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Treinta horas de ida y otras treinta de vuelta. Después de tres años, 
¡...volví a Music China! Y la feria de música más grande del planeta, nunca 
deja de sorprenderme. 

Además de las grandes marcas internacionales a las que estamos acos-
tumbrados, Music China presenta a fabricantes que abastecen al mercado local 
con instrumentos, equipos, tecnología y accesorios de primerísima calidad, 
comparable a cualquier otro, producido por ejemplo en Europa o en el gran 
país del Norte. Por supuesto que también está todo lo que vemos en nuestras 
vidrieras a precios más que convenientes. Pero lo que resaltó en esta oportu-
nidad fue la unión entre lo que es el instrumento y la tecnología digital. 

¿Un ejemplo? Imagínense una guitarra electroacústica con cuerdas de 
acero, con mango hecho en tres piezas de caoba reforzado con fibra de carbón, 
que acústicamente suena de lo mejor. Hasta ahí, todo bien ¿no? Ahora sumé-
mosle un pickup dual inteligente DMI, un procesador con monitoreo de tempe-
ratura y humedad que además cuenta con afinador y metrónomo, conectividad 
Bluetooth, y una app con un editor customizable para editar acordes y escalas. 
¿Qué es esto último? Pues que se le puede programar a la guitarra distintas 
escalas o acordes en diferentes tonalidades para que aparezcan marcaciones 
luminosas en el mango, al igual que lo que sucede con el afinador cromático. 

Por ejemplo, el profesor puede trabajar hasta con diez alumnos, y selec-
cionarles la escala de C mayor. Entonces, el estudiante ve la escala sobre el 
mango de su guitarra, y si pisa alguna nota incorrecta, ésta se ilumina con un 
led rojo que indica error. Lo mismo pasa con el afinador. Tocamos una cuerda 
al aire, y las marcaciones son de color rojo, hasta que alcanzamos la afinación 
correcta. Ahí los leds se vuelven verdes. Lo digital se une con lo tradicional. Y 
lo mismo se vio con los últimos procesadores de efecto o amplificadores digi-
tales. O sea, tecnología a full. 

 

¿Y qué pasó con la música en vivo? Ufff... shows y más shows, desde la 
mañana hasta la tarde. Lamentablemente, este año casi no hubo visitas inter-
nacionales. Pero por ejemplo, mientras yo estaba terminando mi set en el esce-
nario de Kirlin Cable, miro para el costado y veo que en el escenario de al lado, 
el del stand del distribuidor de Solar Guitars, se estaba preparando Ola Englund 
para dar su show. Si no lo conocen, súmense a sus más de 800.000 suscrip-
tores en YouTube. 

También estuvieron, entre otros, el “mago” de las ocho cuerdas Demetrio 
Scopellitti (ver TGyB Nº 66) junto con el guitarrista y productor Jay Parmar, 
ambos endorsers de Hotone, el guitarrista de Melendi, el español José de Castro 
tocando para Joyo, y también Steve Marks, demostrador de Blackstar Amps. 

 

Pasando a otro tema, uno de los artículos centrales de esta edición es el 
que muestra una extensa galería fotográfica de todo el equipamiento que viene 
usando Steve Vai en su gira 2023, junto con su correspondiente explicación. 
También entrevistamos al ex Whitesnake Adrian Vandenberg, a propósito de la 
salida de su nuevo material discográfico como solista. Asímismo, y en el terre-
no nacional, el guitarrista Miguel Sigales se encargó de entrevistar al bajista 
Marcelo Pérez Schneider y a su hijo Luciano, a propósito de la salida del nuevo 
álbum “Inmanencia” de su grupo Presto Vivace. 

 

Como siempre, todo esto junto con informes de equipamiento, las ediciones 
de material independiente, las bandas de KickStart TV, los consejos sobre cómo 
mejorar nuestra exposición en las plataformas de streaming, y el Suple Técnico, 
con columnas a cargo de los más grosos en cada uno de los temas. 

 Bienvenidos a una nueva edición, en el año Nº 14, de Todo Guitarra y 
Bajo, la única revista hecha por y para guitarristas y bajistas. 

Marcelo Roascio 
info@todoguitarraybajo.com.ar

www.youtube.com/todoguitarraybajo www.facebook.com/todoguitarrabajo www.instagram.com/todoguitarraybajo
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En la década del ’70, se fabricaban en Argentina una gran variedad 
de pedales de efecto. Marcas como Beatsound, Audio-Phonic, Maier, 
Sitori, Armony, etc. eran moneda corriente en las vidrieras de los 
negocios de instrumentos musicales. Distorsionadores, wah wahs, 
phasers, cámaras de eco y octavadores estaban entre la amplia oferta 
a disposición del músico. 

En esta ocasión vamos a centrarnos en un efecto muy particular 
producido por la empresa Audio-Phonic, que fue su versión del filtro 
envolvente Mu-Tron III. Este pedal, fabricado bajo licencia de 
Musitronics USA, presentaba según la publicidad del momento, 
escalas reversibles, wah wah automático, sonido Shaft, y se anuncia-
ba como ideal para saxo, piano eléctrico, guitarra y también per-
cusión. ¿Qué tal? 

El Mu-Tron III de Audio-Phonic incluía un control de Modo para 
seleccionar el tipo de filtro (Lowpass, Bandpass, Highpass), uno lla-
mado Peak que controlaba el nivel del corte de frecuencia, otro de 
ganancia o Gain para ajustar la sensibilidad de la señal entrante, y 
luego tres teclitas llamadas Range, Down/Up y Power. La primera 
seteaba el rango de frecuencia cubierta por el filtro envolvente. La 
segunda servía para seleccionar la dirección del barrido del filtro (arri-
ba o abajo). Por último, la de Power encendía o apagaba el pedal. 

Lugox Music 
www.instagram.com/lugoxmusic 

https://bit.ly/42OmZ5J





La primera edición del festival Solo Bajo 
Bs. As. se realizó en el año 2007, y le si-
guieron ediciones anuales ininterrumpidas 
hasta el 2017. El festival fue originalmente 
organizado por el Trío Argentino de Bajos, 
aquella famosa agrupación de tres bajistas 
eléctricos. 

Tras la disolución del grupo, la edición 
del 2017 fue organizada sólo por el bajista y 
productor Héctor Pegullo, y tuvo ediciones 
en Rosario, San Nicolás y Buenos Aires. 

 
En el año 2022, la productora indepen-

diente HP Producciones reinicia la organi-

zación del Solo Bajo Bs. As. con una exi-
tosa edición realizada en el E.C. del Sur, 
siendo declarada de interés cultural por la 
Legislatura Porteña. En aquella ocasión, los 
protagonistas fueron Vanesa Morano, 
Roberto Fernández, el stickista Diego Souto, 
y Héctor Pegullo.  

 
Desde un comienzo, los objetivos del 

festival fueron la difusión del bajo y del con-
trabajo, y de todas las posibilidades de los 
mismos. Además, la difusión de nuevos 
bajistas y contrabajistas de la escena local, 
nacional y latinoamericana, junto con el 

intercambio de información y contactos 
entre los bajistas y contrabajistas, sobre 
todo entre los de amplia experiencia, junto a 
los instrumentistas noveles.  

 
La edición 2023 del Solo Bajo Bs. As. 

se realizará el sábado 11 de noviembre a las 
19:00 hs. en Actor’s Studio (Av. Diaz Vélez 
3842). Los protagonistas serán Julián 
Brunde, Joaquín Fridman, y el Bass Dúo 
conformado por Héctor Pegullo y Roberto 
Moreno. 

@festivalsolobajo  
www.facebook.com/H.P.producciones
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SOLOBAJOBS.AS.

¡Argentina Guitar-Con se viene con 
todo! Este evento, que tendrá lugar los días 
28 y 29 de octubre en el Golden Center de 
Parque Norte, realizó una presentación para 
la prensa, con la presencia de gran parte de 
los artistas que tocarán en los dos escena-
rios del lugar. 

 
Claudio “Tano” Marciello, Miguel 

“Botafogo” Vilanova, Alejo León, Marcelo 
Roascio, Tomás Marín, Morgan, Gauchos of 
the Pampas y Escorpia, fueron algunos de 
los que estuvieron presentes en Chaya Bar 
de Palermo. La grilla de los shows se com-
pleta con Luis Salinas, Asspera, Ricardo 
Tapia, Alejandra Mesliuk, Juani Saullo, 

Agustín Bragoni, Alejo León & Joana Gieco, 
La Cumparsita, Rock con Códigos, Mauro 
Ramos, Juan Ordoñez y Tincho Dichiera. 

 
“Hasta el momento ya están confirma-

dos más de cuarenta expositores y más de 
20 músicos, entre los que van a tocar y los 
que van a dar charlas”, nos dice Nahuel 
Arguiz, productor e ideólogo de Argentina 
Guitar-Con. “De forma directa e indirecta, 
estamos generando trabajo para unas ciento 
cincuenta familias”. 

 
Es así como esta exposición de 

equipamiento musical de industria nacional 
suma, con la presentación de destacados 

artistas, un condimento muy interesante en 
lo que a convocatoria se refiere.  

“Por eso lo de Argentina Guitar-Con: 
una convención nacional de productos de-
dicados a la guitarra y el bajo”, continúa 
diciendo Arguiz. “El Golden Center tiene 
salones para exponer y un auditorio para 
dar clínicas o charlas. Va a haber 
foodtrucks, un patio cervecero, un patio de 
juegos para los más chicos, y también un 
lugar específico para los shows de cierre 
con dos escenarios, siendo el principal, el 
escenario de Doble A Pedalboards. 

Los fabricantes y emprendedores, 
además de mostrar sus productos, van a 
poder venderlos. Y quienes se adhieran a la 
opción que nos ofrece el BBVA, van a poder 
hacerlo en tres cuotas sin interés. Entonces, 
la idea es que si alguno está pensando en 
comprar tal o cual instrumento o accesorio, 
espere a la feria, porque acá va a tener a la 
mano todas las opciones”. 

 
De esta forma, Argentina Guitar-Con se 

prefila como el evento sobre guitarras más 
importante del país. Como dice en su web-
site... hecho por guitarristas, para guitarristas. 

 
www.instagram.com/argentina.guitarcon 

Facebook: Argentina Guitar-con 
argentinaguitarcon.com.ar

ARGENTINAGUITARCON
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Música

Josefina Anselmo formó en el 2012 
Ácido Plexippus, una banda de rock con tin-
tes 70s que se movió durante algunos años 
por la escena musical de Buenos Aires y La 
Plata. Luego creó To Die, banda en la que 
sólo eran dos músicos, al estilo White 
Stripes. 

Vivió después muchos años en México, 
donde giró y trabajó como sesionista para 
muchos artistas argentinos, mexicanos y de 
Estados Unidos. En el 2017 participó del fes-
tival Vive Latino, y actualmente reside en la 
ciudad de Olvarría, componiendo y graban-
do su propia música. Además, recientemen-
te integró el grupo The Nenas, participando 
en Got Talent Argentina. 

 
IDAS Y VUELTAS 
Empecé a tocar la guitarra a los 16 años, 

en la ciudad de Olavarría. Me mudé a Capital 
Federal en el año 2011, y comencé mis estu-
dios en la escuela de música Tamaba. En ese 
momento grabé un disco con una banda que 
se llamaba Ácido Plexippus. También trabajé 
mucho tiempo de sesionista. 

Conseguí trabajos con los que viaje por 
todo el mundo. Viví un año en México, volví 
a Capital, y luego volví a México. Allá me 
quedé tres años trabajando como sesionista 
en Playa del Carmen. 

 
SINGLES 
En un momento me compré todo el sis-

tema para armarme un home studio en mi 
casa. Así fue como empecé a grabar todas 
las canciones que tenía y que fui compo-
niendo. Así surgieron por ejemplo los sin-
gles del 2022 (“Me dices”, “Hip Hap Hop”, 
“Más de lo mismo”, “Chamana’, etc.) y los 
de este 2023 ( “Lo que hice está mal”, 
"Abril", "Pappa say”). 

TEMÁTICA 
En general son canciones que mezclan 

los principios del rock con la música actual, 
animando a mujeres a meterse en el terreno 
del rock, que está principalmente liderado 
por hombres. 

Mi proceso de composición es muy 
variado. Voy componiendo a partir de ideas 
que se me vienen a la mente, con inspiracio-
nes en música y artistas que escucho y 
admiro. Sigo componiendo constantemente,  
y en la actualidad tengo una extensa lista de 
temas más, que estoy grabando para formar 
un nuevo disco. 

 
PRODUCCIÓN 
Toda la producción de mis canciones 

corre por mi cuenta, desde la composición, 
hasta la producción musical y la mezcla de 
los tracks. Están todos los temas grabados 
en mi casa, en mi estudio, y mezclados por 
mí. Son horas de trabajo y dedicación. 

Otra gente que participa de mis cancio-

JOSEFINA ANSELMO 
Lo que hice está mal 
Soul Musik Records

nes son Franco Giaquinta grabando los 
bajos, y Gustavo Massone en el mastering. 

 
REGISTROS 
Para grabar mis temas uso mi viola 

Gibson Les Paul Studio del 2009 y mi amp 
Hiwatt Maxwatt G10r microfoneado con un 
Shure 57. 

Estoy tocando asiduamente en la ciudad 
de Olavarría donde estoy viviendo temporal-
mente, y también están saliendo varias 
fechas en Capital. 

Con respecto a la edición de mi material, 
los temas no salieron en formato físico, pero 
están en todas las plataformas digitales 
como YouTube, Spotify, etc. Estoy trabajan-
do con un sello discográfico que se llama 
Soul Musik Records que se encarga de la 
distribución. 

 
https://spoti.fi/3Fparau 
https://bit.ly/3rY8vCR 
https://bit.ly/3s06HJo 
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TANDEM 
 
Tandem data de los años ’90. Por aquel tiempo sonábamos por 

el circuito under de Halley y el Viejo Correo, entre algunos lugares 
destacados de la época. Cabe destacar que la banda grabó un 
demos de seis temas, que por aquellos años es lo único a lo que 
podía aspirar una banda under.  

“Más allá de los tiempos” es un poco la continuación de aquella 
historia que quedó trunca en esos años ’90. Nuestra primera placa 
contiene algunos temas de aquel demo, más algunos temas nuevos 
que forman parte de esta primer placa. También tenemos algunos 
temas que fueron guardados para la segunda placa, que está en 
pleno proceso de grabación, y que pronto estará saliendo por el 
sello Icarus Music.  

Este disco fue grabado en pandemia. Hay mucho home record, 
pero ya finalizada la primera etapa de pandemia, pudimos confluir 
en el estudio Pilart Music, propiedad de Fernando Scarcella, para la 
grabación de los bajos y posterior mezcla, edición y masterizacion 
del mismo. Fue una manera de ganarle tiempo al tiempo, dado que 
estar un año parado, a nosotros nos iba a estancar. Esto es así, por-
que recién volvimos al ruedo en el año 2019, que fue la reunión post 
años ‘90. Fueron 28 años de parate.   

Los temas viejos hablan de historias, fantasías, clásicos de la 
época dorada del metal y hard rock de aquel momento. Las compo-
siciones nuevas ya están más vinculadas con lo social y la realidad 
que vivimos día a día. Se hizo un mix que no fue fácil, pero creemos 
que salió linda esa mixtura. Hubieron distintas épocas de composi-
ción dentro de la banda, donde algunos de los miembros originales 
hoy ya no son de esta formación actual, ni estuvieron en la nueva 
etapa, como Omar Ávila, que fue el cantante original y nunca estuvo 
en la reconstrucción de Tandem. Pero las líneas vocales fueron cre-
adas por él. 

Después está Mario Ruscio, violero original de la banda que se 
lleva gran parte de esa composición, junto al ex tecladista y guita-
rrista Alberto Gómez, que grabó el disco y ya no forma más parte 
de la banda. También, algunas pinceladas del bajista Litto Salerno, 
y de Sergio “Rocky” Maesano en bateria, quienes son miembros 
originales de Tandem. Y por supuesto del guitarrista Miguel 
Garrido, que grabó el disco íntegro y que es un miembro clave en la 
refundación de Tandem. 

Hoy Javier Dular (voz), Miguel Garrido (guitarra), Mario Ruscio 
(guitarra), Litto Salerno (bajo), Gabriel Fajardo (teclados) y Sergio 
Maesano (batería), somos los miembros de Tandem. 

@tandemrock.ar 
https://linktr.ee/tandemrock.ar

WHERE’S MY BIBLE 
 
Where's My Bible es una banda finlandesa formada en Heinola 

en 2014. Nuestro primer EP fue lanzado a principios de 2016. “The 
Beginning” fue un hito importante para Where’s My Bible, lo que se 
refleja en el mismo título. Nuestro debut en vivo fue en la primavera 
de 2016, en nuestra ciudad natal. La banda continuó tocando en 
varios shows durante ese año, y terminó grabando una nueva can-
ción con Leevi Luoto de One Morning Left. “Failure” estuvo acompa-
ñado por nuestro primer video musical. 

En el 2017, la banda participó en la competencia inaugural Tuska-
Torstai organizada por el festival de metal Tuska Open Air, ganando el 
concurso, asegurando un lugar en la apertura del escenario principal. 

