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Con esta edición Nº 74 estamos cerrando un 2023 muy complicado 
para nuestro país, a la espera de lo que nos traiga el nuevo año. 

Mientras tanto, en el terreno musical, el año estuvo repleto de shows, 
tanto de artistas locales como internacionales, que en su gran mayoría 
tuvieron una excelente convocatoria de público. 

De Divididos a Kiss, de La Renga a los Chili Peppers, de Airbag a 
Roger Waters, de Fito Páez a los Snarky Puppy, de Catupecu a La 
Mississippi con Billy Gibbons, de David Lebón a Steve Vai, y la lista sigue 
y sigue, entre conciertos y festivales varios. 

 
Uno de los encargados de cerrar el año en el estadio Luna Park fue Rata 

Blanca. Y ya que nuestro amigo y ex colaborador de la revista, el luthier 
Pablo Lojo, estuvo asistiendo a Walter Giardino, le pedimos que nos hiciese 
un repaso de todo lo que este gran guitarrista usó sobre el escenario. 

 
También estuvimos presentes en lo que fueron los dos días de Argentina 

Guitar-Con, el evento realizado por el mes de octubre en el Golden Center de 
Parque Norte, donde los asistentes no sólo pudieron probar de todo en cada 
uno de los stands, sino que también asistieron a una serie de shows, clínicas 
y charlas con reconocidos artistas del rock local. 

 
Otro evento que llamó la atención, esta vez de los representantes de las 

frecuencias bajas, fue la edición 2023 del festival Solo Bajo Buenos Aires. 
 
En lo que se refiere a las entrevistas, compartimos una tarde con el 

talentoso Juan Salinas, quien además de portar un apellido por demás 
prestigioso y de tocarse todo, está realizando una carrera como solista 
presentando regularmente nuevos temas de su autoría, tanto en vivo 
como en las plataformas de streaming. 

 
En lo personal, no quería que terminásemos el año sin hablar con un 

amigo y compañero, quien además es uno de los referentes a nivel mun-
dial en el mundo del bajo eléctrico: el sr. Stuart Hamm. Stu sacó este año 
un nuevo álbum titulado “Hold Fast” (...algo así como agarrate fuerte), 
donde repasa distintos estilos, acompañado entre otros por el violero de 
Testament, Alex Skolnick. 

 
También, junto con nuestros acostumbrados informes sobre equipa-

miento musical, pudimos hacer lo que dimos en llamar “info-repo”, una 
mezcla de informe y entrevista, donde los mismos responsables de los 
productos, tanto nacionales como extranjeros, son los que nos explican 
cómo los desarrollaron. ¡Por demás interesante! 

 
Como siempre, todo acompañado por notas sobre ediciones de músi-

cos independientes, y por supuesto por nuestro tradicional Suple Técnico, 
apoyado como siempre por los videos de las columnas que nuestros cola-
boradores nos dejan en nuestro canal de YouTube. 

 
Todos los que hacemos Todo Guitarra y Bajo les queremos desear 

unas muy Felices Fiestas. Y no se olviden... ¡la música salva! 

Marcelo Roascio 
info@todoguitarraybajo.com.ar

www.youtube.com/todoguitarraybajo www.facebook.com/todoguitarrabajo www.instagram.com/todoguitarraybajo
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Como sabemos, en la Argentina de los 70s, la industria nacional 
presentaba una oferta amplia y muy variada en lo que se refiería a los 
instrumentos, equipos y accesorios musicales. Si bien en el rubro de 
los pedales de efecto existían varias opciones, una de las marcas que 
lideraba el mercado era Beatsound Electrónica.  

Su novedad para 1976 era el simulador de efectos de sinteti-
zador llamado “Síntesis 1060”. Según su publicidad, este pedal era... 
un reciente concepto en pedales de efectos, que posee una extraor-
dinaria flexibilidad operativa. Le ofrece el músico la posibilidad de 
crear un sinnúmero de nuevos y personales sonidos, llevando su 
instrumento electrónico a increíbles dimensiones sonoras. ¿Qué tal? 

En realidad, este pedal era muy similar a un Mu-Tron III, o sea 
un filtro pasa bajos y pasa altos, apto para guitarra, bajo y también 
teclados. Este tipo de efecto fue y sigue siendo muy usado por los 
bajistas que transitan los caminos del soul y el funk. 

El “Síntesis 1060” de Beatsound estaba construido dentro de 
una carcasa metálica de fundición ultra fuerte, con potenciómetros y 
switches de corredera para habilitar los distintos sonidos del pedal, 
se alimentaba directamente a 220V, y se presentaba en una valijita 
que habilitaba su traslado de forma segura. 

Lugox Music 
www.instagram.com/lugoxmusic 

https://bit.ly/42OmZ5J





Música

Lo que en un principio me enamoró del 
tango, fue que al escucharlo de chico, lo tenía 
presente como la música de Buenos Aires. 
Cuando comencé a tocar y a grabar, todas 
mis energías estaban en el rock sinfónico, 
especialmente en toda la corriente neoclásica 
que venía desde Los Beatles, derivando en 
Ritchie Blackmore, Deep Purple y Rainbow, 
Yngwie Malmsteen, etc. Años después de 
tener varios discos grabados en este estilo 
neoclásico, comencé a notar que el tango 
tenía muchísimas influencias clásicas de 
Niccolo Paganini, Antonio Vivaldi y muchos 
más. Las variaciones de temas como La 
Cumparsita parecen solos de Blackmore, 
cuando los tocás con una guitarra eléctrica. 
Todo esto me generaba ganas de estudiarlo, 
sacarlo y grabarlo. 

Así que simplemente puse manos a la 
obra en 1996, cuando grabé el disco homena-
je a Paganini, incluyendo una versión del 
tango “Sur” con un invitado de lujo, el bando-
neonista Miguel Nicosia, que en esos días 
tocaba el fueye en la orquesta de Susana 
Rinaldi. Después grabé con la bandoneonista 
Carla Pugliese. En ese momento fue que 
conocí la historia de cómo don Osvaldo 
Pugliese había estudiado con el histórico 
Vicente Scaramuza, que venía directamente 
de la escuela pianística de Franz Listz, que 
como se sabe, tiene una gran conexión con 
Paganini. Con eso me cerró el círculo de por-
qué encontré a Paganini en el tango, siendo 
Pugliese una gran infuencia para Astor 
Piazzolla. 

 
TEMA X TEMA 
Me gusta mucho orquestar mi música, 

llevarla para el lado sinfónico, y jugar con gra-
baciones al revés, como por ejemplo en 
“Milonga mística”, el tema que abre el disco. 

Es muy especial para mí, porque comienza 
con el acorde que usaron Los Beatles en “A 
Hard Day’s Night”. Ese tema fue el primer 
tema de rock que escuché, y su sola audición 
me enamoró instantáneamente de la música. 
Grabé la melodía con un slide, y pusimos las 
cintas al derecho y al revés, como hicieron 
Los Beatles en “Sgt. Pepper”, o en temas 
como “Tomorrow Never Knows” del álbum 
“Revolver”.  

“Al filo de la tormenta” es una obra bien 
tanguera, con influencias de Astor Piazzolla y 
Osvaldo Pugliese. Hay una tambura y una 
guitarra Strato limpia con una afinación abier-
ta. O sea, afiné la guitarra como la tambura, y 
las pusimos juntas. Eso, en combinación con 
el bandoneón centenario Doble A de 1924 de 
Jorge Donadío, que tiene una afinación más 
alta del 440. Entonces, esa variación de afina-
ción le da una color muy lindo y cálido, ya que 
la mayoría de los bandoneones de esos tiem-
pos tienen estas afinaciones un poco más 
altas. La nota de color, es que con este tema 
filmamos un video clip con la participación de 
los bailarines Rafael Luna y Selena Zini, que 
bailaron una hermosa coreografía creada por 
el propio Rafael. 

“La danza del bosque” es una canción 
que está inspirada en una historia que me 
contó mi pareja Pat Anderson, a quien le dedi-
co este disco. Es la historia de un momento 
mágico y de conexión con la naturaleza. Esa 
historia fue tan visual para mí, que los soni-
dos vinieron todos de una vez. Realmente 
estoy muy contento con el resultado. En 
“Ancestral”, el anteúltimo tema, hay muchos 
elementos de tango, que salen del riff que 
tiene un cromatismo muy onda Piazzolla, en 
una clara mezcla de tango y metal neoclásico.  

El álbum cierra con la versión 2023 de 
“Libertango”. Esta obra no podía faltar. En mi 
disco “Subotango 1” hay una versión cantada 
por el tenor Luis Barrios, y hay otra en otra 
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ADRIÁN SUBOTOVSKY 
Tangótica 
Black Dog Studio producción mía con Darío Schmunk. Así que 

me faltaba una versión instrumental. Acá par-
ticiparon Javier Retamozzo en los teclados, 
Luzian Mar en teclados también, y  la banda 
que grabé todo el disco: Sergio Mayorano en 
bajo. Daniel Acosta en batería. Gustavo 
Jawanske en teclados, y Jorge Donadio en 
bandoneón. 

 
HERRAMIENTAS 
Para grabar “Tangótica” usé un Marshall 

Plexi microfoneado de lejos y de cerca. Todo 
esto acompañado de una línea directa con 
emuladores, que también tenían la posiblili-
dad de configurar el microfoneo. De esta 
manera se logran muchísimos colores. Otra 
de las ventajas de trabajar así, es que en la 
mezcla podés poner los audios de cada 
micrófono por separado, y hacer un mix de 
todo ese sonido. 

Además de usar mi Strato hecha por el 
luthier Izquierdo, grabé algunas rítmicas con 
una Gibson Les Paul. Todo estuvo conectado 
con cables Kirlin a mi pedalboard Doble A que 
tiene un octavador, después la distorsión, el 
booster y un delay, todo de la marca Joyo. En 
el final de mi pedalboard tengo un MXR Micro 
Amp que actúa como pedal de volumen. Los 
equipos virtuales fueron entre Marshall y 
Mesa/Boogie. “Tangótica” fue grabado, mez-
clado y masterizado por Marcelo badiale en 
Black Dog Studio, que también se hizo cargo 
de la producción de este álbum. 

 
EDICIÓN 
Además de estar en las plataformas de 

streaming, la edición física de “Tangótica” se 
puede conseguir, contactándose con Black 
Dog Studio, o escribiendo a mi Instagram. 
También en las disquerías del palo. 

www.instagram.com/blackdogstudioarg 
www.instagram.com/adriansubotovsky 

www.youtube.com/@adriansubotovsky2417 
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Música

Soy el menor de tres hermanos músicos, 
y casi siempre sus bandas ensayaban en mi 
casa y dejaban sus instrumentos ahí. Entonces 
se me despertó la curiosidad, a tal punto que 
me acuerdo que nunca sabía qué instrumento 
elegir. Yo escribía poesías y me gustaba hacer 
canciones con lo que tuviera a mano. Así que 
mis viejos me regalaron un teclado Yamaha.  

Pasé por distintos roles en diferentes ban-
das, primero como baterista, después como 
cantante y guitarrista, pero también me llama-
ron para tocar los sintes en varios proyectos. 
Todo eso me sirvió para disfrutar, aprender y 
trabajar con la música desde diferentes pers-
pectivas, y así involucrarme en la producción 
musical, incluso también en el cine.  

 
ADAMO EN BANDA 
Este proyecto nació durante la cuarente-

na del 2020. Primero fue como una aventura 
musical solitaria que no sabía cuánto podía 
durar. Me acuerdo que le mostré los temas a 
Luli Bass y se re-copó. Lo primero que hici-
mos cuando se pudo, fue armar la banda para 
tocar en vivo. Empecé a pensar quién podría 
ser el baterista, hasta que un día ví a Seba 
Roascio por Instagram tocando un tema de 
Phil Collins en un Octapad y dije, es él. En el 
primer ensayo ya se sonaba todo... Y ahí dije 
ya fue, armemos un dream team. En la viola 
llamé a Martín Yubro, un viejo amigo del 
barrio, y a principios de este año se sumó 
Nicola Carrara para los sintes en vivo.  

El primer EP que sacamos había sido una 
suma de singles, así que yo sentía la necesidad 
de volver a la idea del álbum, en los que hay un 
concepto y una estética en común de principio 
a fin. Con respecto al nombre -“El origen del 
sueño- la explicación más terrenal es que todo 
lo que estuvo pasando durante la composición 
de este álbum me hizo acordar a mi adolescen-

cia, mis orígenes en la música. Sentí que era 
como volver a la fuente, haciendo canciones 
desde un teclado, encerrado en una habitación, 
y con esa atmósfera ochentera en el aire. 

 
VOLUMEN UNO 
En el 2022 había sacado “Adamo Vol. 1”. 

Fue muy loco, porque yo venía de tocar 
durante 14 años en la banda Proyecto 
Esencial, y siempre había fantaseado con la 
idea de sacar canciones que producía en casa 
sin muchas pretensiones. El primer single 
había sido “Cada amanecer”, y tuvo un mon-
tón de reproducciones y muchísimos comen-
tarios copados. Después saqué “Adicción” y 
pasó lo mismo. A continuación vinieron “Mis 
días sin vos” y “Luna en Escorpio”, y ahí nos 
empezaron a pedir que toquemos en vivo. La 
última en salir fue la balada de nuestro reper-
torio que se llama “Labios del mal”. Me pare-
ció interesante sumar al EP los temas en vivo 
de la Live Session. Me acuerdo que nos jun-
tamos por primera vez un día antes de la fil-
mación. Nunca habíamos tocado juntos. 
Como dije, hicimos un solo ensayo y salió 
increíble, fue mágico. Por eso sentí que había 
que editarlas, porque tuvieron una energía 
única que merecía quedar registrada.  

