción. Pero siempre tiene que ser algo natural. No somos una 
banda que esté todo el tiempo hablando de política, pero sí de 
nuestra visión del mundo.  

 
GUIDO Creemos que cada uno tiene que buscar su creencia, 

su camino. Uno hace una descripción a través de las canciones, 
quizás de una manera simbólica, no tan explícita o directa. Las 
cosas, cuando son tan directas, pierden belleza. Creemos que 
cada uno tiene que buscar ahí su lugar. Como que es un viaje per-
sonal. Hay temas como “Perdido” del último disco, que me da 
reminicencias a un tango. Pasajes de la letra que son muy 
tangueros. Pato cantaba tangos de muy chiquito, y de alguna 
manera eso queda con uno ¿no? Otra puede ser “Al parecer todo 
ha sido una trampa”, que habla de lo que uno percibe del mundo. 
Después hay temas más terrenales o introspectivas, por así decir-
lo, con otro tipo de situaciones. Hay de todo. Somos los tres los 
que escribimos o aportamos, inclusive en las canciones de los 
demás, así que eso está bueno. También está el tema de que uno 
inspira al otro en lo que es la composición. ®
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PATRICIO En vivo cantamos los tres. 
Inclusive, Gastón es el que mejor registro 
tiene. Él puede cantar en un registro altísimo, 
y el tema de los coros le sale muy fácil, cosa 
que yo me vuelvo loco. Siempre fuimos de 
hacer voces. Es lindo, es divertido. Tres 
voces, una guitarra acústica y ya está. De 
vuelta, Los Beatles ¿no? También los Beach 
Boys o Queen. Con Guido tenemos un reg-
istro bastante parecido. El de él es un registro 
un poco más grave, yo como que estoy en el 
medio, y el de Gastón es el más agudo. 

 
PENSAMIENTOS 

PATRICIO Pasa todo el tiempo eso de 
apostar a un tema que después la gente no lo 
recibe de la forma que vos pensaste. A veces 
uno imagina cosas de una canción y tal vez no 
de otra, pero sucede al revés. Nosotros siem-
pre tratamos de meter canciones en los dis-
cos que nos guste tocarlas en vivo. Hay veces 
que después escuchás el disco y decís: ¿por 
qué metimos esta canción? Pero son 
momentos... Y hay uno que siempre dice: 
pero yo sabía (risas). 

 
GUIDO Cuando hacés un tema, todo el 

tiempo ya te lo imaginás cómo va a quedar en 
el vivo. Nosotros somos una banda de vivo. 
Ése es nuestro momento. Inclusive, muchas 
veces la experiencia es muchísimo más grati-
ficante que en el estudio. Hay bandas que 

quizás son al revés. Que en el estudio son 
buenísimas y en vivo son más tranqui. La 
gente, cuando va a verlas, va con la expecta-
tiva de que al menos suenen como en el estu-
dio, y eso no pasa. Con nosotros pasa al 
revés, brillamos el triple que en el estudio.  

También porque nuestra música es pen-
sada así. Fijate el tema “Motor enfermo 
(Frankenstein)”, donde el riff ya te está aren-
gando a ir para adelante. Cuando componés, 
ya estás pensando en el premio, que es tocar 
ese tema en vivo. 

 
PATRICIO En el 2021 sacamos “La bal-

ada del diablo y la muerte”, el tema de La 
Renga. Nosotros tenemos muy buena onda 
con el Chizzo, con Tete y con el Tanque, con 
todos. Ellos hicieron un especial de ese disco, 
y nos dijero de elegir un tema. Entonces elegi-
mos “La balada...”, que nos parece como el 
más icónico de La Renga, y uno de los 
mejores del rock nacional. Es una balada 
increíble. Fue un desafío, porque desde ya, la 
versión original es my buena. Así que lo 
encaramos con mucho cariño. Le metimos 
piano, órgano, la viola de doble mango. 
También el solo final, en vez de ser con 
armónica es con la guitarra. 

 
GRAN ENCUENTRO 

GUIDO Creo que el que tiene tareas más 
“suaves” dentro de la banda soy yo. Gastón 

es como super práctico, y es el que resulve 
las cosas en el estudio. Yo creo los problemas 
y él los resuleve (risas). Soy de grabar las 
cosas super crudas, sin procesar, y me gusta 
así. En cambio Gastón es de fijarse en los 
detalles, en la posición del mic, en tomar bien 
el audio. Él limita un poco mi “barbarie” 
(risas). En cuanto a Pato, él tiene esa carac-
terística de que aparte de lo musical, como 
que es un intermedio entre Gastón y yo. Sabe 
de grabación, dirige los videos si tiene que 
hacerlo. También, como soy el más chico, 
como que tengo ciertos privilegios (risas). 

 
PATRICIO Como Gastón estudió inge-

niería, tiene toda esa parte incorporada en él. 
Es como el armador de todo. Es más, cuando 
empezamos, fue Gastón el que armó un poco 
la situación de Guido en la batería y yo en la 
guitarra. Me acuerdo que una vez hubo una 
situación en una grabación, que se había roto 
el disco rígido donde teníamos un álbum 
completo. Y cuando ya dábamos todo por 
perdido, Gastón dice: dénme dos días. ¡Y 
recuperó todo! 

 
GUIDO Básicamente, Airbag es una 

banda independiente. Grabamos nuestos dis-
cos y los distribuye una compañía. Pero hace 
muchos años que estamos en ese formato 
independiente, y estamos cómodos así. 

Para hacer algunos conciertos te apoyás 
en una productora. Uno trata de estar lo 
menos posible en todos esos temas, porque 
tu laburo es tocar. 

 
JINETES CROMADOS 

PATRICIO Para el vivo, armo una lista 
de temas y la mando al chat de la banda. Así 
la vamos charlando y modificando, hasta 
cinco minutos antes de subir al escenario. 
Hay veces donde mismo sobre el escenario 
vamos modificando esa lista, de acuerdo a la 
reacción del público. Sobre el escenario 
somos de acercarnos, somos de hablar 
mucho. “¿Hacemos ésta? ¿Te parece? No, 
mejor hagamos esta otra...” La música es 
algo que está vivo, especialmente en una 
banda como Airbag, que mantiene un vértigo 
en el show, y una energía que no se sabe para 
dónde va a ir. Es algo fascinante que quere-
mos que nunca muera. 

 
GUIDO En vivo nos miramos y resolve-

mos la cosa al toque. Nosotros tres 
empezamos de muy pendejos tocando en 
bares, y es algo que te da mucha experiencia. 
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Es algo que te da un descaro de jugártela, de 
que todo salga como sale y divertirte. Para 
nosotros, tocar es divertido. 

Es verdad que se llega a un punto “dulce” 
en la noche, donde estás en la tuya y sos feliz. 
Un punto de disfrute donde podés decir: no 
hagamos este tema, mejor hagamos este 
otro. Y está todo bien. No es que te salís del 
guión y la banda se vuelve loca. Nuestro 
guión es ese, pasarla bien. 

 
PATRICIO Creo que en lo que somos 

buenos es en eso, cuando tenemos que tocar. 
Nos pasa de estar en el micro y de decir: 
¿hacemos este cover? Nos pasó por ejemplo 
en el Quilmes Rock. Estábamos yendo al 
show en la combi, y veníamos escuchando 
“Money for Nothing” de Dire Straits. Ahí diji-
mos: ¿te parece, abramos con ese? ¡Y lo hici-
mos! Tenemos a dos musicazos como Seba 
(Roascio Goldar) en la batería y Jose (Luis 
Berrone) en los teclados, que son unos 
capos. Y el que lo vio, piensa que está recon-
tra ensayado, y la realidad es que nosotros 
ensayamos relativamente poco. 

 
LO SENTIRÁS 

PATRICIO En lo que son las melodías 
de las canciones, en mi caso puedo trabajar-
las en la guitarra o en el piano. Para mí, es 
medio parecido. Cuando hago la armonía, los 
acordes, ya empiezo a imaginar una melodía. 
Como que las dos cosas van de la mano. No 
es que primero tiro los acordes y después la 
melodía. Las dos cosas van juntas. Y aunque 
no esté la letra, la canción ya me propone un 
sentimiento. El mood de la canción, ya está 
mucho antes de que salga la letra. Esa 
melodía y esa armonía ya te tiene que hacer 
sentir algo. Por lo menos en mi caso, es muy 
difícil separar las dos cosas. 

 
GUIDO Quizás alguna vez te enganchás 

con un riff o con una secuencia de notas y no 
tenés la melodía, pero yo diría que son las 
menos. No es que tratás de forzar una 
situación. A veces hay cosas que surgen de 
forma inesperada. Estás tomando algo o vien-
do la tele, y la cosa surge. En realidad es un 
juego, es dejarse llevar por ese juego, que es 
la música. Hay veces que te sentís en la cima 
del mundo porque pensás que hiciste la mejor 
melodía y el mejor estribillo del planeta. 
Entonces lo grabás, y cuando lo escuchás al 
otro día decís: Mmm, ¡esto no va! (risas). Era 
la euforia del momento. O cuando viene Pato 
y te dice... esa parte no está tan buena (risas). 
Básicamente son sensaciones. 

PATRICIO Con respecto al Himno 
Nacional, hace un montón que lo hacemos. 
Hace diez años o más. Yo siempre lo tocaba 
en la guitarra, y un día en un show, cuando 
estaba haciendo mi solo empecé a tocarlo. Y 
quedó. Con la Copa América y con el Mundial 
tuvo como un auge, pero el Himno Nacional 
es algo que hacemos hace mucho. 
Actualmente, la gente lo tomó como un track 
más dentro de nuestro set. 

 
GUIDO También, siempre lo hicimos 

porque musicalmente, para mí, es el mejor 
Himno del planeta. Más allá de que soy 
argentino, para mí es el mejor, lejos. 
Musicalmente es una pieza espectacular, es 
muy épica. Es una obra maestra. Gana por 
todos lados. 

 
ALGO PERSONAL 

GUIDO Creo que fue para el tercer disco 
cuando decidimos que yo pase de la batería a 
la guitarra. Yo ya estaba componiendo. Para la 
gira del segundo disco, había temas que 
cantaba tocando la batería, y otros donde 
hacía coros. Pero me pasaba que no podía 
tocar la batería al 100% ni cantar al 100%. 
Tocando la bata soy como muy extremista, y 
cantando también (risas). Cuando empecé a 
componer, había unas cuantas canciones que 
a ellos les gustaban, y era un gran dilema.  

Tenía una necesidad de cantar y tocar la 
guitarra. Pato fue el que me vio embalado de 
verdad y me dijo de pasar al frente. En sí, yo 
soy un baterista, pero la guitarra me dio esa 

capacidad melódica de expresar otras cosas, 
y me enamoré un poco de eso. Por eso, 
somos una banda extremadamente rara. Yo 
soy batero pero toco la viola o el piano, Pato 
es violero pero también toca el piano... 

 
PATRICIO Lo mismo le pasó a Dave 

Grohl de los Foo Fighters. Era baterista, 
empezó a componer y pasó al frente a cantar 
y tocar la guitarra. 

 
GUIDO Soy de sentarme con la guitarra, 

pero más que a practicar, a componer. Pato 
dice que nunca en mi vida le cambié las cuer-
das a la guitarra (risas). Lo que sí, soy más de 
hacer riffs que de la tocada fina, por así decir-
lo. Me encanta el rol de segunda guitarra. Es 
un rol encantador, si lo ves como lo que es. Es 
bravo ser segunda queriendo ser primera.  

Pero si vos sos de disfrutar, como de 
engordar el sonido, es muy lindo y muy 
reconfortante ser segunda. Aparte está él, que 
se toca absolutamente todo, así que ni se me 
cruza por la cabeza asomar como primera 
guitarra. Cuando compongo puedo hacer un 
riff, mostrárselo a Pato, y él lo lleva a otro 
nivel. ¡Lo mejora muchísimo! Quizás la 
escencia del riff era lo que yo había tocado, 
pero cuando lo agarra él, ya es otra cosa. 

 
PATRICIO Hay temas como “Cuchillos 

Guantanamera” o “Kamikaze” que en el disco 
tienen una viola doblada. En vivo lo voy a bus-
car a Guido a ver si me da bola para doblar el 
solo, pero no hay caso (risas).
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HURACÁN 
PATRICIO Con Gibson estamos desde 

el 2012 o 2013. Yo me lo crucé al que mane-
jaba la marca cuando estuvimos en EE.UU. por 
los Grammys. Todavía no estaba tan aceitado 
el tema de las redes, así que las comunica-
ciones no eran tan fluídas como ahora. 

Cuando nos cruzamos, me dice que me 
estaban buscando. Que habían llamado a 
Warner, pero para ese entonces nosotros nos 
estábamos yendo del sello, así que nunca me 
pasaron la info. Yo le dije: ¡acá estamos! Y 
ahí empezó la cosa. Yo tocaba con una 
Strato, pero en el tercer disco empecé a tocar 
con Les Paul, porque quisimos buscar otro 
sonido. 

