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Invertir en la música. ¿Qué concepto, no? Ya sé que los tiempos no
son los mejores, aunque en realidad casi nunca lo fueron.

Quienes viven en pareja, saben que siempre hay algún agujero que
tapar. Quienes viven con sus padres, saben que el pensamiento general
es “…dejalo vieja, eso de la musiquita ya se le va a pasar”.

Lo cierto es que para nosotros los músicos, sumar una nueva
herramienta a nuestro arsenal, no hace sino incentivar nuestra creativi-
dad y nuestra pasión por la música, ¿verdad?

¿Steve Vai cambió los mics de su guitarra? ¿Slash y Satriani sacaron
nuevas emulaciones de sus equipos? ¿No viste la viola que le hicieron a
Lula Bertoldi? ¿Y cuál es ese pedal que está usando ahora el Tano
Marciello? ¿A qué no sabés quién le modifica los amplis a Giardino? ¿Stu
Hamm ya no usa más la marca de bajos que venía usando? ¿Será verdad
que esas cuerdas nacionales son las que usan tal y tal?

Todo esto y más, es lo que alimenta en cierta forma la mística que
encierra la industria de la música. No se trata de fabricar electrodomésti-
cos, celulares o piezas de auto. Se trata ni más ni menos que de fabricar
elementos con los cuales los músicos… hacen música.

Desde el que fabrica las cuerdas para nuestro bajo o nuestra guitarra, al
que desarrolla la tecnología para emular los sonidos de los mejores amplifi-
cadores de instrumentos. Desde el que diseña un pedal de efecto, al que
piensa la mejor forma de proyectar el audio de una guitarra acústica.

Entonces ¿qué es invertir en la música? Simplemente, se trata de
invertir en algo que nos haga sonar mejor, que nos permita plasmar de
la mejor forma lo que hacemos, que mantenga en nosotros la flama de
la pasión siempre encendida.

Dicho esto, paso a enumerar el contenido de esta nueva edición de
Todo Guitarra y Bajo. Entrevistas del exterior y de nuestro país, junto lan-
zamientos independientes de guitarristas argentinos, y con artículos que
te van a ayudar, por ejemplo, a entender mejor esto de los lanzamientos
digitales de música.

Steve Lukather, el de Toto, Ringo Starr, el que hizo el riff de “Beat It”
de Michael Jackson, y miles de temas más. La cosa es que está sacan-
do un nuevo disco como solista, y lo entrevistamos para ver de qué se
trataba el proyecto.

Marty Friedman, un amigo de la casa y admirador del tango de
Piazzolla también lanzó un nuevo disco, pero esta vez con covers de
temas japoneses, en versiones instrumentales…. a puro metal !!

Y por casa, ¿cómo andamos? “La Biblia”, aquel emblemático disco de
los 70s está cumpliendo 50 años. Uno de sus creadores, el bajista, cantan-
te y compositor Willy Quiroga, compartió con nosotros algunos entretelones
de lo que fue la creación de esta obra cumbre del rock nacional.

Por supuesto que como siempre, esta edición se completa con infor-
mes de instrumentos y accesorios musicales, junto con la acostumbrada
serie de columnas técnicas a cargo de los más grosos en su estilo.

Bienvenidos a la única revista argentina hecha por y para guitarris-
tas y bajistas, que te muestra cómo tocar y como sonar de lo mejor!

Marcelo Roascio
info@todoguitarraybajo.com.ar

• 6 CUERDAS DE ACERO

• 8 MÚSICA ALEJO LEÓN

• 9 MÚSICA ALFONSO BEKES

• 10 MÚSICA GUILLERMO PAOLISSO

• 11 MÚSICA LUZIAN MAR

• 12 CLAVES PARA UN LANZAMIENTO EXITOSO

• 14 MARTY FRIEDMAN

• 20 WILLY QUIROGA

• 24 STEVE LUKATHER

• 28 INFO GUITTO • 30 INFO STERLING SUB SERIES

• 32 INFO WILKINSON • 34 INFO JIM DUNLOP

• 36 PABLO SANTOS • 38 ANDRÉS REXACH

• 40 PABLO SOLER • 41 ALEJANDRA MESLIUK

• 42 SERGIO MAYORANO • 43 GUILLERMO MARIGLIANO

• 44 GABRIEL LEOPARDI • 46 JAVIER BAGALÁ

• 47 RODRIGO ALBORNOZ • 48 MARCELO P. SCHNEIDER

• 49 CARINA ALFIE • 50 MIGUEL SIGALES

• 51 PABLO LOJO

Año XI - Nº 58
Abril 2021

Editor responsable
Ana Laura Goldar





LLlegamos a las 100 emisiones ininterrum-
pidas de “Cuerdas de Acero, un programa de
Martín Blust”, donde nos encontramos con
varias sensaciones encontradas. Por un lado,
obviamente la satisfacción, y por el otro:
¿cómo es que llegamos?

Convengamos que dentro de este pano-
rama surgiría la veracidad de los daños cola-
terales ocasionados por lo que es de público
conocimiento. Pero también sabíamos per-
fectamente que dentro del desastre ocasiona-
do, teníamos junto con mis compañeros la
total claridad de construir sobre lo destruido.
En lo personal, siempre tomo como ejemplo
el formato del programa, que es el de de apo-
yar al guitarrista argentino docente. Pero no
sólo difundirlo y comentar sus flyers.
Queríamos ir más allá, armando talleres, clí-
nicas, jam sessions, etc. La premisa era sacar
el programa a la calle, y también promocionar
a las firmas nacionales.

Nunca me voy a olvidar la cara de mi
amigo y colaborador Juanma Torres, cuando le
comenté sobre este proyecto que hoy está
cumpliendo 100 programas. Es por esta razón
y por otras, que valoro tanto su esfuerzo y tam-
bién el de Gerald (operador), quien se acopló
tiempo después a todo este delirio cultural.

No hace mucho mi padre, ya fallecido, me
decía: “…siempre en estas pavadas estuviste
solo”. Y yo lo miré fijamente y respondí:
“¿cómo…?” Pero claro, para él y para los que
pensaban como él, esto está fuera de lo que se
podría llamar serio ¿no? Unos meses antes de
partir me dijo: “…hijo, si hubieses conocido a
tu compañero Juanma Torres hace 20 años
atrás, quizás otro hubiera sido tu presente”.

La cosa fue que cuando nos decidimos
por darle para adelante con este “Cuerdas de
Acero”, fuimos con Juanma en busca de dos

amigazos entrañables, que algo saben de
todo esto: Martín Blust y Marcelo Roascio. El
Ok ya estaba, pero todos coincidimos en que la
situación para encarar este proyecto iba a ser
brava. Sin embargo, “Cuerdas de Acero” se
ponía en marcha. Fueron tiempos donde lo que
en un momento algo te salía 10, mañana te
costaba 20 y pasado 30. Fue muy incómodo
para el desarrollo del programa tratar de expli-
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car la situación a las firmas nacionales, que por
otra parte sufrían el mismo panorama sobre
los insumos de sus productos.

A pesar de esta cruda realidad teníamos
un Norte, que fue el de cristalizar y documen-
tar el compromiso asumido. Y así fue que
desfilaron por el piso de “Cuerdas de Acero,
un programa de Martín Blust” los siguientes
guitarristas y bajistas: Claudio Tano Marciello,
Alejo León, Luciano Napolitano, Alejandra
Mesliuk, Miguel Schiaffino, Marcelo Viera,
Willy Quiroga, el Mono López, Facundo León,
Richard Coleman, Kudo Galleguillo, Diego
Mizrahi, Sergio Mayorano, Machy Madco,
Alejandro Medina, Guille Rouco, Adrián
Subotovsky, Rubén Martínez, y el eterno
Marcelo Roascio. También pasaron por el
estudio músicos de alto calibre como Joana
Gieco, Fabián Spataro, Walter Martínez, Mario
Ian, y Diego “el conde” Tomás, sin olvidar las
entrvistas a guitarristas internacionales como
a JC Smith y Alex García.

También nos enorgulleció entrevistar en
el piso a muchos guitarristas docentes del
Gran Buenos Aires, que si bien no tienen la
“chapa” de los antes mencionados, la pelean
día a día dándole clases en los clubes y salas
de cada barrio a cada chico que da sus pri-
meros pasos con la guitarra. Uno de nuestros
objetivos fue el de estimular y alentar a esos
profes, dándoles el mismo trato y espacio a
cada uno de ellos. 

Así pasaron una decena de talleres y clí-
nicas, siete acústicos en el piso de la radio,
junto con un par de jam sessions con los
mejores exponentes de las seis cuerdas en el

Teatro de Banfield. En carpeta ya estaban gui-
tarristas como Boff, David Lebón y Carina
Alfie, entre otros.

¡Y de repente ocurrió la peor noticia de
conmocionó al mundo! Como que nos tira-
ron un piano gigante desde el décimo piso.
El 70% de las firmas cerrarían sus puertas.
¿Y qué hacemos, nos dijimos con Juanma y
con Gerald?

Los debates telefónicos con las autorida-
des de la radio, que nos proponía concretar el
programa desde casa, cuestión a la que me
opuse rotundamente, por la sencilla razón de
los problemas de señal que son muy habitua-
les en las transmisiones online. ¡Y guarda que
no se te corte la luz en medio de la transmi-
sión! Era eso o levantar el programa.

Pero se nos ocurrió una idea. Si todos
los programas estaban en archivo, se emiti-
rían tal cual como lo veníamos concretando.
Y las promociones de las ventas de las emi-
siones las haríamos desde casa por medio
de Whatsapp, la página de FB, de IG y el telé-
fono. ¿Y cómo íbamos a sostener ese 70%
del respaldo que ya no estaba? Allí aparecie-
ron familiares y amigos.

Con este panorama llegamos a las 100
emisiones, que ahora retomamos en vivo. Un
poco estropeados pero llegamos, agrade-
ciendo infinitamente a todos los maníacos de
los encordados que nos siguen desde distin-
tos puntos del país y también del exterior,
logrando duplicar en cuarentena el número
de oyentes habituales.

Aguantar y resistir, reza la canción. Por
eso puntualicé en un comienzo esto de las
sensaciones encontradas, y también el hecho
de la satisfacción de llegar como llegamos, y
saludar a las firmas que nos acompañaron en
pleno desmadre, y también a los que de a
poco están regresando.

En definitiva, creo que el motor que nos
impulsa a quienes llevamos adelante “Cuerdas
de Acero”, primero son las ansias cargadas de
ilusiones, y por el otro el amor… el amor por
los encordados. 150 emisiones… ¡allá vamos!

Milton Alaine
Instagram.com/martin_blust_radio/

Facebook.com/unprogramademartinblust

CUERDAS DE ACERO
En primera persona, el creador de “Cuerdas de Acero” cuenta cómo fue llegar a las
100 emisiones de este programa dedicado a los guitarristas y bajistas.

EMISIONES





Música

Yo empecé a tocar la guitarra entre los
11 y 12 años, comienza diciendo Alejo
León, integrante desde hace cinco años de
la banda de Ricardo Iorio.

En la edición de mayo del 2017 de
TGyB, además de contarnos sobre sus ini-
cios, Alejo nos había dicho: “…grabé un
disco instrumental de temas propios que no
llegué a sacar, porque justamente surgió la
propuesta de Ricardo.”

Hoy, ese disco es una realidad y su
nombre es “Laniakea”.

CONCEPTOS
El disco fue grabado entre finales del

2014 y principios del 2016, a lo cual le
siguió una larga etapa de mezcla y masteri-
zacion. Con respecto al nombre… En el pro-
ceso de composición del disco, investigan-
do sobre un tema que me interesa mucho,
como es el estudio del universo, me encon-
tré con algo que en aquel momento -año
2014- era novedad.

Se trataba del nombre que la ciencia le
había otorgado al supercumulo de estrella
en cual vivimos, que es Laniakea. Al
momento de finalizar los temas, sentí que
era un disco ecléctico, variado, que no se
encasillaba en un solo género, sino que for-
maba parte de varios universos sonoros.
Ahí fue cuando percibí “Laniakea” como el
nombre más adecuado. Por otra parte en
hawaiano Laniakea significa cielo incon-
mensurable.

“Laniakea” es el resultado de un proce-
so musical y creativo que se viene a dar en
un momento de lejanía a los géneros musi-
cales que frecuentaba y frecuento, como
son el metal, el rock, etc. En ese lapso estu-
ve más cerca de la música tradicional de
varias culturas, como pueden ser la irlande-

sa, la española, la de Medio Oriente, y por
supuesto la autóctona, dando como resulta-
do un disco de doce composiciones pro-
pias, junto con un cover. 

TEMÁTICA
Siento que los temas no tienen una rela-

ción clara entre sí. El disco nace de un Alejo
de 14 años con ganas de hacer música. Era
yo con mi guitarra y nada mas; no tenia
pensado hacer un disco. Después, cuando
finalmente la composición fue tomando
forma, pensé algunos temas tal vez de una
manera cinemática, junto a la opinión de
mis padres. Ahí surgió una historia no
hablada. Hay un tema que lo siento árabe,
hay un tango, hay metal.

Entiendo que todos los temas son dife-
rentes. Hay canciones que nacen de conver-
saciones con mis allegados creando histo-
rias. Otros son homenajes a personajes que
admiro o a músicos que me han influencia-
do con su arte. Por ejemplo “Misterio” se
origina a partir de una conversación con mi
madre, en la cual fantaseábamos sobre una
película de misterio que nos estábamos
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ALEJO LEÓN
Laniakea
Dr. Parnassus

inventado. Este tema musicalizaría este
suceso, invitando al oyente a que se sumer-
ja en el mismo. 

PARTICIPACIÓN
En “Laniakea” están mi hermano

Facundo en bajo, Eddy Hain en batería y
cajón flamenco, y Luciano Dawidiuk en per-
cusión. La grabación se realizo en el estudio
Del Abasto al Pasto, hoy conocido como
Monsterland. Ahí se grabó todo, guitarras
acústicas, criollas, bajos, batería acústica, e
instrumentos de percusión de Europa y
Medio Oriente. Esto fue en diferentes etapas
a través de un poco más de un año.

Para grabarlo usé guitarras Breedlove
tomadas con micrófonos, sin amplis o efec-
tos, buscando mantener el sonido original
de los instrumentos. El disco es enteramen-
te acústico y con guitarras criollas.

En cuanto a la edición, está editado por
Dr. Parnassus Editorial Musical de La Plata,
y distribuido de manera digital.

Instagram.com/alejo.l.leon
facebook.com/alejo.guitarrista

www.twitch.tv/alejoleon



Música

Las primeras tomas datan de mayo de
2020, nos cuenta desde Concordia, provincia
de Entre Ríos, el guitarrista Alfonso Bekes. 