En el comienzo, formamos la banda para pasar un buen rato y 
tocar música porque la disfrutamos. Después de tocar un rato algu-
nos covers y algunas canciones propias, decidimos que tal vez nece-
sitábamos hacer esto más serio. Necesitábamos probar hasta dónde 
podíamos llevar a esta banda, y ahora vamos por nuestra primera 
gira por Sudamérica. Además, pronto estaremos lanzando nuestro 
segundo álbum, del que ya está el single “Fenrir” en las plataformas 
de streaming. 

El estilo de Where's My Bible es death metal melódico, combina-
do con black metal. Cuando empezamos a componer las canciones 
para lo que luego fue el EP “Circle” (2022), decidimos tomar una 
nueva dirección musical más oscura y pesada, que fluye de nosotros 
de forma natural. Eso hizo que el proceso de composición de cancio-
nes fuera más fácil, porque ahora no necesitamos pensar si esto es 
demasiado o muy pesado. “Circle” incluye los cuatro singles 
Capítulo I al IV, que también tienen sus videos musicales. El EP com-
pleto está grabado y mezclado por nuestro guitarrista Pasi Löfgrén 
en Inka Studio y en el estudio de su casa. 

Para el disco “M'n'R” (Mosh 'N' Roll) que fue del 2018, la com-
posición había sido muy diferente. Las canciones eran más ligeras y 
sencillas, y la composición se realizó principalmente improvisando 
en nuestro lugar de ensayo. Pasi también se encargó de la grabación 
de “M'n'R” en el estudio de su casa. En 2020, la banda lanzó un 
nuevo single con el video musical “Werewolves Of Ghost Town”. 

El EP “Circle” fue sólo un lanzamiento digital, pero “M’n’R” tiene 
también copias físicas. Con respecto al nuevo álbum, también se lan-
zará en versión física. 

Quienes formamos Where's My Bible somos Jussi Matilainen en 
voces, Pasi Löfgrén y Toni Hinkkala en guitarras, Juho Jokimies en 
el bajo, y Teppo Ristola en la batería. 

@wheresmybible666 
 facebook.com/wheresmybible



Música

El primer proyecto musical en el que me 
involucré de lleno fue Noah, junto a mi her-
mano de la vida Alexis Mirco a principios de 
los 2000, comienza diciendo Martín Morgan. 
Arrancamos componiendo música instru-
mental muy experimental, y luego fuimos 
mutando al trío de canciones de rock. 
Casualmente, el año pasado lanzamos un 
disco llamado “E.P.” Finalmente, durante la 
pandemia me lancé sólo como Morgan, 
apodo que me regaló un profesor de historia. 

 
SINGLES 
“Emma” trata de una historia, ¿real se 

podría decir?, basada en una carta que 
encontré en la calle, en la cual una persona 
pide y anhela por un ser querido, alguien per-
dido hace mucho tiempo. A esa persona le 
puse un nombre, Emma, y así nació la histo-
ria. La música estaba escrita, esperando ese 
escenario el cual también ayudó a desarrollar 
la historia del videoclip. Por su parte, “Walls” 
es algo mucho más simple. Se trata de las 
paredes que nos ponemos a nosotros mis-
mos en la vida, que nos impiden lanzarnos 
por lo que queremos. 

Mis letras son en inglés, y es un tema 
complicado el del idioma, que tal vez le haya 
pasado a muchos a la hora de componer. Por 
un lado, creo que ciertos estilos, suenan a mi 
criterio mejor en inglés. Pero por otro lado, al 
público se le complica identificarse con la can-
ción. Las canciones de mi álbum “Timeless 
Songs” nacieron en inglés, por lo que preferí 
ser sincero y mostrarlas tal cual son. 

Actualmente estoy grabando mi próximo 
álbum “Instrumental Songs”, orientado bien 
hacia la guitarra. Como siempre, trato de con-
tar una historia, y este disco no es la excep-
ción. Si bien no hay letras, cada canción desde 
su nombre cuenta o te va llevando hacia un 

clima. Me gusta encarar desafíos nuevos, y lo 
de hacer música  instrumental era algo que me 
venía llamando a la puerta hace unos años. 

Respecto a la composición, tengo si se 
quiere como dos métodos. Uno es agarrar una 
acústica, establecer la armonía y cantar una 
pequeña melodía. Eso puede ser una canción 
con voces o un instrumental. La otra opción 
nace desde adentro, en la que generalmente 
me imagino una secuencia de videoclip o pelí-
cula, y trato de musicalizarla en mi cabeza. 

 
ARTE Y SONIDO 
Soy de encargarme de la producción 

artística y sonora. Por ejemplo en “Timeless 
Songs”, que fue mi primer álbum de cancio-
nes, produje hasta las baterías. Usé un méto-
do poco ortodoxo, que fue tocarlas con un 
controlador Midi en tiempo real como si fuera 
un baterista. Para “Instrumental Songs” estoy 
haciendo lo mismo, pero luego le doy rienda 
suelta al baterista que grabe, para que arregle 
y “baterice” como suelo decir, las maquetas 
que hice. 

Por lo general grabo todo en mi home 
studio. Después mezclo y entrego el material 
a un estudio de mastering. Esa última instan-
cia es super importante, porque puedo hacer 
un ida y vuelta con un estudio que tenga un 
lugar de escucha calibrado y tratado, lo cual 
me ayuda a corregir algún problema que haya 
en la mezcla.  

En “Timeless Songs” participó el “Topo” 
Espíndola, ¡un batero sesionista increible! 
Ahora para “Instrumental Songs” está partici-
pando Alexis Mirco (@alexvswaves en IG) en 
batería, y Maxi Chercover (@maxicher) en 
bajo. Espero en un futuro contar con más par-
ticipaciones. Creo que es algo 100% enrique-
cedor. 

 
HERRAMIENTAS 
En cuanto a guitarras, uso para las leads 
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MORGAN 
Emma - Walls 
Indep. y rítmicas que estén en afinación estándar mi 

Daniels Super Mustang, que sería mi modelo 
signature. Es básicamente un cuerpo de 
Fender Mustang que viajo a los 80s, y se vis-
tió con DiMarzios y Floyd Rose. Luego una 
Godin Solidac para afinaciones Drop D y C. Es 
realmente una guitarra tremenda, con un dia-
pasón muy rudo que parece el de una acústi-
ca. Para partes donde preciso de mayor ata-
que o cositas con un poco de rotura, uso a 
veces mi Fender Stratocaster. Para los bajos 
uso un Jazz Bass, aunque últimamente me 
estoy enamorando del Precision. 

Y en cuanto a amps, trato de utilizar lo 
que vaya mejor para la canción. Por lo general 
uso un Marshall JVM 410c al cual modifiqué 
su circuito, y lo microfoneo con un 57, o bien 
paso por una loadbox de Toro Amps y uso 
impulsos. Por último, uso los pedales que 
fabrico con mi marca Sonar fx (@sonarfx). 
Últimamente estoy usando mucho el JDM 
Drive, que es un pedal de distorsion con 
boost y simulación de Cab incluido. De 
hecho, suelo grabar todos mis demos con el 
pedal porque es súper práctico, rápido, y te 
da un audio genial sin vueltas. 

 
PRESENTACIÓN 
La distribución de mi material es siempre 

a través de las plataformas digitales. Ahora 
con “Instrumental Songs” quiero ir sacando 
los temas en modalidad de singles, y de a uno 
por mes. Eso me da tiempo a generar conte-
nido, de promocionar cada canción, y hasta 
de producir un video por cada una de ellas. 
¡Sería un sueño cumplido! 

También, el sábado 28 de Octubre voy a 
estar presentando mi álbum “Instrumental 
Songs” en Argentina Guitar Con, y ¡qué mejor 
que sacar a las pistas lo nuevo en un evento 
para músicos!  

 
https://linktr.ee/morgan__ok 



MMuchos artistas esperan a tener la música 
ya subida para iniciar su plan de marketing. Lo 
recomendable es preparar todo con una antela-
ción aproximada de treinta días desde que se 
pone fecha, hasta que el material esté disponi-
ble. Aclaro que esta lista básica puede ir cam-
biando en base a las necesidades de cada uno, 
pero supone un buen punto de partida para 
empezar a planificar nuestro lanzamiento. 

 
PRIMER PUNTO Vamos a recopilar 

todos los elementos necesarios para entregar a 
la compañía de distribución: la portada en jpeg 
1400 x 1400 Px, audio en Wav 48kH, créditos, 
letra y datos de la editorial. 

 
SEGUNDO PUNTO Acá vamos a definir 

quien hará la distribución. Si ya tenés un sello 
o agregador con el que trabajás ¡buenisimo! Si 
no, también  podés considerar un agregador 
autoservicio, como lo son CD Baby, Tune Core 
o  Distro Kid. Estas empresas, en lo personal, 
no las recomiendo. Si bien suele ser muy fácil 
subir el material, es muy difícil hablar con un 
ser humano. Si llegaras a tener algún reclamo 
de regalías o problema similar, suele ponerse 
difícil. 

 
TERCER PUNTO Este punto se lo voy a 

dedicar al registro de las canciones  a través de 
tu editor. Si aún no contás con una editorial, lo 
más recomendable es registrar tu música en 
Songtrust. Es una organización que ofrece a 
compositores independientes o a cualquier per-
sona o empresa que represente composiciones, 
los servicios de administración editorial en todo 
el mundo. En pocas palabras, ellos van a regis-
trar tu música y cobrarán las regalías en tu 
nombre a través de Songtrust.com 

También podés afiliarte a una P.R.O. por sus 
siglas en inglés, como Performance Royalties 
Organization. Son organizaciones de derechos 
de presentación. Son básicamente las entidades 
que recaudan las regalías por ejecución pública, 
que son conceptos como las transmisiones de 
radio en línea, actuaciones en vivo, servicios de 
música ambiental etc. 

 
CUARTO PUNTO Poner fecha. Como 

dije párrafos más arriba, al programar la fecha 
desde que subimos el material o se lo entrega-
mos al sello, deberán ser mínimamente 30 días 
antes. Tené en cuenta que lo más recomenda-
ble es elegir un viernes, porque es justamente 
el día asignado mundialmente para nuevos lan-
zamientos. 

13

QUINTO PUNTO Aquí vamos a darle un 
vistazo a nuestra parte visual. Si antes no te 
tomaste fotos, hacelo en este tiempo, para que 
puedas tener unas fotos de muy buena calidad 
para promoción preliminar y posterior a tu lan-
zamiento. Yo recomiendo siempre la autentici-
dad y espontaneidad en las fotos. Creo que las 
caras de malos y aluciones satánicas están un 
poco fuera de moda. Por otro lado, alinearía la 
parte visual del proyecto con la identidad del 
mismo. En la columna del mes pasado hablé un 
poco sobre cómo tener un proyecto artístico 
original y con identidad propia. 

SEXTO PUNTO Producción terminada 
de tu vídeo oficial. Si no tenés contemplado 
hacer un videoclip oficial, ya sea por tiempo o 
por presupuesto, te recomiendo que hagás uno 
o varios videos líricos o lyric videos. El más ela-
borado puede ser un lyric video oficial, y los 
otros te pueden servir también en distintos 
momentos en tu canal de YouTube. También 
funcionan muy bien y no suelen ser tan caros 
los videos tipo Live Session. Hay mucha oferta 
de estudios donde se filma a la banda con 
varias cámaras y después se hace una edición 
profesional. 

 
SÉPTIMO PUNTO Tener lista la biografía 

actualizada o un buen EPK. La biografía deberá 
ser un documento largo con detalles biográficos 
sobre tu camino en la música, con tus influen-
cias, o con los detalles importantes a mencio-
nar. Esto servirá para medios y demás. También 
deberá tener una versión más corta con 500 a 
800 caracteres que puedas usar en los campos 

de descripción o de “acerca de” en Spotify for 
Artists, YouTube, Facebook etc. 

 
OCTAVO PUNTO El website. Si ya tenés 

un sitio web, prepará todo lo necesario para 
actualizarlo con imágenes, banners, informa-
ción, etc. Si no tenés uno, te recomiendo hacer 
un “Landing Page” muy sencillo con todos tus 
enlaces a redes sociales, a tu canal de YouTube, 
a tu perfil de Spotify y demás. En este caso, hay 
también mucha oferta de plataformas donde 
diseñar una, hasta tanto cuentes con mejor pre-
supuesto para contratar un diseñador. 

 
NOVENO PUNTO Hacer el pitch a través 

de Spotify for Artist. Una vez que tu canción fue 
distribuida y procesada por cada plataforma, 
podrás encontrar tu canción bajo los próximos 
lanzamientos en tu cuenta de Spotify for Artist. 
Cuando llegue ese momento, deberás hacer el 
pitch o presentación de tu próximo lanzamiento 
a los editores de Spotify a través de esta herra-
mienta online. Lo que buscan los curadores es 
una buena historia acerca de tu canción. Qué 
instrumentos la componen o cuál es el estado 
de ánimo que la representa. De esta manera 
podrá ser tenida en cuenta para listas oficiales y 
curadas por Spotify para sus oyentes. 

 
DÉCIMO PUNTO Material listo para tea-

ser o stories. Acá me refiero sobre todo a frag-
mentos de audio y video para usar en tus redes 
sociales. Para anunciar tu nuevo sencillo, te 
recomiendo considerar al menos tres o cuatro 
versiones distintas de videos o de imágenes 
animadas con audio. Esto va en formato vertical 
de quince segundos para stories, y en formato 
horizontal de un minuto para posteos o publica-
ciones. Recordá también que se pueden usar 
fragmentos de la portada para los preventivos o 
teasers, fragmentos de videos, de la banda 
tocando unos cuantos segundos, momentos de 
la producción en el estudio de grabación, etc. 

Otro elemento que debés tener en cuenta es 
el link de “pre save” o pre -guardar. Siendo éste 
un enlace inteligente o Smart link, cuando sale 
el sencillo o el álbum sigue siendo vigente, por-
que se convierte en el multi link que debés usar 
en tu biografía en Instagram o en cualquier lado 
donde se promueva tu álbum o sencillo. Va a 
permitir que la gente te escuche en el servicio 
que usa siempre para escuchar música. 

Ante cualquier duda, sentite libre de consul-
tame por Instagram. Nos vemos en la próxima. 

Oscar Irustia 
@oscarirustia

PLANIFICANDO UN LANZAMIENTO
Mucho hemos hablado de lanzamientos y de acciones para dar apoyo a tu música 
en las plataformas digitales. En este articulo voy a dejar, a modo de lista, todas las 
acciones que deberíamos hacer previamente a la salida del álbum, EP o single.
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SSiempre me preguntan con qué elementos 
hago mis instrumentos -comienza diciendo el lu-
thier Tony Lynola- y muchos se soprenden cuan-
do les digo que los hago con cajas de cigarros, 
con viejas patentes de auto, o con el plato donde 
toma agua el perro. Y la importancia que tiene el 
hecho de fabricarlos con estos elementos, es que 
los hago con materiales reutilizables.  

Por ejemplo, no volver a usar cedro compra-
do en una maderera, ya que las cajas de habanos 
que uso, están hechas con cedro. Les hago un 
pequeño tratamiento para poder usarlas como 
caja en mis Cigar Box, por ejemplo, e internamen-
te les hago un trabajo para impedir el acople. 

Además de las Cigar Box, traje a esta muestra 
un bajo, un ukelele, una Plate Guitar y un Tin Box, 
entre otros. Los mangos sí están hechos con 
caoba, que es la madera que a mí más me gusta, 
y es para darle un sonido con buenos medios. Mis 
instrumentos tienen, casi todos, lo que yo llamo 
afinación circular, que sería en definitiva una afina-
ción abierta. 

Yo la llamo circular, porque empieza y termina 
con la misma nota. Si está afinado en Sol o en Do, 
la primera y la última cuerda son la misma nota. 
Por ejemplo, la Cigar Box que está afinada en Do, 
suena para mí de forma más dulce a la hora de 
escuchar. 

Hago instrumentos de tres y de cuatro cuer-
das. En general, salvo en el caso del bajo, los míos 
son instrumentos muy transportables. Tampoco 
hace falta tener un amplificador para usarlos, por-
que acústicamente ya suenan. 

Este tipo de instrumentos, a pesar de que 
muchos los catalogan como bluseros, son aptos 
para cualquier estilo de música. Yo digo que son 
para tocar distintos estados de emoción. Al tener 
dos cuerdas iguales -una más grave y una más 
aguda- sería como escuchar a mi yo anterior con 
un yo nuevo, por así decirlo. El yo anterior sería la 
cuerda grave, y el yo nuevo la cuerda aguda. 

También, este tipo de instrumentos atraen 
mucho a quienes todavía no saben tocar, y no se 
atreven a encarar una guitarra convencional. 
Entonces, tanto grandes como chicos, al ser ins-
trumentos con una afinación abierta que de por sí 
suena de forma armónica, se le atreven de inme-
diato, y en un par de minutos ya pueden estar 
tocando algo. 

@mundo-caoba 

informe

Además de participar en distintos eventos que presentan productos hechos con 
materiales reutilizados, los instrumentos de Mundo Caoba estuvieron expuestos 
durante todo el mes de septiembre en el CGP de la Comuna 12.

ESTADOS DE EMOCIÓN
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En total, entre ECO y TAM tenemos once 
modelos distintos, más tres de las DIGI. 
Todas vienen en rojo o en negro. Tanto las 
TAM como las ECO incluyen un nivelador de 
wah wah con su respectiva cinta de velcro, 
que sirve para colocarlo según la necesidad 
del usuario. 

