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misma premisa textual u organológica.

Las seis primeras canciones del disco, pese a

su individualidad de Opus, presentan rasgos

comunes, tanto en el carácter (y procedencia)

de los textos escogidos como en la adecuación

musical a la semanticidad de los mismos. Se

trata de seis lieder, claramente expresionistas

en cuanto a estilo. Adjetivadas por el piano,

la orquesta de cuerdas o un conjunto más

heterogéneo, como en La espera inútil Op.

100 (1994), las líneas melódicas de la voz

resaltan por su homogeneidad respecto de la

variada escritura instrumental, favoreciendo

la intención del compositor de hacer

íntegramente inteligible el contenido literario.

La textura se muestra como discontinua, lo

mismo que el tempo y la dinámica de cada

una de las obras, prevaleciendo la idea de un

recitativo permanente, según los hallazgos de

la Seconda Prattica y la adecuación poema-

música en el drama wagneriano.

Este conjunto de rasgos, fuertemente

identifica bles con una estétic a finalmente

romántica, si bien empapan todavía las Cuatro

canciones de cuna Op. 132 (2007), súbitamente

se ven reemplazados en las Jugarretas Op.

110 (1998) por otros más próximos a un perfil

neoclásico. La textura es ahora invariablemente

homorrítmica y el impulso expresivo resulta

absolutamente homogéneo, pudiendo volverse

h as t a  a t o s i g a n t e  e n  su  c ará c t e r

permanentemente sarcástico.

También pueden apreciarse como neoclásicos

los trozos pianísticos reunidos bajo el título

de Siete secuelas para piano Op. 120 (2001).

Redactadas de acuerdo a una sintaxis más bien

tradicional y utilizando el instrumento sin

mayores pretensiones que las de establecer un

virtuoso  discurso, estas secuelas deben su

nombre y su unidad al hecho de provenir de

65

respecto del título o concepto del disco, sino

a errores y neglige ncias que lindan en lo

ortográfic o. Espero  sinceramente que una

nueva y ojala pronta publicación de Ramírez

se halle, a todo nivel, de acuerdo al manifiesto

trabajo sensible en cada una de sus

composiciones.

Gabriel Gálvez Silva
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la fragmentación de una obra originalmente

mayor.

Efectivamente desbordantes de obsesión, hasta

extremos si se quiere violentos, los Preludios

obsesivos Op. 131 (2007) se muestran como

un desarrollo del impulso virtuoso contenido

en las Secuelas . A juicio del auditor  que

suscribe, es en estas piezas breves y

profundamente intensas, donde se manifiesta

de mejor modo la musicalidad del compositor,

estableciéndose una auténtica relación entre

lenguaje y virtuosismo, resignificándose el

uso tradicional del piano para volverlo mero

instrumento de la ges tuali dad requer ida.

Los aspec tos interpretativos  del  traba jo

reseñado son satisfactorios, llegando a ser

notables en el caso del Coro Femenino de la

PUCV y de la Orquesta  de Cuerdas de la

misma institución, conjuntos dirigidos

respectivamente por Boris y Pablo Alvarado.

Quizá, y pese a todo su talento y entrega, las

mayores debilidades estén relacionadas al

trabajo de la soprano Paula Elgueta, sobre

exigida en algunas regiones agudas de

canciones como Balada Op. 122 (2002) o El

amor que calla Op. 88 (1991). La labor del

pianista Manuel Montero está muy bien, si

bien es cierto que las obras por él ejecutadas

son altamente demandantes, pudiendo

augurarse una futura interpretación más madura

y precisa de las mismas.

Para terminar, me reser vo un comentario

lamentablemente infaltable y necesario: es

absolu tamente injusto que un artista  de la

trayectoria de Hernán Ramírez publique un

CD con un diseño y diagramación tan precarios

y defectuosos como el que presenta el aquí

reseñado. Y no me refiero sólo a aspectos más

o menos subjetivos como son el trabajo de arte

o la ya menciona da ausencia de claridad

sonidos tenutos que invitan a la pausa. El uso

de los armónicos del instrumento acústico

resulta de especial interés.

FRROTT(a), de Sebastián de Larraechea, es

una pieza basada en el concepto de células o

unidades musicales que se van expandiendo

y desarrollando a medida que transcurre la

música, lo que refleja claramente su carácter

y origen dramático. En esta obra, el rol de la

electrónica es sutil, casi de fondo, en claro

contraste con la obra anterior, Zikkus-V, y con

la que le sigue, El Instante Oblicuo. Destaca

en la pieza la utilización de líneas de retraso

con material presentado en forma anterior,

creando zonas de carácter canónico y alto

contrapunto, recurso que no se explora en las

otras obras del disco.

El Instante Oblicuo, de Andrés Ferrari, que

cierra el disco, es quizás la pieza más ambiciosa

en términos de la utilización de la electrónica

como un medio de interacción y contraste con

un instrumento acústico. En ciertos instantes,

la electrónica y el violoncello se funden en un

nuevo instrumento, cosa que no sucede en el

resto del disco. La variedad de recursos y

sonoridades utilizadas es claramente mayor

en este caso. Sin embargo, justamente por este

motivo, la obra resulta un poco ajena y extraña

en el cont exto global de la producció n.

Claramente, el final resulta el lugar  más

adecuado para esta obra.

En resumen, esta notable producción da cuenta

de la gran riqueza y variedad disponibles en

el repertorio para violonce llo y medios

electrónicos generado en nuestro país en los

últimos  años y sin duda, invita a nuevos

compositores e intérpretes a seguir explorando

esta singular confi guració n musical , que

explora tradición y nuevas tecn ologías.

Rodrigo F. Cádiz
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cantaran tonadas y cuecas era como muy mal

visto”. Se aprende, también, sobre los locales

antiguamente más famosos para ver y escuchar

música en vivo, y las páginas del relato nos

detallan la graciosa letra chica que abultaba

esos contratos, como los pagos de mil pesos

por noche más una apetecida botella de whisky;

no por integrante, sino que por grupo. Se habla

de luchas pequeñas, a escala familiar, y de

logros históricos que merecerían gran difusión,

como el hecho de que Los Cuatro Huasos

hay an s i do  lo s  pr i meros  a r t is ta s

latinoamericanos en llegar a la televisión de

Estados Unidos, en 1939 vía NBC. Del mismo

modo, el par de fotos de Los Cuatro Huasos

tocando junto a Walt Disney merece página

completa en el improbable registro de nuestra

antigua farándula. Cuenta El Mercurio del 17

de diciembre de 1942:

‘Hasta cuecas bailó durante su estadía

en Chile Walt Disney, el creador del

mayor imperio de la entretención infantil.

El dibujante visitó Santiago, Viña del

Mar y Valparaíso dando muestras de

buen humor al bailar cueca y sumarse a

la actuaci ón del  grupo Los Cuatro

Huasos que participaron en los

homenajes en su honor’ (p. 59).

La imagen que acompaña la crónica muestra

a un estadounidense enfiestado, guitarra en

pier na y pañuelo en mano. Sabemos por

Historia social de la música popular en Chile,

1890-1950 (Juan Pablo González y Claudio

Rolle, Ediciones Universidad Católica de Chile,

2005) que el real izad or llegaba al país

preparando material para un largometraje de

dibujos animados en torno a Latinoamérica.

“A pesar de visitar Chile en su gira continental

y conocer de cerca las tradiciones criollas,

Disney no incluyó la música ni las costumbres

huasas en Saludos, amigos, prefiriendo los

mundos andino y gaucho” (p. 42).

Planeta Minimal, 2007. Guitarra Eléctrica

Chilena SXX – SXXI. Valpara íso: Cantera

Producciones, Fondo para el Fomento de la

Música.

Obras: Carlos Zamora: Tres Visiones de un

Sikuris Atacameño (adaptación Ernesto

Muñoz/ Rolando Cori: Dos trozos para

Guitarra (adaptación Ismael Cortez) / Tomás

Lefever: Tres invenciones para Cuarteto de

Cuerdas (adaptación Andrés Rivera) / Paul

Hernánde z: Tres Cuadros sobre El Cerro

Barón (Plaza de los Vidrios (Mirador),

Ascensor Barón y Pasaje Astorga) / Francisco

Pardo: Minimawinka  / Cristián Galarce:

ReCuerdas II / Daniel Díaz: Contrapunteado/

Cristián López: Es tu Danza / Eduardo Cáceres:

Kónkonpas Eléutrikaz / Boris Alvarado: Kotó.

Intérpretes. Guitarras: Andrés Rivera, Felipe

Rivera, Ernesto Muñoz, Claudio Ramírez,

Juan Concha, Julio Valdés, Esteban Agosín,

Víctor Fabio, Giancarlo Scavola, Sebastián

Villar, Maximiliano Cerda, Francisco Pardo,

Pamela Rique lme. Bajos: Fresc ia Belmar,

Diego Vega. Director: Ismael Cortez.

Realizo la siguiente reseña desde el plano de

artista visual y como auditor melómano. En

compositor respecto a la interacción entre

instrumentos acústicos y electrónica y el grado

de cohesión que logra entre ambos dominios.

El orden escogido para los tracks del disco

refuerza aún más esta idea.

La primera pieza, I would prefer not (2007),

del compositor Juan Pablo Abalo, es una obra

de mucho virtuosismo, característica que no

resulta un impedimento para la notable

ejecución de Celso López. Una de las cosas

que llama la atención en esta composición es

un marcado contraste entre el virtuosismo y

agilidad del instrumento acústico en

comparación con la calma, sutileza y poca

ambición de la parte electrónica. No se percibe

un real  con trapun to entre instrumen to y

electrónica -como sucede en otras piezas

incluidas en el disco-  sino que esta última

cumple un rol más bien de acompañamiento

y de resaltar ciertas características de la parte

acústica.

En la siguiente obra, Aydécq, Antonio Carvallo

nos presenta una interacción entre el

violonce llo y la electrónica un poco más

equilibrada. La obra utiliza como eje principal

de articulación diversas técnicas extendidas

del instrumento. Recién transcurridos un poco

más de dos minutos aparece el primer sonido

realizado de forma tradicional, al frotar el arco

por las  cuerdas  del violonc ello. La par te

electrónica interactúa de manera interesante

con ciertos gestos presentes en la obra como

por ejemplo el ricochet o notas “glisadas”.

En Zikkus -V , de Daniel  Osorio, la part e

elec trónica claramente  asume un rol más

protagónico en comparación con las obras

anteriores . De hec ho,  la obra comienza

solamente con sonidos electrónicos, que se

presentan gradualmente has ta crecer  en

intens idad y dar paso a una sección más

instrumental. Al transcurrir de la música se

presentan zonas donde predominan sonidos

cortos y de gran actividad versus zonas de
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Hernán Ramírez. 2008. Canciones con textos

de Gabriela Mistral. Obras para piano.  CD,

Santiago: Fondo para el Fomento de la Música

Nacional.

Obras: La espera inútil Op. 100 (1994) /

Nocturno Op. 80 (1987) / Balada Op. 122

(2002)/ Cima Op. 74 (1985) / El amor que

calla Op. 88 (1991) / Miedo Op. 133 (2007)/

Cuatro canciones de cuna Op. 132 (2007) /

Jugarretas Op. 110 (1998) / Siete secuelas

para piano Op.  120 (2001)  / Preludios

obsesivos Op. 131 (2007).

Varios intérpretes. Producción general: Hernán

Ramírez. Editado y masterizado por CDpro.

Grabación y mezcla: J. Francisco León, enero-

marzo 2008. Diagramación: Cristian Poblete.

Las compos iciones  conteni das en el CD

reseñado pueden ser  adjetivadas como

estilística mente “eclécticas”.  Es frecuente

hallarse con este término en la historia musical

de Occidente, en especial cuando se hace

referencia a la música escrita entre guerras,

así como también a la compuesta bajo criterios

surgidos en la postmodernidad.

La tradición de la composición en Chile abunda

en ejemplos histór icos califi cables  como

eclécticos, encubriéndose muchas veces, bajo

la selectividad que el concepto supone, una

auténtica indeterminación de estilo o aún de

lenguaje, dependiente todavía de los vaivenes

estéticos y poéticos de la Europa indecisa entre

las corrientes restauradoras del lenguaje tonal,

como el neoclasicismo, y las herederas del

roman ticismo alem án, revolucio nar ias  y

tendientes a la novedad.

Al parecer, todo esto ya es pasado, si se atiende

a la inminente abolición de todo lenguaje y a

la correspondiente autonomía compositiva,

afincada con fuerza creciente tras  las

vanguardias históricas y asumida con entereza

por muchísimos creadores de hoy,

especia lmente los provenientes de países

jóvenes como el nuestro, afortunadamente

más libres del peso que acarrea la historia. Por

esta razón, porque el eclecticismo es pasado,

es que la audición del CD aquí reseñado puede

sorprende r. Efectivame nte reúne músicas

estilísticamente disímile s, con vocaciones

expresivas distintas. Este eclecticismo llama

la atención y no provoca mayores problemas

sino has ta cuando se perci be la relativ a

ambigüedad conceptual del disco. No se trata

de un trabajo antológico, ni tampoco de una

publ icac ión unif icada por cr iter ios

compositivos o por un orgánico específico.

Incluso hasta el título del CD puede resultar

de difícil lectura debido a la poca claridad de

la diagramación. Las obras reunidas son, no

obstante, fácilmente clasificables en cuanto a

género; por un lado están los lieder, todos

escritos sobre textos mistralianos, y por otro

las piezas dedicadas al piano, herederas de la

characterstüke romántica. Las canciones se

pueden dividir a su vez entre aquellas libres,

identificada cada una con un número particular

de Opus y las agrupadas serialmente, bajo una
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Celso López. [2008]. Celso López. Cello &

Electrónica. CD, Santiago: Consejo Nacional

de la Cultura y las Artes.

Obras: Juan Pablo Abalo:  I would prefer not/

Antonio Carvallo: Aydécq, / Daniel Osorio:

Zikkus-V / Sebastián de Larraechea:

FRROTT(a ), / Andrés Ferrari: El Instante

Oblicuo.

En términos de su presentación física destaca

su diseño sobrio y elegante, pero hay ciertos

detalles que llaman la atención. En primer

lugar no queda claro cual es el título del disco,

si es que tiene uno. Pareciera ser Celso López.

Cello & Electrónica. Sin embargo, al abrir el

CD, aparece en la primera página el rótulo
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En términos de su presentación física destaca
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lugar no queda claro cual es el título del disco,

si es que tiene uno. Pareciera ser Celso López.

Cello & Electrónica. Sin embargo, al abrir el

CD, aparece en la primera página el rótulo

Zikkus-V, el cual corresponde a una de las

obras contenidas en la producción, presentado

de una forma que sugiere un título o al menos

un subtítulo. Es confuso si eso es así o si esta

pieza tiene alguna importancia especial en el

contexto de la producción global. Ambiguo

nítidamente.

Si bien el registro contiene una presentación

del compositor Alejandro Guarello, no incluye

una introducción o motivación del propio

intérprete, cosa que considero importante en

un traba jo en el cual todas las obras son

interpretadas por la misma persona. También

se echa de menos la información sobre los

años de composición  de las obras – salvo en

un caso- y una lista  de los tracks con sus

respectivas duraciones de más fácil acceso,

por ejemplo en la contraportada.

En una primera audición, resalta claramente

la capacidad de interpretación y de adaptación

de Celso López a distintos contextos, ideas y

espacios sonoros. Las obras varían desde el

alto virtuosismo instrumental hasta obras de

carácter más bien minimalista,  y desde la

utilización sutil y casi etérea de los recursos

electr ónicos  has ta expresiones donde la

electrónica deci didament e asume un rol

protagónico. Sin embargo, la ejecución de

Celso López resulta impecab le,  de una

sonoridad casi cristalina en los pasajes de

exigencia y de un misterio y opacidad notables

en las secciones más oscuras y escondidas de

la música.

Tal como Alejandro Guarello resalta en la

presentación, destaca también la juventud y

divers idad de los compo sitores chilen os

involucrados, como asimismo la utilización

de la electrónica en todas las obras presentes,

aunque en diversos grados y roles. Esto resulta

muy interesante al escuchar el disco completo

como una  unidad, al poder comparar y

contrastar  la forma de pensar de cada
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este CD encontré un interesante aporte a la

música nacional en el que se plasma una rica

y variada dimensión acústica para la guitarra

y bajo eléctrico.

En el año 2007, gracias al aporte del Fondo

para el Fomento de la Música Nacional  se

lanzó el disco Guitarra Eléctrica Chilena

S.XX-S.XXI, primer CD del proyecto musical

Planeta Mínimal. Según me informó Ismael

Cortez, gestor y director, la historia de este

poco usual conjunto se origina en el año  2003

al interi or de la Universidad Católica de

Valparaíso. El dominio de la guitarra eléctrica,

su interés por el rock progresivo, junto con su

participación en Guitar Craft Seminars con

Robert Fripp y la formación académica de

Cortez, lo motivan a adaptar piezas musicales

de renombrados compositores contemporáneos

como Heitor Villalobos, Steve Reich, Terry

Riley, Philip Glass, Bela Bartok, Leo Brouwer

y el chi leno Boris Alvarado ent re otros.

El repertorio, inicialmente minimalista, definirá

el nombre de este ensamble, que actualmente

consta de catorce guitarras y cuatro bajos. Esta

singular agrupación de instrumentos produce

una riqueza y sutileza sonora que demuestra

gran dominio y sensibilidad, tanto al momento

de adaptación de las obras escogidas como en

la ejecución de sus intérpretes. Planeta Mínimal

se const ituye así como uno de los pocos

ensambles de guitarra y bajo eléct ricos

permanente y activo en Latinoamérica.

En este CD se real iza una heterogéne a

selección de compositores nacionales que

incluye algunos autores con trayectoria y otros

emergentes, abarcando as í las últimas

generaciones de creadores con diversas y sutiles

tendencias musicales.

El disco se inicia con obras adaptadas de tres

autores de renombre con los que se

ejemplificaría el siglo XX. El primero, Carlos

Zamora y su obra Tres Visiones de un Sikuris

Atacameño (1999), originalmente escrita para

orquesta de cuerdas, está adaptada

notablemente por Ernesto Muñoz quien, en

sus distintas y contrastantes secciones, logra

transmitir la raíz folclórica andina con una

var iada sonoridad, coloridas  gui tar ras y

armonías cristalinas. En segundo lugar, la obra

de Rolando Cori, Dos trozos para Guitarra

(1979) (Moderado; Agitado) adaptada por

Ismael  Cortez, comienza con un sonido

bastante clásico, que destaca la melodía -en

el “Moderado”- para luego, sin perder este

último rasgo, matizar con acordes e

intensidades más propios de la guitarra eléctrica

-en el “Agit ado”-.  Ritmos sincop ados  y

silencios abruptos caracterizan estas dos breves

composiciones. Para la última de las

adaptac iones se escoge la obra de Tomás

Lefever, Tres invenciones para Cuarteto de

Cuerdas (1950), en adaptación de Andrés

Rivera quien, aprovecha ndo  los recurs os

contrapuntísticos y de carácter que ofrecen

cada una de ellas –Muy Lento, Allegretto y

Muy Vivo [Crisis del sujeto]-, le proporciona

una fuerza y sonido metálico, con intensidades

y punteos duros.

A partir del track 7, en la segunda parte que

podríamos denominar del siglo XXI, se agrupa

la mayor cantidad de autores y obras bastante

nuevas, del 2004 y el grueso del 2007, quienes

ejemplifican las nuevas sonoridades que son

de interés para nuestros compositores

nacionales.

Se inicia con la notable obra de Paul

Hernández, Tres Cuadros sobre El Cerro Barón

(2007);  por ejemplo, en el primer cuadro,

“Plaza de vidrios (Mirador)”, se expresa con

gran claridad la economía de medios propios

del minimalismo, en este caso principalmente

melódicos. Paulatinamente logra una variedad

colorística que, una vez que llega a un gran

crescendo  y   complej idad sonora,

constituyéndose en un breve climax, se

deconstruye en una atmósfera etérea.

Destacan también Minimawinka (2007) de

Francisco Pardo, quién se inspira en los sonidos

mapuches y compone una pieza en la que

aprovecha el  contraste del juego polirrítmico

inicial y final con la melódica y reiterativa

sección central. ReCuerdas II (2007)  de

Cristián Galarce es una obra más experimental

que logra una densidad ambiental y textural,

suma de la combinatoria de melodías,

armonías, efectos y la presencia de la voz,

como un continuum siempre sobre la vocal

“a”.

La pieza Contrapunteado (2006) de Daniel

Díaz explora una cara más noise; comienza

entre golpes en la caja del instrumento y slaps

que van dando paso a la melodía que se

superpone y contrapuntea con otras

intervenciones en distintos planos,  los que

van tomando gran presencia hasta desarticular

el esbozo melódico.

La obra Es tu Danza (2007) de Cristián López

es de mayor duración que las anteriores e

incluye vocalizaciones, diversos efectos  y

distorsiones en los instrumentos, los que en

conjunto y en diferentes medidas van

construyendo tramas y atmósferas de distintas

prof undidades y colores . Cont rastante es

Kónkonpas Eléutrikaz (2007) de Eduardo

Cáceres, quien construye una pieza con un

sonido más eléctrico el que fluctúa entre lo

rockero y lo jazzístico.

Kotó (2004) de Boris Alvarado es la última

obra y la más larga del disco, esta pieza se

estructur a mediante la suma de diver sos

acordes los que se van superponiendo

lentamente hasta lograr un equilibrio melódico,

para luego deconstruirse y volver a articular

breves  pasajes melódicos escalonad os y

superpuestos, produciendo una variedad de

ambientes.

En cuanto al diseño de la gráfica del CD, se

hace bastante coherente la carátula de corte

minimalista, pero en su interior es menos clara

esta postura, quedando en un esquema más

tradicional acumulando en  exceso las

fotografías de los músicos en las 2 paginas

centrales del cuade rnillo. Faltó realzar y

compatibilizar de manera gráfica la sonoridad

que se desprende en términos generales de la

música que contiene.

Por último, en el plano de los referentes, es

interesante encont rar  algunas  técnicas  o

recursos como los de Steve Reich, quien

construye escalo nadam ente  y superpone

distintos planos sonoros, o la experimentación

de la guitarra por  parte de Robert Fripp.

También se recuerda a Glenn Branca, Fred

Frith, Marc Ribot, Bill Frisell  o Philip Glass

 entr e otros,  con los cuales  y más  se ha

construido en parte este ensamble nacional.

En síntesis, mediante este CD se concentran

5 años de trabajo y desarrollo de un proyecto

original, con el cual se busca fomentar la

creación y la difusión de la nueva música

chilena, tanto para los compositores como

para los guitarristas y bajistas eléctricos. Se

busca además generar una cercanía a una

audiencia masiva.  Planeta Minimal  se

conforma entonces en un atractivo espacio

creativo y de gran proyección.

Jorge Padilla A.

Artista Visual
Pontificia Universidad Católica de Chile

Eugenio Rengifo y Catalina Rengifo.2008.

Los Cuatro Huasos. Alma de la tradición y

del tiempo. Santiago: Editorial Catalonia:

SCD.

Sabemos lo mucho que le cuesta a Chile

llevarse bien con su memoria histórica, pero

intuyo que en pocas áreas se añora tanto el

ejercicio del registro como en nuestra música.

Una prensa muchas veces negligente, una

institu cionalidad cultura l que ha puesto a

nuestra canción por debajo de otras formas

creativas, y un sistema discográfico precario,

entre otras razones, hacen que cueste

muchísimo llevar una cuenta justa y rigurosa

de quiénes han animado nuestra música o de

cómo es que lo han hecho. La de Catalina y

Eugenio Rengifo es precisamente el tipo de

iniciativa que va marcando la huella de una

solución.

El interés por un grupo no tiene por qué ser

puramente biográfico. Se busca en este tipo

de investigaciones también claves sobre los

antecedentes y referentes que puedan explicar

la música que hoy se hace en nuestro país. El

libro Los Cuatro Huasos. Alma de la tradición

y del tiempo es hábil en ofrecer esas claves y

establecer relaciones. Incluso si se desconoce

el aporte musical de este conjunto en

específico, éste es un libro necesario por cómo

ilustra sobre las bases en las que se asentó

luego el canto “de huasos”, pero también la

incipiente industria de estrellas musicales en

el país. No es que Los Cuatro Huasos puedan

enmarcarse, necesariamente, en el esquema

pop hoy impuesto por los medios de

comunicación, pero sí alumbra los primeros

atisbos locales de fanaticada, de exposición

masiva,  de fama fuera  del propio control .

Un hacendado peruano llevó al grupo desde

Lima, donde ofrecían conciertos, a su gran

casa en las montañas. “El administrador de la

hacienda”, contó Jorge Bernales a la

publicación Desfile, del 7 de marzo de 1967.

‘Era un gringo que se entusiasmó tanto

con nosotros que decidió raptarnos :

quería que siguiéramos cantando toda

la noche para él solito. Cuando le hicimos

ver que teníamos que irnos, se puso

furioso y sacó revolver. <De aquí no

sale nadie>, vociferaba […]. Menos mal

que el whisky le había echado a perder

la puntería. Si no, capaz que nos hace

cantar tonadas a balazo limpio’ (p. 42).

Entre anécdotas como la anterior, el libro va

iluminando el sistema de trabajo musical para

los conjuntos de la época. Es elocuente, por

ejemplo, su relato sobre los rígidos roles de

género que en algún momento constriñeron la

interpretación de la tonada. Raquel Barros

recuerda el apor te del grupo como “una

recuperación del hombre cantando para la

entretención […]. Esto de que los hombres
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Tal como en esa fiesta de recepción en el fundo

Santa Ana de Quilicura, recorremos con este

libro salones de hotel y de casonas, bambalinas

de teatros desaparecidos y auditorios perdidos

de radio. Nuestra memoria de chilena curiosa

va agregando piezas visuales y cronológicas

de enorme valor, enriquecidas al final con una

de esas discografías detalladas y confiables

que tanto pero tanta utilidad nos significan a

quienes trabajamos con la información. Pero

no es éste sólo un libro de datos ni de orden

informativo, sino que se acomoda, mejor,

como una compilación de voces chilenas.

Voces familiares y cercanas, voces entendidas

y especializadas, voces de admiradores y voces

de testigos. Voces que merecerían estar más

presentes en nuestro debate cultural, y que

Catalina y Eugenio Rengifo han tenido la

sabiduría de buscar y exponer en toda su

riqueza y diversidad.

Tomemos, por ejemplo, cuánto puede

enseñarnos apenas una cita del académico

Manuel Dannemann:

‘En el caso de Los Cuatro Huasos, sin

duda podemos decir que expresan

artísticamente un repertorio que han

obtenido de diferentes instancias.

Algunas son familiares, otras fueron

tomadas de textos escritos, o de

informantes. Los Cuatro Huasos

entregan ese repertorio con una

determinada manera de expresión para

dirigirse a un público muy amplio, y esa

forma tenía que ser muy bien lograda,

de manera que cautivase a cualquier

auditorio y que no se quedase en

cuestiones de carácter local y reducido.

Surgió, entonces, esta búsqueda para

entregar a un gran público un repertorio

con un determinado estilo que pudiese

considerarse chileno, pero que, de algún

modo es el estilo de Los Cuatro Huasos’

(p.75).

Concluimos, entonces, que el estilo de este

libro, es coherente con el del grupo al que

rinde tributo; por su rigor, su afecto sincero

por nuestras raíces y su disposición a darlas

a conocer. Por sobre todo, son muchas voces

chilenas las que laten tanto en esas preciosas

tonadas tan difíciles de encontrar pero tan

fáciles de admirar, como en el análisis y relato

del que nos da cuenta este libro, engrosado

con una  detallada y bien explicada discografía

que se agradece en un país en que la norma

es dejar al patrimonio musical librado a la

suerte del olvido, el desorden y la confusión.

Marisol García

David Ponce. 2008. Prueba de Sonido.

Primeras historias del rock en Chile (1956-

1984). Santiago: Ediciones B Chile, S.A.

El destacado periodista David Ponce, que goza

de un bien ganado prestigio por sus artículos

d e  p ren sa  y  c om o  co -ed i to r  d e

musicapopular.cl, La enciclopedia de la música

chilena en Internet, plasma en este libro, que

supera largamente las 400 páginas, una historia

del rock hecho por artistas chilenos entre 1956

y 1984.

El trabajo está estructurado a la manera de un

diccionario enciclopédico pero que no obedece

a un orden alfabético, sino que se rige

cronológicamente. Contiene un “preámbulo”

y nueve capítulos donde va dando cuenta de

los hechos.

En el “Preámbulo o indicios” nos cuenta  como

la orquesta Huambaly, de origen jazzístico

pero liderando las bandas de música tropical

a mitad de la década de los 50, debe ponerse

atenta a los avances del rock and roll y para

no quedar marginada graba los primeros discos

de rock and roll  realizados en Chile, en 1956.

Luego se van sucediendo, de manera

cronológica los nueve capítulos que completan

la obra.

En el primero, que llama “Ancestros”, sitúa

al movimiento conocido como nueva ola,

partiendo desde fines de 1956 con William

Reb y los Rock Kings, Harry Shaw (sic) y los

Truenos para continuar con The Ramblers,

Peter Rock, Pat Henry y sus Diablos Azules,

Luis Dimas y sus Twisters, Red Juniors, Los

Rockers, Los Blue Splendor, Los Tigres y

Oscar Arriagada y los Dixon, abarcando parte

de los años 60 en su contenido fundamental.

El segundo capítulo se denomina “Coléricos”

y abarca el resto de los años 60, dedicado a

Los Mac’s, Los Jockers, Los Picapiedras, Los

Vidrios Quebrados, Beat 4,  Larks, Sacros,

Los Sonny’s, The Apparition, Hawks, Los

Masters, Los Sicodélicos, Gaffas, Escombros,

Los Amigos de María, Aguaturbia. Aquí se da

cuenta de la ópera-rock, del go-go y otras

novedades de la época.

Le sigue el cápitulo 3, “Patronos”, que consiste

en material alusivo a los Blops, Congreso, Los

Jaivas, Angel Parra, los festivales de Viña y

el productor Freddy Saint-Jean.

El exhaustivo libro continúa con otros 6

capítulos que detallo:

4. “Silvestres”: Kissing Spell, Embrujo,

Congregación, Música de Jardín, Frutos del

País, Manduka, En Busca del tiempo Perdido,

Lamariposa, La Costanera, Combo Xingú,

Panal, Almandina, Sol de Chile, Santa y su

Gente.

5. “Periféricos”: Teyker’s, Yerba Seca, Influjo,

Arena Movediza, Tumulto, Turbamulta, Cristal,

Rocío, Millantún, Andrés, Ernesto y Alejaica,

Poozitunga, Sol de Medianoche, Armando

Rigueros.

6. “Mutantes”: Los Trapos, Miel, Santiago,

Florcita Motuda, Imagen de Ensueño,

Espejismo, Leña Húmeda, Krill, Hecho en

Chile, Banda Metro.

7.  “Transilvestres”: Lucho Beltrán y la Banda

Azul Flotante, Agua, Llaima, Viento del Sur,

Miguel Piñera y Fusión Latina, Sol de

Medianoche.

8. “Metálicos”: Arrecife, Freed Back, Brain

Damage, Spectro, Turbo, Dorso, Chronos,

Panzer, Callejón Oscuro, Electroshock.

El último capítulo, 9, que cubre hasta 1984 y

la úl tima banda, aún en  ejercicio,

“Transeúntes”: Fusión, Lunallena, Quilín,

Amapola, Mantram, Cometa, Evolución, La

Banda del Gnomo, Bandhada, Ojo de Horus,

y Fulano.

El libro está basado en más de doscientas

entrevistas realizadas por David Ponce, entre

1999 y 2008,  a los protagonistas de la historia.

El autor aclara, en la introducción, que “los

documentos son escasos, la prensa dispersa y

la audición no siempre probable: de los casi

doscientos músicos o grupos revisados, menos

de la mitad grabó alguna clase de discos y

gran parte de esos registros está perdida o en
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calidad de rareza” (p.12). Por esta misma

razón, no todos los nombres que figuran a

partir de los años 70  resultan conocidos para

el lector común. La pregunta es ¿cual es la

importancia de incluir, en esta historia del

rock, a alguien que ni siquiera grabó un disco

o cuyo vago recuerdo de su fugaz paso por la

escena ya se ha evaporado, tal vez debido a

su escaso aporte?  Mirado desde otro ángulo,

esta misma situación nos permite tener una

oportunidad única para acceder al testimonio

de ciertos músicos que pasaron brevemente

por la escena del rock chileno y conocer algo

más de una historia que es bastante enredada,

que en muchos casos  no es necesariamente

rock, sino una fusión de elementos que mezclan

el rock and roll, la balada, el canto nuevo, la

música tropical, el pop y el folklore, si bien

es cierto que hacia mitad de los años 60

aparecen conjuntos que cantan solamente en

inglés, generalmente covers de los ídolos

históricos del rock and roll y de las bandas

inglesas que estaban tan de moda,

despreciando, por cierto,  a sus colegas de la

nueva ola por cantar en castellano. Como dice

Héctor Sepúlveda, de Los Vidrios Quebrados:

“En Chile predominaba la cultura

folklórica y eso nos hizo darnos cuenta

de que buscábamos otra cosa. El español

estaba muy asociado a música comercial,

a Nueva Ola, y lo que nos gustaba venía

de Inglaterra. Naturalmente salía así. No

teníamos un punto de referencia acá, ni

en los grupos ni en la televisión” (p. 83).

El estilo de escritura del autor es bastante

lejano a lo que se podría considerar un texto

académico. Escribe a la manera periodística,

lo que le permite mantener la frescura del

diálogo con sus interlocutores, sin censurar el

lenguaje original empleado por ellos, el cual

resulta bastante divertido de leer, aunque ciertas

expresiones “sin filtro” podrían molestar a los

lectores más refinados, como por ejemplo, las

de Eric Franklin, de Los Mac’s, sobre ciertos

trucos de grabación de su LP Go-Go / 22: “Si

ahora lo escuchas, vamos, te cagas de la risa.

Pero para ese tiempo estaba de puta madre”

(p. 71). Se refiere a un efecto inventado de

público. Agrega: “Llevamos a unas niñas al

estudio para que metieran ruido”, para dar la

sensación de una presentación con público.

Digamos de paso que ni el repertorio de Los

Mac’s es novedoso para 1966, año de la

grabación: se trata de covers que se remontan

incluso a Buddy Holly, Gene Vincent  y Chuck

Berry, de  finales de los años 50, ni tampoco

el “truco” de una grabación de público

participante, cosa ya antigua, escuchada en

las grabaciones de Gary U.S. Bonds,  y también

de Joey Dee y los Starliters, ídolos del twist,

que sí grababan con sonido de ambiente real

desde el Peppermint Lounge, en 1961. Un par

de años después, en Chile,  para las grabaciones

de “Corazón de melón” y “Si tuviera un

martillo” en los covers de Fresia Soto, se usó

una banda sonora que da la ilusión de público

real.

Pese a que ya estamos más que alertados de

errores graves, desde el mismo comienzo del

libro, su lectura va fluyendo de manera fácil

y atractiva, dejándonos llevar hacia adelante

pese a las muchas lucecitas rojas que se van

encendiendo.

La información que entregan los artistas

entrevistados por Ponce, tiene, por haber sido

ellos mismos los actores de la historia, un

valor especial. Sin embargo, no siempre la

mente recuerda fielmente los hechos. Algunos

informantes, particularmente los de  la primera

parte de la historia, que concierne a los años

50 y los tempranos 60, no parecen hacer una

entrega absolutamente  fidedigna. En algunos

casos, la mente, involuntariamente va

cambiando las cosas, las fechas, los lugares,

y es lo que ocurre aquí, más de alguna vez.
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Varios errores “históricos”, desgraciadamente,

ya están incorporados en libros anteriores, de

otros autores, y se van  repitiendo con cada

nuevo trabajo que aparece. Este no es

precisamente el que se dedique a corregirlos.

También hay confusiones conceptuales tanto

de algunos entrevistados, como también del

autor. Para verificar la fidelidad de un relato

hablado, éste debería ser siempre cotejado con

la documentación histórica, de prensa, de los

propios discos en este caso, práctica no usada

aquí como sistema. El problema es que este

mismo texto se va a transformar, en el futuro,

en un documento histórico y consultado como

tal. Reiterando que el libro entrega una amplia

información, que abarca, además, como ningún

otro anterior sobre el tema, un tiempo

cronológico tan amplio y que nos ofrece la

riqueza de la fuente humana original, hay

varias inexactitudes históricas, algunas de las

cuales, las más graves, voy a detallar, con el

único fin de que no sigan multiplicándose en

trabajos por venir, y para que no sirvan de una

mala base de consulta para las generaciones

posteriores.

1. En el preámbulo, “Indicios”, se presenta a

la orquesta Huambaly como anticipándose a

la era del rock en Chile, con sus dos rock and

rolls grabados en 1957 y 1958: “Huambaly

rock” y “El rock del mono”. Habría que agregar

un tercer item que no considera el libro,

“Valparaíso rock”. Huambaly era una orquesta

cuyos integrantes habían crecido haciendo jazz

y que por razones comerciales y por qué no,

de gusto personal derivarían a la música

tropical. Era, en esencia, una orquesta bailable,

que tocaba cha cha cha, merengue, merecumbé,

mambo, bolero, intercalando uno que otro

número de Glenn Miller o de otras Big Bands.

No resulta extraño entonces que, para ponerse

al día, agregaran, eventualmente, un par de

rocks a su repertorio, lo que de ninguna manera

la convierte en orquesta pionera del rock en

Chile. Es un hecho simplemente anecdótico y

que no está enlazado con nada de lo que ocurrió

después. A propósito, es interesante destacar

que fue la orquesta de Federico Ojeda la

primera en grabar rock and roll en Chile, y

fue justamente con un cover del gran éxito del

momento, Rock around the clock, al cual le

siguió el “Rock de don Fede”, del propio

Federico Ojeda. También, un hecho

circunstancial que no significa para nada el

inicio del rock and roll en nuestro país.

2. Entre los “ancestros”, figuran ligados a los

inicios de la nueva ola, William Reb y sus

Rock Kings y Harry Shaw (sic) y sus Truenos,

que habrían actuado, haciendo rock and roll

desde 1956.  Efectivamente, William Reb -el

periodista y actor Williams Rebolledo, más

recordado por sus intervenciones en el

programa radial Radiotanda- fue el auténtico

pionero del rock and roll en Chile actuando

profusamente en radio, con su conjunto Los

Rock Kings. Sin embargo, su carrera musical

sería breve y no alcanzaría a grabar disco

alguno. En 1958 ya había desaparecido de la

escena y todavía hay un gran vacío hasta lo

que se considera el inicio de la nueva ola. En

el libro se dice que participó en shows junto

a Los Cinco Latinos. Sin embargo, este notable

conjunto argentino debutó en Chile en 1959,

un año después de que William Reb había

dejado de cantar, por lo cual es imposible que

hayan estado en un mismo escenario.

En cuanto a  Harry Show -y no “Shaw” como

se le llama en el libro- se afirma que nadie

conoció su verdadero nombre. La información

está aquí: Iván Fuentes Rojas. Si bien es cierto

que existen ciertos testimonios de sus

actuaciones en Valparaíso a fines de los años

50, no llegaría a grabar sino recién en 1963,

cuando Odeon publica tres discos 45 cuya

temática principal es el twist y es en estas

grabaciones donde aparece acompañado por

sus Truenos, además de la orquesta de Luis

Barragán en una de ellas. La realidad histórica

es que Harry Show no fue una figura influyente

en Chile, ni como pionero del rock ni como

antecesor de la nueva ola.
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3. En la página 24, del capítulo “Ancestros”,

David Ponce, recogiendo el recuerdo de

Agustín Fernández, sugiriendo que se está

hablando del primer disco de Elvis Presley en

Chile, se aventura a decir que Don Roy, como

director de RCA Victor, “sólo se atrevió a

editar a Presley  en el lado B de un single del

cantante melódico Perry Como, con la muy

inofensiva Magic moments en el lado A”.

Esta aseveración es totalmente errónea. Es

cierto que RCA chilena publicó, en noviembre

de 1956 un disco 45 single con “No seas cruel”

- Don’t Be Cruel, éxito mundial de Elvis

Presley, pero en su lado A que compartió el

disco con una canción de Perry Como, que

fue la que se puso en el lado B, pero que no

era “Momentos mágicos” sino “Algo invisible

me protege”/ Somebody Up There Likes Me,

disco 45 single RCA Victor que lleva el número

94-0082. Para entonces, RCA había publicado

varios discos de Presley, luego de su primera

presencia en Chile en un LP llamado Exitos y

Estrellas Norteamericanas (CML-3006)

aparecido alrededor de Marzo de 1956, donde

figura la sensacional performance de Presley

de Good Rockin’ Tonight. Luego, antes de

junio estaba a la venta su primer 45 Extended

Play (CME-65) con cuatro canciones, entre

ellas su gran suceso “Hotel nostálgico”/

Heartbreak Hotel, y un par de discos 78,

antecediendo a un LP de 10” que apareció

poco después, ese mismo año. Con

respecto a  Magic Moments (Hal David-Burt

Bacharach), es una canción muy posterior,

que data de 1958 y que fue un gran éxito de

Perry Como, sin mediar canción alguna de

Presley que estuviese involucrada.

4. En la página 44, también del capítulo

“Ancestros”, refiriéndose a Peter Rock, el

autor del libro afirma que  “... en 1959 el

adolescente lanzó el single Nena no me importa

/ Algo pasó que son versiones para Baby I

Don’t Care y Something Happened, de Elvis

Presley y Paul Anka. Un rock and roll y una

balada romántica”.

La documentación histórica, recogida en

informaciones de las revistas Ecran, Mi Vida

y Eva, testimonian que Peter Rock hizo su

primera grabación para RCA Victor a fines de

julio de 1960, la que incluye las canciones

aludidas. Radiomanía, en su número de agosto

de 1960, confirma este hecho, incluyendo a

toda página la publicidad del primer disco de

Peter Rock, presentándolo como “El rey de

los coléricos”. Si uno revisa, además, la

discografía oficial del sello ABC-Paramount

-la casa discográfica de Anka en esa época-

verá que Something Happened fue recién

publicada por primera vez en los Estados

Unidos alrededor de marzo de 1960 y alcanza

su techo -Nº 41- en los charts de Billboard,

hacia junio de ese año. La versión de Peter

Rock, con la orquesta y coro de René Calderón

es copia fiel de la versión de Anka, que tiene

arreglos de Don Costa. Resulta difícil de creer

que se haya podido hacer un cover de un disco

todavía inexistente.

5. El libro, ordenadamente da cuenta de los

diversos integrantes de los conjuntos que

consulta, con los cambios habidos

cronológicamente. Es así que en la página 40,

siempre en el capítulo “Ancestros”, con

respecto a Luis Dimas y sus Twisters, figuran

los integrantes de Los Twisters entre 1961-

1966, agregando a “otros integrantes”, entre

los cuales figuran Saúl San Martín, Panchito

Cabrera y Arturo Ravello, entre otros.

Los nombrados jamás fueron integrantes de

Los Twisters. Sí, estuvieron en la primera

grabación de Luis Dimas, de 1961, cuyo

número fuerte era un cover del éxito de Chubby

Checker,  Let’s Twist Again. Sin embargo, el

maestro San Martín se involucra en el disco

como director musical del sello Philips,

tocando el piano y dirigiendo el conjunto que

acompaña a Dimas y no como “un Twister”.
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El resto, son músicos de estudio, preferidos

por el sello que, equivocadamente, no tenía

confianza en los jovencitos que integraban

Los Twisters, quienes desde el segundo disco

de Dimas serán sus  acompañantes

permanentes.

6. En la página 55, todavía del capítulo

“Ancestros”, aparecen Los Rockets, mal

ubicados en esa sección del libro ya que

pertenecen a una muy tardía nueva ola. Estos

músicos nacen bajo la influencia del shake y

la música surf, y tienen como modelos a The

Beach Boys y principalmente a The Shadows,

los notables músicos británicos que

acompañaban a Cliff Richard pero que tenían

su propia vena instrumental. El más grande

éxito de Los Rockets fue “Playa solitaria”,

una balada en el estilo de Sleep walk /

“Sonambulismo”, con una guitarra solística

de notables vibratos y glissandi. El libro dice:

“La conexión playera será consagrada con el

mayor éxito Rocket: el single Playa solitaria,

escrito para el grupo por el surfista y músico

neozelandés John Devlin (también autor de la

citada Romance) a su paso por Chile”.