Cuando trabajaba las composiciones para
la banda La Rifa del Viento, con la que edita-
mos dos discos, siempre iba componiendo y
maqueteando temas. En el caso de “La puerta
invisible”, esas maquetas fueron creciendo
para luego llegar a su forma definitiva en el
disco. El último tema que sumé lo compuse en
enero de 2021, ya pensando en qué necesita-
ba el álbum en su conjunto para redondearse.
Así que se grabó entre mayo de 2020 y enero
de 2021. Siempre me viene bien después de la
etapa intensa en la que surge el tema, tomar
cierta distancia con el material para después
volver con la percepción renovada. Siempre
resultan obvias, cosas que en un primer
momento no lo son.

IMÁGENES
Quien se aproxime a “La puerta invisible”

podrá advertir las influencias de la poesía de
Borges, de la música de Charly, Spinetta, Fito,
Cerati, y de las bandas de la psicodelia y el pro-
gresivo inglés, sobre todo de Yes, Crimson,
ELP, Jethro, Floyd, Giant, Genesis…

La temática de las letras describe cierto
arco de principio a fin. El disco abre con una
canción a partir de un poema de Borges que
habla de las personas que, ignoradas, están
salvando el mundo. Finalmente “Asfixia”, el
último track, recorre la temática de las quemas
sistemáticas de los humedales, que acá en el
litoral nos toca vivir en primer plano, y los inte-
reses de quienes están, en contraposición al
primer tema,  destruyendo el mundo y legán-
doles ese futuro a los que vendrán.

Además, la imagen que da título al álbum,
nace del contexto pandémico, donde por fuer-
za mayor las puertas están cerradas. Así surge

esta “puerta invisible”, que representan la
música y la poesía, y la posibilidad de mante-
ner el alma y la mente en pie abriendo esa
puerta, conectando con el mundo creativo, con
el contenido inconsciente que no tiene límites. 

TEMÁTICA
El track que abre el álbum es una canción

que hice tomando como punto de partida el
poema “Los justos” de Borges. Es una canción
con aires hendrixianos y spinetteanos. “Herida
mente en blanco” se fue armando sobre un riff
de guitarra en 6/4 y una letra compuesta a par-
tir de una selección de frases de la serie Dark,
que justamente tiene momentos muy
Borgeanos.  “Sueño hipnótico” es una explora-
ción sobre sonoridades de medio Oriente. Una
melodía sinuosa que se mueve a través del
desierto. 

Después, “Laberinto” fue el último tema
en llegar. Otra imagen Borgeana y un ensamble
de percusión afro armado con guitarras y bajo,
sobre el que aparecen unos sintetizadores que
son de guitarra. Una especie de visita de Keith
Emerson a una reunión de tamboriles.

“Asfixia”, que cierra el disco, es un tema
que hice desbordado por la situación de las
quemas sistemáticas de los humedales. La
sonoridad tiene que ver por momentos con la
banda australiana Karnivool, y en el final con
los arreglos vocales de Yes.

En varios temas del disco se pueden
encontrar riffs de bajo o de guitarra y bajo que
se mantienen y sobre los que van cambiando
los acordes. Esa sonoridad es uno de los hilos
conductores a nivel musical. 

AUDIO Y SONIDO
La grabación fue hecha de principio a fin
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ALFONSO BEKES
La puerta invisible
Indep.

en mi casa, siendo yo el único técnico de gra-
bación, edición, mezcla y mastering. También
hice el arte de tapa. La sonoridad del disco es
de banda. Además de la voz principal, hay
batería, bajo y por lo general varias violas
(salvo en el primer tema), teclados, coros y
algunos efectos o paisajes sonoros. Pero de
todo me encargué yo. Las baterías las secuen-
cié y edité con mucha paciencia. No hay otros
músicos en el disco.

Para grabarlo usé una PRS CE24, una PRS
SE22 semi hollow, y una Les Paul del luthier
Serra que es una ‘59 reissue. En “Bajo la
superficie” esa viola está encordada con .013 y
afinada como barítono. Bajos usé un Squier
Vintage Modified doblado con uno o más sin-
tes. Todo eso, grabado con la Helix de Line 6 o
el Achetype Nolly de Neural DSP y un par de
pedales: un Strymon Riverside y el Artemis
Klon de D’Amico FX.

Los sintes son en muchos casos del
Alchemy, que viene con Logic Pro, que es el
DAW que usé de principio a fin. También hay
algún sinte de Arturia Analog Lab. Los pianos
y las baterías son los VST Addictive Keys y
Drums (2). También usé acústicas: una Taylor,
una Yamaha, y una viola de 12 cuerdas Art &
Lutherie. 

La edición es exclusivamente digital. El
disco está en todas las plataformas de strea-
ming, aunque si no lo van a escuchar en el HI-
Fi de Tidal o algo así, yo invito a la gente a que
lo escuche en mi canal de Youtube. Es una
forma más cercana de estar en contacto, poder
leer sus comentarios, y acercarse a las otras
producciones. 

Youtube.com/alfonsobekes
Facebook.com/alfonsobekes 

Instagram.com/alfonsobekes



Música

Grabé “Aria” entre 2020 y 2021, comien-
za diciendo este guitarrista argentino, radica-
do en Chicago (EE.UU.) desde 2016.

Lo más difícil de creer es que no se grabó
en un solo lugar. Con los tiempos de pande-
mia me mudé desde Chicago (Illinois) a San
Diego (California), y finalmente cuando termi-
né de componer y arreglar volví a Chicago a
grabarlo. Paralelamente, otros músicos gra-
baron para el disco en La Plata, Sao Paulo, y
en Cádiz, España. 

CONCEPTOS
“Aria” es un candombe. Quise aportar mi

granito de arena para tratar de cortar con las
diferencias raciales en todos los sentidos. En el
costado de la tapa del disco físico se encuen-
tra una silueta soltando un globo, que repre-
senta un poco eso, el soltar y dejar ir estas dife-
rencias de una vez por todas. “Ariana” también
se llama mi hija, que fue en gran parte la per-
sona que me inspiró a hacer esto y a la que le
quiero dejar este pensamiento.

Hacer un disco de world music es muy
complicado. Un músico muy admirado por mí,
que grabó en este disco cuando empecé a
enviar las maquetas de las canciones, me dijo
que cada canción le contaba una historia, y eso
me puso muy feliz. Era exactamente lo que yo
quería escuchar. El saber que alguien había
recibido el mensaje fue impagable.

La canción “Aria” la compuse en tres eta-
pas, imaginando cómo sería la vida de mi hija.
Por un lado, la alegría de su llegada, uno de los
eventos más hermosos de mi vida. Por otro
lado el momento del crecimiento, donde a uno
le pasan muchas cosas como ser humano y
tiene muchas dudas sobre la educación. Por
último, el momento en el que ella quiera volar
sola y su mamá y yo la tengamos que dejar ir.

Después tengo canciones como “Roma”,

que tienen una impronta musical muy marca-
da, y que cuentan otro tipo de historia. Cuando
me siento a componer música para una can-
ción, trato de ser lo más sincero posible, pero
a la hora de escribir letras no siempre escribo
sobre hechos vividos. Muchas veces hay
mucho de fantasía, y me gusta que así sea.

CÓMO Y CUÁNDO
Como dije anteriormente, este proyecto se

grabó en cuatro diferentes países. En Chicago,
en el estudio de Rick Barnes que se llama Rax
Trax Recording, grabamos mis guitarras eléc-
tricas y nylon, el cuarteto de cuerdas (viola,
cello y dos violines) y voces. Por otro lado, la
sección de vientos se grabó en la misma ciu-
dad pero en el estudio de Harley Figueroa, que
también fue el saxofonista del disco.

En paralelo y con un trabajo con platafor-
mas de reproducción de audio en tiempo real
y de alta calidad, pude presenciar lo que se
estaba grabando en el Estudio Mirifico de
Facundo Lizondo que se encuentra en La Plata.
Allí se grabó otra guitarra de nylon, bajo, bate-
ría, percusión, piano y flauta. En Sao Paulo gra-
baron dos invitados (percusión y trompeta), y
en Cádiz grabó una cantante de flamenco
extraordinaria. 

GRABACIÓN
Conté con una selección extraordinaria de

talentos musicales de todo el mundo. Más de
veinte músicos participaron en la grabación de
“Aria”, desde Estados Unidos, Argentina,
Brasil, y España, y realmente no me queda
más que dar las gracias a todos ellos.

Omar Gómez en bajo, Mariano Tiki
Cantero en batería y percusión, Nestor Gómez
en guitarra de nylon, Leandro Pitu
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GUILLERMO PAOLISSO
Aria
Indep.

Marquesado en piano, John Pierre Lamoutt
en percusión, Ruben Mono Izaurralde en flau-
ta, Damián Rivero voz, Richard Scofano en
bandoneón, Carolina Cohen en percusión,
Walmir Gil en trompeta, Leonor Iglesias
Reyes voz, Joel Díaz en teclados, Harley
Figueroa en saxo, Victor García en trompeta,
John Mose en trombón, Oscar Reta en tam-
bores, y Kaia String Quartet con Victoria
Moreira en violín y viola, Janis Sakai en violín
y Hope Shepherd Decelle en cello. 

HERRAMIENTAS Y EDICIÓN
Mi setup fue bastante simple. Tengo dos

guitarras de cabecera. En lo que es nylon uso
guitarras Córdoba, marca con la que trabajo
hace ya tres años. El modelo es 45 Limited
hecha en España. Eso con dos micrófonos.
También usé una Gibson Memphis Es-275
Custom. Como ampli usé un Fender DeVille
Michael Landau valvular y dos pedales: un
chorus MXR M-234 y una reverb MXR M-300.
Soy bastante sencillo y clásico.

La edición del disco la hicimos con Pablo
Gindre, quien además fue el ingeniero de mez-
cla. El mastering lo hizo Daniel Ovie. Al ser un
álbum independiente y no trabajar con ningu-
na compañía discográfica, tengo la libertad de
poder hacer las cosas a mi manera. El disco se
encuentra en todas las plataformas digitales,
desde Spotify hasta Apple Music, y también en
su versión física de seis paneles, que se consi-
gue a través de mi pagina web www.guiller-
mopaolissomusic.com. Quedé bastante sor-
prendido con la venta de discos físicos. ¡Eso
fue algo gratificante! 

amu.se/album/guillermo-paolisso-aria
www.guillermopaolissomusic.com
Instagram.com/guillermopaolisso



Música

La gestación de “Velocidad de la luz”
comenzó a mediados del 2019 -comienza
diciendo el guitarrista Luzian Mar- después
de haber hecho el disco “Exterminador”,
que se presentó en paralelo con la película
“Shembo, el esclavo del mal”, producida
por Roberto Valerstein, en la cual participo
como músico y donde tengo la autoría de
casi toda la banda sonora de la película. 

Aquí habían estado, entre otros,
Cynthia Fernández, Noemí Alan, Guillermo
Francella, Pipo Cipolatti, el Pato Galván y
Laura Parra.

REGISTRO
“Velocidad de la luz” me agarró en un

momento pleno de inspiración. De tener un
papel en blanco pasé a tener doce temas en
sólo dos semanas, entre composición y
maquetas. Después vino la grabación de las
baterías, donde conté con la colaboración
de mi amigo Gustavo Gutman, que tuvo el
apoyo de Fernando Scarcella (Rata Blanca)
como drum doctor.

Posteriormente llevé todos los archivos
a mi propio estudio donde se terminó de
redondear todo el disco. Más tarde, toda la
grabación pasó al estudio del bajista
Cristian Sider para realizar todo el proceso
de mezcla y mastering, también bajo mi
supervisión.

Una vez terminado dicho proceso, tuvi-
mos una reunión con Oscar Irustia de
Pampa Records BA, el cual se interesó en el
material, y con quien acordamos la edición
para todas la platarformas virtuales y digi-
tales.

TEMÁTICA
El disco es instrumental, contiene doce

temas poderosos, con bases contundentes

y sólidas, donde se despliega todo tipo de
técnica. Tiene velocidad y buen gusto a la
hora de las melodías, que explotan en cada
final de frases, con pasajes de virtuosismo
puro, para el cual hay que mantenerse muy
entrenado para poder ejecutar de la misma
manera en que se grabó.

También cuenta con invitados, como
por ejemplo Miguel Sigales para “Amor de
acero” dedicado a mi esposa, Diego Mizrahi
en “Reina de los siete mares”, Pablo Soler
y Tom Abella en “Maestros del universo”,
Marcelo Roascio en “Santa venganza”,
Adrián Subotovsky y el maestro Jesús del
Mar en bandoneón versionando “La cum-
parsita”, Adrián Scoppe en “Vértigo en las
cuerdas”, y Cristian Sider en bajo y voz en
“Jinete sin cabeza”, que es el único tema
cantado del disco.

CÓMO Y CUÁNDO
Mi setup es muy sencillo, tanto en vivo

como a la hora de grabar. Uso un POD X3
Live de Line 6 y guitarras hechas por
Guillermo Morone (GM Luthier). A veces
uso también un wah wah Morley Bad
Horsie 2. Nada muy sofisticado, pero logro
un sonido con el cual estoy muy conforme
y acostumbrado.
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LUZIAN MAR
Velocidad de la luz
Pampa Records BA

A principios de 2020 estaba preparan-
do una mega presentación de este disco
con un show interactivo, con músicos en
vivo y demás, pero que lamentablemente
no se pudo realizar. Igualmente, como buen
laburante de la música, continúo con mi
laburo como docente con alumnos de
todas partes del mundo, y también como
productor de mis propios singles y video-
clips. Actualmente tengo unos 240 subidos
a mi canal de Youtube. También hice varias
colaboraciones con otros guitarristas de
Argentina y de Latinoamérica para dos
series que llamé “Monsters Jam” y “Crazy
Jam”, que se pueden ver en Youtube. Así
mismo, actualmente está dando vueltas un
single para un futuro cuarto álbum que se
llama “Amar la libertad”.

También en breve estaré grabando un
musical para tres canales de la TV de
Miami, y mientras tanto, tengo la suerte de
que temas como “Rompiendo el sonido”,
“La llave maestra” y “Maestros del univer-
so” ya son cortina de programas radiales
del palo del metal.

Youtube.com/LuzianMar
Instagram.com/luzian_mar

Facebook.com/LuzianMar



DDespués de todos estos años como pro-
ductor de solistas o bandas, y de incorporarlos
al catálogo de mi sello Pampa Records, me he
encontrado casi siempre con las mismas que-
jas de los artistas y el mismo procedimiento al
lanzar un nuevo material: “Mi música no tiene
reproducciones en Spotify”.

Casi como un círculo que se repite
esperando un resultado distinto, volverá a
pasar lo mismo en el próximo lanzamiento
de ese artista.

Buscando poner un poco de luz a ese
respecto, me dispongo a ayudarlos desde
mi experiencia, con algunas claves que sé
que funcionan. 

PREPARANDO EL PRODUCTO
Ví miles de veces a los músicos preocu-

parse por grabar en un estudio muy caro, de
esos que tienen nombres famosos, o mandar
a mezclar o masterizar el disco a Miami. Pero
lo que también pude ver fue darle a la prima
de la cuñada del sobrino del bajista el trabajo
de diseñar el arte de tapa, que obviamente lo
hará de onda en alguna página web con tem-
plates (plantillas), porque el presupuesto se
fue todo en el estudio.