Comenzamos con las ECO, que son 
básicamente pedalboards que sirven como 
soporte para los pedales de efecto. Dentro 
de las ECO hay cinco opciones: 40-1, 40-4, 
60-1, 60-4 y 20-1. Los números 40 y 60, por 
ejemplo, se refieren al largo de las pedalbo-
ards. Los números 1 y 4 se refieren a los 
niveles que presentan estas pedalboards. De 
esta forma, una ECO 60-4 presenta un largo 
de 60cm. y dos niveles para colocar los 
pedales: un nivel inferior que es recto, y uno 
superior inclinado. Aquí no hay ningún tipo 
de conexiones, y las ECO sólo cuentan con 
un lugar interno en su base para colocar una 
fuente de alimentación para los pedales. 

 
Por su parte, la línea TAM consta de 

siete modelos. Dentro de estos siete, hay 
modelos de 40cm de ancho, de 60cm, y 
también de 80cm de ancho. A su vez, dentro 

Esta fábrica argentina de pedalboards lanzó recientemente una serie de videos en for-
mato de episodios unitarios, donde el CEO de la empresa explica con detalle, las 
características y funciones de cada uno de los modelos que integran su catálogo.

informe

L“La idea de hacer estos videos, surgió a 
raiz de las consultas que recibimos diaria-
mente a través de las redes sociales”, 
comienza diciendo Ariel Albarenque, CEO de 
Doble A Pedalboards. 

“Cuántos modelos componen cada una 
de las líneas, qué es el nivelador de wah wah, 
cuántos pedales entran en tal o cual modelo, 
si las pedalboards vienen con bolso o con 
case, qué modelos traen jacks para loop de 
efectos, si todas incluyen el velcro, de qué 
material están fabricadas las pedalboards, si 
fabricamos a medida, etc, etc, etc... Todo 
esto y más, está detallado a lo largo de los 
videos que grabamos en los estudios de 
Buenas Notas Producciones, y que vamos 
lanzando en nuestro canal de YouTube”. 

 
LÍNEAS Y MODELOS 

Actualmente hacemos tres líneas de 
pedalboards, cada una con sus propias 
características: las ECO, las TAM y las DIGI. 

DOBLE A
PEDALBOARDSPEDALBOARDS EN TV



de cada medida existen distintas opciones: 
40-4 con cuatro escalones y 40-5 con cinco 
escalones, lo mismo para las 60-4 y 60-5, y 
para la serie 80 hay modelos con cuatro, con 
cinco y con seis escalones. Esta última tiene 
tres niveles, y las demás vienen con dos 
niveles. 

Estas pedalboards son las que tienen 
conexiones tanto eléctricas como de audio 
(jacks) para entrada y salida. También, algu-
nos modelos de esta línea incluyen la cone-
xión para loop de efectos. En lo que se refie-
re a la conexión eléctrica, las TAM incluyen 
una entrada para cable interlock, que tam-
bién viene con la pedalboard. Entonces, el 
usuario simplemente va de la fuente de los 
pedales -que no se incluye con ninguna de 
las pedalboards- que tiene su lugar por 
debajo de los pedales, a este tomacorriente 
que se conecta con la salida, donde va 
enchufado el cable interlock. En la parte 
superior hay una tecla luminosa que sirve 
para habilitar el tomacorriente interno. 

En lo que se refiere a sus conexiones de 
audio, al lado del tomacorriente interno hay 
dos jacks. En uno (In) se conecta la entrada 
del primer pedal de la cadena, y en el otro 
(Out) el último. De esta forma, el usuario 
puede conectar su instrumento en el frente 
de la pedalboard, y también salir hacia su 
amplificador. 

A partir del modelo TAM 60, las Doble A 
traen cuatro conexiones. Junto con las dos 
anteriores, se incluyen dos conexiones más, 
por si el usuario desea enviar ciertos pedales 
de su cadena de sonido al loop de efectos del 
amplificador. De esta forma, estos mode-
los traen dos opciones: enviar los pedales a 
la entrada del equipo, y además enviar un 
grupo de efectos al loop del ampli. 

Un detalle para destacar, es que los jacks 
de las TAM no están conectados internamen-
te mediante cablecitos, sino que están mon-
tados sobre una plaqueta PCB que asegura 
una conexión firme y sin interferencias. 
Asímismo y al igual que las ECO, las TAM 

incluyen un nivelador de wah wah para su 
fácil colocación en la posición deseada por el 
usuario. 

 
Por último, la línea DIGI o digital, es una 

pedalboard ideal para proteger todo tipo de 
pedaleras digitales, como pueden ser la Fractal, 
la Neural, las Headrush, las Valeton, las Mooer, 
las de Line 6, las Boss, las Ampero de Hotone, 
etc. Entonces, el músico coloca su multiefecto, 
junto con la fuente dentro de la pedalboard, y 
queda completamente protegida. 

Todas las pedalboards Doble A incluyen 
garantía de por vida por uso, no así por des-
gaste. O sea que si existiese alguna falla de 
fabricación, cosa que no sucede debido al 
control de calidad que realizamos, reempla-
zamos la pedalboard de inmediato. 

 
@pedalboardsdoblea 

facebook.com/dobleapedalboards 
https://www.pedalboards.com.ar 

www.youtube.com/@dobleapedalboards
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living de tu casa. Por eso, para la mayoría de 
los tracks elegí las primeras tomas. Porque 
venían con toda la carga emocional que 
estaba buscando. Hay muy poca edición. 
Incluso los tracks cantados los grabé guita-
rra y voz en simultáneo, por lo tanto tampo-
co hice uso de afinadores para voz y todo lo 
que se utiliza generalmente en las grabacio-
nes. También, a nivel audio quería algo sim-
ple y claro. Casi nada de efectos ni grandes 
compresiones. Quise mantener la esencia 
del sonido de la guitarra y la voz.  

 
VIDALA INTERIOR  

Desde un comienzo, cuando empecé a 

armar el repertorio del disco, supe que que-
ría incluir algunas obras propias. Tenía una 
melodía guardada hace mucho tiempo, y 
decidí que quería que forme parte del disco. 
Es una melodía súper melancólica a la que 
titulé “Despedida”. 

Luego compuse un chamamé instru-
mental inspirado en contemplar un amane-
cer desde la ventana de un micro de gira lle-
gando a Chaco, por eso lo titulé “Amanecer 
litoral”. Y después está “Vidala interior”, que 
es muy especial por ser mi primer canción 
en letra y música. Habla de sanar a través 
del canto y la música. Tiene un mensaje muy 
esperanzador.  

EEn paralelo con las presentaciones que 
hago con mi hermano Hugo y con el percu-
sionista Ariel Sánchez, siempre hice cosas 
solo. Y este nuevo trabajo al que llamé 
“Vida”, es sólo una continuación de eso. 

  
DOS MÁS UNO 

Descubrí la guitarra de mi papá cuando 
tenía seis años de edad, y le pedí que me 
enseñara a tocar. Él me enseñó los primeros 
acordes y los ritmos folclóricos de 
Argentina. A partir de ahí, nunca mas dejé la 
guitarra ni la música.  

El trío Dos Más Uno se formó en 2012, 
a partir de juntarnos los Dellamea (Hugo y 
yo) con Ariel Sánchez. Ellos habían compar-
tido música acompañando a varias cantan-
tes, y cuando llego yo para radicarme en 
Buenos Aires, Hugo sugiere que nos junte-
mos los tres a hacer música. A partir de ese 
primer encuentro, nos dimos cuenta que 
teníamos una química muy linda tocando 
juntos, y que veníamos del mismo lugar con 
la música. 

En once años de carrera hemos realizado 
giras en Europa, en Argentina y Sudamérica. 
Hemos editado tres discos de estudio (“Dos 
más uno”, “Reflejos”, “Las canciones más 
lindas del mundo”), y formamos parte de La 
Peña de Morfi desde 2018, cuando aún era 
conducida por Gerardo Rozín.  

  
AMANECER LITORAL 

Tenía muchas ganas de continuar el 
camino solista que comencé allá por el 2010 
con mi primer disco “Calle 11”. Y luego de 
haber tocado muchos géneros y estilos de 
música, quise volver a mis raíces con este 
nuevo trabajo. El nombre surge justamente 
por volver a darle vida a esta faceta artística, 
y también porque al ser un disco intimista y 
muy personal, las músicas del disco fueron 
grabadas totalmente en vivo. 

Me gusta y disfruto mucho el formato 
de guitarra y voz. Quería lograr un disco ínti-
mo, profundo y personal. Que te de la sen-
sación de estar escuchándome en vivo en el 

El destacado guitarrista y cantautor chaqueño Marcelo Dellamea lanza “Vida”, su 
nuevo disco solista, que incluye nueve temas folclóricos grabados en su totalidad 
sólo con guitarra y voz.

entrevista 

MARCELO DELLAMEA
HERENCIA MUSICAL ARGENTINA
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Para el resto del disco incluí arreglos 
para guitarra solista que había hecho para 
clásicos como “Uno”, “Canción de las sim-
ples cosas”, “La humilde” o “Mis noches sin 
ti”. De alguna manera me representa mucho 
la guitarra, entonces me parecía ideal plas-
mar estas versiones en el disco.  

  
DE AQUÍ Y DE ALLÁ 

Mis referentes son muchos, y no podría 
nombrar a todos. Me gustan mucho 
Atahualpa Yupanqui, Eduardo Falú, Roberto 
Grela, Luis Salinas, Juanjo Dominguez, 
Mateo Villalba, Baden Powell, Rapahel 
Rabello, Yamandu Costa, Toninho Horta, 
Guinga, Bireli Lagrene, Sylvain Luc, Pat 
Metheny, Joe Pass, George Benson, Pat 
Martino, John Mayer, S.R.Vaughan, BB. 

King, Paco de Lucía, entre otros.  
Después, de todos los artistas interna-

cionales con los que me relacioné y colabo-
ré he aprendido cosas. Estuve en el Uppsala 
Guitar Festival de Suecia, en los Festivales 
de Jazz de Montevideo y Porto Alegre, y en 
la Fiesta Patria Argentina de Miami, en 
donde me reconocieron como Visitante 
Distinguido. Compartí también momentos 
muy lindos y memorables con Niño Josele, 
Yamandú Costa, Lila Downs, Ismael 
Serrano, y Steve Vai, entre otros. Lo que 
más destaco es la posibilidad de compartir y 
aprender de sus mundos, ya sea compar-
tiendo música o charlas.  

@marecelodellamea21 
facebook.com/marcelodellameaoficial 

youtube.com/@MDellameaOficialPH
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PULSIÓN PROGRESIVA

LUCIANO PÉREZ SCHNEIDER Tocar 
con mi padre se dio naturalmente. Yo me 
veía que iba a tocar con él. Me fui apren-
diendo los temas, que los vengo escuchan-
do de antes, de antes de nacer (risas). Me 
aprendí los temas de a poco, y debuté con 
doce temas. 

 
MARCELO PÉREZ SCHNEIDER Hay 

una tapa de un disco de Presto que salió en 
2005 que se llama "El enigma de la palabra". 
Ahí se ve la panza de una mujer embaraza-
da, que es la mamá de Luciano, y el que está 
en la panza es él. Así que ya participaba 
antes de nacer.  

Su inclusión en la banda se dio por una 
casualidad, ya que el guitarrista de Presto, 
Agustín Pinto, tuvo un problema de salud y 
dio un paso al costado. La cosa fue que él 
nos dijo que Luciano era la persona apro-

piada para tocar en la banda. Si Luciano no 
fuese mi hijo, también estaría tocando en la 
banda. ¡Debutó con 18 años! Nuestros 
temas son complejos. Tocamos con un 
sequencer, y la secuencia es tirana. Son 
secuencias de 12, 15, 18 minutos. Ése fue 
su debut cuando teloneamos a Dream 
Theater en el Movistar Arena. Y el segundo 
show fue con Europe en el Gran Rex. 

  
EL SONIDO DE LA ILUSIÓN 

Hay toda una energía nueva y diferente, 
que nos impulsó a hacer un video con el 
primer tema del álbum, que es “La 
advenediza”. Es un video de doce minutos. 
Es un corto. Como siempre estamos aven-
turándonos, ésta era otra aventura. Por 
suerte encontramos un director, una per-
sona que tomó esta proposición nuestra. 

Esta nueva formación de Presto somos

Liderada por el bajista Marcelo Pérez Schneider, esta banda de metal progresi-
vo acaba de estrenar un nuevo trabajo llamado “Inmanencia”. En sus cuarenta 
y cinco minutos, el álbum incluye cinco temas intensos, que generan atmós-
feras oscuras, densas y pesadas. Este disco presenta además el debut de 
Luciano, el hijo de Pérez Schneider, en guitarra.

MMARCELO PÉREZ SCHNEIDER El 
tema de “Inmanencia” es algo propio de los 
objetos y de las personas, que van unidas y 
que no se pueden separar. Más que nada, 
tiene que ver con lo que es Presto (Vivace). 
Tengo una palabra que uso siempre, que es 
la de la mística de la banda. La idea siempre 
es mantener la excelencia, y de ahí sale el 
tema de inmanencia. Sale de lo que es la 
esencia de la banda, que no podemos sepa-
rar de esta mística. 

El álbum fue compuesto en pandemia.  
Mis dos hijos estuvieron muy cerca. Si bien 
en ese tiempo Luciano no estaba ingresado 
a la banda, tuvo una participación activa. Y 
mi otro hijo Facundo, que también tiene 
muchísima facilidad para la música, los dos 
estuvieron contribuyendo con el álbum. 
Siempre les voy diciendo a los chicos las 
cosas que voy haciendo. 

PRESTO VIVACE
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Marcelo Pérez Schneider en bajo y progra-
mación, Luciano Pérez Schneider en guita-
rra, Martín Pass en batería, y Brunella 
Bolocco Boye en la voz. 

Con respecto a la grabación de 
“Inmanencia”, todo estuvo bajo la produc-
ción de Icarus Music, que es el sello que 
nos edita y distribuye. Cada uno grabó su 
parte por separado. Hicimos un laburo de 
producción, y después de grabarlo nos 
fuimos al estudio de Fernando Gabriel de 
estudio GH, que es un músico bárbaro, y 
que conoce el género. Hizo toda la produc-
ción de las guitarras, y después seguimos 
en El Quirquincho Estudio, que es del guita-
rrista de Serpentor Jorge Moreno. Allá hici-
mos también la mezcla. 

  
UNIENDO DIFERENCIAS 
Para la composición, tengo un mecanis-

mo que creo que me da resultado, y que me 
ayuda en esta aventura que es armar un 
disco. Siento que el disco es un éxito, por 
todas las cosas que yo puedo aprender en el 
proceso. Es un disco compuesto en pan-
demia, y se nota. No tiene un laburo 
polifónico como otros discos de Presto. Son 
temas de pandemia. En el primero de los 
temas (“La advenediza”) hablo de la mujer y 
de todos los derechos que está logrando, 
que deberían ser desde siempre. 

En otro tema (“Requiem esférico”) 
hablamos del gol de Maradona, que se 
murió en pandemia. Yo soy ex combatiente, 
y el gol a los ingleses en el ’86, desde mi 
punto de vista, representó muchísimo. En 
“Pulsión de muerte” hablamos del virus. Por 
ejemplo, mi mama también falleció en pan-
demia. Después, en el cierre hablamos de lo 
que nos ha pasado a todos, de lo invisible 
que somos los comunes al poder 
(“Invisibles al poder”). Básicamente es eso. 

Tengo un cuaderno grande cuando 
empiezo un disco. Yo estudié arquitectura, y 
ahí voy dibujando. Generalmente voy bus-
cando autores clásicos. Escucho también a 
las bandas nuevas. La idea es tratar de pisar 
donde otros no pisaron. Tratamos de ser lo 
más honestos posible. 

En el cuaderno también escribo las 
letras. Se arma un diario, voy dibujando... 
Por ejemplo, el diseño de la tapa de 
“Inmanencia” es un ojo, y la pupila la reem-
plaza un pulgar, una huella dactilar. Las 
huellas dactilares son únicas e irrepetibles. 
El disco tiene un fondo negro. Es el único 
disco de Presto con fondo negro. 

  
MÁS LEJOS, MÁS CERCA 

¿Cómo arrancamos?  Yo venía estu-
diando arquitectura y un día, en el año ‘87, 
me compré un bajo. Un año antes había 

escuchado a 2112, y si estoy acá, es en gran 
parte por haberlos escuchado a ellos. Por 
aquella época escuchaba sólo rock progre-
sivo: Yes, Genesis, ELP, Pink Floyd, Rush, 
Marillion. De acá escuchaba también Alas, 
Crucis, Vox Dei, El Reloj, Serú Girán. 
Después empecé ir a ver bandas como 
Kamikaze, Rata Blanca, Nepal, LZ2. 

En el ‘90 seguía estudiando arquitec-
tura, pero la música ganaba cada vez más 
tiempo. En el ‘93 estudié con el bajista 
Daniel Copquin, que cambió la cabeza. Me 
dí cuenta que era eso, y dejé arquitectura. 
Después, en el año ’94 escuché “Images 
and Words” de Dream Theater, y todos los 
músicos que tocábamos juntos en ese tiem-
po, encontramos en esa banda el punto 
donde podíamos confluir los tres. Así arran-
camos en el ’94, armando composiciones, 
hasta que en las vacaciones del año sigu-
iente armamos dos temas, que están en el 
primero de los cassettes de la banda. Ése 
fue el despegue. 