Efectivamente, John Devlin era neozelandés

y fue un notable intérprete de rock and roll,

famosísimo en su país, a comienzos de los

años 60, por sus covers de las grandes figuras

norteamericanas. Posteriormente se estableció

en Australia y mantuvo una conexión con

Inglaterra, desarrollando una gran actividad

como compositor y productor. Lonely Beach

fue grabado por The Charades para la RCA

Victor australiana en 1964, y fue ese el disco

que el productor Camilo Fernández le entregó

a Los Rockets, para hacer un cover

prácticamente textual. John Devlin nunca

estuvo en Chile, no le dedicó esa pieza a Los

Rockets y es muy probable que jamás se haya

enterado del cover que ellos hicieron.

7. En la página 109, refiriéndose al conjunto

Los amigos de María, mal ubicados en el

capítulo “Coléricos”, se refiere al contacto que

tuvieron con el cantante norteamericano Dean

Reed, a quien acompañaron en el disco “Somos

los revolucionarios”, en 1970. Afirma que lo

llamaban en su patria el “Elvis rojo”, por sus

simpatías con la izquierda. La verdad es que

ese apelativo a Reed es bastante reciente, luego

de su trágica muerte en 1986 en Alemania del

este. En 1970 no era una figura conocida en

su país. Un documental realizado hace poco

tiempo lleva por título The Red Elvis, un

nombre inimaginable en la época en que Dean

Reed se reunió con Los amigos de María. En

esta misma página el autor del libro señala

que uno de los integrantes de este conjunto

era llamado “Oscar Chaquiri Segovia (batería),

bautizado por el bajista a raíz de su parecido

con el actor George Shakiris (sic) en la película

Zorba el griego, de 1964”.

Es necesario aclarar que George Chakiris -así

se escribe en realidad- nunca actuó en la

película Zorba el griego, la cual  tuvo como

principales protagonistas a Anthony Quinn y

Alan Bates. Chakiris fue conocido por su rol

magistral en Amor sin barreras/ West Side

Story (1962) la película con música de Leonard

Bernstein que se ha convertido en uno de los

hitos en la historia del cine musical.

Para quienes vivimos esa época, nos

desconcierta que el concepto de “colérico” sea

atribuido a generaciones que ya estaban en

otro momento de la historia, como Los Rockets,

o Los amigos de María. El término “colérico”

fue aplicado, ya hacia fines de 1959 a los fans

de los pretty faces, Paul Anka, Neil Sedaka,

entre otros, y a los primeros nuevaoleros. De

hecho, como ya está dicho, el anuncio del

primer disco de Peter Rock, publicado en

agosto de 1960 en la revista Radiomanía, lo

presenta como “El rey de los coléricos”.

Llama la atención la omisión de figuras

chilenas demasiado importantes de la década
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de los 60, entre ellas Danny Chilean y The

Carr Twins, figuras consulares de la nueva

ola. Así también nos extraña la ausencia de

Los Bric a Brac y del Clan 91.

La suma de errores que se han acumulado

prematuramente hacen que uno dude en seguir

avanzando en el libro, porque su texto deja de

dar confianza a quien conoce algo del tema,

ya sea por haber vivido la época o,

simplemente, por estar bien informado. Sin

embargo, si uno continúa adelante, apreciará

una serie de hechos desconocidos, reales o

mitificados, pero que son simpáticos de leer

y que contribuyen a enriquecer nuestro

conocimiento -si aceptamos dejarnos llevar

por una cierta complicidad frente a una

información no necesariamente fidedigna-

sobre el desarrollo del rock y sus mezclas con

otros estilos en la producción de conjuntos

chilenos que han estado activos en los años

70 y 80, algunos de los cuales siguen en la

escena. Pero, si realmente vamos a ser

implacables con los entrevistados de esta

historia, cuando leemos que uno de ellos dice:

Lo primero que me llamó la atención en

guitarra de rock fue Little Richard: Tutti Frutti

era lo máximo” (p. 85), simplemente no

podemos aceptarlo. Little Richard jamás tocó

la guitarra, y en la época en que grabó Tutti

Frutti la banda que lo acompañaba ni siquiera

tenía guitarra. Little Richard tocaba piano, y

su conjunto tenía 4 saxos, bajo eléctrico y

batería.

La galería de fotos que ocupa las últimas 28

páginas del libro constituye un gran aporte.

Presenta imágenes de gran valor histórico, de

excelente definición, muchas de ellas en color.

Lamentamos que también en esta sección se

reitere el error cronológico sobre el primer

disco de Peter Rock y que Harry Show

aparezca nuevamente como Harry “Shaw”.

La portada del libro, basada en la carátula del

disco de Angel Parra Canciones funcionales

(1969) da testimonio de las excepcionales

ideas del diseñador gráfico Vicente Larrea.

Su conexión con el mundo del rock de aquellos

años tiene que ver más que nada con la

“psicodelia” de fines de los 60.

Oscar Ohlsen
Instituto de Música

Pontificia Universidad Católica de Chile

Compositor
Universidad de La Serena
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misma premisa textual u organológica.

Las seis primeras canciones del disco, pese a

su individualidad de Opus, presentan rasgos

comunes, tanto en el carácter (y procedencia)

de los textos escogidos como en la adecuación

musical a la semanticidad de los mismos. Se

trata de seis lieder, claramente expresionistas

en cuanto a estilo. Adjetivadas por el piano,

la orquesta de cuerdas o un conjunto más

heterogéneo, como en La espera inútil Op.

100 (1994), las líneas melódicas de la voz

resaltan por su homogeneidad respecto de la

variada escritura instrumental, favoreciendo

la intención del compositor de hacer

íntegramente inteligible el contenido literario.

La textura se muestra como discontinua, lo

mismo que el tempo y la dinámica de cada

una de las obras, prevaleciendo la idea de un

recitativo permanente, según los hallazgos de

la Seconda Prattica y la adecuación poema-

música en el drama wagneriano.

Este conjunto de rasgos, fuertemente

identifica bles con una estétic a finalmente

romántica, si bien empapan todavía las Cuatro

canciones de cuna Op. 132 (2007), súbitamente

se ven reemplazados en las Jugarretas Op.

110 (1998) por otros más próximos a un perfil

neoclásico. La textura es ahora invariablemente

homorrítmica y el impulso expresivo resulta

absolutamente homogéneo, pudiendo volverse

h as t a  a t o s i g a n t e  e n  su  c ará c t e r

permanentemente sarcástico.

También pueden apreciarse como neoclásicos

los trozos pianísticos reunidos bajo el título

de Siete secuelas para piano Op. 120 (2001).

Redactadas de acuerdo a una sintaxis más bien

tradicional y utilizando el instrumento sin

mayores pretensiones que las de establecer un

virtuoso  discurso, estas secuelas deben su

nombre y su unidad al hecho de provenir de

65

respecto del título o concepto del disco, sino

a errores y neglige ncias que lindan en lo

ortográfic o. Espero  sinceramente que una

nueva y ojala pronta publicación de Ramírez

se halle, a todo nivel, de acuerdo al manifiesto

trabajo sensible en cada una de sus

composiciones.

Gabriel Gálvez Silva
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la fragmentación de una obra originalmente

mayor.

Efectivamente desbordantes de obsesión, hasta

extremos si se quiere violentos, los Preludios

obsesivos Op. 131 (2007) se muestran como

un desarrollo del impulso virtuoso contenido

en las Secuelas . A juicio del auditor  que

suscribe, es en estas piezas breves y

profundamente intensas, donde se manifiesta

de mejor modo la musicalidad del compositor,

estableciéndose una auténtica relación entre

lenguaje y virtuosismo, resignificándose el

uso tradicional del piano para volverlo mero

instrumento de la ges tuali dad requer ida.

Los aspec tos interpretativos  del  traba jo

reseñado son satisfactorios, llegando a ser

notables en el caso del Coro Femenino de la

PUCV y de la Orquesta  de Cuerdas de la

misma institución, conjuntos dirigidos

respectivamente por Boris y Pablo Alvarado.

Quizá, y pese a todo su talento y entrega, las

mayores debilidades estén relacionadas al

trabajo de la soprano Paula Elgueta, sobre

exigida en algunas regiones agudas de

canciones como Balada Op. 122 (2002) o El

amor que calla Op. 88 (1991). La labor del

pianista Manuel Montero está muy bien, si

bien es cierto que las obras por él ejecutadas

son altamente demandantes, pudiendo

augurarse una futura interpretación más madura

y precisa de las mismas.

Para terminar, me reser vo un comentario

lamentablemente infaltable y necesario: es

absolu tamente injusto que un artista  de la

trayectoria de Hernán Ramírez publique un

CD con un diseño y diagramación tan precarios

y defectuosos como el que presenta el aquí

reseñado. Y no me refiero sólo a aspectos más

o menos subjetivos como son el trabajo de arte

o la ya menciona da ausencia de claridad

sonidos tenutos que invitan a la pausa. El uso

de los armónicos del instrumento acústico

resulta de especial interés.

FRROTT(a), de Sebastián de Larraechea, es

una pieza basada en el concepto de células o

unidades musicales que se van expandiendo

y desarrollando a medida que transcurre la

música, lo que refleja claramente su carácter

y origen dramático. En esta obra, el rol de la

electrónica es sutil, casi de fondo, en claro

contraste con la obra anterior, Zikkus-V, y con

la que le sigue, El Instante Oblicuo. Destaca

en la pieza la utilización de líneas de retraso

con material presentado en forma anterior,

creando zonas de carácter canónico y alto

contrapunto, recurso que no se explora en las

otras obras del disco.

El Instante Oblicuo, de Andrés Ferrari, que

cierra el disco, es quizás la pieza más ambiciosa

en términos de la utilización de la electrónica

como un medio de interacción y contraste con

un instrumento acústico. En ciertos instantes,

la electrónica y el violoncello se funden en un

nuevo instrumento, cosa que no sucede en el

resto del disco. La variedad de recursos y

sonoridades utilizadas es claramente mayor

en este caso. Sin embargo, justamente por este

motivo, la obra resulta un poco ajena y extraña

en el cont exto global de la producció n.

Claramente, el final resulta el lugar  más

adecuado para esta obra.

En resumen, esta notable producción da cuenta

de la gran riqueza y variedad disponibles en

el repertorio para violonce llo y medios

electrónicos generado en nuestro país en los

últimos  años  y sin duda, invita a nuevos

compositores e intérpretes a seguir explorando

esta singular confi guració n musical , que

explora tradición y nuevas tecn ologías.

Rodrigo F. Cádiz
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cantaran tonadas y cuecas era como muy mal

visto”. Se aprende, también, sobre los locales

antiguamente más famosos para ver y escuchar

música en vivo, y las páginas del relato nos

detallan la graciosa letra chica que abultaba

esos contratos, como los pagos de mil pesos

por noche más una apetecida botella de whisky;

no por integrante, sino que por grupo. Se habla

de luchas pequeñas, a escala familiar, y de

logros históricos que merecerían gran difusión,

como el hecho de que Los Cuatro Huasos

hay an s i do  lo s  pr i meros  a r t is ta s

latinoamericanos en llegar a la televisión de

Estados Unidos, en 1939 vía NBC. Del mismo

modo, el par de fotos de Los Cuatro Huasos

tocando junto a Walt Disney merece página

completa en el improbable registro de nuestra

antigua farándula. Cuenta El Mercurio del 17

de diciembre de 1942:

‘Hasta cuecas bailó durante su estadía

en Chile Walt Disney, el creador del

mayor imperio de la entretención infantil.

El dibujante visitó Santiago, Viña del

Mar y Valparaíso dando muestras de

buen humor al bailar cueca y sumarse a

la actuaci ón del  grupo Los Cuatro

Huasos que participaron en los

homenajes en su honor’ (p. 59).

La imagen que acompaña la crónica muestra

a un estadounidense enfiestado, guitarra en

pier na y pañuelo en mano. Sabemos por

Historia social de la música popular en Chile,

1890-1950 (Juan Pablo González y Claudio

Rolle, Ediciones Universidad Católica de Chile,

2005) que el real izad or llegaba al país

preparando material para un largometraje de

dibujos animados en torno a Latinoamérica.

“A pesar de visitar Chile en su gira continental

y conocer de cerca las tradiciones criollas,

Disney no incluyó la música ni las costumbres

huasas en Saludos, amigos, prefiriendo los

mundos andino y gaucho” (p. 42).

Planeta Minimal, 2007. Guitarra Eléctrica

Chilena SXX – SXXI . Valpara íso: Cantera

Producciones, Fondo para el Fomento de la

Música.

Obras: Carlos Zamora: Tres Visiones de un

Sikuris Atacameño (adaptación Ernesto

Muñoz/ Rolando Cori: Dos trozos para

Guitarra (adaptación Ismael Cortez) / Tomás

Lefever: Tres invenciones para Cuarteto de

Cuerdas (adaptación Andrés Rivera) / Paul

Hernánde z: Tres Cuadros sobre El Cerro

Barón (Plaza de los Vidrios (Mirador),

Ascensor Barón y Pasaje Astorga) / Francisco

Pardo: Minimawinka / Cristián Galarce:

ReCuerdas II / Daniel Díaz: Contrapunteado/

Cristián López: Es tu Danza / Eduardo Cáceres:

Kónkonpas Eléutrikaz / Boris Alvarado: Kotó.

Intérpretes. Guitarras: Andrés Rivera, Felipe

Rivera, Ernesto Muñoz, Claudio Ramírez,

Juan Concha, Julio Valdés, Esteban Agosín,

Víctor Fabio, Giancarlo Scavola, Sebastián

Villar, Maximiliano Cerda, Francisco Pardo,

Pamela Rique lme. Bajos: Fresc ia Belmar,

Diego Vega. Director: Ismael Cortez.

Realizo la siguiente reseña desde el plano de

artista visual y como auditor melómano. En

compositor respecto a la interacción entre

instrumentos acústicos y electrónica y el grado

de cohesión que logra entre ambos dominios.

El orden escogido para los tracks del disco

refuerza aún más esta idea.

La primera pieza, I would prefer not (2007),

del compositor Juan Pablo Abalo, es una obra

de mucho virtuosismo, característica que no

resulta un impedimento para la notable

ejecución de Celso López. Una de las cosas

que llama la atención en esta composición es

un marcado contraste entre el virtuosismo y

agilidad del instrumento acústico en

comparación con la calma, sutileza y poca

ambición de la parte electrónica. No se percibe

un real  con trapun to entre instrumen to y

electrónica -como sucede en otras piezas

incluidas en el disco-  sino que esta última

cumple un rol más bien de acompañamiento

y de resaltar ciertas características de la parte

acústica.

En la siguiente obra, Aydécq, Antonio Carvallo

nos presenta una interacción entre el

violonce llo y la electrónica un poco más

equilibrada. La obra utiliza como eje principal

de articulación diversas técnicas extendidas

del instrumento. Recién transcurridos un poco

más de dos minutos aparece el primer sonido

realizado de forma tradicional, al frotar el arco

por las  cuerdas  del violonc ello. La par te

electrónica interactúa de manera interesante

con ciertos gestos presentes en la obra como

por ejemplo el ricochet o notas “glisadas”.

En Zikkus -V, de Daniel  Osorio, la part e

elec trónica claramente  asume un rol más

protagónico en comparación con las obras

anteriores . De hec ho,  la obra comienza

solamente con sonidos electrónicos, que se

presentan gradualmente has ta crecer  en

intens idad y dar paso a una sección más

instrumental. Al transcurrir de la música se

presentan zonas donde predominan sonidos

cortos y de gran actividad versus zonas de

compositor respecto a la interacción entre

instrumentos acústicos y electrónica y el grado

de cohesión que logra entre ambos dominios.

El orden escogido para los tracks del disco

refuerza aún más esta idea.

La primera pieza, I would prefer not (2007),

del compositor Juan Pablo Abalo, es una obra

de mucho virtuosismo, característica que no

resulta un impedimento para la notable

ejecución de Celso López. Una de las cosas

que llama la atención en esta composición es

un marcado contraste entre el virtuosismo y

agilidad del instrumento acústico en

comparación con la calma, sutileza y poca

ambición de la parte electrónica. No se percibe

un real  con trapun to entre instrumen to y

electrónica -como sucede en otras piezas

incluidas en el disco-  sino que esta última

cumple un rol más bien de acompañamiento

y de resaltar ciertas características de la parte

acústica.

En la siguiente obra, Aydécq, Antonio Carvallo

nos presenta una interacción entre el

violonce llo y la electrónica un poco más

equilibrada. La obra utiliza como eje principal

de articulación diversas técnicas extendidas

del instrumento. Recién transcurridos un poco

más de dos minutos aparece el primer sonido

realizado de forma tradicional, al frotar el arco

por las  cuerdas  del violonc ello. La par te

electrónica interactúa de manera interesante

con ciertos gestos presentes en la obra como

por ejemplo el ricochet o notas “glisadas”.

En Zikkus -V, de Daniel  Osorio, la part e

elec trónica claramente  asume un rol más

protagónico en comparación con las obras

anteriores . De hec ho,  la obra comienza

solamente con sonidos electrónicos, que se

presentan gradualmente has ta crecer  en

intens idad y dar paso a una sección más

instrumental. Al transcurrir de la música se

presentan zonas donde predominan sonidos

cortos y de gran actividad versus zonas de

Hernán Ramírez. 2008. Canciones con textos

de Gabriela Mistral. Obras para piano.  CD,

Santiago: Fondo para el Fomento de la Música

Nacional.

Obras: La espera inútil Op. 100 (1994) /

Nocturno Op. 80 (1987) / Balada Op. 122

(2002)/ Cima Op. 74 (1985) / El amor que

calla Op. 88 (1991) / Miedo Op. 133 (2007)/

Cuatro canciones de cuna Op. 132 (2007) /

Jugarretas Op. 110 (1998) / Siete secuelas

para piano Op.  120 (2001)  / Preludios

obsesivos Op. 131 (2007).

Varios intérpretes. Producción general: Hernán

Ramírez. Editado y masterizado por CDpro.

Grabación y mezcla: J. Francisco León, enero-

marzo 2008. Diagramación: Cristian Poblete.

Las compos iciones  conteni das en el CD

reseñado pueden ser  adjetivadas como

estilística mente “eclécticas”.  Es frecuente

hallarse con este término en la historia musical

de Occidente, en especial cuando se hace

referencia a la música escrita entre guerras,

así como también a la compuesta bajo criterios

surgidos en la postmodernidad.

La tradición de la composición en Chile abunda

en ejemplos histór icos califi cables  como

eclécticos, encubriéndose muchas veces, bajo

la selectividad que el concepto supone, una

auténtica indeterminación de estilo o aún de

lenguaje, dependiente todavía de los vaivenes

estéticos y poéticos de la Europa indecisa entre

las corrientes restauradoras del lenguaje tonal,

como el neoclasicismo, y las herederas del

roman ticismo alem án, revolucio nar ias  y

tendientes a la novedad.

Al parecer, todo esto ya es pasado, si se atiende

a la inminente abolición de todo lenguaje y a

la correspondiente autonomía compositiva,

afincada con fuerza creciente tras  las

vanguardias históricas y asumida con entereza

por muchísimos creadores de hoy,

especia lmente los provenientes de países

jóvenes como el nuestro, afortunadamente

más libres del peso que acarrea la historia. Por

esta razón, porque el eclecticismo es pasado,

es que la audición del CD aquí reseñado puede

sorprende r. Efectivame nte reúne músicas

estilísticamente disímile s, con vocaciones

expresivas distintas. Este eclecticismo llama

la atención y no provoca mayores problemas

sino has ta cuando se perci be la relativ a

ambigüedad conceptual del disco. No se trata

de un trabajo antológico, ni tampoco de una

publ icac ión unif icada por cr iter ios

compositivos o por un orgánico específico.

Incluso hasta el título del CD puede resultar

de difícil lectura debido a la poca claridad de

la diagramación. Las obras reunidas son, no

obstante, fácilmente clasificables en cuanto a

género; por un lado están los lieder, todos

escritos sobre textos mistralianos, y por otro

las piezas dedicadas al piano, herederas de la

characterstüke romántica. Las canciones se

pueden dividir a su vez entre aquellas libres,

identificada cada una con un número particular

de Opus y las agrupadas serialmente, bajo una
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Celso López. [2008]. Celso López. Cello &

Electrónica. CD, Santiago: Consejo Nacional

de la Cultura y las Artes.

Obras: Juan Pablo Abalo:  I would prefer not/

Antonio Carvallo: Aydécq, / Daniel Osorio:

Zikkus-V  / Sebastián de Larraechea:

FRROTT(a ), / Andrés Ferrari: El Instante

Oblicuo.

En términos de su presentación física destaca

su diseño sobrio y elegante, pero hay ciertos

detalles que llaman la atención. En primer

lugar no queda claro cual es el título del disco,

si es que tiene uno. Pareciera ser Celso López.

Cello & Electrónica. Sin embargo, al abrir el

CD, aparece en la primera página el rótulo

Celso López. [2008]. Celso López. Cello &

Electrónica. CD, Santiago: Consejo Nacional

de la Cultura y las Artes.

Obras: Juan Pablo Abalo:  I would prefer not/

Antonio Carvallo: Aydécq, / Daniel Osorio:

Zikkus-V  / Sebastián de Larraechea:

FRROTT(a ), / Andrés Ferrari: El Instante

Oblicuo.

En términos de su presentación física destaca

su diseño sobrio y elegante, pero hay ciertos

detalles que llaman la atención. En primer

lugar no queda claro cual es el título del disco,

si es que tiene uno. Pareciera ser Celso López.

Cello & Electrónica. Sin embargo, al abrir el

CD, aparece en la primera página el rótulo

Zikkus-V, el cual corresponde a una de las

obras contenidas en la producción, presentado

de una forma que sugiere un título o al menos

un subtítulo. Es confuso si eso es así o si esta

pieza tiene alguna importancia especial en el

contexto de la producción global. Ambiguo

nítidamente.

Si bien el registro contiene una presentación

del compositor Alejandro Guarello, no incluye

una introducción o motivación del propio

intérprete, cosa que considero importante en

un traba jo en el cual todas las obras son

interpretadas por la misma persona. También

se echa de menos la información sobre los

años de composición  de las obras – salvo en

un caso- y una lista  de los tracks con sus

respectivas duraciones de más fácil acceso,

por ejemplo en la contraportada.

En una primera audición, resalta claramente

la capacidad de interpretación y de adaptación

de Celso López a distintos contextos, ideas y

espacios sonoros. Las obras varían desde el

alto virtuosismo instrumental hasta obras de

carácter más bien minimalista,  y desde la

utilización sutil y casi etérea de los recursos

electr ónicos  has ta expresiones donde la

electrónica deci didament e asume un rol

protagónico. Sin embargo, la ejecución de

Celso López resulta impecab le,  de una

sonoridad casi cristalina en los pasajes de

exigencia y de un misterio y opacidad notables

en las secciones más oscuras y escondidas de

la música.

Tal como Alejandro Guarello resalta en la

presentación, destaca también la juventud y

divers idad de los compo sitores chilen os

involucrados, como asimismo la utilización

de la electrónica en todas las obras presentes,

aunque en diversos grados y roles. Esto resulta

muy interesante al escuchar el disco completo

como una  unidad, al poder comparar y

contrastar  la forma de pensar de cada
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contrastar  la forma de pensar de cada

C O M E N T A R I O S  /  L I B R O S 71 72
C O M E N T A R I O S  /  G R A B A C I O N E S

Instituto de Música
Pontificia Universidad Católica de Chile

este CD encontré un interesante aporte a la

música nacional en el que se plasma una rica

y variada dimensión acústica para la guitarra

y bajo eléctrico.

En el año 2007, gracias al aporte del Fondo

para el Fomento de la Música Nacional  se

lanzó el disco Guitarra Eléctrica Chilena

S.XX-S.XXI, primer CD del proyecto musical

Planeta Mínimal. Según me informó Ismael

Cortez, gestor y director, la historia de este

poco usual conjunto se origina en el año  2003

al interi or de la Universidad Católica de

Valparaíso. El dominio de la guitarra eléctrica,

su interés por el rock progresivo, junto con su

participación en Guitar Craft Seminars con

Robert Fripp y la formación académica de

Cortez, lo motivan a adaptar piezas musicales

de renombrados compositores contemporáneos

como Heitor Villalobos, Steve Reich, Terry

Riley, Philip Glass, Bela Bartok, Leo Brouwer

y el chi leno Boris Alvarado ent re otros.

El repertorio, inicialmente minimalista, definirá

el nombre de este ensamble, que actualmente

consta de catorce guitarras y cuatro bajos. Esta

singular agrupación de instrumentos produce

una riqueza y sutileza sonora que demuestra

gran dominio y sensibilidad, tanto al momento

de adaptación de las obras escogidas como en

la ejecución de sus intérpretes. Planeta Mínimal

se const ituye así como uno de los pocos

ensambles de guitarra y bajo eléct ricos

permanente y activo en Latinoamérica.

En este CD se real iza una heterogéne a

selección de compositores nacionales que

incluye algunos autores con trayectoria y otros

emergentes, abarcando así las últimas

generaciones de creadores con diversas y sutiles

tendencias musicales.

El disco se inicia con obras adaptadas de tres

autores de renombre con los que se

ejemplificaría el siglo XX. El primero, Carlos

Zamora y su obra Tres Visiones de un Sikuris

Atacameño (1999), originalmente escrita para

orquesta de cuerdas, está adaptada

notablemente por Ernesto Muñoz quien, en

sus distintas y contrastantes secciones, logra

transmitir la raíz folclórica andina con una

var iada sonoridad, coloridas  gui tar ras y

armonías cristalinas. En segundo lugar, la obra

de Rolando Cori, Dos trozos para Guitarra

(1979) (Moderado; Agitado) adaptada por

Ismael  Cortez, comienza con un sonido

bastante clásico, que destaca la melodía -en

el “Moderado”- para luego, sin perder este

último rasgo, matizar con acordes e

intensidades más propios de la guitarra eléctrica

-en el “Agit ado”-.  Ritmos sincop ados  y

silencios abruptos caracterizan estas dos breves

composiciones. Para la última de las

adaptac iones se escoge la obra de Tomás

Lefever, Tres invenciones para Cuarteto de

Cuerdas (1950), en adaptación de Andrés

Rivera quien, aprovecha ndo  los recurs os

contrapuntísticos y de carácter que ofrecen

cada una de ellas –Muy Lento, Allegretto y

Muy Vivo [Crisis del sujeto]-, le proporciona

una fuerza y sonido metálico, con intensidades

y punteos duros.

A partir del track 7, en la segunda parte que

podríamos denominar del siglo XXI, se agrupa

la mayor cantidad de autores y obras bastante

nuevas, del 2004 y el grueso del 2007, quienes

ejemplifican las nuevas sonoridades que son

de interés para nuestros compositores

nacionales.

Se inicia con la notable obra de Paul

Hernández, Tres Cuadros sobre El Cerro Barón

(2007);  por ejemplo, en el primer cuadro,

“Plaza de vidrios (Mirador)”, se expresa con

gran claridad la economía de medios propios

del minimalismo, en este caso principalmente

melódicos. Paulatinamente logra una variedad

colorística que, una vez que llega a un gran

crescendo  y   complej idad sonora,

constituyéndose en un breve climax, se

deconstruye en una atmósfera etérea.

Destacan también Minimawinka (2007) de

Francisco Pardo, quién se inspira en los sonidos

mapuches y compone una pieza en la que

aprovecha el  contraste del juego polirrítmico

inicial y final con la melódica y reiterativa

sección central. ReCuerdas II (2007)  de

Cristián Galarce es una obra más experimental

que logra una densidad ambiental y textural,

suma de la combinatoria de melodías,

armonías, efectos y la presencia de la voz,

como un continuum siempre sobre la vocal

“a”.

La pieza Contrapunteado (2006) de Daniel

Díaz explora una cara más noise; comienza

entre golpes en la caja del instrumento y slaps

que van dando paso a la melodía que se

superpone y contrapuntea con otras

intervenciones en distintos planos,  los que

van tomando gran presencia hasta desarticular

el esbozo melódico.

La obra Es tu Danza (2007) de Cristián López

es de mayor duración que las anteriores e

incluye vocalizaciones, diversos efectos  y

distorsiones en los instrumentos, los que en

conjunto y en diferentes medidas van

construyendo tramas y atmósferas de distintas

prof undidades y colores . Cont rastante es

Kónkonpas Eléutrikaz (2007) de Eduardo

Cáceres, quien construye una pieza con un

sonido más eléctrico el que fluctúa entre lo

rockero y lo jazzístico.

Kotó (2004) de Boris Alvarado es la última

obra y la más larga del disco, esta pieza se

estructur a mediante la suma de diver sos

acordes los que se van superponiendo

lentamente hasta lograr un equilibrio melódico,

para luego deconstruirse y volver a articular

breves  pasajes melódicos escalonad os y

superpuestos, produciendo una variedad de

ambientes.

En cuanto al diseño de la gráfica del CD, se

hace bastante coherente la carátula de corte

minimalista, pero en su interior es menos clara

esta postura, quedando en un esquema más

tradicional acumulando en  exceso las

fotografías de los músicos en las 2 paginas

centrales del cuade rnillo. Faltó realzar y

compatibilizar de manera gráfica la sonoridad

que se desprende en términos generales de la

música que contiene.

Por último, en el plano de los referentes, es

interesante encont rar  algunas  técnicas  o

recursos como los de Steve Reich, quien

construye escalo nadam ente  y superpone

distintos planos sonoros, o la experimentación

de la guitarra por  parte de Robert Fripp.

También se recuerda a Glenn Branca, Fred

Frith, Marc Ribot, Bill Frisell  o Philip Glass

 entr e otros,  con los cuales  y más  se ha

construido en parte este ensamble nacional.

En síntesis, mediante este CD se concentran

5 años de trabajo y desarrollo de un proyecto

original, con el cual se busca fomentar la

creación y la difusión de la nueva música

chilena, tanto para los compositores como

para los guitarristas y bajistas eléctricos. Se

busca además generar una cercanía a una

audiencia masiva.  Planeta Minimal  se

conforma entonces en un atractivo espacio

creativo y de gran proyección.

Jorge Padilla A.

Artista Visual
Pontificia Universidad Católica de Chile

Eugenio Rengifo y Catalina Rengifo.2008.

Los Cuatro Huasos. Alma de la tradición y

del tiempo. Santiago: Editorial Catalonia:

SCD.

Sabemos lo mucho que le cuesta a Chile

llevarse bien con su memoria histórica, pero

intuyo que en pocas áreas se añora tanto el

ejercicio del registro como en nuestra música.

Una prensa muchas veces negligente, una

institu cionalidad cultura l que ha puesto a

nuestra canción por debajo de otras formas

creativas, y un sistema discográfico precario,

entre otras razones, hacen que cueste

muchísimo llevar una cuenta justa y rigurosa

de quiénes han animado nuestra música o de

cómo es que lo han hecho. La de Catalina y

Eugenio Rengifo es precisamente el tipo de

iniciativa que va marcando la huella de una

solución.

El interés por un grupo no tiene por qué ser

puramente biográfico. Se busca en este tipo

de investigaciones también claves sobre los

antecedentes y referentes que puedan explicar

la música que hoy se hace en nuestro país. El

libro Los Cuatro Huasos. Alma de la tradición

y del tiempo es hábil en ofrecer esas claves y

establecer relaciones. Incluso si se desconoce

el aporte musical de este conjunto en

específico, éste es un libro necesario por cómo

ilustra sobre las bases en las que se asentó

luego el canto “de huasos”, pero también la

incipiente industria de estrellas musicales en

el país. No es que Los Cuatro Huasos puedan

enmarcarse, necesariamente, en el esquema

pop hoy impuesto por los medios de

comunicación, pero sí alumbra los primeros

atisbos locales de fanaticada, de exposición

masiva,  de fama fuera  del propio control .

Un hacendado peruano llevó al grupo desde

Lima, donde ofrecían conciertos, a su gran

casa en las montañas. “El administrador de la

hacienda”, contó Jorge Bernales a la

publicación Desfile, del 7 de marzo de 1967.

‘Era un gringo que se entusiasmó tanto

con nosotros que decidió raptarnos :

quería que siguiéramos cantando toda

la noche para él solito. Cuando le hicimos

ver que teníamos que irnos, se puso

furioso y sacó revolver. <De aquí no

sale nadie>, vociferaba […]. Menos mal

que el whisky le había echado a perder

la puntería. Si no, capaz que nos hace

cantar tonadas a balazo limpio’ (p. 42).

Entre anécdotas como la anterior, el libro va

iluminando el sistema de trabajo musical para

los conjuntos de la época. Es elocuente, por

ejemplo, su relato sobre los rígidos roles de

género que en algún momento constriñeron la

interpretación de la tonada. Raquel Barros

recuerda el apor te del grupo como “una

recuperación del hombre cantando para la

entretención […]. Esto de que los hombres
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Tal como en esa fiesta de recepción en el fundo

Santa Ana de Quilicura, recorremos con este

libro salones de hotel y de casonas, bambalinas

de teatros desaparecidos y auditorios perdidos

de radio. Nuestra memoria de chilena curiosa

va agregando piezas visuales y cronológicas

de enorme valor, enriquecidas al final con una

de esas discografías detalladas y confiables

que tanto pero tanta utilidad nos significan a

quienes trabajamos con la información. Pero

no es éste sólo un libro de datos ni de orden

informativo, sino que se acomoda, mejor,

como una compilación de voces chilenas.

Voces familiares y cercanas, voces entendidas

y especializadas, voces de admiradores y voces

de testigos. Voces que merecerían estar más

presentes en nuestro debate cultural, y que

Catalina y Eugenio Rengifo han tenido la

sabiduría de buscar y exponer en toda su

riqueza y diversidad.

Tomemos, por ejemplo, cuánto puede

enseñarnos apenas una cita del académico

Manuel Dannemann:

‘En el caso de Los Cuatro Huasos, sin

duda podemos deci r que expresan

artísticamente un repertorio  que han

obtenido de diferentes instancias .

Algunas son familiares, otras fueron

tomadas de textos escritos, o de

informantes. Los Cuatro Huasos

entregan ese repertorio con una

determinada manera de expresión para

dirigirse a un público muy amplio, y esa

forma tenía que ser muy bien lograda,

de manera que cautivase a cualquier

auditorio y que no se quedase en

cuestiones de carácter local y reducido.

Surgió, entonces, esta búsqueda para

entregar a un gran público un repertorio

con un determinado estilo que pudiese

considerarse chileno, pero que, de algún

modo es el estilo de Los Cuatro Huasos’

(p.75).

Concluimos, entonces, que el estilo de este

libro, es coherente con el del grupo al que

rinde tributo; por su rigor, su afecto sincero

por nuestras raíces y su disposición a darlas

a conocer. Por sobre todo, son muchas voces

chilenas las que laten tanto en esas preciosas

tonadas tan difíciles de encontrar pero tan

fáciles de admirar, como en el análisis y relato

del que nos da cuenta este libro, engrosado

con una  detallada y bien explicada discografía

que se agradece en un país en que la norma

es dejar al patrimonio musical librado a la

suerte del olvido, el desorden y la confusión.

Marisol García

Dav id Ponce.  2008.  Prueba de Sonido.

Primeras historias del rock en Chile (1956-

1984). Santia go: Edicio nes B Chile , S.A.

El destacado periodista David Ponce, que goza

de un bien ganado prestigio por sus artículos

d e  p ren sa  y  c om o  co -ed i to r  d e

musicapopular.cl, La enciclopedia de la música

chilena en Internet, plasma en este libro, que

supera largamente las 400 páginas, una historia

del rock hecho por artistas chilenos entre 1956

y 1984.

El trabajo está estructurado a la manera de un

diccionario enciclopédico pero que no obedece

a un orden alfabético, sino que se rige

cronológicamente. Contiene un “preámbulo”

y nueve capítulos donde va dando cuenta de

los hechos.

En el “Preámbulo o indicios” nos cuenta  como

la orquesta Huambaly, de origen jazzístico

pero liderando las bandas de música tropical

a mitad de la década de los 50, debe ponerse

atenta a los avances del rock and roll y para

no quedar marginada graba los primeros discos

de rock and roll  realizados en Chile, en 1956.

Luego se van sucediendo, de manera

cronológica los nueve capítulos que completan

la obra.

En el primero, que llama “Ancestros”, sitúa

al movimiento conocido como nueva ola,

partiendo desde fines de 1956 con William

Reb y los Rock Kings, Harry Shaw (sic) y los

Truenos para continuar con The Ramblers,

Peter Rock, Pat Henry y sus Diablos Azules,

Luis Dimas y sus Twisters, Red Juniors, Los

Rockers, Los Blue Splendor, Los Tigres y

Oscar Arriagada y los Dixon, abarcando parte

de los años 60 en su contenido fundamental.

El segundo capítulo se denomina “Coléricos”

y abarca el resto de los años 60, dedicado a

Los Mac’s, Los Jockers, Los Picapiedras, Los

Vidrios Quebrados, Beat 4,  Larks, Sacros,

Los Sonny’s, The Apparition, Hawks, Los

Masters, Los Sicodélicos, Gaffas, Escombros,

Los Amigos de María, Aguaturbia. Aquí se da

cuenta de la ópera-rock, del go-go y otras

novedades de la época.

Le sigue el cápitulo 3, “Patronos”, que consiste

en material alusivo a los Blops, Congreso, Los

Jaivas, Angel Parra, los festivales de Viña y

el productor Freddy Saint-Jean.

El exhaustivo libro continúa con otros 6

capítulos que detallo:

4. “Silvestres”: Kissing Spell, Embrujo,

Congregación, Música de Jardín, Frutos del

País, Manduka, En Busca del tiempo Perdido,

Lamariposa, La Costanera, Combo Xingú,

Panal, Almandina, Sol de Chile, Santa y su

Gente.

5. “Periféricos”: Teyker’s, Yerba Seca, Influjo,

Arena Movediza, Tumulto, Turbamulta, Cristal,

Rocío, Millantún, Andrés, Ernesto y Alejaica,

Poozitunga, Sol de Medianoche, Armando

Rigueros.

6. “Mutantes”: Los Trapos, Miel, Santiago,

Florcita Motuda, Imagen de Ensueño,

Espejismo, Leña Húmeda, Krill, Hecho en

Chile, Banda Metro.

7.  “Transilvestres”: Lucho Beltrán y la Banda

Azul Flotante, Agua, Llaima, Viento del Sur,

Miguel Piñera y Fusión Latina, Sol de

Medianoche.

8. “Metálicos”: Arrecife, Freed Back, Brain

Damage, Spectro, Turbo, Dorso, Chronos,

Panzer, Callejón Oscuro, Electroshock.

El último capítulo, 9, que cubre hasta 1984 y

la úl tima banda, aún en  ejercicio,

“Transeúntes”: Fusión, Lunallena, Quilín,

Amapola, Mantram, Cometa, Evolución, La

Banda del Gnomo, Bandhada, Ojo de Horus,

y Fulano.

El libro está basado en más de doscientas

entrevistas realizadas por David Ponce, entre

1999 y 2008,  a los protagonistas de la historia.

El autor aclara, en la introducción, que “los

documentos son escasos, la prensa dispersa y

la audición no siempre probable: de los casi

doscientos músicos o grupos revisados, menos

de la mitad grabó alguna clase de discos y

gran parte de esos registros está perdida o en
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calidad de rareza” (p.12). Por esta misma

razón, no todos los nombres que figuran a

partir de los años 70  resultan conocidos para

el lector común. La pregunta es ¿cual es la

importancia de incluir, en esta historia del

rock, a alguien que ni siquiera grabó un disco

o cuyo vago recuerdo de su fugaz paso por la

escena ya se ha evaporado, tal vez debido a

su escaso aporte?  Mirado desde otro ángulo,

esta misma situación nos permite tener una

oportunidad única para acceder al testimonio

de ciertos músicos que pasaron brevemente

por la escena del rock chileno y conocer algo

más de una historia que es bastante enredada,

que en muchos casos  no es necesariamente

rock, sino una fusión de elementos que mezclan

el rock and roll, la balada, el canto nuevo, la

música tropical, el pop y el folklore, si bien

es cierto que hacia mitad de los años 60

aparecen conjuntos que cantan solamente en

inglés, generalmente covers de los ídolos

históricos del rock and roll y de las bandas

inglesas que estaban tan de moda,

despreciando, por cierto,  a sus colegas de la

nueva ola por cantar en castellano. Como dice

Héctor Sepúlveda, de Los Vidrios Quebrados:

“En Chile predominaba la cultura

folklórica y eso nos hizo darnos cuenta

de que buscábamos otra cosa. El español

estaba muy asociado a música comercial,

a Nueva Ola, y lo que nos gustaba venía

de Inglaterra. Naturalmente salía así. No

teníamos un punto de referencia acá, ni

en los grupos ni en la televisión” (p. 83).

El estilo de escritura del autor es bastante

lejano a lo que se podría considerar un texto

académico. Escribe a la manera periodística,

lo que le permite mantener la frescura del

diálogo con sus interlocutores, sin censurar el

lenguaje original empleado por ellos, el cual

resulta bastante divertido de leer, aunque ciertas

expresiones “sin filtro” podrían molestar a los

lectores más refinados, como por ejemplo, las

de Eric Franklin, de Los Mac’s, sobre ciertos

trucos de grabación de su LP Go-Go / 22: “Si

ahora lo escuchas, vamos, te cagas de la risa.

Pero para ese tiempo estaba de puta madre”

(p. 71). Se refiere a un efecto inventado de

público. Agrega: “Llevamos a unas niñas al

estudio para que metieran ruido”, para dar la

sensación de una presentación con público.

Digamos de paso que ni el repertorio de Los

Mac’s es novedoso para 1966, año de la

grabación: se trata de covers que se remontan

incluso a Buddy Holly, Gene Vincent  y Chuck

Berry, de  finales de los años 50, ni tampoco

el “truco” de una grabación de público

participante, cosa ya antigua, escuchada en

las grabaciones de Gary U.S. Bonds,  y también

de Joey Dee y los Starliters, ídolos del twist,

que sí grababan con sonido de ambiente real

desde el Peppermint Lounge, en 1961. Un par

de años después, en Chile,  para las grabaciones

de “Corazón de melón” y “Si tuviera un

martillo” en los covers de Fresia Soto, se usó

una banda sonora que da la ilusión de público

real.

Pese a que ya estamos más que alertados de

errores graves, desde el mismo comienzo del

libro, su lectura va fluyendo de manera fácil

y atractiva, dejándonos llevar hacia adelante

pese a las muchas lucecitas rojas que se van

encendiendo.

La información que entregan los artistas

entrevistados por Ponce, tiene, por haber sido

ellos mismos los actores de la historia, un

valor especial. Sin embargo, no siempre la

mente recuerda fielmente los hechos. Algunos

informantes, particularmente los de  la primera

parte de la historia, que concierne a los años

50 y los tempranos 60, no parecen hacer una

entrega absolutamente  fidedigna. En algunos

casos, la mente, involuntariamente va

cambiando las cosas, las fechas, los lugares,

y es lo que ocurre aquí, más de alguna vez.
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Varios errores “históricos”, desgraciadamente,

ya están incorporados en libros anteriores, de

otros autores, y se van  repitiendo con cada

nuevo trabajo que aparece. Este no es

precisamente el que se dedique a corregirlos.

También hay confusiones conceptuales tanto

de algunos entrevistados, como también del

autor. Para verificar la fidelidad de un relato

hablado, éste debería ser siempre cotejado con

la documentación histórica, de prensa, de los

propios discos en este caso, práctica no usada

aquí como sistema. El problema es que este

mismo texto se va a transformar, en el futuro,

en un documento histórico y consultado como

tal. Reiterando que el libro entrega una amplia

información, que abarca, además, como ningún

otro anterior sobre el tema, un tiempo

cronológico tan amplio y que nos ofrece la

riqueza de la fuente humana original, hay

varias inexactitudes históricas, algunas de las

cuales, las más graves, voy a detallar, con el

único fin de que no sigan multiplicándose en

trabajos por venir, y para que no sirvan de una

mala base de consulta para las generaciones

posteriores.