 
VOCES DE ILUSIÓN 
La mayoría de los temas de “El origen del 

sueño” están compuestos sobre bases rítmi-
cas de canciones que me encantaban cuando 
era chico. Por ejemplo, “Voces” salió de “Don 
́t Lose My Number” de Phil Collins, “La ilusión” 
arranca con un sample de “Need You Tonight” 
de INXS, “Herido” está compuesta sobre una 
base de “Everybody Wants To Rule The World” 
de Tears For Fears. Lo interesante es que cada 
canción tiene su propia identidad, su propio 
vuelo. No se parecen en nada a las homenaje-
adas, y eso fue lo mejor. Tenía casi veinte 
temas, y a medida que fue pasando el tiempo, 
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ADAMO 
El origen del sueño 
Indep. fuí separando las que más me representaban, 

hasta llegar a las siete que integran el disco. 
Todo fue encontrando un sentido que define al 
concepto del disco y nos une a nosotros como 
banda, porque es la música que amamos. 

Fue muy importante el proceso de com-
posición y preproducción que hicimos con 
Luli Bass. Eso ayudó a que luego grabar fuera 
muy fácil. Lo más zarpado creo que fue la 
sesión de grabación de baterías en Camarón 
Brujo Música, porque con Seba nos dimos el 
lujo de decir: “queremos la batería de Phil 
Collins”. ¡Y así fue! Trabajamos con Fava 
Lavelli de Drum Dr. Nos trajo una bata de siete 
cuerpos de tensión simple que se usa para un 
tributo a Genesis, y Seba la hizo sonar como 
los dioses. Después estuvo alucinante el 
aporte de Martín Yubro, al que le dije: “estu-
dialo a Steve Stevens, que en unos meses 
grabamos las violas (risas). Había una direc-
ción clara y todos estábamos enfocados. Por 
eso salió buenísimo.  

 
EDITANDO EN CINTA 
Cuando tuvimos los demos, nos moría-

mos de ganas de escucharlo en cassette, por 
el sonido, por la época. Además, el cassette fue 
el primer formato de música que yo consumí, 
así que todo tenía que ver con todo. Eso tam-
bién fue volver al origen. También me pareció 
una manera de escaparme un poco de lo digi-
tal. Está bueno dejar el teléfono por un rato, y 
salir a escuchar música en un formato que no 
te distraiga. Pero sobre todo, siento que el 
hecho de que “El origen del sueño” sea lanza-
do en cassette, termina de completar el con-
cepto del álbum. “El origen del sueño” está en 
todas las plataformas de streaming, pero el 
cassette se consigue sólo en los shows. 

 
 

https://spoti.fi/3uC3CQM 
https://www.instagram.com/jpadamo
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Música

Creo que lo que me llevó a hacer este 
nuevo disco “Tiempo de volver” es que toda-
vía tengo algo para contar, para decir, para dar, 
y mientras siga pasando eso, voy a seguir 
haciendo discos. No me gusta hacer un tema 
que quede suelto por ahí, y no tenga que ver 
con nada. Me gusta cuando los temas se 
conectan y tienen una relación. Los músicos y 
las bandas que admiro hacían discos. 

“Tiempo de volver" es el nombre del disco 
y también de uno de los cortes. Elegí ese nom-
bre para el disco, porque es un tema que me 
inspira a seguir adelante, a no bajar los bra-
zos, a estar de pie y a poner lo mejor a cada 
momento. La tapa del disco es un reloj que 
está todo roto, y simboliza que todo se detuvo 
en algún lugar del tiempo. Al costado hay un 
nene con una pelota que simboliza la infancia 
y los momentos felices. Al otro lado hay otro 
chico jugando, pero está bajo la máscara de la 
tragedia y comedia, que simboliza el amor por 
las cosas que nos corrompen y nos alejan de 
lo que realmente importa. Arriba hay un cere-
bro que está totalmente devastado y sangran-
do porque no puede más. Al lado está la inte-
ligencia artificial que abre paso a una nueva 
era. Y en el medio, una estrella que representa 
nuestros sueños y anhelos. 

 
ALGUNOS TEMAS 
De los temas incluídos en el disco tengo 

mis preferidos. “Tiempo de volver” es uno de 
ellos, no sólo por el significado de la letra, sino 
por el power con el que salió el tema. Es una 
canción con mucha polenta. “Tal vez hoy no 
quiera perder” tiene un buen mensaje, y me 
gustan mucho las violas y la voz. Hice cosas 
que nunca había hecho. 

“Moviendo la cabeza” es una parodia de 
esas llamadas molestas que uno recibe, en las 
que te ofrecen nuevos planes de telefonía celu-

lar o distintas tarjetas, y te dan miles de bene-
ficios. El estribillo termina diciendo: "...no 
entiendo esta canción, pero te veo a vos 
moviendo la cabeza como un gil”, haciendo 
alusión a que la gente escucha un ritmo pega-
dizo, mueve la cabeza, y lo baila y lo canta aun-
que le estén diciendo que son unos giles. 

Después está “La verdad”, una canción 
que está inspirada en mi niñez. Me acordé de 
cuando era chico, cuando lo importante era 
jugar y divertirse. Éstos son algunos de mis 
preferidos. Hay más, pero me gustaría que los 
descubran ustedes que están leyendo esta 
nota. En “Tiempo de volver” me alejé un poco 
de lo que es el blues. En este disco acordé 
otros estilos y cosas que tenía en la cabeza, y 
que quería desarrollar. Creo que me alejé más 
que nada en la parte armónica. El blues clásico 
son doce compases con I, IV y V dominantes, 
y en este disco no hay nada de eso. Pero en la 
parte expresiva, creo que siempre está. ¡El 
blues siempre va a estar en mí! 

Igual, también me gusta hacer este tipo de 
discos para esa gente que dice: “...este flaco 
sólo puede tocar blues”, o esas frases como: 
“...con tres acordes toca cualquiera”. Para mí 
es totalmente lo contrario. No cualquiera 
puede tocar con un acorde, y no todos pueden 
hacer música. La música es una sola. 

 
PRODUCCIÓN SONORA 
Antes de entrar al estudio hice una prepro-

ducción, en la cual quedaron armadas todas 
las maquetas de los temas. El disco lo graba-
mos en Larry Records, el estudio de Ariel 
Soroka. Íbamos grabando y reemplazando 
audios. Muchos de los instrumentos que esta-
ban en las maquetas quedaron definitivos. Una 
vez que tuvimos todas las tomas, hice una 
pequeña edición, empezamos con la mezcla y 
luego con el master, todo a cargo de Ariel. 

En estudio estoy usando una guitarra 
Morone Ayax con un S. Duncan 59 en el puen-
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MIGUEL SCHIAFFINO 
Tiempo de volver 
Indep. te y un Jazz en el mango. Uso el Amplitube 3, 

que se puede conseguir el sonido que tenés en 
la cabeza al instante. Lo que hago yo es grabar 
las violas sin efecto, directamente de línea. Si 
sale bien así ¡listo! Después trabajo el sonido, 
y el resto ya es parte de la mezcla.  

En vivo estoy usando dos guitarras 
Morone Ayax. Pedales: compresor Mask5 
Cluster, afinador Korg, overdrive Black Pony 
de Búfallo Audio, y analog delay X-Vive. De vez 
en cuando uso un wha Dunlop Cry Baby. Uso 
una fuente D'Amico, y todo está montado arri-
ba de una pedalboard Doble A de las más chi-
quitas. Ampli estoy usando el que venga. 

 
MÚSICA Y MÚSICOS 
Desde 2018, la banda está compuesta por 

Esteban Rodríguez en batería y Luciano 
D'Andrea en bajo y coros. Yo toco la viola y 
canto, y en algunos temas toco el piano.  

Los invitados en “Tiempo de volver” son 
Juan Pablo Rodríguez, batería en “Tiempo de 
Volver”; Ian Rivello, batería en “Despertar”; 
Marcelo Roascio, guitarra en “Sueños”; Julio 
Castelli, teclados en “Más de tí”; Raúl Posado 
Volpe, bajo en “Más de tí”; Walter Carril, bate-
ría en “Más de tí”; Gonzalo Ares, guitarras en 
“A cada momento”. 

En el 2021 saqué “El gran concierto”, que 
es una recopilación de un show en vivo que 
realizamos antes de la pandemia en el 
Auditorio Acatraz, y se editó como disco unos 
años después. La verdad que ése fue un gran 
show. Hubo muchos invitados ese día. Está 
todo filmado, y vivimos un gran momento esa 
noche. ¡Inolvidable! 

La mayoría del material se puede ver y 
escuchar en las distintas plataformas, y en los 
shows se pueden conseguir algunos de los 
discos en formato físico.  

 
 

Spotify https://bit.ly/47wc0jy 





14

CURSO INTEGRAL 
DEL GUITARRISTA

Si bien el tema de la enseñanza cambió mucho a partir tanto de YouTube como 
de las redes sociales, nada logró reemplazar al contacto con el profesor, ni tam-
poco al material escrito por quienes de verdad saben del tema. Celebramos de 
esta forma un nuevo lanzamiento didáctico.

ediciones

MMi tema con enseñanza surge en el 
Profesorado de Música del Conservatorio. 
Empecé explicando a compañeros y des-
pués, con la cursada de materias pedagógi-
cas, mi mirada cambió para siempre, 
comienza diciendo el guitarrista Tomás 
Marín. La docencia estuvo siempre en mí, y 
no hay nada que haga, que no lo esté expli-
cando al rato. 

Estudio música desde los quince años. 
Empecé como autodidacta con los libros de 
Ellisound allá por los 90s. Después cursé en 
el Conservatorio Manuel de Falla y en la 
Escuela de Música Contemporánea, donde 
tuve un gran maestro que es Juan Pollo 
Raffo, con quien estudié arreglos de manera 
particular. Así pude volcar mucho de la armo-
nía en mis proyectos tanto de chord melody 
como en las formaciones instrumentales. 

Fue él quien me recomendó con el exi-
mio guitarrista Francisco Rivero, y a él le 
debo lo que soy hoy en día. Rivero me decía 
siempre: “no estudies con alguien que no 
puede explicar lo que toca, o que no puede 
tocar lo que explica”. ¡Gran verdad! 
También tuve la suerte de tocar a lo largo de 
la costa Oeste de los Estados unidos, y de 
cursar en la GIM en California los estilos 
rock, blues y hard rock. Como músico de 
sesión y compositor trabajé para muchas 
cortinas de teatro. También tengo música 
editada para cortometrajes y radio. 

 
CURSO INTEGRAL 

La línea pedagógica que sigo actual-
mente promueve enseñar siempre que se 
pueda, ya que ésta es el motor para cambiar 
realidades en tiempo real. El estudio y la 
enseñanza son sin lugar a dudas, una herra-
mienta muy poderosa. El “Curso integral del 
guitarrista” nace de aprovechar al máximo 
el material que se aprende, a la vez de poder 
recircularlo en varios estilos que manejan 
estos recursos de manera similar. 

Esto da lugar a pensar, por ejemplo la 
escala Mayor desde el jazz, y poner este 
vocabulario en función de otros estilos. A su 
vez, la escala Mayor nos da acordes.

TOMÁS MARÍN



Ahí aproveché para dar conducción de 
voces a lo largo del mango, y nos da tam-
bién los modos. En resumen, todo lo que 
nos brinda la escala Mayor está explotado 
con mucho vocabulario, acordes, armonía 
diatónica, y armonía modal explicada de 
forma directa para componer, y los Modos 
usados para el blues swing. 

Los puntos más fuertes del libro son su 
manera de plasmar la música de manera 
directa. Todo lo que figura en su contenido 
está pensado pedagógicamente para el gui-
tarrista. Tiene la virtud de destrabar al estu-
diante que siente que toca siempre lo 
mismo, por lo versátil y la cantidad de voca-
bulario que contiene. 

A su vez, permite entender de manera 
directa la armonía modal, y componer con 
un acorde o con muchos, ya que tiene las 
técnicas de composición modal que escu-
chamos en nuestros predilectos. Al estar 
plantado sobre conceptos que son sencillos, 
como la escala Mayor Jónica, hace que se 

aproveche porque nos es familiar. Alguna 
vez la estudiamos, y ahora tenemos un 
mundo por delante de algo que habíamos 
dejado en el cajón de lo aprendido. 

 
MÚSICA Y MÁS MÚSICA 

Anteriormente había editado otros libros 
que tengo agotados, que son los de 
“Herramientas de Chord Melody” y 
“Herramientas de la Guitarra Swing”. En lo 
que es música grabada, en las plataformas 
subí recién “Sweet F.L.”, que es un disco con 
vocabulario de jazz swing y bebop. Ahora 
estoy subiendo “4º Elemento”, y en breve voy 
a subir “Classics”, que es mi primer disco en 
el estilo de chord melody. 