Después, en 1998, Nems sacó “9597”, 
que fue el primer álbum de la banda. Al 
tiempo salió “Utopías color esmeralda”. Ese 
disco terminó por todos lados. Podríamos 
decir que “9597” fue la plataforma de 
despegue, y después vino “Utopías...”. La 
revista Rolling Stone, a través de La Nación, 
eligió los 40 discos más importantes del 
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metal, y Presto es la única banda de metal progresivo que 
está en la lista. El tercero de nuestros discos -“El Enigma de 
la Parábola”- tiene mucho laburo, es complejo. Es un disco 
conceptual. 

Actualmente, la voz femenina cambió el espectro 
sonoro, y también está Luciano, que le imprimió aire fresco. 
Hay proyección a futuro, hay sonidos nuevos. Tenemos seis 
discos de estudio, y todos son con músicos distintos 

 
EL GRAN FUEGO 

LUCIANO PÉREZ SCHNEIDER Nosotros afinamos un 
tono abajo, en D. Y más allá de que tocamos con una 
secuencia de teclados, la onda es que la banda suene a trío. 
Bajo, guitarra y batería. 

Yo uso una Ibanez USA Custom del ’91. De la guitarra 
voy a un noise suppressor Boss, de ahí conecto por el loop 
a un compresor Boss clásico, y de la salida voy a un pre ADA 
MP1. Después voy a un rack Rocktron Intellifex LTD, de la 
salida a un BBE Maximazer ,y de ahí voy a un combo Peavey 
Valveking 212. Controlo todo con una pedalera ADA con 
pedal de expresión. En las giras sólo estoy usando una ped-
alera Headrush Mx5. 

 
MARCELO PÉREZ SCHNEIDER Estoy tocando con 

bajo del luthier Lozzo. El modelo es Newton de 5 cuerdas. Es 
el Lozzo Bass “Newton MPS con micrófonos DS. De ahí voy 
al afinador Korg, y al selector de línea Boss, donde abro a 
dos canales. Por un canal voy a una distorsión Tech 21 VT. 
Después comprimo la disto con un compresor EBS 
Multicomp, y de ahí voy a un cabezal Dark Glass, un Mega 
900, que es un cabezal digital. 

Lo uso con una caja SWR de 6x10. Por el otro canal voy 
a un compresor Dark Glass, a un Vintage Ultra de Dark 
Glass, y de ahí a un Ampeg valvular con una caja SWR 2x10. 
El canal digital me define muy bien, la nota es muy clara. El 
Ampeg tiene esa gordura de lo clásico. Por eso salgo por 
dos simuladores de caja. En estudio hago lo mismo, pero 
microfoneo la caja. 

 
ALGO DE TÍ 

Presto Vivace no es mi proyecto personal. Es un mundo 
que tengo para compartir. Sigo creyendo que aprendo 
mucho cuando hago un disco. Nosotros, cuando 
ensayamos, disfrutamos mucho de los temas. El día que me 
pese ensayar o tocar los temas, me haría un replanteo. 

El tema de cambiar integrantes también se me hace 
entretenido. Si bien cada uno respeta las partes, le pone su 
impronta. Se hace entretenido. Y más ahora, que estamos con 
Brunella Bolocco Boye, una vocalista femenina que hace un 
laburo bárbaro y canta increíble. Le agregó cosas, y el laburo 
que hicieron ellos fue fantástico. Prácticamente no hay tecla-
dos en este disco. “Inmanencia” tiene muchas guitarras. 

En la banda, brilla mucho el virtuosismo de cada uno. De 
por sí se planteó así, y los temas lo exigen. En el tipo de 
mundo que armamos, es una condición sine qua non, que la 
persona que venga, tenga un potencial técnico muy elevado. 

Miguel Sigales 
Fotos de tapa: Daniel Cosentino 

PRESTO VIVACE





EVO 
El nombre EVO surgió porque en un 

comienzo, Ibanez le mandó a Vai cuatro pro-
totipos de esta guitarra. En aquel momento, el 
guitarrista estaba trabajando con Larry 
DiMarzio en el diseño de sus pickups 
Signature. Así que para diferenciarlos, él los 
nombró según modelos de las motos Harley-
Davidson (Knucklehead, Panhead, Evolution, 
etc.). La pastilla que más le gustó fue la 
Evolution que le habían puesto a esta guitarra, 
que él llamó EVO. 

Esta Ibanez debutó en el disco “Sex and 
Religion” (’93), y lo único que fue cambiando 
con los años es el mango, que va por su quinta 
edición. La EVO lleva dos pickups DiMarzio 
Evolution Bridge, tanto en el puente como en el 
mango, un sistema de vibrato Lo-Pro de 
Ibanez, y cuerdas Ernie Ball Super Slinky .009-
.042. Además, su pote de volumen es 
push/pull, que actúa como filtro pasa-altos o 
filtro de paso alto, y el control de tono está 
desconectado.

envivo
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Si hay alguien que cuida cada uno de los detalles de su equipamiento en vivo, 
es Steve Vai. En el siguiente informe, su guitar-tech Doug MacArthur nos brinda 
un detalle de todo lo que viene usando en su reciente tour.



FLO III 
Ésta es la guitarra principal de Vai desde 

finales de la década del 2000. Este Jem se 
ensambló en el custom shop de Ibanez de Los 
Ángeles, donde se le instaló un sistema 
Fernandes Sustainer y se modificó con un dia-
pasón ligeramente escalopeado. 

La Flo III lleva junto con el Sustainer, cuyos 
dos miniswitches están sobre el pote de volu-
men del sistema, un pickup DiMarzio Evolution 
en el puente, trastes jumbo, y el mismo hard-
ware que la EVO.

CANDLE 
La Jem tipo Strato Ibanez se fabricó 

a principios del 2000 en la Custom Shop 
de Ibanez. Cuenta con un sonido clásico 
de Strato, y al mismo tiempo mantiene 
la estética de Vai. Lleva pickups de sim-
ple bobina Fender Fat 50, un trémolo 
Wilkinson, y 21 trastes jumbo dorados 
EVO, con un radio personalizado de 12”.

ZEUS 
La Zeus es un prototipo de 1998 que se 

hizo para el modelo Jem del 90 aniversario de 
Hoshino. Sólo se fabricó una guitarra de 7 
cuerdas con esta estética. Estuvo guardada en 
la colección de Vai, hasta que entró en esta últi-
ma gira de 2023. Tiene pickups DiMarzio Blaze 
con tapa cromada personalizadas, e incrusta-
ciones de puntos de abalone. Incluye trastes 
jumbo de alpaca, y afinación estándar con una 
A bajo. Las cuerdas son Ernie Ball .009-.056. 
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BO 
Alrededor del 2001, BO fue el prototipo del modelo Jem 77BRMR. 

Su terminación espejada en el contorno del antebrazo, se agrieta debajo 
del acabado. Esto se resolvió luego para los modelos de producción. Vai 
mantiene esta guitarra en su arsenal desde principios del 2000. El 
mástil cuenta con puntos LED azules, tanto frontales como laterales. La 
BO lleva trastes jumbo de alpaca, un Fernandes Sustainer, un DiMarzio 
Evolution en el puente, y un trémolo Lo-Pro Ibanez. Esta guitarra tiene 
afinación drop C, con un juego de Ernie Ball Skinny Top .010-.052.

LITTLE PRETTY 
Ésta es en realidad una Ibanez John Schofield JSM, con una 

terminación custom especial para Vai, tanto en su frente como en 
su parte posterior. Su electrónica es de serie, aunque los controles 
de tono fueron desconectados. Little Pretty trae clavijas Grover 
con traba (locking tuners). El radio de su diapasón es de 16”, por 
lo que se siente más como una Jem que como una John Scofield. 
Interiormente tiene gomaespuma para evitar los acoples.
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HYDRA 
Mucho se podría hablar de la Hydra. Tiene un 

cuerpo, dos clavijeros y tres mástiles, acomodando 
guitarras de siete y doce cuerdas, así como un bajo 
de cuatro cuerdas y medio mástil sin trastes. Las 
combinaciones de pastillas incluyen un Sustainer, 
humbuckers, bobinas simples y piezo. ¡Y también 
incluye un arpa! 

La Hydra tiene dos salidas. Una es un cable eth-
ernet, y la otra es Midi. El ethernet se conecta a un 
cerebro personalizado construido por Ibanez, que 
está montado en el medio del rack. La entrada ether-
net distribuye la señal para cada instrumento. El 
cerebro le da a cada uno su propia salida de 1/4”, así 
como un control de nivel maestro para cada instru-
mento. Las salidas del cerebro del arpa, del bajo y de 
la guitarra con 12 cuerdas van a entradas individ-
uales del AX FX III Turbo. Estos tres instrumentos 
utilizan efectos y modelado de amplificadores en el 
Fractal, y salen en estéreo a la consola de mezcla 
frontal. El mango de 7 cuerdas no utiliza ningún 
modelado. Su salida del cerebro va al pedal Little 
Lehle III A/B en la pedalera. O sea que la guitarra de 
siete pasa por el equipo de Vai como sus guitarras normales. 

Existen en la Hydra tres pequeños botones de activación Midi ocultos 
en varios lugares del cuerpo, que activan los efectos de sonido que apare-

cen en la canción. El cable Midi va a una pequeña caja divisora hecha a 
medida, que alimenta cada botón disparador a un módulo de batería 
Roland TD-27, montado en el medio del rack y ruteado al PA de sonido.

La pedalera de Vai está dividida en dos partes, cosa de llevarla en 
las giras de un modo más cómodo y práctico. Vai envía un cable custom 
de DiMarzio de color verde neón de 18 mts de largo desde su guitarra 
hasta su pedalboard. El primer pedal de la cadena es un interruptor Little 
Lehle III A/B, que permite al equipo de Vai cambiar entre la Hydra y sus 
guitarras habituales. 

A partir de ahí, la señal llega al wah Dunlop 95Q de Vai, modificado 
para eliminar el interruptor de ganancia y agregar un control de volumen 
y Q en el lado izquierdo del wah. Vai setea el volumen al máximo y el Q 
casi al 95%. Desde allí, la señal va a un Ibanez Jemini Distortion y luego 

a un Digitech Whammy DT. Vai siempre tiene el lado derecho del pedal 
configurado para saltar siete semitonos, desde el momento en que se 
pisa el interruptor. Lo usa constantemente en canciones como 
“Weeping China Doll”, “Lights Are On” o “Greenish Blues”. 

El Little Lehle switcher es sólo para la Hydra. El Mastermind LT con-
trola los preamps, y el controlador FC-12 maneja el Fractal. El “arma 
secreta” de la pedalboard de Steve Vai es el pedal de volumen. A Steve 
Vai no le gustan las compuertas de ruido (noise gates). Así que Vai usa 
el pedal de volumen para silenciar el ruido, ya sea entre temas o para 
crear un tono más limpio.

PEDALBOARD
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El rig de Steve Vai está dividido en tres secciones, usando racks 
SKB. El primero es de seis espacios. Lleva cuatro módulos del preamp 
Synergy y el Axe Effects, que sólo usa para efectos de reverb, delay y 
chorus. Los efectos de modulación son usados para la Hydra. 

El rack de abajo de todo, el de dos espacios,  lleva dos potencias 
Freyette LX2. Una es para los bafles -uno de cada lado del escenario- y 
el otro para los monitores, ya que muchas veces Vai no usa in-ears, 
sino que usa... ¡algodones en sus oídos! 

La rackera de en medio lleva lo que sería el “cerebro” de la Hydra, 
junto con los power conditioner der Furman. 

En el rig de Vai hay un looper Midi Morningstar Effects ML5, que va 
a un Ibanez Jemini que está en la parte superior del rack. Este looper 
sólo se activa vía Midi durante la performance con la Hydra. 

Después del ML5, la señal va a dos preamps Synergy SYN-2, que 
están conectados para permitir el uso completo de los cuatro módulos 
que están cargados: dos módulos Synergy VAI y dos módulos Synergy 

B-MAN. Uno es su tono principal, y el otro es idéntico, sólo que con 
menos ganancia. Los módulos B-MAN se utilizan principalmente para 
los sonidos limpios, y ocasionalmente para saturaciones tipo 70s. Los 
canales del módulo se controlan mediante el interruptor de pedal 
Mastermind LT Midi que está en la pedalboard. 

Desde los Synergy, la señal sale a la entrada de un Fractal Axe FX 
III Turbo. Esta unidad está controlada por el conmutador FC-12 en la 
pedalera de Vai. Cada canción tiene su propio patch. Como Vai usa su 
equipo en estéreo, la señal sale de las salidas del Fractal por la izquier-
da y la derecha. Desde la salida estéreo del Fractal, la señal va a las 
entradas izquierda y derecha del amplificador de potencia valvular 
estéreo Fryette LX-2 de 50 watts por lado. El segundo LX2 alimenta los 
monitores estéreo 1x12 frontales, que fueron construidos a medida por 
Carvin. La potencia Fryette principal envía su salida a los bafles Carvin 
Legacy 4x12 en el escenario, que llevan parlantes Celestion Vintage 30.                  

                                                  Foto de tapa: Robert Lio (DaBoss Prod.) 

RACKERAS
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SALIENDO DE LA TORMENTA
Después de haber lanzado del ’83 
al ’85 varios álbumes con la banda 
que llevaba su apellido, David 
Coverdale lo llama en 1987 para 
que se una a Whitesnake, grupo 
con el que estuvo por doce años. 
Grabó por ejemplo el hit “Here We 
Go Again”, fue co-autor junto a 
Coverdale del álbum “Slip of the 
Tongue”, y giró en aquella forma-
ción junto a Steve Vai. En la actual-
idad, el guitarrista acaba de lanzar 
“Sin”, su nuevo trabajo en solitario.C

ADRIAN VANDENBERG

Cuando salió el álbum anterior “2020”, de repente 
apareció esto del Covid, que luego se convirtió en una pan-
demia mundial. Teníamos planeada una gira, que se tuvo 
que reagendar cuatro veces. Al principio todos pensábamos 
que el Covid iba a durar sólo unos meses, pero luego pasó 
un año, y luego otro año más. Así que esperar a poder salir 
de gira ya no tenía mucho sentido. Entonces, lo que hice fue 
ponerme a componer para el siguiente álbum. Empezamos 
a grabar en julio/agosto, divididos entre Holanda (Países 
Bajos), Escandinavia, que es donde vive el cantante Mats 
Levén, y Los Angeles, donde hicimos las guitarras y tam-
bién la mezcla con el productor Bob Marlette (Ozzy 
Osbourne, Alice Cooper, Rob Zombie). Así que fue algo 
interesante la manera de grabar en esta circunstancia del 
Covid. Creo que logramos sacarle lo mejor a la situación. El 
resultado final es que “Sin” suena como el eslabón perdido 
entre Whitesnake y Rainbow, y actualiza el sonido del grupo 
para la nueva generación de fanáticos del hard rock. 

Definitivamente vamos a salir de gira presentando 
“Sin”. Para este año ya tenemos cerradas algunas fechas en 
Holanda (Países Bajos), en febrero y marzo del 2024 ten-
emos una gira por la costa este de Norteamérica, ¡y espero 
poder salir a tocar por todas partes!  

 
TREN DE CARGA 

Para grabar me gusta conectar la guitarra directamente 
al amplificador, y si necesito efectos, me gusta agregarlos 
después en la mezcla. Uso tres amplificadores para lograr 
mi sonido: un Mesa Boogie, un Bogner y un Marshall. 
Luego hacemos una mezcla entre los sonidos de los tres 
equipos. La distorsión también es la de los amplificadores. ®
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 En vivo uso lo mismo, pero depende del 
show. Cuando hacemos esos shows donde 
viajamos, tocamos y volvemos, y donde no 
sé en qué estado van a estar los amplifi-
cadores del backline o si me van a gustar, 
me estoy tratando de acostumbrar a usar un 
multiefecto para controlar que el sonido sea 
siempre el mismo, sin importar en dónde 
toque. Pero siempre prefiero un buen ampli-
ficador valvular, grande y ruidoso (risas). 

No uso Fractal, aunque tendría que 
empezar a ver la posibilidad. Lo que uso en 
estos casos que comenté es un multiefecto 
Boss GX-100 que tiene todo lo que necesito, 
suena bastante bien, y me entra en la valija. 
Sólo necesito conectarlo a una potencia, y 
ya estoy tocando. Me ayuda a poder 
trasladar mi sonido, que es lo más impor-
tante. 

 
CASA EN LLAMAS 

Desde la época de MoonKings, mi 
banda desde el 2013 hasta el 2018, es que 
siempre vine usando la Les Paul que com-
pré en 1980. En la próxima gira voy a com-
binarla con mi guitarra Peavey signature, 
que va a ser relanzada dentro de unos 
meses. Siempre me gustó esta guitarra, así 
que estoy muy contento acerca de esta 
nueva edición. Para esta gira, la voy a com-
binar con mi Les Paul. Va a estar bueno ese 
desafío. Pienso que hay que desafiarse a 

uno mismo de vez en cuando.  
Para grabar “Sin” usé mi Les Paul, y en 

tres o cuatro canciones usé la Peavey 
Vandenberg púrpura con la que giré en 1997 
con Whitesnake. En realidad no recuerdo 
ahora bien en cuáles, porque cuando estoy 
grabando tengo mis guitarras al lado mío, y 
voy agarrando y probando cuál me va gus-
tando cómo suena. Pero creo que usé la 
Peavey en cuatro o quizás en cinco temas. 
En realidad, como mi modelo lleva cuerpo 
de caoba, tapa de maple y pickups Seymour 
Duncan, suena muy parecida a una Les 
Paul. 