1. En el preámbulo, “Indicios”, se presenta a

la orquesta Huambaly como anticipándose a

la era del rock en Chile, con sus dos rock and

rolls grabados en 1957 y 1958: “Huambaly

rock” y “El rock del mono”. Habría que agregar

un tercer item que no considera el libro,

“Valparaíso rock”. Huambaly era una orquesta

cuyos integrantes habían crecido haciendo jazz

y que por razones comerciales y por qué no,

de gusto personal derivarían a la música

tropical. Era, en esencia, una orquesta bailable,

que tocaba cha cha cha, merengue, merecumbé,

mambo, bolero, intercalando uno que otro

número de Glenn Miller o de otras Big Bands.

No resulta extraño entonces que, para ponerse

al día, agregaran, eventualmente, un par de

rocks a su repertorio, lo que de ninguna manera

la convierte en orquesta pionera del rock en

Chile. Es un hecho simplemente anecdótico y

que no está enlazado con nada de lo que ocurrió

después. A propósito, es interesante destacar

que fue la orquesta de Federico Ojeda la

primera en grabar rock and roll en Chile, y

fue justamente con un cover del gran éxito del

momento, Rock around the clock, al cual le

siguió el “Rock de don Fede”, del propio

Federico Ojeda. También, un hecho

circunstancial que no significa para nada el

inicio del rock and roll en nuestro país.

2. Entre los “ancestros”, figuran ligados a los

inicios de la nueva ola, William Reb y sus

Rock Kings y Harry Shaw (sic) y sus Truenos,

que habrían actuado, haciendo rock and roll

desde 1956.  Efectivamente, William Reb -el

periodista y actor Williams Rebolledo, más

recordado por sus intervenciones en el

programa radial Radiotanda- fue el auténtico

pionero del rock and roll en Chile actuando

profusamente en radio, con su conjunto Los

Rock Kings. Sin embargo, su carrera musical

sería breve y no alcanzaría a grabar disco

alguno. En 1958 ya había desaparecido de la

escena y todavía hay un gran vacío hasta lo

que se considera el inicio de la nueva ola. En

el libro se dice que participó en shows junto

a Los Cinco Latinos. Sin embargo, este notable

conjunto argentino debutó en Chile en 1959,

un año después de que William Reb había

dejado de cantar, por lo cual es imposible que

hayan estado en un mismo escenario.

En cuanto a  Harry Show -y no “Shaw” como

se le llama en el libro- se afirma que nadie

conoció su verdadero nombre. La información

está aquí: Iván Fuentes Rojas. Si bien es cierto

que existen ciertos testimonios de sus

actuaciones en Valparaíso a fines de los años

50, no llegaría a grabar sino recién en 1963,

cuando Odeon publica tres discos 45 cuya

temática principal es el twist y es en estas

grabaciones donde aparece acompañado por

sus Truenos, además de la orquesta de Luis

Barragán en una de ellas. La realidad histórica

es que Harry Show no fue una figura influyente

en Chile, ni como pionero del rock ni como

antecesor de la nueva ola.
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3. En la página 24, del capítulo “Ancestros”,

David Ponce, recogiendo el recuerdo de

Agustín Fernández, sugiriendo que se está

hablando del primer disco de Elvis Presley en

Chile, se aventura a decir que Don Roy, como

director de RCA Victor, “sólo se atrevió a

editar a Presley  en el lado B de un single del

cantante melódico Perry Como, con la muy

inofensiva Magic moments en el lado A”.

Esta aseveración es totalmente errónea. Es

cierto que RCA chilena publicó, en noviembre

de 1956 un disco 45 single con “No seas cruel”

- Don’t Be Cruel, éxito mundial de Elvis

Presley, pero en su lado A que compartió el

disco con una canción de Perry Como, que

fue la que se puso en el lado B, pero que no

era “Momentos mágicos” sino “Algo invisible

me protege”/ Somebody Up There Likes Me,

disco 45 single RCA Victor que lleva el número

94-0082. Para entonces, RCA había publicado

varios discos de Presley, luego de su primera

presencia en Chile en un LP llamado Exitos y

Estrellas Norteamericanas (CML-3006)

aparecido alrededor de Marzo de 1956, donde

figura la sensacional performance de Presley

de Good Rockin’ Tonight. Luego, antes de

junio estaba a la venta su primer 45 Extended

Play (CME-65) con cuatro canciones, entre

ellas su gran suceso “Hotel nostálgico”/

Heartbreak Hotel, y un par de discos 78,

antecediendo a un LP de 10” que apareció

poco después, ese mismo año. Con

respecto a  Magic Moments (Hal David-Burt

Bacharach), es una canción muy posterior,

que data de 1958 y que fue un gran éxito de

Perry Como, sin mediar canción alguna de

Presley que estuviese involucrada.

4. En la página 44, también del capítulo

“Ancestros”, refiriéndose a Peter Rock, el

autor del libro afirma que  “... en 1959 el

adolescente lanzó el single Nena no me importa

/ Algo pasó que son versiones para Baby I

Don’t Care y Something Happened, de Elvis

Presley y Paul Anka. Un rock and roll y una

balada romántica”.

La documentación histórica, recogida en

informaciones de las revistas Ecran, Mi Vida

y Eva, testimonian que Peter Rock hizo su

primera grabación para RCA Victor a fines de

julio de 1960, la que incluye las canciones

aludidas. Radiomanía, en su número de agosto

de 1960, confirma este hecho, incluyendo a

toda página la publicidad del primer disco de

Peter Rock, presentándolo como “El rey de

los coléricos”. Si uno revisa, además, la

discografía oficial del sello ABC-Paramount

-la casa discográfica de Anka en esa época-

verá que Something Happened fue recién

publicada por primera vez en los Estados

Unidos alrededor de marzo de 1960 y alcanza

su techo -Nº 41- en los charts de Billboard,

hacia junio de ese año. La versión de Peter

Rock, con la orquesta y coro de René Calderón

es copia fiel de la versión de Anka, que tiene

arreglos de Don Costa. Resulta difícil de creer

que se haya podido hacer un cover de un disco

todavía inexistente.

5. El libro, ordenadamente da cuenta de los

diversos integrantes de los conjuntos que

consulta, con los cambios habidos

cronológicamente. Es así que en la página 40,

siempre en el capítulo “Ancestros”, con

respecto a Luis Dimas y sus Twisters, figuran

los integrantes de Los Twisters entre 1961-

1966, agregando a “otros integrantes”, entre

los cuales figuran Saúl San Martín, Panchito

Cabrera y Arturo Ravello, entre otros.

Los nombrados jamás fueron integrantes de

Los Twisters. Sí, estuvieron en la primera

grabación de Luis Dimas, de 1961, cuyo

número fuerte era un cover del éxito de Chubby

Checker,  Let’s Twist Again. Sin embargo, el

maestro San Martín se involucra en el disco

como director musical del sello Philips,

tocando el piano y dirigiendo el conjunto que

acompaña a Dimas y no como “un Twister”.
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El resto, son músicos de estudio, preferidos

por el sello que, equivocadamente, no tenía

confianza en los jovencitos que integraban

Los Twisters, quienes desde el segundo disco

de Dimas serán sus  acompañantes

permanentes.

6. En la página 55, todavía del capítulo

“Ancestros”, aparecen Los Rockets, mal

ubicados en esa sección del libro ya que

pertenecen a una muy tardía nueva ola. Estos

músicos nacen bajo la influencia del shake y

la música surf, y tienen como modelos a The

Beach Boys y principalmente a The Shadows,

los notables músicos británicos que

acompañaban a Cliff Richard pero que tenían

su propia vena instrumental. El más grande

éxito de Los Rockets fue “Playa solitaria”,

una balada en el estilo de Sleep walk /

“Sonambulismo”, con una guitarra solística

de notables vibratos y glissandi. El libro dice:

“La conexión playera será consagrada con el

mayor éxito Rocket: el single Playa solitaria,

escrito para el grupo por el surfista y músico

neozelandés John Devlin (también autor de la

citada Romance) a su paso por Chile”.

Efectivamente, John Devlin era neozelandés

y fue un notable intérprete de rock and roll,

famosísimo en su país, a comienzos de los

años 60, por sus covers de las grandes figuras

norteamericanas. Posteriormente se estableció

en Australia y mantuvo una conexión con

Inglaterra, desarrollando una gran actividad

como compositor y productor. Lonely Beach

fue grabado por The Charades para la RCA

Victor australiana en 1964, y fue ese el disco

que el productor Camilo Fernández le entregó

a Los Rockets, para hacer un cover

prácticamente textual. John Devlin nunca

estuvo en Chile, no le dedicó esa pieza a Los

Rockets y es muy probable que jamás se haya

enterado del cover que ellos hicieron.

7. En la página 109, refiriéndose al conjunto

Los amigos de María, mal ubicados en el

capítulo “Coléricos”, se refiere al contacto que

tuvieron con el cantante norteamericano Dean

Reed, a quien acompañaron en el disco “Somos

los revolucionarios”, en 1970. Afirma que lo

llamaban en su patria el “Elvis rojo”, por sus

simpatías con la izquierda. La verdad es que

ese apelativo a Reed es bastante reciente, luego

de su trágica muerte en 1986 en Alemania del

este. En 1970 no era una figura conocida en

su país. Un documental realizado hace poco

tiempo lleva por título The Red Elvis, un

nombre inimaginable en la época en que Dean

Reed se reunió con Los amigos de María. En

esta misma página el autor del libro señala

que uno de los integrantes de este conjunto

era llamado “Oscar Chaquiri Segovia (batería),

bautizado por el bajista a raíz de su parecido

con el actor George Shakiris (sic) en la película

Zorba el griego, de 1964”.

Es necesario aclarar que George Chakiris -así

se escribe en realidad- nunca actuó en la

película Zorba el griego, la cual  tuvo como

principales protagonistas a Anthony Quinn y

Alan Bates. Chakiris fue conocido por su rol

magistral en Amor sin barreras/ West Side

Story (1962) la película con música de Leonard

Bernstein que se ha convertido en uno de los

hitos en la historia del cine musical.

Para quienes vivimos esa época, nos

desconcierta que el concepto de “colérico” sea

atribuido a generaciones que ya estaban en

otro momento de la historia, como Los Rockets,

o Los amigos de María. El término “colérico”

fue aplicado, ya hacia fines de 1959 a los fans

de los pretty faces, Paul Anka, Neil Sedaka,

entre otros, y a los primeros nuevaoleros. De

hecho, como ya está dicho, el anuncio del

primer disco de Peter Rock, publicado en

agosto de 1960 en la revista Radiomanía, lo

presenta como “El rey de los coléricos”.

Llama la atención la omisión de figuras

chilenas demasiado importantes de la década
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de los 60, entre ellas Danny Chilean y The

Carr Twins, figuras consulares de la nueva

ola. Así también nos extraña la ausencia de

Los Bric a Brac y del Clan 91.

La suma de errores que se han acumulado

prematuramente hacen que uno dude en seguir

avanzando en el libro, porque su texto deja de

dar confianza a quien conoce algo del tema,

ya sea por haber vivido la época o,

simplemente, por estar bien informado. Sin

embargo, si uno continúa adelante, apreciará

una serie de hechos desconocidos, reales o

mitificados, pero que son simpáticos de leer

y que contribuyen a enriquecer nuestro

conocimiento -si aceptamos dejarnos llevar

por una cierta complicidad frente a una

información no necesariamente fidedigna-

sobre el desarrollo del rock y sus mezclas con

otros estilos en la producción de conjuntos

chilenos que han estado activos en los años

70 y 80, algunos de los cuales siguen en la

escena. Pero, si realmente vamos a ser

implacables con los entrevistados de esta

historia, cuando leemos que uno de ellos dice:

Lo primero que me llamó la atención en

guitarra de rock fue Little Richard: Tutti Frutti

era lo máximo” (p. 85), simplemente no

podemos aceptarlo. Little Richard jamás tocó

la guitarra, y en la época en que grabó Tutti

Frutti la banda que lo acompañaba ni siquiera

tenía guitarra. Little Richard tocaba piano, y

su conjunto tenía 4 saxos, bajo eléctrico y

batería.

La galería de fotos que ocupa las últimas 28

páginas del libro constituye un gran aporte.

Presenta imágenes de gran valor histórico, de

excelente definición, muchas de ellas en color.

Lamentamos que también en esta sección se

reitere el error cronológico sobre el primer

disco de Peter Rock y que Harry Show

aparezca nuevamente como Harry “Shaw”.

La portada del libro, basada en la carátula del

disco de Angel Parra Canciones funcionales

(1969) da testimonio de las excepcionales

ideas del diseñador gráfico Vicente Larrea.

Su conexión con el mundo del rock de aquellos

años tiene que ver más que nada con la

“psicodelia” de fines de los 60.

Oscar Ohlsen

Instituto de Música
Pontificia Universidad Católica de Chile

Compositor
Universidad de La Serena
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misma premisa textual u organológica.

Las seis primeras canciones del disco, pese a

su individualidad de Opus, presentan rasgos

comunes, tanto en el carácter (y procedencia)

de los textos escogidos como en la adecuación

musical a la semanticidad de los mismos. Se

trata de seis lieder, claramente expresionistas

en cuanto a estilo. Adjetivadas por el piano,

la orquesta de cuerdas o un conjunto más

heterogéneo, como en La espera inútil Op.

100 (1994), las líneas melódicas de la voz

resaltan por su homogeneidad respecto de la

variada escritura instrumental, favoreciendo

la intención del compositor de hacer

íntegramente inteligible el contenido literario.

La textura se muestra como discontinua, lo

mismo que el tempo y la dinámica de cada

una de las obras, prevaleciendo la idea de un

recitativo permanente, según los hallazgos de

la Seconda Prattica y la adecuación poema-

música en el drama wagneriano.

Este conjunto de rasgos, fuertemente

identifica bles con una estétic a finalmente

romántica, si bien empapan todavía las Cuatro

canciones de cuna Op. 132 (2007), súbitamente

se ven reemplazados en las Jugarretas Op.

110 (1998) por otros más próximos a un perfil

neoclásico. La textura es ahora invariablemente

homorrítmica y el impulso expresivo resulta

absolutamente homogéneo, pudiendo volverse

h as t a  a t o s i g a n t e  e n  su  c ará c t e r

permanentemente sarcástico.

También pueden apreciarse como neoclásicos

los trozos pianísticos reunidos bajo el título

de Siete secuelas para piano Op. 120 (2001).

Redactadas de acuerdo a una sintaxis más bien

tradicional y utilizando el instrumento sin

mayores pretensiones que las de establecer un

virtuoso  discurso, estas secuelas deben su

nombre y su unidad al hecho de provenir de
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respecto del título o concepto del disco, sino

a errores y neglige ncias que lindan en lo

ortográfic o. Espero  sinceramente que una

nueva y ojala pronta publicación de Ramírez

se halle, a todo nivel, de acuerdo al manifiesto

trabajo sensible en cada una de sus

composiciones.

Gabriel Gálvez Silva
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la fragmentación de una obra originalmente

mayor.

Efectivamente desbordantes de obsesión, hasta

extremos si se quiere violentos, los Preludios

obsesivos Op. 131 (2007) se muestran como

un desarrollo del impulso virtuoso contenido

en las Secuelas. A juicio del auditor  que

suscribe, es en estas piezas breves y

profundamente intensas, donde se manifiesta

de mejor modo la musicalidad del compositor,

estableciéndose una auténtica relación entre

lenguaje y virtuosismo, resignificándose el

uso tradicional del piano para volverlo mero

instrumento de la ges tuali dad requer ida.

Los aspec tos interpretativos  del  traba jo

reseñado son satisfactorios, llegando a ser

notables en el caso del Coro Femenino de la

PUCV y de la Orquesta  de Cuerdas de la

misma institución, conjuntos dirigidos

respectivamente por Boris y Pablo Alvarado.

Quizá, y pese a todo su talento y entrega, las

mayores debilidades estén relacionadas al

trabajo de la soprano Paula Elgueta, sobre

exigida en algunas regiones agudas de

canciones como Balada Op. 122 (2002) o El

amor que calla Op. 88 (1991). La labor del

pianista Manuel Montero está muy bien, si

bien es cierto que las obras por él ejecutadas

son altamente demandantes, pudiendo

augurarse una futura interpretación más madura

y precisa de las mismas.

Para terminar, me reser vo un comentario

lamentablemente infaltable y necesario: es

absolu tamente injusto que un artista  de la

trayectoria de Hernán Ramírez publique un

CD con un diseño y diagramación tan precarios

y defectuosos como el que presenta el aquí

reseñado. Y no me refiero sólo a aspectos más

o menos subjetivos como son el trabajo de arte

o la ya menciona da ausencia de claridad

sonidos tenutos que invitan a la pausa. El uso

de los armónicos del instrumento acústico

resulta de especial interés.

FRROTT(a), de Sebastián de Larraechea, es

una pieza basada en el concepto de células o

unidades musicales que se van expandiendo

y desarrollando a medida que transcurre la

música, lo que refleja claramente su carácter

y origen dramático. En esta obra, el rol de la

electrónica es sutil, casi de fondo, en claro

contraste con la obra anterior, Zikkus-V, y con

la que le sigue, El Instante Oblicuo. Destaca

en la pieza la utilización de líneas de retraso

con material presentado en forma anterior,

creando zonas de carácter canónico y alto

contrapunto, recurso que no se explora en las

otras obras del disco.

El Instante Oblicuo, de Andrés Ferrari, que

cierra el disco, es quizás la pieza más ambiciosa

en términos de la utilización de la electrónica

como un medio de interacción y contraste con

un instrumento acústico. En ciertos instantes,

la electrónica y el violoncello se funden en un

nuevo instrumento, cosa que no sucede en el

resto del disco. La variedad de recursos y

sonoridades utilizadas es claramente mayor

en este caso. Sin embargo, justamente por este

motivo, la obra resulta un poco ajena y extraña

en el cont exto global de la producció n.

Claramente, el final resulta el lugar  más

adecuado para esta obra.

En resumen, esta notable producción da cuenta

de la gran riqueza y variedad disponibles en

el repertorio para violonce llo y medios

electrónicos generado en nuestro país en los

últimos  años y sin duda, invita a nuevos

compositores e intérpretes a seguir explorando

esta singular confi guració n musical , que

explora tradición y nuevas tecn ologías.

Rodrigo F. Cádiz
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cantaran tonadas y cuecas era como muy mal

visto”. Se aprende, también, sobre los locales

antiguamente más famosos para ver y escuchar

música en vivo, y las páginas del relato nos

detallan la graciosa letra chica que abultaba

esos contratos, como los pagos de mil pesos

por noche más una apetecida botella de whisky;

no por integrante, sino que por grupo. Se habla

de luchas pequeñas, a escala familiar, y de

logros históricos que merecerían gran difusión,

como el hecho de que Los Cuatro Huasos

hay an s i do  lo s  pr i meros  a r t is ta s

latinoamericanos en llegar a la televisión de

Estados Unidos, en 1939 vía NBC. Del mismo

modo, el par de fotos de Los Cuatro Huasos

tocando junto a Walt Disney merece página

completa en el improbable registro de nuestra

antigua farándula. Cuenta El Mercurio del 17

de diciembre de 1942:

‘Hasta cuecas bailó durante su estadía

en Chile Walt Disney, el creador del

mayor imperio de la entretención infantil.

El dibujante visitó Santiago, Viña del

Mar y Valparaíso dando muestras de

buen humor al bailar cueca y sumarse a

la actuaci ón del  grupo Los Cuatro

Huasos que participaron en los

homenajes en su honor’ (p. 59).

La imagen que acompaña la crónica muestra

a un estadounidense enfiestado, guitarra en

pier na y pañuelo en mano. Sabemos por

Historia social de la música popular en Chile,

1890-1950 (Juan Pablo González y Claudio

Rolle, Ediciones Universidad Católica de Chile,

2005) que el real izad or llegaba al país

preparando material para un largometraje de

dibujos animados en torno a Latinoamérica.

“A pesar de visitar Chile en su gira continental

y conocer de cerca las tradiciones criollas,

Disney no incluyó la música ni las costumbres

huasas en Saludos, amigos, prefiriendo los

mundos andino y gaucho” (p. 42).

Planeta Minimal, 2007. Guitarra Eléctrica

Chilena SXX – SXXI. Valpara íso: Cantera

Producciones, Fondo para el Fomento de la

Música.

Obras: Carlos Zamora: Tres Visiones de un

Sikuris Atacameño (adaptación Ernesto

Muñoz/ Rolando Cori: Dos trozos para

Guitarra (adaptación Ismael Cortez) / Tomás

Lefever: Tres invenciones para Cuarteto de

Cuerdas (adaptación Andrés Rivera) / Paul

Hernánde z: Tres Cuadros sobre El Cerro

Barón (Plaza de los Vidrios (Mirador),

Ascensor Barón y Pasaje Astorga) / Francisco

Pardo: Minimawinka  / Cristián Galarce:

ReCuerdas II / Daniel Díaz: Contrapunteado/

Cristián López: Es tu Danza / Eduardo Cáceres:

Kónkonpas Eléutrikaz / Boris Alvarado: Kotó.

Intérpretes. Guitarras: Andrés Rivera, Felipe

Rivera, Ernesto Muñoz, Claudio Ramírez,

Juan Concha, Julio Valdés, Esteban Agosín,

Víctor Fabio, Giancarlo Scavola, Sebastián

Villar, Maximiliano Cerda, Francisco Pardo,

Pamela Rique lme. Bajos: Fresc ia Belmar,

Diego Vega. Director: Ismael Cortez.

Realizo la siguiente reseña desde el plano de

artista visual y como auditor melómano. En

compositor respecto a la interacción entre

instrumentos acústicos y electrónica y el grado

de cohesión que logra entre ambos dominios.

El orden escogido para los tracks del disco

refuerza aún más esta idea.

La primera pieza, I would prefer not (2007),

del compositor Juan Pablo Abalo, es una obra

de mucho virtuosismo, característica que no

resulta un impedimento para la notable

ejecución de Celso López. Una de las cosas

que llama la atención en esta composición es

un marcado contraste entre el virtuosismo y

agilidad del instrumento acústico en

comparación con la calma, sutileza y poca

ambición de la parte electrónica. No se percibe

un real  con trapun to entre instrumen to y

electrónica -como sucede en otras piezas

incluidas en el disco-  sino que esta última

cumple un rol más bien de acompañamiento

y de resaltar ciertas características de la parte

acústica.

En la siguiente obra, Aydécq, Antonio Carvallo

nos presenta una interacción entre el

violonce llo y la electrónica un poco más

equilibrada. La obra utiliza como eje principal

de articulación diversas técnicas extendidas

del instrumento. Recién transcurridos un poco

más de dos minutos aparece el primer sonido

realizado de forma tradicional, al frotar el arco

por las  cuerdas  del violonc ello. La par te

electrónica interactúa de manera interesante

con ciertos gestos presentes en la obra como

por ejemplo el ricochet o notas “glisadas”.

En Zikkus -V, de Daniel  Osorio, la part e

elec trónica claramente  asume un rol más

protagónico en comparación con las obras

anteriores . De hec ho,  la obra comienza

solamente con sonidos electrónicos, que se

presentan gradualmente has ta crecer  en

intens idad y dar paso a una sección más

instrumental. Al transcurrir de la música se

presentan zonas donde predominan sonidos

cortos y de gran actividad versus zonas de
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Hernán Ramírez. 2008. Canciones con textos

de Gabriela Mistral. Obras para piano.  CD,

Santiago: Fondo para el Fomento de la Música

Nacional.

Obras: La espera inútil Op. 100 (1994) /

Nocturno Op. 80 (1987) / Balada Op. 122

(2002)/ Cima Op. 74 (1985) / El amor que

calla Op. 88 (1991) / Miedo Op. 133 (2007)/

Cuatro canciones de cuna Op. 132 (2007) /

Jugarretas Op. 110 (1998) / Siete secuelas

para piano Op.  120 (2001)  / Preludios

obsesivos Op. 131 (2007).

Varios intérpretes. Producción general: Hernán

Ramírez. Editado y masterizado por CDpro.

Grabación y mezcla: J. Francisco León, enero-

marzo 2008. Diagramación: Cristian Poblete.

Las compos iciones  conteni das en el CD

reseñado pueden ser  adjetivadas como

estilística mente “eclécticas”.  Es frecuente

hallarse con este término en la historia musical

de Occidente, en especial cuando se hace

referencia a la música escrita entre guerras,

así como también a la compuesta bajo criterios

surgidos en la postmodernidad.

La tradición de la composición en Chile abunda

en ejemplos histór icos califi cables  como

eclécticos, encubriéndose muchas veces, bajo

la selectividad que el concepto supone, una

auténtica indeterminación de estilo o aún de

lenguaje, dependiente todavía de los vaivenes

estéticos y poéticos de la Europa indecisa entre

las corrientes restauradoras del lenguaje tonal,

como el neoclasicismo, y las herederas del

roman ticismo alem án, revolucio nar ias  y

tendientes a la novedad.

Al parecer, todo esto ya es pasado, si se atiende

a la inminente abolición de todo lenguaje y a

la correspondiente autonomía compositiva,

afincada con fuerza creciente tras  las

vanguardias históricas y asumida con entereza

por muchísimos creadores de hoy,

especia lmente los provenientes de países

jóvenes como el nuestro, afortunadamente

más libres del peso que acarrea la historia. Por

esta razón, porque el eclecticismo es pasado,

es que la audición del CD aquí reseñado puede

sorprende r. Efectivame nte reúne músicas

estilísticamente disímile s, con vocaciones

expresivas distintas. Este eclecticismo llama

la atención y no provoca mayores problemas

sino has ta cuando se perci be la relativ a

ambigüedad conceptual del disco. No se trata

de un trabajo antológico, ni tampoco de una

publ icac ión unif icada por cr iter ios

compositivos o por un orgánico específico.

Incluso hasta el título del CD puede resultar

de difícil lectura debido a la poca claridad de

la diagramación. Las obras reunidas son, no

obstante, fácilmente clasificables en cuanto a

género; por un lado están los lieder, todos

escritos sobre textos mistralianos, y por otro

las piezas dedicadas al piano, herederas de la

characterstüke romántica. Las canciones se

pueden dividir a su vez entre aquellas libres,

identificada cada una con un número particular

de Opus y las agrupadas serialmente, bajo una
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Celso López. [2008]. Celso López. Cello &

Electrónica. CD, Santiago: Consejo Nacional

de la Cultura y las Artes.

Obras: Juan Pablo Abalo:  I would prefer not/

Antonio Carvallo: Aydécq, / Daniel Osorio:

Zikkus-V / Sebastián de Larraechea:

FRROTT(a ), / Andrés Ferrari: El Instante

Oblicuo.

En términos de su presentación física destaca

su diseño sobrio y elegante, pero hay ciertos

detalles que llaman la atención. En primer

lugar no queda claro cual es el título del disco,

si es que tiene uno. Pareciera ser Celso López.

Cello & Electrónica. Sin embargo, al abrir el

CD, aparece en la primera página el rótulo
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Electrónica. CD, Santiago: Consejo Nacional

de la Cultura y las Artes.
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FRROTT(a ), / Andrés Ferrari: El Instante

Oblicuo.

En términos de su presentación física destaca

su diseño sobrio y elegante, pero hay ciertos

detalles que llaman la atención. En primer

lugar no queda claro cual es el título del disco,

si es que tiene uno. Pareciera ser Celso López.

Cello & Electrónica. Sin embargo, al abrir el

CD, aparece en la primera página el rótulo

Zikkus-V, el cual corresponde a una de las

obras contenidas en la producción, presentado

de una forma que sugiere un título o al menos

un subtítulo. Es confuso si eso es así o si esta

pieza tiene alguna importancia especial en el

contexto de la producción global. Ambiguo

nítidamente.

Si bien el registro contiene una presentación

del compositor Alejandro Guarello, no incluye

una introducción o motivación del propio

intérprete, cosa que considero importante en

un traba jo en el cual todas las obras son

interpretadas por la misma persona. También

se echa de menos la información sobre los

años de composición  de las obras – salvo en

un caso- y una lista  de los tracks con sus

respectivas duraciones de más fácil acceso,

por ejemplo en la contraportada.

En una primera audición, resalta claramente

la capacidad de interpretación y de adaptación

de Celso López a distintos contextos, ideas y

espacios sonoros. Las obras varían desde el

alto virtuosismo instrumental hasta obras de

carácter más bien minimalista,  y desde la

utilización sutil y casi etérea de los recursos

electr ónicos  has ta expresiones donde la

electrónica deci didament e asume un rol

protagónico. Sin embargo, la ejecución de

Celso López resulta impecab le,  de una

sonoridad casi cristalina en los pasajes de

exigencia y de un misterio y opacidad notables

en las secciones más oscuras y escondidas de

la música.

Tal como Alejandro Guarello resalta en la

presentación, destaca también la juventud y

divers idad de los compo sitores chilen os

involucrados, como asimismo la utilización

de la electrónica en todas las obras presentes,

aunque en diversos grados y roles. Esto resulta

muy interesante al escuchar el disco completo

como una  unidad, al poder comparar y

contrastar  la forma de pensar de cada
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este CD encontré un interesante aporte a la

música nacional en el que se plasma una rica

y variada dimensión acústica para la guitarra

y bajo eléctrico.

En el año 2007, gracias al aporte del Fondo

para el Fomento de la Música Nacional  se

lanzó el disco Guitarra Eléctrica Chilena

S.XX-S.XXI, primer CD del proyecto musical

Planeta Mínimal. Según me informó Ismael

Cortez, gestor y director, la historia de este

poco usual conjunto se origina en el año  2003

al interi or de la Universidad Católica de

Valparaíso. El dominio de la guitarra eléctrica,

su interés por el rock progresivo, junto con su

participación en Guitar Craft Seminars con

Robert Fripp y la formación académica de

Cortez, lo motivan a adaptar piezas musicales

de renombrados compositores contemporáneos

como Heitor Villalobos, Steve Reich, Terry

Riley, Philip Glass, Bela Bartok, Leo Brouwer

y el chi leno Boris Alvarado ent re otros.

El repertorio, inicialmente minimalista, definirá

el nombre de este ensamble, que actualmente

consta de catorce guitarras y cuatro bajos. Esta

singular agrupación de instrumentos produce

una riqueza y sutileza sonora que demuestra

gran dominio y sensibilidad, tanto al momento

de adaptación de las obras escogidas como en

la ejecución de sus intérpretes. Planeta Mínimal

se const ituye así como uno de los pocos

ensambles de guitarra y bajo eléct ricos

permanente y activo en Latinoamérica.

En este CD se real iza una heterogéne a

selección de compositores nacionales que

incluye algunos autores con trayectoria y otros

emergentes, abarcando as í las últimas

generaciones de creadores con diversas y sutiles

tendencias musicales.

El disco se inicia con obras adaptadas de tres

autores de renombre con los que se

ejemplificaría el siglo XX. El primero, Carlos

Zamora y su obra Tres Visiones de un Sikuris

Atacameño (1999), originalmente escrita para

orquesta de cuerdas, está adaptada

notablemente por Ernesto Muñoz quien, en

sus distintas y contrastantes secciones, logra

transmitir la raíz folclórica andina con una

var iada sonoridad, coloridas  gui tar ras y

armonías cristalinas. En segundo lugar, la obra

de Rolando Cori, Dos trozos para Guitarra

(1979) (Moderado; Agitado) adaptada por

Ismael  Cortez, comienza con un sonido

bastante clásico, que destaca la melodía -en

el “Moderado”- para luego, sin perder este

último rasgo, matizar con acordes e

intensidades más propios de la guitarra eléctrica

-en el “Agit ado”-.  Ritmos sincop ados  y

silencios abruptos caracterizan estas dos breves

composiciones. Para la última de las

adaptac iones se escoge la obra de Tomás

Lefever, Tres invenciones para Cuarteto de

Cuerdas (1950), en adaptación de Andrés

Rivera quien, aprovecha ndo  los recurs os

contrapuntísticos y de carácter que ofrecen

cada una de ellas –Muy Lento, Allegretto y

Muy Vivo [Crisis del sujeto]-, le proporciona

una fuerza y sonido metálico, con intensidades

y punteos duros.

A partir del track 7, en la segunda parte que

podríamos denominar del siglo XXI, se agrupa

la mayor cantidad de autores y obras bastante

nuevas, del 2004 y el grueso del 2007, quienes

ejemplifican las nuevas sonoridades que son

de interés para nuestros compositores

nacionales.

Se inicia con la notable obra de Paul

Hernández, Tres Cuadros sobre El Cerro Barón

(2007);  por ejemplo, en el primer cuadro,

“Plaza de vidrios (Mirador)”, se expresa con

gran claridad la economía de medios propios

del minimalismo, en este caso principalmente

melódicos. Paulatinamente logra una variedad

colorística que, una vez que llega a un gran

crescendo  y   complej idad sonora,

constituyéndose en un breve climax, se

deconstruye en una atmósfera etérea.

Destacan también Minimawinka (2007) de

Francisco Pardo, quién se inspira en los sonidos

mapuches y compone una pieza en la que

aprovecha el  contraste del juego polirrítmico

inicial y final con la melódica y reiterativa

sección central. ReCuerdas II (2007)  de

Cristián Galarce es una obra más experimental

que logra una densidad ambiental y textural,

suma de la combinatoria de melodías,

armonías, efectos y la presencia de la voz,

como un continuum siempre sobre la vocal

“a”.

La pieza Contrapunteado (2006) de Daniel

Díaz explora una cara más noise; comienza

entre golpes en la caja del instrumento y slaps

que van dando paso a la melodía que se

superpone y contrapuntea con otras

intervenciones en distintos planos,  los que

van tomando gran presencia hasta desarticular

el esbozo melódico.

La obra Es tu Danza (2007) de Cristián López

es de mayor duración que las anteriores e

incluye vocalizaciones, diversos efectos  y

distorsiones en los instrumentos, los que en

conjunto y en diferentes medidas van

construyendo tramas y atmósferas de distintas

prof undidades y colores . Cont rastante es

Kónkonpas Eléutrikaz (2007) de Eduardo

Cáceres, quien construye una pieza con un

sonido más eléctrico el que fluctúa entre lo

rockero y lo jazzístico.

Kotó (2004) de Boris Alvarado es la última

obra y la más larga del disco, esta pieza se

estructur a mediante la suma de diver sos

acordes los que se van superponiendo

lentamente hasta lograr un equilibrio melódico,

para luego deconstruirse y volver a articular

breves  pasajes melódicos escalonad os y

superpuestos, produciendo una variedad de

ambientes.

En cuanto al diseño de la gráfica del CD, se

hace bastante coherente la carátula de corte

minimalista, pero en su interior es menos clara

esta postura, quedando en un esquema más

tradicional acumulando en  exceso las

fotografías de los músicos en las 2 paginas

centrales del cuade rnillo. Faltó realzar y

compatibilizar de manera gráfica la sonoridad

que se desprende en términos generales de la

música que contiene.

Por último, en el plano de los referentes, es

interesante encont rar  algunas  técnicas  o

recursos como los de Steve Reich, quien

construye escalo nadam ente  y superpone

distintos planos sonoros, o la experimentación

de la guitarra por  parte de Robert Fripp.

También se recuerda a Glenn Branca, Fred

Frith, Marc Ribot, Bill Frisell  o Philip Glass

 entr e otros,  con los cuales  y más  se ha

construido en parte este ensamble nacional.

En síntesis, mediante este CD se concentran

5 años de trabajo y desarrollo de un proyecto

original, con el cual se busca fomentar la

creación y la difusión de la nueva música

chilena, tanto para los compositores como

para los guitarristas y bajistas eléctricos. Se

busca además generar una cercanía a una

audiencia masiva.  Planeta Minimal  se

conforma entonces en un atractivo espacio

creativo y de gran proyección.

Jorge Padilla A.

Artista Visual
Pontificia Universidad Católica de Chile

Eugenio Rengifo y Catalina Rengifo.2008.

Los Cuatro Huasos. Alma de la tradición y

del tiempo. Santiago: Editorial Catalonia:

SCD.

Sabemos lo mucho que le cuesta a Chile

llevarse bien con su memoria histórica, pero

intuyo que en pocas áreas se añora tanto el

ejercicio del registro como en nuestra música.

Una prensa muchas veces negligente, una

institu cionalidad cultura l que ha puesto a

nuestra canción por debajo de otras formas

creativas, y un sistema discográfico precario,

entre otras razones, hacen que cueste

muchísimo llevar una cuenta justa y rigurosa

de quiénes han animado nuestra música o de

cómo es que lo han hecho. La de Catalina y

Eugenio Rengifo es precisamente el tipo de

iniciativa que va marcando la huella de una

solución.

El interés por un grupo no tiene por qué ser

puramente biográfico. Se busca en este tipo

de investigaciones también claves sobre los

antecedentes y referentes que puedan explicar

la música que hoy se hace en nuestro país. El

libro Los Cuatro Huasos. Alma de la tradición

y del tiempo es hábil en ofrecer esas claves y

establecer relaciones. Incluso si se desconoce

el aporte musical de este conjunto en

específico, éste es un libro necesario por cómo

ilustra sobre las bases en las que se asentó

luego el canto “de huasos”, pero también la

incipiente industria de estrellas musicales en

el país. No es que Los Cuatro Huasos puedan

enmarcarse, necesariamente, en el esquema

pop hoy impuesto por los medios de

comunicación, pero sí alumbra los primeros

atisbos locales de fanaticada, de exposición

masiva,  de fama fuera  del propio control .

Un hacendado peruano llevó al grupo desde

Lima, donde ofrecían conciertos, a su gran

casa en las montañas. “El administrador de la

hacienda”, contó Jorge Bernales a la

publicación Desfile, del 7 de marzo de 1967.

‘Era un gringo que se entusiasmó tanto

con nosotros que decidió raptarnos :

quería que siguiéramos cantando toda

la noche para él solito. Cuando le hicimos

ver que teníamos que irnos, se puso

furioso y sacó revolver. <De aquí no

sale nadie>, vociferaba […]. Menos mal

que el whisky le había echado a perder

la puntería. Si no, capaz que nos hace

cantar tonadas a balazo limpio’ (p. 42).

Entre anécdotas como la anterior, el libro va

iluminando el sistema de trabajo musical para

los conjuntos de la época. Es elocuente, por

ejemplo, su relato sobre los rígidos roles de

género que en algún momento constriñeron la

interpretación de la tonada. Raquel Barros

recuerda el apor te del grupo como “una

recuperación del hombre cantando para la

entretención […]. Esto de que los hombres
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Tal como en esa fiesta de recepción en el fundo

Santa Ana de Quilicura, recorremos con este

libro salones de hotel y de casonas, bambalinas

de teatros desaparecidos y auditorios perdidos

de radio. Nuestra memoria de chilena curiosa

va agregando piezas visuales y cronológicas

de enorme valor, enriquecidas al final con una

de esas discografías detalladas y confiables

que tanto pero tanta utilidad nos significan a

quienes trabajamos con la información. Pero

no es éste sólo un libro de datos ni de orden

informativo, sino que se acomoda, mejor,

como una compilación de voces chilenas.

Voces familiares y cercanas, voces entendidas

y especializadas, voces de admiradores y voces

de testigos. Voces que merecerían estar más

presentes en nuestro debate cultural, y que

Catalina y Eugenio Rengifo han tenido la

sabiduría de buscar y exponer en toda su

riqueza y diversidad.

Tomemos, por ejemplo, cuánto puede

enseñarnos apenas una cita del académico

Manuel Dannemann:

‘En el caso de Los Cuatro Huasos, sin

duda podemos deci r que expresan

artísticamente un repertorio  que han

obtenido de diferentes instancias .

Algunas son familiares, otras fueron

tomadas de textos escritos, o de

informantes. Los Cuatro Huasos

entregan ese repertorio con una

determinada manera de expresión para

dirigirse a un público muy amplio, y esa

forma tenía que ser muy bien lograda,

de manera que cautivase a cualquier

auditorio y que no se quedase en

cuestiones de carácter local y reducido.

Surgió, entonces, esta búsqueda para

entregar a un gran público un repertorio

con un determinado estilo que pudiese

considerarse chileno, pero que, de algún

modo es el estilo de Los Cuatro Huasos’

(p.75).

Concluimos, entonces, que el estilo de este

libro, es coherente con el del grupo al que

rinde tributo; por su rigor, su afecto sincero

por nuestras raíces y su disposición a darlas

a conocer. Por sobre todo, son muchas voces

chilenas las que laten tanto en esas preciosas

tonadas tan difíciles de encontrar pero tan

fáciles de admirar, como en el análisis y relato

del que nos da cuenta este libro, engrosado

con una  detallada y bien explicada discografía

que se agradece en un país en que la norma

es dejar al patrimonio musical librado a la

suerte del olvido, el desorden y la confusión.

Marisol García

Dav id Ponce.  2008.  Prueba de Sonido.

Primeras historias del rock en Chile (1956-

1984). Santia go: Edicio nes B Chile , S.A.

El destacado periodista David Ponce, que goza

de un bien ganado prestigio por sus artículos

d e  p ren sa  y  c om o  co -ed i to r  d e

musicapopular.cl, La enciclopedia de la música

chilena en Internet, plasma en este libro, que

supera largamente las 400 páginas, una historia

del rock hecho por artistas chilenos entre 1956

y 1984.

El trabajo está estructurado a la manera de un

diccionario enciclopédico pero que no obedece

a un orden alfabético, sino que se rige

cronológicamente. Contiene un “preámbulo”

y nueve capítulos donde va dando cuenta de

los hechos.

En el “Preámbulo o indicios” nos cuenta  como

la orquesta Huambaly, de origen jazzístico

pero liderando las bandas de música tropical

a mitad de la década de los 50, debe ponerse

atenta a los avances del rock and roll y para

no quedar marginada graba los primeros discos

de rock and roll  realizados en Chile, en 1956.

Luego se van sucediendo, de manera

cronológica los nueve capítulos que completan

la obra.

En el primero, que llama “Ancestros”, sitúa

al movimiento conocido como nueva ola,

partiendo desde fines de 1956 con William

Reb y los Rock Kings, Harry Shaw (sic) y los

Truenos para continuar con The Ramblers,

Peter Rock, Pat Henry y sus Diablos Azules,

Luis Dimas y sus Twisters, Red Juniors, Los

Rockers, Los Blue Splendor, Los Tigres y

Oscar Arriagada y los Dixon, abarcando parte

de los años 60 en su contenido fundamental.

El segundo capítulo se denomina “Coléricos”

y abarca el resto de los años 60, dedicado a

Los Mac’s, Los Jockers, Los Picapiedras, Los

Vidrios Quebrados, Beat 4,  Larks, Sacros,

Los Sonny’s, The Apparition, Hawks, Los

Masters, Los Sicodélicos, Gaffas, Escombros,

Los Amigos de María, Aguaturbia. Aquí se da

cuenta de la ópera-rock, del go-go y otras

novedades de la época.

Le sigue el cápitulo 3, “Patronos”, que consiste

en material alusivo a los Blops, Congreso, Los

Jaivas, Angel Parra, los festivales de Viña y

el productor Freddy Saint-Jean.

El exhaustivo libr o cont inúa con otros  6

capítulos que detallo:

4. “Si lvestres”: Kissing  Spell , Embrujo,

Congregación, Música de Jardín, Frutos del

País, Manduka, En Busca del tiempo Perdido,

Lamariposa, La Costanera, Combo Xingú,

Panal, Almandina, Sol de Chile, Santa y su

Gente.

5. “Periféricos”: Teyker’s, Yerba Seca, Influjo,

Arena Movediza, Tumulto, Turbamulta, Cristal,

Rocío, Millantún, Andrés, Ernesto y Alejaica,

Poozitunga, Sol de Medianoche, Armando

Rigueros.

6. “Mutantes”: Los Trapos, Miel, Santiago,

Florcita Motuda, Imagen de Ensueño,

Espejismo, Leña Húmeda, Krill, Hecho en

Chile, Banda Metro.

7.  “Transilvestres”: Lucho Beltrán y la Banda

Azul Flotante, Agua, Llaima, Viento del Sur,

Miguel Piñera y Fusión Latina,  Sol de

Medianoche.

8. “Metálicos”: Arrecife, Freed Back, Brain

Damage, Spectro, Turbo, Dorso, Chronos,

Panzer, Callejón Oscuro, Electroshock.