La cosa es que la portada es tan impor-
tante como el contenido. La portada es el
envase, la cara de nuestro producto, y por si
fuera poco, lo primero que ve la gente en las
plataformas, incluso antes de escuchar la
música. Guardémos entonces presupuesto
para una buena portada profesional.

ESTRATEGIA
Debemos tener diseñada una estrategia

de “branding”, para poder contar la historia
de nuestro material en redes sociales, pod-
casts, programas de radio, etc, antes de que
dicho material salga a la luz. 

Contar una historia de nuestro disco no es:
“…son doce canciones que suenan tremendo,
y que grabamos con tal productor en tal estu-
dio”. Contar esa historia podría ser: “…com-
pusimos las canciones para sobrellevar los
efectos del encierro y ensayábamos por Zoom,
haciendo demos mientras esperábamos que
se levantara la cuarentena. Por eso pensamos
que es ideal que estas canciones integren las
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playlist que arma el público, para acompañar
sus estados de ánimo y actividades”.

Éso es contar una historia. Se trata de
generar empatía con el oyente, y tratar de
dar un servicio con nuestra música. Que sea
ése el objetivo. El branding musical cuenta
una historia (storytelling), que debe apelar a
los cuatro elementos emocionales: tristeza –
enojo – alegría - miedo. Éstos son senti-
mientos que encontraremos muy fácilmente
en cualquier persona en una situación de
Pandemia, por ejemplo. 

LA IMAGEN
En los años ‘80 o ‘90, la imagen de los

artistas era de mucha distancia con el público.
Hoy debemos generar cercanía, atender perso-
nalmente las redes sociales, dedicarles comen-
tarios a los fans, formar parte de su vida a tra-
vés de nuestras canciones.

Un fan es como un amigo, y a un amigo
se lo acompaña. Las fotos deben ser de cali-
dad, mostrando actitud auténtica de quienes
somos en la vida real. Abandonemos las
caras de “bad boys” o chicos malos hacien-
do cuernitos, por el amor de Alá.

POSICIONAR EN PLATAFORMAS
Antiguamente revolvíamos bateas en las

disquerías, donde encontrábamos toda la
colección de nuestros artistas favoritos en
esos muebles. Hoy, esos lugares fueron
reemplazados por las plataformas digitales.
Al menos, el perfil de Spotify debe estar veri-
ficado (tilde azul), con foto en el banner, infor-
mación relevante de nuestro proyecto, como
también mantener actualizado el Artist Pick.
Todo esto se puede hacer desde el “Spotify
for artist” de cada artista. Eso hará que el

algoritmo de Spotify tome en cuenta nuestra
música y la ofrezca a sus suscriptores. Debe
parecer y ser un perfil activo.

Si tenemos un álbum de diez o doce
canciones, deberíamos poder hacer dos o
tres adelantos, de manera tal que durante
tres viernes (día en que se hacen los lanza-
mientos en todo el mundo), podamos hablar
de esas canciones en nuestras redes socia-
les, al mismo tiempo que Spotify informa
que hay música nueva a quienes ya escu-
charon nuestro material. Si lanzamos el
álbum completo de una, habremos quemado
el material en un solo disparo.

Si el artista o productor del álbum tienen la
posibilidad, es muy aconsejable tener un .Ft o
artista invitado que tracciones nuestro lanza-
miento. Nuestro álbum también figurará en el
perfil del invitado, y podremos absorber parte
del tráfico que hay en su perfil.

Algo muy importante al producir, es no
superar los veinte segundos de intro. En el
segundo veintiuno, ya tiene que haber
alguien cantando. Lamentablemente, por la
gran oferta de música existente en las plata-
formas, si no pasó algo en ese tiempo,
corremos riesgo de que nuestro oyente pase
a otro track de otro artista.

CREANDO UNA MARCA
Muchos músicos suelen sentirse incó-

modos con la palabras “marca”, “mercado”
e “imagen”. Pero créanme que si no hay una
etiqueta, una marca, una estrategia comer-
cial que hable del artista, será muy difícil
posicionar nuestra música. Pongo como
ejemplo a Iron Maiden, que es cerveza, relo-
jes, zapatillas, remeras, una aerolínea, cami-
setas de fútbol… Todos estos productos
están asentados en la identidad e imagen de
la banda, y también ayudan a traccionar su
música.

Pensemos en lo que podemos hacer
dentro de nuestro nivel artístico, y cómo
aplicar las estrategias que mencioné a lo
largo de este artículo. Seguramente levanta-
remos así la cantidad de streamings en las
plataformas de música.

Oscar Irustia
Instagram.com/oscarirustia/

Detrás del gran algoritmo y de la maraña de estadísticas de Spotify, se encuen-
tran seres humanos a los cuales tendremos que seducir con nuestro mensaje.
En este informe, un especialista en el tema nos brinda consejos extremada-
mente útiles y fáciles de implementar. 

Claves para un lanzamiento existoso
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Desde 2003, Friedman vive en Tokyo, donde se ha convertido en un nombre
muy conocido, incluso más allá del mundo de la música. Apareció en más de
700 programas de televisión japoneses de todo tipo, así como en películas y
comerciales. También fue nombrado embajador del patrimonio japonés por el
gobierno de aquel país. En la entrevista nos cuenta cómo fue la creación del
tercer volumen de “Tokyo Jukebox”.

PPara hacer “Tokyo Jukebox 3” hubo dos
cosas en las que principalmente me enfoqué.
Una era que por supuesto, tenía que amar
esas canciones, y la otra fue que tenía que
ser capaz de lograr arreglos únicos de esos
temas. Tenía que ser capaz de sumar algo

completamente distinto de las versiones
originales, pero al mismo tiempo mantener
la escencia de aquellas canciones. Me pasa
que muchas veces me gusta una canción
pero no puedo hacer nada con ella, no quiero
cambiarla. El asunto fue que con estas can-

ciones que elegí, mi deseo era el de cambiar-
las todo lo que puediese.

En Japón hay que obtener permiso para
grabar y lanzar versiones o covers, y eso
puede ser un proceso largo y complicado.
Entonces, lo último que quería hacer era 

MARTY FRIEDMAN

UN MUNDO PERFECTO
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pedir permiso para hacer una canción, para
que al final, por alguna razón, terminase no
grabándola. Eso hubiera sido muy descortés.
Pasé varias semanas eligiendo canciones y
haciendo demos, para ver si podía crear ver-
siones que me entusiasmaran, incluso antes
de acercarme a los editores. Se me ocurrió
una lista corta de veinte canciones, y de esas
elegí unas doce con las que sabía que real-
mente me podía sentir cómodo.

SIN PERDER LA ENERGÍA
Tengo un grupo de fans en Facebook, y

muchas veces veo qué es lo que están
haciendo. La gente toca guitarra como loca
allí, así que quise hacer algo para tratar de
incluirlos. Especialmente ahora con toda esta
situación de pandemia, está bueno tener un
proyecto sobre el que uno pueda trabajar.

Entonces, con “Makenaide (Don’t lose)”,
lo que hice fue enviarles a muchos de ellos
algo para que practicasen, un backing track
de la canción, como para que se la
aprendiesen. También les pedí que se
grabasen en video, como para poder incluir-
los en el video final que yo estaba haciendo.
Y lo que podés ver es a mucha gente divir-
tiéndose haciendo música, además de que
muchos son increíbles tocando.

Lo que también quise lograr fue mostrar-
le a la gente que no toca música, lo divertido
que resulta hacerlo.

Quería crear algo que te hiciera sentir más
agradable y más poderoso cuando lo
escuchás. Y si estás deprimido, te vas a sen-
tir un poco más emocionado en el momento
en que lo escuches. Originalmente, siempre
busqué música que me hiciese sentir feliz
cuando la escucho. Incluso si estás estresa-
do, escuchar música puede ayudarte a irradi-
ar y aliviar el estrés, ¿verdad? La magia que
tiene la música es extraña e inevitable, y siem-
pre me pregunto qué es. Ojalá pudiera hacer
eso con el poder de mi propia música.

VERSIONES Y ORIGINALES
“Tokyo Jukebox 3” incluye también,

junto con los covers, dos temas míos: “The
Perfect World” y “Japan Heritage Theme
Song”. El primero es un tema que yo había
sacado hace unos tres años, y ahora decidí
hacerlo con una cantante femenina
(Alfakyun), en vez de con un cantante mas-
culino (Jean-Ken Johnny de la banda Man
With A Mission), como estaba en la versión
original. Es un tema que se usó en la serie
“B: The Beginning” de Netflix
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El otro lo había hecho porque el gobier-
no de Japón me había pedido que escribiese
un tema para unos eventos oficiales, y fue
un honor hacerlo y grabarlo con la Orquesta
Filarmónica de Tokyo, donde mi esposa toca
el cello. Componerlo fue un poco diferente a
lo que estoy acostumbrado, porque en lugar
de reproducir un tema completo para la
gente de la compañía discográfica, tuve que
enfrentarme a funcionarios del gobierno
japonés.Recuerdo mirar sus caras después
de que lo escucharon, y sudar ansiosamente
esperando su reacción. Afortunadamente,
les gustó lo que hice. Así que sentí que esta
era una forma excelente de cerrar el álbum,
y volver a hacerlo fue como un regalo para
mis fans.

Por supuesto que me gustan todos los
temas del disco, porque sino no los hubiese
incluído. Pero si me piden que elija sólo a
tres, elegiría “Makenaide”, el cuarto tema
“Kaze Ga Fuiteiru”, y también “Japan
Heritage Oficial Theme Song”. Esos serían
mis tres temas favoritos de este álbum.

La serie “Tokyo Jukebox” empezó de
esta manera. Yo tenía una columna en una
revista llamada Nikkei Entertainment hace
mucho tiempo atrás, y todos los meses se
publicaba la música que yo estaba
escuchando. Entonces, muchos de los lec-
tores empezaron a decir por qué yo no hacía
mis propias versiones de los temas japone-
ses que más me gustaban. Así fue como la
revista contactó a la discográfica y armaron
esta idea llamada “Tokyo Jukebox”. Así fue
como todo esto comenzó en el 2009. Algo
que empezó de forma local se transformó
en lago global.

CENTRAL DE SONIDO
El proceso de grabación de “Tokyo

Jukebox 3” fue bastante normal. Debido a
esto del virus, tuve mucho tiempo extra.
También, Power House Studios, el estudio
de grabación, estaba a sólo veinte minutos
de mi casa. Yo no tengo un home-studio, así
que siempre grabo en un estudio real.
Éramos sólo cuatro personas, el ingeniero,
su asistente, mi guitar-tech y yo en un cuar-
to muy grande.

En el disco participaron Kiyoshi en bajo
y Anup Sastry en batería. Kiyoshi ha estado
en mi banda durante unos seis años, partic-
ipando de todas mis giras y grabaciones. Es
muy poderosa, y sinceramente, nunca he
visto a nadie tocar el bajo con tanta fuerza
como ella, especialmente mientras se
mantiene al día con mi tipo de música.

MARTY FRIEDMAN
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Anup era miembro de Skyharbor, una
banda de metal progresivo indio/esta-
dounidense, y ha estado en mis últimos tres
álbumes. Él es simplemente fenomenal.
Como en mis últimos tres discos, la mezcla
la hizo Jens Bogren en su estudio
(Fascination Studio) en Suecia.

La mayor parte del tiempo usé mi ampli
signature, el Engl Inferno, pero también usé
cosas como el AmpliTube. Y si sabés como
mezclarlas, podés lograr mayor variedad de
sonidos.

TOCANDO CUERDAS
Para las rítmicas, sólo a veces grabo

dos guitarras como para lograr el estéreo,
pero por lo genereal sólo grabo una rtítmi-
ca. Y la razón para esto, es que si tenés una
melodía o un solo que son realmente
importantes, a veces es mejor no tener
demasiados sonidos distorsionados por
debajo de ese solo o esa melodía.

Si bien soy de improvisar mis solos, en
el trascurso de la producción de un disco,
puedo llegar a hacer entre treinta y cuarenta
demos de cada canción. Dentro de la
grabación de estos demos toqué las can-
ciones tantas veces, improvisé tanto, que
para el momento en que llego al estudio
para hacer la versión final, en ese punto es
sólo una performance.

Por supuesto que creo que la música
japonesa ha influenciado mis composi-
ciones y mi forma de tocar. Estoy en el
negocio de la música japonesa desde hace
más de quince años, así que no hay forma
en que esto no haya sucedido. De hecho,
donde quiera que uno esté, el lugar donde
uno vide, es una gran influencia en tu forma
de hacer música.

Hoy en día, la gente no es tanto de
escuchar las canciones en el orden en el
que el artistas las puso en un álbum. Y yo
no me preocupo mucho por esto. Me gusta
tanto escuchar temas por separado como
un álbum completo, tal cual lo pensó el
artista, de principio a fin. Soy de poner
mucha energía en el orden de las canciones,
y es mucho trabajo, porque escuchar
muchas veces cincuenta minutos de música
no es una cosa fácil. Me gutan mucho los
vinilos, y es divertido elegir el orden en el
que van a ir tus temas. Pero estoy bien si la
gente decide escuchar temas por separado
o el álbum completo.

ROSA NEGRA
Mi nueva Jackson tiene una terminación 
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a la que llamamos Purple Cracked Mirror, y está hecha con un
material único. Se ve distinta desde cualquier ángulo en que la
veas. Si ves fotos mías en vivo, en cada una, la guitarra se ve difer-
ente. Es como un material milagroso. Por otra parte, tanto los pick-
ups como el formato del mango son iguales al modelo original MF-
1, el negro. Los mics son mis EMG Signature pasivos. Yo nunca
usé pickups activos, no me gustan las baterías (risas). Para mí, los
mics pasivos te hacen sonar más humano. La influencia en el
sonido viene más de tu mano, de tus dedos y de tu piel. 

A lo largo del tiempo pasé por muchas guitarras, y quienquiera
que haya tenido una carrera larga en la música ha tenido necesi-
dades diferentes. Todo depende de lo que estés haciendo en ese
momento. Por lo tanto, existen distintas compañías que cubren
mejor esas necesidades. También, al menos para mí, es importante
la gente con la que uno trabaja dentro de la compañía en el desar-
rollo de una guitarra. Cuando uno está de gira o grabando, hay
mucho contacto entre el artista y la compañía. Me gusta trabajar
con gente con la que me siento cómodo. Jackson siempre ha sido
maravilloso en lo que respecta a su gente, y eso significa mucho
para mí.

En el caso de mi guitarra signature, tuve personalmente que ver
con todo lo que fue su diseño. Sabemos que se parece a una Les
Paul, pero lleva un clavijero más futurista.

EN VIVO Y EN ESTUDIO
En el 2018 saqué un disco en vivo llamado “One Bad M.F.