Y lo que hice, como venía de la Strato, fue 
escalopear el mango der la Les Paul. Cuando 
me preguntan, siempre digo que más que 
nada, la cosa pasa por tener control sobre el 
diapasón. Para generar desafinación al pisar 
la cuerda, tenés que apretar de una manera 
muy torpe, digamos. A mí me encantó de un 
principio. Igual, algunas Les Paul las tengo 
sin escalopear, porque tampoco me lo piden. 
Con el escalopeado, es mucho más fácil esti-
rar, porque estás en el aire y agarrás la cuerda 
entera. No soy de tener las cuerdas muy cerca 
del diapasón, aunque por ahí me agarran tem-

poradas donde me gusta que la guitarra 
trastee un poquito y a veces no. 

 Encordados estoy usando .010 y .011. A 
veces afinamos en 440 y a veces medio abajo, 
pero últimamente afinamos en 440. Toda la 
vida afinamos siempre un semitono abajo, y 
los temas están grabados así. No es que lo 
hacemos por el vivo, como quizás lo hacen 
otras bandas.  

 
GUIDO Yo empecé con una 335, 

después tuve una temporada de PRS que se 
la robé a él (risas), y también tuve una época 
de Strato. Tengo mis guitarras con .011, y a 
Pato, una vez que agarró una guitarra mía le 
gustó. Para rítmica, ayuda a tener más cuerpo 
en el sonido. 

 
PATRICIO Igual, creo que el ideal sería 

.010 en Mi. Es como dice Joe Bonamassa, 
que las guitarras se hicieron para afinar en 
440. Todo lo demás, hace que el instrumento 
baje su calidad. ¡Y tiene razón! Después, cada 
uno tiene su mambo, pero hay algo en la ten-
sión de guitarra que hace que funcione mejor 
si tiene la tensión correcta. 

Soy de pegarle fuerte a la cuerda, pero me 
doy cuenta de que debería pegarle más suave, 
porque gastás mucha energía. Uso unas púas 
Dunlop más bien gruesitas. 

LA PARTIDA 
DE LA GITANA 

PATRICIO Las guitarras siempre las 
grabamos con equipo. Cuando empezás a 
demear, que lo hacés con algún plugin, alguna 
cosita puede llegar a la canción final. 
Aprendimos que hay cosas que cuando sue-
nan bien, suenan bien. Hay que romper con 
eso de que siempre tiene que ser un ampli 
valvular, etc. A mí me gusta el equipo. Guido 
está usando un Kemper en vivo, pero yo, en 
cambio, necesito un ampli. Es más, yo sólo 
uso un Tube Screamer, y limpio el sonido con 
el pote de volumen. Por eso siento que estas 
pedaleras todavía no pueden manejar así de 
bien ese tipo de dinámicas.  

En lo que es la práctica de la guitarra, hoy 
en día no soy tanto de practicar. He tocado 
muchas horas cuando empecé. Nunca me 
senté como a practicar, sí a tocar. Martín Knye 
(Kamikaze) es el tío de uno de mis mejores 
amigos. Yo iba mucho a verlo a él, y empecé 
a laburar como su asistente. Yo era muy chiq-
uito, ¡y lo que me costaba cargar el 
Marshall...! (risas). Íbamos a Acatraz, a La 
Colorada, y yo le afinaba la viola, le armaba 
todo. Era como su técnico de guitarra. Así que 
muchas cosas también se las preguntaba a él. 
Creo que no hay nada mejor que estar con un 
guitarrista y verlo. Cuando estás con alguien 
que toca algo diferente a lo que vos hacés y le 
preguntás cómo lo hace, creo que es lo mejor. 
De ahí aprendí mucho. 

También tomé un par de clases con un 
profe, pero ví que no era para mí. La cosa era 
que él tenía una banda y nosotros también 
teníamos una banda. Éramos Los Nietos de 
Chuck. A veces compartíamos fecha con su 
banda, y yo pensaba: ¡pero yo te tengo que dar 
clases a vos! (risas). Teníamos mucha facilidad 
para sacar temas y solos, así que de verdad 
sonábamos. Por eso, nunca fui de sentarme a 
practicar pero sí de sentarme a tocar.  

 
MI RAZÓN 

PATRICIO ¡Lo mejor que hay es el 
vivo! A veces se padece en la parte técnica 
con algo que no funciona, o un asistente que 
no está muy atento, o que por ahí no te 
escuchás la voz. Pero eso siempre pasa. 
Cuando cantás, lo técnico es un problema. 
Cuando sólo estás tocando, te acercás a tu 
equipo, te acercás a la bata y ya está. Lo que 
tenés que escuchar lo escuchás. Pero cuando 
tenés que cantar, o cuando tenés que cantar y 
tocar, el tema se empieza a complicar porque 
necesitás escucharte sí o sí.
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Necesitás escuchar la base armónica. Hay 
un par de canciones nuestras que son muy 
difíciles de cantar. “Cae el sol” o “Mi sen-
sación” son temas muy exigentes. Incluso 
“Huracán”, que es todo derecho, una sola 
nota. Es un La que tenés que clavarlo. Hay 
veces que subís sin probar sonido. También 
hay veces que probás, y cuando subís está 
todo diferente (risas). Pero lo más lindo que 
hay es tocar en vivo. En lo que es el moni-
toreo, los que más piden son Seba y Jose. 
Nuestro batero y nuestro tecladista son los 
que más tiempo demandan en las pruebas de 
sonido. Yo prefiero que ellos toquen tranqui-
los. Después, me acomodo. 

 
GUIDO Yo inclusive aprendí a no tener 

las expectativas fuera de lugar, porque sé que 
probar sonido con un recinto vacío a uno 
lleno de gente, es algo completamente difer-
ente. Entonces, sé que en el medio del show 
voy a ir ajustando. Lo que me falte subirá, y lo 
que me sobre lo bajaré hasta llegar a un equi-
librio. Yo, con que se escuche mi voz y pueda 
afinar, con que escuche mi viola, la viola de 
Pato, el bombo y el tambor, ya está bien.  

Con el bajo, como Gastón está usando 
cada vez más volumen, se escucha sí o sí 
(risas). Tampoco soy muy fan de los in-ears, 
prefiero el monitoreo al aire. Con los in-ears 
no me termino de hallar, pero tienen una prac-
ticidad que a veces hace que ganen. 

 
PATRICIO Con respecto al volumen, 

antes éramos de tocar más fuerte. Ahora, 
como tenemos un ampli menos por el 
Kemper de Guido, la cosa se redujo un poco. 
En un momento teníamos un equipo de cada 
lado. De un lado el mío y del otro el de Guido, 
y se formaba un lindo estéreo. Pero siempre 
vamos cambiando. 

 
MI SENSACIÓN 

GUIDO Siempre nos sentimos como 
muy en la nuestra, como que de alguna man-
era nunca encajamos. Y eso, en un momento 
es como un castigo y después creo que es 
como un superpoder. Van pasando las modas 
o los caprichos de las discográficas... En los 
2000 estaba de moda el rock nacional de cierta 
manera. Después estuvo de moda el reggae, 
todos los festivales tenían su día del reggae, y 
las discográficas firmaban veinticinco bandas 
de reggae. Nosotros nunca en ninguna, siem-
pre en la nuestra. Y de alguna manera, la gente 
que nos sigue, nos sigue por eso. Encuentra en 
nosotros algo con lo que conecta, más allá de 
lo que esté sucediendo. Por eso, lo que en un 
principio fue remar contra la corriente, hoy en 
día como que te da valor, te da autenticidad.  

Quizás tenemos una escuela que se había 
perdido un poquito y que nosotros 
retomamos. Pienso que Argentina siempre 
tuvo grandes guitarristas, y que para el 2000, 
eso se empezó a perder. Cada vez te importa-
ba menos quién tocaba la batería o la guitarra 
¿no? Era una info completamente irrelevante. 
Pero en nosotros, eso nunca fue así. Siempre 

fantaseamos con la idea de ver quién tocaba 
qué cosa. Abrís la puerta de un disco clásico, 
y escuchás que el bajista no estaba tocando 
cualquier cosa, estaba tocando cosas buenas. 
Nosotros siempre creímos en eso. Por eso 
tenemos la idea, en algún momento, de abrir 
las mezclas y compartir la intimidad de lo que 
es la grabación. Y si un pibe arma una banda 
para tocar temas nuestros, que se divierta 
como nos divertimos nosotros. Que no sea 
sólo tocar Sol, Re, Sol, Re...  

Creo que hoy en día, para los músicos es 
un buen momento, porque eso que describí de 
los 2000 quizás se está terminando, inclusive 
en el pop, no sólo en el rock. Hay nuevos artis-
tas, también del género urbano, que en vivo 
tienen músicos que arman una base que tiene 
buenos arreglos y que suena. Después, están 
las canciones. Ése es el círculo completo. Me 
gustan esas canciones que tienen su espíritu, 
su contenido, y también esa vueltita de rosca, 
para que los que somos músicos digamos: 
¡Qué h de p! ¡Qué bueno está este arreglo!  

Hay una canción nuestra que se llama 
“Mila, Saturno y el Río”, que es un tema que 
va por un montón de lados. Se va por las 
ramas, después vuelve, y que termina con 
una outro completamente diferente a la intro. 
A mí me gustan esos viajes en las canciones. 
A veces los hacés diciendo: me va a gustar 
nada más que a mí (risas). Pero gracias a 
Dios, hay mucha gente que conecta con ese 
tipo de temas. 

Marcelo Roascio 
Foto de Tapa: Nancy Martínez
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LARGA VIDA AL ROCK ‘N’ ROLL

 Es una manera diferente de tocar. Si vos 
cometés un error en la melodía, es un error 
mucho más grande. Si vos cometes un error 
y estás tocando rápido, nadie lo va a notar 
(risas). Pero si estás tocando melodías... Es 
una manera mucho más peligrosa de tocar, 
porque si lo hiciste mal, realmente todos se 
van a dar cuenta. Pero cuando lo hacés bien, 
es muy gratificante. Así que lo que tuve que 
hacer a lo largo de los años, fue realmente 
aprender las técnicas correctas para que la 
melodía cobre vida. Porque mucho de la 
forma en la que tocarías un solo rápido, 
especialmente tocando verticalmente a 
través de las cuerdas, no funciona tan bien 
para las melodías. Para las melodías nece-
sitás tocar más horizontalmente, porque 
podés arrastrar más (glissando). Es más, a 
veces hasta uso el slide. Pero otras veces 
trato de arrastrar mi dedo. 

Así que la parte física y mental de encon-
trar las notas de esa manera es distinta. 
Vengo tocando la guitarra hace ya un tiempo, 
y algo me doy cuenta de las notas. Pero tocar 
realmente fluido y visualizarlo fácilmente, 
lleva práctica y tiempo. Yo sigo trabajando en 
ello. Para mí este álbum, “The Dio Album”, 
fue una de las mejores lecciones de guitarra 
que tuve en mi vida. Gracias a Ronnie James 
Dio por ser el mejor maestro de guitarra 
(risas). Aprender sus melodías, te lleva por 
muchos lados importantes.  

Sería importante que los guitarristas que 
quieran ser más melódicos, traten de sacar 
cosas de los cantantes, porque los cantantes 
cantan melodías. Todavía amo los solos de 
guitarra enérgicos, emocionantes y rápidos. 
Quiero tener esa parte siempre ahí. Pero es 
una manera diferente de tocar. Si solamente 
escuchara Allan Holdswoth, y yo amo a Allan

En sus clínicas, este guitarrista siempre se refería a Ronnie James Dio cuando 
trataba el tema de las melodías que crean los cantantes con su voz. Fue así 
como este virtuoso, reconocido por su trabajo con Racer X y Mr. Big, se lanzó 
a la aventura de reimaginar con su guitarra los temas de Dio.LLa primera vez que supe de Ronnie 
James Dio fue cuando escuché “Man On The 
Silver Mountain” (Rainbow) en la radio 
cuando era niño, y no sabía quién era. Unos 
años después escuché “Neon Knights” del 
disco “Heaven and Hell” de Black Sabbath, y 
esa canción era tan increíble y emocionante, 
que tuve que averiguar quién era. Creo que 
fui a la disquería y ahí averigüé qué banda 
era. Me sorprendí cuando supe que era 
Black Sabbath, porque asociaba a Sabbath 
con Ozzy. Entonces me dije: ¡Wow, Black 
Sabbath tiene un nuevo cantante y es 
Ronnie James Dio! Y simplemente me 
encantó. Me aprendí muchas partes de gui-
tarra de ese álbum. Tocaba muchas de las 
canciones en mi banda. 