El último capítulo, 9, que cubre hasta 1984 y

la úl tima banda, aún en  ejercicio,

“Transeúntes”: Fusión, Lunallena, Quilín,

Amapola, Mantram, Cometa, Evolución, La

Banda del Gnomo, Bandhada, Ojo de Horus,

y Fulano.

El libro está basado en más de doscientas

entrevistas realizadas por David Ponce, entre

1999 y 2008,  a los protagonistas de la historia.

El autor aclara, en la introducción, que “los

documentos son escasos, la prensa dispersa y

la audición no siempre probable: de los casi

doscientos músicos o grupos revisados, menos

de la mitad grabó alguna clase de discos y

gran parte de esos registros está perdida o en
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calidad de rareza” (p.12). Por esta misma

razón, no todos los nombres que figuran a

partir de los años 70  resultan conocidos para

el lector común. La pregunta es ¿cual es la

importancia de incluir, en esta historia del

rock, a alguien que ni siquiera grabó un disco

o cuyo vago recuerdo de su fugaz paso por la

escena ya se ha evaporado, tal vez debido a

su escaso aporte?  Mirado desde otro ángulo,

esta misma situación nos permite tener una

oportunidad única para acceder al testimonio

de ciertos músicos que pasaron brevemente

por la escena del rock chileno y conocer algo

más de una historia que es bastante enredada,

que en muchos casos  no es necesariamente

rock, sino una fusión de elementos que mezclan

el rock and roll, la balada, el canto nuevo, la

música tropical, el pop y el folklore, si bien

es cierto que hacia mitad de los años 60

aparecen conjuntos que cantan solamente en

inglés, generalmente covers de los ídolos

históricos del rock and roll y de las bandas

inglesas que estaban tan de moda,

despreciando, por cierto,  a sus colegas de la

nueva ola por cantar en castellano. Como dice

Héctor Sepúlveda, de Los Vidrios Quebrados:

“En Chile predominaba la cultura

folklórica y eso nos hizo darnos cuenta

de que buscábamos otra cosa. El español

estaba muy asociado a música comercial,

a Nueva Ola, y lo que nos gustaba venía

de Inglaterra. Naturalmente salía así. No

teníamos un punto de referencia acá, ni

en los grupos ni en la televisión” (p. 83).

El estilo de escritura del autor es bastante

lejano a lo que se podría considerar un texto

académico. Escribe a la manera periodística,

lo que le permite mantener la frescura del

diálogo con sus interlocutores, sin censurar el

lenguaje original empleado por ellos, el cual

resulta bastante divertido de leer, aunque ciertas

expresiones “sin filtro” podrían molestar a los

lectores más refinados, como por ejemplo, las

de Eric Franklin, de Los Mac’s, sobre ciertos

trucos de grabación de su LP Go-Go / 22: “Si

ahora lo escuchas, vamos, te cagas de la risa.

Pero para ese tiempo estaba de puta madre”

(p. 71). Se refiere a un efecto inventado de

público. Agrega: “Llevamos a unas niñas al

estudio para que metieran ruido”, para dar la

sensación de una presentación con público.

Digamos de paso que ni el repertorio de Los

Mac’s es novedoso para 1966, año de la

grabación: se trata de covers que se remontan

incluso a Buddy Holly, Gene Vincent  y Chuck

Berry, de  finales de los años 50, ni tampoco

el “truco” de una grabación de público

participante, cosa ya antigua, escuchada en

las grabaciones de Gary U.S. Bonds,  y también

de Joey Dee y los Starliters, ídolos del twist,

que sí grababan con sonido de ambiente real

desde el Peppermint Lounge, en 1961. Un par

de años después, en Chile,  para las grabaciones

de “Corazón de melón” y “Si tuviera un

martillo” en los covers de Fresia Soto, se usó

una banda sonora que da la ilusión de público

real.

Pese a que ya estamos más que alertados de

errores graves, desde el mismo comienzo del

libro, su lectura va fluyendo de manera fácil

y atractiva, dejándonos llevar hacia adelante

pese a las muchas lucecitas rojas que se van

encendiendo.

La información que entregan los artistas

entrevistados por Ponce, tiene, por haber sido

ellos mismos los actores de la historia, un

valor especial. Sin embargo, no siempre la

mente recuerda fielmente los hechos. Algunos

informantes, particularmente los de  la primera

parte de la historia, que concierne a los años

50 y los tempranos 60, no parecen hacer una

entrega absolutamente  fidedigna. En algunos

casos, la mente, involuntariamente va

cambiando las cosas, las fechas, los lugares,

y es lo que ocurre aquí, más de alguna vez.
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Varios errores “históricos”, desgraciadamente,

ya están incorporados en libros anteriores, de

otros autores, y se van  repitiendo con cada

nuevo trabajo que aparece. Este no es

precisamente el que se dedique a corregirlos.

También hay confusiones conceptuales tanto

de algunos entrevistados, como también del

autor. Para verificar la fidelidad de un relato

hablado, éste debería ser siempre cotejado con

la documentación histórica, de prensa, de los

propios discos en este caso, práctica no usada

aquí como sistema. El problema es que este

mismo texto se va a transformar, en el futuro,

en un documento histórico y consultado como

tal. Reiterando que el libro entrega una amplia

información, que abarca, además, como ningún

otro anterior sobre el tema, un tiempo

cronológico tan amplio y que nos ofrece la

riqueza de la fuente humana original, hay

varias inexactitudes históricas, algunas de las

cuales, las más graves, voy a detallar, con el

único fin de que no sigan multiplicándose en

trabajos por venir, y para que no sirvan de una

mala base de consulta para las generaciones

posteriores.

1. En el preámbulo, “Indicios”, se presenta a

la orquesta Huambaly como anticipándose a

la era del rock en Chile, con sus dos rock and

rolls grabados en 1957 y 1958: “Huambaly

rock” y “El rock del mono”. Habría que agregar

un tercer item que no considera el libro,

“Valparaíso rock”. Huambaly era una orquesta

cuyos integrantes habían crecido haciendo jazz

y que por razones comerciales y por qué no,

de gusto personal derivarían a la música

tropical. Era, en esencia, una orquesta bailable,

que tocaba cha cha cha, merengue, merecumbé,

mambo, bolero, intercalando uno que otro

número de Glenn Miller o de otras Big Bands.

No resulta extraño entonces que, para ponerse

al día, agregaran, eventualmente, un par de

rocks a su repertorio, lo que de ninguna manera

la convierte en orquesta pionera del rock en

Chile. Es un hecho simplemente anecdótico y

que no está enlazado con nada de lo que ocurrió

después. A propósito, es interesante destacar

que fue la orquesta de Federico Ojeda la

primera en grabar rock and roll en Chile, y

fue justamente con un cover del gran éxito del

momento, Rock around the clock, al cual le

siguió el “Rock de don Fede”, del propio

Federico Ojeda. También, un hecho

circunstancial que no significa para nada el

inicio del rock and roll en nuestro país.

2. Entre los “ancestros”, figuran ligados a los

inicios de la nueva ola, William Reb y sus

Rock Kings y Harry Shaw (sic) y sus Truenos,

que habrían actuado, haciendo rock and roll

desde 1956.  Efectivamente, William Reb -el

periodista y actor Williams Rebolledo, más

recordado por sus intervenciones en el

programa radial Radiotanda- fue el auténtico

pionero del rock and roll en Chile actuando

profusamente en radio, con su conjunto Los

Rock Kings. Sin embargo, su carrera musical

sería breve y no alcanzaría a grabar disco

alguno. En 1958 ya había desaparecido de la

escena y todavía hay un gran vacío hasta lo

que se considera el inicio de la nueva ola. En

el libro se dice que participó en shows junto

a Los Cinco Latinos. Sin embargo, este notable

conjunto argentino debutó en Chile en 1959,

un año después de que William Reb había

dejado de cantar, por lo cual es imposible que

hayan estado en un mismo escenario.

En cuanto a  Harry Show -y no “Shaw” como

se le llama en el libro- se afirma que nadie

conoció su verdadero nombre. La información

está aquí: Iván Fuentes Rojas. Si bien es cierto

que existen ciertos testimonios de sus

actuaciones en Valparaíso a fines de los años

50, no llegaría a grabar sino recién en 1963,

cuando Odeon publica tres discos 45 cuya

temática principal es el twist y es en estas

grabaciones donde aparece acompañado por

sus Truenos, además de la orquesta de Luis

Barragán en una de ellas. La realidad histórica

es que Harry Show no fue una figura influyente

en Chile, ni como pionero del rock ni como

antecesor de la nueva ola.
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3. En la página 24, del capítulo “Ancestros”,

David Ponce, recogiendo el recuerdo de

Agustín Fernández, sugiriendo que se está

hablando del primer disco de Elvis Presley en

Chile, se aventura a decir que Don Roy, como

director de RCA Victor, “sólo se atrevió a

editar a Presley  en el lado B de un single del

cantante melódico Perry Como, con la muy

inofensiva Magic moments en el lado A”.

Esta aseveración es totalmente errónea. Es

cierto que RCA chilena publicó, en noviembre

de 1956 un disco 45 single con “No seas cruel”

- Don’t Be Cruel, éxito mundial de Elvis

Presley, pero en su lado A que compartió el

disco con una canción de Perry Como, que

fue la que se puso en el lado B, pero que no

era “Momentos mágicos” sino “Algo invisible

me protege”/ Somebody Up There Likes Me,

disco 45 single RCA Victor que lleva el número

94-0082. Para entonces, RCA había publicado

varios discos de Presley, luego de su primera

presencia en Chile en un LP llamado Exitos y

Estrellas Norteamericanas (CML-3006)

aparecido alrededor de Marzo de 1956, donde

figura la sensacional performance de Presley

de Good Rockin’ Tonight. Luego, antes de

junio estaba a la venta su primer 45 Extended

Play (CME-65) con cuatro canciones, entre

ellas su gran suceso “Hotel nostálgico”/

Heartbreak Hotel, y un par de discos 78,

antecediendo a un LP de 10” que apareció

poco después, ese mismo año. Con

respecto a  Magic Moments (Hal David-Burt

Bacharach), es una canción muy posterior,

que data de 1958 y que fue un gran éxito de

Perry Como, sin mediar canción alguna de

Presley que estuviese involucrada.

4. En la página 44, también del capítulo

“Ancestros”, refiriéndose a Peter Rock, el

autor del libro afirma que  “... en 1959 el

adolescente lanzó el single Nena no me importa

/ Algo pasó que son versiones para Baby I

Don’t Care y Something Happened, de Elvis

Presley y Paul Anka. Un rock and roll y una

balada romántica”.

La documentación histórica, recogida en

informaciones de las revistas Ecran, Mi Vida

y Eva, testimonian que Peter Rock hizo su

primera grabación para RCA Victor a fines de

julio de 1960, la que incluye las canciones

aludidas. Radiomanía, en su número de agosto

de 1960, confirma este hecho, incluyendo a

toda página la publicidad del primer disco de

Peter Rock, presentándolo como “El rey de

los coléricos”. Si uno revisa, además, la

discografía oficial del sello ABC-Paramount

-la casa discográfica de Anka en esa época-

verá que Something Happened fue recién

publicada por primera vez en los Estados

Unidos alrededor de marzo de 1960 y alcanza

su techo -Nº 41- en los charts de Billboard,

hacia junio de ese año. La versión de Peter

Rock, con la orquesta y coro de René Calderón

es copia fiel de la versión de Anka, que tiene

arreglos de Don Costa. Resulta difícil de creer

que se haya podido hacer un cover de un disco

todavía inexistente.

5. El libro, ordenadamente da cuenta de los

diversos integrantes de los conjuntos que

consulta, con los cambios habidos

cronológicamente. Es así que en la página 40,

siempre en el capítulo “Ancestros”, con

respecto a Luis Dimas y sus Twisters, figuran

los integrantes de Los Twisters entre 1961-

1966, agregando a “otros integrantes”, entre

los cuales figuran Saúl San Martín, Panchito

Cabrera y Arturo Ravello, entre otros.

Los nombrados jamás fueron integrantes de

Los Twisters. Sí, estuvieron en la primera

grabación de Luis Dimas, de 1961, cuyo

número fuerte era un cover del éxito de Chubby

Checker,  Let’s Twist Again. Sin embargo, el

maestro San Martín se involucra en el disco

como director musical del sello Philips,

tocando el piano y dirigiendo el conjunto que

acompaña a Dimas y no como “un Twister”.
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El resto, son músicos de estudio, preferidos

por el sello que, equivocadamente, no tenía

confianza en los jovencitos que integraban

Los Twisters, quienes desde el segundo disco

de Dimas serán sus  acompañantes

permanentes.

6. En la página 55, todavía del capítulo

“Ancestros”, aparecen Los Rockets, mal

ubicados en esa sección del libro ya que

pertenecen a una muy tardía nueva ola. Estos

músicos nacen bajo la influencia del shake y

la música surf, y tienen como modelos a The

Beach Boys y principalmente a The Shadows,

los notables músicos británicos que

acompañaban a Cliff Richard pero que tenían

su propia vena instrumental. El más grande

éxito de Los Rockets fue “Playa solitaria”,

una balada en el estilo de Sleep walk /

“Sonambulismo”, con una guitarra solística

de notables vibratos y glissandi. El libro dice:

“La conexión playera será consagrada con el

mayor éxito Rocket: el single Playa solitaria,

escrito para el grupo por el surfista y músico

neozelandés John Devlin (también autor de la

citada Romance) a su paso por Chile”.

Efectivamente, John Devlin era neozelandés

y fue un notable intérprete de rock and roll,

famosísimo en su país, a comienzos de los

años 60, por sus covers de las grandes figuras

norteamericanas. Posteriormente se estableció

en Australia y mantuvo una conexión con

Inglaterra, desarrollando una gran actividad

como compositor y productor. Lonely Beach

fue grabado por The Charades para la RCA

Victor australiana en 1964, y fue ese el disco

que el productor Camilo Fernández le entregó

a Los Rockets, para hacer un cover

prácticamente textual. John Devlin nunca

estuvo en Chile, no le dedicó esa pieza a Los

Rockets y es muy probable que jamás se haya

enterado del cover que ellos hicieron.

7. En la página 109, refiriéndose al conjunto

Los amigos de María, mal ubicados en el

capítulo “Coléricos”, se refiere al contacto que

tuvieron con el cantante norteamericano Dean

Reed, a quien acompañaron en el disco “Somos

los revolucionarios”, en 1970. Afirma que lo

llamaban en su patria el “Elvis rojo”, por sus

simpatías con la izquierda. La verdad es que

ese apelativo a Reed es bastante reciente, luego

de su trágica muerte en 1986 en Alemania del

este. En 1970 no era una figura conocida en

su país. Un documental realizado hace poco

tiempo lleva por título The Red Elvis, un

nombre inimaginable en la época en que Dean

Reed se reunió con Los amigos de María. En

esta misma página el autor del libro señala

que uno de los integrantes de este conjunto

era llamado “Oscar Chaquiri Segovia (batería),

bautizado por el bajista a raíz de su parecido

con el actor George Shakiris (sic) en la película

Zorba el griego, de 1964”.

Es necesario aclarar que George Chakiris -así

se escribe en realidad- nunca actuó en la

película Zorba el griego, la cual  tuvo como

principales protagonistas a Anthony Quinn y

Alan Bates. Chakiris fue conocido por su rol

magistral en Amor sin barreras/ West Side

Story (1962) la película con música de Leonard

Bernstein que se ha convertido en uno de los

hitos en la historia del cine musical.

Para quienes vivimos esa época, nos

desconcierta que el concepto de “colérico” sea

atribuido a generaciones que ya estaban en

otro momento de la historia, como Los Rockets,

o Los amigos de María. El término “colérico”

fue aplicado, ya hacia fines de 1959 a los fans

de los pretty faces, Paul Anka, Neil Sedaka,

entre otros, y a los primeros nuevaoleros. De

hecho, como ya está dicho, el anuncio del

primer disco de Peter Rock, publicado en

agosto de 1960 en la revista Radiomanía, lo

presenta como “El rey de los coléricos”.

Llama la atención la omisión de figuras

chilenas demasiado importantes de la década
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de los 60, entre ellas Danny Chilean y The

Carr Twins, figuras consulares de la nueva

ola. Así también nos extraña la ausencia de

Los Bric a Brac y del Clan 91.

La suma de errores que se han acumulado

prematuramente hacen que uno dude en seguir

avanzando en el libro, porque su texto deja de

dar confianza a quien conoce algo del tema,

ya sea por haber vivido la época o,

simplemente, por estar bien informado. Sin

embargo, si uno continúa adelante, apreciará

una serie de hechos desconocidos, reales o

mitificados, pero que son simpáticos de leer

y que contribuyen a enriquecer nuestro

conocimiento -si aceptamos dejarnos llevar

por una cierta complicidad frente a una

información no necesariamente fidedigna-

sobre el desarrollo del rock y sus mezclas con

otros estilos en la producción de conjuntos

chilenos que han estado activos en los años

70 y 80, algunos de los cuales siguen en la

escena. Pero, si realmente vamos a ser

implacables con los entrevistados de esta

historia, cuando leemos que uno de ellos dice:

Lo primero que me llamó la atención en

guitarra de rock fue Little Richard: Tutti Frutti

era lo máximo” (p. 85), simplemente no

podemos aceptarlo. Little Richard jamás tocó

la guitarra, y en la época en que grabó Tutti

Frutti la banda que lo acompañaba ni siquiera

tenía guitarra. Little Richard tocaba piano, y

su conjunto tenía 4 saxos, bajo eléctrico y

batería.

La galería de fotos que ocupa las últimas 28

páginas del libro constituye un gran aporte.

Presenta imágenes de gran valor histórico, de

excelente definición, muchas de ellas en color.

Lamentamos que también en esta sección se

reitere el error cronológico sobre el primer

disco de Peter Rock y que Harry Show

aparezca nuevamente como Harry “Shaw”.

La portada del libro, basada en la carátula del

disco de Angel Parra Canciones funcionales

(1969) da testimonio de las excepcionales

ideas del diseñador gráfico Vicente Larrea.

Su conexión con el mundo del rock de aquellos

años tiene que ver más que nada con la

“psicodelia” de fines de los 60.

Oscar Ohlsen
Instituto de Música

Pontificia Universidad Católica de Chile

Compositor
Universidad de La Serena
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misma premisa textual u organológica.

Las seis primeras canciones del disco, pese a

su individualidad de Opus, presentan rasgos

comunes, tanto en el carácter (y procedencia)

de los textos escogidos como en la adecuación

musical a la semanticidad de los mismos. Se

trata de seis lieder, claramente expresionistas

en cuanto a estilo. Adjetivadas por el piano,

la orquesta de cuerdas o un conjunto más

heterogéneo, como en La espera inútil Op.

100 (1994), las líneas melódicas de la voz

resaltan por su homogeneidad respecto de la

variada escritura instrumental, favoreciendo

la intención del compositor de hacer

íntegramente inteligible el contenido literario.

La textura se muestra como discontinua, lo

mismo que el tempo y la dinámica de cada

una de las obras, prevaleciendo la idea de un

recitativo permanente, según los hallazgos de

la Seconda Prattica y la adecuación poema-

música en el drama wagneriano.

Este conjunto de rasgos, fuertemente

identifica bles con una estétic a finalmente

romántica, si bien empapan todavía las Cuatro

canciones de cuna Op. 132 (2007), súbitamente

se ven reemplazados en las Jugarretas Op.

110 (1998) por otros más próximos a un perfil

neoclásico. La textura es ahora invariablemente

homorrítmica y el impulso expresivo resulta

absolutamente homogéneo, pudiendo volverse

h as t a  a t o s i g a n t e  e n  su  c ará c t e r

permanentemente sarcástico.

También pueden apreciarse como neoclásicos

los trozos pianísticos reunidos bajo el título

de Siete secuelas para piano Op. 120 (2001).

Redactadas de acuerdo a una sintaxis más bien

tradicional y utilizando el instrumento sin

mayores pretensiones que las de establecer un

virtuoso  discurso, estas secuelas deben su

nombre y su unidad al hecho de provenir de
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respecto del título o concepto del disco, sino

a errores y neglige ncias que lindan en lo

ortográfic o. Espero  sinceramente que una

nueva y ojala pronta publicación de Ramírez

se halle, a todo nivel, de acuerdo al manifiesto

trabajo sensible en cada una de sus

composiciones.

Gabriel Gálvez Silva
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la fragmentación de una obra originalmente

mayor.

Efectivamente desbordantes de obsesión, hasta

extremos si se quiere violentos, los Preludios

obsesivos Op. 131 (2007) se muestran como

un desarrollo del impulso virtuoso contenido

en las Secuelas . A juicio del auditor  que

suscribe, es en estas piezas breves y

profundamente intensas, donde se manifiesta

de mejor modo la musicalidad del compositor,

estableciéndose una auténtica relación entre

lenguaje y virtuosismo, resignificándose el

uso tradicional del piano para volverlo mero

instrumento de la ges tuali dad requer ida.

Los aspec tos interpretativos  del  traba jo

reseñado son satisfactorios, llegando a ser

notables en el caso del Coro Femenino de la

PUCV y de la Orquesta  de Cuerdas de la

misma institución, conjuntos dirigidos

respectivamente por Boris y Pablo Alvarado.

Quizá, y pese a todo su talento y entrega, las

mayores debilidades estén relacionadas al

trabajo de la soprano Paula Elgueta, sobre

exigida en algunas regiones agudas de

canciones como Balada Op. 122 (2002) o El

amor que calla Op. 88 (1991). La labor del

pianista Manuel Montero está muy bien, si

bien es cierto que las obras por él ejecutadas

son altamente demandantes, pudiendo

augurarse una futura interpretación más madura

y precisa de las mismas.

Para terminar, me reser vo un comentario

lamentablemente infaltable y necesario: es

absolutamente injusto que un artista  de la

trayectoria de Hernán Ramírez publique un

CD con un diseño y diagramación tan precarios

y defectuosos como el que presenta el aquí

reseñado. Y no me refiero sólo a aspectos más

o menos subjetivos como son el trabajo de arte

o la ya menciona da ausencia de claridad

sonidos tenutos que invitan a la pausa. El uso

de los armónicos del instrumento acústico

resulta de especial interés.

FRROTT(a), de Sebastián de Larraechea, es

una pieza basada en el concepto de células o

unidades musicales que se van expandiendo

y desarrollando a medida que transcurre la

música, lo que refleja claramente su carácter

y origen dramático. En esta obra, el rol de la

electrónica es sutil, casi de fondo, en claro

contraste con la obra anterior, Zikkus-V, y con

la que le sigue, El Instante Oblicuo. Destaca

en la pieza la utilización de líneas de retraso

con material presentado en forma anterior,

creando zonas de carácter canónico y alto

contrapunto, recurso que no se explora en las

otras obras del disco.

El Instante Oblicuo, de Andrés Ferrari, que

cierra el disco, es quizás la pieza más ambiciosa

en términos de la utilización de la electrónica

como un medio de interacción y contraste con

un instrumento acústico. En ciertos instantes,

la electrónica y el violoncello se funden en un

nuevo instrumento, cosa que no sucede en el

resto del disco. La variedad de recursos y

sonoridades utilizadas es claramente mayor

en este caso. Sin embargo, justamente por este

motivo, la obra resulta un poco ajena y extraña

en el cont exto global de la producció n.

Claramente, el final resulta el lugar  más

adecuado para esta obra.

En resumen, esta notable producción da cuenta

de la gran riqueza y variedad disponibles en

el repertorio para violonce llo y medios

electrónicos generado en nuestro país en los

últimos  años y sin duda, invita a nuevos

compositores e intérpretes a seguir explorando

esta singular confi guració n musical , que

explora tradición y nuevas tecn ologías.

Rodrigo F. Cádiz
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cantaran tonadas y cuecas era como muy mal

visto”. Se aprende, también, sobre los locales

antiguamente más famosos para ver y escuchar

música en vivo, y las páginas del relato nos

detallan la graciosa letra chica que abultaba

esos contratos, como los pagos de mil pesos

por noche más una apetecida botella de whisky;

no por integrante, sino que por grupo. Se habla

de luchas pequeñas, a escala familiar, y de

logros históricos que merecerían gran difusión,

como el hecho de que Los Cuatro Huasos

hay an s i do  lo s  pr i meros  a r t is ta s

latinoamericanos en llegar a la televisión de

Estados Unidos, en 1939 vía NBC. Del mismo

modo, el par de fotos de Los Cuatro Huasos

tocando junto a Walt Disney merece página

completa en el improbable registro de nuestra

antigua farándula. Cuenta El Mercurio del 17

de diciembre de 1942:

‘Hasta cuecas bailó durante su estadía

en Chile Walt Disney, el creador del

mayor imperio de la entretención infantil.

El dibujante visitó Santiago, Viña del

Mar y Valparaíso dando muestras de

buen humor al bailar cueca y sumarse a

la actuaci ón del  grupo Los Cuatro

Huasos que participaron en los

homenajes en su honor’ (p. 59).

La imagen que acompaña la crónica muestra

a un estadounidense enfiestado, guitarra en

pier na y pañuelo en mano. Sabemos por

Historia social de la música popular en Chile,

1890-1950 (Juan Pablo González y Claudio

Rolle, Ediciones Universidad Católica de Chile,

2005) que el real izad or llegaba al país

preparando material para un largometraje de

dibujos animados en torno a Latinoamérica.

“A pesar de visitar Chile en su gira continental

y conocer de cerca las tradiciones criollas,

Disney no incluyó la música ni las costumbres

huasas en Saludos, amigos, prefiriendo los

mundos andino y gaucho” (p. 42).

Planeta Minimal, 2007. Guitarra Eléctrica

Chilena SXX – SXXI. Valpara íso: Cantera

Producciones, Fondo para el Fomento de la

Música.

Obras: Carlos Zamora: Tres Visiones de un

Sikuris Atacameño (adaptación Ernesto

Muñoz/ Rolando Cori: Dos trozos para

Guitarra (adaptación Ismael Cortez) / Tomás

Lefever: Tres invenciones para Cuarteto de

Cuerdas (adaptación Andrés Rivera) / Paul

Hernánde z: Tres Cuadros sobre El Cerro

Barón (Plaza de los Vidrios (Mirador),

Ascensor Barón y Pasaje Astorga) / Francisco

Pardo: Minimawinka  / Cristián Galarce:

ReCuerdas II / Daniel Díaz: Contrapunteado/

Cristián López: Es tu Danza / Eduardo Cáceres:

Kónkonpas Eléutrikaz / Boris Alvarado: Kotó.

Intérpretes. Guitarras: Andrés Rivera, Felipe

Rivera, Ernesto Muñoz, Claudio Ramírez,

Juan Concha, Julio Valdés, Esteban Agosín,

Víctor Fabio, Giancarlo Scavola, Sebastián

Villar, Maximiliano Cerda, Francisco Pardo,

Pamela Rique lme. Bajos: Fresc ia Belmar,

Diego Vega. Director: Ismael Cortez.

Realizo la siguiente reseña desde el plano de

artista visual y como auditor melómano. En

compositor respecto a la interacción entre

instrumentos acústicos y electrónica y el grado

de cohesión que logra entre ambos dominios.

El orden escogido para los tracks del disco

refuerza aún más esta idea.

La primera pieza, I would prefer not (2007),

del compositor Juan Pablo Abalo, es una obra

de mucho virtuosismo, característica que no

resulta un impedimento para la notable

ejecución de Celso López. Una de las cosas

que llama la atención en esta composición es

un marcado contraste entre el virtuosismo y

agilidad del instrumento acústico en

comparación con la calma, sutileza y poca

ambición de la parte electrónica. No se percibe

un real  con trapun to entre instrumen to y

electrónica -como sucede en otras piezas

incluidas en el disco-  sino que esta última

cumple un rol más bien de acompañamiento

y de resaltar ciertas características de la parte

acústica.

En la siguiente obra, Aydécq, Antonio Carvallo

nos presenta una interacción entre el

violonce llo y la electrónica un poco más

equilibrada. La obra utiliza como eje principal

de articulación diversas técnicas extendidas

del instrumento. Recién transcurridos un poco

más de dos minutos aparece el primer sonido

realizado de forma tradicional, al frotar el arco

por las  cuerdas  del violonc ello. La par te

electrónica interactúa de manera interesante

con ciertos gestos presentes en la obra como

por ejemplo el ricochet o notas “glisadas”.

En Zikkus -V, de Daniel  Osorio, la part e

elec trónica claramente  asume un rol más

protagónico en comparación con las obras

anteriores . De hec ho,  la obra comienza

solamente con sonidos electrónicos, que se

presentan gradualmente has ta crecer  en

intens idad y dar paso a una sección más

instrumental. Al transcurrir de la música se

presentan zonas donde predominan sonidos

cortos y de gran actividad versus zonas de
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acústica.

En la siguiente obra, Aydécq, Antonio Carvallo

nos presenta una interacción entre el

violonce llo y la electrónica un poco más

equilibrada. La obra utiliza como eje principal

de articulación diversas técnicas extendidas

del instrumento. Recién transcurridos un poco

más de dos minutos aparece el primer sonido

realizado de forma tradicional, al frotar el arco

por las  cuerdas  del violonc ello. La par te

electrónica interactúa de manera interesante

con ciertos gestos presentes en la obra como

por ejemplo el ricochet o notas “glisadas”.

En Zikkus -V, de Daniel  Osorio, la part e

elec trónica claramente  asume un rol más

protagónico en comparación con las obras

anteriores . De hec ho,  la obra comienza

solamente con sonidos electrónicos, que se

presentan gradualmente has ta crecer  en

intens idad y dar paso a una sección más

instrumental. Al transcurrir de la música se

presentan zonas donde predominan sonidos

cortos y de gran actividad versus zonas de

Hernán Ramírez. 2008. Canciones con textos

de Gabriela Mistral. Obras para piano.  CD,

Santiago: Fondo para el Fomento de la Música

Nacional.

Obras: La espera inútil Op. 100 (1994) /

Nocturno Op. 80 (1987) / Balada Op. 122

(2002)/ Cima Op. 74 (1985) / El amor que

calla Op. 88 (1991) / Miedo Op. 133 (2007)/

Cuatro canciones de cuna Op. 132 (2007) /

Jugarretas Op. 110 (1998) / Siete secuelas

para piano Op.  120 (2001)  / Preludios

obsesivos Op. 131 (2007).

Varios intérpretes. Producción general: Hernán

Ramírez. Editado y masterizado por CDpro.

Grabación y mezcla: J. Francisco León, enero-

marzo 2008. Diagramación: Cristian Poblete.

Las compos iciones  conteni das en el CD

reseñado pueden ser  adjetivadas como

estilística mente “eclécticas”.  Es frecuente

hallarse con este término en la historia musical

de Occidente, en especial cuando se hace

referencia a la música escrita entre guerras,

así como también a la compuesta bajo criterios

surgidos en la postmodernidad.

La tradición de la composición en Chile abunda

en ejemplos histór icos califi cables  como

eclécticos, encubriéndose muchas veces, bajo

la selectividad que el concepto supone, una

auténtica indeterminación de estilo o aún de

lenguaje, dependiente todavía de los vaivenes

estéticos y poéticos de la Europa indecisa entre

las corrientes restauradoras del lenguaje tonal,

como el neoclasicismo, y las herederas del

roman ticismo alem án, revolucio nar ias  y

tendientes a la novedad.

Al parecer, todo esto ya es pasado, si se atiende

a la inminente abolición de todo lenguaje y a

la correspondiente autonomía compositiva,

afincada con fuerza creciente tras  las

vanguardias históricas y asumida con entereza

por muchísimos creadores de hoy,

especia lmente los provenientes de países

jóvenes como el nuestro, afortunadamente

más libres del peso que acarrea la historia. Por

esta razón, porque el eclecticismo es pasado,

es que la audición del CD aquí reseñado puede

sorprende r. Efectivame nte reúne músicas

estilísticamente disímile s, con vocaciones

expresivas distintas. Este eclecticismo llama

la atención y no provoca mayores problemas

sino has ta cuando se perci be la relativ a

ambigüedad conceptual del disco. No se trata

de un trabajo antológico, ni tampoco de una

publ icac ión unif icada por cr iter ios

compositivos o por un orgánico específico.

Incluso hasta el título del CD puede resultar

de difícil lectura debido a la poca claridad de

la diagramación. Las obras reunidas son, no

obstante, fácilmente clasificables en cuanto a

género; por un lado están los lieder, todos

escritos sobre textos mistralianos, y por otro

las piezas dedicadas al piano, herederas de la

characterstüke romántica. Las canciones se

pueden dividir a su vez entre aquellas libres,

identificada cada una con un número particular

de Opus y las agrupadas serialmente, bajo una
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Celso López. [2008]. Celso López. Cello &

Electrónica. CD, Santiago: Consejo Nacional

de la Cultura y las Artes.

Obras: Juan Pablo Abalo:  I would prefer not/

Antonio Carvallo: Aydécq, / Daniel Osorio:

Zikkus-V / Sebastián de Larraechea:

FRROTT(a ), / Andrés Ferrari: El Instante

Oblicuo.

En términos de su presentación física destaca

su diseño sobrio y elegante, pero hay ciertos

detalles que llaman la atención. En primer

lugar no queda claro cual es el título del disco,

si es que tiene uno. Pareciera ser Celso López.

Cello & Electrónica. Sin embargo, al abrir el

CD, aparece en la primera página el rótulo

Celso López. [2008]. Celso López. Cello &

Electrónica. CD, Santiago: Consejo Nacional

de la Cultura y las Artes.

Obras: Juan Pablo Abalo:  I would prefer not/

Antonio Carvallo: Aydécq, / Daniel Osorio:

Zikkus-V / Sebastián de Larraechea:

FRROTT(a ), / Andrés Ferrari: El Instante

Oblicuo.

En términos de su presentación física destaca

su diseño sobrio y elegante, pero hay ciertos

detalles que llaman la atención. En primer

lugar no queda claro cual es el título del disco,

si es que tiene uno. Pareciera ser Celso López.

Cello & Electrónica. Sin embargo, al abrir el

CD, aparece en la primera página el rótulo

Zikkus-V, el cual corresponde a una de las

obras contenidas en la producción, presentado

de una forma que sugiere un título o al menos

un subtítulo. Es confuso si eso es así o si esta

pieza tiene alguna importancia especial en el

contexto de la producción global. Ambiguo

nítidamente.

Si bien el registro contiene una presentación

del compositor Alejandro Guarello, no incluye

una introducción o motivación del propio

intérprete, cosa que considero importante en

un traba jo en el cual todas las obras son

interpretadas por la misma persona. También

se echa de menos la información sobre los

años de composición  de las obras – salvo en

un caso- y una lista  de los tracks con sus

respectivas duraciones de más fácil acceso,

por ejemplo en la contraportada.

En una primera audición, resalta claramente

la capacidad de interpretación y de adaptación

de Celso López a distintos contextos, ideas y

espacios sonoros. Las obras varían desde el

alto virtuosismo instrumental hasta obras de

carácter más bien minimalista,  y desde la

utilización sutil y casi etérea de los recursos

electr ónicos  has ta expresiones donde la

electrónica deci didament e asume un rol

protagónico. Sin embargo, la ejecución de

Celso López resulta impecab le,  de una

sonoridad casi cristalina en los pasajes de

exigencia y de un misterio y opacidad notables

en las secciones más oscuras y escondidas de

la música.

Tal como Alejandro Guarello resalta en la

presentación, destaca también la juventud y

divers idad de los compo sitores chilen os

involucrados, como asimismo la utilización

de la electrónica en todas las obras presentes,

aunque en diversos grados y roles. Esto resulta

muy interesante al escuchar el disco completo

como una  unidad, al poder comparar y

contrastar  la forma de pensar de cada

Zikkus-V, el cual corresponde a una de las

obras contenidas en la producción, presentado

de una forma que sugiere un título o al menos

un subtítulo. Es confuso si eso es así o si esta

pieza tiene alguna importancia especial en el
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del compositor Alejandro Guarello, no incluye

una introducción o motivación del propio
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se echa de menos la información sobre los

años de composición  de las obras – salvo en

un caso- y una lista  de los tracks con sus

respectivas duraciones de más fácil acceso,

por ejemplo en la contraportada.

En una primera audición, resalta claramente

la capacidad de interpretación y de adaptación

de Celso López a distintos contextos, ideas y

espacios sonoros. Las obras varían desde el

alto virtuosismo instrumental hasta obras de

carácter más bien minimalista,  y desde la

utilización sutil y casi etérea de los recursos

electr ónicos  has ta expresiones donde la

electrónica deci didament e asume un rol

protagónico. Sin embargo, la ejecución de

Celso López resulta impecab le,  de una

sonoridad casi cristalina en los pasajes de

exigencia y de un misterio y opacidad notables

en las secciones más oscuras y escondidas de

la música.

Tal como Alejandro Guarello resalta en la

presentación, destaca también la juventud y

divers idad de los compo sitores chilen os

involucrados, como asimismo la utilización

de la electrónica en todas las obras presentes,

aunque en diversos grados y roles. Esto resulta

muy interesante al escuchar el disco completo

como una  unidad, al poder comparar y

contrastar  la forma de pensar de cada
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este CD encontré un interesante aporte a la

música nacional en el que se plasma una rica

y variada dimensión acústica para la guitarra

y bajo eléctrico.

En el año 2007, gracias al aporte del Fondo

para el Fomento de la Música Nacional  se

lanzó el disco Guitarra Eléctrica Chilena

S.XX-S.XXI, primer CD del proyecto musical

Planeta Mínimal. Según me informó Ismael

Cortez, gestor y director, la historia de este

poco usual conjunto se origina en el año  2003

al interi or de la Universidad Católica de

Valparaíso. El dominio de la guitarra eléctrica,

su interés por el rock progresivo, junto con su

participación en Guitar Craft Seminars con

Robert Fripp y la formación académica de

Cortez, lo motivan a adaptar piezas musicales

de renombrados compositores contemporáneos

como Heitor Villalobos, Steve Reich, Terry

Riley, Philip Glass, Bela Bartok, Leo Brouwer

y el chi leno Boris Alvarado ent re otros.

El repertorio, inicialmente minimalista, definirá

el nombre de este ensamble, que actualmente

consta de catorce guitarras y cuatro bajos. Esta

singular agrupación de instrumentos produce

una riqueza y sutileza sonora que demuestra

gran dominio y sensibilidad, tanto al momento

de adaptación de las obras escogidas como en

la ejecución de sus intérpretes. Planeta Mínimal

se const ituye así como uno de los pocos

ensambles de guitarra y bajo eléct ricos

permanente y activo en Latinoamérica.

En este CD se real iza una heterogéne a

selección de compositores nacionales que

incluye algunos autores con trayectoria y otros

emergentes, abarcando así las últimas

generaciones de creadores con diversas y sutiles

tendencias musicales.

El disco se inicia con obras adaptadas de tres

autores de renombre con los que se

ejemplificaría el siglo XX. El primero, Carlos

Zamora y su obra Tres Visiones de un Sikuris

Atacameño (1999), originalmente escrita para

orquesta de cuerdas, está adaptada

notablemente por Ernesto Muñoz quien, en

sus distintas y contrastantes secciones, logra

transmitir la raíz folclórica andina con una

var iada sonoridad, coloridas  gui tar ras y

armonías cristalinas. En segundo lugar, la obra

de Rolando Cori, Dos trozos para Guitarra

(1979) (Moderado; Agitado) adaptada por

Ismael  Cortez, comienza con un sonido

bastante clásico, que destaca la melodía -en

el “Moderado”- para luego, sin perder este

último rasgo, matizar con acordes e

intensidades más propios de la guitarra eléctrica

-en el “Agit ado”-.  Ritmos sincop ados  y

silencios abruptos caracterizan estas dos breves

composiciones. Para la última de las

adaptac iones se escoge la obra de Tomás

Lefever, Tres invenciones para Cuarteto de

Cuerdas (1950), en adaptación de Andrés

Rivera quien, aprovecha ndo  los recurs os

contrapuntísticos y de carácter que ofrecen

cada una de ellas –Muy Lento, Allegretto y

Muy Vivo [Crisis del sujeto]-, le proporciona

una fuerza y sonido metálico, con intensidades

y punteos duros.

A partir del track 7, en la segunda parte que

podríamos denominar del siglo XXI, se agrupa

la mayor cantidad de autores y obras bastante

nuevas, del 2004 y el grueso del 2007, quienes

ejemplifican las nuevas sonoridades que son

de interés para nuestros compositores

nacionales.

Se inicia con la notable obra de Paul

Hernández, Tres Cuadros sobre El Cerro Barón

(2007);  por ejemplo, en el primer cuadro,

“Plaza de vidrios (Mirador)”, se expresa con

gran claridad la economía de medios propios

del minimalismo, en este caso principalmente

melódicos. Paulatinamente logra una variedad

colorística que, una vez que llega a un gran

crescendo  y   complej idad sonora,

constituyéndose en un breve climax, se

deconstruye en una atmósfera etérea.

Destacan también Minimawinka (2007) de

Francisco Pardo, quién se inspira en los sonidos

mapuches y compone una pieza en la que

aprovecha el  contraste del juego polirrítmico

inicial y final con la melódica y reiterativa

sección central. ReCuerdas II (2007)  de

Cristián Galarce es una obra más experimental

que logra una densidad ambiental y textural,

suma de la combinatoria de melodías,

armonías, efectos y la presencia de la voz,

como un continuum siempre sobre la vocal

“a”.

La pieza Contrapunteado (2006) de Daniel

Díaz explora una cara más noise; comienza

entre golpes en la caja del instrumento y slaps

que van dando paso a la melodía que se

superpone y contrapuntea con otras

intervenciones en distintos planos,  los que

van tomando gran presencia hasta desarticular

el esbozo melódico.

La obra Es tu Danza (2007) de Cristián López

es de mayor duración que las anteriores e

incluye vocalizaciones, diversos efectos  y

distorsiones en los instrumentos, los que en

conjunto y en diferentes medidas van

construyendo tramas y atmósferas de distintas

prof undidades y colores . Cont rastante es

Kónkonpas Eléutrikaz (2007) de Eduardo

Cáceres, quien construye una pieza con un

sonido más eléctrico el que fluctúa entre lo

rockero y lo jazzístico.

Kotó (2004) de Boris Alvarado es la última

obra y la más larga del disco, esta pieza se

estructur a mediante la suma de diver sos

acordes los que se van superponiendo

lentamente hasta lograr un equilibrio melódico,

para luego deconstruirse y volver a articular

breves  pasajes melódicos escalonad os y

superpuestos, produciendo una variedad de

ambientes.

En cuanto al diseño de la gráfica del CD, se

hace bastante coherente la carátula de corte

minimalista, pero en su interior es menos clara

esta postura, quedando en un esquema más

tradicional acumulando en  exceso las

fotografías de los músicos en las 2 paginas

centrales del cuade rnillo. Faltó realzar y

compatibilizar de manera gráfica la sonoridad

que se desprende en términos generales de la

música que contiene.

Por último, en el plano de los referentes, es

interesante encont rar  algunas  técnicas  o

recursos como los de Steve Reich, quien

construye escalo nadam ente  y superpone

distintos planos sonoros, o la experimentación

de la guitarra por  parte de Robert Fripp.

También se recuerda a Glenn Branca, Fred

Frith, Marc Ribot, Bill Frisell  o Philip Glass

 entr e otros,  con los cuales  y más  se ha

construido en parte este ensamble nacional.

En síntesis, mediante este CD se concentran

5 años de trabajo y desarrollo de un proyecto

original, con el cual se busca fomentar la

creación y la difusión de la nueva música

chilena, tanto para los compositores como

para los guitarristas y bajistas eléctricos. Se

busca además generar una cercanía a una

audiencia masiva.  Planeta Minimal  se

conforma entonces en un atractivo espacio

creativo y de gran proyección.

Jorge Padilla A.

Artista Visual
Pontificia Universidad Católica de Chile

Eugenio Rengifo y Catalina Rengifo.2008.

Los Cuatro Huasos. Alma de la tradición y

del tiempo. Santiago: Editorial Catalonia:

SCD.

Sabemos lo mucho que le cuesta a Chile

llevarse bien con su memoria histórica, pero

intuyo que en pocas áreas se añora tanto el

ejercicio del registro como en nuestra música.