En cuanto a lo que es equipamiento, uso 
guitarras Morone con mics Diliberto, y 
muchos pedales nacionales (VztecFx, 
MazaFx, ArmaTuPedal), los que siempre van 
sobre una pedalboard Doble A. Soy endorser 
tanto de Morone, como de Doble A y de los 
amplis Dones. También de ArmaTuPedal, y 

de púas Skarbun y Acoustik Attack. Por otro 
lado uso la multiefectos Headrush Eleven, 
también con la pedalboard Doble A  

Mi material, hoy en día, lo manejo yo 
mismo por instagram y Mercado Libre, por-
que además de los libros, están las carpetas 
de Drive con videos y mucho material anexo. 
Por lo general, los libros vienen acompañados 
de charlas o clases en vivo, donde doy los tips 
para potenciar el material. Es algo que me 
gusta hacer. Le da un tinte diferente, y acom-
paña la idea pedagógica que sostengo. 

En este momento tengo ofertas para edi-
tarlo afuera, pero no estoy preparado para 
entregar el material y verlo como ajeno. 
Enseñarlo me acercó y acerca a mucha gente. 
Tengo alumnos de España, Chile, 
Madagascar, México, Colombia, y por 
supuesto de Argentina y Uruguay. No estoy 
listo aún para verlo como algo comercial. Es 
otro orgullo que quiero disfrutar enseñando. 

 
www.instagram.com/tomas_marin_jazz



EEn este último número del año quería 
hablarles de algo que vengo sosteniendo 
desde hace un tiempo, y es la herramienta de 
la estructura de la canción, para lograr que 
tenga mayores posibilidades de ser escuchada 
en las plataformas. 

Cada vez se hace más difícil separarse o 
diferenciarse del cardumen de canciones en 
tiendas digitales, y en este afán, nunca abun-
dan las herramientas o trucos, en este caso 
desde la estructuración de nuestra música. 

Intento en esta nota dejarles un especie de 
mapa a la hora de componer, que obviamente 
cada uno puede ir administrando de acuerdo al 
clima o estilo de la composición. 

La estructura de una canción tiende a 
seguir un formato específico que ha demostra-
do ser efectivo en términos de atractivo comer-
cial y aceptación por parte del público. Es 
importante tener en cuenta que, 
aunque hay ciertas convencio-
nes, la creatividad y la innova-
ción también desempeñan un 
papel crucial en el éxito de una 
canción. A continuación les dejo 
una descripción detallada de la 
estructura típica de una canción 
tipo rock o pop. 

 
INTRODUCCIÓN 

(8-16 COMPASES) 
La introducción es el primer 

contacto que tiene el oyente con 
la canción. Es crucial captar la 
atención desde el principio. Por lo general es 
instrumental, aunque a veces puede contener 
elementos de la melodía principal o establecer 
el tono y el estado de ánimo de la canción. 
Ejemplo, un riff característico como “Humo 
sobre el agua”, “Day Tripper”, “Symphony of 
destruction”, “Walk This Way”, “Enter 
Sandman”, y la lista es interminable... 

 
VERSO (16-32 COMPASES) 

Los versos son secciones narrativas de la 
canción, que establecen la historia o el mensa-
je. En general, se centran más en la letra y sue-
len tener una progresión musical más sutil 
para crear un contraste con secciones más 
intensas como el estribillo. El primer verso 
suele presentar la premisa de la canción. 

 
PRE-CORO (8 COMPASES) 

El pre-coro sirve como puente entre el 
verso y el estribillo. Aumenta la anticipación y 
la energía, preparando al oyente para el 
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momento culminante de la canción. Esta parte 
es la encargada de llevar al oyente a esa sen-
sación de que algo va a pasar (in crescendo). 

 
ESTRIBILLO (8-16 COMPASES) 
El estribillo es la parte más memorable y 

pegajosa de la canción. Aquí es donde se 
encuentra la idea principal o el mensaje cen-
tral. Melódicamente, tiende a ser más alto y 
más poderoso que otras secciones, y a menu-
do se repite varias veces a lo largo de la can-
ción. La simplicidad y la pegajosidad son clave 
en esta sección. En esta parte es donde todo 
explota. 

A modo de truco, diré que no tiene que tener 
demasiada carga de instrumentos para que pro-
voque esa sensación de estallido. A veces sim-
plemente hay que despojar la parte que precede 
al estribillo para obtener ese “punch”. 

VERSO 2 (16-32 COMPASES) 
El segundo verso suele expandir la historia 

o el mensaje establecido en el primer verso. 
Puede contener variaciones líricas o melódicas 
para evitar la monotonía y mantener el interés 
del oyente. Remarco la palabra “interés”. 
Nuestro cerebro siempre le presta atención a 
lo nuevo o fresco. Leves variaciones en lo tonal 
o rítmico lograrán este efecto de hacerle sentir 
al oyente que está escuchando algo distinto. 

 
PUENTE (8 COMPASES) 

El puente actúa como un quiebre en la 
estructura de la canción. Introduce nuevos ele-
mentos musicales o líricos, y crea una transi-
ción entre el verso/estribillo y la próxima sec-
ción importante. No se debe confundir puente 
con pre-coro. El puente es casi como otra can-
ción dentro de la canción. Debe mostrar la sen-
sación de esperanza en cuanto a letra o armo-
nía, y aportar una especie de “opción o salida“ 
al mensaje principal 

ESTRIBILLO 2 (8-16 COMPASES) 
Una repetición del estribillo, a menudo con 

variaciones sutiles para seguir manteniendo el 
interés, puede ser más potente que el primer 
estribillo, y aportar un sentimiento de creci-
miento en la canción. Tengamos en cuenta que 
éste es el último estribillo, así que debemos 
producir y componer esta parte como una des-
pedida, al mismo tiempo que afirmamos el 
concepto o la idea de la canción. 

 
OUTRO (4-8 COMPASES) 

La conclusión de la canción, puede ser 
una repetición de la introducción o una versión 
modificada de la misma. A veces, se desvane-
ce gradualmente para crear un efecto de salida 
suave, tipo fade out. 

 
           CONSIDERACIONES 

ADICIONALES 
PRODUCCIÓN La producción 

de una canción a menudo incluye 
elementos modernos y atractivos 
como sintetizadores, efectos de 
sonido llamativos y una mezcla 
pulida. 

DURACIÓN La duración de una 
canción rock/pop suele oscilar 
entre 3 y 4 minutos, siendo éste un 
tiempo óptimo para mantener la 
atención del oyente. 

LETRAS Las letras suelen ser 
directas y fáciles de recordar, con 
un enfoque en temas universales 

como el amor, diversión, política, etc. Esto 
estará muy ligado al estilo de música. 

FÓRMULA Es probable que algunos músi-
cos se sientan incómodos al usar fórmulas que 
encuadren la inspiración. Pero a la hora de 
hacernos un lugar en las plataformas digitales, 
toma validez. Siempre tendremos el escenario 
y los ensayos para divertirnos y dejar fluir la 
creatividad. 

 
En resumen, la estructura de una canción 

comercial sigue un formato reconocible pero 
que a la vez puede ser flexible. La clave del 
éxito radica en la combinación de elementos 
familiares, con toques únicos que destaquen y 
conecten con el público. 

Les deseo un gran fin de año, y un verano 
con playa y tragos refrescantes. Recuerden 
que estoy siempre disponible en Instagram 
para cualquier consulta. 

Oscar Irustia 
@oscarirustia 

ESTRUCTURA DE UNA CANCIÓN
Si bien es importante todo lo que hace al audio y a la producción de nuestros temas, 
el punto de partida tiene que ser la canción en sí misma. En el siguiente informe, el 
CEO de Pampa Records BA nos detalla un mapa en lo que es su composición.





18

La Escuela de Música Contemporánea no sólo ofrece las habituales carreras de 
Músico Profesional, de Producción Musical, y de Composición y Arreglos, sino 
que también integra a sus alumnos al mundo real, mediante la organización de 
charlas y espacios para performances en su propio lugar para multieventos.H

Los conciertos son presentaciones que tienen que hacer los alumnos como parte de 
la graduación. Se hacen dos conciertos a lo largo de la carrera, que generalmente se rea-
lizan en el final, cada uno con características diferentes. El primer concierto tiene que ser 
mínimo con un cuarteto, incluyendo a la persona que lo va a hacer, lo que serían tres per-
sonas y el líder de la banda, donde por lo menos la mitad de los integrantes  tienen que 
ser alumnos de la Escuela. La mitad de los cuatro temas que se piden en este concierto 
tienen que ser originales, mientras que los demás pueden ser versiones. En el segundo 
concierto de graduación tienen que ser cinco integrantes, la mitad alumnos de la Escuela, 
y tocan cinco canciones, dos o tres de las cuales tienen que sí o sí ser originales.

Hace ya unos diez años que Martín Ruvira viene trabajando en cruceros, 
donde además de tocar, trabaja como director musical. Hubo una muy buena con-
currencia, lo cual demostró el interés de los alumnos por este tipo de trabajos. La 
charla tuvo que ver con los temas a tener presente, cómo prepararse para las 
audiciones, cómo son los procesos de selección, cuáles son los diferentes forma-
tos de bandas que se requieren en los cruceros, y mucho más.

La peña forma parte de los eventos que la EMC realiza cada quince días, donde 
van rotando los formatos. Primero empezamos con las jam sessions, pero luego 
incluimos también otros formatos. Uno puede ser “EMCanciones”, que es un espa-
cio donde se presentan unos diez alumnos, y cada uno hace una canción original. 
También se hizo el mismo formato pero en dúo, donde se presentan dos canciones 
originales con arreglos de voces, acompañados por guitarra o piano. También se 
realizó la “Peña de música latinoamericana y folclórica”, comandada por Ignacio 
Abad. Como la Escuela no sólo tiene alumnos argentinos, sino también de otros paí-
ses de Latinoamérica, esta peña se nutre de primera mano con folclore de diversas 
latitudes del continente americano. 

De esta forma, básicamente la EMC realiza en el cuatrimestre dos jam sessions 
coordinadas por el Colo Arredondo, dos peñas que las coordina el profe Nacho 
Abad, y dos “EMCanciones” coordinadas por la profesora Candelaria Molina.

MÚSICA EN ACCIÓN

optan por continuar sus carreras en Berklee al 
terminar sus programas en la EMC. 

Además de integrar el Berklee Global 
Partner (BGP), que es un acuerdo educativo 
con Berklee College of Music de Boston 
(EE.UU.), la EMC cuenta también con acuerdos 
con la JMC de Australia y la EMMAT de 
Colombia. En el mes de septiembre de este año 
se firmó el acuerdo educativo con L’Aula de 
Música de Barcelona (España), que ya integra 
el grupo de instituciones educativas importan-
tes con las cuales la EMC tiene convenios.

Vitale, y en noviembre tuvimos la presencia de 
Lucho González y de Martín Ruvira, este último 
dando una charla sobre las oportunidades 
laborales de músicos en los cruceros. Todos 
estos eventos fueron a sala llena. A partir del 
acuerdo educativo que tiene la EMC con el 
Berklee College of Music, el cual permite a los 
estudiantes transferir sus materias aprobadas 
aquí para continuar sus estudios en Boston 
desde un nivel avanzado, acortando los tiem-
pos y costos de estudio de manera sensible, 
una buena cantidad de alumnos y alumnas 

Hemos continuado de manera muy exito-
sa y concurrida los ciclos de Jams, Peñas y 
Canciones que tienen lugar en el espacio 
Multieventos que posee la EMC, así como 
también las masterclass y clínicas, comienza 
diciendo Marcelo Braga Saralegui, director 
general de la Escuela de Música 
Contemporánea. También se dio una charla 
sobre Dolby Atmos, ya que la EMC es la pri-
mera en ofrecer cursos de este sistema con la 
certificación de Dolby Laboratories.  

En el mes de septiembre nos visitó Lito 



Asímismo y como novedad, a partir del 
mes de agosto finalizó la instalación del estudio 
de audio inmersivo Dolby Atmos, que es el pri-
mero en instituciones educativas de Argentina 
que ya ofrecen cursos de esta tecnología.  

Por último, ya se encuentra abierta la ins-
cripción para el próximo ciclo lectivo marzo 
‘24. Luego del éxito de la modalidad mixta de 
los últimos dos años, la EMC continúa las 
opciones de cursada presencial, y también 

online y mixta de todas las carreras. 
www.escuelademusica.org 

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

www.youtube.com/EMCArgentina 
5411 6441-1352 / info@escuelademusica.org 

La charla de Lito Vitale se tituló “La música no es algo escrito en una hoja de papel”. Fue a 
sala llena, y estuvo unas dos horas con los estudiantes en el espacio multieventos de la EMC. 
Habló sobre sus inicios, su relación con el estudio de la música, habló de sus padres, también de 
la agrupación M.I.A., y de todas sus experiencias junto a una gran variedad de músicos. En el final 
de su charla, dedicó gran parte del tiempo a responder preguntas de los alumnos asistentes.