Live!!”. Lo grabamos en México, justo después del tour que hici-
mos por Sudamérica. Había sido una gran gira para mi banda, así
que quise tener un documento grabado como se debe. Fue el últi-
mo show del tour, y todos estaban muy emocionados. También
aprendí algo del español que se habla allá en México. En Argentina
había aprendido: “¡vamos carajo!” (risas).

Hace poco colaboré en “Open Source”, el nuevo disco de Kiko
Loureiro. Somo amigos hace muchos años, y nos vemos cada vez que
él viene para Japón. Así que cuando me pidió de grabar para su nuevo
disco no tuve problemas en hacerlo. El tema se llama “Imminent
Threat”.

A principios de este año hice un streaming presentando “Tokyo
Jukebox 3”. La gente que vio este show presenció algo especial,
porque no fue sólo un concierto. Fue una mezcla de la banda tocando
en vivo prendida fuego, con artes gráficas en 360º. Algo muy moder-
no y futurista. Una experiencia multidimensional diseñada por
Nobuyuki Hanabusa. Quizás editemos algunas canciones de ese show
para hacer un video, pero por ahora no se encuetra subido a Youtube.

INTERPRETAR EMOCIONES
Sabemos que para ser un mejor guitarrista, la única receta es tocar

y tocar. Pero para ser un mejor músico, creo que lo más importante es
darle importancia a las notas que tocás. Las noitas tienen que sig-
nificar algo para vos. No podés simplemente practicar algo y escupir-
lo así como así. Toda persona tiene cosas en su vida que son impor-
tantes, como la familia, o cosas buenas y malas, experiencias, tiempos
buenos y malos. Todo eso está conectado a la música en tu vida.

Cuando creás música, es tu responsabilidad tomar algo de esas
cosas, como para llegar a ser vos mismo. Es tu vida la que tiene que
surgir en esa música. No puede ser sólo practicar y tocar, practicar y
tocar. Cuando uno escucha por ejemplo la música de Astor Piazzolla,
uno siente las experiencias de su vida a través de su música. Esa es la
máxima responsabilidad de un música. Y es medio difícil que los más
jóvenes lo entiendan. Pero cuanto antes, aunque sea pienses en esto,
más pronto vas a estar cerca de tener tu propia identidad.

Marcelo Roascio
Gracias Steve Karas (SKH Music)
Foto de tapa: Susumu Miyawaki

MARTY FRIEDMAN
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Con una impecable ca-
rrera dentro del rock
nacional, este bajista y
cantante, autor y com-
positor de clásicos
como “Azúcar amargo”,
“Es una nube, no hay
duda”, “Tengo razones
para seguir” y tantos
más, está festejando los
50 años de la edición de
“La Biblia”. En la entre-
vista, Willy nos habla de
su gestación, de su
grabación, y también de
su presente junto a su
nueva banda.LLos conocí a los muchachos (Soulé,

Basoalto, Godoy) sin conocerlos, porque
podría decirse que andábamos prácticamente
en el mismo universo. Yo estaba de novio con
Susana, la que hasta hoy es mi esposa.
Cuando parábamos en la puerta de su casa en
Bernal, siempre veíamos a otra pareja que
estaba en diagonal, de la vereda de enfrente,
charlando a unos cincuenta metros. Muchos
años después me enteré que eran Soulé con
su novia. Pasan unos meses, y yo iba siempre
a un club en Berazategui. La cosa era que
entre el club y el colegio había una especie de
cancha donde jugaban handball. Yo me qued-
aba ahí mirando, y la gente siempre coreaba:
Soulé, Soulé… Y yo me preguntaba ¿quién
será éste que está jugando?

Pasa el tiempo, yo tenía un dúo de fol-
clore donde hacíamos temas clásicos y
temas nuestros, y tocábamos en una pizzería
del barrio. Un día viene Susana con la prima
de Rubén Basoalto. Ella después le comenta
a Rubén que en Berazategui vio a un flaquito
que tocaba la guitarra y cantaba ¡Era yo! Así 

WILLY QUIROGA
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fue como me vinieron a buscar para formar la
banda que se llamó Mach 4.

EL PRIMER SENCILLO
Antes de grabar el primer simple con

“Azúcar amargo” y “Quiero ser”, nosotros
grabamos un disco de acetato. Lo del simple
surgió porque nos vinieron a ver Jorge
Álvarez, Pedro Pujó y Mario Rabey a un
boliche en Quilmes. Cantábamos temas en
inglés de los Bee Gees, de The Byrds, etc.
Álvarez nos dice que le había gustado, pero
que quería ver cómo sonábamos en Buenos
Aires, ya que en Quilmes, para él, éramos
locales. Nos llevó al Teatro Payró de San
Martín y Córdoba. Es ahí donde viene la
famosa anécdota de que fue Spinetta el que
nos hizo cambiar del inglés al castellano. Pero
la realidad fue otra.

Ensayábamos en una sala de Paraná y
Sarmiento. Ahí alguien me da la tarjeta de
otra persona que se interesaba por nuestro
acetato con “Gimme some lovin” y “When a
man loves a woman”. Nos encontramos, le
gustó lo que habíamos grabamos, pero nos
dice: muchachos, fíjense lo que se está
haciendo ahora. Y saca un vinilo, lo pone en
el tocadiscos y suena “…no hay que tener un
auto, ni relojes de medio millón”. ¡Era “No
pibe” de Manal! Así que el que nos hizo can-
tar en castellano fue Javier Martínez.

El simple lo grabamos en un estudio que
estaba en la Av. Santa Fe. Como éramos muy

jóvenes, los técnicos nos verdugueaban bas-
tante. Calculo que grabamos todos juntos,
pero la verdad es que no me acuerdo. Y tam-
bién, ahí le robaron la guitarra a Godoy, una
Hagstrom cherry.

GÉNESIS DE UN CLÁSICO
La Biblia” fue el segundo disco de Vox Dei

(enero 1971). Habíamos quedado muy
shokeados con el recibimiento que tuvo
“Caliente”, nuestro primer disco. Me acuerdo
que tocamos en el Luna Park, teloneando junto
a otros grupos a las tres grandes bandas
argentinas del momento, que eran Almendra,
Manal y Los Gatos. Nosotros no éramos cono-
cidos. Arrancamos con “Total qué” y la gente
explotó. Recuerdo que cada banda hacía sólo
tres temas. Así que cuando terminamos, el
locutor dice: que prendan las luces del Luna
Park, así Vox Dei ve a su gente. ¡De pronto
teníamos gente! El locutor pregunta: ¿les ped-
imos un tema más? Entonces hicimos
“Presente” y se terminó de armar la fiesta. Ahí
fue que el locutor dice: si había tres grandes
bandas en Argentina, ahora hay cuatro, porque
se acaba de agregar Vox Dei. 

Vinieron los shows y las giras, y pen-
samos qué íbamos a hacer después. A mí se
me había ocurrido hacer partes del Martín
Fierro. Hablando con Ricardo (Soulé) a la
vuelta de una de estas giras, le comento mi
idea y él me dice: yo ya sé lo que tenemos que
hacer. Pero me daba vueltas y vueltas, porque

me decía que su idea era muy loca. Tanto lo
jodí que al final me dice: tenemos que hacer La
Biblia. En ese momento sentí como un golpe
en el estómago, porque pensé que iba a ser un
paso trascendental en nuestra carrera, en
nuestra vida. En el país gobernaban los mil-
itares, la iglesia estaba muy fuerte, y me pre-
ocupaba cómo lo iba a recibir la sociedad. A
pesar de todo, la idea me parecía genial.

LIBROS SAPIENCIALES
Yo era diez años mayor que Soulé. Cuando

empezamos la banda yo tenía 27 y él 17. Y
cuando hicimos “La Biblia” él tenía 19 y yo 29.
¡Una locura! Así que empezamos a reunir
material; Soulé ya tenía algunas cosas
escritas, y otras salían de zapadas en la sala.

Ricardo tenía una canción llamada
“Canción Nº 5” que se convirtió en “Libros
sapienciales”, donde yo le agregué la parte
que dice: “…de sol a sol, labrando tierra ten-
drás tu pan”, que yo traía del folclore. Pero
en general, todas las letras las hizo Ricardo.
A Godoy se le ocurrió cantar “Cristo”, y
Roberto Lar hizo toda la parte orquestal de
“Cristo, el nacimiento”.

Ricardo tenía una canción en inglés que se
llamaba “Poor Old Peter”, o “Pobre viejo
Pedro”. Ese tema, que lo cantábamos a tres
voces, se convirtió en “Profecías” (Ya está
cerca a venir aquel…) que la discográfica hizo
cualquiera con los títulos de las canciones,
confundiendo este tema con “Libros sapien-



22

ciales”. Al momento de la grabación, se les ocurrió que
Soulé lo tenía que hacer solo, como un juglar que anuncia
cosas. Por eso quedó sólo con una guitarra y una voz.

Me acuerdo que en una gira que hicimos con
Almendra viajamos a Tucumán. Hicimos dos funciones de
3500 personas cada una en un estadio de basquet.
Cuando vamos al buffet del estadio nos encara un teólogo
de allá que nos pregunta cómo se nos había ocurrido
hacer “La Biblia”, a lo que cada uno le cuenta su visión de
la cosa. Entonces él nos dice que esto reafirmaba su idea
de que el espíritu sopla para donde él quiere.

APOCALIPSIS
El primer disco “Caliente” había salido por Mandioca, el

sello de Álvarez y Pedro Pujó. Y “La Biblia” la empezamos
con Mandioca. Pero cuando se fundió, todo el material pasó
al sello Disc-Jockey. Por eso, finalizando el proceso de
grabación, Jorge Álvarez entró al estudio y se robó las cin-
tas. Cuando fueron recuperadas, se mandaron directamente
a prensar. Por eso falta un tema en la versión original.

Mandioca no pudo pagar y Disc-Jockey, que se hizo
cargo de los gastos, se quedó con la obra. Así nomás. Y a
estos cráneos no se les ocurrió preguntar si estaba todo
terminado. Ya se había ido Godoy, y “Apocalipsis” había
quedado como una zapada.

“La Biblia” fue grabada íntegramente en el estudio TNT
de los Croatto, que tenían el trío con el mismo nombre del
estudio. Todo lo que se grabó ahí fue una tarea artesanal,
porque por un lado, se grababa en cuatro canales. Después,
todos los técnicos venían de grabar tango y folclore. Así que
cuando caímos con Almendra, Pappo y Manal, los tipos
estaban aprendiendo junto con nosotros.

“La Biblia” fue compuesta en un año y medio y
usamos 150 horas para grabarla. ¡En aquel momento se
usaban 30 horas para grabar un disco!

Fuimos muy manoseados por esa discográfica con La
Biblia. Si una vez nos cruzamos al corredor que vendía
nuestros discos, y nos confesó que con la comisión de las
ventas de La Biblia se había comprado un auto. ¡Y
nosotros andábamos en colectivo!

SE VA LA SEGUNDA…
En 1997 grabamos una segunda versión. Teníamos un

productor, Roberto Carrillo, que era recontra fanático de la
música progresiva, además de ser fana de Vox Dei. Él entra
en contacto con la gente de Warner para grabar un disco
con temas nuevos. Pero Warner quería que Vox Dei haga de
nuevo “La Biblia”, que ya tenía dos grabaciones, la original
y la que hicimos en vivo en el ’86 en el Teatro Ópera. No
hubo caso, así que a Carrillo se le ocurre traer a Calamaro,
quien tuvo palabras muy elogiosas para con nosotros:
“Estuve ensayando toda la vida para grabar con Vox Dei “La
Biblia”. También Fito Páez fue de la partida, que grabó en su
estudio Circo Beat.

En esta grabación hay un movimiento, que son las
dos partes de “El manto de Elías”, que nació de una locu-
ra mía. Estábamos en Ranelagh en una casa quinta, en un
día de mucho calor. Había allí unos álamos que se estaban 
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hamacando, pero que de pronto se quedaron
quietos. ¿Viste lo que pasó? -le dije a
Ricardo- los árboles se quedaron quietos,
como diciendo que están escuchando lo que
nosotros estamos diciendo. Ah, igual que
Elías, dice Ricardo. Y de ahí salió toda la idea.
Entonces compuse con el piano los dos
movimientos, con letra de Ricardo.

Esta versión del ’97 la grabamos en El
Pie, el estudio de Alejandro Lerner. La cosa
fue que él pasaba por el pasillo, iba y venía.
Entonces una vez le dije de meter algo en el
disco. “Si no me invitás te mato”, me dijo
(risas).

SONIDOS GRAVES
Para grabar la primera versión de “La

Biblia” usé un equipo Robertone nacional.
Soulé también usaba un Robertone, que le
había puesto parlantes Goodman. Yo primero
tenía un bajo sin marca que tenía el mango
doblado (risas). Así que fuimos a Casa
América -año ’69- y me compré un Precision
que finalmente me lo robaron.

En ese mismo momento, uno de la
revista Expreso Imaginario, les hace traer de
EE.UU. a los Almendra los Marshall. Acá
todos usábamos Robertone o Decoud.
Almendra tenía esos Marshall en TNT, donde
todos íbamos a grabar. Y un día viene Emilio
Del Guercio, bajista de Almendra, si no
quería usar su Marshall para grabar.
Entonces, con ese equipo grabé “Las guer-
ras”, que justamente debido a ese cambio de
equipo, tiene un sonido de bajo diferente al
resto de los temas. 

Hoy estoy usando un bajo Hamer
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Slammer de cinco que me encanta como
suena. Como somos trío (N de R: Willy,
Carlos Gardellini, Simón Quiroga), cuando el
guitarrista solea, medio que perdés peso
abajo ¿no? Aparte, si Gardellini afinaba la 6ª
en Re, yo podía ir abajo con toda tranquilidad
teniendo un bajo de cinco. Ampli tengo un
Gallien-Krueger con un 4x10” y un 1x15”.
También uso a veces un Ampeg que traje de
Nueva York en el ’74, un V-4B.

HOY ES HOY
Además de Vox Dei tengo una banda

solista. En el disco, que estábamos trabajan-
do antes de toda esta situación, están Ricardo
Tapia, Chizzo, Cristina Dall y Alambre
González. Yo quería salir de Willy Quiroga Vox
Dei, que es también otro rollo. Había surgido
un problema -por así decirlo- con el nombre,
pero el juez al final me autorizó a usar Willy
Quiroga Vox Dei. Yo le puse el nombre a la
banda en el ’69, y alguien lo registra en el
2005. En fin…

La banda se llama Willy Quiroga Soy, y
está integrada por Jonathan Burgos en gui-
tarra, Raúl Gutta en batería, y Sergio Pessina
en segunda guitarra y coros.