Una prensa muchas veces negligente, una

institu cionalidad cultura l que ha puesto a

nuestra canción por debajo de otras formas

creativas, y un sistema discográfico precario,

entre otras razones, hacen que cueste

muchísimo llevar una cuenta justa y rigurosa

de quiénes han animado nuestra música o de

cómo es que lo han hecho. La de Catalina y

Eugenio Rengifo es precisamente el tipo de

iniciativa que va marcando la huella de una

solución.

El interés por un grupo no tiene por qué ser

puramente biográfico. Se busca en este tipo

de investigaciones también claves sobre los

antecedentes y referentes que puedan explicar

la música que hoy se hace en nuestro país. El

libro Los Cuatro Huasos. Alma de la tradición

y del tiempo es hábil en ofrecer esas claves y

establecer relaciones. Incluso si se desconoce

el aporte musical de este conjunto en

específico, éste es un libro necesario por cómo

ilustra sobre las bases en las que se asentó

luego el canto “de huasos”, pero también la

incipiente industria de estrellas musicales en

el país. No es que Los Cuatro Huasos puedan

enmarcarse, necesariamente, en el esquema

pop hoy impuesto por los medios de

comunicación, pero sí alumbra los primeros

atisbos locales de fanaticada, de exposición

masiva,  de fama fuera  del propio control .

Un hacendado peruano llevó al grupo desde

Lima, donde ofrecían conciertos, a su gran

casa en las montañas. “El administrador de la

hacienda”, contó Jorge Bernales a la

publicación Desfile, del 7 de marzo de 1967.

‘Era un gringo que se entusiasmó tanto

con nosotros que decidió raptarnos :

quería que siguiéramos cantando toda

la noche para él solito. Cuando le hicimos

ver que teníamos que irnos, se puso

furioso y sacó revolver. <De aquí no

sale nadie>, vociferaba […]. Menos mal

que el whisky le había echado a perder

la puntería. Si no, capaz que nos hace

cantar tonadas a balazo limpio’ (p. 42).

Entre anécdotas como la anterior, el libro va

iluminando el sistema de trabajo musical para

los conjuntos de la época. Es elocuente, por

ejemplo, su relato sobre los rígidos roles de

género que en algún momento constriñeron la

interpretación de la tonada. Raquel Barros

recuerda el apor te del grupo como “una

recuperación del hombre cantando para la

entretención […]. Esto de que los hombres
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Tal como en esa fiesta de recepción en el fundo

Santa Ana de Quilicura, recorremos con este

libro salones de hotel y de casonas, bambalinas

de teatros desaparecidos y auditorios perdidos

de radio. Nuestra memoria de chilena curiosa

va agregando piezas visuales y cronológicas

de enorme valor, enriquecidas al final con una

de esas discografías detalladas y confiables

que tanto pero tanta utilidad nos significan a

quienes trabajamos con la información. Pero

no es éste sólo un libro de datos ni de orden

informativo, sino que se acomoda, mejor,

como una compilación de voces chilenas.

Voces familiares y cercanas, voces entendidas

y especializadas, voces de admiradores y voces

de testigos. Voces que merecerían estar más

presentes en nuestro debate cultural, y que

Catalina y Eugenio Rengifo han tenido la

sabiduría de buscar y exponer en toda su

riqueza y diversidad.

Tomemos, por ejemplo, cuánto puede

enseñarnos apenas una cita del académico

Manuel Dannemann:

‘En el caso de Los Cuatro Huasos, sin

duda podemos deci r que expresan

artísticamente un repertorio  que han

obtenido de diferentes instancias .

Algunas son familiares, otras fueron

tomadas de textos escritos, o de

informantes. Los Cuatro Huasos

entregan ese repertorio con una

determinada manera de expresión para

dirigirse a un público muy amplio, y esa

forma tenía que ser muy bien lograda,

de manera que cautivase a cualquier

auditorio y que no se quedase en

cuestiones de carácter local y reducido.

Surgió, entonces, esta búsqueda para

entregar a un gran público un repertorio

con un determinado estilo que pudiese

considerarse chileno, pero que, de algún

modo es el estilo de Los Cuatro Huasos’

(p.75).

Concluimos, entonces, que el estilo de este

libro, es coherente con el del grupo al que

rinde tributo; por su rigor, su afecto sincero

por nuestras raíces y su disposición a darlas

a conocer. Por sobre todo, son muchas voces

chilenas las que laten tanto en esas preciosas

tonadas tan difíciles de encontrar pero tan

fáciles de admirar, como en el análisis y relato

del que nos da cuenta este libro, engrosado

con una  detallada y bien explicada discografía

que se agradece en un país en que la norma

es dejar al patrimonio musical librado a la

suerte del olvido, el desorden y la confusión.

Marisol García

Dav id Ponce.  2008.  Prueba de Sonido.

Primeras historias del rock en Chile (1956-

1984). Santia go: Edicio nes B Chile , S.A.

El destacado periodista David Ponce, que goza

de un bien ganado prestigio por sus artículos

d e  p ren sa  y  c om o  co -ed i to r  d e

musicapopular.cl, La enciclopedia de la música

chilena en Internet, plasma en este libro, que

supera largamente las 400 páginas, una historia

del rock hecho por artistas chilenos entre 1956

y 1984.

El trabajo está estructurado a la manera de un

diccionario enciclopédico pero que no obedece

a un orden alfabético, sino que se rige

cronológicamente. Contiene un “preámbulo”

y nueve capítulos donde va dando cuenta de

los hechos.

En el “Preámbulo o indicios” nos cuenta  como

la orquesta Huambaly, de origen jazzístico

pero liderando las bandas de música tropical

a mitad de la década de los 50, debe ponerse

atenta a los avances del rock and roll y para

no quedar marginada graba los primeros discos

de rock and roll  realizados en Chile, en 1956.

Luego se van sucediendo, de manera

cronológica los nueve capítulos que completan

la obra.

En el primero, que llama “Ancestros”, sitúa

al movimiento conocido como nueva ola,

partiendo desde fines de 1956 con William

Reb y los Rock Kings, Harry Shaw (sic) y los

Truenos para continuar con The Ramblers,

Peter Rock, Pat Henry y sus Diablos Azules,

Luis Dimas y sus Twisters, Red Juniors, Los

Rockers, Los Blue Splendor, Los Tigres y

Oscar Arriagada y los Dixon, abarcando parte

de los años 60 en su contenido fundamental.

El segundo capítulo se denomina “Coléricos”

y abarca el resto de los años 60, dedicado a

Los Mac’s, Los Jockers, Los Picapiedras, Los

Vidrios Quebrados, Beat 4,  Larks, Sacros,

Los Sonny’s, The Apparition, Hawks, Los

Masters, Los Sicodélicos, Gaffas, Escombros,

Los Amigos de María, Aguaturbia. Aquí se da

cuenta de la ópera-rock, del go-go y otras

novedades de la época.

Le sigue el cápitulo 3, “Patronos”, que consiste

en material alusivo a los Blops, Congreso, Los

Jaivas, Angel Parra, los festivales de Viña y

el productor Freddy Saint-Jean.

El exhaustivo libr o cont inúa con otros  6

capítulos que detallo:

4. “Si lvestres”: Kissing  Spell , Embrujo,

Congregación, Música de Jardín, Frutos del

País, Manduka, En Busca del tiempo Perdido,

Lamariposa, La Costanera, Combo Xingú,

Panal, Almandina, Sol de Chile, Santa y su

Gente.

5. “Periféricos”: Teyker’s, Yerba Seca, Influjo,

Arena Movediza, Tumulto, Turbamulta, Cristal,

Rocío, Millantún, Andrés, Ernesto y Alejaica,

Poozitunga, Sol de Medianoche, Armando

Rigueros.

6. “Mutantes”: Los Trapos, Miel, Santiago,

Florcita Motuda, Imagen de Ensueño,

Espejismo, Leña Húmeda, Krill, Hecho en

Chile, Banda Metro.

7.  “Transilvestres”: Lucho Beltrán y la Banda

Azul Flotante, Agua, Llaima, Viento del Sur,

Miguel Piñera y Fusión Latina,  Sol de

Medianoche.

8. “Metálicos”: Arrecife, Freed Back, Brain

Damage, Spectro, Turbo, Dorso, Chronos,

Panzer, Callejón Oscuro, Electroshock.

El último capítulo, 9, que cubre hasta 1984 y

la úl tima banda, aún en  ejercicio,

“Transeúntes”: Fusión, Lunallena, Quilín,

Amapola, Mantram, Cometa, Evolución, La

Banda del Gnomo, Bandhada, Ojo de Horus,

y Fulano.

El libro está basado en más de doscientas

entrevistas realizadas por David Ponce, entre

1999 y 2008,  a los protagonistas de la historia.

El autor aclara, en la introducción, que “los

documentos son escasos, la prensa dispersa y

la audición no siempre probable: de los casi

doscientos músicos o grupos revisados, menos

de la mitad grabó alguna clase de discos y

gran parte de esos registros está perdida o en

C O M E N T A R I O S  /  L I B R O S 75

calidad de rareza” (p.12). Por esta misma

razón, no todos los nombres que figuran a

partir de los años 70  resultan conocidos para

el lector común. La pregunta es ¿cual es la

importancia de incluir, en esta historia del

rock, a alguien que ni siquiera grabó un disco

o cuyo vago recuerdo de su fugaz paso por la

escena ya se ha evaporado, tal vez debido a

su escaso aporte?  Mirado desde otro ángulo,

esta misma situación nos permite tener una

oportunidad única para acceder al testimonio

de ciertos músicos que pasaron brevemente

por la escena del rock chileno y conocer algo

más de una historia que es bastante enredada,

que en muchos casos  no es necesariamente

rock, sino una fusión de elementos que mezclan

el rock and roll, la balada, el canto nuevo, la

música tropical, el pop y el folklore, si bien

es cierto que hacia mitad de los años 60

aparecen conjuntos que cantan solamente en

inglés, generalmente covers de los ídolos

históricos del rock and roll y de las bandas

inglesas que estaban tan de moda,

despreciando, por cierto,  a sus colegas de la

nueva ola por cantar en castellano. Como dice

Héctor Sepúlveda, de Los Vidrios Quebrados:

“En Chile predominaba la cultura

folklórica y eso nos hizo darnos cuenta

de que buscábamos otra cosa. El español

estaba muy asociado a música comercial,

a Nueva Ola, y lo que nos gustaba venía

de Inglaterra. Naturalmente salía así. No

teníamos un punto de referencia acá, ni

en los grupos ni en la televisión” (p. 83).

El estilo de escritura del autor es bastante

lejano a lo que se podría considerar un texto

académico. Escribe a la manera periodística,

lo que le permite mantener la frescura del

diálogo con sus interlocutores, sin censurar el

lenguaje original empleado por ellos, el cual

resulta bastante divertido de leer, aunque ciertas

expresiones “sin filtro” podrían molestar a los

lectores más refinados, como por ejemplo, las

de Eric Franklin, de Los Mac’s, sobre ciertos

trucos de grabación de su LP Go-Go / 22: “Si

ahora lo escuchas, vamos, te cagas de la risa.

Pero para ese tiempo estaba de puta madre”

(p. 71). Se refiere a un efecto inventado de

público. Agrega: “Llevamos a unas niñas al

estudio para que metieran ruido”, para dar la

sensación de una presentación con público.

Digamos de paso que ni el repertorio de Los

Mac’s es novedoso para 1966, año de la

grabación: se trata de covers que se remontan

incluso a Buddy Holly, Gene Vincent  y Chuck

Berry, de  finales de los años 50, ni tampoco

el “truco” de una grabación de público

participante, cosa ya antigua, escuchada en

las grabaciones de Gary U.S. Bonds,  y también

de Joey Dee y los Starliters, ídolos del twist,

que sí grababan con sonido de ambiente real

desde el Peppermint Lounge, en 1961. Un par

de años después, en Chile,  para las grabaciones

de “Cor azón de melón”  y “Si tuviera un

martillo” en los covers de Fresia Soto, se usó

una banda sonora que da la ilusión de público

real.

Pese a que ya estamos más que alertados de

errores graves, desde el mismo comienzo del

libro, su lectura va fluyendo de manera fácil

y atractiva, dejándonos llevar hacia adelante

pese a las muchas lucecitas rojas que se van

encendiendo.

La infor mación que entregan los artis tas

entrevistados por Ponce, tiene, por haber sido

ellos mismos los actores de la historia, un

valor especial. Sin embargo, no siempre la

mente recuerda fielmente los hechos. Algunos

informantes, particularmente los de  la primera

parte de la historia, que concierne a los años

50 y los tempranos 60, no parecen hacer una

entrega absolutamente  fidedigna. En algunos

casos, la mente, involuntariamente va

cambiando las cosas, las fechas, los lugares,

y es lo que ocurre aquí, más de alguna vez.
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Varios errores “históricos”, desgraciadamente,

ya están incorporados en libros anteriores, de

otros autores, y se van  repitiendo con cada

nuevo trabajo que aparece. Este no es

precisamente el que se dedique a corregirlos.

También hay confusiones conceptuales tanto

de algunos entrevistados, como también del

autor. Para verificar la fidelidad de un relato

hablado, éste debería ser siempre cotejado con

la documentación histórica, de prensa, de los

propios discos en este caso, práctica no usada

aquí como sistema. El problema es que este

mismo texto se va a transformar, en el futuro,

en un documento histórico y consultado como

tal. Reiterando que el libro entrega una amplia

información, que abarca, además, como ningún

otro anterior sobre el tema, un tiempo

cronológico tan amplio y que nos ofrece la

riqueza de la fuente humana original, hay

varias inexactitudes históricas, algunas de las

cuales, las más graves, voy a detallar, con el

único fin de que no sigan multiplicándose en

trabajos por venir, y para que no sirvan de una

mala base de consulta para las generaciones

posteriores.

1. En el preámbulo, “Indicios”, se presenta a

la orquesta Huambaly como anticipándose a

la era del rock en Chile, con sus dos rock and

rolls grabados en 1957 y 1958: “Huambaly

rock” y “El rock del mono”. Habría que agregar

un tercer item que no considera el libro,

“Valparaíso rock”. Huambaly era una orquesta

cuyos integrantes habían crecido haciendo jazz

y que por razones comerciales y por qué no,

de gusto personal derivarían a la música

tropical. Era, en esencia, una orquesta bailable,

que tocaba cha cha cha, merengue, merecumbé,

mambo, bolero, intercalando uno que otro

número de Glenn Miller o de otras Big Bands.

No resulta extraño entonces que, para ponerse

al día, agregaran, eventualmente, un par de

rocks a su repertorio, lo que de ninguna manera

la convierte en orquesta pionera del rock en

Chile. Es un hecho simplemente anecdótico y

que no está enlazado con nada de lo que ocurrió

después. A propósito, es interesante destacar

que fue la orquesta de Federico Ojeda la

primera en grabar rock and roll en Chile, y

fue justamente con un cover del gran éxito del

momento, Rock around the clock, al cual le

siguió el “Rock de don Fede”, del propio

Federico Ojeda. También, un hecho

circunstancial que no significa para nada el

inicio del rock and roll en nuestro país.

2. Entre los “ancestros”, figuran ligados a los

inicios de la nueva ola, William Reb y sus

Rock Kings y Harry Shaw (sic) y sus Truenos,

que habrían actuado, haciendo rock and roll

desde 1956.  Efectivamente, William Reb -el

periodista y actor Williams Rebolledo, más

recordado por sus intervenciones en el

programa radial Radiotanda- fue el auténtico

pionero del rock and roll en Chile actuando

profusamente en radio, con su conjunto Los

Rock Kings. Sin embargo, su carrera musical

sería breve y no alcanzaría a grabar disco

alguno. En 1958 ya había desaparecido de la

escena y todavía hay un gran vacío hasta lo

que se considera el inicio de la nueva ola. En

el libro se dice que participó en shows junto

a Los Cinco Latinos. Sin embargo, este notable

conjunto argentino debutó en Chile en 1959,

un año después de que William Reb había

dejado de cantar, por lo cual es imposible que

hayan estado en un mismo escenario.

En cuanto a  Harry Show -y no “Shaw” como

se le llama en el libro- se afirma que nadie

conoció su verdadero nombre. La información

está aquí: Iván Fuentes Rojas. Si bien es cierto

que existen ciertos testimonios de sus

actuaciones en Valparaíso a fines de los años

50, no llegaría a grabar sino recién en 1963,

cuando Odeon publica tres discos 45 cuya

temática principal es el twist y es en estas

grabaciones donde aparece acompañado por

sus Truenos, además de la orquesta de Luis

Barragán en una de ellas. La realidad histórica

es que Harry Show no fue una figura influyente

en Chile, ni como pionero del rock ni como

antecesor de la nueva ola.
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3. En la página 24, del capítulo “Ancestros”,

David Ponce, recogiendo el recuerdo de

Agustín Fernández, sugiriendo que se está

hablando del primer disco de Elvis Presley en

Chile, se aventura a decir que Don Roy, como

director de RCA Victor, “sólo se atrevió a

editar a Presley  en el lado B de un single del

cantante melódico Perry Como, con la muy

inofensiva Magic moments en el lado A”.

Esta aseveración es totalmente errónea. Es

cierto que RCA chilena publicó, en noviembre

de 1956 un disco 45 single con “No seas cruel”

- Don’t Be Cruel, éxito mundial de Elvis

Presley, pero en su lado A que compartió el

disco con una canción de Perry Como, que

fue la que se puso en el lado B, pero que no

era “Momentos mágicos” sino “Algo invisible

me protege”/ Somebody Up There Likes Me,

disco 45 single RCA Victor que lleva el número

94-0082. Para entonces, RCA había publicado

varios discos de Presley, luego de su primera

presencia en Chile en un LP llamado Exitos y

Estrellas Norteamericanas (CML-3006)

aparecido alrededor de Marzo de 1956, donde

figura la sensacional performance de Presley

de Good Rockin’ Tonight. Luego, antes de

junio estaba a la venta su primer 45 Extended

Play (CME-65) con cuatro canciones, entre

ellas su gran suceso “Hotel nostálgico”/

Heartbreak Hotel, y un par de discos 78,

antecediendo a un LP de 10” que apareció

poco después, ese mismo año. Con

respecto a  Magic Moments (Hal David-Burt

Bacharach), es una canción muy posterior,

que data de 1958 y que fue un gran éxito de

Perry Como, sin mediar canción alguna de

Presley que estuviese involucrada.

4. En la página 44, también del capítulo

“Ancestros”, refiriéndose a Peter Rock, el

autor del libro afirma que  “... en 1959 el

adolescente lanzó el single Nena no me importa

/ Algo pasó que son versiones para Baby I

Don’t Care y Something Happened, de Elvis

Presley y Paul Anka. Un rock and roll y una

balada romántica”.

La documentación histórica, recogida en

informaciones de las revistas Ecran, Mi Vida

y Eva, testimonian que Peter Rock hizo su

primera grabación para RCA Victor a fines de

julio de 1960, la que incluye las canciones

aludidas. Radiomanía, en su número de agosto

de 1960, confirma este hecho, incluyendo a

toda página la publicidad del primer disco de

Peter Rock, presentándolo como “El rey de

los coléricos”. Si uno revisa, además, la

discografía oficial del sello ABC-Paramount

-la casa discográfica de Anka en esa época-

verá que Something Happened fue recién

publicada por primera vez en los Estados

Unidos alrededor de marzo de 1960 y alcanza

su techo -Nº 41- en los charts de Billboard,

hacia junio de ese año. La versión de Peter

Rock, con la orquesta y coro de René Calderón

es copia fiel de la versión de Anka, que tiene

arreglos de Don Costa. Resulta difícil de creer

que se haya podido hacer un cover de un disco

todavía inexistente.

5. El libro, ordenadamente da cuenta de los

diversos integrantes de los conjuntos que

consulta, con los cambios habidos

cronológicamente. Es así que en la página 40,

siempre en el capítulo “Ancestros”, con

respecto a Luis Dimas y sus Twisters, figuran

los integrantes de Los Twisters entre 1961-

1966, agregando a “otros integrantes”, entre

los cuales figuran Saúl San Martín, Panchito

Cabrera y Arturo Ravello, entre otros.

Los nombrados jamás fueron integrantes de

Los Twisters. Sí, estuvieron en la primera

grabación de Luis Dimas, de 1961, cuyo

número fuerte era un cover del éxito de Chubby

Checker,  Let’s Twist Again. Sin embargo, el

maestro San Martín se involucra en el disco

como director musical del sello Philips,

tocando el piano y dirigiendo el conjunto que

acompaña a Dimas y no como “un Twister”.
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El resto, son músicos de estudio, preferidos

por el sello que, equivocadamente, no tenía

confianza en los jovencitos que integraban

Los Twisters, quienes desde el segundo disco

de Dimas serán sus  acompañantes

permanentes.

6. En la página 55, todavía del capítulo

“Ancestros”, aparecen Los Rockets, mal

ubicados en esa sección del libro ya que

pertenecen a una muy tardía nueva ola. Estos

músicos nacen bajo la influencia del shake y

la música surf, y tienen como modelos a The

Beach Boys y principalmente a The Shadows,

los notables músicos británicos que

acompañaban a Cliff Richard pero que tenían

su propia vena instrumental. El más grande

éxito de Los Rockets fue “Playa solitaria”,

una balada en el estilo de Sleep walk /

“Sonambulismo”, con una guitarra solística

de notables vibratos y glissandi. El libro dice:

“La conexión playera será consagrada con el

mayor éxito Rocket: el single Playa solitaria,

escrito para el grupo por el surfista y músico

neozelandés John Devlin (también autor de la

citada Romance) a su paso por Chile”.

Efectivamente, John Devlin era neozelandés

y fue un notable intérprete de rock and roll,

famosísimo en su país, a comienzos de los

años 60, por sus covers de las grandes figuras

norteamericanas. Posteriormente se estableció

en Australia y mantuvo una conexión con

Inglaterra, desarrollando una gran actividad

como compositor y productor. Lonely Beach

fue grabado por The Charades para la RCA

Victor australiana en 1964, y fue ese el disco

que el productor Camilo Fernández le entregó

a Los Rockets, para hacer un cover

prácticamente textual. John Devlin nunca

estuvo en Chile, no le dedicó esa pieza a Los

Rockets y es muy probable que jamás se haya

enterado del cover que ellos hicieron.

7. En la página 109, refiriéndose al conjunto

Los amigos de María, mal ubicados en el

capítulo “Coléricos”, se refiere al contacto que

tuvieron con el cantante norteamericano Dean

Reed, a quien acompañaron en el disco “Somos

los revolucionarios”, en 1970. Afirma que lo

llamaban en su patria el “Elvis rojo”, por sus

simpatías con la izquierda. La verdad es que

ese apelativo a Reed es bastante reciente, luego

de su trágica muerte en 1986 en Alemania del

este. En 1970 no era una figura conocida en

su país. Un documental realizado hace poco

tiempo lleva por título The Red Elvis, un

nombre inimaginable en la época en que Dean

Reed se reunió con Los amigos de María. En

esta misma página el autor del libro señala

que uno de los integrantes de este conjunto

era llamado “Oscar Chaquiri Segovia (batería),

bautizado por el bajista a raíz de su parecido

con el actor George Shakiris (sic) en la película

Zorba el griego, de 1964”.

Es necesario aclarar que George Chakiris -así

se escribe en realidad- nunca actuó en la

película Zorba el griego, la cual  tuvo como

principales protagonistas a Anthony Quinn y

Alan Bates. Chakiris fue conocido por su rol

magistral en Amor sin barreras/ West Side

Story (1962) la película con música de Leonard

Bernstein que se ha convertido en uno de los

hitos en la historia del cine musical.

Para quienes vivimos esa época, nos

desconcierta que el concepto de “colérico” sea

atribuido a generaciones que ya estaban en

otro momento de la historia, como Los Rockets,

o Los amigos de María. El término “colérico”

fue aplicado, ya hacia fines de 1959 a los fans

de los pretty faces, Paul Anka, Neil Sedaka,

entre otros, y a los primeros nuevaoleros. De

hecho, como ya está dicho, el anuncio del

primer disco de Peter Rock, publicado en

agosto de 1960 en la revista Radiomanía, lo

presenta como “El rey de los coléricos”.

Llama la atención la omisión de figuras

chilenas demasiado importantes de la década
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de los 60, entre ellas Danny Chilean y The

Carr Twins, figuras consulares de la nueva

ola. Así también nos extraña la ausencia de

Los Bric a Brac y del Clan 91.

La suma de errores que se han acumulado

prematuramente hacen que uno dude en seguir

avanzando en el libro, porque su texto deja de

dar confianza a quien conoce algo del tema,

ya sea por haber vivido la época o,

simplemente, por estar bien informado. Sin

embargo, si uno continúa adelante, apreciará

una serie de hechos desconocidos, reales o

mitificados, pero que son simpáticos de leer

y que contribuyen a enriquecer nuestro

conocimiento -si aceptamos dejarnos llevar

por una cierta complicidad frente a una

información no necesariamente fidedigna-

sobre el desarrollo del rock y sus mezclas con

otros estilos en la producción de conjuntos

chilenos que han estado activos en los años

70 y 80, algunos de los cuales siguen en la

escena. Pero, si realmente vamos a ser

implacables con los entrevistados de esta

historia, cuando leemos que uno de ellos dice:

Lo primero que me llamó la atención en

guitarra de rock fue Little Richard: Tutti Frutti

era lo máximo” (p. 85), simplemente no

podemos aceptarlo. Little Richard jamás tocó

la guitarra, y en la época en que grabó Tutti

Frutti la banda que lo acompañaba ni siquiera

tenía guitarra. Little Richard tocaba piano, y

su conjunto tenía 4 saxos, bajo eléctrico y

batería.

La galería de fotos que ocupa las últimas 28

páginas del libro constituye un gran aporte.

Presenta imágenes de gran valor histórico, de

excelente definición, muchas de ellas en color.

Lamentamos que también en esta sección se

reitere el error cronológico sobre el primer

disco de Peter Rock y que Harry Show

aparezca nuevamente como Harry “Shaw”.

La portada del libro, basada en la carátula del

disco de Angel Parra Canciones funcionales

(1969) da testimonio de las excepcionales

ideas del diseñador gráfico Vicente Larrea.

Su conexión con el mundo del rock de aquellos

años tiene que ver más que nada con la

“psicodelia” de fines de los 60.

Oscar Ohlsen
Instituto de Música

Pontificia Universidad Católica de Chile

Compositor
Universidad de La Serena
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misma premisa textual u organológica.

Las seis primeras canciones del disco, pese a

su individualidad de Opus, presentan rasgos

comunes, tanto en el carácter (y procedencia)

de los textos escogidos como en la adecuación

musical a la semanticidad de los mismos. Se

trata de seis lieder, claramente expresionistas

en cuanto a estilo. Adjetivadas por el piano,

la orquesta de cuerdas o un conjunto más

heterogéneo, como en La espera inútil Op.

100 (1994), las líneas melódicas de la voz

resaltan por su homogeneidad respecto de la

variada escritura instrumental, favoreciendo

la intención del compositor de hacer

íntegramente inteligible el contenido literario.

La textura se muestra como discontinua, lo

mismo que el tempo y la dinámica de cada

una de las obras, prevaleciendo la idea de un

recitativo permanente, según los hallazgos de

la Seconda Prattica y la adecuación poema-

música en el drama wagneriano.

Este conjunto de rasgos, fuertemente

identifica bles con una estétic a finalmente

romántica, si bien empapan todavía las Cuatro

canciones de cuna Op. 132 (2007), súbitamente

se ven reemplazados en las Jugarretas Op.

110 (1998) por otros más próximos a un perfil

neoclásico. La textura es ahora invariablemente

homorrítmica y el impulso expresivo resulta

absolutamente homogéneo, pudiendo volverse

h as t a  a t o s i g a n t e  e n  su  c ará c t e r

permanentemente sarcástico.

También pueden apreciarse como neoclásicos

los trozos pianísticos reunidos bajo el título

de Siete secuelas para piano Op. 120 (2001).

Redactadas de acuerdo a una sintaxis más bien

tradicional y utilizando el instrumento sin

mayores pretensiones que las de establecer un

virtuoso  discurso, estas secuelas deben su

nombre y su unidad al hecho de provenir de
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respecto del título o concepto del disco, sino

a errores y neglige ncias que lindan en lo

ortográfic o. Espero  sinceramente que una

nueva y ojala pronta publicación de Ramírez

se halle, a todo nivel, de acuerdo al manifiesto

trabajo sensible en cada una de sus

composiciones.

Gabriel Gálvez Silva
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la fragmentación de una obra originalmente

mayor.

Efectivamente desbordantes de obsesión, hasta

extremos si se quiere violentos, los Preludios

obsesivos Op. 131 (2007) se muestran como

un desarrollo del impulso virtuoso contenido

en las Secuelas . A juicio del auditor  que

suscribe, es en estas piezas breves y

profundamente intensas, donde se manifiesta

de mejor modo la musicalidad del compositor,

estableciéndose una auténtica relación entre

lenguaje y virtuosismo, resignificándose el

uso tradicional del piano para volverlo mero

instrumento de la ges tuali dad requer ida.

Los aspec tos interpretativos  del  traba jo

reseñado son satisfactorios, llegando a ser

notables en el caso del Coro Femenino de la

PUCV y de la Orquesta  de Cuerdas de la

misma institución, conjuntos dirigidos

respectivamente por Boris y Pablo Alvarado.

Quizá, y pese a todo su talento y entrega, las

mayores debilidades estén relacionadas al

trabajo de la soprano Paula Elgueta, sobre

exigida en algunas regiones agudas de

canciones como Balada Op. 122 (2002) o El

amor que calla Op. 88 (1991). La labor del

pianista Manuel Montero está muy bien, si

bien es cierto que las obras por él ejecutadas

son altamente demandantes, pudiendo

augurarse una futura interpretación más madura

y precisa de las mismas.

Para terminar, me reser vo un comentario

lamentablemente infaltable y necesario: es

absolu tamente injusto que un artista  de la

trayectoria de Hernán Ramírez publique un

CD con un diseño y diagramación tan precarios

y defectuosos como el que presenta el aquí

reseñado. Y no me refiero sólo a aspectos más

o menos subjetivos como son el trabajo de arte

o la ya menciona da ausencia de claridad

sonidos tenutos que invitan a la pausa. El uso

de los armónicos del instrumento acústico

resulta de especial interés.

FRROTT(a), de Sebastián de Larraechea, es

una pieza basada en el concepto de células o

unidades musicales que se van expandiendo

y desarrollando a medida que transcurre la

música, lo que refleja claramente su carácter

y origen dramático. En esta obra, el rol de la

electrónica es sutil, casi de fondo, en claro

contraste con la obra anterior, Zikkus-V, y con

la que le sigue, El Instante Oblicuo. Destaca

en la pieza la utilización de líneas de retraso

con material presentado en forma anterior,

creando zonas de carácter canónico y alto

contrapunto, recurso que no se explora en las

otras obras del disco.

El Instante Oblicuo, de Andrés Ferrari, que

cierra el disco, es quizás la pieza más ambiciosa

en términos de la utilización de la electrónica

como un medio de interacción y contraste con

un instrumento acústico. En ciertos instantes,

la electrónica y el violoncello se funden en un

nuevo instrumento, cosa que no sucede en el

resto del disco. La variedad de recursos y

sonoridades utilizadas es claramente mayor

en este caso. Sin embargo, justamente por este

motivo, la obra resulta un poco ajena y extraña

en el cont exto global de la producció n.

Claramente, el final resulta el lugar  más

adecuado para esta obra.

En resumen, esta notable producción da cuenta

de la gran riqueza y variedad disponibles en

el repertorio para violonce llo y medios

electrónicos generado en nuestro país en los

últimos  años  y sin duda, invita a nuevos

compositores e intérpretes a seguir explorando

esta singular confi guració n musical , que

explora tradición y nuevas tecn ologías.

Rodrigo F. Cádiz
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cantaran tonadas y cuecas era como muy mal

visto”. Se aprende, también, sobre los locales

antiguamente más famosos para ver y escuchar

música en vivo, y las páginas del relato nos

detallan la graciosa letra chica que abultaba

esos contratos, como los pagos de mil pesos

por noche más una apetecida botella de whisky;

no por integrante, sino que por grupo. Se habla

de luchas pequeñas, a escala familiar, y de

logros históricos que merecerían gran difusión,

como el hecho de que Los Cuatro Huasos

hay an s i do  lo s  pr i meros  a r t is ta s

latinoamericanos en llegar a la televisión de

Estados Unidos, en 1939 vía NBC. Del mismo

modo, el par de fotos de Los Cuatro Huasos

tocando junto a Walt Disney merece página

completa en el improbable registro de nuestra

antigua farándula. Cuenta El Mercurio del 17

de diciembre de 1942:

‘Hasta cuecas bailó durante su estadía

en Chile Walt Disney, el creador del

mayor imperio de la entretención infantil.

El dibujante visitó Santiago, Viña del

Mar y Valparaíso dando muestras de

buen humor al bailar cueca y sumarse a

la actuaci ón del  grupo Los Cuatro

Huasos que participaron en los

homenajes en su honor’ (p. 59).

La imagen que acompaña la crónica muestra

a un estadounidense enfiestado, guitarra en

pier na y pañuelo en mano. Sabemos por

Historia social de la música popular en Chile,

1890-1950 (Juan Pablo González y Claudio

Rolle, Ediciones Universidad Católica de Chile,

2005) que el real izad or llegaba al país

preparando material para un largometraje de

dibujos animados en torno a Latinoamérica.

“A pesar de visitar Chile en su gira continental

y conocer de cerca las tradiciones criollas,

Disney no incluyó la música ni las costumbres

huasas en Saludos, amigos, prefiriendo los

mundos andino y gaucho” (p. 42).

Planeta Minimal, 2007. Guitarra Eléctrica

Chilena SXX – SXXI. Valpara íso: Cantera

Producciones, Fondo para el Fomento de la

Música.

Obras: Carlos Zamora: Tres Visiones de un

Sikuris Atacameño (adaptación Ernesto

Muñoz/ Rolando Cori: Dos trozos para

Guitarra (adaptación Ismael Cortez) / Tomás

Lefever: Tres invenciones para Cuarteto de

Cuerdas (adaptación Andrés Rivera) / Paul

Hernánde z: Tres Cuadros sobre El Cerro

Barón (Plaza de los Vidrios (Mirador),

Ascensor Barón y Pasaje Astorga) / Francisco

Pardo: Minimawinka  / Cristián Galarce:

ReCuerdas II / Daniel Díaz: Contrapunteado/

Cristián López: Es tu Danza / Eduardo Cáceres:

Kónkonpas Eléutrikaz / Boris Alvarado: Kotó.

Intérpretes. Guitarras: Andrés Rivera, Felipe

Rivera, Ernesto Muñoz, Claudio Ramírez,

Juan Concha, Julio Valdés, Esteban Agosín,

Víctor Fabio, Giancarlo Scavola, Sebastián

Villar, Maximiliano Cerda, Francisco Pardo,

Pamela Rique lme. Bajos: Fresc ia Belmar,

Diego Vega. Director: Ismael Cortez.

Realizo la siguiente reseña desde el plano de

artista visual y como auditor melómano. En

compositor respecto a la interacción entre

instrumentos acústicos y electrónica y el grado

de cohesión que logra entre ambos dominios.

El orden escogido para los tracks del disco

refuerza aún más esta idea.

La primera pieza, I would prefer not (2007),

del compositor Juan Pablo Abalo, es una obra

de mucho virtuosismo, característica que no

resulta un impedimento para la notable

ejecución de Celso López. Una de las cosas

que llama la atención en esta composición es

un marcado contraste entre el virtuosismo y

agilidad del instrumento acústico en

comparación con la calma, sutileza y poca

ambición de la parte electrónica. No se percibe

un real  con trapun to entre instrumen to y

electrónica -como sucede en otras piezas

incluidas en el disco-  sino que esta última

cumple un rol más bien de acompañamiento

y de resaltar ciertas características de la parte

acústica.

En la siguiente obra, Aydécq, Antonio Carvallo

nos presenta una interacción entre el

violonce llo y la electrónica un poco más

equilibrada. La obra utiliza como eje principal

de articulación diversas técnicas extendidas

del instrumento. Recién transcurridos un poco

más de dos minutos aparece el primer sonido

realizado de forma tradicional, al frotar el arco

por las  cuerdas  del violonc ello. La par te

electrónica interactúa de manera interesante

con ciertos gestos presentes en la obra como

por ejemplo el ricochet o notas “glisadas”.

En Zikkus -V, de Daniel  Osorio, la part e

elec trónica claramente  asume un rol más

protagónico en comparación con las obras

anteriores . De hec ho,  la obra comienza

solamente con sonidos electrónicos, que se

presentan gradualmente has ta crecer  en

intens idad y dar paso a una sección más

instrumental. Al transcurrir de la música se

presentan zonas donde predominan sonidos

cortos y de gran actividad versus zonas de
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En Zikkus -V, de Daniel  Osorio, la part e

elec trónica claramente  asume un rol más
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solamente con sonidos electrónicos, que se
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Hernán Ramírez. 2008. Canciones con textos

de Gabriela Mistral. Obras para piano.  CD,

Santiago: Fondo para el Fomento de la Música

Nacional.

Obras: La espera inútil Op. 100 (1994) /

Nocturno Op. 80 (1987) / Balada Op. 122

(2002)/ Cima Op. 74 (1985) / El amor que

calla Op. 88 (1991) / Miedo Op. 133 (2007)/

Cuatro canciones de cuna Op. 132 (2007) /

Jugarretas Op. 110 (1998) / Siete secuelas

para piano Op.  120 (2001)  / Preludios

obsesivos Op. 131 (2007).

Varios intérpretes. Producción general: Hernán

Ramírez. Editado y masterizado por CDpro.

Grabación y mezcla: J. Francisco León, enero-

marzo 2008. Diagramación: Cristian Poblete.

Las compos iciones  conteni das en el CD

reseñado pueden ser  adjetivadas como

estilística mente “eclécticas”.  Es frecuente

hallarse con este término en la historia musical

de Occidente, en especial cuando se hace

referencia a la música escrita entre guerras,

así como también a la compuesta bajo criterios

surgidos en la postmodernidad.

La tradición de la composición en Chile abunda

en ejemplos histór icos califi cables  como

eclécticos, encubriéndose muchas veces, bajo

la selectividad que el concepto supone, una

auténtica indeterminación de estilo o aún de

lenguaje, dependiente todavía de los vaivenes

estéticos y poéticos de la Europa indecisa entre

las corrientes restauradoras del lenguaje tonal,

como el neoclasicismo, y las herederas del

roman ticismo alem án, revolucio nar ias  y

tendientes a la novedad.

Al parecer, todo esto ya es pasado, si se atiende

a la inminente abolición de todo lenguaje y a

la correspondiente autonomía compositiva,

afincada con fuerza creciente tras  las

vanguardias históricas y asumida con entereza

por muchísimos creadores de hoy,

especia lmente los provenientes de países

jóvenes como el nuestro, afortunadamente

más libres del peso que acarrea la historia. Por

esta razón, porque el eclecticismo es pasado,

es que la audición del CD aquí reseñado puede

sorprende r. Efectivame nte reúne músicas

estilísticamente disímile s, con vocaciones

expresivas distintas. Este eclecticismo llama

la atención y no provoca mayores problemas

sino has ta cuando se perci be la relativ a

ambigüedad conceptual del disco. No se trata

de un trabajo antológico, ni tampoco de una

publ icac ión unif icada por cr iter ios

compositivos o por un orgánico específico.

Incluso hasta el título del CD puede resultar

de difícil lectura debido a la poca claridad de

la diagramación. Las obras reunidas son, no

obstante, fácilmente clasificables en cuanto a

género; por un lado están los lieder, todos

escritos sobre textos mistralianos, y por otro

las piezas dedicadas al piano, herederas de la

characterstüke romántica. Las canciones se

pueden dividir a su vez entre aquellas libres,

identificada cada una con un número particular

de Opus y las agrupadas serialmente, bajo una

70

Celso López. [2008]. Celso López. Cello &

Electrónica. CD, Santiago: Consejo Nacional

de la Cultura y las Artes.

Obras: Juan Pablo Abalo:  I would prefer not/

Antonio Carvallo: Aydécq, / Daniel Osorio:

Zikkus-V  / Sebastián de Larraechea:

FRROTT(a ), / Andrés Ferrari: El Instante

Oblicuo.

En términos de su presentación física destaca

su diseño sobrio y elegante, pero hay ciertos

detalles que llaman la atención. En primer

lugar no queda claro cual es el título del disco,

si es que tiene uno. Pareciera ser Celso López.

Cello & Electrónica. Sin embargo, al abrir el

CD, aparece en la primera página el rótulo
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Obras: Juan Pablo Abalo:  I would prefer not/

Antonio Carvallo: Aydécq, / Daniel Osorio:
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En términos de su presentación física destaca
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si es que tiene uno. Pareciera ser Celso López.

Cello & Electrónica. Sin embargo, al abrir el

CD, aparece en la primera página el rótulo

Zikkus-V, el cual corresponde a una de las

obras contenidas en la producción, presentado

de una forma que sugiere un título o al menos

un subtítulo. Es confuso si eso es así o si esta

pieza tiene alguna importancia especial en el

contexto de la producción global. Ambiguo

nítidamente.

Si bien el registro contiene una presentación

del compositor Alejandro Guarello, no incluye

una introducción o motivación del propio

intérprete, cosa que considero importante en

un traba jo en el cual todas las obras son

interpretadas por la misma persona. También

se echa de menos la información sobre los

años de composición  de las obras – salvo en

un caso- y una lista  de los tracks con sus

respectivas duraciones de más fácil acceso,

por ejemplo en la contraportada.

En una primera audición, resalta claramente

la capacidad de interpretación y de adaptación

de Celso López a distintos contextos, ideas y

espacios sonoros. Las obras varían desde el

alto virtuosismo instrumental hasta obras de

carácter más bien minimalista,  y desde la

utilización sutil y casi etérea de los recursos

electr ónicos  has ta expresiones donde la

electrónica deci didament e asume un rol

protagónico. Sin embargo, la ejecución de

Celso López resulta impecab le,  de una

sonoridad casi cristalina en los pasajes de

exigencia y de un misterio y opacidad notables

en las secciones más oscuras y escondidas de

la música.

Tal como Alejandro Guarello resalta en la

presentación, destaca también la juventud y

divers idad de los compo sitores chilen os

involucrados, como asimismo la utilización

de la electrónica en todas las obras presentes,

aunque en diversos grados y roles. Esto resulta

muy interesante al escuchar el disco completo

como una  unidad, al poder comparar y

contrastar  la forma de pensar de cada
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este CD encontré un interesante aporte a la

música nacional en el que se plasma una rica

y variada dimensión acústica para la guitarra

y bajo eléctrico.

En el año 2007, gracias al aporte del Fondo

para el Fomento de la Música Nacional  se

lanzó el disco Guitarra Eléctrica Chilena

S.XX-S.XXI, primer CD del proyecto musical

Planeta Mínimal. Según me informó Ismael

Cortez, gestor y director, la historia de este

poco usual conjunto se origina en el año  2003

al interi or de la Universidad Católica de

Valparaíso. El dominio de la guitarra eléctrica,

su interés por el rock progresivo, junto con su

participación en Guitar Craft Seminars con

Robert Fripp y la formación académica de

Cortez, lo motivan a adaptar piezas musicales

de renombrados compositores contemporáneos

como Heitor Villalobos, Steve Reich, Terry

Riley, Philip Glass, Bela Bartok, Leo Brouwer

y el chi leno Boris Alvarado ent re otros.

El repertorio, inicialmente minimalista, definirá

el nombre de este ensamble, que actualmente

consta de catorce guitarras y cuatro bajos. Esta

singular agrupación de instrumentos produce

una riqueza y sutileza sonora que demuestra

gran dominio y sensibilidad, tanto al momento

de adaptación de las obras escogidas como en

la ejecución de sus intérpretes. Planeta Mínimal

se const ituye así como uno de los pocos

ensambles de guitarra y bajo eléct ricos

permanente y activo en Latinoamérica.

En este CD se real iza una heterogéne a

selección de compositores nacionales que

incluye algunos autores con trayectoria y otros

emergentes, abarcando así las últimas

generaciones de creadores con diversas y sutiles

tendencias musicales.