Lucho Gonzáles, reconocido guitarrista y compositor, habló 
en su charla sobre sus inicios en la música, sobre su experiencia 
durante siete años junto a la cantautora peruana Chabuca Granda, 
también con el trío de Lito Vitale, y ya de lleno en el plano de la 
docencia, sobre cuestiones armónicas y de sustituciones.
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¿Querías probar de primera mano tal o 
cual guitarra, ampli, pickup o pedal de efec-
to? ¿Pretendías ver de cerca y charlar con 
algunos de los más representativos músicos 
del país? ¿Te interesaba asistir a charlas y 
clínicas, o ver un show de alguna gran banda 
o solista? Todo esto y más sucedió a lo largo 
de los dos días que duró la edición 2023 de 
Argentina Guitar-Con, la convención nacio-
nal de productos dedicados a la guitarra y el 
bajo, que tuvo lugar en el Golden Center de 
Parque Norte, en CABA. 

 
Medio centenar de stands fueron los que 

ocuparon un salón central de unos 3200 m2. 
Los shows centrales tuvieron lugar en el gran 
escenario de Doble A Pedalboards, con exce-
lente sonido e iluminación. Las charlas y clí-
nicas se hicieron en dos auditorios habilita-
dos para tal fin. O sea que junto con la posi-
bilidad de ver y de probar de todo, los visitan-
tes tuvieron a lo largo de dos días, un sinnú-
mero de actividades para presenciar. 

Los shows en el escenario Doble A fueron 
protagonizados por Luis Salinas, Asspera, 
Miguel “Botafogo” Vilanova, Alejo León & 
Joana Gieco, CTM Claudio “Tano” Marciello, 
Roascio RCM, Morgan, Gauchos of the 
Pampas, La Cumparsita Rock, Escorpia, y 
Rock con Códigos. 

Las charlas y clínicas estuvieron a cargo 
de artistas como el “Tano” Marciello, Ricardo 
Tapia, Luis Salinas, Miguel “Botafogo” 
Vilanova, Alejandra Mesliuk, Tomás Marín, 
Juani Saullo, Agustín Bragoni, Alejo León, 
Tincho Dichiera, Juan Ordoñez, Mauro 
Ramos, Martín Biemmi , Galasso Luthier, 
Morone Guitars, Singletone. Alejandro 
Fourcade (Argie), y Pablo Martín (Cube). 

 
Nahuel Arguiz, quien junto a un equipo 

de gente se encargó de pensar y organizar 
este evento, nos cuenta lo siguiente: “El pri-
mer objetivo que nos propusimos con esta 
edición de Argentina Guitar-Con, fue que 
tanto el público como los expositores se fue-
sen contentos. Y la verdad que eso estuvo 
recontra cumplido. Obviamente que siempre 
hay cosas para corregir, pero todo lo que

evento

A finales del mes de octubre y con gran éxito en lo que se refiere a la asistencia de 
público, se realizó la segunda edición de esta expo, que no sólo reunió a un gran 
número de fabricantes de equipamiento de industria nacional, sino que también 
presentó shows y clínicas a cargo de destacados músicos de la escena nacional.

ARGENTINA GUITAR-CON



21

estuvo planeado salió como era de esperarse. 
Todos los comentarios que recibimos fueron 
muy positivos. 

Hablando específicamente de los exposi-
tores, todos estuvieron más que satisfechos 
con el hecho de que respetamos la consigna 
que propusimos desde un comienzo, que fue 
la de exponer sólo equipamiento de industria 
nacional. Además, pasaron por el evento una 
gran cantidad de artistas, ya sea en los esce-
narios tocando o dando clínicas y charlas, o 
sólo como simples visitantes. Este último fue 
el caso de gente como Diego Mizrahi, Tery 
Langer, Willy Quiroga, Panza (Babasónicos), 
Adrián Subotovsky, Alambre González, 
Marcelo y Luciano Pérez Schneider (Presto 
Vivace), Juan Ábalos (Ciro y los Persas), 
Andy Ramos, “Conejo” Jolivet (Dulces 16), 
Machy Madco, Miguel Sigales, Vanesa 
Morano, Leonardo Esjaita, Jesús Amaya, 
Yuyo Gonzalo, Javi Viñas, y Chowy 
Fernández entre tantos otros. También hubo 
muchos fabricantes que vinieron a recorrer la 
expo, y que ya están confirmando su partici-
pación para el evento del año próximo. 

Con respecto a la cantidad de gente que 
visitó durante los dos días Argentina Guitar-
Con, si bien le calculamos una aproximado 
de unas 5000 personas, lamentablemente no 
podemos dar mayores precisiones. La cosa 
fue que además de la gente que compró su 
entrada, hubo muchísimos invitados entre 
músicos, fabricantes, técnicos y gente de 
prensa. Y es por esta razón que fue imposi-
ble contabilizar con exactitud la cantidad de 
gente que vino a la expo. 

Lo que sí, hubo 55 expositores entre 
fabriicantes de instrumentos, de equipos, de 
pedales de efecto y de accesorios, junto con 
otros como el Conservatorio Piazzolla, la 
Escuela de Música de San Martín, AES, y la 
feria de vinilios. Asímismo contamos con 
gente haciendo cosplay, con atuendos de 
Star Wars y otros más, con los que el público 
pudo sacarse fotos. Y si bien esta gente 
cobró por su presencia en la expo, todo lo 
recaudado fue para juguetes que se donaron 
luego a distintos hospitales”. 

 
Es así como a la luz de lo realizado, ya se 

está planeando lo que será Argentina Guitar-
Con versión 2024. ¡Todos atentos a las nove-
dades! 

 
www.instagram.com/argentina.guitarcon 

Facebook: Argentina Guitar-con 
argentinaguitarcon.com.ar
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LLa edición 2023 del “Solo Bajo Bs. As” 
tuvo lugar el 11 de noviembre en el bello 
teatro Actor’s Studio del barrio de Almagro. 

Abrió la partida el joven y talentoso 
Joaquín Fridman, quien normalmente desa-
rrolla una carrera de bajista solista con su 
proyecto de exploración de música popular 
argentina, y también con su banda El menti-
roso de la montaña. Justamente, su set 
estuvo integrado por repertorio de estos 
dos proyectos. Armado con su bajo de seis 
cuerdas, su voz y una pedalera de efectos, 
fue desgranando temas, entre los cuales se 
destacó su versión de “Desarma y sangra” 
de Charly García. Dueño de una bella voz y 
de una técnica superlativa, nos regaló un set 
intimista y cálido, donde logró convertir al 
Actor’s Studio en el living de su casa.  

 
Después fue el turno de Julián Brunde, 

actual bajista de las bandas Kuri y Lascavx. 
Presentó un set integrado por material pro-
pio, tanto solista como de estas dos bandas, 
con una base con pistas y el tocando su bajo 
de cinco cuerdas. Un excelente bajista que 
domina a la perfección las técnicas de tap-
ping, slap y dedos, tiene un estilo claramen-
te ubicado dentro del rock progresivo o neo 
progresivo, como lo llaman ahora. También 
brindó una pequeña clínica, explicando téc-
nicas y sonidos utilizados en cada uno de 
los temas. Asímismo aludió a cuestiones de 
composición, que hicieron aún más intere-
sante su presentación. 

 
El cierre estuvo a cargo del anfitrión 

Héctor Pegullo, quien presentó su actual 
proyecto de dúo de bajos junto al ya recono-
cido Roberto Moreno. Estos dos veteranos 
del instrumento mostraron una novedosa 
combinación de bajo de seis cuerdas 
(Pegullo) y bajo fretless (Moreno). Nos 
deleitaron con un variado repertorio que 
incluyó música latina (“Siembra y maíz” de 
Bucky Arcella), tango (“Adiós Nonino” de 
Astor Piazzolla con arreglo también de 
Arcella), funk (“Just the two of us” de Bill 
Withers), folklore (destacando la chacarera 
“Como la vida misma” de Pegullo) y bossa 
nova (“Amanda” de Roberto Moreno). 

Pistas como apoyo para algunos temas 
,y otros sólo con los dos bajos. Un sonido 
impecable, y la sensación de estar más allá 
de la técnica y el virtuosismo. Los tipos 
tocan y la pasan bárbaro, y eso se transmite 
al público que cerró cada interpretación con 
efusivos aplausos. 

También estuvieron como siempre los 
sorteos de las marcas y empresas que apo-
yan y acompañan el festival. Así el público 
pudo llevarse cuerdas de Martin Blust, 
correas de Goldtop, horas de grabación de 
MJ espacio, y la vedette de la noche: una 
calibración gratis de Morone Custom 
Guitars. 

La organización a cargo de Roberto 
Fernández y Héctor Pegullo en nombre de 
HPproducciones fue impecable. El festival 
se desarrolló con puntualidad, el público 
estuvo cómodo y contento, y el lugar es 
bello y cálido.  

Excelente esta nueva edición del festival 
de bajistas, único en Latinoamérica, que 
cumplió con la premisa de presentar a los 
más experimentados junto a las nuevas 
generaciones, todo en un altísimo nivel. 

Claudio Rodríguez 
@festivalsolobajo  

www.facebook.com/H.P.producciones

evento

La propuesta que nació allá por el año 2007, con el fin de reunir a los bajistas 
en un evento anual, presentó recientemente su edición número doce. El siguien-
te informe detalla todo lo que sucedió en este nuevo Solo Bajo Bs. As.

SOLO BAJO BS.AS.
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Curly se formó en marzo del ‘88 y debuta-
mos en abril de ese año. Estábamos Gustavo 
Santangelo en batería, Fabi Santángelo en gui-
tarra, yo en bajo, y el “Tufo” cantaba. Hicimos 
tres shows, despues de los cuales entró 
Sergio Tizón en lugar de “Tufo”. Con Sergio 
estuvimos cinco años. Después dejó la banda, 
y lo reemplazó Sebastian Italiano "El Tano", 
hasta que paramos en el ‘98 

 
BUSCANDO ROCK ‘N ROLL 

El primer disco fue "Buscando al Dr. 
Howard". Lo grabamos en Panda, con la pro-
duccion artística de Fabián Prado (Memphis) y 
Dani Castro (Los Guarros). Este disco lo grabó 
Sergio Tizón. El segundo fue “No soy de 
comer torta”, y lo grabó “El Tano”. Estábamos 
más maduros musicalmente, así que lo produ-
jimos íntegramente nosotros. Prueba y error, 
junto con discusiones de cómo hacerlo. Fue 
durisimo pero muy divertido. Haciéndolo cre-
cimos como músicos. En este disco tocó la 
armónica Luis Robinson en varios temas. Se 
la mezclamos nosotros y casi nos mata. La 
verdad que no teníamos idea de cómo hacerlo 
(risas). ¡Un tipazo Luis!  

En lo que era la composición, normal-
mente alguno traía un riff, un base de bajo o 

un ritmo de batería y zapabamos arriba. 
Pocas canciones son íntegramente de uno 
solo de nosotros. 

 
VUELTA A CASA 

Vivo en España y tenía unas vacaciones. 
Llamé a Gustavo y a Sergio, y enseguida se 
dieron las ganas de tocar. Fabi, que también 
vive en España no pudo venir, y lo reemplazó 
muy bien Marcelo Viera en guitarra. Mi idea 
era hacer un solo show para los amigos, 
pero la cosa se fue agrandando. Así que ter-
minamos haciendo tres shows, que estuvie-
ron muy buenos. ¡La química sigue intacta! 
Mucho rock and roll caliente y adrenalina. 
Seguramente que en otro de mis viajes lo 
volvamos a repetir. 

Como dije, estos shows los hicimos 
Gustavo Santángelo en batería Marcelo Viera 
en guitarra, Sergio Tizón en voz, Cecilia 
Wicca en coros, y yo en el bajo. 

 
LAS CUATRO CUERDAS 

Son muchos los bajistas que marcaron 
mi forma de tocar. Me gusta mucho Tom 
Hamilton de Aerosmith, Flea, el peso de Cliff 
Williams de AC/DC, y por supuesto Diego 
Arnedo. También Gaby Ruiz Díaz de 

Catupecu, que a pesar de que era más chico 
que yo, me enseñó un montón. 

Después de que paramos con Curly en el 
‘98, anduve probando varias cosas, pero 
estaba quemado. Dejé de tocar tres años. 
Más tarde, en un intento por ser el bajista de 
Insectos, me salió de ir a España, y largué 
todo. Al mismo tiempo, Fabi (Santángelo) 
también se mudaba a España, y cayó en una 
ciudad que se llama Benidorm, en el 
Mediterráneo, donde hay más bares y hote-
les que personas. Mucha música en vivo de 
todo tipo. Él me llamó para que fuese a tocar 
ahí con él. Así que desde el 2008 que vivo de 
la música, tocando covers en los bares y 
hoteles, o dónde nos llamen. 

También tenemos con Fabi un tributo a 
AC/DC que se llama The Jack, con el que 
giramos por Inglaterra, Escocia, Francia, 
España y Rusia. Además, en 2022 entré en 
una banda que se llama B.O.W. (Brotherhood 
of Wolves), que tenía dos discos hasta ese 
momento. Entré para hacer unos shows y 
grabé algunas canciones para el tercer disco. 
También hice con ellos los videos de “Hear 
me” y “Adrenaline”, tocamos en el Iberia 
Festival junto a Loquillo y M-Clan. La verdad 
que no puedo quejarme.