Con respecto a cantar y tocar el bajo, que
es algo que siempre hice, cuando querés
tener swing, no sé por qué generalmente
endurecés el diafragma. Yo hacía eso y
empecé a tocar, pero respirando normal-
mente. Entonces podés hacer esas “up-
notes” en el bajo, pero de forma mucho más
relajada. Me pasaba que quería cantar pero
no tenía aire. Entonces, la cosa es tocar pero
respirar de forma normal, para que cuando

llegue el momento de cantar, lo puedas hacer
sin dificultad. Es sencillo de decir pero
requiere de práctica. Hay que dominar la
columna de aire.

REPRESENTACIÓN
Cuando salió el documental “Rompan

todo” de Santaolalla, me mandan un meme
que dice: “yo le puse vinagre a la azucarera
de Willy” (risas), por el tema “Azúcar amar-
go”. Yo hubiera estado más de acuerdo con
el documental, si se hubiese aclarado que
mayormente se trataba de sus produc-
ciones. Él hace 45 años que vive en EE.UU.
Lo que yo recuerdo de él es “Luisito cortate
el pelo” y “Mañanas campestres”. Él habla
de lo suyo, pero se olvidó por ejemplo de
Manal, de Rata Blanca, de muchas cosas. El
dólar es muy poderoso y le cambia la men-
talidad a la gente.

La reflexión que puedo dar a los más
jóvenes está referida a los managers. Si el
artista va a tener un manager, que sea
alguien que lo quiera, que lo respete. El día
más feliz de mi vida fue el día en que me
deshice de mi último manager. De esto hace
treinta y pico de años. También, si integrás
una banda, no hay que pasar por encima de
tus compañeros. Hay que tener respeto. Si
están todos juntos, la banda tiene que sonar
junta. No puede ser que el violero o el batero
quieran sonar más fuerte que el resto, por
ejemplo. Y lo más importante, que real-
mente amen la música.

Marcelo Roascio
Insert de tapa: Hugo Panzaraza
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A lo largo de cinco décadas, este guitarrista, cantante, autor y compositor impu-
so su marca no sólo con su banda Toto, sino también a través de los miles de dis-
cos en los que participó como sesionista. Actualmente se encuentra presentando
un nuevo trabajo titulado “I found the sun again”, junto con la versión número
quince de su mítica banda.

GGrabamos el disco el año pasado, en febrero del
2020, y lo terminamos justo antes de la cuarentena.
Lo hicimos en ocho días. Grabamos un tema por
día. Por la noche regrababa las voces y algunas
partes de guitarra. Fueron dos tomas por tema, y
usualmente quedó la segunda toma de cada uno.
Quise grabar un disco bien “…old school”, a la
antigua, con toda la banda tocando, pero con un
audio actual. Quería ver si aún podía hacerlo.

Los temas se los presenté a la banda (Greg
Bissonette en batería, Jorgen Carlsson en bajo, Jeff
Babko y David Paich en teclados) el primer día de la
grabación. Si bien Jeff Babko me había escrito las
partes, éstas eran muy libres a la interpretación de
los músicos. Básicamente presentaban las difer-
entes secciones de las canciones. Hubo mucho de
improvisación. Quise mantener esa onda 70s, pero
traerla al día de hoy. Nada de trucos, nada de
ensayo, nada de click tracks. Además, no era mi
intención escribir un hit single. El disco fue co-pro-
ducido por Ken Freeman, quien hizo las veces de
ingeniero de grabación y de mezcla.

ENCUENTRO CON EL SOL
Básicamente fue mi idea la de lanzar mi disco y

el de Joseph (Williams, cantante de Toto) “Denizen
Tenant“ al mismo tiempo. Ya que íbamos a editar
nuestro nuevos trabajos donde colaboramos mutu-
amente, entonces me pareció interesante lanzarlos
al mismo tiempo. Joseph, además de hacer los
coros, se encargó de escribir algunos arreglos de
cuerdas y de vientos para “I found the sun again”.
Bien podría haber sido un álbum doble, pero hoy en
día creo que eso ya no funciona más. Así que se
pueden comprar juntos o por separado. Son discos
bien diferentes en cuanto a producción. El mío es
muy directo, casi en vivo, mientras que el de Joseph
contiene un material mucho más producido. 

En mi disco hay temas y temas. Por ejemplo
“Along for the ride” o “Serpent soul” tienen letras
más sarcásticas, mientras que otros como “Run to
me” o “I found the sun again” son quizás más posi-
tivos. Para las letras tuve la ayuda de Stan Lynch y 

STEVE LUKATHER

DE PASEO POR LA VIDA
A lo largo de cinco décadas, este guitarrista, cantante, autor y compositor impu-
so su marca no sólo con su banda Toto, sino también a través de los miles de dis-
cos en los que participó como sesionista. Actualmente se encuentra presentando
un nuevo trabajo titulado “I found the sun again”, junto con la versión número
quince de su mítica banda.
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de Joseph Williams. La forma en que yo tra-
bajo cuando escribo con alguien más es la de
ir tirando ideas, y tratar de que se conviertan
en una canción. Yo tiro una frase, después la
otra persona tira otra…. Trabajo mucho
mejor bajo presión, cuando sé que tengo una
fecha límite para finalizar lo que estoy
haciendo.

Con respecto a la parte musical, si bien
yo escribí la gran mayoría de las canciones,

Jeff Babko colaboró también en muchas de
ellas. “Along the ride” tiene ese arreglo tipo
The Who que Jeff Babko hizo con el órgano.
O “I found the sun again” tiene unos arreglos
muy a lo Christopher Cross en la rítmica.
Son cosas que salieron de improviso en la
grabación. Yo tiendo a gravitar hacia los 70s,
hacia esa era, que es la que me sigue inspi-
rando al día de hoy.

En el disco hice tres covers: “Low spark
of high heeled boys”, un tema de la banda
Traffic, “Welcome to the club” de Joe Walsh
(The Eagles), y el tema de Robin Trower
“Bridge of sighs”. Los elegí porque si bien
son temas que no conoce la mayoría de la
gente, sí tenían que ver con el tono que quise
darle al disco.

BIENVENIDO AL CLUB
“Bridge of sighs”, el tema de Robin

Trower que está al final del disco, es donde
más se siente la interacción entre toda la
banda. Especialmente en el solo, está muy
buena la reacción ante lo que yo voy tocan-
do. Es algo que no es muy frecuente en los
discos que se hacen hoy en día. Lo único que
hice en este tema fue agregarle después las
voces, todo lo demás está en vivo. Estoy

muy orgulloso de cómo salió ese tema.
Como dije, todos los solos los grabé en

vivo. El hecho de grabar de esa manera te
hace tocar diferente, y además no estaba
tratando de impresionar a nadie. Yo estaba
como: “…dejame tocar lo que me salga, en
lugar de lo que sorprenderá a mis amigos
guitarristas”. En estos días ves en Youtube a
un chico de siete años en Japón que toca tan
rápido, que ni siquiera le ves las manos
(risas). ¡Yo no puedo ni quiero hacer eso! Es
un deporte. Es genial si podés hacerlo.

¿Pero sabés lo que es realmente difícil
de hacer?, tocar corcheas a tempo con un
click track. Suena tan estúpido, ¿verdad?
Muchos de estos chicos nunca se sentaron y
aprendieron esas cosas, porque primero se

dedicaron a aprender todos los trucos.
Para grabar usé mi nueva Luke III verde

con un Bogner y un 4x12. Efectos usé uno
que otro en algunas secciones. Traté de
mantener la cosa lo más pura posible. Por
ejemplo, al comienzo de “Serpent soul”, la
guitarra tiene un efecto muy presente que
hice con el Strymon Lex, que es como un
Leslie giratorio similar a un phaser o a un
Univibe, por así decirlo.

El nuevo modelo de mi guitarra, la Luke
III Ernie Ball/Music Man, trae dos pickups
simples y uno doble. Las versiones anteri-
ores tenían dos dobles DiMarzio Transition, y
la de ahora incluye pickups hechos por Ernie
Ball. Me pidieron que los probase y me
sonaron excelentes, así que este nuevo mod-
elo trae estos mics.

PUENTE DE SUSPIROS
En 2018 escribí “The Gospel According

to Luke”. Reescribí el libro tres o cuatro
veces. Faltan como 400 páginas de las otras
versiones. Tuve que cortarlo, por eso puede
estar un poco desarticulado en algunas
partes. Nunca antes había escrito un libro.   

Pero debo haber hecho algo bien, porque 
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llegó al número uno en Amazon. Escribir un libro no
es fácil. No lo hice de la forma en que hablás por un
micrófono y alguien más hace todo el trabajo. 

Paul Rees, el tipo que co-escribió el libro, traba-
jó en la primera versión original. Fue realmente útil
en términos de poner las cosas en orden cronológi-
co y tratar de darme una idea de hacia dónde se
dirigía. El problema fue que no era gracioso, y yo
sonaba como un inglés de Inglaterra en esa versión.
Le dije: “…esto tiene que ser más crudo, tiene que
sonar como yo. Tenemos que hacer esto divertido”.

Entonces, terminé escribiéndolo yo mismo.
Luego lo escribí de nuevo, y luego hice una versión
final. Lo revisé palabra por palabra, así que real-
mente escribí ese libro. Paul fue genial, pero se salió
a la mitad.

Cualquiera que piense que todo lo que se nece-
sita es hacer una entrevista y poner su nombre en
ella está equivocado. Algunas personas lo hacen de
esa manera, pero así yo me enorgullezco más de lo
que hago. Quería que fuera honesto y crudo.

MANTENIENDO LA LÍNEA
Me hice cargo de la dirección de Toto hace unos

cinco o seis años, que fue cuando ocurrió el
resurgimiento en la popularidad de la banda. Me
había cansado de escuchar “no” todo el tiempo.
“¿Qué querés decir con no?”. También me harté de
los excesos en el presupuesto, o de que la gente
joda a la banda. Simplemente no podía creer que
estas cosas nos pasaran siempre. No me pasa con
mi trabajo como solista... Cuando me ocupo de mis
propias cosas digo: “dénme seis meses para hacer-
lo. Si lo hago mal, devuelvo el dinero”. Toto pasó por
algunos managers que lo arruinaron todo. Una vez
que asumí el control, comenzamos a ganar dinero
nuevamente, y comenzamos a hacer las cosas de
manera diferente.

A lo largo de los años siempre le presté mucha
atención a los managers, a los promotores y también
las discográficas. Hago muchas preguntas. Me pre-
sento a las reuniones a las que no tengo que asistir.
Soy uno de esos tipos que sabe cómo funciona todo.

Así surgió por ejemplo el arreglo con Sony por
la revisión del catálogo de Toto. Ellos iban a remas-
terizar sí o sí nuestros primeros discos, así que yo
propuse que lo hiciésemos nosotros mismos.
Quería ver cuánto podíamos salvar de los primeros
tres álbumes, sin quitarle la integridad a la intención
original de la mezcla, mientras Jeff Porcaro todavía
estaba vivo. Esos álbumes capturan una época.

No quería reinventar la rueda, la música es lo
que es. Ahora, en los primeros tres álbumes se
puede escuchar el final de los temas sin ningún
ruido. Algunos de los fades son más largos, por lo
que pudimos mantener algunas de las jams. En los
días del vinilo, tenías que tener una cantidad máxi-
ma de tiempo, de lo contrario, las cosas no encaja-

STEVE LUKATHER



ban en el disco. David Paich, Joseph
Williams, Steve Porcaro y yo trabajamos
con Elliot Scheiner de Steely Dan en el
proyecto. Pasamos dos semanas remaster-
izando todo.

Con respecto a “Old is New”, encon-
tramos algunas pistas antiguas, las termi-
namos, y también reescribimos otras.
Luego decidimos también profundizar un
poco más la cosa. Escribimos cuatro temas
nuevos desde cero, e hicimos que Vinnie
Colaiuta tocara la batería en ellas.

LOS PERROS DE OZ
La nueva versión de Toto nos tiene a mí

y a Joseph Williams, junto a músicos que
son excelentes, como John Pierce en bajo,
Robert Searight en batería, Steve Maggiora
en teclados y coros, Dominique Taplin en
teclados y Warren Ham en saxo y coros.
Ellos han tocado con Prince, con Ringo
Starr, con Huey Lewis y con Snarky Puppy,
entre otros. Ésta es la versión Nº 15 de la
banda, y el único miembro que siempre
estuvo ahí fui yo. En este tour 2021 que lla-
mamos “Dogz of Oz” vamos a hacer nue-
stros temas, junto con los temas de Toto
que la gente espera escuchar. El nombre del
tour tiene que ver con el Mago de Oz, ya que
Toto era el nombre del perro de la protago-
nista. Habrá gente que diga que no están los
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miembros originales, pero la realidad es
que los músicos van y vienen, y por Toto
pasaron muchos músicos. Sufrimos fallec-
imientos y también deserciones, pero siem-
pre fue mi idea la de mantener viva la tradi-
ción de Toto. Creo que la música es capaz
de hablar por sí misma.

Hace poco, David (Paich) y yo perdimos
una demanda legal por parte de la viuda de
Jeff Porcaro (baterista original de la banda),
por la cual tenemos que ceder un porcenta-
je para poder usar el nombre de Toto.
¡Ridículo pero real!

En noviembre del año pasado hicimos
un streaming en vivo con el nuevo Toto,
para el que ensayamos solamente diez días.
Un mes antes, les había pasado a los músi-
cos los temas que íbamos a hacer. El direc-
tor musical fue David Paich. Él fue quien
supervisaba cómo iban saliendo los
ensayos. Por problemas de salud, David no
puede salir de gira, pero sí puede tocar con
nosotros de cuando en cuando. De hecho,
en el streaming de noviembre tocó en un
par de temas.

NUEVOS MUNDOS
Saber hablar el lenguaje musical te va a

hacer un mejor músico. Cuando tocaba en
sesiones, te daban el cifrado y algo de la
melodía, y se suponía que tenías que a salir

en el acto con algo brillante. Es más fácil
poder leer algo que pasar horas haciendo
que alguien te muestre cómo tocarlo.
Podría dar mil razones por las que conocer
la armonía y la teoría me ayudaron en el
proceso de escritura y de improvisación. La
mayor mentira que existe es que saber leer
música o saber algo sobre teoría musical te
quita el alma.

Para finalizar, les diría a los guitarristas
lectores de la revista que traten de practicar
rítmica. En una banda o en un trabajo,
nosotros los guitarristas nos pasamos la
mayoría del tiempo haciendo rítmicas.
Tienen que aprender a elaborar una parte en
función de lo que está haciendo el cantante.
Puede ser un arreglo simple o un riff que
sea característico dentro la canción. Está
bueno y es divertido practicar tu técnica con
escalas y velocidad, pero no es algo que
vayas a usar demasiado si es que querés
convertirte en un músico profesional.

Una cosa es ser un guitarrista de dor-
mitorio, tocando por diversión o para salir
en Youtube, y otra cosa muy distinta es ser
un guitarrista profesional. Tenés que tener
un par de habilidades más, que solamente
la de poder tocar a mil.

Marcelo Roascio
Gracias Steve Karas (SKH Music)

Foto: Alex Solca Photography
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informe

proceso luego se recicla una y otra vez para
producir una mayor señal con efectos.