El disco se inicia con obras adaptadas de tres

autores de renombre con los que se

ejemplificaría el siglo XX. El primero, Carlos

Zamora y su obra Tres Visiones de un Sikuris

Atacameño (1999), originalmente escrita para

orquesta de cuerdas, está adaptada

notablemente por Ernesto Muñoz quien, en

sus distintas y contrastantes secciones, logra

transmitir la raíz folclórica andina con una

var iada sonoridad, coloridas  gui tar ras y

armonías cristalinas. En segundo lugar, la obra

de Rolando Cori, Dos trozos para Guitarra

(1979) (Moderado; Agitado) adaptada por

Ismael  Cortez, comienza con un sonido

bastante clásico, que destaca la melodía -en

el “Moderado”- para luego, sin perder este

último rasgo, matizar con acordes e

intensidades más propios de la guitarra eléctrica

-en el “Agit ado”-.  Ritmos sincop ados  y

silencios abruptos caracterizan estas dos breves

composiciones. Para la última de las

adaptac iones se escoge la obra de Tomás

Lefever, Tres invenciones para Cuarteto de

Cuerdas (1950), en adaptación de Andrés

Rivera quien, aprovecha ndo  los recurs os

contrapuntísticos y de carácter que ofrecen

cada una de ellas –Muy Lento, Allegretto y

Muy Vivo [Crisis del sujeto]-, le proporciona

una fuerza y sonido metálico, con intensidades

y punteos duros.

A partir del track 7, en la segunda parte que

podríamos denominar del siglo XXI, se agrupa

la mayor cantidad de autores y obras bastante

nuevas, del 2004 y el grueso del 2007, quienes

ejemplifican las nuevas sonoridades que son

de interés para nuestros compositores

nacionales.

Se inicia con la notable obra de Paul

Hernández, Tres Cuadros sobre El Cerro Barón

(2007);  por ejemplo, en el primer cuadro,

“Plaza de vidrios (Mirador)”, se expresa con

gran claridad la economía de medios propios

del minimalismo, en este caso principalmente

melódicos. Paulatinamente logra una variedad

colorística que, una vez que llega a un gran

crescendo  y   complej idad sonora,

constituyéndose en un breve climax, se

deconstruye en una atmósfera etérea.

Destacan también Minimawinka (2007) de

Francisco Pardo, quién se inspira en los sonidos

mapuches y compone una pieza en la que

aprovecha el  contraste del juego polirrítmico

inicial y final con la melódica y reiterativa

sección central. ReCuerdas II (2007)  de

Cristián Galarce es una obra más experimental

que logra una densidad ambiental y textural,

suma de la combinatoria de melodías,

armonías, efectos y la presencia de la voz,

como un continuum siempre sobre la vocal

“a”.

La pieza Contrapunteado (2006) de Daniel

Díaz explora una cara más noise; comienza

entre golpes en la caja del instrumento y slaps

que van dando paso a la melodía que se

superpone y contrapuntea con otras

intervenciones en distintos planos,  los que

van tomando gran presencia hasta desarticular

el esbozo melódico.

La obra Es tu Danza (2007) de Cristián López

es de mayor duración que las anteriores e

incluye vocalizaciones, diversos efectos  y

distorsiones en los instrumentos, los que en

conjunto y en diferentes medidas van

construyendo tramas y atmósferas de distintas

prof undidades y colores . Cont rastante es

Kónkonpas Eléutrikaz (2007) de Eduardo

Cáceres, quien construye una pieza con un

sonido más eléctrico el que fluctúa entre lo

rockero y lo jazzístico.

Kotó (2004) de Boris Alvarado es la última

obra y la más larga del disco, esta pieza se

estructur a mediante la suma de diver sos

acordes los que se van superponiendo

lentamente hasta lograr un equilibrio melódico,

para luego deconstruirse y volver a articular

breves  pasajes melódicos escalonad os y

superpuestos, produciendo una variedad de

ambientes.

En cuanto al diseño de la gráfica del CD, se

hace bastante coherente la carátula de corte

minimalista, pero en su interior es menos clara

esta postura, quedando en un esquema más

tradicional acumulando en  exceso las

fotografías de los músicos en las 2 paginas

centrales del cuade rnillo. Faltó realzar y

compatibilizar de manera gráfica la sonoridad

que se desprende en términos generales de la

música que contiene.

Por último, en el plano de los referentes, es

interesante encont rar  algunas  técnicas  o

recursos como los de Steve Reich, quien

construye escalo nadam ente  y superpone

distintos planos sonoros, o la experimentación

de la guitarra por  parte de Robert Fripp.

También se recuerda a Glenn Branca, Fred

Frith, Marc Ribot, Bill Frisell  o Philip Glass

 entr e otros,  con los cuales  y más  se ha

construido en parte este ensamble nacional.

En síntesis, mediante este CD se concentran

5 años de trabajo y desarrollo de un proyecto

original, con el cual se busca fomentar la

creación y la difusión de la nueva música

chilena, tanto para los compositores como

para los guitarristas y bajistas eléctricos. Se

busca además generar una cercanía a una

audiencia masiva.  Planeta Minimal  se

conforma entonces en un atractivo espacio

creativo y de gran proyección.

Jorge Padilla A.

Artista Visual
Pontificia Universidad Católica de Chile

Eugenio Rengifo y Catalina Rengifo.2008.

Los Cuatro Huasos. Alma de la tradición y

del tiempo. Santiago: Editorial Catalonia:

SCD.

Sabemos lo mucho que le cuesta a Chile

llevarse bien con su memoria histórica, pero

intuyo que en pocas áreas se añora tanto el

ejercicio del registro como en nuestra música.

Una prensa muchas veces negligente, una

institu cionalidad cultura l que ha puesto a

nuestra canción por debajo de otras formas

creativas, y un sistema discográfico precario,

entre otras razones, hacen que cueste

muchísimo llevar una cuenta justa y rigurosa

de quiénes han animado nuestra música o de

cómo es que lo han hecho. La de Catalina y

Eugenio Rengifo es precisamente el tipo de

iniciativa que va marcando la huella de una

solución.

El interés por un grupo no tiene por qué ser

puramente biográfico. Se busca en este tipo

de investigaciones también claves sobre los

antecedentes y referentes que puedan explicar

la música que hoy se hace en nuestro país. El

libro Los Cuatro Huasos. Alma de la tradición

y del tiempo es hábil en ofrecer esas claves y

establecer relaciones. Incluso si se desconoce

el aporte musical de este conjunto en

específico, éste es un libro necesario por cómo

ilustra sobre las bases en las que se asentó

luego el canto “de huasos”, pero también la

incipiente industria de estrellas musicales en

el país. No es que Los Cuatro Huasos puedan

enmarcarse, necesariamente, en el esquema

pop hoy impuesto por los medios de

comunicación, pero sí alumbra los primeros

atisbos locales de fanaticada, de exposición

masiva,  de fama fuera  del propio control .

Un hacendado peruano llevó al grupo desde

Lima, donde ofrecían conciertos, a su gran

casa en las montañas. “El administrador de la

hacienda”, contó Jorge Bernales a la

publicación Desfile, del 7 de marzo de 1967.

‘Era un gringo que se entusiasmó tanto

con nosotros que decidió raptarnos :

quería que siguiéramos cantando toda

la noche para él solito. Cuando le hicimos

ver que teníamos que irnos, se puso

furioso y sacó revolver. <De aquí no

sale nadie>, vociferaba […]. Menos mal

que el whisky le había echado a perder

la puntería. Si no, capaz que nos hace

cantar tonadas a balazo limpio’ (p. 42).

Entre anécdotas como la anterior, el libro va

iluminando el sistema de trabajo musical para

los conjuntos de la época. Es elocuente, por

ejemplo, su relato sobre los rígidos roles de

género que en algún momento constriñeron la

interpretación de la tonada. Raquel Barros

recuerda el apor te del grupo como “una

recuperación del hombre cantando para la

entretención […]. Esto de que los hombres
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Tal como en esa fiesta de recepción en el fundo

Santa Ana de Quilicura, recorremos con este

libro salones de hotel y de casonas, bambalinas

de teatros desaparecidos y auditorios perdidos

de radio. Nuestra memoria de chilena curiosa

va agregando piezas visuales y cronológicas

de enorme valor, enriquecidas al final con una

de esas discografías detalladas y confiables

que tanto pero tanta utilidad nos significan a

quienes trabajamos con la información. Pero

no es éste sólo un libro de datos ni de orden

informativo, sino que se acomoda, mejor,

como una compilación de voces chilenas.

Voces familiares y cercanas, voces entendidas

y especializadas, voces de admiradores y voces

de testigos. Voces que merecerían estar más

presentes en nuestro debate cultural, y que

Catalina y Eugenio Rengifo han tenido la

sabiduría de buscar y exponer en toda su

riqueza y diversidad.

Tomemos, por ejemplo, cuánto puede

enseñarnos apenas una cita del académico

Manuel Dannemann:

‘En el caso de Los Cuatro Huasos, sin

duda podemos deci r que expresan

artísticamente un repertorio  que han

obtenido de diferentes instancias .

Algunas son familiares, otras fueron

tomadas de textos escritos, o de

informantes. Los Cuatro Huasos

entregan ese repertorio con una

determinada manera de expresión para

dirigirse a un público muy amplio, y esa

forma tenía que ser muy bien lograda,

de manera que cautivase a cualquier

auditorio y que no se quedase en

cuestiones de carácter local y reducido.

Surgió, entonces, esta búsqueda para

entregar a un gran público un repertorio

con un determinado estilo que pudiese

considerarse chileno, pero que, de algún

modo es el estilo de Los Cuatro Huasos’

(p.75).

Concluimos, entonces, que el estilo de este

libro, es coherente con el del grupo al que

rinde tributo; por su rigor, su afecto sincero

por nuestras raíces y su disposición a darlas

a conocer. Por sobre todo, son muchas voces

chilenas las que laten tanto en esas preciosas

tonadas tan difíciles de encontrar pero tan

fáciles de admirar, como en el análisis y relato

del que nos da cuenta este libro, engrosado

con una  detallada y bien explicada discografía

que se agradece en un país en que la norma

es dejar al patrimonio musical librado a la

suerte del olvido, el desorden y la confusión.

Marisol García

Dav id Ponce.  2008.  Prueba de Sonido.

Primeras historias del rock en Chile (1956-

1984). Santia go: Edicio nes B Chile , S.A.

El destacado periodista David Ponce, que goza

de un bien ganado prestigio por sus artículos

d e  p ren sa  y  c om o  co -ed i to r  d e

musicapopular.cl, La enciclopedia de la música

chilena en Internet, plasma en este libro, que

supera largamente las 400 páginas, una historia

del rock hecho por artistas chilenos entre 1956

y 1984.

El trabajo está estructurado a la manera de un

diccionario enciclopédico pero que no obedece

a un orden alfabético, sino que se rige

cronológicamente. Contiene un “preámbulo”

y nueve capítulos donde va dando cuenta de

los hechos.

En el “Preámbulo o indicios” nos cuenta  como

la orquesta Huambaly, de origen jazzístico

pero liderando las bandas de música tropical

a mitad de la década de los 50, debe ponerse

atenta a los avances del rock and roll y para

no quedar marginada graba los primeros discos

de rock and roll  realizados en Chile, en 1956.

Luego se van sucediendo, de manera

cronológica los nueve capítulos que completan

la obra.

En el primero, que llama “Ancestros”, sitúa

al movimiento conocido como nueva ola,

partiendo desde fines de 1956 con William

Reb y los Rock Kings, Harry Shaw (sic) y los

Truenos para continuar con The Ramblers,

Peter Rock, Pat Henry y sus Diablos Azules,

Luis Dimas y sus Twisters, Red Juniors, Los

Rockers, Los Blue Splendor, Los Tigres y

Oscar Arriagada y los Dixon, abarcando parte

de los años 60 en su contenido fundamental.

El segundo capítulo se denomina “Coléricos”

y abarca el resto de los años 60, dedicado a

Los Mac’s, Los Jockers, Los Picapiedras, Los

Vidrios Quebrados, Beat 4,  Larks, Sacros,

Los Sonny’s, The Apparition, Hawks, Los

Masters, Los Sicodélicos, Gaffas, Escombros,

Los Amigos de María, Aguaturbia. Aquí se da

cuenta de la ópera-rock, del go-go y otras

novedades de la época.

Le sigue el cápitulo 3, “Patronos”, que consiste

en material alusivo a los Blops, Congreso, Los

Jaivas, Angel Parra, los festivales de Viña y

el productor Freddy Saint-Jean.

El exhaustivo libr o cont inúa con otros  6

capítulos que detallo:

4. “Si lvestres”: Kissing  Spell , Embrujo,

Congregación, Música de Jardín, Frutos del

País, Manduka, En Busca del tiempo Perdido,

Lamariposa, La Costanera, Combo Xingú,

Panal, Almandina, Sol de Chile, Santa y su

Gente.

5. “Periféricos”: Teyker’s, Yerba Seca, Influjo,

Arena Movediza, Tumulto, Turbamulta, Cristal,

Rocío, Millantún, Andrés, Ernesto y Alejaica,

Poozitunga, Sol de Medianoche, Armando

Rigueros.

6. “Mutantes”: Los Trapos, Miel, Santiago,

Florcita Motuda, Imagen de Ensueño,

Espejismo, Leña Húmeda, Krill, Hecho en

Chile, Banda Metro.

7.  “Transilvestres”: Lucho Beltrán y la Banda

Azul Flotante, Agua, Llaima, Viento del Sur,

Miguel Piñera y Fusión Latina,  Sol de

Medianoche.

8. “Metálicos”: Arrecife, Freed Back, Brain

Damage, Spectro, Turbo, Dorso, Chronos,

Panzer, Callejón Oscuro, Electroshock.

El último capítulo, 9, que cubre hasta 1984 y

la úl tima banda, aún en  ejercicio,

“Transeúntes”: Fusión, Lunallena, Quilín,

Amapola, Mantram, Cometa, Evolución, La

Banda del Gnomo, Bandhada, Ojo de Horus,

y Fulano.

El libro está basado en más de doscientas

entrevistas realizadas por David Ponce, entre

1999 y 2008,  a los protagonistas de la historia.

El autor aclara, en la introducción, que “los

documentos son escasos, la prensa dispersa y

la audición no siempre probable: de los casi

doscientos músicos o grupos revisados, menos

de la mitad grabó alguna clase de discos y

gran parte de esos registros está perdida o en
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calidad de rareza” (p.12). Por esta misma

razón, no todos los nombres que figuran a

partir de los años 70  resultan conocidos para

el lector común. La pregunta es ¿cual es la

importancia de incluir, en esta historia del

rock, a alguien que ni siquiera grabó un disco

o cuyo vago recuerdo de su fugaz paso por la

escena ya se ha evaporado, tal vez debido a

su escaso aporte?  Mirado desde otro ángulo,

esta misma situación nos permite tener una

oportunidad única para acceder al testimonio

de ciertos músicos que pasaron brevemente

por la escena del rock chileno y conocer algo

más de una historia que es bastante enredada,

que en muchos casos  no es necesariamente

rock, sino una fusión de elementos que mezclan

el rock and roll, la balada, el canto nuevo, la

música tropical, el pop y el folklore, si bien

es cierto que hacia mitad de los años 60

aparecen conjuntos que cantan solamente en

inglés, generalmente covers de los ídolos

históricos del rock and roll y de las bandas

inglesas que estaban tan de moda,

despreciando, por cierto,  a sus colegas de la

nueva ola por cantar en castellano. Como dice

Héctor Sepúlveda, de Los Vidrios Quebrados:

“En Chile predominaba la cultura

folklórica y eso nos hizo darnos cuenta

de que buscábamos otra cosa. El español

estaba muy asociado a música comercial,

a Nueva Ola, y lo que nos gustaba venía

de Inglaterra. Naturalmente salía así. No

teníamos un punto de referencia acá, ni

en los grupos ni en la televisión” (p. 83).

El estilo de escritura del autor es bastante

lejano a lo que se podría considerar un texto

académico. Escribe a la manera periodística,

lo que le permite mantener la frescura del

diálogo con sus interlocutores, sin censurar el

lenguaje original empleado por ellos, el cual

resulta bastante divertido de leer, aunque ciertas

expresiones “sin filtro” podrían molestar a los

lectores más refinados, como por ejemplo, las

de Eric Franklin, de Los Mac’s, sobre ciertos

trucos de grabación de su LP Go-Go / 22: “Si

ahora lo escuchas, vamos, te cagas de la risa.

Pero para ese tiempo estaba de puta madre”

(p. 71). Se refiere a un efecto inventado de

público. Agrega: “Llevamos a unas niñas al

estudio para que metieran ruido”, para dar la

sensación de una presentación con público.

Digamos de paso que ni el repertorio de Los

Mac’s es novedoso para 1966, año de la

grabación: se trata de covers que se remontan

incluso a Buddy Holly, Gene Vincent  y Chuck

Berry, de  finales de los años 50, ni tampoco

el “truco” de una grabación de público

participante, cosa ya antigua, escuchada en

las grabaciones de Gary U.S. Bonds,  y también

de Joey Dee y los Starliters, ídolos del twist,

que sí grababan con sonido de ambiente real

desde el Peppermint Lounge, en 1961. Un par

de años después, en Chile,  para las grabaciones

de “Cor azón de melón”  y “Si tuviera un

martillo” en los covers de Fresia Soto, se usó

una banda sonora que da la ilusión de público

real.

Pese a que ya estamos más que alertados de

errores graves, desde el mismo comienzo del

libro, su lectura va fluyendo de manera fácil

y atractiva, dejándonos llevar hacia adelante

pese a las muchas lucecitas rojas que se van

encendiendo.

La infor mación que entregan los artis tas

entrevistados por Ponce, tiene, por haber sido

ellos mismos los actores de la historia, un

valor especial. Sin embargo, no siempre la

mente recuerda fielmente los hechos. Algunos

informantes, particularmente los de  la primera

parte de la historia, que concierne a los años

50 y los tempranos 60, no parecen hacer una

entrega absolutamente  fidedigna. En algunos

casos, la mente, involuntariamente va

cambiando las cosas, las fechas, los lugares,

y es lo que ocurre aquí, más de alguna vez.
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Varios errores “históricos”, desgraciadamente,

ya están incorporados en libros anteriores, de

otros autores, y se van  repitiendo con cada

nuevo trabajo que aparece. Este no es

precisamente el que se dedique a corregirlos.

También hay confusiones conceptuales tanto

de algunos entrevistados, como también del

autor. Para verificar la fidelidad de un relato

hablado, éste debería ser siempre cotejado con

la documentación histórica, de prensa, de los

propios discos en este caso, práctica no usada

aquí como sistema. El problema es que este

mismo texto se va a transformar, en el futuro,

en un documento histórico y consultado como

tal. Reiterando que el libro entrega una amplia

información, que abarca, además, como ningún

otro anterior sobre el tema, un tiempo

cronológico tan amplio y que nos ofrece la

riqueza de la fuente humana original, hay

varias inexactitudes históricas, algunas de las

cuales, las más graves, voy a detallar, con el

único fin de que no sigan multiplicándose en

trabajos por venir, y para que no sirvan de una

mala base de consulta para las generaciones

posteriores.

1. En el preámbulo, “Indicios”, se presenta a

la orquesta Huambaly como anticipándose a

la era del rock en Chile, con sus dos rock and

rolls grabados en 1957 y 1958: “Huambaly

rock” y “El rock del mono”. Habría que agregar

un terce r item que no cons idera el libro,

“Valparaíso rock”. Huambaly era una orquesta

cuyos integrantes habían crecido haciendo jazz

y que por razones comerciales y por qué no,

de gusto pers onal derivarían a la música

tropical. Era, en esencia, una orquesta bailable,

que tocaba cha cha cha, merengue, merecumbé,

mambo, bolero, intercalando uno que otro

número de Glenn Miller o de otras Big Bands.

No resulta extraño entonces que, para ponerse

al día, agregaran, eventualmente, un par de

rocks a su repertorio, lo que de ninguna manera

la convierte en orquesta pionera del rock en

Chile. Es un hecho simplemente anecdótico y

que no está enlazado con nada de lo que ocurrió

después. A propósito, es interesante destacar

que fue la orquesta de Federico Ojeda la

primera en grabar rock and roll en Chile, y

fue justamente con un cover del gran éxito del

momento, Rock around the clock, al cual le

siguió  el “Rock de don Fede”, del propio

Federico Ojeda. También, un hecho

circunstancial que no significa para nada el

inicio del  rock and roll en nues tro país .

2. Entre los “ancestros”, figuran ligados a los

inicios de la nueva ola, William Reb y sus

Rock Kings y Harry Shaw (sic) y sus Truenos,

que habrían actuado, haciendo rock and roll

desde 1956.  Efectivamente, William Reb -el

periodista y actor Williams Rebolledo, más

recordado por sus intervenciones en el

programa radial Radiotanda- fue el auténtico

pionero del rock and roll en Chile actuando

profusamente en radio, con su conjunto Los

Rock Kings. Sin embargo, su carrera musical

sería breve y no alcanzaría a grabar disco

alguno. En 1958 ya había desaparecido de la

escena y todavía hay un gran vacío hasta lo

que se considera el inicio de la nueva ola. En

el libro se dice que participó en shows junto

a Los Cinco Latinos. Sin embargo, este notable

conjunto argentino debutó en Chile en 1959,

un año después de que William Reb había

dejado de cantar, por lo cual es imposible que

hayan estado en un mismo escenar io.

En cuanto a  Harry Show -y no “Shaw” como

se le llama en el libro- se afirma que nadie

conoció su verdadero nombre. La información

está aquí: Iván Fuentes Rojas. Si bien es cierto

que existen ciertos tes timonios de sus

actuaciones en Valparaíso a fines de los años

50, no llegaría a grabar sino recién en 1963,

cuando Odeon publica tres discos 45 cuya

temática principal es el twist y es en estas

grabaciones donde aparece acompañado por

sus Truenos, además de la orquesta de Luis

Barragán en una de ellas. La realidad histórica

es que Harry Show no fue una figura influyente

en Chile, ni como pionero del rock ni como

antecesor de la nueva ola.
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3. En la página 24, del capítulo “Ancestros”,

David Ponce, recogiendo el recuerdo de

Agustín Fernández, sugiriendo que se está

hablando del primer disco de Elvis Presley en

Chile, se aventura a decir que Don Roy, como

director de RCA Victor, “sólo se atrevió a

editar a Presley  en el lado B de un single del

cantante melódico Perry Como, con la muy

inofensiva Magic moments en el lado A”.

Esta aseveración es totalmente errónea. Es

cierto que RCA chilena publicó, en noviembre

de 1956 un disco 45 single con “No seas cruel”

- Don’t Be Cruel, éxito mundial de Elvis

Presley, pero en su lado A que compartió el

disco con una canción de Perry Como, que

fue la que se puso en el lado B, pero que no

era “Momentos mágicos” sino “Algo invisible

me protege”/ Somebody Up There Likes Me,

disco 45 single RCA Victor que lleva el número

94-0082. Para entonces, RCA había publicado

varios discos de Presley, luego de su primera

presencia en Chile en un LP llamado Exitos y

Estrellas Norteamericanas (CML-3006)

aparecido alrededor de Marzo de 1956, donde

figura la sensacional performance de Presley

de Good Rockin’ Tonight. Luego, antes de

junio estaba a la venta su primer 45 Extended

Play (CME-65) con cuatro canciones, entre

ellas su gran suceso “Hotel nostálgico”/

Heartbreak Hotel, y un par de discos 78,

antecediendo a un LP de 10” que apareció

poco después, ese mismo año. Con

respecto a  Magic Moments (Hal David-Burt

Bacharach), es una canción muy posterior,

que data de 1958 y que fue un gran éxito de

Perry Como, sin mediar canción alguna de

Presley que estuviese involucrada.

4. En la página 44, también del capítulo

“Ancestros”, refiriéndose a Peter Rock, el

autor del libro afirma que  “... en 1959 el

adolescente lanzó el single Nena no me importa

/ Algo pasó que son versiones para Baby I

Don’t Care y Something Happened, de Elvis

Presley y Paul Anka. Un rock and roll y una

balada romántica”.

La documentación histórica, recogida en

informaciones de las revistas Ecran, Mi Vida

y Eva, testimonian que Peter Rock hizo su

primera grabación para RCA Victor a fines de

julio de 1960, la que incluye las canciones

aludidas. Radiomanía, en su número de agosto

de 1960, confirma este hecho, incluyendo a

toda página la publicidad del primer disco de

Peter Rock, presentándolo como “El rey de

los coléricos”. Si uno revisa, además, la

discografía oficial del sello ABC-Paramount

-la casa discográfica de Anka en esa época-

verá que Something Happened fue recién

publicada por primera vez en los Estados

Unidos alrededor de marzo de 1960 y alcanza

su techo -Nº 41- en los charts de Billboard,

hacia junio de ese año. La versión de Peter

Rock, con la orquesta y coro de René Calderón

es copia fiel de la versión de Anka, que tiene

arreglos de Don Costa. Resulta difícil de creer

que se haya podido hacer un cover de un disco

todavía inexistente.

5. El libro, ordenadamente da cuenta de los

diversos integrantes de los conjuntos que

consulta, con los cambios habidos

cronológicamente. Es así que en la página 40,

siempre en el capítulo “Ancestros”, con

respecto a Luis Dimas y sus Twisters, figuran

los integrantes de Los Twisters entre 1961-

1966, agregando a “otros integrantes”, entre

los cuales figuran Saúl San Martín, Panchito

Cabrera y Arturo Ravello, entre otros.

Los nombrados jamás fueron integrantes de

Los Twisters. Sí, estuvieron en la primera

grabación de Luis Dimas, de 1961, cuyo

número fuerte era un cover del éxito de Chubby

Checker,  Let’s Twist Again. Sin embargo, el

maestro San Martín se involucra en el disco

como director musical del sello Philips,

tocando el piano y dirigiendo el conjunto que

acompaña a Dimas y no como “un Twister”.
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El resto, son músicos de estudio, preferidos

por el sello que, equivocadamente, no tenía

confianza en los jovencitos que integraban

Los Twisters, quienes desde el segundo disco

de Dimas serán sus  acompañantes

permanentes.

6. En la página 55, todavía del capítulo

“Ancestros”, aparecen Los Rockets, mal

ubicados en esa sección del libro ya que

pertenecen a una muy tardía nueva ola. Estos

músicos nacen bajo la influencia del shake y

la música surf, y tienen como modelos a The

Beach Boys y principalmente a The Shadows,

los notables músicos británicos que

acompañaban a Cliff Richard pero que tenían

su propia vena instrumental. El más grande

éxito de Los Rockets fue “Playa solitaria”,

una balada en el estilo de Sleep walk /

“Sonambulismo”, con una guitarra solística

de notables vibratos y glissandi. El libro dice:

“La conexión playera será consagrada con el

mayor éxito Rocket: el single Playa solitaria,

escrito para el grupo por el surfista y músico

neozelandés John Devlin (también autor de la

citada Romance) a su paso por Chile”.

Efectivamente, John Devlin era neozelandés

y fue un notable intérprete de rock and roll,

famosísimo en su país, a comienzos de los

años 60, por sus covers de las grandes figuras

norteamericanas. Posteriormente se estableció

en Australia y mantuvo una conexión con

Inglaterra, desarrollando una gran actividad

como compositor y productor. Lonely Beach

fue grabado por The Charades para la RCA

Victor australiana en 1964, y fue ese el disco

que el productor Camilo Fernández le entregó

a Los Rockets, para hacer un cover

prácticamente textual. John Devlin nunca

estuvo en Chile, no le dedicó esa pieza a Los

Rockets y es muy probable que jamás se haya

enterado del cover que ellos hicieron.

7. En la página 109, refiriéndose al conjunto

Los amigos de María, mal ubicados en el

capítulo “Coléricos”, se refiere al contacto que

tuvieron con el cantante norteamericano Dean

Reed, a quien acompañaron en el disco “Somos

los revolucionarios”, en 1970. Afirma que lo

llamaban en su patria el “Elvis rojo”, por sus

simpatías con la izquierda. La verdad es que

ese apelativo a Reed es bastante reciente, luego

de su trágica muerte en 1986 en Alemania del

este. En 1970 no era una figura conocida en

su país. Un documental realizado hace poco

tiempo lleva por título The Red Elvis, un

nombre inimaginable en la época en que Dean

Reed se reunió con Los amigos de María. En

esta misma página el autor del libro señala

que uno de los integrantes de este conjunto

era llamado “Oscar Chaquiri Segovia (batería),

bautizado por el bajista a raíz de su parecido

con el actor George Shakiris (sic) en la película

Zorba el griego, de 1964”.

Es necesario aclarar que George Chakiris -así

se escribe en realidad- nunca actuó en la

película Zorba el griego, la cual  tuvo como

principales protagonistas a Anthony Quinn y

Alan Bates. Chakiris fue conocido por su rol

magistral en Amor sin barreras/ West Side

Story (1962) la película con música de Leonard

Bernstein que se ha convertido en uno de los

hitos en la historia del cine musical.

Para quienes vivimos esa época, nos

desconcierta que el concepto de “colérico” sea

atribuido a generaciones que ya estaban en

otro momento de la historia, como Los Rockets,

o Los amigos de María. El término “colérico”

fue aplicado, ya hacia fines de 1959 a los fans

de los pretty faces, Paul Anka, Neil Sedaka,

entre otros, y a los primeros nuevaoleros. De

hecho, como ya está dicho, el anuncio del

primer disco de Peter Rock, publicado en

agosto de 1960 en la revista Radiomanía, lo

presenta como “El rey de los coléricos”.

Llama la atención la omisión de figuras

chilenas demasiado importantes de la década
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de los 60, entre ellas Danny Chilean y The

Carr Twins, figuras consulares de la nueva

ola. Así también nos extraña la ausencia de

Los Bric a Brac y del Clan 91.

La suma de errores que se han acumulado

prematuramente hacen que uno dude en seguir

avanzando en el libro, porque su texto deja de

dar confianza a quien conoce algo del tema,

ya sea por haber vivido la época o,

simplemente, por estar bien informado. Sin

embargo, si uno continúa adelante, apreciará

una serie de hechos desconocidos, reales o

mitificados, pero que son simpáticos de leer

y que contribuyen a enriquecer nuestro

conocimiento -si aceptamos dejarnos llevar

por una cierta complicidad frente a una

información no necesariamente fidedigna-

sobre el desarrollo del rock y sus mezclas con

otros estilos en la producción de conjuntos

chilenos que han estado activos en los años

70 y 80, algunos de los cuales siguen en la

escena. Pero, si realmente vamos a ser

implacables con los entrevistados de esta

historia, cuando leemos que uno de ellos dice:

Lo primero que me llamó la atención en

guitarra de rock fue Little Richard: Tutti Frutti

era lo máximo” (p. 85), simplemente no

podemos aceptarlo. Little Richard jamás tocó

la guitarra, y en la época en que grabó Tutti

Frutti la banda que lo acompañaba ni siquiera

tenía guitarra. Little Richard tocaba piano, y

su conjunto tenía 4 saxos, bajo eléctrico y

batería.

La galería de fotos que ocupa las últimas 28

páginas del libro constituye un gran aporte.

Presenta imágenes de gran valor histórico, de

excelente definición, muchas de ellas en color.

Lamentamos que también en esta sección se

reitere el error cronológico sobre el primer

disco de Peter Rock y que Harry Show

aparezca nuevamente como Harry “Shaw”.

La portada del libro, basada en la carátula del

disco de Angel Parra Canciones funcionales

(1969) da testimonio de las excepcionales

ideas del diseñador gráfico Vicente Larrea.

Su conexión con el mundo del rock de aquellos

años tiene que ver más que nada con la

“psicodelia” de fines de los 60.

Oscar Ohlsen

Instituto de Música
Pontificia Universidad Católica de Chile

Compositor
Universidad de La Serena
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misma premisa textual u organológica.

Las seis primeras canciones del disco, pese a

su individualidad de Opus, presentan rasgos

comunes, tanto en el carácter (y procedencia)

de los textos escogidos como en la adecuación

musical a la semanticidad de los mismos. Se

trata de seis lieder, claramente expresionistas

en cuanto a estilo. Adjetivadas por el piano,

la orquesta de cuerdas o un conjunto más

heterogéneo, como en La espera inútil Op.

100 (1994), las líneas melódicas de la voz

resaltan por su homogeneidad respecto de la

variada escritura instrumental, favoreciendo

la intención del compositor de hacer

íntegramente inteligible el contenido literario.

La textura se muestra como discontinua, lo

mismo que el tempo y la dinámica de cada

una de las obras, prevaleciendo la idea de un

recitativo permanente, según los hallazgos de

la Seconda Prattica y la adecuación poema-

música en el drama wagneriano.

Este conjunto de rasgos, fuertemente

identifica bles con una estétic a finalmente

romántica, si bien empapan todavía las Cuatro

canciones de cuna Op. 132 (2007), súbitamente

se ven reemplazados en las Jugarretas Op.

110 (1998) por otros más próximos a un perfil

neoclásico. La textura es ahora invariablemente

homorrítmica y el impulso expresivo resulta

absolutamente homogéneo, pudiendo volverse

has t a  a t o s i g a n t e  e n  su  c ará c t e r

permanentemente sarcástico.

También pueden apreciarse como neoclásicos

los trozos pianísticos reunidos bajo el título

de Siete secuelas para piano Op. 120 (2001).

Redactadas de acuerdo a una sintaxis más bien

tradicional y utilizando el instrumento sin

mayores pretensiones que las de establecer un

virtuoso  discurso, estas secuelas deben su

nombre y su unidad al hecho de provenir de
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respecto del título o concepto del disco, sino

a errores y neglige ncias que lindan en lo

ortográfic o. Espero  sinceramente que una

nueva y ojala pronta publicación de Ramírez

se halle, a todo nivel, de acuerdo al manifiesto

trabajo sensible en cada una de sus

composiciones.

Gabriel Gálvez Silva
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la fragmentación de una obra originalmente

mayor.

Efectivamente desbordantes de obsesión, hasta

extremos si se quiere violentos, los Preludios

obsesivos Op. 131 (2007) se muestran como

un desarrollo del impulso virtuoso contenido

en las Secuelas. A juicio del auditor  que

suscribe, es en estas piezas breves y

profundamente intensas, donde se manifiesta

de mejor modo la musicalidad del compositor,

estableciéndose una auténtica relación entre

lenguaje y virtuosismo, resignificándose el

uso tradicional del piano para volverlo mero

instrumento de la ges tuali dad requer ida.

Los aspec tos interpretativos  del  traba jo

reseñado son satisfactorios, llegando a ser

notables en el caso del Coro Femenino de la

PUCV y de la Orquesta  de Cuerdas de la

misma institución, conjuntos dirigidos

respectivamente por Boris y Pablo Alvarado.

Quizá, y pese a todo su talento y entrega, las

mayores debilidades estén relacionadas al

trabajo de la soprano Paula Elgueta, sobre

exigida en algunas regiones agudas de

canciones como Balada Op. 122 (2002) o El

amor que calla Op. 88 (1991). La labor del

pianista Manuel Montero está muy bien, si

bien es cierto que las obras por él ejecutadas

son altamente demandantes, pudiendo

augurarse una futura interpretación más madura

y precisa de las mismas.

Para terminar, me reser vo un comentario

lamentablemente infaltable y necesario: es

absolu tamente injusto que un artista  de la

trayectoria de Hernán Ramírez publique un

CD con un diseño y diagramación tan precarios

y defectuosos como el que presenta el aquí

reseñado. Y no me refiero sólo a aspectos más

o menos subjetivos como son el trabajo de arte

o la ya menciona da ausencia de claridad

sonidos tenutos que invitan a la pausa. El uso

de los armónicos del instrumento acústico

resulta de especial interés.

FRROTT(a), de Sebastián de Larraechea, es

una pieza basada en el concepto de células o

unidades musicales que se van expandiendo

y desarrollando a medida que transcurre la

música, lo que refleja claramente su carácter

y origen dramático. En esta obra, el rol de la

electrónica es sutil, casi de fondo, en claro

contraste con la obra anterior, Zikkus-V, y con

la que le sigue, El Instante Oblicuo. Destaca

en la pieza la utilización de líneas de retraso

con material presentado en forma anterior,

creando zonas de carácter canónico y alto

contrapunto, recurso que no se explora en las

otras obras del disco.

El Instante Oblicuo, de Andrés Ferrari, que

cierra el disco, es quizás la pieza más ambiciosa

en términos de la utilización de la electrónica

como un medio de interacción y contraste con

un instrumento acústico. En ciertos instantes,

la electrónica y el violoncello se funden en un

nuevo instrumento, cosa que no sucede en el

resto del disco. La variedad de recursos y

sonoridades utilizadas es claramente mayor

en este caso. Sin embargo, justamente por este

motivo, la obra resulta un poco ajena y extraña

en el cont exto global de la producció n.

Claramente, el final resulta el lugar  más

adecuado para esta obra.

En resumen, esta notable producción da cuenta

de la gran riqueza y variedad disponibles en

el repertorio para violonce llo y medios

electrónicos generado en nuestro país en los

últimos  años y sin duda, invita a nuevos

compositores e intérpretes a seguir explorando

esta singular confi guració n musical , que

explora tradición y nuevas tecn ologías.

Rodrigo F. Cádiz
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cantaran tonadas y cuecas era como muy mal

visto”. Se aprende, también, sobre los locales

antiguamente más famosos para ver y escuchar

música en vivo, y las páginas del relato nos

detallan la graciosa letra chica que abultaba

esos contratos, como los pagos de mil pesos

por noche más una apetecida botella de whisky;

no por integrante, sino que por grupo. Se habla

de luchas pequeñas, a escala familiar, y de

logros históricos que merecerían gran difusión,

como el hecho de que Los Cuatro Huasos

hay an s i do  lo s  pr i meros  a r t is ta s

latinoamericanos en llegar a la televisión de

Estados Unidos, en 1939 vía NBC. Del mismo

modo, el par de fotos de Los Cuatro Huasos

tocando junto a Walt Disney merece página

completa en el improbable registro de nuestra

antigua farándula. Cuenta El Mercurio del 17

de diciembre de 1942:

‘Hasta cuecas bailó durante su estadía

en Chile Walt Disney, el creador del

mayor imperio de la entretención infantil.

El dibujante visitó Santiago, Viña del

Mar y Valparaíso dando muestras de

buen humor al bailar cueca y sumarse a

la actuaci ón del  grupo Los Cuatro

Huasos que participaron en los

homenajes en su honor’ (p. 59).

La imagen que acompaña la crónica muestra

a un estadounidense enfiestado, guitarra en

pier na y pañuelo en mano. Sabemos por

Historia social de la música popular en Chile,

1890-1950 (Juan Pablo González y Claudio

Rolle, Ediciones Universidad Católica de Chile,

2005) que el real izad or llegaba al país

preparando material para un largometraje de

dibujos animados en torno a Latinoamérica.

“A pesar de visitar Chile en su gira continental

y conocer de cerca las tradiciones criollas,

Disney no incluyó la música ni las costumbres

huasas en Saludos, amigos, prefiriendo los

mundos andino y gaucho” (p. 42).

Planeta Minimal, 2007. Guitarra Eléctrica

Chilena SXX – SXXI. Valpara íso: Cantera

Producciones, Fondo para el Fomento de la

Música.

Obras: Carlos Zamora: Tres Visiones de un

Sikuris Atacameño (adaptación Ernesto

Muñoz/ Rolando Cori: Dos trozos para

Guitarra (adaptación Ismael Cortez) / Tomás

Lefever: Tres invenciones para Cuarteto de

Cuerdas (adaptación Andrés Rivera) / Paul

Hernánde z: Tres Cuadros sobre El Cerro

Barón (Plaza de los Vidrios (Mirador),

Ascensor Barón y Pasaje Astorga) / Francisco

Pardo: Minimawinka  / Cristián Galarce:

ReCuerdas II / Daniel Díaz: Contrapunteado/

Cristián López: Es tu Danza / Eduardo Cáceres:

Kónkonpas Eléutrikaz / Boris Alvarado: Kotó.

Intérpretes. Guitarras: Andrés Rivera, Felipe

Rivera, Ernesto Muñoz, Claudio Ramírez,

Juan Concha, Julio Valdés, Esteban Agosín,

Víctor Fabio, Giancarlo Scavola, Sebastián

Villar, Maximiliano Cerda, Francisco Pardo,

Pamela Rique lme. Bajos: Fresc ia Belmar,

Diego Vega. Director: Ismael Cortez.

Realizo la siguiente reseña desde el plano de

artista visual y como auditor melómano. En

compositor respecto a la interacción entre

instrumentos acústicos y electrónica y el grado

de cohesión que logra entre ambos dominios.

El orden escogido para los tracks del disco

refuerza aún más esta idea.

La primera pieza, I would prefer not (2007),

del compositor Juan Pablo Abalo, es una obra

de mucho virtuosismo, característica que no

resulta un impedimento para la notable

ejecución de Celso López. Una de las cosas

que llama la atención en esta composición es

un marcado contraste entre el virtuosismo y

agilidad del instrumento acústico en

comparación con la calma, sutileza y poca

ambición de la parte electrónica. No se percibe

un real  con trapun to entre instrumen to y

electrónica -como sucede en otras piezas

incluidas en el disco-  sino que esta última

cumple un rol más bien de acompañamiento

y de resaltar ciertas características de la parte

acústica.

En la siguiente obra, Aydécq, Antonio Carvallo

nos presenta una interacción entre el

violonce llo y la electrónica un poco más

equilibrada. La obra utiliza como eje principal

de articulación diversas técnicas extendidas

del instrumento. Recién transcurridos un poco

más de dos minutos aparece el primer sonido

realizado de forma tradicional, al frotar el arco

por las  cuerdas  del violonc ello. La par te

electrónica interactúa de manera interesante

con ciertos gestos presentes en la obra como

por ejemplo el ricochet o notas “glisadas”.

En Zikkus -V, de Daniel  Osorio, la part e

elec trónica claramente  asume un rol más

protagónico en comparación con las obras

anteriores . De hec ho,  la obra comienza

solamente con sonidos electrónicos, que se

presentan gradualmente has ta crecer  en

intens idad y dar paso a una sección más

instrumental. Al transcurrir de la música se

presentan zonas donde predominan sonidos

cortos y de gran actividad versus zonas de
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presentan zonas donde predominan sonidos

cortos y de gran actividad versus zonas de

Hernán Ramírez. 2008. Canciones con textos

de Gabriela Mistral. Obras para piano.  CD,

Santiago: Fondo para el Fomento de la Música

Nacional.

Obras: La espera inútil Op. 100 (1994) /

Nocturno Op. 80 (1987) / Balada Op. 122

(2002)/ Cima Op. 74 (1985) / El amor que

calla Op. 88 (1991) / Miedo Op. 133 (2007)/

Cuatro canciones de cuna Op. 132 (2007) /

Jugarretas Op. 110 (1998) / Siete secuelas

para piano Op.  120 (2001)  / Preludios

obsesivos Op. 131 (2007).

Varios intérpretes. Producción general: Hernán

Ramírez. Editado y masterizado por CDpro.

Grabación y mezcla: J. Francisco León, enero-

marzo 2008. Diagramación: Cristian Poblete.

Las compos iciones  conteni das en el CD

reseñado pueden ser  adjetivadas como

estilística mente “eclécticas”.  Es frecuente

hallarse con este término en la historia musical

de Occidente, en especial cuando se hace

referencia a la música escrita entre guerras,

así como también a la compuesta bajo criterios

surgidos en la postmodernidad.

La tradición de la composición en Chile abunda

en ejemplos histór icos califi cables  como

eclécticos, encubriéndose muchas veces, bajo

la selectividad que el concepto supone, una

auténtica indeterminación de estilo o aún de

lenguaje, dependiente todavía de los vaivenes

estéticos y poéticos de la Europa indecisa entre

las corrientes restauradoras del lenguaje tonal,

como el neoclasicismo, y las herederas del

roman ticismo alem án, revolucio nar ias  y

tendientes a la novedad.