 
FUERA DE LAS SOMBRAS 

Básicamente, lo que quería hacer desde 
MoonKings, fue empezar de nuevo. No 
quise sentirme presionado otra vez por una 
disquera o por managers. Simplemente 
quería saber qué sentía yo, y así salió el 
álbum “2020”. Y realmente sigo muy feliz 
por cómo quedó ese disco. Para “Sin” tuve 
que cambiar de cantante por un tema de 
agenda. Es una pena no haber podido girar 
con ese álbum. Hubiera sido genial. Pero 
bueno, en este tour vamos a tocar algunos 
temas de “2020”, y también algunas can-
ciones de Whitesnake. ¡Así que va a estar 
bueno! 

Tuve que cambiar de cantante, porque 
Ronnie (Romero), que grabó en “2020” vive 

en Rumania, y allí pudieron empezar a salir 
a tocar antes que en Holanda (Países Bajos), 
donde estábamos nosotros. Así que para 
cuando pudimos agendar shows, Ronnie ya 
tenía programados otros shows, y todo se 
superponía. Yo no podía esperar cuatro o 
cinco meses más, así que tomé la decisión 
de dejar a Ronnie y buscar un nuevo can-
tante, que en este caso es Mats Levén (ex 
Trans-Siberian Orchestra, Yngwie 
Malmsteen), quien canta en “Sin”. 

En este disco no quise ser más suave o 
acústico. Quería ir justamente en la direc-
ción opuesta, y volverme más fuerte y más 
rápido. Entonces, eso me llevó a buscar for-
mas de agregar más graves a los sonidos de 
mi guitarra, y además ser un poco más 
expresivo. 

 
CORAZÓN ARDIENTE 

Cuando trabajo con un productor, como 
fue en este caso con Bob Marlette, básica-
mente él está sólo en lo que es el tema del 
sonido. A mí me gusta preparar mis can-
ciones con mucho detalle. No me gusta sor-
prenderme en el estudio. En los primeros 
discos que grabé, mientras componía una 
canción pensaba “...qué bien que suena 
esto”. Pero después en el estudio, sonaba 
algo completamente distinto. Muy pronto 
me dí cuenta de que no te tenés que engañar 
a vos mismo.
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Por eso creo que la canción tiene que estar terminada 
antes de entrar al estudio. Así que armo demos bastantes 
extensos, que suenan básicamente como un disco. Ésta es 
la forma en que sé qué voy a hacer en el estudio. Así que el 
productor hace a veces algún que otro comentario sobre las 
canciones, pero básicamente se encarga de la mezcla y del 
tema del audio. 

Cuando compongo, usualmente escribo todo, la 
melodía, las palabras... Pero en este disco, fue la primera 
vez desde la época con Coverdale que compongo la letra y 
las melodías con un cantante. Siempre tengo muchas ideas 
para las letras. Así que se las dí al cantante, a ver qué podía 
hacer con ellas. Mats volvió con versos o estribillos, y nos 
juntamos e intercambiamos ideas, para ver qué iría mejor. 
Asi que las melodías y letras en “Sin” son una combinación 
entre él y yo. 

 
AQUÍ VAMOS DE NUEVO 

¿Cómo entré a Whitesnake? David Coverdale ya me 
había preguntado varias veces si quería unirme a la banda 
antes de 1986, pero yo no podía, porque a Vandenberg le 
estaba yendo muy bien. Pero la cosa era que yo realmente 
quería, así que sabía que eventualmente íbamos a trabajar 
juntos. Siempre fui fan de su voz.  

En 1986 me deshice del contrato discográfico de 
Vandenberg con Atlantic Records. Ahí fue cuando recibí una 
llamada de un John Kolodner, el A&R de Geffen Records, 
quien me preguntó si podía viajar a Estados Unidos para 
hablar sobre un nuevo contrato discográfico para 
Vandenberg. Le dije que sí, viajé para allá, y entonces él me 
dijo que no había sido completamente honesto conmigo. 
Que en realidad tenía dos propuestas para mí. Una era for-
mar una nueva banda para Vandenberg en Los Angeles con 
músicos de ahí, lo que me pareció interesante. La otra prop-
uesta era que les gustaría que me uniese a Whitesnake. Y 
eso me sonó familiar, porque Coverdale ya me había pre-
guntado esto mismo dos o tres veces. Así que pensé: “...ok, 
nunca voy a encontrar un cantante tan bueno como David 
Coverdale, asi que mejor me uno a David”. La banda para 
Whitesnake todavía no estaba formada. Sólo éramos David 
y yo por el momento. Luego se unieron Vivian (Campbell), 
Tommy (Aldridge) y Rudy (Sarzo), así que fue un proceso 
interesante. 

El asunto con “Here We Go Again”, fue que lo primero 
que me pidió Coverdale fue rehacer las rítmicas de este 
tema, que ya había grabado John Sykes. Lo que él había 
hecho era lo que me describieron como una “versión met-
alera de la música country y occidental”. Entonces, se me 
ocurrieron algunas partes rítmicas y grabé el solo en unos 
diez minutos. Después grabé esa parte rítmica de arpegio 
en el segundo verso luego del primer estribillo a través de 
un Rockman. Todo se hizo muy rápido. A continuación 
vinieron las giras, y un poco después lo que luego se trans-
formó en “Slip of the Tongue”. 

 
A TODA VELOCIDAD 

No sé leer notas. Yo voy tocando y pensando: “...bueno, 
eso suena bien”, entonces empiezo a trabajar en lo que
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escucho. Me encuentro con una combi-
nación interesante de notas o con un acorde 
que me interesa, y veo qué puedo hacer con 
eso. Toco de manera muy intuitiva. No tengo 
una sola manera particular. Me guío por lo 
que si voy escuchando me gusta o no. 

También me gusta tocar guitarra acústi-
ca. Tengo mis etapas de tocar más o menos 
frecuentemente. Pero me gusta, porque me 
da otro tipo de inspiración. Me gusta com-
poner con guitarra acústica, sobre todo cuan-
do trabajo en una balada. Es interesante.  

Con respecto a las rítmicas, creo que 
son la columna vertebral de todo lo que un 
guitarrista intenta decir, y realmente siento 
que hoy en día, el tema rítmico está profun-
damente devaluado. Hoy en día no hay 
muchos buenos guitarristas rítmicos. Todos 
son muy técnicos y buscan el gran solo. 
Tenés a muchos guitarristas muy talentosos 
que pueden tocar con velocidad todo el día, 
pero la interpretación rítmica, en muchos de 
ellos se pierde. Para mí, tocar una buena rít-
mica es esencial para generar algo de emo-
ción en una canción. 

 
CAMINANDO SOBRE 

EL AGUA 
Creo que lo más importante para los 

guitarristas, es que toquen desde el 
corazón. Eso es lo más importante para mí. 

También que traten de encontrar su propio 
lenguaje. Porque hoy en día veo todas estas 
posibilidades geniales en Youtube para 
aprender de los mejores, de Vai, de 
Malmsteen. Todos ellos tienen lecciones en 
Youtube. Pero para mis oídos, muchos de 
los guitarristas jóvenes suenan bastante 
igual, porque todos aprenden de ellos. 
Aprenden esa técnica. Algunos suenan 
increíble, pero lo que me pasa es que por 
ejemplo, antes escuchabas un minuto y ya 
te dabas cuenta de quién estaba tocando. 
Hoy en día, para mis oídos todos suenan 
bastante similar. Así que mi consejo sería 
ese, que encuentren su propio lenguaje, que 
escuchen a su corazón, a su propio gusto. 

En mi caso, el vibrato es mi gusto. Para 
mí es como cantar, y me alegra que a la 
gente le guste. Porque yo toco como me 
gusta a mí, así que es muy lindo ver que a la 
gente también le guste. No es que trabajo en 
ello, sino que simplemente sucede. Es parte 
de un proceso. Toco melodías por elección. 
Trato de exprimir todo lo que pueda de cada 
nota. Que cante, que grite, que llore, que 
hable. Para mí, tocar música es un lenguaje. 
Cuando tocás la guitarra, le tratás de decir 
algo a la gente. 

 
MUNDOS DIFERENTES 

Creo que la técnica hay que verla como 
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una herramienta, algo para contar una histo-
ria. No te tendrías que preocupar de que la 
historia que querés contar con tu guitarra 
esté limitada por una técnica. Es importante 
tenerla para poder tocar como vos querés 
una y otra vez como suena en tu cabeza y en 
tu corazón. Pero a mí me parece que muchos 
chicos ahora, todo lo que escuchan en su 
cabeza es un biribiri a toda velocidad (risas). 
Para mí es increíble, porque algunos tienen 
una técnica impresionante. Pero la verdad es 
que prefiero escuchar algunas pocas notas, y 
poder darme cuenta de que es Jeff Beck o 
Van Halen, que tocan una gran melodía.  

Me considero bastante afortunado de 
poder componer. Me gusta mucho compon-
er, me encanta el proceso de hacer crecer 
algo. Grabo un riff en mi teléfono, lo escu-
cho, y cuando me inspiro e improviso arri-
ba, algo más sucede. Suena bien, y empieza 
a crecer desde ahí. Para mí es como tener 
una antena mental que capta algo de algún 
lugar cercano a mi guitarra, a mi corazón y 
a mi mente. Para mí, el proceso creativo es 
como un gran bowl, donde creo los riffs, 
creo alguna parte del solo, y ver que lo 
pueda recrear después. Siempre fui así 
desde chico. Así que me considero muy 
afortunado por poder seguir haciéndolo 
hasta el día de hoy. 

Marcelo Roascio



32

La edición 2023 de Music China, la feria 
de instrumentos y equipamiento musical 
más grande del planeta, congregó a más de 
1800 expositores distribuidos en 10 pabe-
llones internos y 3 externos, todo a lo largo 
de un predio de unos 120.000 m2. 

Para tener una idea sobre las dimensio-
nes de esta feria, pensemos que el salón Ocre 
de La Rural de Palermo, que es donde se rea-
lizaron las últimas ediciones de las expo loca-
les de música, tiene unos 5.000 m2. 

 
Music China tiene la particularidad de 

que además de ser una feria de instrumen-
tos, equipos y accesorios, dedica distintos 
sectores a lo que es la información y la edu-
cación. 

Hay foros dedicados a la industria de la 
música, workshops donde se enseña todo lo 
que tiene que ver con el gerenciamiento de 
escuelas de arte y métodos de estudio, un 
espacio llamado Music Tech donde se reali-
za el lanzamiento global de nuevos produc-
tos, el programa educacional Music China, 
un seminario para aprender todo sobre la 
afinación de pianos, y el Tech+ Music Lab 
dedicado a la inserción de la tecnología en la 
música. 

 
Además, y como no podía ser de otro 

modo en este gigantesco evento, el 
Shanghai New International Expo Center o 
SNIEC, que es el sitio donde se realiza 
Music China, cuenta con un espacio central 
al aire libre con dos escenarios (S1 & S2), 
donde desde las nueve de la mañana a las 
cinco de la tarde suena música en vivo, 
¡tocada por músicos! 

Y por si todo esto fuera poco, la gran 
mayoría de los stands grandes contaban 
con su propio escenario, donde los músicos 
endorsers de las marcas hacían sus shows, 
todo bajo un estricto cronograma de hora-
rios. O sea, una expo de música donde los 
visitantes podían probar todos los instru-
mentos, algunas veces con auriculares pero 
en su mayoría… ¡sonando como se debe!, 
con shows y demos donde los artistas toca-
ban ¡a todo volumen! 

 
A lo largo de los cuatro días (11 al 14 

de Octubre), pasaron por Music China unas 
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85.000 personas. Los primeros dos días 
tuvieron acceso exclusivamente visitantes 
relacionados directamente con la industria 
(comerciantes, distribuidores, músicos, 
invitados, etc.). El público general -previo 
pago de una entrada de 50 RMB o $2400- 
pudo acceder a la feria los últimos dos días, 
que fue cuando además de ver y probar todo 
lo exhibido, se lo podía comprar a precios 
convenientes. 

 
La feria Music China estuvo dividida en 

cinco pabellones con letra W, cinco con letra 
E, y tres con letras OW.  

Todo lo que tuvo que ver con instru-
mentos eléctricos (guitarras, bajos, amplifi-
cadores, efectos, procesadores, micrófo-
nos, teclados, accesorios, etc.) y equipa-
miento de DJ, se concentró en los pabello-
nes W4 y W5. Las guitarras clásicas y acús-
ticas, que no requerían amplificación para 
sus demos, se vieron en el pabellón W3. 

Los instrumentos de cuerda (violín, 
cello, viola, contrabajo, etc.) ocuparon los 
pabellones W2 y OW2. Los E1 y E2 estuvie-
ron copados por los pianos acústicos, y 
también en menor medida por acordeones y 
armónicas. En el pabellón W1 se exhibió 
todo lo que tuvo que ver con instrumentos 
de viento y material educativo. 

Los instrumentos tradicionales chinos 
pudieron verse en los pabellones E3 y E4. El 
pabellón OW3 tuvo en su interior a peque-
ños fabricantes chinos de guitarras y bajos 
acústicos y eléctricos, junto con los de 
amplificadores y pedales de efecto. Por últi-
mo, el más ruidoso de los pabellones fue sin 
dudas el E5, donde estaba todo lo relaciona-
do con lo que es batería y percusión. 

 
Como es costumbre y desde hace ya 

veinte ediciones, Music China no deja de 
crecer y de sorprender, ya sea por el incre-
mento de expositores y de visitantes, como 
por la impecable realización por parte de 
sus organizadores. 

 
Gracias Alex,Telly, Rachelle, Angel, y a todo el 

staff de Messe Frankfurt (HK) Ltd. 
 music-china.hk.messefrankfurt.com

https://youtu.be/jBr-QjyoGCE
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Demetrio Scopellitti

Demon Hunters

José de Castro

Jay Parmar
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que otras pedaleras de este rango de precio 
no traen, que es una pantalla táctil. 

Siguiendo con el tema de la simplifica-
ción, su pantalla táctil de 800 x 480 (4”) 
compensa el conjunto reducido de contro-
les, y está a cargo de casi todo lo que la 
Ampero Mini tiene para ofrecer. Desde nave-
gar por sus amplificadores y modelos de 
efectos, y organizarlos en los 198 presets, 
hasta poder ajustar todos los parámetros 
disponibles. También es posible personalizar 
la pantalla a gusto del usuario. Esto quiere 
decir que la carencia de mandos físicos se 
ha suplido, agregando controles virtuales en 
la pantalla en forma de control deslizante y 
pulsadores de +/- para poder cambiar fácil-
mente de banco/preset. 

El único potenciómetro es el de volumen 
general, que ahora está situado en el panel 
trasero. En esencia, en esta Ampero Mini 
tenemos una plataforma DSP dual con reso-
lución de 24 bits, encabezada por el procesa-
dor principal NXP RT Serie A que nos entrega 

un sonido auténtico, así como la tecnología 
de modelado CDCM HD + F.I.R.E de Hotone. 

En la práctica, el Ampero Mini contiene 
modelos de 52 amplificadores, 50 modelos 
de bafles o gabinetes, y 199 modelos de 
pedales de efecto, así como un cargador de 
IR personalizado, que admite IR de terceros 
para una mayor versatilidad. Se pueden utili-
zar hasta nueve módulos de efectos simultá-
neamente. 

Como es lógico, todo esto es compatible 
con el software de edición para 
Windows/Mac de Hotone, que ofrece el cus-
tomizado de efectos en profundidad y ges-
tión de los IR, mientras que una salida USB-
C significa que el Ampero Mini puede funcio-
nar como una interfaz de audio. 

También hay una caja de ritmos incor-
porada con 100 patterns, un looper con 
hasta 100 segundos de tiempo de graba-
ción, y algoritmos de simulación acústica 
para eliminar la necesidad de llevar una gui-
tarra adicional.

informe

P

Antes del lanzamiento de sus nuevos productos para este año, la firma Hotone 
presentó en el mercado una versión reducida en tamaño de su popular Ampero 
II Stomp, la cual está disponible en seis colores.

Primero vino la pedalera multiefecto 
Ampero, luego la Ampero One, después la 
Ampero II Stomp, y antes del lanzamiento de 
la nueva pedalera Ampero II Stage destinada 
al escenario, Hotone decidió lanzar al merca-
do esta serie de Ampero Mini, que viene en 
seis colores: vainilla, naranja, Marigold o 
dorado, Purple Taro o púrpura, Mustard o 
mostaza, y Matcha. Veamos en detalle cómo 
se compara con sus antecesoras. 

 
PROCESADOR DIGITAL 

Con el tiempo, la firma Hotone logró 
convertirse en una verdadera alternativa pro-
fesional, con efectos y simulaciones de pri-
mera calidad, a los procesadores hechos en 
EE.UU, los que por cierto traen un costo 
mucho más elevado.  