Otras características de la unidad inclu-
yen perillas de control de volumen, graves y
agudos, y una batería de litio que según la
marca ofrecerá 12 horas de reproducción
contínua.

También y como es costumbre, el GGP-
02 cuenta con una salida que se localiza en
la base de la guitarra, para utilizarlo de
forma convencional como el de cualquier
guitarra electroacústica.

TOCAR CANCIONES con una guitarra
acústica fue, es y será una de las formas
más simples y populares de hacer música.
Pero, existen situaciones donde el intérpre-
te busca llegar a más. Situaciones donde si
bien el guitarrista no tiene la oportunidad de
reamplificar su instrumento, en su mente, le
gustaría que sus intepretaciones sonasen…
más grandes, por así decirlo.

¿Y si de forma acústica, unplugged o
desenchufada, la guitarra pudiese sonar con 

Dentro de su amplio y novedoso catálogo de accesorios musicales, esta marca
nos presenta un sistema que otorga efectos a nuestra guitarra acústica de forma
unplugged o desenchufada.

LLa compañía fabricante de pedales de
efecto, amplificadores, afinadores y metró-
nomos Joyo Technology, presentó reciente-
mente en el mercado local una novedosa
serie de accesorios musicales bajo la marca
Guitto. Dentro de su catálogo, existe un par-
ticular preamp para guitarra acústica, el
cual veremos en detalle a continuación.

¿UN SISTEMA para guitarra acústica
que trae efectos y que no necesariamente
necesita de reamplificación? Guitto lo llama:
No-Amp Acoustic Pickup with Effects.

El GGP-02 de Guitto incluye un sistema
que ofrece efectos integrados directamente
a través de la boca de una guitarra acústica.
Y lo más interesante es que no se requiere
de un amplificador para que este sistema
funcione, el cual introduce efectos de rever-
berancia, chorus y delay, directamente a tra-
vés del instrumento.

El GGP-02 toma la señal de la guitarra
mediante un pickup de resonancia, y la pro-
cesa a través de un DSP. Luego, esta señal
se re-envía a la guitarra a través de un
pequeño parlante alojado en el interior de la
caja del instrumento. Según Guitto, este



delay, con chorus o con reverb? Entra en
escena el sistema GGP-02 de Guitto, que
gracias entre otras cosas a un pequeño par-
lante, puede reproducir estos efectos desde
la boca del instrumento.

El GGP-02 incluye un preamp con volu-
men, graves, agudos y nivel de efectos que
se instala en el lomo de la guitarra. Incluye
un pickup piezo que se sitúa en el puente

del instrumento. Incluye un pequeño par-
lante o unidad de vibración cuya instalación
debe realizarse en el interior de la caja de la
guitarra. Por último, el GGP-02 incluye un
soporte para una batería y un jack de salida
que se instalan en la base de la guitarra
acústica.

ESTÁ DEMÁS DECIR que si bien el

atractivo de este sistema reside en la posibi-
lidad de su utilización de forma unplugged,
su uso es también efectivo cuando lo enchu-
famos a un ampli o a un PA, como sucede
con cualquier guitarra electroacústica.

Importa y distribuye
Musical La Fusa

www.distribuidoralafusa.com.ar
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Cuando Ernie Ball Music Man entró en
la rubro de la fabricación de instrumentos,
muchos se preguntaron si podía llegar a
mantener el renombre obtenido a través de
sus cuerdas. En 1985, la compañía comen-
zó la producción en su fábrica ubicada en
San Luis Obispo, California, lo que llevó a
una mejor visibilidad en la comercialización
de bajos y guitarras con modelos exclusi-
vos, respaldados en gran medida por músi-
cos reconocidos. Al principio, Music Man
no estaba muy segura de lanzarse al merca-
do de instrumentos fabricados en Oriente
con una segunda marca, pero a fines de la

década del ‘90, aumentó la demanda de ver-
siones más económicas de las guitarras y
bajos que la fábrica hacía en EE.UU. Fue así
como primero surgió la serie Sterling by
Ernie Ball Music Man, y más tarde la
Sterling by Music Man SUB Series.

El caso no sólo de los bajos de estas
series sino también de sus guitarras, es el
de instrumentos que cuando uno los saca
de la caja, están perfectamente afinados y
casi impecablemente calibrados. Pensemos
por un lado que viajan desde la otra punta
del mundo, y por el otro, que no son los que
están fabricados en la planta de EE.UU. Así

que tenemos aquí instrumentos que se
suponen de segunda línea, pero que man-
tienen el cuidado de los de primera.

¿Sonido? Los bajos StingRay, por
ejemplo, reproducen cuidadosamente las
características de aquellos modelos origina-
les. En el catálogo de la Sterling by Music
Man SUB Series existen distintas variantes
de este modelo de bajos. Los hay con un
solo pickup como los RAY 4 o RAY5, o con
dos pickups -RAY4HH o RAY5HH- y en
ambos casos de cuatro o cinco cuerdas.
Veamos a continuación las características
de sus modelos con dos pickups humbuc-

informe

STERLING BY MUSIC MAN
SUB SERIES
Año tras año, esta marca no deja de sorprender por la calidad tanto en la cons-
trucción como en el sonido y terminación de sus instrumentos. Presentamos
aquí dos nuevas adiciones a la extensa línea de bajos, inspirados en un diseño
que hoy es ya un clásico entre los usuarios de las bajas frecuencias.

RAY4HH - RAY5HH
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king, que se ofrecen por ejemplo en colores
como el verde oliva y el azul metálico.

RAY4HH
La versión con dos humbucker del

StingRay Ray4 agrega aún más versatilidad
a la línea, con el timbre icónico de los Music
Man StingRay, haciendo de este bajo la
puerta de entrada al mundo de los sonidos
HH. El Ray4HH trae cuerpo de tilo, puente
fijo con cuatro silletas individuales, pick-
guard blanco oval, un largo de escala de 34”
(86,4 cm) y radio del mango de 9,5” (24
cm). Dicho mango es de maple con 21 tras-
tes medium y trastera de jatoba o de maple.
Las clavijas de precisión llevan una distribu-

ción 3+1. El mango viene asegurado al cuer-
po por seis tornillos. El bajo posee circuito
con preamp activo de dos bandas alimenta-
do por una batería de 9V, un selector de
cinco posiciones para los dos pickups doble
bobina con imán cerámico, y tapa cromada
con forma de medialuna para los controles.
Está disponible en colores olivo (OLV-M1) y
lago azul metalizado (LBM-R1).

RAY5HH
Ésta es la versión de cinco cuerdas del

bajo StingRay Ray5, con dos pickups de
doble bobina. El Ray5HH cuenta con un pre-
amplificador activo de 9V de dos bandas y
un interruptor de 5 posiciones, todo monta-

do sobre un pickguard blanco tricapa. Las
dos pastillas Sterling by Music Man traen
imánes cerámicos y ofrecen el sonido
StingRay.

El largo de escala es de 34” (86,4 cm),
con un radio del mango de 12” (30,5 cm). El
mango de maple, que viene asegurado al
cuerpo mediante seis tornillos, trae trastera
de jatoba o de maple, según la terminación
del bajo. Las clavijas de precisión vienen
montadas en una combinación 4+1. El
modelo está disponible en colores olivo
(OLV-M1) y lago azul metalizado (LBM-R1).

Importa y distribuye:
Music Solutions S.A.

www.musicsolutions.com.ar
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Reparar o customizar un instrumento
requiere lógicamente no sólo de contar con
accesorios de calidad, sino que también
muchas veces para un mismo accesorio
existen diferentes medidas. Por ejemplo en
el tema de los sistemas de vibrato, los mis-
mos pueden ser tipo vintage, ajustados por
seis tornillos al cuerpo de la guitarra, o sino
los más modernos, que presentan un sim-
ple apoyo sobre dos bujes o pivotes.
También está la existencia del puente/cor-
dal, como llevaban las viejas Melody Maker
por ejemplo, o los que traen un puente tune-
o-matic y un cordal por separado, como
sucede con los modelos clásicos de aquella
legendaria marca usada por Angus Young o
Slash. Y ni hablemos del tema pickups de
reemplazo. Cuántas veces habremos pensa-
do: ¿y si a mi guitarra/bajo le cambio los
mics? O la respuesta a la clásica pregunta
de ¿por qué mi guitarra/bajo nunca afina
como debiera? Siendo sus clavijas la razón
más lógica.

Las posibilidades son infinitas, así
como la variedad y calidad en este rubro. La
marca Wilkinson que se ofrece desde la web
de su representante local es producida en
Corea, marcando de esta forma un estándar
de calidad en su rendimiento, conjuntamen-

te con un costo acomodado a los flacos bol-
sillos de los músicos locales. A continua-
ción presentamos sólo algunos de los puen-
tes, cordales, sistemas de vibrato, clavijas y
pickups que se ofrecen en la web de su
representante local, como para brindar un
pantallazo de lo que esta marca tiene en su
amplio catálogo.

VIBRATOS
Puente con palanca, vibrato, trémolo…

Muchos son los nombres que se le da a este
accesorio. Y son tantos los nombres como
la variedad en el catálogo de Wilkinson.
Podríamos comenzar con el modelo más
vintage, como el WV6-SB C cromado o su
contraparte dorada WV6-SB GD. 

Le siguen el modelo WVP C con apoyo
en dos pivotes o su versión con seis torni-
llos, ambos de construcción maciza y de
terminación cromada. La versión deluxe del
Wilkinson original es el puente WVS-50K,
que descansa en dos bujes. Este modelo
incluye el puente con la palanca, los resor-
tes y la garra que los sostiene en la parte
posterior de la guitarra.

Pasando a lo que es el modelo
Telecaster, existen distintas versiones del
puente/cordal WTB (cromada, dorada o
negra), junto con una versión para zurdo
(WTB-Z C) con terminación cromada.

En el caso de los bajos, Wilkinson ofre-
ce puentes/cordal como el WBBC-4 C con
silletas de bronce para bajos tipo P o JB,
por ejemplo, con una versión similar de ter-
minación dorada (WBBC-4 GD).

informe

Existen en el mercado local e internacional una gran cantidad de marcas de acce-
sorios para guitarras y bajos eléctricos, pero sólo algunas logran la correcta ecua-
ción costo-calidad. El caso de Wilkinson es el de una marca que se comercializa en
el mundo, y que se presenta desde hace un tiempo en el mercado local.

Wilkinson
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PICKUPS
Ciertamente que no son los que usan

Hetfield, Vai o Lettieri. Pero cuando nos pre-
guntamos si vale la pena customizar nues-
tro instrumento con un set de pickups de
marca norteamericana, también nos tendrí-
amos que preguntar hasta dónde queremos
llegar con esta customización.

Hoy por hoy, la lógica nos indica que
una guitarra o un bajo de mediano precio,
requeriría de una mejora que se lleve con la

calidad de ese mueble. Si aquella guitarra
entry level tiene un buen mástil y un cuerpo
que nos agrada, con un simple reemplazo
de clavijas y de pickups, listo. Puede trans-
formarse en una buena opción para el ensa-
yo o el estudio.

Wilkinson tiene en su catálogo pickups
de bobina simple para Tele como el set
WVOB (x2) Broadcaster con imanes de
AlNiCo V, el set de 3 pickups para Strato
WVS también con imán de AlNiCo V, de

bobina doble como el set x 2 WVHZ bañado
en cera para evitar acople microfónico, el
set x 2 tipo soapbar W90, y hasta mini hum-
buckers como el WMH que incluye marco
metálico, todos fabricados en Corea. Estos
pickups pueden venir con o sin carcaza
metálica, plateada o dorada, 

En el rubro grave, la marca cuenta con
los clásicos sets x 2 WBJ de pickups tipo
JB, el set P+JB (x2) de pickups WPPJ P+J,
o hasta tipo Music Man como los MWM
para bajos de cuatro y cinco cuerdas.

CLAVIJAS
Ya lo dijimos en un comienzo. Una

buena afinación comienza sí o sí con una
buena clavija, que sea de precisión y que no
tenga juego. En lo que es guitarra eléctrica,
Wilkinson ofrece sistemas como el WJ-15
Gold de 3 + 3 doradas al estilo Les Paul o
SG, junto con versiones níquel o black. Otra
posibilidad podría ser el juego 3+3 cromado
WJ28N C de clavijas individuales, o el set
WJ-55s de seis clavijas unidas con termina-
ción en níquel.

Importa y distribuye:
Fusión Musical

www.fusionmusical.com.ar
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“Mi padre era un inmigrante escocés
que llegó a California desde Canadá”, nos
contó Jim Dunlop en una entrevista que
esta revista le hiciera hace ya algunos años.
“Él era un operario maquinista en una com-
pañía en Berkeley y su jefe, que era guita-
rrista, le propuso trabajar sobre un produc-
to -un afinador muy rudimentario- que
nunca llegó a buen término.

En su recorrida por las casas de música
de la zona, se encontró con un luthier que le
dijo si podía hacer un uñero (thumbpick) de
metal como los National, ya que los que
había no eran los apropiados para el estilo
folk de los 60’s. 

Así que mi padre rediseñó este tipo de
uñero de metal, redondeando los bordes
para que no lastimasen los dedos. Así es
como Dunlop entró en el mercado de las
púas. Actualmente tenemos una fábrica en

Benicia, California de 50.000 metros cua-
drados, con 260 empleados fabricando
unos 2700 productos”.

MATERIALES
Desde Nylon hasta el famoso Tortex y el

innovador Ultex, Dunlop Manufacturing es
el productor de renombre mundial de más
de 500 modelos diferentes de púas o picks,
¡sí 500!, siendo el creador de una de las
herramientas más importantes para el gui-
tarrista eléctrico y acústico. Con púas dis-
ponibles en una increíble variedad de textu-
ras, formas, y materiales, Dunlop ofrece

algo para todos. Además, su programa
de impresión personalizada es capaz de
producir cualquier logotipo, firma o ambos
en las púas, para que sean tan únicas como
la persona que las solicita. Por lo tanto, ya
sea para un artista multiplatino o para una

pequeña banda local, la compañía de Jim
Dunlop es capaz de ofrecer lo mejor.

DREAM THEATER
Dentro de su amplísimo catálogo, Jim

Dunlop cuenta con su famosa serie signatu-
re, con púas hechas a medida para algunos
de los guitarristas más famosos del planeta.

Entre las novedades que llegaron al
mercado local se encuentran púas de los
guitarristas de bandas como Dream Theater,
Animals as Leaders y Metallica, entre otros. 

Estos músicos requieren de púas muy
particulares, hechas a medida, con groso-
res y formatos específicos, elegidos perso-
nalmente por cada uno de ellos en la fábri-
ca de Benicia, California. Estas púas, luego
de ser puestas en producción y aprobadas
por los artistas, llegan al público general en
distintas presentaciones, las cuales pueden 

informe

La variedad de púas dentro del catálogo de Dunlop es simplemente impresio-
nante. Su variedad de tamaños, espesores, materiales, formatos y terminacio-
nes desafía la imaginación de cualquiera. La cosa es que son muchísimos los
profesionales que confían en esta marca, con la cual asocian su nombre para
crear modelos custom, los que luego llegan a las manos del público.