Esta banda de hard rock surgió allá por los 90s, llegando a editar dos álbumes. Luego de 
35 años, Curly volvió brevemente a los escenarios, integrando a su formación al guita-
rrista Marcelo Viera, conocido por realizar tributos tanto a Van Halen como a Mötley 
Crüe. En la entrevista, el bajista Ale Stabile nos cuenta todos los detalles.

CURLY BUSCANDO EL ROCK
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CREER EN LOS SONIDOS

su sonido. Y después del show lo fuimos a 
ver y me regaló una púa. Para mí fue como 
una especie de bautismo. 

Como dije, a partir de los 11, 12 años, 
me fui metiendo cada vez más en los shows 
de mi viejo, primero como invitado y 
después como parte de su banda. A los 15 
fue la primera vez que tocamos a duo acá en 
Buenos Aires, y también fue la primera vez 
que grabé, que fue en el disco tributo a Paco 
De Lucía “Entre 20 aguas”, en un tema que 
se llama “Paco”. Es un disco donde están 
Chick Corea, Ivan Lins, Chucho Valdés, y 
Raimundo Amador, entre otros. 

También, a los 15 dejé el colegio. Nunca 
terminé el secundario porque ya estaba de 
viaje, me había quedado libre, y tanto mi 
viejo como mi vieja vieron que yo estaba 
muy decidido en querer hacer eso, que era 
dedicarme a la música. 

EN LA RUTA 
Si bien yo arranqué con la eléctrica, mi 

viejo era el que me decía que también tenía 
que tocar la guitarra española. Cuando me 
veía tocarla, le gustaba mi sonido, y no por 
nada, aquella primera grabación en “Paco” 
fue con la española. Para mí, es como creer 
en los distintos sonidos que tiene cada gui-
tarra. La eléctrica no es lo mismo que la 
Godin, la Godin no es lo mismo que la 
española, una guitarra jazzera no es lo 
mismo que una más rockera... Me gusta esa 
versatilidad, porque cada guitarra te lleva a 
un lugar distinto. 

Actualmente, como que estoy más con 
lo eléctrico, más funk o soul o blues. 
Entonces, capaz que me quedo con una sola 
guitarra durante todo un show. También, 
porque a veces es difícil encontrar un lugar 
en donde la española suene bien. En cambio

Siendo el hijo de Luis Salinas, Juan se crió en un ambiente donde el arte era 
algo cotidiano. Yendo de la percusión a la guitarra y también al bajo, confiesa 
en esta entrevista que su destino fue siempre estar dentro de la música. En la 
actualidad se encuentra presentando sus temas, haciendo shows como solista 
y también dentro de la agrupación de su padre.

CCon mi viejo, empecé primero a viajar 
con él tocando percusión, de los 6 a los 11 
años. Pero mucho antes, a los 4, fue que me 
subí a cantar con él por primera vez en una 
gira por Villa Gesell. Y fue a los 11 cuando 
empecé con la guitarra, que creo que fue 
cuando nos fuimos de gira por España. Lo 
curioso fue que la primera vez que toqué la 
viola con él, fue en el mismo lugar donde 7 
años antes me había subido a cantar, que 
fue en Gesell. Me acuerdo que hicimos 
“Isn’t She Lovely”, el tema de Stevie 
Wonder, con la eléctrica de mi viejo. Ahí 
empezó mi pasión por la guitarra. 

 
GOLPE A GOLPE 

Pero la cosa había surgido antes, 
después de ver shows de B.B. King y de Jeff 
Beck. Lo de Beck fue en el 2010 en el Luna 
Park. Me impactó todo, su forma de tocar, 

JUAN SALINAS
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con mi viejo, puedo tocar la eléctrica, la 
española o incluso el bajo. Yo, con tal de 
estar dentro de la música y disfrutar de eso, 
me prendo en el instrumento que sea. 

Desde un comienzo empecé a tocar con 
dedos, sin púa. Para mí fue como natural, al 
verlo a mi viejo tocar la guitarra de ese 
modo, con esa técnica. De entrada empecé 
con el pulgar, y después con el tiempo fue 
que le fui agregando toda la mano. Es más 
¡no sé tocar con púa! Me dan una púa y toco 
todo para abajo (risas). A veces, con cosas 
más funkeras, es que junto el pulgar y el 
índice, y toco como si tuviese una púa. Pero 
en general uso todos los dedos. Me gusta la 
sensación de sentir la pulsación del instru-
mentos en los dedos. Por eso me cuesta 
con la púa, porque siento que no estoy en 
contacto con las cuerdas. No es tan directo 
como con los dedos. 

 
CICLO ESTELAR 

“Y la historia continúa” lo grabé en el 
2018 y salió al año siguiente, a principios del 
2019. Lo grabé a los 18 años, con mi viejo en 
el bajo, con Javier Lozano en teclados, y 
Martín Ibarburu en batería. Fue como hacer 
un disco en familia. Lo grabamos en el estu-
dio que le habían armado a Ricardo Fort. El 
disco no fue tan analizado, fue decir: vamos 
a grabar temas. Por eso terminó siendo un 

álbum doble de 20 temas. La mayoría eran de 
mi viejo, temas que ya veníamos tocando en 
vivo, junto con algunos covers. Igual, cada 
tema es distinto y tiene algo diferente. Creo 
que “Y la historia continúa” marca una etapa. 

Todo el disco lo grabé con la Fender 
Strato y mi ampli Deluxe DeVille, que es el 
que sigo usando en vivo. En los temas más 
folclóricos uso la española de mi viejo, y para 
otros como “No está” uso una Taylor. Mi 
viejo, en el tema “Avión” que está como invi-
tado, grabó con una Ibanez George Benson.  

En las nuevas grabaciones que voy 
haciendo ahora, como tengo otras guitarras, 
estoy incursionando más en lo que son los 
audios de cada una. Cual define más, cuál es 
mejor para grabar, cuál es mejor para base, 
cuál es mejor para el solo, etc.  

 
UN DÍA EN LA VIDA 

El año pasado empecé a sacar singles. 
Primero fueron “Si te fuiste así” y “Mejor me 
quedo”, y ahora saqué “Manipular”. En real-
idad es como si fuera un EP, pero lo voy 
sacando de a un tema, más que nada por 
cómo la gente viene escuchando música. 
Por eso prefiero sacar un tema, ver de hac-
erle un video, después sacar otro, y así...  

Y si buscan en YouTube, van a ver una 
versión en vivo de “Si te fuiste así”, donde 
empiezo solo con la guitarra, acompañado 

por un loop. Había sido la primera vez que 
hacía mis temas, y ese lo tenía pensado para 
grabarlo así, solo con la guitarra. Pero en la 
prueba de sonido, cuano lo empecé a loo-
pear, el batero Sebastián Peyceré me hace 
una base. Y ahí me dije que el tema tenía 
que ir con batería. 

Así que en el show empiezo solo con el 
loop, y después se va incorporando toda la 
banda. Entonces cuando lo grabé definitiva-
mente, lo grabamos con banda, con Sebas 
en batería, con Patán Vidal en teclados, y yo 
tocando el bajo y la guitarra. 

En el estudio de Lito Vitale grabé cuatro 
temas. Ya saqué tres, y el próximo es “Si 
podré volar”. Ahora estoy grabando tres 
más en otro estudio, siempre en la onda 
funk/soul. Cuando uno graba, se pone en un 
plan más minimalista, como diciendo: éste 
es el tema. De ahí, en vivo es cuando el tema 
crece. En la grabación te ocupás del audio, 
de meter más guitarras... 

Igual, para mí, el desafío más grande es 
lo de cantar. Cómo metés la voz, que se 
entienda la letra, cómo te expresás, los 
fraseos, la afinación, todo eso. La guitarra 
como que ya fluye. Podés tocar mejor o 
peor, pero al menos no tenés que calentar 
tanto los dedos, cómo sí me pasa con la 
garganta. Me gusta darle a cada tema la 
atención que merece. 
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AQUÍ Y AHORA 
Como conté, yo cantaba de muy chico. Pero cuando empecé con 

la guitarra, como que ese canal se me cerró. Todo lo canalizaba a 
través de la guitarra, en tratar de cantar con la guitarra. Pero lo de 
volver a usar mi voz surgió en la pandemia. Como estaba solo, hice 
una transmisión por Instagram donde me puse a tocar temas yo solo. 
Pero en un momento me quedé sin temas y dije: ...bueno, canto algo. 
De golpe me gustó eso de acompañarme y cantar. Al principio mucho 
que no me animaba, porque me sentía inseguro con la voz. Entonces 
fui con una vecina, la cantante de folclore Chiqui Ledesma, que me 
empezó a dar clases, más que nada para que yo me sintiese más 
seguro. Ahí me empecé a animar, y me sirvieron mucho esas transmi-
siones que hacía por Instagram. Mi meta era todos los domingos, 
aprenderme algún tema nuevo para cantar y acompañarme. 

A partir de eso, a partir de empezar a conocer mi voz y a disfrutar 
de cantar, fue que también me puse a pensar qué podía componer. Me 
dejé llevar y me encanta. Creo que todos deberíamos cantar. También, 
es muy distinto escucharse cuando uno graba a cuando uno canta en 
vivo. No te escuchás igual a como te escucha el otro. Para mí, es un 
poco más difícil el cantar que el tocar. Siempre trato de cantar con el 
mismo sentimiento que le pongo cuando toco la guitarra. Y por ahí, 
hay veces que cuando canto, me preocupo más por afinar que por 
transmitir. Yo me siento un guitarrista/músico que canta, no un can-
tante. Me cuesta eso de calentar la voz antes de un show, y es una 
cosa muy importante. Lo de cantar es todo un mundo distinto que el 
de tocar la guitarra, al menos para mí. 

 
STRATO BLUES 

Usé mucho una Telecaster de Gallonegro (N de R: guitarras 
hechas por el luthier Julio Malarino junto a ex-alumnos), una marca 
que ya no existe más. Habían fabricado toda una serie de guitarras 
tipo Telecaster con maderas de una casa abandonada, maderas super 
estacionadas. Todas las Tele que habían hecho eran como tuneadas, 
ninguna como el modelo clásico. En aquel momento fui al taller y 
elegí esa que tengo. Ni idea de las especificaciones ni de los mics. 
Tiene dos tipo Gibson y un tercero tipo Tele. Y al tener también un 
push/pull tiene como dos audios. En realidad, no me fijo mucho en 
toda la data técnica de los instrumentos.  

Ahora se me dio lo de Yamaha, que me dieron una Revstar que 
está buenísima. Fueron ellos los que me llamaron para que sea 
endorser. Me encantan los distintos tipos de guitarras, los distintos 
audios y las distintas opciones. Lo que me pasa con las guitarras, y es 
la razón por la que nunca incursioné mucho en lo que son los micró-
fonos y esas cosas, es que yo lo veo al instrumentos como una her-
ramienta. Para mí, una guitarra es el medio por el cual puedo expresar 
lo que siento. Me gusta como suena, me siento cómodo... ¡y ya está! 

Soy de adaptarme al instrumento. Al tocar la eléctrica, la española 
o la Godin... Mi actitud es la de adaptarme yo al instrumento, no que 
el instrumento se adapte a mí. Por eso no sé decir: quiero que esta gui-
tarra sea de esta manera. La guitarra que puedo llegar a usar depende 
de la música que voy a tocar o de cómo quiero que suene. 

Obviamente que la Strato fue la primera. Mi viejo me la regaló 
cuando yo tenía 11 años, y mi mano era más chiquita.  

Ahora tengo también una Morone que me encanta, porque 
además tiene un mango un poco más grueso que la Strato. Yo tengo 
manos grandes, así que necesito mangos más gruesos. En su 
momento, con Morone, yo no sabía lo que quería. No es que le pedí 
a Guillermo una guitarra de tal manera. Había varias en su taller,
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toqué un par que estaban buenísimas, y con 
la que me sentí más cómodo, era una que 
estaba ahí, que era la que tocaban todos. Por 
eso, de alguna manera, esa guitarra no esta-
ba tan nueva. La guitarra cuando es nueva, 
es como una zapatilla, hay que ablandarla 
¿no? Los instrumentos son un poco así. 
Cuando no los tocás por mucho tiempo se 
ponen como raros. 

En vivo uso un ampli Fender con un 
seteo limpio, y tengo una pedalera con algu-
nas cosas. En ese sentido soy medio análo-
go. Me gusta tener los pedales ahí enfrente 
mío. Siento que el sonido es más directo. Le 
agregás algo a tu sonido, y no viceversa. 
Tengo lo básico: un Tubescreamer, un cho-
rus, un delay, un afinador, un wah wah, y un 
octavador que es de un amigo, que se lo voy 
a tener que devolver (risas). El octavador me 
encanta. También tengo un Katana de Boss 
que se suena todo. Tiene presets con 
sonidos distintos, pero en vivo uso siempre 
el Fender valvular, que tiene un volumen y un 
peso increíble. Además, creo que nunca 
llegué a ponerlo en cinco. 

 
 ASÍ QUE... 