La Ampero Mini MP-50 tiene en su inte-
rior las características de la Ampero II 
Stomp, pero en un envase todavía más redu-
cido (500gr en 15cm). Y si bien presenta 
solamente dos footswitches, incorpora lo 

HOTONE Ampero Mini
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IMPRESIONES 
Lógicamente, el tamaño de bolsillo de la 

Ampero Mini significó sacrificar algunas 
conexiones. Ahora, únicamente cuenta con 
entrada de instrumento, conexión para 
pedales de expresión/conmutadores exter-
nos, conexión USB para usarla como inter-
faz de audio, de edición en la compu o para 
actualizaciones de firmware, y una salida 
mono sin balancear, que puede transfor-
marse en estéreo con un cable Y. También 
trae salida de auriculares y entrada auxiliar 
tipo miniplug estéreo. 

Es evidente que por su tamaño, la 
Ampero Mini está dirigida al músico que 
graba en su home studio, y que necesita 
algo poderoso pero que no ocupe mucho 

lugar. Sus bloques de efectos fijos, por así 
decirlo, son el de reducción de ruido, el de 
reverb, el de selección de simulaciones de 
amplificadores, el de selección de bafles, el 
delay y el ecualizador. 

Existen también tres bloques asignables 
de efectos con drive, modulaciones y filtros, 
pero aquí no se pueden sumar efectos de 
los bloques fijos. O sea que no podríamos 
tener por ejemplo, dos Eq’s o dos delays. 

En el terreno de las frecuencias graves, 
algo que no siempre es tenido muy en cuen-
ta por los fabricantes de este tipo de proce-
sadores, los amplis de bajo en la Ampero 
Mini son cinco y de muy buena calidad 
sonora: Alembic, Ampeg SVT y B-15, Vox 
AC-100 y Mesa/Boogie Bass 400. 

CONCLUSIÓN 
La Ampero Mini MP-50, que por cierto 

también podría usarse tranquilamente en 
una situación de vivo, incluye una gran can-
tidad de simulaciones de amplis y de efec-
tos, las cuales vienen por lo general en pro-
cesadores de mayor tamaño. Y si bien esta 
versión sacrifica los controles manuales por 
los digitales situados en su pantalla táctil, 
no hace de este procesador menos simple 
de programar o de modificar parámetros. Y 
si de sonidos hablamos, sus 24 bits de pro-
cesamiento digital garantizan una señal apta 
para cualquier situación. 

Importa y distribuye: 
Music Solutions S.A. 

info@musicsolutions.com.ar
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L DEFINICIONES 
Comencemos diciendo que los Sonic 

Ecstasy fueron diseñados en conjunto con 
John Petrucci. Técnicamente hablando, 
estos pickups se encuentran en el mismo 
rango de potencia que los modelos anterio-
res del guitarrista de Dream Theater. Pero la 
cosa es que el valor de su resistencia es un 
poco mayor. 

El Sonic Ecstasy logra ésto, mientras 
que aumenta sus graves y disminuye en 
cierta medida sus agudos en el pickup del 
mango, y a la vez suma más medios en el 
pickup del puente. Esto hace que los Sonic 
Ecstasy sean una opción para una clase de 
pickup de “distorsión” más versátil y más 
orgánica. Son pickups de alto rendimiento 
para rock y metal, con una claridad impre-
sionante de rangos medio y graves. 

CARACTERÍSTICAS 
DiMarzio ofrece versiones separadas de 

puente y mástil del Sonic Ecstasy. Ambos 
están sólo disponibles con espaciado F para 
guitarras con puente tipo Floyd Rose o con 
cualquier otro puente que tenga palanca. 
Cuentan con un diseño pasivo de alto rendi-
miento con un imán cerámico, cableado de 
cuatro conductores, una fila de seis piezas 
polares ajustables con tornillos de cabeza 
plana, y otra fila de seis piezas polares pla-
nas. Además, traen una distintiva cubierta 
personalizada con un diseño gráfico graba-
do en metal en negro y plata mate. El pickup 
del puente tiene algo más de ganancia, pro-
porciona una salida de 420 mV y una resis-
tencia de DC de 15,3Kohms. La pastilla del 
mango tiene una salida de 300 mV y una 
resistencia de DC de 13,8Kohms.

Los últimos modelos de pickups 
DiMarzio como los Pandemonium de Nita 
Straus o los Dark Matter y Utopia de Steve 
Vai entre otros, incluyen una carcasa metá-
lica con un diseño muy elegante y particular.  

Según nos dijo el propio Larry DiMarzio 
en la edición anterior de TGyB: “...para 
lograr que la cubierta metálica no interfiera 
con el sonido, hubo que investigar mucho 
en el material que íbamos a usar. Tuvimos 
que asegurarnos que las carcasas fuesen 
magnéticamente transparentes, por así 
decirlo. La cubierta siempre va a tener un 
pequeño efecto en el sonido, pero esto tam-
bién podemos controlarlo con lo que hace-
mos con el bobinado del pickup y con el tipo 
de imán que usamos”. 

Es así como los Sonic Ecstasy presen-
tan también este nuevo tipo de carcasa. 

informe

Con más de un centenar de modelos para guitarra y bajo en su catálogo, la firma 
creadora del Super Distortion continúa ofreciendo múltiples variantes, tanto 
para el músico que busca un audio más tradicional, como para el que desea 
algo potente pero bien definido.

DiMARZIO SONIC 
ECSTASY
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PERFORMANCE 
Si bien muchos humbuckers cerámicos 

de alto rendimiento pueden tener una res-
puesta de agudos demasiado brillante, en 
los Sonic Ecstasy el rango medio es el 
dominante, junto con el rango de sus fre-
cuencias graves. Estas pastillas son un 
complemento ideal para guitarras construi-
das con maderas tonales que acústicamente 
ofrecen agudos brillantes como el tilo 
(basswood), el arce (maple) o el fresno 
(swamp ash). 

Por ejemplo, en guitarras tipo Strato 
que requieran un humbucker que sume más 
cuerpo al sonido. Sin embargo, el tono de 
las pastillas Sonic Ecstasy también puede 
mejorar una guitarra con carácter de tono 
oscuro, proporcionando una mejora signifi-

cativa en la claridad tonal en las frecuencias 
medias y bajas. 

Definitivamente, las Sonic Ecstasy tienen 
gran volumen, lo cual se nota en un ligero 
crunch, incluso cuando el amplificador está 
ajustado a niveles bajos de ganancia. El 
rango medio sigue siendo grande y con un 
sonido completo, sin importar qué tan fuerte 
se presione el amplificador. A su vez, los gra-
ves suenan igualmente poderosos, pero sin 
volverse débiles o desenfocados. 

Las Sonic Ecstasy funcionan igualmente 
bien para tocar acordes muy distorsiona-
dos, donde se puede escuchar individual-
mente cada nota, como al tocar solos con 
un rango medio dulce. De esta forma, el set 
logra un equilibrio adecuado entre claridad y 
crunch. 

EN RESUMEN 
Sus cuatro cables de conexión ofrecen 

distintas posibilidades al momento de su 
conexionado: en paralelo, para lograr la can-
celación de ruido pero con un poco menos de 
ganancia; en forma dual, con un switch 
push/pull o tipo DPDT para sonidos en serie y 
en paralelo; con un switch DPDT para conmu-
tar entre las dos bobinas o una sola; y por 
supuesto de forma estándar full. 

En definitiva, si buscamos un tono lead 
grueso y potente, junto con la posibilidad de 
lograr rítmicas agresivas que no sacrifiquen la 
claridad y definición de las notas, los hum-
buckers Sonic Ecstasy de DiMarzio deberían 
estar definitivamente en el tope de la lista. 

Importa y distribuye Fusión Musical 
www.fusionmusical.com.ar
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E de sus sistemas de captación sonora para 
instrumentos acústicos. 

 
GGP-01 

El GGP-01 de Guitto es un sistema de 
doble pastilla piezo, y es adecuado para 
guitarras clásicas y acústicas de 36 a 42 
pulgadas. El sistema está construido en 
aluminio, y está equipado con una pastilla 
piezo y un micrófono de doble captación. 
De este modo, es capaz de captar una fre-
cuencia de audio mucho más amplia. 

Los controles incluyen ajuste del nivel 
del micrófono, además de tono, un botón 
de inversión de fase y una luz indicadora del 

nivel de la batería, cuya duración promedio 
es de unas cuarenta horas. 

El GGP-01 es de muy fácil instalación, 
ya que se fija directamente en la boca del 
instrumento mediante un clip de metal. De 
esta forma, no se modifica ni se daña la 
tapa de la guitarra. 

 
GGP-02 

La novedad del GGP-02 es que se trata 
de un sistema que cuenta con varios efec-
tos digitales. Este sistema vibra a través de 
un parlante interno que está conectado a la 
plataforma del instrumento. Luego se mez-
cla con el tono natural de la guitarra acústi-

El mercado de los transductores para 
los instrumentos acústicos es en la actuali-
dad muy amplio, siendo su oferta muy 
variada, tanto en lo que se refiere al costo 
como también a la calidad de los produc-
tos. 

La firma Guitto integra la familia de pro-
ductos de Joyo Technology Co, y está dedi-
cada por entero a lo que son, entre otros, 
capodastros, soportes, pedalboards, y pic-
kups para instrumentos acústicos. Todos 
los productos de Guitto se distinguen por 
un diseño estético moderno, y por una más 
que adecuada relación costo-prestaciones.  

A continuación veremos en detalle tres 

informe

Presentamos en este informe el detalle de tres transductores para instrumentos 
acústicos, cada uno con sus propias características, lo cual los hace aptos para 
distintas utilidades.

GUITTO
PICKUPS PARA 
INSTRUMENTOS 
ACÚSTICOS



41

ca, y ofrece reverb/chorus/delay ¡sin conec-
tarse a un amplificador! Este proceso se 
repite una y otra vez, amplificando enorme-
mente la señal que lleva el efecto. 

Según Guitto, la pastilla funciona pro-
cesando la señal que recibe, agregando 
efectos digitales DSP, y luego usándolos 
para impulsar una unidad de vibración 
incorporada. Esto significa que el guitarris-
ta puede escuchar los efectos directamente 
desde la boca de su guitarra acústica. Y 
todo, de forma 100% acústica. 

Por otra parte y de forma opcional, los 
efectos pueden salir también desde un 
amplificador, conectando un cable plug a su 
salida de ¼”. El GGP-02 de Guitto se ali-
menta con una batería de litio recargable, 
que según el fabricante tiene una duración 

aproximada de doce horas por carga. Los 
controles incluidos son de volumen, de gra-
ves y de agudos. 

 
GGP-03 

Esta es una pastilla de contacto piezo 
de fácil configuración, ya que simplemente 
se adhiere en los instrumentos. Debido a su 
tamaño, se adapta por ejemplo a una guita-
rra acústica, guitarra clásica, ukelele, violín, 
violoncello, cítara, etc. El GGP-03 convierte 
la señal de vibración directamente en una 
señal electrónica, evitando chirridos de 
retroalimentación o acolples, y no necesita 
batería. 

Cuenta con finos materiales en su con-
trucción, brindando un tono preciso y exac-
to. La unidad no requiere hacer ningún agu-

jero en el instrumento, y tampoco requiere 
batería. El GGP-03 viene con dos pastillas 
de contacto que tienen cinta adhesiva para 
ayudar a colocarlas en los puntos óptimos 
del instrumento. 

Como se trata de pickups piezo, no 
necesitan batería, y su señal va directo a un 
conector hembra de ¼” que se ajusta a un 
soporte de cuero que tranquilamente se 
puede conectar en el pin sujetacorrea. 

El GGP-03 incluye un conector de cable 
chapado en cobre puro, y un cable de señal 
plateado que reproduce el sonido de los 
instrumentos con precisión. 

 
Importa y distribuye 

Musical La Fusa 
www.distribuidoralafusa.com.ar
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El nuevo pack de grabación de Arturia, nos propone una solución íntegra para 
el home studio personal, ya que incluye micrófono, auriculares, y una interfaz 
de audio y Midi.

ARTURIA MINIFUSE 
RECORDING PACK

informe

Complete Audio Solution

C de contenido, para los productores con 
espacio limitado, y también para los músi-
cos con un presupuesto limitado. De esta 
forma, Arturia nos propone un paquete de 
grabación accesible, fácil de utilizar, y de 
nivel profesional para voces, instrumentos y 
cualquier audio que sea necesario. 

 
Este pack MiniFuse incluye también un 

software premium: Analog Lab Intro, 
Ableton Live Lite, Arturia FX con Rev PLATE-
140, Pre 1973, Delay TAPE-201, Chorus 
JUN-6, Guitar Rig Player de Native 
Instruments, Auto-Tune Unlimited con sus-
cripción por tres meses, y el Splice Creator 
Plan. Con respecto a estos softwares, podrí-
amos decir por ejemplo que el Ableton Live 
Lite es uno de los software musical más uti-
lizados en el negocio, ya sea para componer, 
grabar, interpretar o producir. Otro de los 
fundamentales es el Guitar Rig, aquí en su 

versión 6 LE, que ofrece una selección de 
amplificadores, bafles, delays, reverbs, 
pedales y compresores, para que poder 
crear nuestras propias cadenas de procesa-
miento, además de personalizar todos los 
tonos de la guitarra eléctrica. 

En el rubro voces, el tan vapuleado 
Auto-Tune presenta la posibilidad de refinar 
las partes vocales para lograr una armonía 
perfecta, o simplemente para realizar un 
autoajuste completo al estilo trap. Esta ver-
sión, incluida con el pack MiniFuse, viene 
con una suscripción de tres meses. 

 
La estrella de este pack es sin dudas la 

interfaz MiniFuse 2. Versátil y súper com-
pacta, esta interfaz de audio/MIDI de 2 
entradas y 2 salidas es capaz de grabar a 24 
bits con una frecuencia de sampleo de 
hasta 192 kHz. En el panel frontal tenemos 
dos entradas Mic/Inst/Line que permiten 

Cuando uno comienza en esto de la pro-
ducción de audio y música, es muy fácil 
abrumarse por todas las opciones disponi-
bles. Desde comprar la interfaz de audio y el 
DAW esenciales, hasta encontrar un buen 
micrófono y unos auriculares confiables. Y 
más aún si como en la mayoría de los 
casos, el músico tiene un presupuesto ajus-
tado. Es así como Arturia encontró una 
solución, presentando este MiniFuse 
Recording Pack. 

 
El paquete de grabación MiniFuse com-

bina una interfaz de audio y MIDI , con los 
accesorios y el software necesario para que 
nuestro sonido suceda de manera inmedia-
ta. ¡Plug-&-play! 

El MiniFuse Recording Pack está desti-
nado principalmente para los creadores de 
música que están comenzando en el mundo 
de la grabación digital, para los creadores 
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cables XLR y de 1/4 de pulgada. Cada entra-
da tiene un interruptor de instrumento que 
se puede activar para grabar instrumentos 
eléctricos como una guitarra o un bajo. 
Además, hay un interruptor de 48 V para 
activar la alimentación phantom, necesaria 
cuando se trabaja con micrófonos activos, 
como el CM1 incluido en el paquete. 

Los preamplificadores ofrecen 56dB de 
ganancia, y ofrecen un rendimiento impeca-
ble y sin ruido. Con respecto a los niveles de 
entrada, la MiniFuse 2 tiene una luz LED en 
cada perilla, la que permite controlar este 
aspecto. Cuando la luz es azul, los niveles 
están bien, pero cuando aparece una luz 
roja, la señal está demasiado alta. Para 
obtener una vista más precisa de los niveles 
de entrada, se debe iniciar el centro de con-
trol MiniFuse en nuestra computadora. En 
cuanto a la salida del monitor, hay un medi-
dor de nivel disponible en la interfaz. 

La función de monitoreo directo nos 
permite escuchar la señal seca (dry) que se 
está grabando con latencia cero, y puede 
combinar la señal de entrada directa y el 
audio de la computadora con la perilla Mix. 
Se pueden controlar los niveles del monitor 
y de los auriculares por separado con las 
dos perillas de volumen independientes. 

En resumen, la interfaz de audio 

MiniFuse 2 presenta 1 entrada y salida MIDI 
de 5 pines, 1 concentrador USB2 tipo A 
(250 mA máx.), 1 x canal de bucle invertido 
virtual estéreo, Interfaz USB-C compatible 
con PC y Mac, 2 entradas combo 
Mic/Inst/Line XLR con alimentación phan-
tom de 48V, 2 salidas de línea balanceadas 
TRS de 1/4'' con control de volumen, y 1 x 
salida de auriculares estéreo con control de 
volumen. Sus preamps para micrófono tie-
nen un nivel máximo de entrada de +9dBu, 
rango de ganancia de 56dB, y respuesta de 
frecuencia de 20 Hz a 20 kHz. Los niveles de 
sampleo van de los 44.1 kHz a los 88.2 kHz, 
pasando por los 48 kHz. 

El CM1 es un micrófono condenser con 
patrón polar cardioide. Esto lo hace perfecto 
para grabaciones de home studio, ya que 
captura el sonido principalmente desde el 
frente, y al mismo tiempo reduce la sensibi-
lidad a los sonidos traseros. De esta manera 
se minimiza el ruido de fondo. El CM1 es 
muy adecuado para grabar voces o instru-
mentos acústicos, y el soporte antivibración 
y el filtro pop incluidos, brindan protección 
contra vibraciones durante la grabación. 
También se incluye un cable XLR de 3 
metros para conectar el micrófono. El mic 
CM1 tiene una respuesta de frecuencia de 
20Hz a 20 kHz.  