DUNLOP Picks
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incluir también las famosas “latitas” o Pick
Tins, las que contienen usualmente entre
cinco y seis púas cada una.

Entre los últimos modelos de John
Petrucci está la Signature Jazz III, con un
grosor de 1,5 mm y el logo en el grip, que
viene en un pack de seis unidades. Otro
modelo elegido por el mismo Petrucci es la
548P JP 2.0 Flow color rojo flúo de 2.0 mm
de grosor. Este guitarrista cuenta asimismo
con dos modelos dentro de la serie
Primetone, uno negro y uno rojo, que vie-
nen en bolsitas de tres unidades cada una.

Por útimo, Petrucci tiene también una púa
con un formato más triangular, la Trinity que
combina un formato custom Tri Shape con

los bordes redondeados de su modelo Flow
y la punta de la Jazz III.

ANIMALS - SLIPKNOT
El bajista Les Claypool de la banda

Primus también es usuario y endorser de
las púas de Jim Dunlop. Sus modelos son
dos, vienen en las Pick Tin metálicas, y vie-
nen en grosores Medium y Heavy, con dis-
tintas terminaciones artísticas.

Otro guitarrista que tiene un modelo a
nombre de su banda Animals As Leaders es
Tosin Abasi. Es así como tenemos las

variantes de la serie Primetone AAL-02 y
AAL-01 con bordes biselados pulidos a
mano, un ataque ágil y flexible, con la

maniobrabilidad ajustada de la Jazz III XL y
la punta guiada por láser. La presentación
es tanto en paquetes de tres unidades como
en la Pick Tin.

Jim Root, el guitarrista de la banda
Slipknot, cuenta con una púa de nylon flexi-
ble y de sonido cálido, combinando el tama-
ño y el perfil de los bordes de la forma de
púa estándar, con una punta inspirada en la
Jazz III. Otro que recientemente se sumó a
la familia Dunlop fue Andy James, antes
solista y ahora integrante de Five Finger
Death Punch. Su púa es muy similar a uno
de los modelos de Petrucci, pero de un
color azul con inscripciones flúo.

METALLICA
Los guitarristas de Metallica vienen

siendo usuarios y endorsers de Dunlop
desde hace muchos años, y tanto Hetfield
como Hammett tienen sus modelos signa-
ture. Entre lo último de James Hetfield están
las White Fang de .73, de 1.0, y de 1.14 mm
de espesor. Estas púas tienen un grip cus-
tom como para asegurar la firmeza en el
machaque.

Por su parte, Kirk Hammett se decidió
por algo más radical como la Jazz III Purple
Sparkle, una púa con un corte tipo V en su
parte superior (V Shape Cutout), y por la
47-KH3N de color verde flúo y característi-
cas similares al modelo anterior.

Importa y distribuye:
Music Solutions S.A.

www.musicsolutions.com.ar



¡Hola queridos colegas! Pocos tiem-
po atrás se despidió de nosotros el
genial Chick Corea, tecladista emble-
mático del jazz y la fusión. Aunque toda
su obra es fundamental para instru-
mentistas y compositores afines a
estos géneros musicales, sus melodías
a unísono con nuestro instrumento
representan un excelente material de
estudio para nosotros los bajistas. 

Al azar escogí una de sus melodías
más emblemáticas, “Got a Match”,
grabada a dúo con el genial John
Patitucci en el primer. álbum de la Chick
Corea Elektric Band.

Comiencen lentamente, y conforme
se vayan sintiendo cómodos con la

interpretación aceleren el tempo. En
cuanto a la digitación, la premisa cons-
tante de esta columna es que todo
pueda ser tocado en un bajo de 4 del
tipo Jazz Bass. Si tienen más cuerdas,
la posibilidad de utilizarlas simplifica
mucho el aspecto técnico (link del video
en el ícono de Youtube).

Otras composiciones para estudiar
pueden ser “Humpty Dumpty”, grabada
a dúo con Eddie Gomez o "Armando's
Rhumba" con el gran Stanley Clarke.
La lista sería enorme. Corea siempre
se rodeó de excelentes  bajistas y con-
trabajistas, y a todos ellos les dio un
lugar de preponderancia a la hora de
solos y arreglos a unísono. 

Su repentina partida deja un legado
musical importantísimo, no sólo para el
jazz y la fusión, sino para la música en
general. Sus últimas palabras hablan
de la necesidad del mundo por los artis-
tas y sobre todo de lo divertido que es,
o puede llegar a ser, sentarse a estu-
diar música para aquellos que realmen-
te la aman/amamos. 

Seguro andará por ahí, de nuevo
compartiendo música con Miles Davis,
Stan Getz, o zapando con nuestro que-
rido Negro González, como hiciera en
una de sus tantas visitas a la Argentina.

Hasta el próximo número.
Pablo Santos

www.pablosantosbass.com

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

RECORDANDO A CHICK COREA (1ª PARTE)

TODO BAJO
por PABLO SANTOS





www.youtube.com/todoguitarraybajo
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Ahora que tenemos identificadas estas zonas probemos tocar en ellas los acordes un semitono por encima o por debajo
del acorde correspondiente al compás siguiente. Por ejemplo:

Escuchar, entender y estudiar música desde el punto de
vista de otro instrumento que no sea el nuestro siempre resul-
ta enriquecedor.

Si escuchamos con atención a un buen baterista notare-

mos que, a grandes rasgos, toca o bien ritmo o bien breaks.
Un break ‘rompe’ el ritmo y por éste motivo suelen tocarse en
los compases previos a un cambio de ritmo. Por ejemplo, en
una vuelta de blues clásica estas zonas serían:

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

APLICANDO LOS BREAKS DE UN BATERISTA

BLUES BOX
por ANDRÉS REXACH



¡Prueba con todas las variantes que se te ocurran!
¿Parece que funciona siempre verdad? ¡Y así es! Éste con-
cepto de ‘aproximación cromática’ lo utilizamos habitualmen-
te con los acordes ‘arrastrándolos’ hacia la tonalidad correcta
y, si funciona con los acordes que son quienes mandan…
¡Funcionará con los arpegios! Una vez logres controlarlo sin
dudas te dará un sonido y sentido completamente nuevo en
tu fraseo o discurso.

No olvides que siempre en cuando resolvamos (terminemos-
cerremos) nuestra frase en el arpegio (acorde) correcto éstas
aproximaciones generaran una determinada tensión (el break del
baterista) que resolverá en el acorde correcto relajando y dando
‘sentido’ a lo anterior. Se trata de entrenarnos en esto armando
algo así como estrategias previas pero, como sé que suele ser
difícil arrancar, aquí les dejo un par de ejemplos para que valgan
de disparadores de tus propias ideas… Y que sea Blues!!

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

LIGADOS CON TRIPLE TAPPING

SHRED!!
por PABLO SOLER

¿Cómo va eso amigos? Espero que todos bien. En este
número les traigo un ejercicio de ligados con triple tapping
de mano derecha y relevos dobles bien intrincado, armado
desde la escala de Am.

En el mismo no usamos púa. De hecho barremos con el
pulgar, ya que el triple tapping en traste 12, cuerdas 5ª, 4ª y
3ª lo hacemos con los dedos 1, 2 y 3 de la mano derecha.
En el traste 17, cuerdas 2ª y 1ª, volvemos a usar tapping

dobre pero con dedos 1 y 2. Es bien extendido, y si se toca
fluido se logra un efecto de aceleración bien en la vena de
los ligados de Rusty Cooley, sólo que el man no cruza
manos. Nivel de dificultad: ¡10! No se olviden de chequear el
video en el canal de Youtube de la revista. El link está arriba
a la derecha. ¡A divertirse!

Pablo G. Soler
www.facebook.com/pablosoleroficial
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Hola amigas y ami-
gos amantes del tapping
a dos manos. Hoy habla-
remos de coordinación.
Para que el sonido sea
claro y definido, es nece-
sario dedicarle tiempo,
escucha atenta, y entre-
namiento a la precisión
rítmica en cada mano,
en cada dedo, y en la
coordinación entre
ambas manos. 

Muchas veces hablé
de visualizar los recur-
sos, y la importancia de
conocer la armonía, de
la relación melodía-
armonía. Hoy quiero
sumar otro aspecto tam-
bién importante, que es
la repetición mecánica,
para que el cuerpo incor-
pore los conceptos. 

Sabemos que la
mente tiene una veloci-
dad y el cuerpo aprende
a su ritmo, que muchas
veces es más lento que
la mente. El ser capaces
de mantenernos tocando
un mismo ejercicio o
frase sobre metrónomo,
siendo honestos al elegir
el punto de partida
desde el bpm en que
puedo tocarlo bien, proli-
jo, con buen tono mus-
cular, articulación en el fraseo, técnica, para después ir cre-
ciendo paulatinamente en bpm, dando tiempo al músculo a
incorporar el nuevo tempo. 

En los ejercicios vas a encontrar mayormente situaciones
con intervalos de octavas y quintas, y con saltos. También, en
el último ejercicio jugamos con arpegios menor 7/11, movien-
do la estructura un tono. 

La propuesta es que comiences tocándolos muy lento,
con metrónomo, eligiendo el bpm en que suenen nítidos y

donde sientas que tenés resto. De allí, ir incrementando de a
10 bpm con mucha paciencia, siempre con escucha atenta, y
disfrutando de conectar con la sensación muscular y el ritmo.

Que tengas buen entrenamiento, y hagas de tu buen
entrenamiento un hábito.

Alejandra Mesliuk
contacto@alejandramesliuk.com

alejandramesliuk@gmail.com
www.alejandramesliuk.com

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

www.alejandramesliuk.com

TÉCNICA & COORDINACIÓN

A DOS MANOS 
por ALEJANDRA MESLIUK
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¿Como están? En esta ocasión quiero pasarles tecnica
de Slap. Así que preparen los dedos para un super ejemplo
en formato  base de ocho compases. Sólo cambian los com-
pases 4 y 8 para darle identidad al ejercicio/base. 

¿Qué quiero decir con esto? Bueno, el ejemplo está com-
puesto como dije por ocho compases. La forma en que lo
armé es de pregunta y respuesta.

ESTRUCTURA
Pregunta compases Nº 1, 2 y 3. Respuesta (casilla 1)

compás 4. Repito pregunta compases Nº 1, 2 y 3. Cambio
respuesta (casilla 2) compas 8. De esa forma es más fácil
contar las vueltas, ya que a la segunda respuesta ya pasaron
los ocho compases, logrando además darle forma a la base.

ANALIZANDO EL SLAP 
Ésta es una base sobre la escala Dórica de Em7. Sus

notas son E F# G A B C# D (corresponde al 2º grado de la
tonalidad de D mayor).

La forma es la siguiente: sobre los primeros tres compa-

ses (pregunta) utilizo patrón de slap con notas apagadas.
Atentti, que con la sincopa del E al aire cierro (respuesta) en
el compás 4, casilla 1, tocando un yeite con terceras (déci-
mas) en forma ascendente.

Continuo repitiendo los tres primeros compases (pregun-
ta), hasta el compas Nº 8, casilla 2, donde la variante de liga-
dos con cuerda al aire cierra el ejemplo.

Si bien éste es un ejercicio para practicar y mejorar la
técncia de slap, la intención es que sirva también para gene-
rarles ideas de cómo armar bases. Traten de tocar con este
ejemplo de slap metrónomo, como para ajustar bien a tempo
dicha técnica. 

Les paso la partitura/tablatura de ejercicio, más el video
que está en el canal de Youtube de la revista. Escriban a mi
mail ante cualquier duda, o por si quieren pedir ejercicios de
lo que necesiten.

Exitos, abrazo grande per tutti, y ¡hasta la próxima!

Sergio Mayorano
sergiomayorano@yahoo.com

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

PREGUNTA Y RESPUESTA CON SLAP

TAP BASS
por SERGIO MAYORANO
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Amigos lectores, hoy les
traigo un concepto para
tocar acordes de no más de
3 notas, para poder acom-
pañar y a la vez utilizarlos
como punto de partida y
referencia para tocar frases
y construir solos.

Este concepto es el que
muchas veces oímos en los
pianistas, que con la mano
izquierda se van acompañan-
do, apoyando y respondiendo
a la improvisación que ocurre
en la mano derecha. 

Como nosotros somos
guitarristas, y salvo que haga-
mos tapping a dos manos, no
podemos hacer esto que
hace el piano, lo podemos
lograr si tenemos, por así
decirlo, relacionados los acor-
des con las frases que pode-
mos desprender de los mis-
mos. El efecto que podemos
lograr es el mismo, y por
supuesto que requerirá de
una técnica y un estudio más
profundo del instrumento. 

Importante: no hace falta
comenzar tratando de estu-
diar muchas escalas y demasiados tipos
de acordes. Fíjense el ejemplo simple
que les paso, y van a entender cómo
hacerlo ustedes con otras escalas y
acordes. En el apunte van a ver que partí
de siete notas de la escala Fa Menor
dórica. En un solo juego de cuerdas
solamente (2ª, 3ª y 4ª). Esas notas las
armonicé con notas de la escala Dórica
de Fa, de manera simple y libre.

Siempre que respetemos las notas
de la escala podemos formar los acordes
que queramos. En los Ejemplos Nº 1, 2
y 3, lo que hice fue armar frases que si se

fijan al estudiarlas, contienen notas de
esos voicings de acordes. Sería como
tocar lo mismo pero de dos maneras dife-
rentes. Así, como les dije al comienzo,
podemos refenciar nuestras frases a un
acorde y viceversa.

Este tipo de técnica hace más intere-
sante el desarrollo de un solo, porque los
acordes nos aportan un aspecto rítmico
que esta bueno sumarle a la improvisa-
ción. Miren el video (link en el logo de
Youtube), que está exactamente igual en
orden que el apunte y esta explicación
que les doy. Al final les dejo un poco de

impro libre con estos conceptos.
De nuevo, copien esta idea y trabajen

ustedes con otras escalas. Armen otros
acordes, no se extiendan mucho, tomen
siete notas no más, y trabajen con eso
que van a ver que es más que suficiente,
porque tenemos seis cuerdas y todo el
diapasón para inspirarnos.

¡Espero les sirva y nos vemos la
próxima!

Guillermo Marigliano
www.guillermomarigliano.com.ar

marigliano@gmail.com

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

APOYANDO LOS ACORDES

JAZZ FUSIÓN
por GUILLERMO MARIGLIANO
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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.

LARI BASILIO: UNA MASTERCLASS DEL BUEN GUSTO

44

ROCK A FULL
por GABRIEL LEOPARDI

Hola, bienvenidos! Les traigo unos
licks estilo Lari Basilio, una gran guita-
rrista brasileña que viene pisando fuerte
hace algunos años y que fuera entrevis-
tada en la edición Nº 55 de esta revista. 