Al parecer, todo esto ya es pasado, si se atiende

a la inminente abolición de todo lenguaje y a

la correspondiente autonomía compositiva,

afincada con fuerza creciente tras  las

vanguardias históricas y asumida con entereza

por muchísimos creadores de hoy,

especia lmente los provenientes de países

jóvenes como el nuestro, afortunadamente

más libres del peso que acarrea la historia. Por

esta razón, porque el eclecticismo es pasado,

es que la audición del CD aquí reseñado puede

sorprende r. Efectivame nte reúne músicas

estilís ticamente disímile s, con vocaciones

expresivas distintas. Este eclecticismo llama

la atención y no provoca mayores problemas

sino has ta cuando se perci be la relativ a

ambigüedad conceptual del disco. No se trata

de un trabajo antológico, ni tampoco de una

publ icac ión unif icada por cr iter ios

compositivos o por un orgánico específico.

Incluso hasta el título del CD puede resultar

de difícil lectura debido a la poca claridad de

la diagramación. Las obras reunidas son, no

obstante, fácilmente clasificables en cuanto a

género; por un lado están los lieder, todos

escritos sobre textos mistralianos, y por otro

las piezas dedicadas al piano, herederas de la

characterstüke romántica. Las canciones se

pueden dividir a su vez entre aquellas libres,

identificada cada una con un número particular

de Opus y las agrupadas serialmente, bajo una
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Celso López. [2008]. Celso López. Cello &

Electrónica. CD, Santiago: Consejo Nacional

de la Cultura y las Artes.

Obras: Juan Pablo Abalo:  I would prefer not/

Antonio Carvallo: Aydécq, / Daniel Osorio:

Zikkus-V / Sebastián de Larraechea:

FRROTT(a ), / Andrés Ferrari: El Instante

Oblicuo.

En términos de su presentación física destaca

su diseño sobrio y elegante, pero hay ciertos

detalles que llaman la atención. En primer

lugar no queda claro cual es el título del disco,

si es que tiene uno. Pareciera ser Celso López.

Cello & Electrónica. Sin embargo, al abrir el

CD, aparece en la primera página el rótulo

Celso López. [2008]. Celso López. Cello &

Electrónica. CD, Santiago: Consejo Nacional

de la Cultura y las Artes.

Obras: Juan Pablo Abalo:  I would prefer not/

Antonio Carvallo: Aydécq, / Daniel Osorio:

Zikkus-V / Sebastián de Larraechea:

FRROTT(a ), / Andrés Ferrari: El Instante

Oblicuo.

En términos de su presentación física destaca

su diseño sobrio y elegante, pero hay ciertos

detalles que llaman la atención. En primer

lugar no queda claro cual es el título del disco,

si es que tiene uno. Pareciera ser Celso López.

Cello & Electrónica. Sin embargo, al abrir el

CD, aparece en la primera página el rótulo

Zikkus-V, el cual corresponde a una de las

obras contenidas en la producción, presentado

de una forma que sugiere un título o al menos

un subtítulo. Es confuso si eso es así o si esta

pieza tiene alguna importancia especial en el

contexto de la producción global. Ambiguo

nítidamente.

Si bien el registro contiene una presentación

del compositor Alejandro Guarello, no incluye

una introducción o motivación del propio

intérprete, cosa que considero importante en

un traba jo en el cual todas las obras son

interpretadas por la misma persona. También

se echa de menos la información sobre los

años de composición  de las obras – salvo en

un caso- y una lista  de los tracks con sus

respectivas duraciones de más fácil acceso,

por ejemplo en la contraportada.

En una primera audición, resalta claramente

la capacidad de interpretación y de adaptación

de Celso López a distintos contextos, ideas y

espacios sonoros. Las obras varían desde el

alto virtuosismo instrumental hasta obras de

carácter más bien minimalista,  y desde la

utilización sutil y casi etérea de los recursos

electr ónicos  has ta expresiones donde la

electrónica deci didament e asume un rol

protagónico. Sin embargo, la ejecución de

Celso López resulta impecab le,  de una

sonoridad casi cristalina en los pasajes de

exigencia y de un misterio y opacidad notables

en las secciones más oscuras y escondidas de

la música.

Tal como Alejandro Guarello resalta en la

presentación, destaca también la juventud y

divers idad de los compo sitores chilen os

involucrados, como asimismo la utilización

de la electrónica en todas las obras presentes,

aunque en diversos grados y roles. Esto resulta

muy interesante al escuchar el disco completo

como una  unidad, al poder comparar y

contrastar  la forma de pensar de cada

Zikkus-V, el cual corresponde a una de las

obras contenidas en la producción, presentado

de una forma que sugiere un título o al menos

un subtítulo. Es confuso si eso es así o si esta

pieza tiene alguna importancia especial en el

contexto de la producción global. Ambiguo

nítidamente.

Si bien el registro contiene una presentación

del compositor Alejandro Guarello, no incluye

una introducción o motivación del propio

intérprete, cosa que considero importante en

un traba jo en el cual todas las obras son

interpretadas por la misma persona. También

se echa de menos la información sobre los

años de composición  de las obras – salvo en

un caso- y una lista  de los tracks con sus

respectivas duraciones de más fácil acceso,

por ejemplo en la contraportada.

En una primera audición, resalta claramente

la capacidad de interpretación y de adaptación

de Celso López a distintos contextos, ideas y

espacios sonoros. Las obras varían desde el

alto virtuosismo instrumental hasta obras de

carácter más bien minimalista,  y desde la

utilización sutil y casi etérea de los recursos

electr ónicos  has ta expresiones donde la

electrónica deci didament e asume un rol

protagónico. Sin embargo, la ejecución de

Celso López resulta impecab le,  de una

sonoridad casi cristalina en los pasajes de

exigencia y de un misterio y opacidad notables

en las secciones más oscuras y escondidas de

la música.

Tal como Alejandro Guarello resalta en la

presentación, destaca también la juventud y

divers idad de los compo sitores chilen os

involucrados, como asimismo la utilización

de la electrónica en todas las obras presentes,

aunque en diversos grados y roles. Esto resulta

muy interesante al escuchar el disco completo

como una  unidad, al poder comparar y

contrastar  la forma de pensar de cada
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este CD encontré un interesante aporte a la

música nacional en el que se plasma una rica

y variada dimensión acústica para la guitarra

y bajo eléctrico.

En el año 2007, gracias al aporte del Fondo

para el Fomento de la Música Nacional  se

lanzó el disco Guitarra Eléctrica Chilena

S.XX-S.XXI, primer CD del proyecto musical

Planeta Mínimal. Según me informó Ismael

Cortez, gestor y director, la historia de este

poco usual conjunto se origina en el año  2003

al interi or de la Universidad Católica de

Valparaíso. El dominio de la guitarra eléctrica,

su interés por el rock progresivo, junto con su

participación en Guitar Craft Seminars con

Robert Fripp y la formación académica de

Cortez, lo motivan a adaptar piezas musicales

de renombrados compositores contemporáneos

como Heitor Villalobos, Steve Reich, Terry

Riley, Philip Glass, Bela Bartok, Leo Brouwer

y el chi leno Boris Alvarado ent re otros.

El repertorio, inicialmente minimalista, definirá

el nombre de este ensamble, que actualmente

consta de catorce guitarras y cuatro bajos. Esta

singular agrupación de instrumentos produce

una riqueza y sutileza sonora que demuestra

gran dominio y sensibilidad, tanto al momento

de adaptación de las obras escogidas como en

la ejecución de sus intérpretes. Planeta Mínimal

se const ituye así como uno de los pocos

ensambles de guitarra y bajo eléct ricos

permanente y activo en Latinoamérica.

En este CD se real iza una heterogéne a

selección de compositores nacionales que

incluye algunos autores con trayectoria y otros

emergentes, abarcando as í las últimas

generaciones de creadores con diversas y sutiles

tendencias musicales.

El disco se inicia con obras adaptadas de tres

autores de renombre con los que se

ejemplificaría el siglo XX. El primero, Carlos

Zamora y su obra Tres Visiones de un Sikuris

Atacameño (1999), originalmente escrita para

orquesta de cuerdas, está adaptada

notablemente por Ernesto Muñoz quien, en

sus distintas y contrastantes secciones, logra

transmitir la raíz folclórica andina con una

var iada sonoridad, coloridas  gui tar ras y

armonías cristalinas. En segundo lugar, la obra

de Rolando Cori, Dos trozos para Guitarra

(1979) (Moderado; Agitado) adaptada por

Ismael  Cortez, comienza con un sonido

bastante clásico, que destaca la melodía -en

el “Moderado”- para luego, sin perder este

último rasgo, matizar con acordes e

intensidades más propios de la guitarra eléctrica

-en el “Agit ado”-.  Ritmos sincop ados  y

silencios abruptos caracterizan estas dos breves

composiciones. Para la última de las

adaptac iones se escoge la obra de Tomás

Lefever, Tres invenciones para Cuarteto de

Cuerdas (1950), en adaptación de Andrés

Rivera quien, aprovecha ndo  los recurs os

contrapuntísticos y de carácter que ofrecen

cada una de ellas –Muy Lento, Allegretto y

Muy Vivo [Crisis del sujeto]-, le proporciona

una fuerza y sonido metálico, con intensidades

y punteos duros.

A partir del track 7, en la segunda parte que

podríamos denominar del siglo XXI, se agrupa

la mayor cantidad de autores y obras bastante

nuevas, del 2004 y el grueso del 2007, quienes

ejemplifican las nuevas sonoridades que son

de interés para nuestros compositores

nacionales.

Se inicia con la notable obra de Paul

Hernández, Tres Cuadros sobre El Cerro Barón

(2007);  por ejemplo, en el primer cuadro,

“Plaza de vidrios (Mirador)”, se expresa con

gran claridad la economía de medios propios

del minimalismo, en este caso principalmente

melódicos. Paulatinamente logra una variedad

colorística que, una vez que llega a un gran

crescendo  y   complej idad sonora,

constituyéndose en un breve climax, se

deconstruye en una atmósfera etérea.

Destacan también Minimawinka (2007) de

Francisco Pardo, quién se inspira en los sonidos

mapuches y compone una pieza en la que

aprovecha el  contraste del juego polirrítmico

inicial y final con la melódica y reiterativa

sección central. ReCuerdas II (2007)  de

Cristián Galarce es una obra más experimental

que logra una densidad ambiental y textural,

suma de la combinatoria de melodías,

armonías, efectos y la presencia de la voz,

como un continuum siempre sobre la vocal

“a”.

La pieza Contrapunteado (2006) de Daniel

Díaz explora una cara más noise; comienza

entre golpes en la caja del instrumento y slaps

que van dando paso a la melodía que se

superpone y contrapuntea con otras

intervenciones en distintos planos,  los que

van tomando gran presencia hasta desarticular

el esbozo melódico.

La obra Es tu Danza (2007) de Cristián López

es de mayor duración que las anteriores e

incluye vocalizaciones, diversos efectos  y

distorsiones en los instrumentos, los que en

conjunto y en diferentes medidas van

construyendo tramas y atmósferas de distintas

prof undidades y colores . Cont rastante es

Kónkonpas Eléutrikaz (2007) de Eduardo

Cáceres, quien construye una pieza con un

sonido más eléctrico el que fluctúa entre lo

rockero y lo jazzístico.

Kotó (2004) de Boris Alvarado es la última

obra y la más larga del disco, esta pieza se

estructur a mediante la suma de diver sos

acordes los que se van superponiendo

lentamente hasta lograr un equilibrio melódico,

para luego deconstruirse y volver a articular

breves  pasajes melódicos escalonad os y

superpuestos, produciendo una variedad de

ambientes.

En cuanto al diseño de la gráfica del CD, se

hace bastante coherente la carátula de corte

minimalista, pero en su interior es menos clara

esta postura, quedando en un esquema más

tradicional acumulando en  exceso las

fotografías de los músicos en las 2 paginas

centrales del cuade rnillo. Faltó realzar y

compatibilizar de manera gráfica la sonoridad

que se desprende en términos generales de la

música que contiene.

Por último, en el plano de los referentes, es

interesante encont rar  algunas  técnicas  o

recursos como los de Steve Reich, quien

construye escalo nadam ente  y superpone

distintos planos sonoros, o la experimentación

de la guitarra por  parte de Robert Fripp.

También se recuerda a Glenn Branca, Fred

Frith, Marc Ribot, Bill Frisell  o Philip Glass

 entr e otros,  con los cuales  y más  se ha

construido en parte este ensamble nacional.

En síntesis, mediante este CD se concentran

5 años de trabajo y desarrollo de un proyecto

original, con el cual se busca fomentar la

creación y la difusión de la nueva música

chilena, tanto para los compositores como

para los guitarristas y bajistas eléctricos. Se

busca además generar una cercanía a una

audiencia masiva.  Planeta Minimal  se

conforma entonces en un atractivo espacio

creativo y de gran proyección.

Jorge Padilla A.

Artista Visual
Pontificia Universidad Católica de Chile

Eugenio Rengifo y Catalina Rengifo.2008.

Los Cuatro Huasos. Alma de la tradición y

del tiempo. Santiago: Editorial Catalonia:

SCD.

Sabemos lo mucho que le cuesta a Chile

llevarse bien con su memoria histórica, pero

intuyo que en pocas áreas se añora tanto el

ejercicio del registro como en nuestra música.

Una prensa muchas veces negligente, una

institu cionalidad cultura l que ha puesto a

nuestra canción por debajo de otras formas

creativas, y un sistema discográfico precario,

entre otras razones, hacen que cueste

muchísimo llevar una cuenta justa y rigurosa

de quiénes han animado nuestra música o de

cómo es que lo han hecho. La de Catalina y

Eugenio Rengifo es precisamente el tipo de

iniciativa que va marcando la huella de una

solución.

El interés por un grupo no tiene por qué ser

puramente biográfico. Se busca en este tipo

de investigaciones también claves sobre los

antecedentes y referentes que puedan explicar

la música que hoy se hace en nuestro país. El

libro Los Cuatro Huasos. Alma de la tradición

y del tiempo es hábil en ofrecer esas claves y

establecer relaciones. Incluso si se desconoce

el aporte musical de este conjunto en

específico, éste es un libro necesario por cómo

ilustra sobre las bases en las que se asentó

luego el canto “de huasos”, pero también la

incipiente industria de estrellas musicales en

el país. No es que Los Cuatro Huasos puedan

enmarcarse, necesariamente, en el esquema

pop hoy impuesto por los medios de

comunicación, pero sí alumbra los primeros

atisbos locales de fanaticada, de exposición

masiva,  de fama fuera  del propio control .

Un hacendado peruano llevó al grupo desde

Lima, donde ofrecían conciertos, a su gran

casa en las montañas. “El administrador de la

hacienda”, contó Jorge Bernales a la

publicación Desfile, del 7 de marzo de 1967.

‘Era un gringo que se entusiasmó tanto

con nosotros que decidió raptarnos :

quería que siguiéramos cantando toda

la noche para él solito. Cuando le hicimos

ver que teníamos que irnos, se puso

furioso y sacó revolver. <De aquí no

sale nadie>, vociferaba […]. Menos mal

que el whisky le había echado a perder

la puntería. Si no, capaz que nos hace

cantar tonadas a balazo limpio’ (p. 42).

Entre anécdotas como la anterior, el libro va

iluminando el sistema de trabajo musical para

los conjuntos de la época. Es elocuente, por

ejemplo, su relato sobre los rígidos roles de

género que en algún momento constriñeron la

interpretación de la tonada. Raquel Barros

recuerda el apor te del grupo como “una

recuperación del hombre cantando para la

entretención […]. Esto de que los hombres
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Tal como en esa fiesta de recepción en el fundo

Santa Ana de Quilicura, recorremos con este

libro salones de hotel y de casonas, bambalinas

de teatros desaparecidos y auditorios perdidos

de radio. Nuestra memoria de chilena curiosa

va agregando piezas visuales y cronológicas

de enorme valor, enriquecidas al final con una

de esas discografías detalladas y confiables

que tanto pero tanta utilidad nos significan a

quienes trabajamos con la información. Pero

no es éste sólo un libro de datos ni de orden

informativo, sino que se acomoda, mejor,

como una compilación de voces chilenas.

Voces familiares y cercanas, voces entendidas

y especializadas, voces de admiradores y voces

de testigos. Voces que merecerían estar más

presentes en nuestro debate cultural, y que

Catalina y Eugenio Rengifo han tenido la

sabiduría de buscar y exponer en toda su

riqueza y diversidad.

Tomemos, por ejemplo, cuánto puede

enseñarnos apenas una cita del académico

Manuel Dannemann:

‘En el caso de Los Cuatro Huasos, sin

duda podemos deci r que expresan

artísticamente un repertorio  que han

obtenido de diferentes instancias .

Algunas son familiares, otras fueron

tomadas de textos escritos, o de

informantes. Los Cuatro Huasos

entregan ese repertorio con una

determinada manera de expresión para

dirigirse a un público muy amplio, y esa

forma tenía que ser muy bien lograda,

de manera que cautivase a cualquier

auditorio y que no se quedase en

cuestiones de carácter local y reducido.

Surgió, entonces, esta búsqueda para

entregar a un gran público un repertorio

con un determinado estilo que pudiese

considerarse chileno, pero que, de algún

modo es el estilo de Los Cuatro Huasos’

(p.75).

Concluimos, entonces, que el estilo de este

libro, es coherente con el del grupo al que

rinde tributo; por su rigor, su afecto sincero

por nuestras raíces y su disposición a darlas

a conocer. Por sobre todo, son muchas voces

chilenas las que laten tanto en esas preciosas

tonadas tan difíciles de encontrar pero tan

fáciles de admirar, como en el análisis y relato

del que nos da cuenta este libro, engrosado

con una  detallada y bien explicada discografía

que se agradece en un país en que la norma

es dejar al patrimonio musical librado a la

suerte del olvido, el desorden y la confusión.

Marisol García

Dav id Ponce.  2008.  Prueba de Sonido.

Primeras historias del rock en Chile (1956-

1984) . Santia go: Edicio nes B Chile , S.A.

El destacado periodista David Ponce, que goza

de un bien ganado prestigio por sus artículos

d e  p ren sa  y  c om o  co -ed i to r  d e

musicapopular.cl, La enciclopedia de la música

chilena en Internet, plasma en este libro, que

supera largamente las 400 páginas, una historia

del rock hecho por artistas chilenos entre 1956

y 1984.

El trabajo está estructurado a la manera de un

diccionario enciclopédico pero que no obedece

a un orden alfabético, sino que se rige

cronológicamente. Contiene un “preámbulo”

y nueve capítulos donde va dando cuenta de

los hechos.

En el “Preámbulo o indicios” nos cuenta  como

la orquesta Huambaly, de origen jazzístico

pero liderando las bandas de música tropical

a mitad de la década de los 50, debe ponerse

atenta a los avances del rock and roll y para

no quedar marginada graba los primeros discos

de rock and roll  realizados en Chile, en 1956.

Luego se van sucediendo, de manera

cronológica los nueve capítulos que completan

la obra.

En el primero, que llama “Ancestros”, sitúa

al movimiento conocido como nueva ola,

partiendo desde fines de 1956 con William

Reb y los Rock Kings, Harry Shaw (sic) y los

Truenos para continuar con The Ramblers,

Peter Rock, Pat Henry y sus Diablos Azules,

Luis Dimas y sus Twisters, Red Juniors, Los

Rockers, Los Blue Splendor, Los Tigres y

Oscar Arriagada y los Dixon, abarcando parte

de los años 60 en su contenido fundamental.

El segundo capítulo se denomina “Coléricos”

y abarca el resto de los años 60, dedicado a

Los Mac’s, Los Jockers, Los Picapiedras, Los

Vidrios Quebrados, Beat 4,  Larks, Sacros,

Los Sonny’s, The Apparition, Hawks, Los

Masters, Los Sicodélicos, Gaffas, Escombros,

Los Amigos de María, Aguaturbia. Aquí se da

cuenta de la ópera-rock, del go-go y otras

novedades de la época.

Le sigue el cápitulo 3, “Patronos”, que consiste

en material alusivo a los Blops, Congreso, Los

Jaivas, Angel Parra, los festivales de Viña y

el productor Freddy Saint-Jean.

El exhaustivo libr o cont inúa con otros  6

capítulos que detallo:

4. “Si lvestres”: Kissing  Spell , Embrujo,

Congregación, Música de Jardín, Frutos del

País, Manduka, En Busca del tiempo Perdido,

Lamariposa, La Costanera, Combo Xingú,

Panal, Almandina, Sol de Chile, Santa y su

Gente.

5. “Periféricos”: Teyker’s, Yerba Seca, Influjo,

Arena Movediza, Tumulto, Turbamulta, Cristal,

Rocío, Millantún, Andrés, Ernesto y Alejaica,

Poozitunga, Sol de Medianoche, Armando

Rigueros.

6. “Mutantes”: Los Trapos, Miel, Santiago,

Florcita Motuda, Imagen de Ensueño,

Espejismo, Leña Húmeda, Krill, Hecho en

Chile, Banda Metro.

7.  “Transilvestres”: Lucho Beltrán y la Banda

Azul Flotante, Agua, Llaima, Viento del Sur,

Miguel Piñera y Fusión Latina,  Sol de

Medianoche.

8. “Metálicos”: Arrecife, Freed Back, Brain

Damage, Spectro, Turbo, Dorso, Chronos,

Panzer, Callejón Oscuro, Electroshock.

El último capítulo, 9, que cubre hasta 1984 y

la úl tima banda, aún en  ejercicio,

“Transeúntes”: Fusión, Lunallena, Quilín,

Amapola, Mantram, Cometa, Evolución, La

Banda del Gnomo, Bandhada, Ojo de Horus,

y Fulano.

El libro está basado en más de doscientas

entrevistas realizadas por David Ponce, entre

1999 y 2008,  a los protagonistas de la historia.

El autor aclara, en la introducción, que “los

documentos son escasos, la prensa dispersa y

la audición no siempre probable: de los casi

doscientos músicos o grupos revisados, menos

de la mitad grabó alguna clase de discos y

gran parte de esos registros está perdida o en
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calidad de rareza” (p.12). Por esta misma

razón, no todos los nombres que figuran a

partir de los años 70  resultan conocidos para

el lector común. La pregunta es ¿cual es la

importancia de incluir, en esta historia del

rock, a alguien que ni siquiera grabó un disco

o cuyo vago recuerdo de su fugaz paso por la

escena ya se ha evaporado, tal vez debido a

su escaso aporte?  Mirado desde otro ángulo,

esta misma situación nos permite tener una

oportunidad única para acceder al testimonio

de ciertos músicos que pasaron brevemente

por la escena del rock chileno y conocer algo

más de una historia que es bastante enredada,

que en muchos casos  no es necesariamente

rock, sino una fusión de elementos que mezclan

el rock and roll, la balada, el canto nuevo, la

música tropical, el pop y el folklore, si bien

es cierto que hacia mitad de los años 60

aparecen conjuntos que cantan solamente en

inglés, generalmente covers de los ídolos

históricos del rock and roll y de las bandas

inglesas que estaban tan de moda,

despreciando, por cierto,  a sus colegas de la

nueva ola por cantar en castellano. Como dice

Héctor Sepúlveda, de Los Vidrios Quebrados:

“En Chile predominaba la cultura

folklórica y eso nos hizo darnos cuenta

de que buscábamos otra cosa. El español

estaba muy asociado a música comercial,

a Nueva Ola, y lo que nos gustaba venía

de Inglaterra. Naturalmente salía así. No

teníamos un punto de referencia acá, ni

en los grupos ni en la televisión” (p. 83).

El estilo de escritura del autor es bastante

lejano a lo que se podría considerar un texto

académico. Escribe a la manera periodística,

lo que le permite mantener la frescura del

diálogo con sus interlocutores, sin censurar el

lenguaje original empleado por ellos, el cual

resulta bastante divertido de leer, aunque ciertas

expresiones “sin filtro” podrían molestar a los

lectores más refinados, como por ejemplo, las

de Eric Franklin, de Los Mac’s, sobre ciertos

trucos de grabación de su LP Go-Go / 22: “Si

ahora lo escuchas, vamos, te cagas de la risa.

Pero para ese tiempo estaba de puta madre”

(p. 71). Se refiere a un efecto inventado de

público. Agrega: “Llevamos a unas niñas al

estudio para que metieran ruido”, para dar la

sensación de una presentación con público.

Digamos de paso que ni el repertorio de Los

Mac’s es novedoso para 1966, año de la

grabación: se trata de covers que se remontan

incluso a Buddy Holly, Gene Vincent  y Chuck

Berry, de  finales de los años 50, ni tampoco

el “truco” de una grabación de público

participante, cosa ya antigua, escuchada en

las grabaciones de Gary U.S. Bonds,  y también

de Joey Dee y los Starliters, ídolos del twist,

que sí grababan con sonido de ambiente real

desde el Peppermint Lounge, en 1961. Un par

de años después, en Chile,  para las grabaciones

de “Cor azón de melón”  y “Si tuviera un

martillo” en los covers de Fresia Soto, se usó

una banda sonora que da la ilusión de público

real.

Pese a que ya estamos más que alertados de

errores graves, desde el mismo comienzo del

libro, su lectura va fluyendo de manera fácil

y atractiva, dejándonos llevar hacia adelante

pese a las muchas lucecitas rojas que se van

encendiendo.

La infor mación que entregan los artis tas

entrevistados por Ponce, tiene, por haber sido

ellos mismos los actores de la historia, un

valor especial. Sin embargo, no siempre la

mente recuerda fielmente los hechos. Algunos

informantes, particularmente los de  la primera

parte de la historia, que concierne a los años

50 y los tempranos 60, no parecen hacer una

entrega absolutamente  fidedigna. En algunos

casos, la mente, involuntariamente va

cambiando las cosas, las fechas, los lugares,

y es lo que ocurre aquí, más de alguna vez.
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Varios errores “históricos”, desgraciadamente,

ya están incorporados en libros anteriores, de

otros autores, y se van  repitiendo con cada

nuevo trabajo que aparece. Este no es

precisamente el que se dedique a corregirlos.

También hay confusiones conceptuales tanto

de algunos entrevistados, como también del

autor. Para verificar la fidelidad de un relato

hablado, éste debería ser siempre cotejado con

la documentación histórica, de prensa, de los

propios discos en este caso, práctica no usada

aquí como sistema. El problema es que este

mismo texto se va a transformar, en el futuro,

en un documento histórico y consultado como

tal. Reiterando que el libro entrega una amplia

información, que abarca, además, como ningún

otro anterior sobre el tema, un tiempo

cronológico tan amplio y que nos ofrece la

riqueza de la fuente humana original, hay

varias inexactitudes históricas, algunas de las

cuales, las más graves, voy a detallar, con el

único fin de que no sigan multiplicándose en

trabajos por venir, y para que no sirvan de una

mala base de consulta para las generaciones

posteriores.

1. En el preámbulo, “Indicios”, se presenta a

la orquesta Huambaly como anticipándose a

la era del rock en Chile, con sus dos rock and

rolls grabados en 1957 y 1958: “Huambaly

rock” y “El rock del mono”. Habría que agregar

un terce r item que no cons idera el libro,

“Valparaíso rock”. Huambaly era una orquesta

cuyos integrantes habían crecido haciendo jazz

y que por razones comerciales y por qué no,

de gusto pers onal derivarían a la música

tropical. Era, en esencia, una orquesta bailable,

que tocaba cha cha cha, merengue, merecumbé,

mambo, bolero, intercalando uno que otro

número de Glenn Miller o de otras Big Bands.

No resulta extraño entonces que, para ponerse

al día, agregaran, eventualmente, un par de

rocks a su repertorio, lo que de ninguna manera

la convierte en orquesta pionera del rock en

Chile. Es un hecho simplemente anecdótico y

que no está enlazado con nada de lo que ocurrió

después. A propósito, es interesante destacar

que fue la orquesta de Federico Ojeda la

primera en grabar rock and roll en Chile, y

fue justamente con un cover del gran éxito del

momento, Rock around the clock, al cual le

siguió  el “Rock de don Fede”, del propio

Federico Ojeda. También, un hecho

circunstancial que no significa para nada el

inicio del  rock and roll en nues tro país .

2. Entre los “ancestros”, figuran ligados a los

inicios de la nueva ola, William Reb y sus

Rock Kings y Harry Shaw (sic) y sus Truenos,

que habrían actuado, haciendo rock and roll

desde 1956.  Efectivamente, William Reb -el

periodista y actor Williams Rebolledo, más

recordado por sus intervenciones en el

programa radial Radiotanda- fue el auténtico

pionero del rock and roll en Chile actuando

profusamente en radio, con su conjunto Los

Rock Kings. Sin embargo, su carrera musical

sería breve y no alcanzaría a grabar disco

alguno. En 1958 ya había desaparecido de la

escena y todavía hay un gran vacío hasta lo

que se considera el inicio de la nueva ola. En

el libro se dice que participó en shows junto

a Los Cinco Latinos. Sin embargo, este notable

conjunto argentino debutó en Chile en 1959,

un año después de que William Reb había

dejado de cantar, por lo cual es imposible que

hayan estado en un mismo escenar io.

En cuanto a  Harry Show -y no “Shaw” como

se le llama en el libro- se afirma que nadie

conoció su verdadero nombre. La información

está aquí: Iván Fuentes Rojas. Si bien es cierto

que existen ciertos tes timonios de sus

actuaciones en Valparaíso a fines de los años

50, no llegaría a grabar sino recién en 1963,

cuando Odeon publica tres discos 45 cuya

temática principal es el twist y es en estas

grabaciones donde aparece acompañado por

sus Truenos, además de la orquesta de Luis

Barragán en una de ellas. La realidad histórica

es que Harry Show no fue una figura influyente

en Chile, ni como pionero del rock ni como

antecesor de la nueva ola.
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3. En la página 24, del capítulo “Ancestros”,

David Ponce, recogi endo el recuer do de

Agustín Fernández, sugiriendo que se está

hablando del primer disco de Elvis Presley en

Chile, se aventura a decir que Don Roy, como

director de RCA Victor, “sólo se atrevió a

editar a Presley  en el lado B de un single del

cantante melódico Perry Como, con la muy

inofensiva Magic moments en el lado A”.

Esta aseveración es totalmente errónea. Es

cierto que RCA chilena publicó, en noviembre

de 1956 un disco 45 single con “No seas cruel”

- Don’t Be Cruel, éxito mundial de Elvis

Presley, pero en su lado A que compartió el

disco con una canción de Perry Como, que

fue la que se puso en el lado B, pero que no

era “Momentos mágicos” sino “Algo invisible

me protege”/ Somebody Up There Likes Me,

disco 45 single RCA Victor que lleva el número

94-0082. Para entonces, RCA había publicado

varios discos de Presley, luego de su primera

presencia en Chile en un LP llamado Exitos y

Estrel las Norteamer icanas (CML-3006)

aparecido alrededor de Marzo de 1956, donde

figura la sensacional performance de Presley

de Good Rockin’ Tonight. Luego, antes de

junio estaba a la venta su primer 45 Extended

Play (CME-65) con cuatro canciones, entre

ellas su gran suces o “Hot el nostálgico”/

Heartbreak Hotel, y un par de discos 78,

antecediendo a un LP de 10” que apareció

poco después, ese mismo año. Con

respecto a  Magic Moments (Hal David-Burt

Bacharach), es una canción muy posterior,

que data de 1958 y que fue un gran éxito de

Perry Como, sin mediar canción alguna de

Presley que estuviese involucrada.

4. En la página 44, también del capítul o

“Ancestros”, refiriéndose a Peter Rock, el

autor del libro afirma que  “... en 1959 el

adolescente lanzó el single Nena no me importa

/ Algo pasó que son versiones para Baby I

Don’t Care y Something Happened, de Elvis

Presley y Paul Anka. Un rock and roll y una

balada romántica”.

La documentación histór ica, recogida en

informaciones de las revistas Ecran, Mi Vida

y Eva, testimonian que Peter Rock hizo su

primera grabación para RCA Victor a fines de

julio de 1960, la que incluye las canciones

aludidas. Radiomanía, en su número de agosto

de 1960, confirma este hecho, incluyendo a

toda página la publicidad del primer disco de

Peter Rock, presentándolo como “El rey de

los coléricos”. Si uno revis a, además,  la

discografía oficial del sello ABC-Paramount

-la casa discográfica de Anka en esa época-

verá que Something Happened fue recién

publicada por primera vez en los Estados

Unidos alrededor de marzo de 1960 y alcanza

su techo -Nº 41- en los charts de Billboard,

hacia junio de ese año. La versión de Peter

Rock, con la orquesta y coro de René Calderón

es copia fiel de la versión de Anka, que tiene

arreglos de Don Costa. Resulta difícil de creer

que se haya podido hacer un cover de un disco

todavía inexistente.

5. El libro, ordenadamente da cuenta de los

diversos integrantes de los conjuntos que

consulta, con los cambios habidos

cronológicamente. Es así que en la página 40,

siempr e en el capítul o “Ances tros”, con

respecto a Luis Dimas y sus Twisters, figuran

los integrantes de Los Twisters entre 1961-

1966, agregando a “otros integrantes”, entre

los cuales figuran Saúl San Martín, Panchito

Cabrera y Ar turo Ravello, entre otros.

Los nombrados jamás fueron integrantes de

Los Twisters. Sí, estuvieron en la primera

graba ción de Luis  Dimas, de 1961, cuyo

número fuerte era un cover del éxito de Chubby

Checker,  Let’s Twist Again. Sin embargo, el

maestro San Martín se involucra en el disco

como director  musical del sel lo Phi lips,

tocando el piano y dirigiendo el conjunto que

acompaña a Dimas y no como “un Twister”.
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El resto, son músicos de estudio, preferidos

por el sello que, equivocadamente, no tenía

confianza en los jovencitos que integraban

Los Twisters, quienes desde el segundo disco

de Dimas serán sus  acompañantes

permanentes.

6. En la página 55, todavía del capítulo

“Ancestros”, aparecen Los Rockets, mal

ubicados en esa sección del libro ya que

pertenecen a una muy tardía nueva ola. Estos

músicos nacen bajo la influencia del shake y

la música surf, y tienen como modelos a The

Beach Boys y principalmente a The Shadows,

los notables músicos británicos que

acompañaban a Cliff Richard pero que tenían

su propia vena instrumental. El más grande

éxito de Los Rockets fue “Playa solitaria”,

una balada en el estilo de Sleep walk /

“Sonambulismo”, con una guitarra solística

de notables vibratos y glissandi. El libro dice:

“La conexión playera será consagrada con el

mayor éxito Rocket: el single Playa solitaria,

escrito para el grupo por el surfista y músico

neozelandés John Devlin (también autor de la

citada Romance) a su paso por Chile”.

Efectivamente, John Devlin era neozelandés

y fue un notable intérprete de rock and roll,

famosísimo en su país, a comienzos de los

años 60, por sus covers de las grandes figuras

norteamericanas. Posteriormente se estableció

en Australia y mantuvo una conexión con

Inglaterra, desarrollando una gran actividad

como compositor y productor. Lonely Beach

fue grabado por The Charades para la RCA

Victor australiana en 1964, y fue ese el disco

que el productor Camilo Fernández le entregó

a Los Rockets, para hacer un cover

prácticamente textual. John Devlin nunca

estuvo en Chile, no le dedicó esa pieza a Los

Rockets y es muy probable que jamás se haya

enterado del cover que ellos hicieron.

7. En la página 109, refiriéndose al conjunto

Los amigos de María, mal ubicados en el

capítulo “Coléricos”, se refiere al contacto que

tuvieron con el cantante norteamericano Dean

Reed, a quien acompañaron en el disco “Somos

los revolucionarios”, en 1970. Afirma que lo

llamaban en su patria el “Elvis rojo”, por sus

simpatías con la izquierda. La verdad es que

ese apelativo a Reed es bastante reciente, luego

de su trágica muerte en 1986 en Alemania del

este. En 1970 no era una figura conocida en

su país. Un documental realizado hace poco

tiempo lleva por título The Red Elvis, un

nombre inimaginable en la época en que Dean

Reed se reunió con Los amigos de María. En

esta misma página el autor del libro señala

que uno de los integrantes de este conjunto

era llamado “Oscar Chaquiri Segovia (batería),

bautizado por el bajista a raíz de su parecido

con el actor George Shakiris (sic) en la película

Zorba el griego, de 1964”.

Es necesario aclarar que George Chakiris -así

se escribe en realidad- nunca actuó en la

película Zorba el griego, la cual  tuvo como

principales protagonistas a Anthony Quinn y

Alan Bates. Chakiris fue conocido por su rol

magistral en Amor sin barreras/ West Side

Story (1962) la película con música de Leonard

Bernstein que se ha convertido en uno de los

hitos en la historia del cine musical.

Para quienes vivimos esa época, nos

desconcierta que el concepto de “colérico” sea

atribuido a generaciones que ya estaban en

otro momento de la historia, como Los Rockets,

o Los amigos de María. El término “colérico”

fue aplicado, ya hacia fines de 1959 a los fans

de los pretty faces, Paul Anka, Neil Sedaka,

entre otros, y a los primeros nuevaoleros. De

hecho, como ya está dicho, el anuncio del

primer disco de Peter Rock, publicado en

agosto de 1960 en la revista Radiomanía, lo

presenta como “El rey de los coléricos”.

Llama la atención la omisión de figuras

chilenas demasiado importantes de la década
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de los 60, entre ellas Danny Chilean y The

Carr Twins, figuras consulares de la nueva

ola. Así también nos extraña la ausencia de

Los Bric a Brac y del Clan 91.

La suma de errores que se han acumulado

prematuramente hacen que uno dude en seguir

avanzando en el libro, porque su texto deja de

dar confianza a quien conoce algo del tema,

ya sea por haber vivido la época o,

simplemente, por estar bien informado. Sin

embargo, si uno continúa adelante, apreciará

una serie de hechos desconocidos, reales o

mitificados, pero que son simpáticos de leer

y que contribuyen a enriquecer nuestro

conocimiento -si aceptamos dejarnos llevar

por una cierta complicidad frente a una

información no necesariamente fidedigna-

sobre el desarrollo del rock y sus mezclas con

otros estilos en la producción de conjuntos

chilenos que han estado activos en los años

70 y 80, algunos de los cuales siguen en la

escena. Pero, si realmente vamos a ser

implacables con los entrevistados de esta

historia, cuando leemos que uno de ellos dice:

Lo primero que me llamó la atención en

guitarra de rock fue Little Richard: Tutti Frutti

era lo máximo” (p. 85), simplemente no

podemos aceptarlo. Little Richard jamás tocó

la guitarra, y en la época en que grabó Tutti

Frutti la banda que lo acompañaba ni siquiera

tenía guitarra. Little Richard tocaba piano, y

su conjunto tenía 4 saxos, bajo eléctrico y

batería.

La galería de fotos que ocupa las últimas 28

páginas del libro constituye un gran aporte.

Presenta imágenes de gran valor histórico, de

excelente definición, muchas de ellas en color.

Lamentamos que también en esta sección se

reitere el error cronológico sobre el primer

disco de Peter Rock y que Harry Show

aparezca nuevamente como Harry “Shaw”.

La portada del libro, basada en la carátula del

disco de Angel Parra Canciones funcionales

(1969) da testimonio de las excepcionales

ideas del diseñador gráfico Vicente Larrea.

Su conexión con el mundo del rock de aquellos

años tiene que ver más que nada con la

“psicodelia” de fines de los 60.

Oscar Ohlsen
Instituto de Música

Pontificia Universidad Católica de Chile

Compositor
Universidad de La Serena
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misma premisa textual u organológica.

Las seis primeras canciones del disco, pese a

su individualidad de Opus, presentan rasgos

comunes, tanto en el carácter (y procedencia)

de los textos escogidos como en la adecuación

musical a la semanticidad de los mismos. Se

trata de seis lieder, claramente expresionistas

en cuanto a estilo. Adjetivadas por el piano,

la orquesta de cuerdas o un conjunto más

heterogéneo, como en La espera inútil Op.

100 (1994), las líneas melódicas de la voz

resaltan por su homogeneidad respecto de la

variada escritura instrumental, favoreciendo

la intención del compositor de hacer

íntegramente inteligible el contenido literario.

La textura se muestra como discontinua, lo

mismo que el tempo y la dinámica de cada

una de las obras, prevaleciendo la idea de un

recitativo permanente, según los hallazgos de

la Seconda Prattica y la adecuación poema-

música en el drama wagneriano.

Este conjunto de rasgos, fuertemente

identifica bles con una estétic a finalmente

romántica, si bien empapan todavía las Cuatro

canciones de cuna Op. 132 (2007), súbitamente

se ven reemplazados en las Jugarretas Op.

110 (1998) por otros más próximos a un perfil

neoclásico. La textura es ahora invariablemente

homorrítmica y el impulso expresivo resulta

absolutamente homogéneo, pudiendo volverse

has t a  a t o s i g a n t e  e n  su  c ará c t e r

permanentemente sarcástico.

También pueden apreciarse como neoclásicos

los trozos pianísticos reunidos bajo el título

de Siete secuelas para piano Op. 120 (2001).

Redactadas de acuerdo a una sintaxis más bien

tradicional y utilizando el instrumento sin

mayores pretensiones que las de establecer un

virtuoso  discurso, estas secuelas deben su

nombre y su unidad al hecho de provenir de
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respecto del título o concepto del disco, sino

a errores y neglige ncias que lindan en lo

ortográfic o. Espero  sinceramente que una

nueva y ojala pronta publicación de Ramírez

se halle, a todo nivel, de acuerdo al manifiesto

trabajo sensible en cada una de sus

composiciones.

Gabriel Gálvez Silva
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la fragmentación de una obra originalmente

mayor.

Efectivamente desbordantes de obsesión, hasta

extremos si se quiere violentos, los Preludios

obsesivos Op. 131 (2007) se muestran como

un desarrollo del impulso virtuoso contenido

en las Secuelas. A juicio del auditor  que

suscribe, es en estas piezas breves y

profundamente intensas, donde se manifiesta

de mejor modo la musicalidad del compositor,

estableciéndose una auténtica relación entre

lenguaje y virtuosismo, resignificándose el

uso tradicional del piano para volverlo mero

instrumento de la ges tuali dad requer ida.

Los aspec tos interpretativos  del  traba jo

reseñado son satisfactorios, llegando a ser

notables en el caso del Coro Femenino de la

PUCV y de la Orquesta  de Cuerdas de la

misma institución, conjuntos dirigidos

respectivamente por Boris y Pablo Alvarado.

Quizá, y pese a todo su talento y entrega, las

mayores debilidades estén relacionadas al

trabajo de la soprano Paula Elgueta, sobre

exigida en algunas regiones agudas de

canciones como Balada Op. 122 (2002) o El

amor que calla Op. 88 (1991). La labor del

pianista Manuel Montero está muy bien, si

bien es cierto que las obras por él ejecutadas

son altamente demandantes, pudiendo

augurarse una futura interpretación más madura

y precisa de las mismas.

Para terminar, me reser vo un comentario

lamentablemente infaltable y necesario: es

absolutamente injusto que un artista  de la

trayectoria de Hernán Ramírez publique un

CD con un diseño y diagramación tan precarios

y defectuosos como el que presenta el aquí

reseñado. Y no me refiero sólo a aspectos más

o menos subjetivos como son el trabajo de arte

o la ya menciona da ausencia de claridad

sonidos tenutos que invitan a la pausa. El uso

de los armónicos del instrumento acústico

resulta de especial interés.

FRROTT(a), de Sebastián de Larraechea, es

una pieza basada en el concepto de células o

unidades musicales que se van expandiendo

y desarrollando a medida que transcurre la

música, lo que refleja claramente su carácter

y origen dramático. En esta obra, el rol de la

electrónica es sutil, casi de fondo, en claro

contraste con la obra anterior, Zikkus-V, y con

la que le sigue, El Instante Oblicuo. Destaca

en la pieza la utilización de líneas de retraso

con material presentado en forma anterior,

creando zonas de carácter canónico y alto

contrapunto, recurso que no se explora en las

otras obras del disco.

El Instante Oblicuo, de Andrés Ferrari, que

cierra el disco, es quizás la pieza más ambiciosa

en términos de la utilización de la electrónica

como un medio de interacción y contraste con

un instrumento acústico. En ciertos instantes,

la electrónica y el violoncello se funden en un

nuevo instrumento, cosa que no sucede en el

resto del disco. La variedad de recursos y

sonoridades utilizadas es claramente mayor

en este caso. Sin embargo, justamente por este

motivo, la obra resulta un poco ajena y extraña

en el cont exto global de la producció n.

Claramente, el final resulta el lugar  más

adecuado para esta obra.