Yo estudié de oreja, por así decirlo. 
Estudié tocando con mi viejo, en casa y en 
vivo. Igualmente, creo que hoy tendría que 
aprender lo que ya hago, y no al revés. Por 

ejemplo, lo que es una novena o una oncena. 
No aprendería eso para después poder hac-
erlo. Está bueno también saberlo, porque te 
facilita la comunicación, o si querés sacar un 
tema. Pero siempre fui orejero. Así aprendí 
también acordes. Primero aprendí impro-
visando, y después vino la armonía. Pero lo 
primero que hice fue puntear y tocar blues. 
Después vino lo de imitar, lo de copiar al 
otro, para luego empezar a desarrollar tu 
propio estilo. Es como cuando sos chico. 
Vos copiás y después cuando vas creciendo, 
vas teniendo tu personalidad. 

Lo primero que me dijo mi viejo cuando 
empecé a tocar fueron tres cosas: 1) sentí 
tus notas, 2) escuchá a tus compañeros, 3) 
disfrutá, que no tenés nada que demostrar. 
Todo eso es como la base, porque cuando 
falta algo de esas tres cosas, se siente, se 
escucha. 

Después, podría agregar lo de tocar la 
música, tocar el tema. Es importante tocar lo 
que te pide la música que estás haciendo. Y 
la técnica y el estudio es para poder hacer 
eso de forma relajada. No es para andar 
demostrando que tenés la técnica. 

También, cada uno tiene su forma de 
expresarse. Capaz que tenés una etapa donde 
tocás más y otra donde tocás menos. No soy 
de los que dicen que una nota es lo máximo, 
o que hay que tocar rápido porque esto o 

®
 S

eb
as

pi
x 

Fo
to

gr
af

ía
aquello. Las dos cosas tiene valor. A mí me 
gustan Van Halen, y B.B. King, y Atahualpa, y 
Paco De Lucía. Si decís que esto es mejor 
que aquello, descartás un montón de cosas, 
que no me parece. Encima, yo que hago 
temas cantados, es la canción la que te pide 
algo en particular. Cuando uno improvisa, la 
idea es la de contar algo. No es tocar escalas, 
es contar una historia. 

Capaz que no siempre estás inspirado, 
estás con la cabeza en otro lado y no llegás 
a conectar. Pero por lo menos, uno busca 
eso, busca entrar en ese lugar. Cuando mejor 
toco es cuando no pienso. Cerrás los ojos 
sin mirar, y es cuando la cosa empieza a fluir. 
Y siempre escuchando a los demás. 
Escuchar cuando acompañás y escuchar 
cuando hacés el solo. Cuando el que está 
soleando es el otro, es importante escuchar-
lo y saber acompañar, como para no pasarlo 
por arriba. Entre violeros es difícil. Yo ya 
toqué, y ahora que tocás vos, suelto la viola. 
¡No, es tocar atrás del otro! 

Nos ha pasado a todos de entrar en un 
solo y dejar de escuchar lo que está pasando 
detrás. Me parece que cuando uno entra en 
ese lugar de escuchar todo, es cuando mejor 
toca. Tenés que ser parte de eso que está 
pasando. Y siempre disfrutando. Si vos no te 
emocionás, no emocionás a nadie. 

Marcelo Roascio 
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GRAVES INFINITOS
Con un nuevo disco bajo el brazo y 
toneladas de proyectos para el año 
entrante, el bajista Stuart Hamm 
comparte en la siguiente entrevista 
conceptos más que interesantes 
con respecto a lo que significa 
componer un álbum, donde la 
música sea la protagonista y el bajo 
sea uno de sus complementos.

M

STU HAMM

Mi nuevo disco “Hold Fast” salió a mediados de julio de este 
año. Intento ser un buen bajista, pero también trato de ser un buen 
compositor y líder de banda. Algunos discos, cuando los escuchás, 
pasa que tienen toda la misma instrumentación, en especial los dis-
cos de jazz o de fusión. Tienen el mismo sonido en todas las can-
ciones, donde el bajista toca una melodía, después toca un solo, 
después una melodía... Cada canción es lo mismo. Son de 45 min-
utos a una hora de tu vida, y la cosa se puede poner un poco abur-
rida. Yo trato de hacer que tu tiempo sea entretenido, de principio 
a fin. 

Temáticamente, el disco es bastante variado. Cuando lo 
empecé, la primera sesión de grabación que tuve fue con Alex 
Skolnick (guitarra) y Joel Taylor (batería) en vivo, en el estudio de 
Sweetwater. Tantas veces estuve con ellos de gira, que teníamos 
varios arreglos que nunca habíamos grabado. Así que 
empezamos con “We Will Rock You” de Queen en ritmo reggae, 
sin click ni nada. Después compuse la canción “Hold Fast” para 
ellos dos. Ahí fue cuando se me ocurrió la idea hacer un disco 
más de rock progresivo, y en especial cuando lo sumé al guitar-
rista y cantante Randy McStine. Fue un poco un desafío poder 
meter algunas de las canciones para que fluyan dentro del álbum. 
Pero también, para la gente que esperaba un nuevo disco de Stu 
Hamm, tuve que meter un poco de pirotecnia bajística (risas). 

 
CORDIALMENTE TUYO 

En “Hold Fast” hay dos temas cantados: “Bad Year” e “Infinite”. 
Amo mis melodías. Amo las melodías que compongo. Son muy 
importantes para mí. Hacen a la canción. Alguien dijo que si el 
punto u objetivo de la música es la habilidad técnica del músico, 
entonces eso es muy aburrido. Así que ése no es el punto de esta 
música. No es para mostrar lo increíblemente rápido que se puede 
tocar. Entonces, como amo mis melodías, a veces me cuesta hacer 
que la gente las frasee de forma correcta. 

Recuerdo que compuse una canción en el disco “Kings of 
Sleep” y no podía conseguir a nadie que la tocase de la forma que 
yo quería. Estaba grabando en el estudio de Steve Vai, me había 
dado su guitarra y su rig para que yo la tocase, pero mi mano es 
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muy grande para tocar guitarra. ¡Sonaba hor-
rible! Si compongo una canción, si toco la 
línea de bajo, el groove, y después el bajo toca 
la melodía, el disco se vuelve un disco centra-
do en el bajo. Y si compongo una canción 
donde el bajo hace su parte y el guitarrista 
toca la melodía, de repente es un disco de 
Satriani o Vai. Y Dios sabe que no necesita-
mos otro disco de rock instrumental de solos 
de guitarra (risas). Entonces, ¿qué hago?  

Conozco a Randy (McStine) desde siem-
pre, y conocía a su banda Porcupine Tree. 
Hicimos varios shows en Estados Unidos con 
la Stu Hamm Band. Así fue como llegué a él. 
Le dí unas ideas para las letras, y salió genial. 
El proceso de grabación también debe ser 
creativo. Podés planear cosas, y tenés que 
usar la tecnología como una herramienta. 
Pero una vez que estás en el estudio y algo no 
salió como lo planeabas, vas igual con ello. 

 
RESTOS Y DESHECHOS 
“Hold Fast” fue mezclado por Javier Reyes 

de Animals as Leaders. Es un buen amigo, un 
tipo muy gracioso. Fue divertido trabajar con 
él. Fue un desafío, aunque también fue medio 
una pelea (risas). Y eso está bien. No soy nece-
sariamente un fan de bandas sin bajista. O no 
sé si quizás estoy muy viejo y hay algo que no 
entiendo, como el djent y Animals As 
Leaders… Simplemente no es lo mío, aunque 
los ví en vivo y suenan bárbaro. Pero a la vez 
me encanta él, y me encantan los sonidos que 
saca. Me mostró cosas que él produjo, y me 

pareció una buena idea tener otros sonidos, 
otros tonos, y otra idea de producción. Hice 
mis últimos cinco discos con el mismo pro-
ductor, que hacía exactamente lo que yo le 
pedía, y todos terminaban sonando con mucha 
reverb. Un audio medio clásico de los ‘90. Y lo 
de Animals as Leaders es bien seco, bien en tu 
cara. Me gusta eso. 

Cuando empezamos a trabajar, me dí 
cuenta que ¡este tipo está en una banda sin 
bajista (risas)! Siempre pensé que si alguna 
vez maduraba y tenía la posibilidad de grabar 
mis propios discos con música que yo había 
compuesto, con la posibilidad de pagarle a 
gente para que lo mezclase, entonces no iba a 
tener que pelear para pedir qué tan fuerte 
quería el bajo en la mezcla (risas). Él definitiva-
mente tenía sus ideas y opiniones, y eso ayudó 
a que todo el asunto fuese diferente. Fue parte 
del proceso creativo del disco, lo cual es genial.  

Porque como dije, hice muchos discos de 
la otra manera, así que quería probar otra cosa. 
El sonido de la batería es genial, todo lo que 
hizo fue diferente, y suena genial. Mezclamos a 
un volumen super bajo, porque si el volumen 
está bajo pero podés escuchar todo, quiere 
decir que es una buena mezcla.  

Yo estuve durante todo el proceso de mez-
cla, porque si lo dejaba solo por un minuto, 
agregaba un montón de simulaciones de 
amplificadores de bajo, y hubiera arruinado 
totalmente mi sonido (risas). Lo dejaba poner 
sonidos de batería, después yo le decía todo lo 
que había hecho mal, y se enojaba conmigo y 

nos peleábamos (risas). Así que estuve en 
cada segundo de la mezcla. Fue un proceso 
creativo, y fue genial. 

 
CUANDO ESTO TERMINE 
La primera sesión de grabación fue 

durante la pandemia, y supongo que lo primero 
que salió con Joel y Alex, fue esa sesión en 
Sweetwater. También hicimos los tracks bási-
cos de “Tales of my Midwestern Youth” y 
“Flotsam and Jetsam”. Después volví con Alex 
y traje a Randy, y estuvo otro baterista que no 
me terminó gustando. Asi que después, Gergo 
Borlai reemplazó la mayoría de las baterías. En 
la canción “Flotsam and Jetsam”, en la parte de 
Bach, sabía que podía escuchar el solo de Alex 
e iba a sonar genial. Asi que en vez de tener que 
escribir partes de guitarra o batería, pude sim-
plemente llamarlo y decirle: “Hey, escuchá esto 
y hacé lo que mejor hacés”. 

Y cuando Randy vino a grabar las voces, lo 
dejé solo. Él se pone sus luces, sus alfombras, 
y yo me fui a almorzar. Asi que lo dejé hacer lo 
suyo. Y por supuesto que también vino el 
bajista Bubby Lewis (Snoop Dog, Dr. Dre, 
Stevie Wonder). Soy su fan. Me encanta cómo 
tocó el outro en “Infinite”, y también lo que 
hicimos en “When This Is Over”.  

Otro ejemplo. En “Tales of my Midwestern 
Youth” hay una sección en el medio, donde 
hago Mi y La como Pink Floyd, donde suena 
mejor que el bajo sólo haga ¡bammmm! Hago 
un gran Mi durante dos compases, hay un mel-
lotron tipo “Strawberry Fields”, y Michael Lee 
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Firkins toca la melodía con un slide, con una 
batería sonoramente muy simple. Son todos 
arreglos para que la cosa suene mejor. 

Estoy en un momento de mi vida donde 
ando muy suave. Estuve yendo a shows de 
rock, y a veces pongo música movida en mi 
casa y bailo (risas). Pero en general me gusta 
la música que es más suave, que es más cere-
bral que física. Estoy interesado en música que 
lleva un poco más de tiempo en desarrollarse. 
Supongo que siento un poco de presión al 
tener que hacer discos que tengan bajos más 
complicados e increíbles. Pero en definitiva, 
estoy tratando de hacer música que suene 
bien. Como dije, en “Hold Fast” quise crear 
música y divertirme, y que resultase diferente a 
lo que escuchaba en mi cabeza. Obviamente, si 
algo no me gustaba lo iba a sacar, pero estuve 
abierto a que si alguien tiraba una buena idea, 
la iba a escuchar. 

 
PLAYA TERMINAL 

¿Qué significa “Hold Fast”? Durante el 
encierro en la pandemia, al final del 2020, las 
cosas se abrieron por seis semanas en 
California. Y yo estaba tratando de subsistir. 
Entonces se me ocurrió ir a un local de tatuajes 
bien barato, un local con auténticos tatuajes de 
pandilleros de Long Beach. Y me dije a mí 
mismo que me tenía que hacer algo que me 
recordase que los próximos años podían ser 
duros, y que iba a tener que aguantar. Que tenía 
que transitar la tormenta lo mejor que podía. 
Eso se volvió más o menos la vibra del disco. 

La canción “Hold Fast”, por dar un ejem-
plo, terminó de tomar forma cuando Andrea 
Whitt sumó su pedal steel, con ese sonido de 
las islas del Pacífico, con palmeras, tragos 
mai tai, etc.  

Al momento de componer, tengo una libr-
ería de grooves y melodías, pero no son can-
ciones completas. Si tengo una sección de un 
tema, una idea o un groove, entonces recién 
ahí viene el nombre. Recién después voy a 
saber de qué se trata la canción. Si va a ser 
cínica, o bien simple. Una vez que la nombré, 
que ya sé de qué se trataría la canción, es bas-
tante fácil terminar la música.  

Al menos, así funciona para mí. No tengo 
idea cómo los demás le ponen los nombres a 
sus temas. Recuerdo que cuando estuve en 
esa banda con Steve Smith y Frank Gambale, 
Frank traía nombres de canciones. Venía y 
decía: “...tengo una buena idea: ¡Dangerous 
curves!” y yo: “¡Noo...!” (risas). Asi que no sé 
cómo nombra la gente a su canciones. 