Más adelante, esta banda tuvo un 
tecladista con un Hammond B3, así que 
empezamos a hacer la versión en vivo de “Kill 
The King”, porque las cosas de Rainbow 
tenían más teclados. Así que simplemente, 
por el hecho de pasar tiempo con otros músi-
cos, me metí bastante en el álbum “Rising” 
de Rainbow. Ese fue un disco muy impor-
tante. Varios años después de eso, Dio sacó 
su material solista, y obviamente que también 
me voló la cabeza. Solía tocar todas de esas 
canciones en las bandas en las que estaba.  

 
CABALLEROS DE NEÓN 
La idea de convertirme en un guitarrista 

más melódico empezó cuando hice el G3 
Tour con Joe Satriani en 2007. Joe toca 
muchas melodías. Por supuesto que también 
hace solos increíblemente rápidos. Pero bási-
camente, él es el cantante principal en su 
banda... tocando la guitarra. Al verlo hacer 
ésto, también ví cómo reaccionaba el público. 
¡Y les encantaba! Y eso fue muy sorpren-
dente para mí. Yo pensaba que el cantante 
tenía que ser una voz humana, que una gui-
tarra no podía hacer eso. Y Joe me probó que 
una guitarra sí podía hacerlo. Asi que empecé 
a trabajar en esa idea, en incorporarla cada 
vez más a mi forma de tocar, ¡y no fue fácil!  

PAUL GILBERT
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Holdsworth, y él a veces hace una melodía 
hermosa... Pero si escuchás a un cantante, 
siempre va a haber 100% de melodías. 
Además, la forma en la que hacen las 
melodías, es muy diferente a la que haría un 
guitarrista. Así que al sacar cosas de un can-
tante, vas directo a lo más puro. 

 
EL CIELO Y EL INFIERNO 
Disfruto mucho de tocar las partes rítmi-

cas, y también el bajo, como hice en “The Dio 
Album”. Cuando lo grabé, primero hice las 
rítmicas. Bueno, primero tuve que hacer el 
track con el click, porque en muchas de las 
canciones, el tempo cambia mucho. Una 
canción como “Heaven and Hell”, primero va 
con un tempo, después con una parte mucho 
más rápida, y el final es diferente. Asi que 
están todos estos tempos diferentes. Tuve 
que crear eso para la estructura general de la 
canción. Después toqué la guitarra rítmica, y 
luego el bajo. Después, todo eso se lo mand-
aba a Bill Ray, el baterista. Él le grababa las 
baterías, y ahí yo tocaba la parte vocal y el 
solo. Nada fue en vivo. 

Realmente quise enfocarme en cada 
parte, y por supuesto que quería hacer un 
buen disco. Pero al mismo tiempo, ésta era 
una experiencia para aprender. Aprendiendo 
las partes de Geezer Butler (Black Sabbath), 
Jimmy Bain (Dio) y Craig Gruber (Rainbow), 
creo que me convertí en un mejor bajista. 

Hubo cosas que me sorprendieron mucho. 
Por ejemplo, Geezer siempre toca la nota del 
medio. Como Black Sabbath es pesado, 
pensé que siempre iba a tocar la nota más 
grave, ¡y no! “Heaven and Hell” está en Mi, y 
pensé que tocaría el Mi grave, y no lo hace, 
toca el Mi del medio. Y cuando va al La 
pensé: bueno, seguro va a la cuerda al aire La 
¡y tampoco! Toca el La del traste 12 (risas). 
Elecciones muy sorprendentes, pero todas 
ellas funcionan. Asi que aprendí mucho, 
porque muchas veces mi instinto estaba mal 
(risas). Está bueno aprenderlo de la manera 
correcta. 

 
ÚLTIMO EN LA LÍNEA 

En este disco, el sonido de mi guitarra es 
más bien seco. Hay muy poco delay o reverb, 
porque quería hacerlo sentir natural. A veces 
hay un efecto pronunciado de delay, como en 
“Heaven and Hell”. En el solo, el delay es una 
parte importante. Pero de la forma en que 
Tony Iommi lo frasea, es que sólo toca ese Mi 
grave y para, hasta esperar que termine el 
delay. Es realmente un maestro del uso de los 
espacios, porque si siguiese tocando, sería un 
desastre. Hubo otras cosas, como en la parte 
vocal de Ronnie, en la canción “The Last In 
Line”. Ahí hace esa gran nota cuando dice 
“...we are coming home”. Ahí usé una guitarra 
con un pickup Sustainer y el slide. Así pude 
mantener el vibrato, y después fue que prendí 

el pedal de delay. Eso fue hecho todo durante 
la performance, no lo hice después en la mez-
cla. Quería que se sintiese bien mientras lo 
estaba haciendo. Use un pedal de delay Boss. 

La intro de “Holy Diver” está hecha toda 
con la guitarra y el bajo. Usé el pedal de delay, 
y fui subiendo el volumen con el poten-
ciómetro. También le puse un chorus para 
darle un poco de variación. Lo mismo con los 
acordes de guitarra. Fue como un fade in, 
pero hecho con el pote de la guitarra. Quizás 
en esa parte haya creado acordes grabando 
una nota a la vez, para lograr mayor claridad. 
No recuerdo bien... 

También, la canción “Kill The King” tiene 
ese sonido de órgano B3, que fue todo con la 
guitarra. Usé un pedal con sonido tipo Leslie, 
el Mini Vent II de Neo Instruments. Es un 
Rotary Cab Simulator. Ni bien empieza el 
tema, toco un acorde de dos notas con finger 
picking al estilo de Billy Gibbons (ZZ Top). Es 
como un lick de blues que suena perfecto, Y 
cuando lo escuché, sonaba como un órgano 
B3. No esperaba que sonase tan bien. 

Para la rítmica de “Man on a Silver 
Mountain” usé una Ibanez, copia de una 
Stratocaster, y el finger picking con dos dedos 
y el pulgar, al estilo de Ritchie Blackmore en 
“Smoke On The Water”. Ésa era su técnica, y 
una gran parte de su sonido.  

En los temas, los solos no los toqué exac-
tamente iguales a los originales, porque para
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mí, es medio imposible tocarlos tal cual estaban grabados. 
Cuando un guitarrista está tocando rápido, cada uno lo hace a 
su manera. Y si hubiese tratado de tocar las partes rápidas 
nota por nota, no hubiese sido muy cómodo para mí. 

Una de las partes importantes de tocar rápido la guitarra, 
es poder hacerlo suavemente, y sentirse bien y confiado cuan-
do lo estás haciendo. Si el solo tiene una melodía, lo hago 
igual, pero si tiene una parte rápida, lo hago a mi manera. 
Siento que así lo estoy haciendo mejor. Más que las mismas 
notas exactas, estoy copiando el espíritu del solo. Creo que 
eso es lo más importante. Si tocaba las mismas notas, estaría 
tocando todo rígido, no se sentiría bien. Creo que tengo per-
mitido tocar mis propios licks en mi disco (risas). 

 
NO HABLES CON EXTRAÑOS 

“The Dio Album” abarca básicamente el trabajo de tres 
guitarristas: Ritchie Blackmore, Tony Iommi y Vivian Campbell. 
El primero que escuché fue a Blackmore, porque compré el 
disco “Machine Head” cuando era muy chico, creo que a los 7 
años. Todavía no había empezado a tocar la guitarra, y obvia-
mente no podía tocar eso. Me parecía muy fuera de mi alcance. 
Me encantó pero pensé: “...yo no puedo tocar eso”. Después, 
a los 11, tuve un profesor de guitarra que me mostró Black 
Sabbath, y me enseñó un power chord. Esa fue realmente la 
primera vez que toqué algo. Podía tocar “Iron Man” o “Sweet 
Leaf”. Tocaba esas canciones todo el tiempo, solamente 
porque podía (risas). Eran fáciles. Obviamente no podía tocar 
los solos, pero podía tocar los riffs. Después empecé a hacer 
los solos más simples, como el de “Sweet Leaf”. Eso fue muy 
importante para mí, ¡porque podía hacerlo! Y lo hacía una y 
otra vez, porque no podía creer que me saliera un solo (risas).  

A los 12, todavía no podía hacer las cosas de Blackmore, 
eran muy complicadas. Con el pasar de los años, empecé a 
poder hacer algunas de las cosas que hacía Blackmore. A los 
15, tenía una banda que se llamaba Kill The King como el tema 
de Rainbow, y podía hacer algunas cosas. Después cuando 
salió Dio solista, no podía copiarlo pero lo hacía a mi manera. 
Los riffs sí los podía hacer. 

Soy un gran fan de Van Halen, pero no copiaba sus solos 
porque eran imposibles. Copiaba mayormente las partes rítmi-
cas, y para los solos decía: “..okay, está en Mi menor, voy a 
hacer los licks que sepa en Mi menor”, y trataba de hacerlo lo 
más parecido posible. Pero hasta el día de hoy, cuando hacía 
el álbum de Dio y tenía que hacer los solos de Vivian Campbell, 
copiaba las cosas más lentas, pero las más rápidas siempre 
las hacía a mi manera, porque no me salían (risas). En el disco, 
en lo que tuve que trabajar más, fue en el solo de “Neon 
Knights”. Tuve que hacer como cien tomas para que estuviese 
feliz con el resultado. Y después me gustó mucho cómo 
quedó, pero me llevó mucho trabajo. En cambio, “Kill The 
King” salió en la primera toma. Lo que era fácil y difícil para mi 
de chico, como que ahora de grande se dio vuelta.  

 
MATEN AL REY 

En el álbum usé el slide, pero no todo el tiempo, porque 
crea un lindo contraste. Hay ciertas partes de las canciones 
que iban muy bien con el slide. Por ejemplo, en la intro de “The 
Last in Line” funciona muy bien. Muchas veces queda bien en 
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el puente de una canción. No me acuerdo si 
fue en “Country Girl” que probablemente usé 
el slide en el puente. En “Man Of The Silver 
Mountain” lo usé en la parte de: “...someone’s 
screaming my name”. Así fuese en una sola 
línea, le da una sensación un poco diferente. 
Pero es raro que use el slide en toda una can-
ción, porque el slide es como más blusero, 
más sureño. Y para mí, eso no está bien en 
una canción entera de Dio. Es lindo para darle 
un pequeño sabor aquí y allá. Por eso inventé 
esto del imán en el frente de la guitarra, para 
poder usarlo y guardarlo fácilmente y rápido.  

Si tuviese que elegir, creo que ciertos 
momentos del disco resultaron muy muy 
buenos. Por ejemplo en el final de “The Last 
In Line”, algunas de las partes vocales que 
pude hacer, fueron para mí muy emocionales. 
Cuando lo escucho me doy cuenta que real-
mente pude captar las emociones. También 
las dos primeras notas de “Neon Knights” 
resultaron para mí muy bien. Cuando lo escu-
cho, me parece que la guitarra suena como 
un cantante. Y eso es una cosa interesante. 
Son sólo dos notas. Y si podés nombrar a los 
diez mejores cantantes de metal del mundo, y 
hacerlos cantar esas dos notas, todos van a 
sonar genial, pero sólo uno va a sonar como 
Ronnie James Dio. 

Es increíble cómo el carácter de la voz y 
los pequeños elementos de expresión, 
pueden hacer que dos notas sean únicas y 
especiales, y también emocionales. Y esa era 
mi meta. “Okay, cómo voy a hacer esto? 
Tengo que meterle vida y energía a estas dos 
notas”. Asi que de cierta forma, las primeras 
dos notas del álbum y las últimas veinte, 
resultaron muy bien para mí. 

Para grabar “The Dio Album” usé ampli-
ficadores de verdad. Me gusta sentir el par-
lante de guitarra, que es muy distinto al de un 
monitor de estudio. No me gusta mucho 
escuchar en un monitor de estudio, me gusta 
escuchar a través de un amplificador de gui-
tarra. No necesito que esté muy fuerte, sólo 
necesito que esté cerca. Muchas veces uso 
un combo, como el Fender Princeton, y me lo 
pongo bien cerca. Puedo sentirlo, puedo 
tener sustain, y generalmente mantengo el 
amplificador bastante limpio y le sumo 
muchos pedales para tener la distorsión que 
necesite en ese momento.  

 
CHOQUE DE ESTRELLAS 
Este año comenzamos con “The Big 

Finish”, la gira despedida de Mr. Big. En julio 
y agosto hacemos varias fechas en Japón, 
Corea, Taiwan, Singapur, Tailandia, Filipinas, 
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Indonesia y Malasia, y el año que viene 
seguimos por EE.UU, Europa y Sudamérica. 
Yo ya empecé a un poco ensayar solo, pero 
más cerca de la fecha de inicio vamos a jun-
tarnos para ensayar. Antes de eso, todos nos 
habremos preparado individualmente, y 
tener listas las canciones. Estoy muy entusi-
asmado por hacer todo el disco “Lean Into 
It”. Creo que eso va a ser increíble. Tocamos 
muchas de esas canciones en vivo, pero 
nunca hicimos el disco entero. 