Los auriculares EF1 tienen un diseño 
cerrado, y presentan un driver de 40mm, 
con una respuesta de frecuencia que va de 
los 10 Hz a los 20 kHz. Al ser cerrados, los 
convierte en una buena opción para grabar, 
evitando que las pistas de acompañamiento 
se filtren en el micrófono durante la sesión. 
Son livianos (205 gr aprox.), y resultan 
cómodos para largas sesiones de escucha. 
El cable de 3 metros es fijo. Los auriculares 
cuentan con un conector de 1/8 de pulgada, 
y se incluye un adaptador de 1/4 de pulgada 
para conectarse a la interfaz MiniFuse 2. 

 
Como se dijo en un comienzo, el 

MiniFuse Recording Pack es una muy buena 
opción para músicos y productores que 
necesitan una interfaz de audio con excelen-
te sonido sin gastar mucho dinero. Además, 
el hecho de que este paquete incluya un 
micrófono condenser con soporte antivibra-
ción y filtro pop, auriculares, cables y soft-
ware, lo hace particularmente atractivo. Una 
de las mejores soluciones todo-en-uno para 
comenzar con la grabación digital en nues-
tro propio home studio. 

 
Importa y distribuye PC Midi Center 

ventas@pcmidicenter.com 
www.pcmidicenter.com
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En su última entrega, nuestro amp doctor nos ofrece algunos consejos para 
que tengamos en cuenta cuando nos tiente la idea de cambiar las válvulas. 

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

¡NO CAMBIES ESAS VÁLVULAS!

Las válvulas de vacío tienen una 

vida limitada, que en un número esti-

mado es de entre 5000 y 10000 horas. 

Eso quiere decir que si tocás dos horas 

todos los días, las válvulas te deberían 

durar algo así como 12 años. ¿Eso es 

así, tan lineal?  

Los amplificadores valvulares de 

guitarra o de bajo son diferentes a los 

amplificadores de alta fidelidad, y tam-

bién diferentes a los ascensores. Me 

refiero a que los amplificadores de gui-

tarra o de bajo son también instrumen-

tos musicales, y no pueden repararse 

como una máquina de empaquetar 

caramelos en forma preventiva, según 

una planificación que minimice sus 

horas sin funcionar. Recibimos muchos 

equipos con todos los capacitores elec-

trolíticos cambiados, capacitores de 

señal “upgradeados”, y que lamenta-

blemente perdieron el tono que tanto 

amamos. 

Si reparásemos un amplificador de 

Hi Fi, cambiar componentes y tratar de 

optimizar el funcionamiento está dentro 

de lo esperable, porque la linealidad, el 

balance entre canales, el ancho de 

banda, la deriva térmica, entre otros 

conceptos, dependen de que tan bien 

estén sus componentes.  

Sé que lo que voy a decir es polé-

mico en el ambiente de los técnicos, 

pero por ejemplo, en un amplificador 

Fender de los 60s, cambiar todos los 

capacitores “por las dudas” y ponerle 

válvulas frescas ¡es un crimen tonal! 

En el taller recibimos equipos “renova-

dos” que suenan tremendamente esté-

riles.  

Volviendo a las válvulas, pero con 

este mismo razonamiento ¿Cuándo 

deberían cambiarse? Hay dos eventos 

que determinan el fin de la vida útil de 

una válvula: que se rompa su ampolla 

de vidrio (techo blanco) o que su emi-

sión esté por debajo de lo esperado 

(también en caso de fallas intermiten-

tes). En esos caso,  la válvula debería 

reemplazarse. Eso quiere decir que 

cambiar las válvulas por las dudas, sin 

medirlas, no está dentro de lo aconse-

jado. Y más, si el técnico se queda con 

tus válvulas RCA y te puso unas costo-

sas válvulas de fabricación actual. 

 

ALGUNOS TIPS 

En el caso de microfonismo, se 

puede probar con dumpers (arandelas 

de silicona) o cambiándolas de posi-

ción. En algunos casos, la solución es 

sólo permutarlas. Si vez una luz dentro 

de tus válvulas de potencia, eso es nor-

mal. Se llama blue glow y no significan 

que deban cambiarse. Que una válvula 

tenga un manchón en un lado de sus 

paredes, puede ser normal. Algunas 

válvulas tienen el getter lateral, y el 

problema no es que esté el manchón, 

sino que no esté.  

Si te parece que el equipo suena 

peor de lo que recordás, llevalo a revi-

sar, y quizás con un ajuste de bias pue-

das seguir usándolo un tiempo más. Si 

hace 30 años que lo usás y sigue 

andando, es probable que tu equipo 

esté frío de bias, y la etapa de potencia 

esté trabajando por debajo de lo acon-

sejable. Un juego de válvulas de salida 

trabajando normalmente pueden durar 

10 años, pero si son las originales de 

los 90s, te aconsejo llevarlo a poner a 

punto.  

Si tu equipo suena a buen volumen 

pero tiene menos ganancia de lo nor-

mal, puede ser que tu amplificador 

tenga alguna válvula con baja emisión. 

A veces, permutándolas se puede 

mejorar la situación, o cambiando una 

sola válvula de pre se soluciona.  

Si al rato de prender tu equipo escu-

chás ruidos tipo “crack”, es que las vál-

vulas están trabajando muy calientes. 

Es probable que necesites un set up. 

 

ALTA TENSIÓN 

Otro punto olvidado de impacto 

directo en la vida de las válvulas es la 

tensión de alimentación. En nuestro 

país, hay lugares que tienen 190 VAC y 

otros 235 VAC. Los equipos valvulares 

en general no regulan la tensión. Eso 

quiere decir que cualquier variación 

tiene impacto directo en la polarización 

de las válvulas, y por ende en su vida 

útil. Si tenés 235VAC, la regulación de 

las válvulas no es igual que si tenés 

190VAC. 

 

STAND BY 

Por cuestiones laborales voy a 

tener que poner en pausa mi sección, y 

quería agradecer a todo el team de 

Todo Guitarra y Bajo por haberme 

hecho un lugarcito en este espacio tan 

importante, pero a su vez cálido y 

ameno. ¡Nos estamos viendo muy 

pronto! 

Alejandro Fourcade 

afourcade@hotmail.com 



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. 

USANDO EL MODO FRIGIO

IMPROVISANDO 
JAVIER BAGALÁ

Amigos y colegas, en esta nueva columna quiero ampliar 

y profundizar el uso del Modo Frigio. Su estructura está com-

puesta de la siguiente manera: T - 9b - 3b - 4 - 5 - 13b - 7b. 

Si lo analizamos, es prácticamente idéntico al Modo Antiguo, 

salvo por su 9b, lo que lo hace tan característico y popular en 

el estilo metalero, muy utilizado por bandas como Metallica, 

Pantera, Megadeth, etc. etc. 

En los primeros tres compases del ejemplo, usamos ele-

mentos de la escala de Mi menor Frigio, Menor Armónica, y 

la blue note de Em. Cuando pasamos al Bb, este acorde 

actúa como blue note de Em, y a su vez como 4º grado de la 

escala de F. De ahí el uso del Bb. 

Luego finalizamos en el acorde de B, por lo cual retoma-

mos el camino del Modo Frigio en Em. En el video (link en la 

esquina superior derecha de esta página), tenés perfectamente 

visible todo lo que expliqué anteriormente, razón por la cual no 

deberías tener mayores inconvenientes a la hora de tocarlo. 

Me despido hasta el próximo número. Cualquier duda o 

sugerencia me la hacen llegar a mi mail o a través de las 

redes sociales. 

 

Javier Bagalá 

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

www.instagram.com/javierbagala/ 
youtube.com/@reivaj38
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ACOMPAÑAMIENTO BÁSICO PARA MILONGA

BAJOS URBANOS 
VANESA MORANO

En esta entrega profundizaremos lo aprendido en la edi-

ción anterior ,utilizando los modelos de acompañamiento del 

“tango milonga’. 

La forma musical de la milonga es similar a la estructura 

del tango canción, ya que utiliza en este caso la parte A en 

tonalidad Mayor, y la parte B contrastante en tonalidad 

Menor. En algunos tangos podemos observar que sucede de 

manera contraria, siendo la parte A en tonalidad menor y la 

parte B en tonalidad Mayor. 

Aquí van a encontrar la partitura con un modelo sugerido 

de acompañamiento sobre la melodía principal de “Milonga 

Sentimental” de Sebastián Piana y Homero Manzi. Luego de 

realizarlo e internalizarlo, te propongo probar los demás 

modelos de acompañamientos vistos, y luego animarse a 

combinarlos. Como siempre, les dejo el video en el YouTube 

de la revista. 

¡Suerte en esa búsqueda! 

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. 
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En este nuevo número veremos 

unas ideas realmente simples y efica-

ces para que sigan evolucionando en 

este arte.  

La idea en cuestión es simple. En 

todos los ejemplos les muestro una 

triada de A menor en distintas octa-

vas. Los intervalos de esta triada son 

1ª, 3b, 5ª. Como muchos de ustedes, 

saben las notas de la triada de A 

menor son A, C, E  En todos los ejem-

plos, a excepción del ejemplo Nº 4, la 

digitación utilizada es la misma. Mas 

fácil imposible, ¿no?  

Así que tenemos cinco ejemplos 

con la misma triada en distintas cuer-

das. Para finalizar, en los ejemplos Nº 

6, 7, 8 y 9, está la misma triada toca-

da con un par de técnicas de púa dife-

rentes. También, en los ejemplos Nº 8 

y 9, reemplace el ritmo de tresillos por 

el de semicorcheas.  

Este tipo de concepto es funda-

mental para poder moverse fluida-

mente por todo el diapasón. En estos 

ejemplos pueden ver lo simple que 

es. En todos los casos, la primera 

nota de cada uno en la tónica. 

Imaginen esto: estos ejemplos son 

todos de una triada menor. Así de fácil 

y simple funcionan muchas de estas 

ideas. Por eso, es fundamental poder 

estudiar seriamente sobre este mara-

villoso instrumento, y fundamental-

mente sobre armonía. Si... ¡armonía!  

Imaginate conocer cientos de tria-

das, escalas, arpegios y no saber 

dónde van, o saber acordes y no poder 

entender cómo aplicarlos a una can-

ción. ¿Querés componer? ¿Querés 

tocar con mayor fluidez? ¿Querés inte-

ractuar con los demás músicos de una 

manera interesante?  

El estudiar seriamente música, 

debería ser el punto de partida para 

poder seguir creciendo a la hora de 

evolucionar con la guitarra. ¡Así que 

no hay excusas! Si quieren evolucio-

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.

OCTAVANDO LAS TRIADAS

 PLANETA GALES 
MIGUEL SIGALES

nar, estudien. Hay algunos maestros que 

realmente son capaces de ayudarlos en 

ese camino.  

Nos vemos en el próximo número de 

la revista, con más Planeta Gales.  

Miguel Sigales 
www.facebook.com/miguel.sigales 

www.instagram.com/miguel.sigales 
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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.

COMBINANDO RÍTMICAMENTE LOS ARPEGIOS

JAZZ FUSIÓN 
GUILLERMO MARIGLIANO

¡Hola amigos! Les quiero compartir unos ejercicios con 

arpegios combinados para tocar sobre cualquier tipo de pro-
gresión modal. Lo que la voy a intentar transmitirles de diferen-

te con otros ejemplos que vimos en otros números, es un 

aspecto rítmico que hace que tocar este tipo de frases se vuel-

va más interesantes. 

Tenemos muchos ejemplos de este tipo de sonoridad, por-

que lo podemos escuchar en cualquier tipo de instrumento 

cuando improvisa, pero a veces nos detenemos más en la 

forma del arpegio que en cómo darle un efecto como más 

“picante”, por decirlo de alguna manera. 

Muchas veces oímos a un guitarrista como George Benson



tocar de esta manera, y no tiene que ver tanto a veces en qué 

arpegios está tocando, sino cómo. Y en el cómo, me refiero al 

aspecto rítmico . Por eso, en estos cuatro ejemplos simples, 

van a encontrar que hay figuras rítmicas de tresillos, seisillos, 

quintillos, etc. mayormente al final de las frases. Además, 

suena más interesante cuando al final de la frase, el grupo de 

notas no es número par. Me refiero a concluir la frase con 5, 7 

o 9 notas en grupo, que las podemos tocar con técnica alter-

nada o de barrido (sweep picking)  

Los ejemplos están en Sol Mayor. Es decir, son arpegios 

que corresponden a la escala de Sol, y podemos utilizar estas 

frases sobre progresiones en G Mayor, E Menor, modalmente 

en cualquier progresión en A menor Dórico, D Mixolidio, C 

Lidio, E Eólico. 

Presten atención a las digitaciones mirando el video en el 

YouTube de la revista, que como siempre, ahí les paso todo 

con más detalle. 

Espero que lo disfruten. 

 

Guillermo Marigliano 

www.guillermomarigliano.com.ar 

marigliano@gmail.com
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¿Cómo va, amigos? Mi felicidad sigue extendiéndose, ya que 

el show presentación  de “Inmanencia”, el octavo disco de Presto 

Vivace, fue un éxito en todo sentido. Tanto en la maravillosa per-

fomance y el poderoso audio cristalino, como en la gran convo-

catoria de público, siempre con el apoyo del sello Icarus Music 

Argentina. El próximo desafío es una mini-gira por Chile, donde 

tocaremos junto a la excelente banda inglesa Haken. 

Para el citado evento en El Teatrito preparé un solo de 

bajo, donde hice un mix de técnicas con partes de  temas de 

distintos autores, como Bach, Wooten, Beatles, y hasta de 

Yngwie Malmsteen. Justamente, con respecto a este último 

fue que hice la transcripción para esta columna. 

En este “Echo Studio”, la melodía se desarrolla a través de 

la escala Em Armónica, por línea clásica del sueco, con una 

rítmica sencilla de corcheas. La novedad está en el uso del 

efecto de delay, cuya repetición genera una interesante armo-

nización con la voz principal y la ejecución con el pulgar, mien-

tras simultáneamente el meñique abre y cierra el pote de volu-

men. La afinación es Bb F C G D. 

Pueden ver el video en el canal YouTube de la revista, clic-

keando en el ícono que está en esta página. 

Cualquier duda que tengan de este u otros temas, me con-

sultan. Saben que respondo siempre y con gusto. Mil Gracias. 

 

Marcelo Pérez Schneider 

11 5753 3809 

@marceloperezschneider 

perezschneider@yahoo.com.ar 

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

ECHO STUDIO

BAJO AVANZADO 
MARCELO PÉREZ 

SCHNEIDER



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. 

DESLIZANDO PATTERNS

SHRED !! 
PABLO SOLER

Gente, en este número les traigo una combinación de 

patrones con slidding, muy entretenidos para trabajar en 

velocidad media.  

En la primera parte, descendemos por la escala menor 
de A, intercalando un pattern de tres notas por cuerda. Pero 

para aplicar el slidding, lo llevamos a dos notas por cuerda, 

tocándolo con dos dedos, muy en la vena Greg Howe.  

Al llegar a la posición de la Pentatónica Nº 1, trabajamos 

octavas ascendiendo y descendiendo de a tonos, y uniendo 

la partes con slidding hasta llegar a la 6ª cuerda, donde 

empezamos a saltar de a quintas. Todo esto en la vena 

Steve Vai. 

Para cerrar, seguimos octavando, pero en este caso con 

grupos de seis notas, y aceleramos con tapping con relevos 

hasta el traste 24. ...Muy de mi estilo.  

Pablo G. Soler 

@pablogsoler 
www.facebook.com/pablosoleroficial
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RUTINA DE LIGADOS

ROCK A FULL 
GABRIEL LEOPARDI

Hola amigos, bienvenidos a mi nueva 

clase para Todo Guitarra y Bajo. En esta 

oportunidad quiero compartir con ustedes 

una rutina de entrenamiento para la mano 

izquierda, ideal para trabajar en la técnica 

de ligados y también como calentamiento. 

Estos ejercicios me acompañaron 

durante muchos años, y la primera perso-

na que me los enseñó fue uno de mis pri-

meros profesores de guitarra, llamado 

Charly Vega. Tenía 15 años y un solo 

objetivo: ¡tocar rápido! Lamentablemente, 

Charly falleció hace bastante tiempo, 

pero conservo hermosos recuerdos de 

nuestras clases. 

El ligado es una técnica de guitarra 

que combina hammer-ons (martilleo) y 

pull-offs para lograr carreras rápidas y 

suaves en todo el diapasón. Para reali-

zar un hammer-on, presionamos una 

nota, y mientras ésta sigue sonando, uti-

lizamos un dedo de la mano izquierda 

para "martillar" rápidamente en un traste 

superior en la misma cuerda. El pull-off 
es exactamente lo contrario. Tocamos 

una nota y realizamos un movimiento 

ligeramente hacia abajo para hacer 

sonar la siguiente nota. 

 

Antes de comenzar hablemos sobre 

la técnica adecuada para la mano izquier-

da, y los conceptos necesarios para abor-

dar esta lección. 

POSICIÓN DEL PULGAR Existen 

dos posiciones básicas para el pulgar 

según lo que estés haciendo. La posición 

con el pulgar detrás del mástil es la mejor 

para cosas más técnicas como escalas, 

carreras rápidas y estiramientos amplios. 

La posición con el pulgar sobre la parte 

superior funciona mejor para cosas con 

un toque blusero, como los bendings. En 

ambos casos, se recomienda mantener 

el pulgar cerca del centro del mástil y 

recto, es decir, en posición vertical.  