Hay veces que me preguntan si hay músi-
ca más difícil o más fácil de tocar para un 

bajista. Creo que existe una cuestión de habili-
dad técnica, donde quizás algunas cosas son 
simplemente de coordinación. Pero la otra cara 
de esto mismo, es que por ejemplo los alum-
nos a los que les enseño, algunos de ellos 
pueden tocar piezas como solistas. Pero 
después les pedís que toquen “Green Onions” 
o “Mustang Sally”, para que puedan hacer algo 
de dinero tocando en fiestas o casamientos, y 
no tienen idea de cómo hacerlo.Y cuando lo 
tocan, piensan que es re-fácil, y suena horrible.  

Ciertamente, cuando sos jóven pensás que 
los buenos bajistas son los que tocan compli-
cado o rápido. Pero cuando empezás a 
escuchar lo que hacen Leland Sklar o Nathan 
East, se trata de algo completamente distinto.  

 
UN MUNDO MEJOR 

“Hold Fast” lo hice gracias a una campaña 
de financiación colectiva con Indiegogo.com 
y fue genial. No necesito decir cómo cambió 
todo el paradigma de la música. Ya antes de la 
pandemia con Spotify y todas las bajadas dig-
itales... No quiero sonar depre, pero simple-
mente son los hechos. Durante la pandemia, 
las maneras que tenía de vivir, de hacer 
dinero, simplemente desaparecieron. ¡Salir de 
gira se detuvo! La gente ya no compra CDs. 
Antes, solía hacer dinero con CD Baby. 

Las compañías te pagaban para spon-
sorearte, para hacer clínicas y promover sus 
productos. Durante décadas, eso era una 
buena parte de mis ingresos. Ahora, todo esto 
es prácticamente inexistente. Así que, ¿quién 
me va iba a dar el dinero para hacer un disco? 
Si bien estaba seguro de que podía hacerlo yo 
mismo, ésto del crowdfunding realmente 
ayudó mucho. 

Asímismo, fue una cosa divertida de hacer, 
porque a cambio, le dí a la gente niveles difer-
entes de cosas. Algunos obtuvieron pre-mixes, 
otros querían que les grabase un video saludo 
(Cameo Videos), otros que apareciesen sus 
nombres en el disco, también les envié copias 
de los demos. Te obliga a ser creativo de difer-
entes maneras. Y a la gente le gusta sentirse 
involucrada. Obviamente que me encantaría 
que una compañía me de 150.000 dólares, 
gastar 50 y quedarme con el resto. Alquilar un 
gran estudio, tener los almuerzos con catering, 
que haya un montón de cocaína (risas). Pero 
esos días parece que ya se han ido. 

Así que supongo que tenés que flotar o 
hundirte, y ser creativo. Podría haber pedido 
favores, pero me gusta poder pagarle a la gente 
que graba en mis discos. Lo que sí, me permi-
tió tener un mejor arte de tapa y un mejor pack-
aging. En resumen, un mejor producto.  

STU HAMM
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Porque por lo menos, la mayoría de los 
fans que vienen a mis shows son de cierta 
edad, y gastan 20 dólares en un CD aunque no 
tengan un reproductor de CD. Es simplemente 
para tenerlo firmado. Que me digan: “...yo te ví 
con Satriani y estuviste genial”. Sacarnos una 
foto; es una situación donde todos ganamos. 

 
IMPULSOS 

Mayormente estoy usando el bajo 
Warwick verde. Cuando empecé a trabajar con 
ellos, hablamos de tener un bajo signature. Y 
éste es el segundo prototipo que me fabri-
caron. El primero es el rojo. Pienso que 
algunos Warwick pueden estar algo desbal-
anceados, al tener un clavijero más pesado. Yo 
quería un bajo que estuviese bien balanceado. 
Creo que los primeros, los Streamer, tenían un 
cuerpo para cinco cuerdas con un diapasón de 
cuatro. Ahora, no sólo hacen mi modelo signa-
ture, sino otros donde el cuerno superior va 
hasta el traste 14, cuando todos los otros bajos 
en el mundo van hasta el traste 12. Así que ésto 
puede resultar un poco desbalanceado. El que 
tengo ahora es una versión full Stu, con el cuer-
no que va hasta el traste 12. Con respecto a los 
mics, tengo la suerte de conocer a Rob Turner 
de EMG, y cada vez que voy a San Franciso, le 
dejo el bajo para que le ponga cosas buenas en 
él. ¡Yo puse mi primer par de mics activos EMG 
en mi Jazz Bass en 1980! 

En el disco usé también mi viejo Fender 
Urge de escala corta, que ahora tiene cuerdas 

de piccolo. La melodía principal de “When This 
is Over” está doblada con este bajo. También 
usé mi Dingwall de cuatro cuerdas para otras 
cosas, pero el Warwick verde suena simple-
mente grandioso, tiene una voz muy distintiva. 

En el estudio soy de ir directo a la mesa, 
sin compresor ni nada. A veces trato de setear 
también un amplificador, pero ya si le mezclo 
aunque sea un 5% del canal del ampli, arruina 
por completo mi sonido. Lo que sí estuve 
usando es el preamp de bajo BP1 que me 
mandó Caveman Audio. Trae un compresor tan 
sutil que casi no puedo detectarlo. En general, 
odio los compresores. Si llego a escuchar un 
1% de compresión en mi bajo, soy capaz de 
dejar de tocar. Quita todo el tono y las dinámi-
cas de mis manos. 

En vivo uso el Mark Bass Stu Amp 1000 
que ayudé a diseñar, que tiene dos preamps, 
uno transistorizado y otro valvular. 

 
DE SALIDA 

A fines enero voy a estar tocando temas 
de “Hold Fast” con Alex Skolnick, Chad 
Wakerman y Matt Rhode en el Baked Potato 
de Los Angeles. En marzo o abril voy a Europa 
a hacer un Tributo a Jeff Beck con Michael Lee 
Firkins y Chad Wakerman.También estoy tra-
bajando en el disco nuevo. Actualmente escu-
cho más que nada música ambient y música 
clásica minimalista post moderna. Cosas 
raras.  Así que el próximo disco va a ser com-
pletamente distinto, medio ambient. 

Siempre estoy tratando de crecer y de 
aprender. Yo no soy de usar pedales o efec-
tos, pero como estoy haciendo esto más 
ambient, Pigtronix me envió varios pedales. 
La cosa es que como no soy Michael 
Manring, nunca soné bien con mis 
“Frippertronics” (risas). Igualmente estoy tra-
bajando en ello. Ya tengo dos canciones, e 
ideas para otras dos. Son canciones largas, 
así que quizás sea un disco de sólo cuatro 
temas (risas).  

Creo también que el próximo año voy a 
estar de gira por Sudamérica con ProgJect, la 
banda de Jonathan Mover, histórico baterista 
de Joe Satriani, donde también están Mike 
Keneally, quien fuera guitarrista de Steve Vai 
durante muchos años, y el tecladista Ryo 
Okumoto, de Spock’s Beard. La banda hace 
rock progresivo. Genesis, King Crimson, ELP, 
Rush, Yes, UK. El show se llama “The 
Ultimate Prog Rock Experience”. 

Cuando haga ésto, lo divertido va a ser 
que voy a tener que usar una púa. Al tocar en 
una banda como ésta, tenés que tratar de 
recrear el sonido del bajo en cada uno de los 
temas. Lo que no quiero hacer es tocar slap y 
tap, ni hacer la versión Stu Hamm de esas 
canciones tan icónicas del prog rock mundial. 
Hay gente que pasó toda su carrera tratando 
de recrear aquellos sonidos, mientras que yo 
me la pasé tratando de crear mi propio sonido. 
Va a ser un desafío, pero va a ser divertido. 

Marcelo Roascio 
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AMPLIFICADORES 
 

Como siempre, Walter Giardino es lo que 
se dice “vieja escuela” en lo que a su amplifi-
cación se refiere. No usa monitoreo in-ears, ya 
que prefiere escuchar la guitarra desde los 
gabinetes Marshall 4x2 que tiene a izquierda y 
derecha sobre el escenario. 

¿Los controles en su JCM800? Presencia 
4, Graves 1, Medios 6, Agudos 6, Master 3, 
Preamp 5.

envivo
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EE.UU, México, Paraguay, Colombia, 
Chile, Guatemala, Nicaragua, Costa 
Rica, El Salvador, Perú, Bogotá, gran 
parte de Argentina, y para finales del 
2023… el Luna Park. En las siguientes 
páginas, y por cortesía del luthier Pablo 
Lojo, repasamos el set-up que Walter 
Giardino utilizó en el show.
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GUITARRAS
¡Walter se fue con todo a este Luna Park! Una gran cantidad de 

Stratos, sólo dos o tres sin escalopear, casi todas con sus partes origi-
nales, alguna Tele, una Godin con cuerdas de nylon, y por supuesto la 

nueva adición a la familia: la “Rosa Mamma”. Igualmente, la que brilló 
casi toda la noche fue la Stratro roja México, que luego me llevé al taller 
para reacondicionarla, después de una noche agitada de rock & roll.
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LOJO ROSA MAMMA 
 

Se trata de una guitarra electroacústica de 12 
cuerdas y una guitarra eléctrica de 6 cuerdas, al 
estilo de la Guild Crossroads. La acústica está 
equipada con un piezo electrico Fishman, gentileza 
del gran Beto Zamarbide. La guitarra eléctrica de 6 
cuerdas está equipada con dos PAF 36º 
Aniversario de DiMarzio. La guitarra lleva puente y 
clavijas Gotoh. 

Las maderas son de Maderas del Vigo. El cuer-
po de la de 6 cuerdas está hecho en dos piezas de 
guindo. La acústica de 12 cuerdas lleva una tapa 
de guindo flameado de 3,5mm de espesor, un 
puente  de ébano construido a mano, y trastera de 
Indian Rosewood. El mástil de la de 12 cuerdas es 
de caoba boliviana, y el de la eléctrica de 6 es de 
maple. Ambos mangos llevan trastes Dunlop 6105 
y una escala de 25,3/4”.

FX PEDALBOARD
Luego de usar varios años pedales analógicos sobre una pedalboard 

Doble A, Walter volvió hace ya un tiempo a su viejo preamp Marshall 
JMP1. Su rackera es bien simple, ya que sólo contiene dos de estos pre-
amps (uno de repuesto), un delay Lexicon, el sistema inalámbrico de Line 
6, y el GCX Adudio Switcher de Voodoo Lab que gobierna los pedales de 

efecto: dos overdrives, y un Pitch Fork (pitch shifter polifónico) de Electro 
Harmonix. En el piso, Walter tiene la switchera Ground Control que mane-
ja el GCX para seteos limpios, distorsionados, y con el octavador. Junto 
con el clásico wah wah Vox, tiene a su izquierda un pedal de amplificación 
Blackstar Amped 3, que usa usualmente en las giras.
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La experiencia Mundo Caoba, obra del luthier Tony Lynola, continúa girando por 
la ciudad. En esta oportunidad, la muestra estuvo en el exclusivo evento Big 
Smoke, y en la Eco Feria Olivia Market, que está vez se realizó en la Plaza 
Arenales de Devoto.

VARIANTES SONORAS

E más brillo. Por eso, este instrumento es ideal 
para tocar con un ampli transistorizado, 
mientras que el anterior lo recomiendo para 
usar con un ampli valvular. 

Los otros dos instrumentos llevan 
mango en caoba y en ébano con diapasón de 
maple. Son de cuatro cuerdas y afinación en 
Sol (G, D, G, B), que es la clásica de los Cigar 
Box Guitars. Llevan 17 trastes y escala 
Gibson. Uno lleva un humbucker de AlNiCo y 
el otro un simple bobina, también de AlNiCo. 
Estos dos que afinan en Sol los hice con 
puentes de microafinación, por si el músico, 
además de tocar con slide, quiere grabar y 
necesita bajar la altura de las cuerdas, hacer-
le quintaje, o si quiere cambiarle el espesor 
de las cuerdas, tal cual sucede con un banjo 
de cuatro cuerdas (C, G, D, A).

sentir como si uno estuviese tocando una 
guitarra jazzera, de esas que traen un solo 
pickup cerca del mango. 

El puente es de guitarra acústica, cosa 
de que después se le pueda ubicar un piezo 
magnético, por si el músico necesita las dos 
opciones. La caja es de habanos Camacho 
pero del modelo Triple Maduro, que lleva una 
caja un poco más chica. Por eso toda esta 
nueva línea suena más directa, es toda eléc-
trica y sin abertura. 

De los otros tres instrumentos que hice, 
uno es de cuatro cuerdas con afinación en 
Do (C, G, C, E), como para que al aire suene 
un Do mayor. Éste tiene la escala un poco 
más corta, de 19”, puente de bronce de una 
llave de portón de tranquera, y mic humbuc-
ker cerámico, como para que el sonido tenga 

En todas estas ferias o muestras de ins-
trumentos, invito siempre a que la gente se 
acerque y que los pruebe, ya que al tener afi-
nación abierta, son muy “amigables” y muy 
fáciles de tocar. Es así como el luthier Tony 
Lynola define el acercamiento del público en 
general a sus Cigar Box, Tin Box o License 
Plate Guitars. 