También amo al baterista que tenemos, 
Nick D’Virgilio. Para mí, realmente capta el 
groove de Pat Torpey, y además es un gran 
cantante. Eso era una algo importante que 
Pat trajo a la banda, aparte de la batería. Pat 
era un gran cantante para hacer las 
armonías. Así que tenerlo a Nick para las 
armonías va a hacer que suene muy bien.  

Después de estas fechas nos vamos a 
tomar un tiempo, y empezaremos de nuevo el 
año próximo. En ese tiempo, entre estas dos 
cosas, creo que posiblemente vayamos a 
grabar algo. Todavía no tenemos nada pro-
gramado, pero hay un buen bloque de tiempo 
entremedio, así que lo creo posible.  

Como solista, no tengo por el momento 
planes de irme de gira con el disco de Dio. 
Por el Covid no anduve mucho de gira, sólo 
en Italia, donde también hice este video con 
un dron que está en YouTube (Experimental 
Vim 2022) para la asociación VisionInMusica. 
Al final de ese tour, todo el mundo tenía Covid 
(risas), pero por suerte nos recuperamos 
rápido. Desde entonces  tengo muchas cosas 
nuevas, muchas opciones buenas de can-
ciones para el set.  

Marcelo Roascio – Lucille RG 
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venía tocando en muchas bandas y graban-
do muchos discos, todo esto después de 
trece años con Los Violadores, y realmente 
tenía muchas ganas de hacer mi propio pro-
yecto. Por suerte arrancó con todo: giras, 
disco, etc. Luego vinieron unos cambios de 
formación, pandemia, etc, y ahora estamos 
grabando nuevas canciones que en breve 
verán la luz. Para mí, se viene un The Niño’s 
muy fresco y renovado. Estoy realmente 
muy contento. Me gusta eso de ir renovan-
do y sacar cosas totalmente nuevas. 

Los Violadores fueron, son, y serán la 
banda preferida de toda mi vida. Yo empecé 
a seguirlos a los trece años. Justo al toque 
dejé el colegio. No me interesaba. Sólo que-

ría tocar, ser músico, ser rockero. Y mi 
banda preferida eran Los Violadores, pero 
por lejos. Se ve que lo deseé tanto, que ter-
miné siendo parte de ellos. Los fui cono-
ciendo, siendo parte, amigos, reuniones, 
salidas. En el ’99, ya con Stuka y Sergio Vall, 
estábamos girando. Y cuando se generó una 
propuesta discográfica para rearmar Los 
Violadores, fue que se dio todo. Hicimos 
dos Cementos al palo, al toque giras por 
Perú, y a partir de ahí, a vivir un sueño 
hecho realidad. 

 
EN LA RUTA 

“Rey o Reina”, la banda que hicimos 
con El Tucán y con Sergio Vall, fue una 

TTanto The Niño’s como El Ejército Negro 
by Pilsen son bandas que están basadas en 
el punk rock y el rock. El Ejército Negro 
sigue una línea bien marcada de lo que fue 
Pilsen y Los Violadores, aggiornado por 
supuesto al sonido actual y con disco nuevo 
bajo el brazo. Por otra parte, The Niño’s es 
un proyecto más personal, y mis influencias 
son muy variadas. Desde muy chico, a los 
nueve o diez años de edad, ya escuchaba 
Whitesnake, Rainbow, Van Halen, Kiss, 
AC/DC, Ramones, The Clash, The Doors... 
Así que me doy la libertad de hacer diferen-
tes tipos de canciones. Puede salir algo para 
el lado de Pantera como para el lado de 
Johnny Cash. 

 
COMPOSICIÓN 

En El Ejército Negro by Pilsen, el Tucán 
(Barauskas) es el mayor compositor. Es una 
máquina de componer. Y como es él quien 
venía llevando esa parte en Pilsen y 
Violadores, está bueno que lo siga hacien-
do. Por lo general trae los temas y los 
vamos retocando en la sala con Tulio 
(Pozzio). 

En The Niño’s, por lo general suelo 
hacer las letras y la música, pero además 
me gusta mucho componer junto a mis 
compañeros. Muchas veces hago infinidad 
de letras que después las vamos acomodan-
do, y lo mismo con la música. Me gusta 
mucho jugar en el estudio. O sea que por 
más que ya vamos con la idea terminada, 
me gusta meter ciertas cosas que le dan esa 
“magia” ahí mismo en el estudio. 

Si tuviera que nombrar un solo tema de 
The Niño’s que lo represente, ése sería 
“Cazador de estrellas” sin duda alguna. Creo 
que tiene todo lo que es The Niño’s: fuerza, 
melodía, solos, arreglos, coros gancheros, 
clima. ¡Todo! Fue el primer corte y tuvo 
mucha repercusión. Fue cortina del progra-
ma de Coco Silly en Pop Radio durante casi 
dos años. 

 
EN VIVO Y RUIDOSO 

The Niño’s comienza en el 2016. Yo 

The Niño’s es el proyecto del bajista y cantante Niño Khayatte, reconocido músico de 
la escena punk rock argentina. Integró bandas como Los Violadores y Doble Fuerza, 
además de haber girado junto a Marky Ramone, Glen Matlock de Sex Pistols, y 
Michael Graves de Misfits. Actualmente, integra además El Ejército Negro by Pilsen. 

entrevista 

THE NIÑO’S EL SUEÑO PUNK
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experiencia que salió un poco desde la bron-
ca y la tristeza que había causado la ruptura 
de Los Violadores, justo en el momento en 
el que habíamos levantado vuelo nuevamen-
te. Estábamos sonando mejor que nunca, y 
llenando los lugares donde íbamos a tocar. 
Entonces, con ese gusto amargo formamos 
ese proyecto que no duró mucho, ya que 
después cada uno siguió por su lado.  

Lo de Marky Ramone se dio porque 
cuando estábamos girando con “Bajo un sol 
feliz” (2006), el disco de Los Violadores, 
nuestro manager Andrés Vignolo lo trajo a 
Marky a Sudamérica. Él me cita a mí, que 
junto con Expulsados fuimos los que hici-
mos la primer gira con él. Luego de eso se 
suma el Tucán, y ya queda una formación 
tremenda que éramos Marky, Michael 
Graves, Tucán y yo. O sea Ramones, Misfits, 
Violadores. Con esa formación hicimos 
muchísimos shows y sonaba increíble. 
¡Otro sueño hecho realidad! 

 
CAZANDO GRAVES 

En el estudio siempre grabo varios 
canales, algunos bien latosos y otros más 

graves. Luego los acomodo, como para 
darle presencia pero también profundidad al 
bajo, que es algo que me gusta mucho. Esa 
profundidad que se te mete en el pecho, 
sumado al ataque. En vivo trato de darle 
mucha rosca. Necesito mucho volumen, 
tanto abajo como arriba del escenario. Si no 
tengo mi caja 8x10” atrás, siento que me 
falta algo. Necesito que se mueva el piso, 
sentir que golpea la espalda. 

Uso dos bajos. El Fender Jazz Bass de 
siempre, y un Aria con mics Seymour 
Duncan y un circuito activo EMG que es una 
bomba. Es un sonido muy envolvente que te 
abraza, por decirlo de alguna manera. 

 
NIÑO DOG FEST 

La idea de este Festival la tengo en 
mente desde hace mucho años, y surge de 
mi amor inmenso hacia los perros. En reali-
dad hacia todos los animales, pero con los 
perros tengo una gran debilidad. En casa 
tengo a Tina y Bompi que son mi familia.  

Entonces, como quería ayudar de algu-
na manera, se me ocurrió crear el “Niño Dog 
Fest”, ya que la idea es hacerlo con continui-

dad. Este primero se hará el domingo 16 de 
abril en The Roxy Bar & Grill, que se sumó 
a la causa y me dan el lugar para hacerlo. 
Convoqué a bandas amigas como Pulso 
Crítico, Free Anguila, Le Temps, Sertres, y 
Amores Perros, en la cual también toco. Por 
supuesto que tocará The Niño’s. 

Ninguna banda ni ningún músico cobra 
un centavo, y el 100 % de lo recaudado de 
las entradas es para los refugios, que en 
esta primera edición es para Hogar Orejas. 
No sólo el dinero, sino todo con lo cual pue-
dan ayudar, como comida, pipetas, artículos 
de limpieza, incluso ropa en buen estado, ya 
que el refugio luego hace feria, y con ese 
dinero siguen ayudando a los pichichos. 

Por suerte, muchísimos medios, mar-
cas, músicos amigos, periodistas, dueños 
de locales, etc. se recontra coparon. 
Estamos trabajando a pulmón con Mariana 
Marrero de Libertad Rock, y con Sofía del 
Nido de Cultura Infernal TV. Las entradas las 
pueden sacar físicas o por Mercado Pago. 
La info está en el IG en @dogfestoficial. 

 
Sofía Lourdes 
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informe

bras clave en lo que a una correa se refiere, 
independientemente de su diseño estético. 
En el caso de las RightOn!, esta marca ofre-
ce una gran variedad de acabados, patrones, 
diseños y colores. 

Es probable que la correa de 
guitarra/bajo ideal sea diferente para cada 
guitarrista o bajista. La altura del instru-
mentista y la preferencia personal sobre qué 
tan baja le gusta que esté por ejemplo su 
guitarra, tendrán un papel importante a la 
hora de encontrar la correa correcta. Las 
guitarras, cuando están colgadas muy bajas 
a lo Slash, pueden parecer geniales, pero 
hacen que tocar partes complicadas sea un 
poco más difícil. 

Con los años, pueden también causar 
daños en la mano y la muñeca. Eso no quie-
re decir que las correas de guitarra realmen-

Esta compañía española ofrece en su catálogo una infinidad de modelos, 
todos fabricados 100% sin partes de animal, transformándolas en las prime-
ras correas veganas. Además, esta firma cuenta con exclusivos y novedosos 
sistemas de ajuste.

LLa historia de esta compañía comienza 
en 1973, cuando los padres de Antonio Gil 
Carrió fundaron su empresa de marroquine-
ría. Fue en el año 2009, cuando le presenta-
ron a Antonio el reto que se convertiría en la 
semilla de RightOn! Straps. Le pidieron que 
creara una colección de correas de guitarra 
que, en términos de diseño y calidad, se 
destacara de todas las demás en el mercado. 

Y como había sucedido con la empresa 
de sus padres, él cumplió con las expectati-
vas de sus clientes, y tres años después, en 
2012, fue que se lanzó esta nueva marca de 
correas para guitarra y bajo. Y lo curioso, 
fue que el nombre de RightOn! surgió luego 
de que Gil Carrió escuchara junto a sus ami-
gos el tema “Sex Machine” de James Brown: 
Get it together, right on, right on, get up... 

 
DECISIONES 

Convengamos que comprar una correa 
no es lo más emocionante del mundo, pero 
no importa si tocás frente al espejo o frente 
a la gente, ¡necesitás una correa para colgar-
te tu bajo o tu guitarra! Y comprar una de las 
mejores correas es algo que todo guitarrista 
o bajista debe hacer en algún momento. 
Comodidad y seguridad son dos de las pala-

RIGHTON! CORREAS
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te largas no sean el camino a seguir, pero es 
algo a considerar. 

En cambio, los guitarristas o bajistas 
más bajos, o aquellos a los que les gusta 
que su instrumento quede más alto, no 
necesitarán una correa tan larga. La mayo-
ría de las mejores correas de guitarra ten-
drán cierto nivel de ajuste, por lo que lo 
mejor que se puede hacer es probar con 
diferentes configuraciones, y encontrar la 
que resulte cómoda. 

Si el caso es el de una guitarra o un bajo 
muy pesado, puede valer la pena encontrar 
una correa que sea bastante ancha o que 
tenga una buena cantidad de relleno. Las 
correas más anchas ayudan a distribuir el 
peso del instrumento sobre un área de 
superficie más grande, por lo que no se cla-
van tanto. Además, las correas con acolcha-
do probablemente harán que la experiencia 
sea más cómoda. 

 
ELECCIONES 

Las correas RightOn! presentan un 
exclusivo e innovador sistema de ajuste de 
longitud que es sencillo, rápido y práctico. 
Estas correas ofrecen un mejor agarre en el 
hombro, que no resbala ni se pega en exce-
so. Cuentan con una amplia variedad de 
bolsillos y lugares para colocar púas, y su 
contrucción está realizada con materiales 
respetuosos con el medio ambiente, 100% 
libres de cualquier parte animal. 

Por ejemplo, la B-Charm de la Steady 

Series Groove es una correa súper ancha 
vegana acolchada para guitarra y bajo, que 
proporciona una gran comodidad en el 
hombro para situaciones de pie, lo que ase-
gura una gran estabilidad del instrumento. 
Funciona perfectamente en guitarras acústi-
cas, guitarras eléctricas y bajos. 