El estilo de Lari combina influencias
del rock, pop, la fusión y obviamente
algo de la música brasileña.  Cuando
escuchamos sus canciones y fraseos,
podemos notar que no esconde para
nada sus influencias, que vienen de vio-
leros como Joe Satriani, Steve Vai, Andy
Timmons y John Mayer.

Para esta esta clase preparé tres fra-
seos que incorporan varias de las técni-
cas y elementos más utilizados en sus
solos.  La progresión de acordes sobre
la que armé los licks es C  | D | Em.  Las
escalas que vamos a combinar son Mi

Pentatónica Menor, Mi Blues, Mi Menor
y Mi Dórica. 

El Ejemplo Nº 1 comienza con una
melodía mayormente focalizada en las
7mas de los acordes de la base, y técni-
camente centrada en las estiradas. La
elección de las notas al momento de
solear y su relación con los acordes de
la base son elementos fundamentales
para lograr melodías interesantes, que
se muevan naturalmente sobre las pro-
gresiones.

En este caso, sobre el acorde de C
tocamos su 7ª mayor (B), luego sobre D,
su 5ª (A), y sobre el Em toco su séptima
menor 7ª (D). Sobre el final del ejemplo
hay una frase tocada con double stops
(doble cuerda) armonizada en terceras.  

En el Ejemplo Nº 2 continuamos con
los double stops, pero ahora también se
suma el uso de acordes de tres cuerdas
con una marcada influencia del neo soul,
estilo bastante popular entre los guita-
rristas hoy en día, siendo Mateus Asato
e Ichita, los más reconocidos de la
nueva camada.

Por último tenemos el Ejemplo Nº 3
tocado todo sin púa, es decir con finger-
picking (chequeen el video de demostra-
ción clickeando en el link de Youtube). 

Arranca con una melodía armoniza-
da en sextas, nuevamente double stops,
seguida de una melodía de una cuerda
que se conecta con un lick tocado con
tapping en E Pentatónica Menor. 



El sonido que utilicé para grabar los
videos es una emulación de un Twin
Reverb, que se llama Deluxe Reverb en
la pedalera Fractal Ax8. En el link del
final de este artículo pueden encontrar
los seteos precisos.

Ok amig@s ¡Esto es todo por hoy!
Si les gustaron estos licks los invito a
que visiten Guitarmasterclass.net para
encontrar algunos más, y para descar-
gar de forma gratuita el backing track
sobre el cual pueden practicarlos y crear

sus propias variaciones. Éste es el link:
https://tinyurl.com/2nmpwxp5

¡Hasta la próxima!
Gabriel Leopardi

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

PENTATÓNICAS CON CAMBIOS DE ACORDES

IMPROVISANDO 
por JAVIER BAGALÁ

En esta nueva entrega me gustaría compartir con todos uste-
des un recurso muy usado por muchos de mis guitarristas favori-
tos: es el uso de la Escala Pentatónica con cada cambio de
acorde. En la tablatura podemos ver que la armonía de la canción
está en Em, cuyos acordes resultantes son Em - C - D - B.

Ahora bien, podríamos usar tranquilamente la Escala
Pentatónica de Em y quedaría perfecto. Pero acá le vamos a
dar una vuelta más de rosca, como para que suene mucho
más lleno y agradable al oído.

Comenzamos con el acorde de Em y usamos la 3ª posi-
ción de la Escala Pentatónica de Em en el quinto casillero.
Cuando pasamos a C estaremos usando la 2ª posición de la
Pentatónica de C en el octavo casillero. Cuando estamos
sobre el acorde de D, estaremos usando la 1ª posición de la

escala de D en el séptimo casillero. Ahora bien, cuando pasa-
mos a B vamos a usar el arpegio disminuido de D# para poder
volver nuevamente a Em.

Para lograr una ejecución óptima, lo ideal sería respetar los
golpes de púa y los hammer-on y pull-off. De esa manera esta-
remos haciendo uso de una técnica que nos ayude a economi-
zar movimientos innecesarios, y así lograr nuestro objetivo.

Cualquier duda o inconveniente me lo pueden hacer saber
a través del mail o a través de las redes sociales como Javier
Bagalá. Les dejo un video en el link de YouTube.

Me despido hasta el próximo número, y espero haber sido
de utilidad.

Javier Bagalá
javierbagala32@hotmail.com
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Rodrigo Albornoz se desempeña como docente, guitarrista y arreglador de
tango y folklore. Formado academicamente en el Conservatorio Superior
Manuel de Falla y en la Escuela de Música Popular de Avellaneda, trabaja con
importantes artistas de música argentina como Yamila Cafrune, Enrique
Espinosa, y Ariel Ardit, entre otros. Tiene su propio trío de guitarras con el
que se presenta en diversos lugares de Capital y Gran Buenos Aires.

VOCES PARA UNA MELODÍA

47

GUITARRA TANGO
por RODRIGO ALBORNOZ

¡Hola gente amiga! Les doy nuevamente la bienvenida a la
columna tanguera de la revista. En esta entrega veremos algo
que corresponde a un nivel intermedio, por así llamarlo. Por eso,
quiero compartirles una manera muy fácil y práctica de armar las
voces para una melodía.

Cuando tocamos una línea melódica en nuestro instrumento,
a veces sentimos que ésta suena un poco flacao débil. Por eso
es esta herramienta nos puede servir para cuando querramos
engrosar o fortalecer dicha melodía.

Como ejemplo voy a tomar la bella y conocida sección A del
tango Gallo ciego de Agustín Bardi. A continuación podrán ver la
partitura con en el formato melo y cifrado (Gráficos Nº 1, 2 y 3).

Es fundamental conocer la armonía, ya que nuestras voces
dependerán de ella. Y la manera es sencilla: a la melodía la toca-
mos en la 1ª cuerda, y en la 2ª y 3ª completamos el acorde
correspondiente con las notas que faltan. Si la nota (melodía) que
suena es un La y el acorde (armonía) correspondiente es un Re
menor, en la 2ª y 3ª cuerda (voces) vamos a tocar Fa y Re res-
pectivamente, para completar ese acorde de Re menor. 

Aclaración: Cuando se toque una nota en la melodía que no

esté contenida en la armonía, como pasa con el Si bemol del
segundo compás, vamos a tomarla como la más cercana a ésta,
pero que sí esté contenida en la armonía. Siguiendo este ejem-
plo del inicio, al Si bemol lo tomamos como si fuera un La.
Entonces, las voces en 2ª y 3ª cuerda serán Fa y Re respectiva-
mente.

Notarán que nuestras voces se van a mover bastante menos
que la melodía principal, pero todo suena más gordo, potente y
denso. Bueno, ése es nuestro objetivo. A continuación les dejo la
misma y exacta melodía pero tocada con sus voces. Y si bien
éstas son las que yo decidí tocar, también hay otras alternativas
para explorar, y pretendo que ésta sea una invitación a ello
(Gráficos Nº 4, 5 y 6).

También les preparé un video tocando la melodía sola, sin
voces, y el ejemplo con sus voces (Link de Youtube arriba a la
derecha).

¡Hasta la próxima!
Rodrigo Albornoz

rodrigo.albornoz.guitarra@gmail.com
www.facebook.com/rodrigo.albornoz.39
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Amigos ¿cómo están? Sigue complejo el panorama mun-
dial con esta pandemia que nos toca de cerca a todos.
Continúen con los cuidados, y ojalá podamos vacunarnos
todos a la brevedad.

En mayo, con  mi banda Presto Vivace estaremos reali-
zando el segundo streaming en vivo real -después del éxito del
primero- donde tocaremos dos álbumes completos de la
banda: “9795” y “Utopías
color esmeralda”, discos
que edita y distribuye al
sello Ícarus  Music
Argentina.

También les cuento que
estoy repasando los temas
que voy a tocar en la pre-
sentación de mi tercer Libro-
Cd interactivo “Bass Solo
Covers Live”, que segura-
mente sea en junio. En uno
de ellos hay una sección de
Tapping muy interesante
que les transcribo para este
número de la revista.

¡Que no los asuste el
compás ternario de 6/16
con figuras de fusas, por-
que pueden utilizar subdivi-
siones rítmicas alternativas!
El mecanismo de la técnica
es en tres pasos: tap mano
derecha (que va definiendo
el acorde), tap izquierda y
pull-off, alternandose por
las tres primeras cuerdas.
La armonía es G7, Edim,
Gm/D y C7.

La afinación es Bb F C G
D, y en la partitura “T” indica
tap con derecha y “T” con
círculo tap con izquierda.

Pueden ver el video

haciendo click en el ícono de Youtube, arriba a la derecha.
Agradecido por la cantidad de consultas, que siempre respondo.

¡Lo mejor!
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.

CLASSIC TAPPING

BAJO AVANZADO
por MARCELO

PÉREZ SCHNEIDER



www.youtube.com/todoguitarraybajo

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”. 

MÁS LICKS ESCENCIALES

ZONA POWER 
por CARINA ALFIE

Hola amigos ¿cómo están? Espero que muy bien y como
siempre, ¡tocando la guitarra a full! En esta nueva edición de la
revista les traigo un lick que pertenece a mi “Curso de licks esen-
ciales clásicos” ya editado hace unos meses.

El lick en cuestión esta en Am, y la armonía por 4tas,
donde voy tocando un motivo sobre cada acorde en grupos

de semicorcheas.
Espero que les guste y los/las inspire. También les dejo el

video en la web de la revista desde el link de Youtube.
Muchas gracias, un abrazo.

Carina Alfie
alfiecds@yahoo.com.ar
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En este nuevo episodio veremos unos
ejercicios muy simples de Hybrid Picking,
como podrán ver y escuchar en el video
que acompaña a este número de la revista
(link en el ícono de Youtube),

En todos los ejercicios pueden ver que
los dedos protagonistas de la mano de la
púa son pulgar e índice sujetando la púa, y
dedo medio de la misma mano tocando
notas de otras cuerdas. Esta es sólo una
opción para comenzar a manejar esta téc-
nica. Hay músicos que hacen maravillas
con ella. La técnica de Hybrid Picking es
muy recomendable para combinar con las
técnicas tradicionales, y realmente pueden
descubrir un mundo fascinaste.

En el primero de los ejemplos (Ej. Nº 1)
vemos un motivo simple de tres notas en
tres pasos: 1º la púa toca la tercera cuerda
al aire, 2º es ligada con la primera nota de
esa misma cuerda, 3º el dedo medio toca
la primera cuerda al aire.

En el Ej. Nº 2 el patrón de Hybrid
Picking es igual al anterior, pero le suma-
mos un par de notas como respuesta a las
primeras tres. 

En el Ej. Nº 3 seguimos con el mismo
patrón (3ª cuerda al aire, ligada y luego 1ª
cuerda) pero entran en acción algunas
notas nuevas.

Para terminar, en el Ej. Nº 4, hago
Hybrid Picking usando notas de 5ª y 3ª

cuerda.
El punteo híbrido es una muy buena

opción a la hora de combinar nuestra téc-
nica de púa. Muchos músicos combinan
con gran fluidez Púa Alternada, Economy
Picking, Sweep Picking, Púa Circular, Púa
a 45 grados, y tantas otras opciones.
¡Ustedes pueden!

Así que agarren su guitarra y empie-
cen a descubrir estas nuevas opciones. Y
sobre todo, disfruten de tocar este maravi-
lloso Instrumento.

Abrazo de Gol. 
Miguel Sigales

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

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

CÓMO TOCAR CON HYBRID PICKING

PLANETA GALES
por MIGUEL SIGALES
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En el capitulo anterior
arrancamos a detallar los
pasos para realizar una
calibracion a nuestra guita-
rra o bajo eléctrico, men-
cionando y explicando la
importancia de la curva
perfecta para el mástil de
la guitarra mediante el ten-
sor. Ahora veremos los
siguientes pasos, que son
limpieza del diapasón y
el pulido de los trastes. 

Hay dos tipos de dia-
pasones, los cuales llevan
distinto tratamiento a la
hora de la limpieza. Están
los diapasones de maple y
los diapasones de indian
rosewood (palisandro de la
India) entre los más cono-
cidos. Dentro de los diapa-
sones de rosewood entran
todos los diapasones que
no están laqueados. ¿Qué
significa ésto? Todos
aquellos diapasones en
donde está la madera a la
vista, al natural. Y los dia-
pasones de maple que
están laqueados, para pro-
tegerla de la suciedad, ya que es una
madera clara. 

En caso de los diapasones de maple
(Figura 1), al estar laqueados, sólo se
limpian con un poco de Blem y una fra-
nela bien limpia. De esta manera le
sacamos todo los residuos de grasa y
sudor que deja nuestra mano al ejecutar
el instrumento. 

Despues tenemos los diapasones de
madera oscura y al natural, sin barniz
(Figura 2). Entre las maderas más cono-
cidas están el Indian Rosewood, ébano

y pauferro. Estas maderas llevan otro
tratamiento a la hora de la limpieza.
Nunca limpiar con Blem u otro limpia
muebles, ya que eso es sólo para partes
de la guitarra que están laqueadas,
como el cuerpo, el mango o los diapaso-
nes de maple.

En este caso lo limpiamos con un
producto especifico, como el lemon oil.
Es un aceite de limón con caracteristicas
especiales, que hacen que remueva la
suciedad y aparte humecte la madera a
la cual lo estamos aplicando. 

Pasamos ahora a la
parte del pulido de los tras-
tes, parte escencial para
que nuestra guitarra
quede con los trastes bien
suaves, para que las esti-
radas sean fluidas y la
corrosión que van juntan-
do los trastes con el paso
del tiempo y el contacto
con nuestra mano no per-
judiquen a las cuerdas. 

Ese roce de la cuerda
con el traste un poco
corroido, hace que des-
gaste más facil a la cuerda
y también que no sea una
experiencia agradable
tocar esa guitarra. 

Tenemos que enmas-
carar el diapason (Figura
3) para no rayarlo al
momento de aplicar una
virulana bien fina.
También se puede usar
autopolish para pulir
dichos trastes con un
paño o con un dremel.

Una vez todo enmas-
carado, aplicamos la viru-
lana fina a los trastes sin
miedo a rayar la madera,

sacando la corrosión y que quede bien
brilloso (Figura 4). Obsérvese en esta
última figura la diferencia del traste
recién pulido comparado con el resto. 

En el próximo número seguiremos
detallando cada paso de los menciona-
dos anteriormente para la calibracion de
una guitarra eléctrica.

Pablo Lojo Luthier
pablolojoluthier@hotmail.com

Facebook: Lojo Guitars
Instagram: pablolojo.luthier

MANTENIMIENTO Y CALIBRACIÓN (2ª PARTE)
NUESTRO GUITAR DOCTOR CONTINÚA EXPLICANDO CÓMO SE REALIZA
LA CORRECTA CALIBRACIÓN DE NUESTRO INSTRUMENTO.

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