En resumen, esta notable producción da cuenta

de la gran riqueza y variedad disponibles en

el repertorio para violonce llo y medios

electrónicos generado en nuestro país en los

últimos  años y sin duda, invita a nuevos

compositores e intérpretes a seguir explorando

esta singular confi guració n musical , que

explora tradición y nuevas tecn ologías.

Rodrigo F. Cádiz
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cantaran tonadas y cuecas era como muy mal

visto”. Se aprende, también, sobre los locales

antiguamente más famosos para ver y escuchar

música en vivo, y las páginas del relato nos

detallan la graciosa letra chica que abultaba

esos contratos, como los pagos de mil pesos

por noche más una apetecida botella de whisky;

no por integrante, sino que por grupo. Se habla

de luchas pequeñas, a escala familiar, y de

logros históricos que merecerían gran difusión,

como el hecho de que Los Cuatro Huasos

hay an s i do  lo s  pr i meros  a r t is ta s

latinoamericanos en llegar a la televisión de

Estados Unidos, en 1939 vía NBC. Del mismo

modo, el par de fotos de Los Cuatro Huasos

tocando junto a Walt Disney merece página

completa en el improbable registro de nuestra

antigua farándula. Cuenta El Mercurio del 17

de diciembre de 1942:

‘Hasta cuecas bailó durante su estadía

en Chile Walt Disney, el creador del

mayor imperio de la entretención infantil.

El dibujante visitó Santiago, Viña del

Mar y Valparaíso dando muestras de

buen humor al bailar cueca y sumarse a

la actuaci ón del  grupo Los Cuatro

Huasos que participaron en los

homenajes en su honor’ (p. 59).

La imagen que acompaña la crónica muestra

a un estadounidense enfiestado, guitarra en

pier na y pañuelo en mano. Sabemos por

Historia social de la música popular en Chile,

1890-1950 (Juan Pablo González y Claudio

Rolle, Ediciones Universidad Católica de Chile,

2005) que el real izad or llegaba al país

preparando material para un largometraje de

dibujos animados en torno a Latinoamérica.

“A pesar de visitar Chile en su gira continental

y conocer de cerca las tradiciones criollas,

Disney no incluyó la música ni las costumbres

huasas en Saludos, amigos, prefiriendo los

mundos andino y gaucho” (p. 42).

Planeta Minimal, 2007. Guitarra Eléctrica

Chilena SXX – SXXI. Valpara íso: Cantera

Producciones, Fondo para el Fomento de la

Música.

Obras: Carlos Zamora: Tres Visiones de un

Sikuris Atacameño (adaptación Ernesto

Muñoz/ Rolando Cori: Dos trozos para

Guitarra (adaptación Ismael Cortez) / Tomás

Lefever: Tres invenciones para Cuarteto de

Cuerdas (adaptación Andrés Rivera) / Paul

Hernánde z: Tres Cuadros sobre El Cerro

Barón (Plaza de los Vidrios (Mirador),

Ascensor Barón y Pasaje Astorga) / Francisco

Pardo: Minimawinka  / Cristián Galarce:

ReCuerdas II / Daniel Díaz: Contrapunteado/

Cristián López: Es tu Danza / Eduardo Cáceres:

Kónkonpas Eléutrikaz / Boris Alvarado: Kotó.

Intérpretes. Guitarras: Andrés Rivera, Felipe

Rivera, Ernesto Muñoz, Claudio Ramírez,

Juan Concha, Julio Valdés, Esteban Agosín,

Víctor Fabio, Giancarlo Scavola, Sebastián

Villar, Maximiliano Cerda, Francisco Pardo,

Pamela Rique lme. Bajos: Fresc ia Belmar,

Diego Vega. Director: Ismael Cortez.

Realizo la siguiente reseña desde el plano de

artista visual y como auditor melómano. En

compositor respecto a la interacción entre

instrumentos acústicos y electrónica y el grado

de cohesión que logra entre ambos dominios.

El orden escogido para los tracks del disco

refuerza aún más esta idea.

La primera pieza, I would prefer not (2007),

del compositor Juan Pablo Abalo, es una obra

de mucho virtuosismo, característica que no

resulta un impedimento para la notable

ejecución de Celso López. Una de las cosas

que llama la atención en esta composición es

un marcado contraste entre el virtuosismo y

agilidad del instrumento acústico en

comparación con la calma, sutileza y poca

ambición de la parte electrónica. No se percibe

un real  con trapun to entre instrumen to y

electrónica -como sucede en otras piezas

incluidas en el disco-  sino que esta última

cumple un rol más bien de acompañamiento

y de resaltar ciertas características de la parte

acústica.

En la siguiente obra, Aydécq, Antonio Carvallo

nos presenta una interacción entre el

violonce llo y la electrónica un poco más

equilibrada. La obra utiliza como eje principal

de articulación diversas técnicas extendidas

del instrumento. Recién transcurridos un poco

más de dos minutos aparece el primer sonido

realizado de forma tradicional, al frotar el arco

por las  cuerdas  del violonc ello. La par te

electrónica interactúa de manera interesante

con ciertos gestos presentes en la obra como

por ejemplo el ricochet o notas “glisadas”.

En Zikkus -V, de Daniel  Osorio, la part e

elec trónica claramente  asume un rol más

protagónico en comparación con las obras

anteriores . De hec ho,  la obra comienza

solamente con sonidos electrónicos, que se

presentan gradualmente has ta crecer  en

intens idad y dar paso a una sección más

instrumental. Al transcurrir de la música se

presentan zonas donde predominan sonidos

cortos y de gran actividad versus zonas de
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Hernán Ramírez. 2008. Canciones con textos

de Gabriela Mistral. Obras para piano.  CD,

Santiago: Fondo para el Fomento de la Música

Nacional.

Obras: La espera inútil Op. 100 (1994) /

Nocturno Op. 80 (1987) / Balada Op. 122

(2002)/ Cima Op. 74 (1985) / El amor que

calla Op. 88 (1991) / Miedo Op. 133 (2007)/

Cuatro canciones de cuna Op. 132 (2007) /

Jugarretas Op. 110 (1998) / Siete secuelas

para piano Op.  120 (2001)  / Preludios

obsesivos Op. 131 (2007).

Varios intérpretes. Producción general: Hernán

Ramírez. Editado y masterizado por CDpro.

Grabación y mezcla: J. Francisco León, enero-

marzo 2008. Diagramación: Cristian Poblete.

Las compos iciones  conteni das en el CD

reseñado pueden ser  adjetivadas como

estilística mente “eclécticas”.  Es frecuente

hallarse con este término en la historia musical

de Occidente, en especial cuando se hace

referencia a la música escrita entre guerras,

así como también a la compuesta bajo criterios

surgidos en la postmodernidad.

La tradición de la composición en Chile abunda

en ejemplos histór icos califi cables  como

eclécticos, encubriéndose muchas veces, bajo

la selectividad que el concepto supone, una

auténtica indeterminación de estilo o aún de

lenguaje, dependiente todavía de los vaivenes

estéticos y poéticos de la Europa indecisa entre

las corrientes restauradoras del lenguaje tonal,

como el neoclasicismo, y las herederas del

roman ticismo alem án, revolucio nar ias  y

tendientes a la novedad.

Al parecer, todo esto ya es pasado, si se atiende

a la inminente abolición de todo lenguaje y a

la correspondiente autonomía compositiva,

afincada con fuerza creciente tras  las

vanguardias históricas y asumida con entereza

por muchísimos creadores de hoy,

especia lmente los provenientes de países

jóvenes como el nuestro, afortunadamente

más libres del peso que acarrea la historia. Por

esta razón, porque el eclecticismo es pasado,

es que la audición del CD aquí reseñado puede

sorprende r. Efectivame nte reúne músicas

estilís ticamente disímile s, con vocaciones

expresivas distintas. Este eclecticismo llama

la atención y no provoca mayores problemas

sino has ta cuando se perci be la relativ a

ambigüedad conceptual del disco. No se trata

de un trabajo antológico, ni tampoco de una

publ icac ión unif icada por cr iter ios

compositivos o por un orgánico específico.

Incluso hasta el título del CD puede resultar

de difícil lectura debido a la poca claridad de

la diagramación. Las obras reunidas son, no

obstante, fácilmente clasificables en cuanto a

género; por un lado están los lieder, todos

escritos sobre textos mistralianos, y por otro

las piezas dedicadas al piano, herederas de la

characterstüke romántica. Las canciones se

pueden dividir a su vez entre aquellas libres,

identificada cada una con un número particular

de Opus y las agrupadas serialmente, bajo una
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Celso López. [2008]. Celso López. Cello &

Electrónica. CD, Santiago: Consejo Nacional

de la Cultura y las Artes.

Obras: Juan Pablo Abalo:  I would prefer not/

Antonio Carvallo: Aydécq, / Daniel Osorio:

Zikkus-V / Sebastián de Larraechea:

FRROTT(a ), / Andrés Ferrari: El Instante

Oblicuo.

En términos de su presentación física destaca

su diseño sobrio y elegante, pero hay ciertos

detalles que llaman la atención. En primer

lugar no queda claro cual es el título del disco,

si es que tiene uno. Pareciera ser Celso López.

Cello & Electrónica. Sin embargo, al abrir el

CD, aparece en la primera página el rótulo
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si es que tiene uno. Pareciera ser Celso López.

Cello & Electrónica. Sin embargo, al abrir el

CD, aparece en la primera página el rótulo

Zikkus-V, el cual corresponde a una de las

obras contenidas en la producción, presentado

de una forma que sugiere un título o al menos

un subtítulo. Es confuso si eso es así o si esta

pieza tiene alguna importancia especial en el

contexto de la producción global. Ambiguo

nítidamente.

Si bien el registro contiene una presentación

del compositor Alejandro Guarello, no incluye

una introducción o motivación del propio

intérprete, cosa que considero importante en

un traba jo en el cual todas las obras son

interpretadas por la misma persona. También

se echa de menos la información sobre los

años de composición  de las obras – salvo en

un caso- y una lista  de los tracks con sus

respectivas duraciones de más fácil acceso,

por ejemplo en la contraportada.

En una primera audición, resalta claramente

la capacidad de interpretación y de adaptación

de Celso López a distintos contextos, ideas y

espacios sonoros. Las obras varían desde el

alto virtuosismo instrumental hasta obras de

carácter más bien minimalista,  y desde la

utilización sutil y casi etérea de los recursos

electr ónicos  has ta expresiones donde la

electrónica deci didament e asume un rol

protagónico. Sin embargo, la ejecución de

Celso López resulta impecab le,  de una

sonoridad casi cristalina en los pasajes de

exigencia y de un misterio y opacidad notables

en las secciones más oscuras y escondidas de

la música.

Tal como Alejandro Guarello resalta en la

presentación, destaca también la juventud y

divers idad de los compo sitores chilen os

involucrados, como asimismo la utilización

de la electrónica en todas las obras presentes,

aunque en diversos grados y roles. Esto resulta

muy interesante al escuchar el disco completo

como una  unidad, al poder comparar y

contrastar  la forma de pensar de cada
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este CD encontré un interesante aporte a la

música nacional en el que se plasma una rica

y variada dimensión acústica para la guitarra

y bajo eléctrico.

En el año 2007, gracias al aporte del Fondo

para el Fomento de la Música Nacional  se

lanzó el disco Guitarra Eléctrica Chilena

S.XX-S.XXI, primer CD del proyecto musical

Planeta Mínimal. Según me informó Ismael

Cortez, gestor y director, la historia de este

poco usual conjunto se origina en el año  2003

al interi or de la Universidad Católica de

Valparaíso. El dominio de la guitarra eléctrica,

su interés por el rock progresivo, junto con su

participación en Guitar Craft Seminars con

Robert Fripp y la formación académica de

Cortez, lo motivan a adaptar piezas musicales

de renombrados compositores contemporáneos

como Heitor Villalobos, Steve Reich, Terry

Riley, Philip Glass, Bela Bartok, Leo Brouwer

y el chi leno Boris Alvarado ent re otros.

El repertorio, inicialmente minimalista, definirá

el nombre de este ensamble, que actualmente

consta de catorce guitarras y cuatro bajos. Esta

singular agrupación de instrumentos produce

una riqueza y sutileza sonora que demuestra

gran dominio y sensibilidad, tanto al momento

de adaptación de las obras escogidas como en

la ejecución de sus intérpretes. Planeta Mínimal

se const ituye así como uno de los pocos

ensambles de guitarra y bajo eléct ricos

permanente y activo en Latinoamérica.

En este CD se real iza una heterogéne a

selección de compositores nacionales que

incluye algunos autores con trayectoria y otros

emergentes, abarcando as í las últimas

generaciones de creadores con diversas y sutiles

tendencias musicales.

El disco se inicia con obras adaptadas de tres

autores de renombre con los que se

ejemplificaría el siglo XX. El primero, Carlos

Zamora y su obra Tres Visiones de un Sikuris

Atacameño (1999), originalmente escrita para

orquesta de cuerdas, está adaptada

notablemente por Ernesto Muñoz quien, en

sus distintas y contrastantes secciones, logra

transmitir la raíz folclórica andina con una

var iada sonoridad, coloridas  gui tar ras y

armonías cristalinas. En segundo lugar, la obra

de Rolando Cori, Dos trozos para Guitarra

(1979) (Moderado; Agitado) adaptada por

Ismael  Cortez, comienza con un sonido

bastante clásico, que destaca la melodía -en

el “Moderado”- para luego, sin perder este

último rasgo, matizar con acordes e

intensidades más propios de la guitarra eléctrica

-en el “Agit ado”-.  Ritmos sincop ados  y

silencios abruptos caracterizan estas dos breves

composiciones. Para la última de las

adaptac iones se escoge la obra de Tomás

Lefever, Tres invenciones para Cuarteto de

Cuerdas (1950), en adaptación de Andrés

Rivera quien, aprovecha ndo  los recurs os

contrapuntísticos y de carácter que ofrecen

cada una de ellas –Muy Lento, Allegretto y

Muy Vivo [Crisis del sujeto]-, le proporciona

una fuerza y sonido metálico, con intensidades

y punteos duros.

A partir del track 7, en la segunda parte que

podríamos denominar del siglo XXI, se agrupa

la mayor cantidad de autores y obras bastante

nuevas, del 2004 y el grueso del 2007, quienes

ejemplifican las nuevas sonoridades que son

de interés para nuestros compositores

nacionales.

Se inicia con la notable obra de Paul

Hernández, Tres Cuadros sobre El Cerro Barón

(2007);  por ejemplo, en el primer cuadro,

“Plaza de vidrios (Mirador)”, se expresa con

gran claridad la economía de medios propios

del minimalismo, en este caso principalmente

melódicos. Paulatinamente logra una variedad

colorística que, una vez que llega a un gran

crescendo  y   complej idad sonora,

constituyéndose en un breve climax, se

deconstruye en una atmósfera etérea.

Destacan también Minimawinka (2007) de

Francisco Pardo, quién se inspira en los sonidos

mapuches y compone una pieza en la que

aprovecha el  contraste del juego polirrítmico

inicial y final con la melódica y reiterativa

sección central. ReCuerdas II (2007)  de

Cristián Galarce es una obra más experimental

que logra una densidad ambiental y textural,

suma de la combinatoria de melodías,

armonías, efectos y la presencia de la voz,

como un continuum siempre sobre la vocal

“a”.

La pieza Contrapunteado (2006) de Daniel

Díaz explora una cara más noise; comienza

entre golpes en la caja del instrumento y slaps

que van dando paso a la melodía que se

superpone y contrapuntea con otras

intervenciones en distintos planos,  los que

van tomando gran presencia hasta desarticular

el esbozo melódico.

La obra Es tu Danza (2007) de Cristián López

es de mayor duración que las anteriores e

incluye vocalizaciones, diversos efectos  y

distorsiones en los instrumentos, los que en

conjunto y en diferentes medidas van

construyendo tramas y atmósferas de distintas

prof undidades y colores . Cont rastante es

Kónkonpas Eléutrikaz (2007) de Eduardo

Cáceres, quien construye una pieza con un

sonido más eléctrico el que fluctúa entre lo

rockero y lo jazzístico.

Kotó (2004) de Boris Alvarado es la última

obra y la más larga del disco, esta pieza se

estructur a mediante la suma de diver sos

acordes los que se van superponiendo

lentamente hasta lograr un equilibrio melódico,

para luego deconstruirse y volver a articular

breves  pasajes melódicos escalonad os y

superpuestos, produciendo una variedad de

ambientes.

En cuanto al diseño de la gráfica del CD, se

hace bastante coherente la carátula de corte

minimalista, pero en su interior es menos clara

esta postura, quedando en un esquema más

tradicional acumulando en  exceso las

fotografías de los músicos en las 2 paginas

centrales del cuade rnillo. Faltó realzar y

compatibilizar de manera gráfica la sonoridad

que se desprende en términos generales de la

música que contiene.

Por último, en el plano de los referentes, es

interesante encont rar  algunas  técnicas  o

recursos como los de Steve Reich, quien

construye escalo nadam ente  y superpone

distintos planos sonoros, o la experimentación

de la guitarra por  parte de Robert Fripp.

También se recuerda a Glenn Branca, Fred

Frith, Marc Ribot, Bill Frisell  o Philip Glass

 entr e otros,  con los cuales  y más  se ha

construido en parte este ensamble nacional.

En síntesis, mediante este CD se concentran

5 años de trabajo y desarrollo de un proyecto

original, con el cual se busca fomentar la

creación y la difusión de la nueva música

chilena, tanto para los compositores como

para los guitarristas y bajistas eléctricos. Se

busca además generar una cercanía a una

audiencia masiva.  Planeta Minimal  se

conforma entonces en un atractivo espacio

creativo y de gran proyección.

Jorge Padilla A.

Artista Visual
Pontificia Universidad Católica de Chile

Eugenio Rengifo y Catalina Rengifo.2008.

Los Cuatro Huasos. Alma de la tradición y

del tiempo. Santiago: Editorial Catalonia:

SCD.

Sabemos lo mucho que le cuesta a Chile

llevarse bien con su memoria histórica, pero

intuyo que en pocas áreas se añora tanto el

ejercicio del registro como en nuestra música.

Una prensa muchas veces negligente, una

institu cionalidad cultura l que ha puesto a

nuestra canción por debajo de otras formas

creativas, y un sistema discográfico precario,

entre otras razones, hacen que cueste

muchísimo llevar una cuenta justa y rigurosa

de quiénes han animado nuestra música o de

cómo es que lo han hecho. La de Catalina y

Eugenio Rengifo es precisamente el tipo de

iniciativa que va marcando la huella de una

solución.

El interés por un grupo no tiene por qué ser

puramente biográfico. Se busca en este tipo

de investigaciones también claves sobre los

antecedentes y referentes que puedan explicar

la música que hoy se hace en nuestro país. El

libro Los Cuatro Huasos. Alma de la tradición

y del tiempo es hábil en ofrecer esas claves y

establecer relaciones. Incluso si se desconoce

el aporte musical de este conjunto en

específico, éste es un libro necesario por cómo

ilustra sobre las bases en las que se asentó

luego el canto “de huasos”, pero también la

incipiente industria de estrellas musicales en

el país. No es que Los Cuatro Huasos puedan

enmarcarse, necesariamente, en el esquema

pop hoy impuesto por los medios de

comunicación, pero sí alumbra los primeros

atisbos locales de fanaticada, de exposición

masiva,  de fama fuera  del propio control .

Un hacendado peruano llevó al grupo desde

Lima, donde ofrecían conciertos, a su gran

casa en las montañas. “El administrador de la

hacienda”, contó Jorge Bernales a la

publicación Desfile, del 7 de marzo de 1967.

‘Era un gringo que se entusiasmó tanto

con nosotros que decidió raptarnos :

quería que siguiéramos cantando toda

la noche para él solito. Cuando le hicimos

ver que teníamos que irnos, se puso

furioso y sacó revolver. <De aquí no

sale nadie>, vociferaba […]. Menos mal

que el whisky le había echado a perder

la puntería. Si no, capaz que nos hace

cantar tonadas a balazo limpio’ (p. 42).

Entre anécdotas como la anterior, el libro va

iluminando el sistema de trabajo musical para

los conjuntos de la época. Es elocuente, por

ejemplo, su relato sobre los rígidos roles de

género que en algún momento constriñeron la

interpretación de la tonada. Raquel Barros

recuerda el apor te del grupo como “una

recuperación del hombre cantando para la

entretención […]. Esto de que los hombres
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Tal como en esa fiesta de recepción en el fundo

Santa Ana de Quilicura, recorremos con este

libro salones de hotel y de casonas, bambalinas

de teatros desaparecidos y auditorios perdidos

de radio. Nuestra memoria de chilena curiosa

va agregando piezas visuales y cronológicas

de enorme valor, enriquecidas al final con una

de esas discografías detalladas y confiables

que tanto pero tanta utilidad nos significan a

quienes trabajamos con la información. Pero

no es éste sólo un libro de datos ni de orden

informativo, sino que se acomoda, mejor,

como una compilación de voces chilenas.

Voces familiares y cercanas, voces entendidas

y especializadas, voces de admiradores y voces

de testigos. Voces que merecerían estar más

presentes en nuestro debate cultural, y que

Catalina y Eugenio Rengifo han tenido la

sabiduría de buscar y exponer en toda su

riqueza y diversidad.

Tomemos, por ejemplo, cuánto puede

enseñarnos apenas una cita del académico

Manuel Dannemann:

‘En el caso de Los Cuatro Huasos, sin

duda podemos deci r que expresan

artísticamente un repertorio  que han

obtenido de diferentes instancias .

Algunas son familiares, otras fueron

tomadas de textos escritos, o de

informantes. Los Cuatro Huasos

entregan ese repertorio con una

determinada manera de expresión para

dirigirse a un público muy amplio, y esa

forma tenía que ser muy bien lograda,

de manera que cautivase a cualquier

auditorio y que no se quedase en

cuestiones de carácter local y reducido.

Surgió, entonces, esta búsqueda para

entregar a un gran público un repertorio

con un determinado estilo que pudiese

considerarse chileno, pero que, de algún

modo es el estilo de Los Cuatro Huasos’

(p.75).

Concluimos, entonces, que el estilo de este

libro, es coherente con el del grupo al que

rinde tributo; por su rigor, su afecto sincero

por nuestras raíces y su disposición a darlas

a conocer. Por sobre todo, son muchas voces

chilenas las que laten tanto en esas preciosas

tonadas tan difíciles de encontrar pero tan

fáciles de admirar, como en el análisis y relato

del que nos da cuenta este libro, engrosado

con una  detallada y bien explicada discografía

que se agradece en un país en que la norma

es dejar al patrimonio musical librado a la

suerte del olvido, el desorden y la confusión.

Marisol García

Dav id Ponce.  2008.  Prueba de Sonido.

Primeras historias del rock en Chile (1956-

1984) . Santia go: Edicio nes B Chile , S.A.

El destacado periodista David Ponce, que goza

de un bien ganado prestigio por sus artículos

d e  p ren sa  y  c om o  co -ed i to r  d e

musicapopular.cl, La enciclopedia de la música

chilena en Internet, plasma en este libro, que

supera largamente las 400 páginas, una historia

del rock hecho por artistas chilenos entre 1956

y 1984.

El trabajo está estructurado a la manera de un

diccionario enciclopédico pero que no obedece

a un orden alfabético, sino que se rige

cronológicamente. Contiene un “preámbulo”

y nueve capítulos donde va dando cuenta de

los hechos.

En el “Preámbulo o indicios” nos cuenta  como

la orquesta Huambaly, de origen jazzístico

pero liderando las bandas de música tropical

a mitad de la década de los 50, debe ponerse

atenta a los avances del rock and roll y para

no quedar marginada graba los primeros discos

de rock and roll  realizados en Chile, en 1956.

Luego se van sucediendo, de manera

cronológica los nueve capítulos que completan

la obra.

En el primero, que llama “Ancestros”, sitúa

al movimiento conocido como nueva ola,

partiendo desde fines de 1956 con William

Reb y los Rock Kings, Harry Shaw (sic) y los

Truenos para continuar con The Ramblers,

Peter Rock, Pat Henry y sus Diablos Azules,

Luis Dimas y sus Twisters, Red Juniors, Los

Rockers, Los Blue Splendor, Los Tigres y

Oscar Arriagada y los Dixon, abarcando parte

de los años 60 en su contenido fundamental.

El segundo capítulo se denomina “Coléricos”

y abarca el resto de los años 60, dedicado a

Los Mac’s, Los Jockers, Los Picapiedras, Los

Vidrios Quebrados, Beat 4,  Larks, Sacros,

Los Sonny’s, The Apparition, Hawks, Los

Masters, Los Sicodélicos, Gaffas, Escombros,

Los Amigos de María, Aguaturbia. Aquí se da

cuenta de la ópera-rock, del go-go y otras

novedades de la época.

Le sigue el cápitulo 3, “Patronos”, que consiste

en material alusivo a los Blops, Congreso, Los

Jaivas, Angel Parra, los festivales de Viña y

el productor Freddy Saint-Jean.

El exhaustivo libr o cont inúa con otros  6

capítulos que detallo:

4. “Si lvestres”: Kissing  Spell , Embrujo,

Congregación, Música de Jardín, Frutos del

País, Manduka, En Busca del tiempo Perdido,

Lamariposa, La Costanera, Combo Xingú,

Panal, Almandina, Sol de Chile, Santa y su

Gente.

5. “Periféricos”: Teyker’s, Yerba Seca, Influjo,

Arena Movediza, Tumulto, Turbamulta, Cristal,

Rocío, Millantún, Andrés, Ernesto y Alejaica,

Poozitunga, Sol de Medianoche, Armando

Rigueros.

6. “Mutantes”: Los Trapos, Miel, Santiago,

Florcita Motuda, Imagen de Ensueño,

Espejismo, Leña Húmeda, Krill, Hecho en

Chile, Banda Metro.

7.  “Transilvestres”: Lucho Beltrán y la Banda

Azul Flotante, Agua, Llaima, Viento del Sur,

Miguel Piñera y Fusión Latina,  Sol de

Medianoche.

8. “Metálicos”: Arrecife, Freed Back, Brain

Damage, Spectro, Turbo, Dorso, Chronos,

Panzer, Callejón Oscuro, Electroshock.

El último capítulo, 9, que cubre hasta 1984 y

la úl tima banda, aún en  ejercicio,

“Transeúntes”: Fusión, Lunallena, Quilín,

Amapola, Mantram, Cometa, Evolución, La

Banda del Gnomo, Bandhada, Ojo de Horus,

y Fulano.

El libro está basado en más de doscientas

entrevistas realizadas por David Ponce, entre

1999 y 2008,  a los protagonistas de la historia.

El autor aclara, en la introducción, que “los

documentos son escasos, la prensa dispersa y

la audición no siempre probable: de los casi

doscientos músicos o grupos revisados, menos

de la mitad grabó alguna clase de discos y

gran parte de esos registros está perdida o en
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calidad de rareza” (p.12). Por esta misma

razón, no todos los nombres que figuran a

partir de los años 70  resultan conocidos para

el lector común. La pregunta es ¿cual es la

importancia de incluir, en esta historia del

rock, a alguien que ni siquiera grabó un disco

o cuyo vago recuerdo de su fugaz paso por la

escena ya se ha evaporado, tal vez debido a

su escaso aporte?  Mirado desde otro ángulo,

esta misma situación nos permite tener una

oportunidad única para acceder al testimonio

de ciertos músicos que pasaron brevemente

por la escena del rock chileno y conocer algo

más de una historia que es bastante enredada,

que en muchos casos  no es necesariamente

rock, sino una fusión de elementos que mezclan

el rock and roll, la balada, el canto nuevo, la

música tropical, el pop y el folklore, si bien

es cierto que hacia mitad de los años 60

aparecen conjuntos que cantan solamente en

inglés, generalmente covers de los ídolos

históricos del rock and roll y de las bandas

inglesas que estaban tan de moda,

despreciando, por cierto,  a sus colegas de la

nueva ola por cantar en castellano. Como dice

Héctor Sepúlveda, de Los Vidrios Quebrados:

“En Chile predominaba la cultura

folklórica y eso nos hizo darnos cuenta

de que buscábamos otra cosa. El español

estaba muy asociado a música comercial,

a Nueva Ola, y lo que nos gustaba venía

de Inglaterra. Naturalmente salía así. No

teníamos un punto de referencia acá, ni

en los grupos ni en la televisión” (p. 83).

El estilo de escritura del autor es bastante

lejano a lo que se podría considerar un texto

académico. Escribe a la manera periodística,

lo que le permite mantener la frescura del

diálogo con sus interlocutores, sin censurar el

lenguaje original empleado por ellos, el cual

resulta bastante divertido de leer, aunque ciertas

expresiones “sin filtro” podrían molestar a los

lectores más refinados, como por ejemplo, las

de Eric Franklin, de Los Mac’s, sobre ciertos

trucos de grabación de su LP Go-Go / 22: “Si

ahora lo escuchas, vamos, te cagas de la risa.

Pero para ese tiempo estaba de puta madre”

(p. 71). Se refiere a un efecto inventado de

público. Agrega: “Llevamos a unas niñas al

estudio para que metieran ruido”, para dar la

sensación de una presentación con público.

Digamos de paso que ni el repertorio de Los

Mac’s es novedoso para 1966, año de la

grabación: se trata de covers que se remontan

incluso a Buddy Holly, Gene Vincent  y Chuck

Berry, de  finales de los años 50, ni tampoco

el “truco” de una grabación de público

participante, cosa ya antigua, escuchada en

las grabaciones de Gary U.S. Bonds,  y también

de Joey Dee y los Starliters, ídolos del twist,

que sí grababan con sonido de ambiente real

desde el Peppermint Lounge, en 1961. Un par

de años después, en Chile,  para las grabaciones

de “Cor azón de melón”  y “Si tuviera un

martillo” en los covers de Fresia Soto, se usó

una banda sonora que da la ilusión de público

real.

Pese a que ya estamos más que alertados de

errores graves, desde el mismo comienzo del

libro, su lectura va fluyendo de manera fácil

y atractiva, dejándonos llevar hacia adelante

pese a las muchas lucecitas rojas que se van

encendiendo.

La infor mación que entregan los artis tas

entrevistados por Ponce, tiene, por haber sido

ellos mismos los actores de la historia, un

valor especial. Sin embargo, no siempre la

mente recuerda fielmente los hechos. Algunos

informantes, particularmente los de  la primera

parte de la historia, que concierne a los años

50 y los tempranos 60, no parecen hacer una

entrega absolutamente  fidedigna. En algunos

casos, la mente, involuntariamente va

cambiando las cosas, las fechas, los lugares,

y es lo que ocurre aquí, más de alguna vez.
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Varios errores “históricos”, desgraciadamente,

ya están incorporados en libros anteriores, de

otros autores, y se van  repitiendo con cada

nuevo trabajo que aparece. Este no es

precisamente el que se dedique a corregirlos.

También hay confusiones conceptuales tanto

de algunos entrevistados, como también del

autor. Para verificar la fidelidad de un relato

hablado, éste debería ser siempre cotejado con

la documentación histórica, de prensa, de los

propios discos en este caso, práctica no usada

aquí como sistema. El problema es que este

mismo texto se va a transformar, en el futuro,

en un documento histórico y consultado como

tal. Reiterando que el libro entrega una amplia

información, que abarca, además, como ningún

otro anterior sobre el tema, un tiempo

cronológico tan amplio y que nos ofrece la

riqueza de la fuente humana original, hay

varias inexactitudes históricas, algunas de las

cuales, las más graves, voy a detallar, con el

único fin de que no sigan multiplicándose en

trabajos por venir, y para que no sirvan de una

mala base de consulta para las generaciones

posteriores.

1. En el preámbulo, “Indicios”, se presenta a

la orquesta Huambaly como anticipándose a

la era del rock en Chile, con sus dos rock and

rolls grabados en 1957 y 1958: “Huambaly

rock” y “El rock del mono”. Habría que agregar

un terce r item que no cons idera el libro,

“Valparaíso rock”. Huambaly era una orquesta

cuyos integrantes habían crecido haciendo jazz

y que por razones comerciales y por qué no,

de gusto pers onal derivarían a la música

tropical. Era, en esencia, una orquesta bailable,

que tocaba cha cha cha, merengue, merecumbé,

mambo, bolero, intercalando uno que otro

número de Glenn Miller o de otras Big Bands.

No resulta extraño entonces que, para ponerse

al día, agregaran, eventualmente, un par de

rocks a su repertorio, lo que de ninguna manera

la convierte en orquesta pionera del rock en

Chile. Es un hecho simplemente anecdótico y

que no está enlazado con nada de lo que ocurrió

después. A propósito, es interesante destacar

que fue la orquesta de Federico Ojeda la

primera en grabar rock and roll en Chile, y

fue justamente con un cover del gran éxito del

momento, Rock around the clock, al cual le

siguió  el “Rock de don Fede”, del propio

Federico Ojeda. También, un hecho

circunstancial que no significa para nada el

inicio del  rock and roll en nues tro país .

2. Entre los “ancestros”, figuran ligados a los

inicios de la nueva ola, William Reb y sus

Rock Kings y Harry Shaw (sic) y sus Truenos,

que habrían actuado, haciendo rock and roll

desde 1956.  Efectivamente, William Reb -el

periodista y actor Williams Rebolledo, más

recordado por sus intervenciones en el

programa radial Radiotanda- fue el auténtico

pionero del rock and roll en Chile actuando

profusamente en radio, con su conjunto Los

Rock Kings. Sin embargo, su carrera musical

sería breve y no alcanzaría a grabar disco

alguno. En 1958 ya había desaparecido de la

escena y todavía hay un gran vacío hasta lo

que se considera el inicio de la nueva ola. En

el libro se dice que participó en shows junto

a Los Cinco Latinos. Sin embargo, este notable

conjunto argentino debutó en Chile en 1959,

un año después de que William Reb había

dejado de cantar, por lo cual es imposible que

hayan estado en un mismo escenar io.

En cuanto a  Harry Show -y no “Shaw” como

se le llama en el libro- se afirma que nadie

conoció su verdadero nombre. La información

está aquí: Iván Fuentes Rojas. Si bien es cierto

que existen ciertos tes timonios de sus

actuaciones en Valparaíso a fines de los años

50, no llegaría a grabar sino recién en 1963,

cuando Odeon publica tres discos 45 cuya

temática principal es el twist y es en estas

grabaciones donde aparece acompañado por

sus Truenos, además de la orquesta de Luis

Barragán en una de ellas. La realidad histórica

es que Harry Show no fue una figura influyente

en Chile, ni como pionero del rock ni como

antecesor de la nueva ola.
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3. En la página 24, del capítulo “Ancestros”,

David Ponce, recogi endo el recuer do de

Agustín Fernández, sugiriendo que se está

hablando del primer disco de Elvis Presley en

Chile, se aventura a decir que Don Roy, como

director de RCA Victor, “sólo se atrevió a

editar a Presley  en el lado B de un single del

cantante melódico Perry Como, con la muy

inofensiva Magic moments en el lado A”.

Esta aseveración es totalmente errónea. Es

cierto que RCA chilena publicó, en noviembre

de 1956 un disco 45 single con “No seas cruel”

- Don’t Be Cruel, éxito mundial de Elvis

Presley, pero en su lado A que compartió el

disco con una canción de Perry Como, que

fue la que se puso en el lado B, pero que no

era “Momentos mágicos” sino “Algo invisible

me protege”/ Somebody Up There Likes Me,

disco 45 single RCA Victor que lleva el número

94-0082. Para entonces, RCA había publicado

varios discos de Presley, luego de su primera

presencia en Chile en un LP llamado Exitos y

Estrel las Norteamer icanas (CML-3006)

aparecido alrededor de Marzo de 1956, donde

figura la sensacional performance de Presley

de Good Rockin’ Tonight. Luego, antes de

junio estaba a la venta su primer 45 Extended

Play (CME-65) con cuatro canciones, entre

ellas su gran suces o “Hot el nostálgico”/

Heartbreak Hotel, y un par de discos 78,

antecediendo a un LP de 10” que apareció

poco después, ese mismo año. Con

respecto a  Magic Moments (Hal David-Burt

Bacharach), es una canción muy posterior,

que data de 1958 y que fue un gran éxito de

Perry Como, sin mediar canción alguna de

Presley que estuviese involucrada.

4. En la página 44, también del capítul o

“Ancestros”, refiriéndose a Peter Rock, el

autor del libro afirma que  “... en 1959 el

adolescente lanzó el single Nena no me importa

/ Algo pasó que son versiones para Baby I

Don’t Care y Something Happened, de Elvis

Presley y Paul Anka. Un rock and roll y una

balada romántica”.

La documentación histór ica, recogida en

informaciones de las revistas Ecran, Mi Vida

y Eva, testimonian que Peter Rock hizo su

primera grabación para RCA Victor a fines de

julio de 1960, la que incluye las canciones

aludidas. Radiomanía, en su número de agosto

de 1960, confirma este hecho, incluyendo a

toda página la publicidad del primer disco de

Peter Rock, presentándolo como “El rey de

los coléricos”. Si uno revis a, además,  la

discografía oficial del sello ABC-Paramount

-la casa discográfica de Anka en esa época-

verá que Something Happened fue recién

publicada por primera vez en los Estados

Unidos alrededor de marzo de 1960 y alcanza

su techo -Nº 41- en los charts de Billboard,

hacia junio de ese año. La versión de Peter

Rock, con la orquesta y coro de René Calderón

es copia fiel de la versión de Anka, que tiene

arreglos de Don Costa. Resulta difícil de creer

que se haya podido hacer un cover de un disco

todavía inexistente.

5. El libro, ordenadamente da cuenta de los

diversos integrantes de los conjuntos que

consulta, con los cambios habidos

cronológicamente. Es así que en la página 40,

siempr e en el capítul o “Ances tros”, con

respecto a Luis Dimas y sus Twisters, figuran

los integrantes de Los Twisters entre 1961-

1966, agregando a “otros integrantes”, entre

los cuales figuran Saúl San Martín, Panchito

Cabrera y Ar turo Ravello, entre otros.

Los nombrados jamás fueron integrantes de

Los Twisters. Sí, estuvieron en la primera

graba ción de Luis  Dimas, de 1961, cuyo

número fuerte era un cover del éxito de Chubby

Checker,  Let’s Twist Again. Sin embargo, el

maestro San Martín se involucra en el disco

como director  musical del sel lo Phi lips,

tocando el piano y dirigiendo el conjunto que

acompaña a Dimas y no como “un Twister”.
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El resto, son músicos de estudio, preferidos

por el sello que, equivocadamente, no tenía

confianza en los jovencitos que integraban

Los Twisters, quienes desde el segundo disco

de Dimas serán sus  acompañantes

permanentes.

6. En la página 55,  todavía del  capí tulo

“Ancest ros”, aparecen Los Rockets, mal

ubica dos en esa sección del libro ya que

pertenecen a una muy tardía nueva ola. Estos

músicos nacen bajo la influencia del shake y

la música surf, y tienen como modelos a The

Beach Boys y principalmente a The Shadows,

los notables músicos británicos que

acompañaban a Cliff Richard pero que tenían

su propia vena instrumental. El más grande

éxito de Los Rockets fue “Playa solitaria”,

una balada en el estilo de Sleep  walk  /

“Sonambulismo”, con una guitarra solística

de notables vibratos y glissandi. El libro dice:

“La conexión playera será consagrada con el

mayor éxito Rocket: el single Playa solitaria,

escrito para el grupo por el surfista y músico

neozelandés John Devlin (también autor de la

citada Romance) a su paso por Chile”.

Efectivamente, John Devlin era neozelandés

y fue un notable intérprete de rock and roll,

famosísimo en su país, a comienzos de los

años 60, por sus covers de las grandes figuras

norteamericanas. Posteriormente se estableció

en Australi a y mantuvo una conexión con

Inglaterra, desarrollando una gran actividad

como compositor y productor. Lonely Beach

fue grabado por The Charades para la RCA

Victor australiana en 1964, y fue ese el disco

que el productor Camilo Fernández le entregó

a Los Rockets, para hacer un cover

práctica mente textual. John Devlin nunca

estuvo en Chile, no le dedicó esa pieza a Los

Rockets y es muy probable que jamás se haya

enterado del cover que ellos hicieron.

7. En la página 109, refiriéndose al conjunto

Los amigos de María, mal ubicados en el

capítulo “Coléricos”, se refiere al contacto que

tuvieron con el cantante norteamericano Dean

Reed, a quien acompañaron en el disco “Somos

los revolucionarios”, en 1970. Afirma que lo

llamaban en su patria el “Elvis rojo”, por sus

simpatías con la izquierda. La verdad es que

ese apelativo a Reed es bastante reciente, luego

de su trágica muerte en 1986 en Alemania del

este. En 1970 no era una figura conocida en

su país. Un documental realizado hace poco

tiempo lleva por título  The Red Elvis, un

nombre inimaginable en la época en que Dean

Reed se reunió con Los amigos de María. En

esta misma página el autor del libro señala

que uno de los integrantes de este conjunto

era llamado “Oscar Chaquiri Segovia (batería),

bautizado por el bajista a raíz de su parecido

con el actor George Shakiris (sic) en la película

Zorba el griego, de 1964”.

Es necesario aclarar que George Chakiris -así

se escribe en realidad- nunca actuó  en la

película Zorba el griego, la cual  tuvo como

principales protagonistas a Anthony Quinn y

Alan Bates. Chakiris fue conocido por su rol

magistral en Amor sin barreras/ West Side

Story (1962) la película con música de Leonard

Bernstein que se ha convertido en uno de los

hitos en la historia del cine musical.

Para quienes vivimos esa época, nos

desconcierta que el concepto de “colérico” sea

atribuido a generaciones que ya estaban en

otro momento de la historia, como Los Rockets,

o Los amigos de María. El término “colérico”

fue aplicado, ya hacia fines de 1959 a los fans

de los pretty faces, Paul Anka, Neil Sedaka,

entre otros, y a los primeros nuevaoleros. De

hecho, como ya está dicho, el anuncio del

primer disco  de Peter Rock, publicado en

agosto de 1960 en la revista Radiomanía, lo

pres enta como “El rey de los coléricos”.

Llama la atención  la omisión de figuras

chilenas demasiado importantes de la década
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de los 60, entre ellas Danny Chilean y The

Carr Twins, figuras consulares de la nueva

ola. Así también nos extraña la ausencia de

Los Bric a Brac y del Clan 91.

La suma de errores que se han acumulado

prematuramente hacen que uno dude en seguir

avanzando en el libro, porque su texto deja de

dar confianza a quien conoce algo del tema,

ya sea por haber vivido la época o,

simplemente, por estar bien informado. Sin

embargo, si uno continúa adelante, apreciará

una serie de hechos desconocidos, reales o

mitificados, pero que son simpáticos de leer

y que contribuyen a enriquecer nuestro

conocimiento -si aceptamos dejarnos llevar

por una cierta complicidad frente a una

información no necesariamente fidedigna-

sobre el desarrollo del rock y sus mezclas con

otros estilos en la producción de conjuntos

chilenos que han estado activos en los años

70 y 80, algunos de los cuales siguen en la

escena. Pero, si realmente vamos a ser

implacables con los entrevistados de esta

historia, cuando leemos que uno de ellos dice:

Lo primero que me llamó la atención en

guitarra de rock fue Little Richard: Tutti Frutti

era lo máximo” (p. 85), simplemente no

podemos aceptarlo. Little Richard jamás tocó

la guitarra, y en la época en que grabó Tutti

Frutti la banda que lo acompañaba ni siquiera

tenía guitarra. Little Richard tocaba piano, y

su conjunto tenía 4 saxos, bajo eléctrico y

batería.

La galería de fotos que ocupa las últimas 28

páginas del libro constituye un gran aporte.

Presenta imágenes de gran valor histórico, de

excelente definición, muchas de ellas en color.

Lamentamos que también en esta sección se

reitere el error cronológico sobre el primer

disco de Peter Rock y que Harry Show

aparezca nuevamente como Harry “Shaw”.

La portada del libro, basada en la carátula del

disco de Angel Parra Canciones funcionales

(1969) da testimonio de las excepcionales

ideas del diseñador gráfico Vicente Larrea.

Su conexión con el mundo del rock de aquellos

años tiene que ver más que nada con la

“psicodelia” de fines de los 60.
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