Las correas Breathe están perforadas 
con 265 agujeros, y tienen insertada una 
membrana especial impermeable en su inte-
rior, lo que permite que el hombro respire 
mientras evita que el sudor entre en la 
correa. El verdadero beneficio de este siste-
ma, es que mantiene la correa y el hombro 
secos. La Breath Strap es una correa vega-
na, superligera y acolchada. Mide 8 cm de 
ancho, con rango ajustable de 103 a 130 
cm. La correa incorpora el innovador siste-
ma F.L.A.S.H. (Fast Length Adjustment 
System Harness) que permite el ajuste sin 
esfuerzo de la guitarra o el bajo. 

RightOn! cuenta también con una serie 
signature llamada Legend. El modelo de S.R. 
Vaughan, que viene en blanco o en negro, 
está fabricado en material sintético blanco 
estampado con notas musicales en negro o 
viceversa. El forro está hecho de microfibra, 
que permite que la humedad se disipe. 

Otro modelo de la serie Steady es el 
Sandokán. Tiene también un forro de micro-
fibra que no resbala, mide 6 cm de ancho, y 
tiene un largo entre 95 y 145 cm, con el 
exclusivo sistema de ajuste R.A.S. (Righton 
Adjustment System). 

La superficie de la correa Sandokán 
está hecha de tela, las lengüetas de los 
extremos son sintéticas, y está acolchada 
con látex de 5 mm, lo que la hace muy 
cómoda y ligera. En la pestaña de la parte 
delantera tiene dos pequeños bolsillos para 
las púas, y en la pestaña de la parte trasera 
tiene dos prácticos “dispensador de púas”. 

En cuanto a las Race JPS, se trata de 
correas con un aspecto vintage clásico 
atemporal. La John Player Special tiene un 
diseño clásico en color negro, y dos franjas 
doradas que recuerdan a los viejos autos de 
carreras. Esta correa vegana mide 6 cm de 
ancho, tiene un largo de 95 a 145 cm, con 
el sistema de ajuste R.A.S. Está fabricada 
con materiales sintéticos de alta tecnología, 
tiene un forro de microfibra, y está acolcha-
da con látex de 5 mm. Como otros modelos 
de la serie, en la parte delantera tiene dos 
pequeños bolsillos para las púas, y en la 
parte trasera trae tres cortes a modo de 
“Fast pick dispenser”. 

 
EN RESUMEN 

Son muchos los modelos que RightOn! 
ofrece en su catálogo, pero lo que todos tie-
nen en común es su particular construcción 
vegana 100% libre de cualquier parte ani-
mal, junto con sus exclusivos y patentados 
sistemas de ajuste. 

Importa y distribuye 
Musical La Fusa 

www.distribuidoralafusa.com.ar
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nos gusta buscar el sonido en nuestras cabe-
zas, probando diferentes combinaciones de 
componentes para encontrar “aquel” tono de 
la guitarra o el bajo. Y esto tampoco debería 
detenerse en los cables que van del amplifi-
cador a los pedales o pedalera, y de ahí a 
nuestro instrumento.  

Comprar un nuevo cable de guitarra está 
lejos de ser lo más emocionante que hare-
mos como músicos, pero sin duda es una 
pieza esencial del equipo, de la que no pode-
mos prescindir. Los cables baratos, además 
de ser generadores de ruido, se rompen 
generalmente en el momento más inoportu-
no. Asegurarse de estar armado con los 
mejores cables de guitarra posibles, garanti-
za que siempre estaremos listos para rocke-
ar, con el práctico efecto secundario de ofre-
cer una mejora tonal. 

Además de soportar los rigores debido a 
su uso, un cable de guitarra de buena calidad 
garantizará una ruta de señal limpia, recha-
zando el ruido no deseado, y maximizando la 
calidad del sonido. Incluso, si no tenemos 

una pedalera masiva que involucre cables 
interpedal (patch cables), la señal clara de un 
buen cable ofrecerá una pequeña pero nota-
ble diferencia en el sonido de nuestra guita-
rra o bajo. ¿Gastamos suficiente dinero en 
instrumentos, amplificadores y pedales, 
pedaleras o pedalboards? Entonces, ¿por 
qué no extender eso a los cables que usa-
mos? 

 
ALGUNOS MODELOS 

MXR ofrece en su catálogo varias series: 
Standard, Pro y Woven (entelado), junto con 
cables con conector XLR para micrófono y 
cables interpedal. 

El cable para instrumento MXR Standard 
Series es un cable diseñado para músicos, 
por músicos. Vienen de 3 y 6 metros, con 
plug recto o plug angular. 

Estos cables de conexión para instru-
mentos están construidos con conductores 
de cobre libre de oxígeno (OFC) de alta cali-
dad, que no se empañan ni interfieren con el 
flujo de la señal. Además, su blindaje en espi-

informe
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Si bien esta marca hizo y sigue haciendo historia en lo que es la fabricación de 
pedales de efecto, con una gran cantidad de modelos que incluye también una 
serie signature, viene presentando desde hace ya unos años una variedad de 
cables para audio e instrumentos de nivel profesional.

Un cable de guitarra puede parecer sólo 
una pieza de plástico que rodea un par de 
cables. Incluso, se puede llegar a pensar que 
realmente no importa qué tipo de cable de 
guitarra estemos usando. Sin embargo, eso 
no es cierto. El cable de la guitarra y/o el bajo 
puede afectar en gran medida nuestra inter-
pretación en el escenario, debido a una varie-
dad de factores relacionados con la cons-
trucción y los materiales de dicho cable. 

Los guitarristas son en general quisqui-
llosos con el tono de la guitarra, y por una 
buena razón. Desde las cuerdas hasta el 
amplificador, todo tiene un efecto sobre el 
tono del instrumento. Con buenos cables de 
guitarra, todo lo que toquemos se trasladará 
con la máxima calidad de sonido y con el 
mínimo ruido hasta el oyente. 

 
USO Y ABUSO 

Un buen cable soportará muchos abusos 
y brindará su sonido de manera confiable, ya 
sea que estemos tocando en nuestra habita-
ción, en un teatro o en un estadio. A todos 

MXR CABLES
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ral OFC ayuda a bloquear la interferencia de 
RF. Los MXR Standard Series tienen también 
cubiertas exteriores de PVC flexibles y dura-
deras, que logran transmitir la señal de forma 
limpia, junto con conectores TS resistentes 
que están diseñados para durar. Los conec-
tores (plug) en cada extremo son compati-
bles con el posicionamiento de jack de la 
gran mayoría de los instrumentos. 

Los cables para instrumentos de la Pro 
Series de MXR traen un conductor central de 
cobre libre de oxígeno de 24 AWG, 95 % 
blindado con cobre libre de oxígeno en espi-
ral de 19 hebras, blindaje exterior de plástico 
conductor, tubería termorretráctil en conec-
tores soldados, y cubierta de PVC flexible. 

El cable de guitarra de la serie Pro de 
MXR ofrece una excelente calidad de cons-
trucción. El conductor central de cobre libre 

de oxígeno de 24 AWG de alta calidad, trans-
mite el audio de manera confiable y transpa-
rente, mientras que el blindaje en espiral de 
19 hilos evita que cualquier ruido no deseado 
ingrese a nuestra cadena de señal. 

En lo que son los cables interpedal con 
plug recto de ambos lados, hacen lo que 
dicen que hacen: ¡patchear! Como sus her-
manos mayores, los patch cables tienen 
alambre de cobre libre de oxígeno, cubiertas 
exteriores de PVC flexibles, y conectores flat 
de perfil ultra bajo, aptos para cablear esos 
incómodos pedales de efecto. La longitud de 
estos patch cables de MXR es de 15 cm. 

Con características similares a los de la 
serie Pro, los Woven Cables o cables entela-
dos ofrecen una cubierta exterior tejida, que 
brinda flexibilidad sin enredos, junto con una 
mayor durabilidad. 

En lo que son cables para micrófono con 
extremos tipo XLR, los MXR brindan durabi-
lidad e inmejorable transmisión del sonido, 
gracias a características similares en lo que a 
su contrucción se refiere, a las series dedica-
das a los instrumentos. 

 
EL SONIDO 

DEL SILENCIO 
Elegir un cable adecuado es muy impor-

tante para obtener un tono excelente e impe-
cable. No importa si lo vamos a usar en la 
sala de ensayo, en nuestro home studio, o en 
un show en vivo. Los cables de guitarra y/o 
bajo tienen un efecto significativo al construir 
o destruir nuestro sonido. 

Importa y distribuye: 
Music Solutions S.A. 

www.musicsolutions.com.ar
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informe

Este piano digital de 88 teclas semipesadas y capacidad Midi, ofrece al músico 
una excelente opción al momento de iniciarse en el mundo de las teclas, con un 
registro que además de simular con fidelidad la versión acústica de este instru-
mento, incluye una amplia variedad de sonidos.

MK-885

L
piano digital de buena calidad. Refiriéndose 
a la cantidad de notas que un teclado puede 
reproducir simultáneamente, la polifonía de 
un teclado cuenta como métrica  una histo-
ria sobre qué tan bien manejará acordes y 
voces complejas. Una polifonía de entre 64 
y 128 notas les permite sostener voces en 
capas, mientras continúan introduciendo 
más notas sin cortar los sostenidos. 

 
Antes de comprar un piano digital, la 

persona debe pensar en sus prioridades. Si 
está buscando un piano que resalte las cua-
lidades tradicionales de un gran piano, o si 
prefiere un piano con muchos tonos de sin-
tetizador, pads y control Midi. Si bien es 
posible encontrar pianos con todo, la mayo-
ría de los pianos digitales se enfocan más 
en las cualidades del piano tradicional, el 
sintetizador o el control Midi. 

El peso no es la única métrica que influ-
ye en la portabilidad del instrumento. Si 
está buscando un piano digital para tocar, lo 
mejor es encontrar uno que sea lo suficien-
temente liviano para transportarlo, y tenga 
además las conexiones adecuadas necesa-

La historia del piano puede remontarse 
a más de 300 años, pero los pianos digitales 
actuales ciertamente que han traído el ins-
trumento a la era moderna. Si creciste 
jugando con el Casio barato y con teclas 
plásticas de la década del ‘80, te informa-
mos que los pianos digitales han recorrido 
un largo camino. 

Los teclados contemporáneos varían en 
términos de sus prioridades. Las teclas 
ponderadas generalmente simulan la sensa-
ción y la capacidad de respuesta de un 
piano acústico. La voz del instrumento 
siempre es clave. Los pianos digitales que 
buscan emular pianos acústicos suelen uti-
lizar muestras de alta fidelidad de los pianos 
de cola originales. 

También la polifonía es crucial en un 
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rias para conectarlo a un amplificador, sali-
da para auricular y entrada auxiliar, entre 
otras cosas.  

Si bien puede parecer que el interesado 
debería gastar una buena cantidad de dinero 
en un piano digital, no necesariamente tiene 
que hacerlo. Puede obtener un piano digital 
de iniciación con una amplia variedad de 
sonidos por sólo un par de cientos de dóla-
res, como es el caso de este Meike MK-885. 

 
¿Cuál es la diferencia entre teclados y 

pianos digitales? Los pianos digitales gene-
ralmente se construyen para verse y sentir-
se más como pianos reales. Por lo general, 
cuentan con teclas con peso y un modelado 
de voz de piano más preciso. Por su parte, 
los teclados presentan por lo general una 
gama más amplia de sonidos, y dan menos 
prioridad a que sus teclas se sientan como 

las de un piano acústico. 
¿Son importantes las 88 teclas semipe-

sadas? Si bien puede ahorrar dinero eligien-
do un piano con teclas no contrapesadas y 
menos octavas, estará limitado en su forma 
de tocar. Mucha música de piano tradicional 
utiliza todo el teclado. Si el interés pasa por 
aprender clásicos del piano, deberíamos 
conseguir un piano de 88 teclas. 

 
El piano digital portátil de 88 teclas sen-

sitivas y semipesadas Meike MK-885 es un 
producto que brinda todo lo que se necesita 
para empezar a hacer música de inmediato. 
El kit viene con el teclado portátil MK-885, 
pedal sustain y un atril. El Meike incluye una 
biblioteca de 140 sonidos y 16 canciones de 
demostración. En la parte superior presenta 
dos parlantes incorporados con procesador 
estéreo. 

Este piano digital ofrece una completa 
gama de herramientas para el músico o el 
estudiante, con 140 sonidos de diferentes 
instrumentos, percusiones, metrónomo, 
sustain y vibrato, junto con control del 
tempo, control de volumen general, y con-
trol de transposición, entre otras cosas. 