POSICIÓN DE LOS DEDOS 

Acostumbrate a permitir que tus dedos se 

dispersen de manera que un dedo cubra 

cada traste, de modo que tengas 4 dedos 

en el diapasón cubriendo 4 trastes. 

Además, asegurate de tocar con la punta 

de los dedos. 

    MINIMIZAR MOVIMIENTO Y 
ESFUERZO Siempre mantené tus 

dedos cerca del diapasón y procurá 

hacer el menor esfuerzo posible al pre-

sionar los trastes.

www.youtube.com/todoguitarraybajo

Guitarrista, compositor, productor musical. Técnico en Sonido y Grabación. Técnico en 

Postproducción Audiovisual egresado UNLa. Con su banda Cirse editó 4 discos de estudio y un DVD 

en vivo en el Teatro Vorterix. Compartió escenario con Metallica, Incubus, Dave Matthews Band, 

Duran Duran, Paramore y Bring Me The Horizon. Realizó giras por Argentina, Uruguay, Paraguay, y 

recientemente México, en el Vive Latino. Desde el 2007 es instructor de guitarra en 

GuitarMasterClass.net. Actualmente es miembro de la banda Ramen (@ramenmusica), y además se 

encuentra escribiendo su tesis de Licenciatura en Audiovisión sobre composición y análisis musical. 



RUTINA DE CINCO MINUTOS 

El primer ejercicio lo denomino "el 

patrón Kotzen", y es el fundamento de 

toda la rutina. En este ejercicio no 

emplearemos la púa. Comenzamos con 

un hammer-on usando el dedo 4 en el 

traste 9º, seguido de un pull-off hacia el 

dedo 1 en el traste 5º. Continuamos con 

un hammer-on en el traste 7º, luego otro 

en el traste 9º, seguido de un pull-off 
hacia el traste 7º, y finalmente hacia el 

traste 5º. 

Después avanzamos con una 

expansión de esta idea, moviéndonos 

horizontalmente en la 3ª cuerda dentro 

de la escala de Am. 

El tercer ejercicio incorpora la cuer-

da 4ª con un patrón descendente, y en 

el cuarto ejercicio volvemos a incorporar 

la cuerda 4ª, pero esta vez con el patrón 

completo. 

Les recomiendo trabajar cada ejerci-

cio por separado, enfocándose en que 

todas las notas suenen fuertes y claras. 

Luego, trabajen en conectarlos para 

finalmente ejecutarlos todos juntos en la 

rutina de 5 minutos. 

Si cleckean sobre el ícono de 

YouTube, los va a llevar al canal de la 

revista, donde encontrarán un video en 

el que interpreto toda la rutina de ejerci-

cios acompañado de distintos tempos 

de fondo. 

Hasta aquí llegamos. Espero que 

hayan encontrado esta rutina interesan-

te y útil. Si tienen alguna pregunta o 

consulta, no duden en contactarme a 

través de Instagram. 

Gabriel Leopardi 

@gabrielleopardi 
gabrielleopardi@gmail.com 

www.gabrielleopardi.com



¡Hola queridos colegas! Muchas 

gracias por la recepción que tuvo la 

nota anterior. Jaco seguirá siendo uno 

de los bajistas más influyentes de la 

historia. 

¿Pero, de dónde vienen todas esas 

sincopas, armónicos, cromatismos y 

demases tan característicos de su esti-

lo? Tomando clases en USA, recibí este 

excelente consejo de uno de mis bajis-

tas favoritos: “...conocé las influencias 

de tus músicos preferidos para enten-

der de dónde vienen. Hacerlo, simplifi-

ca muchísimo el encontrar “tu” voz y 

evitar ser un clon de ellos”. En resu-

men, antes de Charlie  Parker, estudiá 

a Miles Davis y Dexter Gordon. Antes 

de Robben Ford, analizá los estilos de 

Robert Johnson o B.B. King... La lista 

sería infinita.  

Con esta premisa, vamos a ver el 

único solo de bajo que grabara una de 

las mayores influencias de Jaco: el míti-

co bajista James Jamerson. El solo 

corresponde al tema “Mutiny” de Jr. 

Walker & The All Stars, y es un coro de 

blues en Sol, enteramente zapado en el 

estudio. Dicha tonalidad, Sol Mayor, es 

la favorita de los pianistas de blues, y 

está entre las preferidas de los guita-

rristas. Por tal motivo, tener presente 

este solo puede llegar a ser un excelen-

te recurso al cual apelar en hipotéticas 

zapadas de rock y blues. Aunque la fun-

ción primera del bajo es proveer una 

base sólida, eso no nos excluye de 

poder solear o aportar melodías.  

Escuchando las viejas grabaciones 

de Motown, nos damos cuenta porqué 

no es casual que bajistas estilística-

mente tan diversos como Patittucci, Joe 

Dart, McCartney o Sheehan, tengan a 

Jamerson entre sus mayores influen-

cias. Resulta imposible pensar la histo-

ria del bajo eléctrico sin su referencia. 

Los veo en el próximo número, que-

ridos amigos. Como Jaco solía decir: 

“lo juro por James Jamerson”. 

 

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”.

EL MOTÍN DE JAMES JAMERSON

TODO BAJO 
PABLO SANTOS



www.youtube.com/todoguitarraybajo
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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”. 

BARRIENDO ARPEGIOS PARTE 2ª

ZONA POWER  
CARINA ALFIE

Hola amigos guitarristas. En esta edición les comparto un 

ejercicio con arpegios que forma parte de mi “Curso 6”. 

Toco un arpegio de C#m en grupos de cuatro semicor-

cheas desde la 1ª cuerda. Lluego toco un arpegio de C#m 
disminuido. A continuación toco un arpegio de Bm y de Bm 
disminuido. Finalizo con el arpegio de A Mayor. 

Estos arpegios sirven de entrenamiento para implemen-

tar la tecnica Sweep Picking. Espero que les guste. Les 

recuerdo que también esta disponible el video en el 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



www.youtube.com/todoguitarraybajo

Bienvenidos a una nueva aventura 

con la maravillosa técnica de two han-

ded tapping. Hoy les traigo un pattern 

en quintillos sobre C Lidio, saltando 

cuerdas, y utilizando la técnica de 3+1, 

de la cual ya hablamos en números 

anteriores. Implica utilizar las posicio-

nes de 3 notas por cuerda, agregando 

una 4ª nota con la mano derecha. De 

esta forma ganamos en agilidad y tam-

bién es una oportunidad para tocar pat-

terns. Sugiero comenzar tocándolo len-

tamente, e ir incrementando la veloci-

dad de a 10 bpm. 

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

AVENTURA CON DOS MANOS

A DOS MANOS  
ALEJANDRA MESLIUK
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www.youtube.com/todoguitarraybajo

Hola colegas ¿como están? En esta 

oportunidad tenemos un super riff de 

Tapping en Fm7 muy rítmico. 

 Atentti, porque los dedos índice y 

mayor (mano derecha para los diestros), 

estarán recontra a full sosteniendo el 

motivo melódico/armonico del riff, mien-

tras que la mano izquierda tocará los 

bajos con tónicas y quintas. 

¡Indispensable ver el video que dejé en 

el YouTube de la revista! 

Este ejercicio está armando sobre la 

escala menor Dórica en F (F G Ab Bb C 

D Eb), que sería el segundo grado de 

Eb Jónico), peeerooo... cuando cambio 

de acordes, o sea cuando tocamos Eb y 

Db, modulo a un Fm7 Eólico, cuyas 

notas son F G Ab Bb C Db Eb. 

 

PATRÓN RÍTMICO 

Es muy importante entender el 

“patrón rítmico” del ejemplo, ya que si 

observan en la partitura/tablatura, hay 

una repeticion de “3 veces” las mismas 

“notas dobles”.  

 Además de que nos sirve como 

guía saber esa repetición de 3 veces de 

las mismas notas dobles (acordes), se 

produce un desplazamiento rítmico. O 

sea, sobre un compás binario 4/4 que 

es par, estamos acentuando figuras 

impares. Eso produce un movimiento 

que lo hace al riff más musical.

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 

¡ RIFF TAPPING !

TAP BASS 
 SERGIO MAYORANO
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No obstante lo cual, diría el Carpo, 

tenemos un super riff de Tapping en 

Fm7 que se sostiene rítmicamente, y 

también armónica y melódicamente. 

 Muy bien maestros de los bajos, 

éxitos con la practica, y quedo a dispo-

sición de cualquier consulta via mail. 

Abrazo grande per tuttis, y hasta el 

próximo encuentro en Todo Guitarra y 

Bajo. 

Sergio Mayorano 

sergiomayorano@yahoo.com
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A diferencia de la gente que toca el 

piano, el estudio armónico en la guitarra 

y el bajo no es algo prioritario. Y a menos 

que tengamos mucho interés en el tema, 

esto termina siendo un área de menor 

desarrollo. Lamentablemente, se suele 

malinterpretar al cifrado armónico como 

la armonía de una pieza o canción, lo 

cual dista mucho de la realidad, y va en 

contra de la expansión de nuestro oído.  

¿Por qué pasa esto? La práctica 

armónica en lo que erróneamente 

denominamos “música ,   popular”, está 

basada en la interpretación del cifrado y 

no en la transcripción. Esto resulta útil 

para tocar una gran cantidad de músi-

ca, pero ¿qué pasa cuando queremos 

tocar temas, y a partir del cifrado no 

logramos reproducir la canción que 

queremos tocar? 

Es bueno canalizar ese momento de 

frustración para desarrollar la paciencia -

una de las cosas más importantes a la 

hora de  aprender- y generar una rutina 

para transcribir. Es fundamental empe-

zar a comprender la relación que hay 

entre el bajo y los acordes que escucha-

mos tocados por una guitarra o un piano 

para lograr comprender la armonía 

como un total, y no como una porción de 

lo que percibimos. 

Aprender de nuestros discos prefe-

ridos es altamente motivador.   

Comprender qué sucede en esos frag-

mentos es muy gratificante, y logra alla-

nar el camino para evolucionar musical-

mente. Acérquense a lo que quieren 

tocar desde la escucha, ¡de a poco y 

con constancia!

DIFERENCIANDO CIFRADO 
DE SONORIDAD 

Cuando hablamos de sonoridad, hacemos foco en la 

relación que se genera entre las notas graves y agudas de 

cada voicing, diferenciando esto de una interpretación desde 

un cifrado, donde los parámetros melódicos no suelen ser 

tenidos en cuenta. Dejo acá algunos ejemplos para empezar 

a clarificar estas cosas

¿Qué pasa cuando queremos tocar temas, y a partir del cifrado no logramos 
reproducir la canción que queremos tocar? Estos y otros temas son los que 
nuestro colaborador desarrolla en su nueva columna.

IDEAS PARA LA PRÁCTICA ARMÓNICA

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



 En “Cuando pase el temblor’ (Soda Stereo), la guitarra 

repite la misma secuencia desde la introducción hasta la 

estrofa, usando una progresión armónica en la que el lead -

la nota más aguda del voicing- se mantiene como pedal, 

generando una sonoridad en donde la nota en cuestión se va 

resignificando con cada cambio de acorde.

En este clásico tema de Wings “Live and Let Die”, versio-

nado también por los Guns, encontramos un detalle en donde 

sobre el V grado de la tonalidad, se utiliza una 9ª menor, no 

sólo generando un poco de tensión, sino un movimiento 

melódico en el acompañamiento, que suele ser obviado a la 

hora de tocar el tema en guitarra.

Este tema de Joe Zawinul resulta especialmente pedagó-

gico, sobre un groove de bajo en donde se repite un pedal de 

la nota Fa. Los acordes rearmonizan esa nota, pero con la 

particularidad de que los voicings están todos armados con 

intervalos de cuartas. Si el pedal del bajo no existiera, la 

situación armónica sería completamente diferente. 

En la nota de la próxima edición, vamos a ver cómo pode-

mos relacionar este enfoque armónico usando nuestros 

pedales de efecto, enfocándonos en el uso de nuestros 

delays y loopers. 

Pablo Butelman 

@pbutelman
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Sonar o no sonar, esa es la cues-

tión. En los instrumentos de cuerda, lo 

más importante es justamente... la 

cuerda. Todo funciona alrededor de la 

cuerda, que es la protagonista absoluta 

de tu audio. Pero, el primer encargado 

de hacer que esa vibración acústica de 

la cuerda se convierta en una señal 

eléctrica, es el micrófono. 

Si bien no nos vamos a ocupar de 

hacer una clase sobre micrófonos y 

todo esto, la cuestión acá trata sobre 

cómo regularlos. De todos modos, es 

importante conocer algunas cuestio-

nes, para que sepas qué es eso que 

hay ahí en tu guitarra o bajo. 

 

VARIANTES 

Los micrófonos o pickups son muy 

variados en modelos y audio. Tanto es 

así, que incluso dentro de un mismo 

fabricante hay muchas opciones, y 

todas muy diferentes. 

Podríamos resumir toda la cuestión 

de manera muy básica en dos grandes 

grupos: los de bobina simple y los de 

doble bobina. Por dentro tienen un 

alambrecito muy fino enrollado con 

muchas vueltas, y a eso le llamamos 

bobina.

¿Y CÓMO LOS REGULO? 

Todos los micrófonos están monta-

dos con tornillos, ya sea en el pickguard, 

con bastidores, o atornillados directa-

mente en la madera del cuerpo. Si girás 

los tornillos, los micrófonos bajan y 

suben. 

El dato importante a saber, es que 

los micrófonos tienen imanes como uno 

de sus componentes, y los imanes 

generan un campo magnético. Las cuer-

das de los instrumentos eléctricos son 

de diferentes aleaciones de metal, y 

mientras más gruesa la cuerda, más 

masa y cantidad de metal tiene. Si le 

acercamos mucho un imán, la cuerda 

va a ser atraída por éste, y la onda de la 

frecuencia a la que está vibrando se va 

a deformar. Es decir, va a desafinar y 

provocar ruidos no deseados. En la 

jerga guitarrera, a ese síntoma le dicen 

“stratitis”. 

Entonces, para regular la altura de 

nuestros micrófonos, con un destornilla-

dor y una regla de aluminio de talón cero 

alcanza. Y me refiero a esas reglas que 

se llaman pie metálico, las que el cero 

comienza al borde. ¡Se venden en la 

tienda de útiles escolares de tu barrio! 

* Comentario: que la falta de una 

herramienta no te detenga en tu labor. 

Muchas cuestiones se resuelven con 

elementos caseros o usando la imagina-

ción. No seamos esa persona a la que 

la invitan a jugar un partidito de fútbol 

amateur, y va a comprarse todo el con-

junto nuevo del equipo europeo de 

moda. O sí, hacelo si querés, pero la 

mayoría de las veces no es necesario.

PICKUPS DE ALTURA
¿Sabías que podés regular los micrófonos o pickups de tu instrumento? En su nueva 
columna, nuestro luthier de cabecera nos explica cómo hacerlo de forma correcta.

“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



MANOS A LA OBRA 

Para hacer la regulación, 

vamos a apoyar la regla sobre el 

imán del micrófono y mediremos 

desde ahí hasta la parte de abajo 

de la cuerda. Es decir, la luz o 

separación que hay entre esas dos 

partes. Esta medición se hace sí o 

sí presionando en el casillero más 

agudo del diapasón, porque sería 

el punto más bajo en el que podría 

estar la cuerda cuando estés 

tocando. 

Se suele medir en la 6ª y 1ª cuerda. 

O sea las de los extremos, porque los 

micrófonos tienen regulación desde los 

dos extremos, desde las puntas. Si 

tenés un bajo tipo Precision, vas a tener 

que medir en las cuatro cuerdas, porque 

el micrófono viene partido en dos blo-

ques y tiene cuatro tornillos. Cada blo-

que se regula de manera independiente. 

La altura que te recomiendo es entre 

2 y 4 milímetros. Si lo dejás a menos, 

podés tener el problema de desafinación 

que ya describimos más arriba. A medi-

da que lo alejes no es que vaya a pasar 

nada malo, sino que empieza a captar 

menos. Vas a tener menos volumen y 

captación de frecuencias. Hay músicos 

que buscan esto a propósito. Es cues-

tión de gustos. Sobre todo, hay quienes 

prefieren tener bastante menos volumen 

en el micrófono de una posición que en 

el de otra. Por ejemplo, algunos usuarios 

de Stratocaster que tocan blues, prefie-

ren tener bien bajo el micrófono del 

mango, para lograr un audio más apaga-

do y sin tanto realce de frecuencias. 

Una vez que hagas esta regulación, 

es muy importante que conectes el ins-

trumento a tu amplificador y 

hagas el último ajuste de oído. 

Todos los mics son distintos, y 

un mismo fabricante tiene 

muchos modelos y especifica-

ciones diferentes. Hasta que no 

enchufes y hagas sonar, no vas 

a tener una idea clara. Tocá un 

poco en cada micrófono, y fijate 

si suenan balanceados uno con 

otro. Otro factor a evaluar es si 

están balanceadas las cuerdas 

graves y agudas dentro de un 

mismo mic. Puede que necesites acer-

car o alejar el micrófono de alguno de los 

dos lados. 

¡Muy bien, lo lograste! Con eso ya 

tendrías hecha la regulación, y salvo que 

cambies radicalmente algún parámetro 

de la calibración o tipo y grosor de cuer-

das, no sería necesario volver a modifi-

carlo por un largo tiempo. 
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