También cuenta con la función Split, la 
cual permite la división del teclado, usar 
varios bancos a la vez, y la función Dual. El 
Meike MK-885 cuenta asímismo con fun-
ción Midi para poder usarlo junto a una 
computadora, o interconectarlo con otro 
teclado o módulo de sonido. En lo que es su 
conexionado, en su parte trasera encontra-
mos entrada USB, entrada y salida de audio, 
dos salidas de auriculares, y la salida Midi. 

Importa y distribuye PC Midi Center 
ventas@pcmidicenter.com 

www.pcmidicenter.com
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Quizás te haya pasado que afinaste 

tu instrumento, y luego de tocar unos 

minutos, estirar una cuerda, hacer un 

vibrato o usar el trémolo, tu guitarra o 

incluso algunas veces el bajo ¡se desafi-

na! Ante este síntoma, lo que más se 

escucha es: “...tengo que cambiar las 

clavijas”.  

Amigos, amigas, debo recomendar-

les que no gasten dinero de gusto en cla-

vijas, sin antes haber revisado la cejuela.  

Una buena clavija va a permitir que 

la acción de afinar sea más cómoda y 

eficiente, pero salvo que el mecanismo 

esté roto, no hay manera de que una cla-

vija provoque una desafinación. Podrías 

poner un bulón de ferretería, sería incó-

modo y anti estético, pero una vez que 

afinaras, esa nota no se movería en 

absoluto. 

Hay varios factores a mirar ante 

desafinaciones, pero es fundamental 

que sepamos acerca de la importancia 

de la cejuela, que junto con las selletas 

del puente, son los dos puntos de apoyo 

y fricción de las cuerdas. 

 TENSIÓN 
Y REACCIÓN 

Cuando estiramos o hay cualquier 

cambio en la tensión de la cuerda, nece-

sitamos que esa cuerda se deslice bien, 

y que cuando deje de estar estirada, 

vuelva todo al exacto lugar en el que 

estaba. Si la cuerda queda trabada en la 

cejuela, te garantizo que tu instrumento 

va a desafinar. 

Para esto, tienen que estar muy bien 

talladas las ranuras, con el ancho ade-

cuado, el ángulo de bajada correcto 

hacia las clavijas, y un muy buen apoyo 

de la cuerda en toda la base de esa 

ranura.  

No es aconsejable que la cuerda 

entre muy profundo en la ranura. Con 

que entre la mitad de su circunferencia y 

no se salga al estirar en los casilleros 

más graves, es suficiente. 

EL MATERIAL 

El material del que esté hecha la 

cejuela, va a influir mucho en el audio, 

pero esa influencia en el sonido va a ser 

cuando la cuerda vibre “al aire”. Una vez 

que presiones sobre un casillero, la 

cejuela ya no va a actuar más. Si tocás 

un acorde, tomemos como ejemplo un 

La mayor en primera posición, la cejuela 

va a influir solamente sobre esas cuer-

das que estén al aire, que en este caso 

serían la primera y quinta. 

Las hay de hueso, grafito, bronce, 

plástico, tusq y varias opciones más. La 

elección tiene mucho que ver con el 

gusto del usuario. Lo importante es que 

el material tenga una dureza y densidad 

aceptable, para que la cuerda no se 

clave en ella con el tiempo de uso y se 

quede trabada. Esto puede pasar tanto 

en las entorchadas como en las planas.  

En resumen, el material del que esté 

hecha, por un lado va a afectar el audio 

y por otro la afinación, al permitir que la

SI TU INSTRUMENTO DESAFINA, 
¿REVISASTE LA CEJUELA?

Le damos la bienvenida a nuestro nuevo Guitar Doctor, quien a partir de ahora 
será el que nos brindará consejos para poner a punto nuestro instrumento. Y 
un buen punto de partida es la influencia que tiene la cejuela en el tema de la 
desafinación.

“Cabra” es la marca bajo la que trabaja el luthier Diego Pozzi. Dedicado a la 
fabricación, reparación y mantenimiento de guitarras y bajos, tanto eléctricas 
como acústicas. Lleva adelante también los cursos intensivos de calibración 
y rectificado de trastes por los que pasan entre 15 y 20 alumnos diferentes 
cada mes. Empezó a calibrar y construir instrumentos de manera amateur y 
autodidacta en el año 2006, luego tomó clases, y en 2018 empieza a trabajar 
profesionalmente y crea “Cabra”. 

GUITAR 
DOCTOR  

por DIEGO POZZI



cuerda deslice bien.  

 

PROBANDO 

¿Qué puedo hacer para 

saber si ahí está el proble-

ma? Podés hacer un par de 

pruebas sencillas. Si tocaste 

unos minutos y se desafinó, 

podés presionar las cuerdas 

en el tramo que va desde la 

cejuela hasta las clavijas. Es 

muy probable que si la cuer-

da se está quedando traba-

da, al presionar ahí, se aco-

mode y todo vuelva a su sitio. 

Otra señal que no falla es cuando 

estás girando la clavija para afinar y 

escuchás un “click”. Eso te dice que la 

cuerda se está quedando trabada, y en 

el momento en que se destraba, avanza 

de golpe todo lo que no avanzó antes, y 

hace ese ruidito. 

 

ACLARACIÓN 

Hay una chance mucho menor de 

que eso mismo esté pasando en alguna 

parte del puente, donde la cuerda tam-

bién tiene fricción. ¡Y atención! Si tenés 

instalados baja cuerdas, también podrí-

an provocar que la cuerda quede traba-

da y no vuelva a su tensión original. Pero 

siempre revisemos primero la cejuela. 

 TRUQUITO 
CASERO 

Si todo lo anterior está en condicio-

nes, hay algo que 

podés hacer para opti-

mizar el funcionamien-

to. Poniendo grafito en 

la base de la ranura, se 

puede lograr un mejor 

deslizamiento de la 

cuerda, y la afinación 

será más estable. 

No necesitás ir a 

comprar grafito. Con 

tener un lápiz te alcan-

za. Pintá bien la base 

de la ranura, que quede 

bien cargada de ese grafito de la mina 

del lápiz. Luego apoyá la cuerda arriba. 

Y recordá hacerle un service a tu instru-

mento periodicamente con tu luthier de 

confianza, para tener tu instrumento en 

estado óptimo. 

 

Cabra guitars de luthier 

Diego Pozzi 

cabraguitars@gmail.com 
IG Cabraguitars 



Como ya hemos visto en varias de 

mis columnas, aplicar conceptos de 

jazz expande enormemente nuestro 

lenguaje musical, más allá del género 

de nuestra preferencia. Y es que, para-

fraseando al gran “Negro” González: 

“tocar jazz es como mirar a través de 

una ventana más grande”. Ahora bien; 

no nos gusta el ritmo, tampoco el swing 

feel (lo hemos tratado en el Nº 56  de 

esta revista), preferimos algo menos 

complicado armónica y rítmicamente. 

¿Es imprescindible  tocar jazz, enton-

ces? En absoluto, pero es muy impor-

tante dominar el enlace de acordes 

para crear líneas de bajo interesantes y 

no “zafar” tocando tónicas y quintas o 

un riff constante. 

No existen reglas para un caminar 

(walk) en el bajo; si existen una serie de 

conceptos básicos que generan bases 

armónicamente sólidas. En esta colum-

na veremos tres de estos conceptos 

pero, en lugar de tratarlos sobre stan-

dards de jazz, usaremos armonías de 

canciones de rock. 

El primero de ellos es tocar arpegios 

exclusivamente (Ejemplo Nº 1). Los 

acordes corresponden al tema “De 

Música Ligera” de Soda Stereo. No abu-

sen de tocar los arpegios en el orden 1-

3-5 para evitar que la línea de bajo 

suene a ejercicio o pattern melódico.  

En el Ejemplo Nº 2, los acordes de 

“Purple Rain” de Prince, el concepto es 

tocar notas diatónicas en tiempos débi-

les entre 2 notas de acorde que están a 

una tercera, ascendente o descenden-

te. Son las notas señaladas con el 

signo + en la partitura.  

En el Ejemplo Nº 3, la idea es tocar 

notas de paso cromáticas en tiempos 

débiles, entre dos notas de acorde que 

están a una segundajusta. Estas notas 

cromáticas son las señaladas con el 

signo + en la partitura. Los acordes 

corresponden a “Don’t Look Back in 

Anger” de Oasis.  

En el Ejemplo Nº 4 combinamos los 

3 conceptos en los acordes de “Juntos a 

la Par” de Pappo, pero tocado en swing.  

Estos tres conceptos tan comunes 

en un walk de jazz pueden ser muy úti-

les en otros géneros. ¡Desarróllenlos 

en la música que prefieran! Graben 

series de acordes e investiguen estas 

“reglas”. Las posibilidades son infinitas 

y no dependen de un estilo de música 

en particular. Lo que cambia, es la 

forma de interpretarlos en función del 

groove que se genera con los otros ins-

trumentos, en especial la batería.  

Por último: si no entienden los tér-

minos diatónico, cromático, tiempos 

débiles o fuertes, etc., “obliguen” a sus 

profesores a que se los enseñe o con-

sulten libros de teoría ya que son herra-

mientas elementales, toquen jazz o no. 

¡Los veo en el próximo número, 

queridos colegas! 

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 musical 
de  Diego Torres y Soledad Pastorutti. Ha grabado discos o participado en presenta-
ciones 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”.

BAJOS QUE CAMINAN - 1ª PARTE

TODO BAJO 
PABLO SANTOS



www.youtube.com/todoguitarraybajo

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. 

RAZA DE TRAIDORES

IMPROVISANDO 
JAVIER BAGALÁ

Hola amigos y colegas. En este número permítanme 

remontarme al año 1993, fecha en la cual con Nepal editába-

mos nuestro primer disco “Raza de Traidores”. 

Treinta años después, y escuchando muchas veces a 

alumnos y desconocidos preguntarme cómo se toca tal o cual 

canción de Nepal, decidí transcribir el riff principal de tan leja-

no álbum. 

Está tocado en la tonalidad de Em, y no reviste mayor difi-

cultad, salvo el uso de la púa alternada de manera permanen-

te, para lograr un resultado óptimo. Luego, a partir del com-

pás 5, además de usar púa alternada, le vamos a agregar el 

palm mutting, otra de las técnicas muy usadas en el estilo. 

En el video que está en el canal YouTube de la revista, 

pueden apreciar cada una de las sugerencias que les voy 

ofreciendo. No obstante, cualquier duda o sugerencia me la 

hacen llegar a mi mail o a través de mis redes sociales. 

 

Javier Bagalá 

javierbagala32@hotmail.com 
www.facebook.com/clasesjavierbagala 

www.instagram.com/javierbagala/ 
youtube.com/@reivaj38
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www.youtube.com/todoguitarraybajo

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.

DE MENOR A MAYOR

JAZZ FUSIÓN 
GUILLERMO MARIGLIANO

¡Hola queridos amigos! ¿Cómo 

están? Hoy voy a continuar de alguna 

manera con lo que vimos en los núme-

ros anteriores, pero no va a ser para 
Latin Jazz, sino que para cualquier esti-

lo. El concepto que hoy que les compar-

to, es cómo utilizar una frase para II V I 

Menor en Mayor y viceversa. Dado que 

la tonalidad menor o escala Menor 

Natural, también llamada Modo Eólico, 

deriva de la escala Mayor (que también 

la conocemos como la relativa menor), 

lo que podemos hacer cuando aprende-

mos una frase para tocar sobre un II V I 

menor, es utilizar exactamente la misma 

sobre una progresión II V I mayor, pero 

una tercera menor arriba de la tónica. 

Veamos como ejemplo esto: Una 

frase sobre Bm7b5 / E7 / Amin7 sirve y 

suena perfecto tocarla también sobre 

una cadencia Dm7 / G7 / Cmaj7.  

Si lo analizamos armónicamente, se 

van a dar cuanta de porqué es posible 

esto. Sobre Bm7b5 o Dm7, podemos uti-

lizar el arpegio de Fmaj7, que nos va a 

dar notas de los acordes, más algunas 

tensiones disponibles que tenemos 

sobre ambos acordes. Luego, sobre E7 

o G7, utilizo los arpegios dominantes o 

la escala Disminuida semitono/tono, que 

es la misma para ambos acordes, ya 

que los mismos están dentro de la esca-

la y sus arpegios. Y por último, siempre 

vamos a resolver a alguna nota de la 

escala Mayor de C o Am, que son las 

mismas. Por lo tanto, ahí tenemos por-

qué una frase nos sirve para dos situa-

ciones armónicas diferentes.  

Siempre que comparto a mis alum-

nos este tipo de conceptos les digo lo 

mismo. El concepto de improvisar como 

un músico de jazz, no se trata solamente 

del sonido, el ritmo y la estética sonora, 

aunque por supuesto que esto es impor-

tante. Pero lo fundamental es aprender 

que no se trata de tocar con escalas o 

arpegios diferentes. Estos elementos 

son los mismos para cualquier tipo de 

música y estilo. Lo que del “concepto de 

improvisación de jazz” podemos apren-

der, es donde tenemos la posibilidad de 

usarlos y que suenen diferentes, tocan-

do básicamente a veces lo mismo, pero 

en situaciones armónicas distintas.  

No dejen de ver el video en el canal 

de YouTube de la revista, donde hablo 

un poco más de esto. Ahí pueden escu-

char y ver estos ejemplos. 

¡Hasta la próxima! 

 

Guillermo Marigliano 

www.guillermomarigliano.com.ar 

marigliano@gmail.com
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LA SÍNCOPA EN EL TANGO

BAJOS URBANOS 
VANESA MORANO

En el artículo les comparto otro modelo de acompaña-

miento muy usado en el tango llamado síncopa.  

Tanto como en la síncopa y en el marcatto, son funda-

mentales para que la línea melódica del bajo posea un carác-

ter particular. Debajo van a encontrar los modelos sugeridos 

más utilizados o estandar, pero no son los únicos que se pue-

den ejecutar, ya que dependiendo la estética musical y su 

corriente estilística, estos diseños musicales van a estar 

sometidos a variaciones y cambios rítmicos.

A continuación les dejo un fragmento del tango “Yuyo 

Verde”, donde podrán observar en el arreglo que hice, los dos 

modelos de acompañamientos vistos: marcatto y síncopa. 

Como siempre, pueden ver estos ejemplos en el video que 

les dejo en el canal de YouTube de la revista. 

Vanesa Morano 

@vanesnoeliabass 
vanesa.morano@hotmail.com

Luego de estudiar con varios profes particulares, comenzó la carrera de 
Profesorado de Bajo Eléctrico con especialidad en Tango. Pasó por diversas 
formaciones, y comenzó a recorrer este camino musical, además de meterse 
en el mundo de las jams. Al tiempo empieza a trabajar junto al baterista 
Sergio Masciotra (La Carga), y hoy en día se encuentra trabajando como 
sesionista junto a artistas como Raúl Mieres, Lola Indigo, y Kify entre otros. 

Síncopa con arrastre Ej. Nº 1

Síncopa con arrastre Ej. Nº 2



www.youtube.com/todoguitarraybajo

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. 

PATTERNS Y TÉCNICAS

SHRED !! 
PABLO SOLER

¿Cómo vamos gente? En este número pateamos el 

tablero con una combinación de patterns y técnicas que nos 

da un vuelo muy en la vena de los tecladistas que solean. 

Usamos la escala de Am con las dos séptimas que mos-

tramos en el número anterior (si te lo perdiste, buscalo en 
Números Anteriores en la web de la revista). Lo curioso acá 

es que mezclamos ligados con economic picking e hybrid 

picking, no necesariamente en función de un salto de cuer-

da, ya que se lo ve en el clásico pattern de seis notas de 

Paul Gilbert, el cual, en lugar de hacerlo todo con púa, lo 

mezclamos con el chicken picking y ligados. Esto nos da 

vuelta la jugada para el cambio de cuerdas, pasándolo de 

outside a inside picking (vengo haciendo mucho eso). 

Luego, entre cuerdas 3ª y 1ª, logramos unas acentua-

ciones muy exóticas en la vena George Bellas, pero sin 

economic picking, a fuerza de hybrid, siendo dos notas en 

3ª cuerda y una en 1ª cuerda. Después octavamos las seis 

primeras notas del dibujo Dórico, y combinamos con un 

relevo que recorre el arpegio de Am7 con doble tapping en 

cuerdas 3ª y 2ª, cruzando por completo y trepando al dibujo 

Jónico y al Locrio respectivamente.  

¡Bardo! Toda la cuestión suena muy “Vitalij Kuprij”, pero 

en viola. No se olviden de chequear el video. 

¡Saludos! 

 

Pablo G. Soler 

@pablogsoler 
www.facebook.com/pablosoleroficial
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Lo primero que tenemos que entender es cómo conectar los 

puertos Midi de nuestros pedales. A diferencia de nuestra cade-

na de audio, en donde el orden de los efectos afecta profunda-

mente nuestro sonido final, cuando armamos la cadena Midi, el 

orden de conexión de los puertos no va a ser importante. 

En el siguiente gráfico se puede observar un conexionado 

simple: Del Midi Out del controlador entramos al Midi In del un 

pedal, y del Midi Out de este mismo seguimos al próximo efecto. 

De esta manera podemos encadenar una gran cantidad de 

efectos.

Como se ve en él gráfico, hay dos valores para cada 

parámetro. El número de CC está asignado a una de las 

perillas de nuestro efecto, y el valor indica en qué posición 

va a estar la perilla. Normalmente, 0 es al mínimo y 127 al 

máximo. 

Para que esto suceda, necesitamos configurar el canal 

Midi en cada uno de nuestros pedales, y asignar en el con-

trolador que estos mensajes se envíen a ese canal.

Midi ( Musical Instrument Digital Interface) es un protocolo 

que sirve para comunicar diferentes instrumentos/efectos/inter-

faces entre sí. Para que esto suceda, necesitamos emitir men-

sajes desde un controlador, computadora, o un instrumento o 

efecto que tenga la posibilidad de hacerlo. 

Usar este protocolo nos permite controlar simultáneamente 

varios parámetros en uno o más efectos, ayudando a ampliar 

nuestros recursos expresivos y simplificando el famoso tap dan-

cing. Un caso muy usual es el de cambiar los seteos de nuestros 

efectos cuando pasamos de una estrofa a un estribillo, y nece-

sitamos por ejemplo cambiar los presets de tres efectos diferen-

tes a la vez. Este tipo de situaciones son clásicos ejemplos en 

donde la utilización de efectos controlados vía Midi nos hacen la 

labor, mucho más sencilla. 

La mayoría de los pedales de efecto reciben y en algunos 

casos mandan dos tipos de mensaje: Mensajes CC (Control 

change). Estos mensajes son una extensión de nuestras 

manos, ya que al usarlos, podemos controlar simultáneamente 

varios parámetros. Por ejemplo si estamos controlando un delay, 

nos permite manejar al mismo tiempo la cantidad de repeticio-

nes, el tempo de delay, y la mezcla. Cada uno de estos paráme-

tros, dependiendo del fabricante, tiene asignado un valor de CC: 

¿Cuántas veces queremos activar o desactivar varios efectos a la vez y no 
podemos? ¿Por qué imaginamos sonidos y no podemos hacerlos realidad? 
En esta columna vamos a ayudarte para que puedas aprovechar al máximo 
tus efectos controlados vìa Midi.

¿PARA QUÉ ME SIRVE USAR MIDI 
CON MIS EFECTOS?

www.youtube.com/todoguitarraybajo

Músico, compositor, productor. Guitarrista especializado en procesar 
sonido con pedales de efecto. En los últimos años, se dedicó a la compo-
sición de música para cine, producción de discos y a dar clases.  

IG: @pbutelman 
https://www.behance.net/pablobutelman LOOPER MAN 

PABLO BUTELMAN



Mensajes PC (Program change): Estos mensajes se uti-

lizan para ejecutar presets, y todo pedal con capacidad Midi, 

tiene capacidad de guardarlos. 

Estos mensajes pueden ir del 0 al 127, y se suelen 

corresponder con los bancos de memoria de los efectos que 

utilizamos. Entonces ¿cómo funciona esto? El PC 1 va a eje-

cutar el banco de memoria número 1 del pedal, el PC 2 el 2 

y así sucesivamente. 

 

Aplicaciones usuales y no tanto: El uso del Midi suele 

relacionarse con la practicidad en nuestro desempeño, 

mayormente a la hora de un show, ordenando las necesida-

des dependiendo del tipo de equipamiento que tengamos. 

Ahora ¿qué pasa si empezamos a buscar nuevos horizontes 

desde el sonido a partir de las posibilidades que nos plantea 

un pedalboard controlado por Midi? De la misma manera 

que cuando estudiamos melodías, escalas, arpegios o cual-

quier otra manera de enfocarnos en nuestro instrumento, 

podemos llevar ese enfoque para lograr resultados, aprove-

chando a fondo las presentaciones de nuestros efectos. 

Dejo acá unos ejemplos para que empiecen a investigar: 

a) Mover una cantidad de parámetros mayor de la que 

podríamos modificar sólo con nuestras manos en uno de 

nuestros efectos. Por ejemplo, en el caso de un pedal de 

modulaciones, manipular la frecuencia, la profundidad y la 

mezcla) 

b) Generar mediante mensajes CC cambios de paráme-

tros en varios pedales simultáneamente. 

c) Jugar con los tempos de nuestros efectos de retardo, 

al mismo tiempo que modificamos la subdivisión.  

Pablo Butelman 

@pbutelman
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Bienvenidos colegas, ¿están prepa-

rados para tocar slap y tapping a full? 

Así me gusta, siempre listos...  

En este ejemplo que les preparé, 

van a desarrollar varias técnicas de slap 

como hammer-on (ligado ascendente), 

pull-off (ligado descendente) con tresi-

llos, notas apagadas (X), double stops 

(notas dobles), enganchadas en forma 

de octavas con pulgar e índice.   

Combinando técnica de tapping con 

notas dobles, serán dos formas distintas 

en cada vuelta del ejercicio/base. 

 ¿Cómo seria eso? Cada vez que 

toquemos tapping, será con la mano 

derecha, usando notas dobles sobre las 

dos primeras cuerdas con los dedos 

índice (I) cuerda 2ª y mayor (M) sobre 

cuerda 1ª.    Estas notas dobles (double 

stops) con tapping forman acordes por 

cuartas, y se “arrantran juntas” descen-

diendo un tono.   

Las notas usadas en el tapping son 

las siguientes: primera vez D y G hacia 

C y F; segunda vez G y C hacia F y Bb.  

Como ven, la idea del tapping es 

cerrar con acordes distintos cada vuel-

ta. Ahora, si analizamos el trabajo a rea-

lizar con slap, veremos que las “bases” 

de Gm7 y Am7 se repiten, usando el 

siguiente mecanismo. 

 

PASOS A VER EN 
TÉCNICA DE SLAP 

Slap Arrancando con tónica, nota 

(x), 7ª menor grave, 3ª menor grave, 

ligados de tresillos (3) sobre la 4ª y 5b, 

y para ir finalizando “enganchamos” con 

octavas la 3ª menor y 4ª, terminando el 

motivo con nota (x) y ligando de ham-

mer-on  sobre la 7ª aguda y octava.  

¿Vieron? ¡Les dije que este ejercicio 

es a full! Mucho slap combinado con 

tapping para generar un groove potente 

y virtuoso en cuanto a técnica. A darle 

con tutti, que la práctica hace al bajista.  

Toda la info esta en el canal 

YouTube de Todo Guitarra y Bajo, junto 

con un video completo a velocidad nor-

mal y lento, para ver bien las combina-

ciones técnicas. Cualquier duda me 

ecriben a mi mail, y como siempre, será 

un placer responderles. 

Les dejo un super abrazote y nos 

encontraremos en la próxima columna. 

Sergio Mayorano 

sergiomayorano@yahoo.com

Profesor de bajo con 27 años de experiencia. Músico profesional de numerosas 
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 

BATIDO DE SLAP & TAP

TAP BASS 
 SERGIO MAYORANO
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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”. 

ASCENDIENDO Y DESCENDIENDO

ZONA POWER  
CARINA ALFIE

Amigos guitarristas, espero que estén muy bien y tocan-

do la guitarra a full, ¡como siempre! 

En esta edición les comparto una idea en F#m 

Pentatónica. Todas estas ideas que vamos viende columna 

tras columna pertenecen a mi curso “Ideas Tricks Solos”. 

Para esta nueva idea o fraseo, toco un pattern en grupos 

de cuatro semicorcheas en F#m Pentatónica, que es la rela-

tiva menor de A Mayor, en forma ascendente, aplicando dos 

posiciones de la Escala menor Pentatónica. Al descender, 

vuelvo por otro nuevo dibujo de la misma escala, pero sobre 

la siguiente progresion de acordes, que es F#m B7. 

Espero que les guste. También está disponible el video 

en el canal YouTube de la revista. Les recomiendo practicarlo 

con metrónomo y también sobre las bases. 

Muchas gracias, y abrazos para todos. 

 

Carina Alfie 

alfiecds@yahoo.com.ar
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Cada vez que al dar clínicas 

y talleres me preguntan, hacien-

do foco sólo en el aspecto técni-

co, suelo repetir esta frase que 

da título a esta nueva columna, 

ya que siento que se reduce el 

potencial y las posibilidades 

creativas de esta nueva forma 

de pensar y hacer música en la 

guitarra. 

Así que hoy te traigo una 

propuesta diferente. Esta vez 

vamos a poner de manifiesto la 

importancia de pensar, de pen-

sar a tiempo, lo cual desde mi 

visión implica pre-ver a dónde 

quiero llegar. Preparar la jugada 

en la improvisación, y al 

momento de armar un solo. Se 

trata de elegir previamente la 

nota que quiero que suene a 

continuación, y decidir así con 

qué mano voy a estar tocando 

esa nota. 

 

SECUENCIA ARMÓNICA 

ll: Em7/11   l  %  l Bbm7/11 

l  %  l F#m7/11   l  %  l 

C#m7/11  l  C#m7/11   C7/9  :ll 
Para improvisar, voy a 

basarme en el modo Dórico de 

cada acorde, menos en el C7/9 

que está de paso, donde te invi-

to a usar el arpegio, o simple-

mente obviar ese acorde por 

ahora. 

 

PASO A PASO 

1º Tocar la escala Pentatónica de 

cada acorde, y sumarle tap con fórmula 

2+1 y 2+2 (ya desarrollamos estas fór-

mulas en números previos). A mí me 

gusta usar drones o vamps de un solo 

acorde para estas exploraciones.  

2º Hacer lo mismo con el modo 

Dórico de cada acorde. 

3º Vamos a comenzar a trabajar 

enlaces. Tocamos en negras la 

Pentatónica de cada acorde, enlazando 

al acorde siguiente por nota más cerca-

na, manteniendo la dirección (sin hacer 

saltos y sin interferir la dirección pro-

puesta) ¡Ojo! Es muy fácil y tentador 

hacerte trampa en éste punto. 

Para esto, seleccioná posicio-

nes en un rango de 7 casilleros 

máximo, seccionando el diapa-

són en partes verticales. De 

esta forma, además de visuali-

zar las escalas y ganar en con-

trol melódico, vas a estar entre-

nando la estructura temporal de 

2 compases por cada acorde 

(ver el primer ejemplo en el 
video que les dejo en el canal 
YouTube de la revista). 

4º Comenzá a improvisar 

frases en la posición seleccio-

nada. (ver el segundo ejemplo 
en el video que les dejo en el 
canal YouTube de la revista) 

5º Súmale tap 2+1 y/o 2+2. 

(ver el tercer ejemplo en el 
video que les dejo en el canal 
YouTube de la revista) 

También vas a encontrar el 

video de referencia para guiarte 

en las partes 3, 4 y 5  del proce-

so. Paso a paso, que es mucha 

información. Vamos ganando 

en concentración y foco, 

¿viste? ¿Qué puede ser mucho 

más que una técnica?  

Espero que este entrena-

miento súper completo te esté 

ayudando con tu práctica. En mi 

canal de YouTube vas a encon-

trar el backing track de esta 

base, y si tenés alguna inquietud, escri-

bime por redes. Me encontrás como 

@alemesliuk.  

Hasta la próxima. 

 

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 particulares 
en conservatorios y online. Realiza grabaciones y trabajos de sesión en proyectos 
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

TWO HAND TAPPING: MÁS QUE UNA TÉCNICA

A DOS MANOS  
ALEJANDRA MESLIUK
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Amigos, empiezo mi columna informándoles que el nuevo 

disco de Presto Vivace, el octavo de nuestra carrera, está ter-

minado y quedó espectacular. El número anterior les comenté 

que además de la edición de mi 4º libro “Antología”, iba a  pre-

sentar en sociedad mi nuevo bajo del luthier Iozzo “Newton 

MPS” con un show en vivo. ¡Listo, ya está la fecha! Es el jue-

ves 13 de abril a las 20:30hs en “La Quadra Bar” (Av Gaona 

2195 Ramos Mejía). 

Dicho esto, les cuento que para este número transcribí el 

final con armónicos del tema “Moving Average” perteneciente 

a mi segundodisco solista “Influencias” (Solo Bass Cover 

Live), y al libro homónimo respectivo. 

El tema está tocado en vivo con un bajo acústico y con afi-

nación abierta (C F C F C), que logra una empatía armónica 

especial entre los arpegios que se van ejecutando. En el pulso 

de la rítmica, que es negra 126, se van alternado figuras de 

semicorcheas (agrupadas en tres) y tresillos propiamente 

dichos. Ojalá lo disfruten. Vean el video que les dejé en el 

canal YouTube de la revista 

Me consultan por cualquier medio disponible sus inquietu-

des, que respondo siempre a la brevedad. 

 

Marcelo Pérez Schneider 

11 5753 3809 

@marceloperezschneider 

perezschneider@yahoo.com.

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.

EL FINAL DE LOS ARMÓNICOS

BAJO AVANZADO 
MARCELO PÉREZ 

SCHNEIDER
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¿Cómo puede ser que una pieza de equipamiento, que en un principio tenía 
un valor lógico en el mercado, llegue a multiplicarlo casi treinta veces? 
Nuestro Amp Doctor nos invita aquí a pensar desde nuestro sonido y no 
desde cómo verán los demás el equipamiento que usamos.

Dueño de Argie Amps, ingeniero electrónico y docente universitario. Desde 
hace más de 15 años se dedica al diseño, reparación y restauración de equi-
pamiento analógico relacionado con audio. Equipa y trabaja con Divididos, 
Walter Giardino, Alambre González, Pablo Guyot, La Renga, Tery Langer, 
Pablo Mondello, y Gustavo Santaolalla, entre otros. 

Contacto: afourcade@hotmail.com 
www.instagram.com/argieamps 
www.facebook.com/ArgieAmps

AMP DOCTOR 
por ALEJANDRO 

FOURCADE

TENER EQUIPAMIENTO 
NO TE HACE UN MEJOR MÚSICO

“La experiencia es un peine que 

te da la vida cuando te quedaste 

pelado”., decía el gran Oscar 

“Ringo” Bonavena. Hoy que todos 

los comunicadores se suben al hype 

del pedal Bad Monkey, hablaremos 

de algunos casos paradigmáticos en 

busca de reflexión y sanas conclu-

siones.  

 

En la década del ‘90, Bill 

Finnegan desarrolló al mítico Klon 
Centaur, un pedal que se vendía un 

poco más de 300 dólares, ¡los mis-

mos que hoy se venden a 8000! 

Que el caballito dorado, que el 

caballito plateado, pero... ¿qué hace 

que el Klon sea inclonable, irrepetible, 

y paguen fortunas por él? 

Absolutamente nada, porque lo que 

tiene adentro el Klon es un ingenioso 

pero sencillo circuito clásico con ampli-

ficadores operacionales, donde el 

único secreto es la elección de dos 

componentes: los diodos de germanio. 

Te lo puedo decir con conocimiento de 

causa, ya que nuestro pedal Dolly es 

básicamente un Klon con algunas 

mods. Si no me creés, podés leer las 

señales (ver figura 1). 

 

Esa es una foto del interior 

del pedal KTR fabricado hace 

unos años por el mismo Bill 

Finnegan en base a su Klon, 

donde te avisa cual es el 

“secreto” de su sonido. Más 

claro, ¡echale germanio! 

 

¿Eso quiere decir que se 

puede hacer hoy un klon que 

suene como los de 8000 dóla-

res? Si claro, lo trató de hacer 

el mismo Bill, pero se dio 

cuenta de que no sonaba tan 

igual, porque además de los 

diodos había otros componentes en la 

ecuación, y el usó componentes de 

montaje superficial (smd) en lugar de 

componentes thru hole. ¿Es realmente 

una cuestión técnica o los comprado-

res buscaban más exclusividad que 

tono? Los detalles importan si querés



una copia exacta del ansiado original, 
pero ¿es necesaria esa obsesión? Una 
vez escuché que si todas las Fender 
Stratocaster fueran invisibles, se ven-
derían sólo Squiers. Algo de razón hay 
en eso. 

 
Una tarde llevé varios klones a un 

experimentado guitarrista a un show. 
Probó el original, un KTR y otros más. 
Prefirió el KTR y en último lugar el ori-
ginal, ya que le resultaba muy “blando”. 
Ahí aprendí que los kilómetros en un 
escenario, si son bien capitalizados, te 
dan la autoridad de elegir sin mirar el 
envase. ¡El tono al poder! 

 
Pensar desde tu sonido y no desde 

cómo los demás verán tu pedalera, es 
esencial para no gastar dinero sin sen-
tido y no caer en las trampas del hype. 
Entiendo que no todos los músicos tie-
nen acceso a probar equipamiento, y 
que a la hora de comprar se necesitan 
referencias. La solución aparente es 
entonces comprar equipamiento caro, 
ya que en ese caso nadie va a cuestio-
nar tu decisión. 

¿Quién cuestiona una guitarra 
Custom Shop que vale como un auto-
móvil? Si no te gusta cómo suena, 
seguramente el equivocado sos vos. 

El antídoto para la aspirina del equi-

pamiento caro es escuchar y probar 
todo lo que esté a nuestro alcance. Así 
te vas a dar cuenta de que hay guita-
rras económicas que suenan tremen-
damente bien, pedales baratos que 
son geniales (como era hasta hace 
unos días el Digitech Bad Monkey), o 
amplificadores que con algunos peque-
ños ajustes se paran en cualquier 
escenario a la par de los grandes 
monstruos del tono. 

 
Otro antídoto contra el hype es el 

conocimiento técnico. Hay un caso 
paradigmático en el cual dos amplifica-
dores con el mismo circuito del mismo 
fabricante tienen más de 2000 dólares 
de diferencia en su precio, y la diferen-
cia en componentes no llega a 100 
dólares. El fabricante te vende la ima-
gen del caro en un equipo más barato. 
¡Ojo que ambos suenan muy bien!  

Estás pagando exclusividad, para 
que cuando alguien te vea con ese 
equipo, piense que tocás bien por tener 
un equipo de 5000 dólares. Por esa 
misma razón, algunas reediciones 
modernas de equipos clásicos asignan 
gran parte del presupuesto de fabrica-
ción a que se vea muy caro e igual al 
original de afuera, aunque por dentro 
contenga electrónica barata. La natura-
leza humana es así, y los músicos, 
aunque deberíamos tratar de serlo, no 
somos la excepción.  

Ésta ha sido una nota sin demasia-
dos tips técnicos, pero que espero que 
te ayude a reflexionar a la hora de com-
prar equipamiento. La musa de la 
música no reparte el talento según el 
equipamiento que tengas. Es más 
importante tener qué decir que con qué 
decirlo. 

En resumen, a veces da resultado 
tapar con dinero nuestras falencias 
musicales, inseguridades o inexperien-
cia (nos pasa a todos), pero te propon-
go tratar de independizarnos, aunque 
sea un poquito, del equipamiento 
“exclusivo”, y buscar entre la amplia 
oferta disponible lo mejor para tu músi-
ca, tu corazón y tu bolsillo. 

 
Alejandro Fourcade 

afourcade@hotmail.com 

Fig. Nº 1
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Hola amigas y amigos. Primero y 

ante todo, muy feliz cumple para todo 

el staff de esta genial revista que está 

celebrando su cumpleaños número 14. 

En este nuevo número veremos 

unas ideas muy sencillas de velocidad. 

Los ejemplos elegidos son muy sim-

ples, breves y eficaces. Están tocados 

con púa alternada (abajo - arriba, abajo 

- arriba) comenzando con el primero de 

los golpes de púa hacia abajo. Todos 

estos ejemplos están tocados con 

ideas que salen de la escala Menor 

Armónica. Recuerden que esta escala 

se forma por los siguientes intervalos: 

1º, 2º, 3b, 4º, 5º, 6b, 7º.   

Como les digo siempre, intenten 

estudiar sobre armonía, improvisación, 

intervalos. Desarrollen la memoria foto-

gráfica, conozcan sobre acordes. Y no 

estoy hablando sobre los básicos, 

¡conózcanlos en serio! Hay muchas 

cosas que pueden ayudar en este cami-

no. Tener más velocidad es genial, a mí 

me encanta, pero eso por sí solo no 

alcanza. Estudien, y seguramente el día 

de mañana tendrán muchas más herra-

mientas para poder fluir con este arte. 

En el primero de los ejercicios (Nº 

1) vemos un simple y breve motivo 

Menor Armónico en primera cuerda. En 

el segundo de los ejemplos (Nº 2) com-

binamos las ideas usadas en el prime-

ro, con la cuerda al aire. En el tercero 

de los licks (Nº 3) vemos una frase 

Menor Armónica breve y simple que 

pueden tocar en tresillos y seisillos, 

muy al estilo Yngwie. En el cuarto 

ejemplo (Nº 4) vemos una idea similar 

a la anterior, más alguna variante. Para 

terminar, en el quinto ejemplo (Nº 5) va 

una frase fácil con unas notas de  la 

escala Menor Armónica de A menor. 

¡Abrazo de gol! 

Miguel Sigales 
www.facebook.com/miguel.sigales 

www.instagram.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.

IDEAS SIMPLES PARA AUMENTAR LA VELOCIDAD

 PLANETA GALES 
MIGUEL SIGALES
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