 
BIG SMOKE 2023 

Acá hice cuatro instrumentos de la línea 
“Todo negro”. Todos los que hago llevan un 
mango neck-thru a través del cuerpo. En este 
caso, el de seis cuerdas lo hice con maple, 
caoba, y diapasón de bolivian rosewood. Trae 
17 trastes con la escala de Gibson, que es de 
25,3”. La cejilla es de hueso y tiene un hum-
bucker en la posición del mango, lo cual hace 
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El evento se realizó en el sky bar del edi-
ficio Comega, en el centro de la ciudad. Estos 
instrumentos lo hice a propósito con cajas 
Camacho Triple Maduro, porque en la Big 
Smoke quisieron hacer, además de la expe-
riencia Mundo Caoba, la presentación de 
estos habanos de alta gama. Junto con estos 
cuatro instrumentos llevé un ampli transisto-
rizado y uno valvular, como para demostrar 
las diferencias de audio y a la vez, que estos 
instrumentos no acoplan. 

 
OFELIA ECO MARKET 

La idea detrás de este tipo de instrumen-
tos es siempre reutilizar materiales, tanto para 
los mangos, para los cuerpos, o también para 
los componentes electrónicos.  

En este caso (foto Nº 1), el mango atra-
viesa todo el largo del instrumento. Cualquier 
guitarra incluye un puente y una cejilla. El de 
este instrumento está hecho con una llave de 
bronce. Cuando fabrico este tipo de instru-
mentos, hay muchos donde utilizo este tipo 
de aleación. Y la idea de este tipo de instru-
mentos es utilizar todo lo que esté en desuso 
para poder rescatarlo, evitando de esta forma 
comprar materiales nuevos. ¡Siempre reci-
clando! En este caso, lo que hay es una llave 
de un viejo candado de tranquera de campo. 
Las aberturas para que salga la respiración 
del instrumento las realicé con dos mosqui-
teros, que es algo que la gente descarta 
cuando termina el verano. 

Con respecto a lo que es la electrónica, al 

tener una larga trayectoria como luthier, voy 
acumulando micrófonos, que cuando se 
dejan de usar se empiezan a sulfatar, perdien-
do de esta forma su capacidad de captación. 
Y lo mismo sucede muchas veces en el 
inventario de las casas de música. Entonces, 
lo que hago es ir buscando todo ese tipo de 
componentes, sea con imán cerámico o de 
AlNiCo, recuperar las partes, y le doy vida a 
un mic nuevo. Lo mismo sucede con los 
potenciómetros de audio. 

Dependiendo del tamaño o de la escala 
del instrumento, es la afinación que utilizo 
(foto Nº 2). Por ejemplo, en instrumentos más 
pequeños puedo llegar a usar una afinación 
en Do, ya que el mango no corre peligro de 
doblarse. En este caso, el cuerpo está hecho 
con una caja de habanos de cedro puro. Hay 
veces que cuando hago guitarras convencio-
nales, tengo que ir y comprar el cedro. En este 
caso, al ser una caja de verdadero cedro, me 
sirve para que tenga su propia resonancia, y 
que no tenga acoples a la hora de lo que es la 
reamplificación. Nuevamente, como en el 
caso anterior, las aberturas están tapadas con 
restos de mosquiteros. 

El puente y la cejilla están hechos con el 
plástico de viejos ventiladores, mucho más 
resistentes que los actuales. Los pasacuerdas 
están hechos con remaches. Las incrustacio-
nes del mango las fui realizando con conchi-
llas que uno encuentra cuando va caminando 
por la playa. Llevan un proceso, donde las voy 
moliendo y mezclando con un poquito de 

resina polyester, mezclado con laca de uñas 
para darle el formato definitivo. 

Los micrófonos, nuevamente son resca-
tados con partes de otros que ya estaban en 
desuso. Los imanes se consiguen en ferrete-
rías, aunque también los viejos encendedores 
Magiclick traían magnetos que se pueden uti-
lizar como mics piezo, colocándolos debajo 
del puente de un instrumento. 

El instrumento realizado con una lata de 
galletitas que es de la década del ’80 (foto Nº 
3), tiene la particularidad de tener mucha 
resonancia. Pero la resonancia no sólo res-
ponde a la aleación con la que está hecha la 
lata, sino que en el interior le coloco unos 
resortes. Y si bien éstos pueden comprarse 
en una casa de música, los que yo uso son 
parte del sistema de cadena de un baño. Los 
amplificadores de décadas pasadas traían un 
sistema de resortes para lograr la reverberan-
cia. Así que yo utilizo un sistema similar en el 
interior de este instrumento. 

Otra historia de uno de mis instrumentos 
involucra a un juego de sillas que se había 
roto. Y en vez de dejarlas ahí, les hice un tra-
tamiento para sacarles la oxidación. ¿Qué es la 
oxidación en la madera? Cuando uno va dejan-
do la madera sin que tenga ningún tipo de tra-
tamiento con laca o aceite, lo que sucede es 
que la oxidación le va consumiendo el color. 
Entonces hay que dejarla al sol, aplicarle sal de 
limón, volver a estacionarla, y después cepi-
llarla para recién ahí volver a utilizarla. 

 @mundo-caoba

Foto Nº 1 Foto Nº 2 Foto Nº 3
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A micrófono, y otra diferente a la guitarra. Por 
ejemplo, al micrófono se le podría poner 
una reverb y quizás un poco de delay, o 
alguno de los 100 efectos que trae la peda-
lera, y a la guitarra un chorus, un delay dis-
tinto, un phaser, o hasta alguna de las dis-
torsiones. Son dos cadenas de efectos total-
mente independientes, con una calidad de 
audio bastante importante de 127dB, y un 
procesamiento de señal de 24-bit. 

Además, considerando que hoy esta-
mos a full con todo lo que es streaming, 
esta unidad puede conectarse vía USB con 
apps como OBS sin necesidad de ningún 
otro accesorio. O sea que en un solo cable 
va toda la producción del audio con contro-
les de volumen para cada cosa, ajuste y 
paneo de efectos, etc, etc.  

Por lo tanto, el Ampero II Stage no es 
sólo para el escenario real o físico, sino que 
también fue pensado para los escenarios 
virtuales. Es lo que nosotros llamados One-
Stop Solution. 

Otra de las cosas interesantes que trae 
esta unidad, es que tiene una doble entrada 
para pedal de expresión, que está especial-
mente diseñada para otro producto que aca-
bamos de presentar, que es el Ampero II 
Press. Este pedal de expresión pasivo tiene 
dos salidas, una para el switch que lleva en 
la punta como lo que sería un pedal de wah, 
y otra para el sweep del pedal en sí. La 
mayoría sino todos los pedales de expresión 
traen solamente el sweep, y hay que sacrifi-
car uno de los botones de la pedalera para 
una u otra función. El Ampero II Press ya

Acabamos de presentar el Ampero II 
Stage de Hotone. Y este nuevo modelo de 
llama Stage, precisamente porque está pen-
sado para el músico que toca en vivo. No 
sólo porque incorpora más footswitches 
que por ejemplo el Ampero original, el 
Ampero One o que el Ampero II Stomp, sino 
que además tiene un preamp que permite 
conectarle un micrófono, ya sea por entrada 
banaceada XLR o tipo plug. Entonces, aque-
llos performers que salen a tocar y a cantar 
con una guitarra acústica o eléctrica, tienen 
todo lo que necesitan en una sola unidad. 

 
EN ESCENA 

El Ampero II Stage tiene lo que llama-
mos Dual Signal Chain, por lo que se puede 
asignar una cadena de efectos para el 

inforepo

El director de marketing internacional Ari García, un músico argentino resi-
dente en China desde hace casi una década, nos detalla los últimos productos 
presentados en la reciente edición de la feria Music China. Además, nos habla 
sobre su presente musical junto a su banda de blues.

HOTONE AMPERO II STAGE - PULZE
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nos da el switch dentro del pedal. 
Volviendo al Ampero II Stage, trae 50 

slots de usuario para IR o respuestas de 
impulso, además de los 20 que trae de fábrica 
bajo licencia de Celestion. Vale la pena desta-
car que el sampleo para las IR es de 2048, 
que es el doble de lo que traía su predecesor. 

 
PULSO CREATIVO 

Otra de las cosas que acabamos de pre-
sentar es el Pulze, un amplificador portátil 
multifuncional Bluetooth con modelado. 
Viene en dos colores: Eclipse (negro) o 
Luna (cremita). Es estéreo de 30 watts (15 + 
15), trae dos parlantes de 3.5” y una panta-
lla táctil. de 4”. Lo que hace esta pantalla es 
básicamente integrar todo el know-how de 
Ampero, dentro de este ampli portátil. 

Sus 30 watts, son en la práctica más 
que adecuados para tocar, por ejemplo en 
lugares chicos. Sintéticamente, puedo con-
tar que el Pulze incluye 46 modelos de 

amplis y 48 gabinetes, una cadena de efec-
tos para usar hasta 7 de forma simultánea, 
y tiene Wifi y Bluetooth. 

Es posible compartir los presets directo a 
la web, se puede controlar el ampli desde el 
teléfono, es posible reproducir de forma 
remota los backing tracks que uno tenga en el 
celular, trae entrada auxiliar y salida de auricu-
lares, USB-C para conectar a la compu, e 
incluye una app para realizar todo lo que es 
edición, junto con un delicado diseño. 

 
ARI & EL BLUES 

En lo personal, por fuera de Hotone, 
estoy reconectándome con mi lado musical. 
Hacía muchos años que venía tocando solo 
o como sesionista, y ahora decidí volver a 
tocar lo que me gusta, que es el blues. 
Tengo la única banda china de blues en el 
área donde vivo, que se llama Jinan Blues. Y 
está bueno, porque en la banda hay músicos 
chinos, están el pianista y el bajista que son 

africanos del Congo, y en el medio yo, que 
soy argentino. Hace casi dos años que esta-
mos tocando con Jinan Blues, dándole a 
pleno. Somos dos guitarristas que nos tur-
namos con la voz, bajo, piano y batería. 
Hacemos de Buddy Guy a Johnny Winter, 
toda esa onda, y también temas propios. 

Cuando salgo a tocar llevo el Ampero 
original, que lo uso desde hace unos cinco 
años. Lo saco derecho a la consola, porque 
los IR de Celestion que trae me resultan 
muy reales. En el área donde vivo se toca 
bastante. Es soprendente, porque acá en 
China se le está dando mucha importancia a 
la música, y tocamos usualmente una vez 
por semana. También hay festivales gran-
des, pero toda esta movida no se conoce 
por fuera del país. ...Y lo quiero decir: yo 
empecé a los 15 años tocando gracias a los 
libros de Roascio. ¡Saludos desde China! 

Importa y distribuye: Music Solutions S.A. 
info@musicsolutions.com.ar
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R sonido, trabajamos mucho con Proel y 
Eikon. Y si bien por un tema de espacio toda-
vía no está del todo desarrollado, estamos 
también con el tema de monitores de piso y 
cajas. A su vez trabajamos todo lo que son 
auriculares, micrófonos, y la idea es seguir 
incorporando cosas. 

Para ello estamos por inaugurar proxi-
mamente un salón de eventos de 5 x 9 mts, 
donde se van a desarrollar demos, presenta-
ciones, todo lo que es el tema teclados y 
sonido, junto con muchas cosas más. 
Alguien dijo por ahí: no vas a obtener resul-
tados diferentes si no probás de hacer cosas 
distintas. ¿No es cierto? 

ACÚSTICAMENTE 
Otro tema que explotó es el de las guita-

rras acústicas con cuerdas de acero y con 
cuerdas de nylon de todos los niveles. 
Trabajamos mucho con lo que es Takamine 
en sus líneas de Indonesia y Japón. También 
en lo que es importado, tenemos ahora gui-
tarras de Washburn, Fender y Cort. Nuestra 
clientela no sólo es local, sino que por la 
zona en la que estamos, nos visitan muchos 
turistas. 

En lo que son guitarras clásicas o con 
cuerdas de nylon, además de lo que es 
importado como Takamine o Santa Cruz, 
trabajamos mucho con marcas nacionales

Rockingham nace en febrero de este 
2023, aunque todos los que estamos acá 
venimos con experiencias previas, siempre 
dentro del rubro de los instrumentos musica-
les, lo cual avala este nuevo emprendimiento, 
nos cuenta Martín Gorini, encargado general. 

Apuntamos del segmento medio al alto 
en lo que se refiere a los productos que 
comercializamos. La mercadería que tene-
mos por ejemplo para el principiante, es de 
calidad, y son instrumentos con los que 
tranquilamente también te podrías subir a un 
escenario. Una de esas marcas es Jay 
Turser, en lo que sería este primer nivel ini-
cial de instrumentos eléctricos. En lo que es 

inforepo

A comienzos de este año, inauguró en Barrio Norte un nuevo comercio de ins-
trumentos musicales, que se destaca no sólo por su cuidada estética, sino 
también por sus distintos proyectos, lo cuales apuntan a la comunidad de 
músicos en todos sus niveles.

ROCKINGHAM MUSIC STORE
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como Fonseca, Alpujarra, Mantini y con 
Casas, una marca de Córdoba que fabrica 
guitarras tipo Multiac semisólidas. Prontito 
estamos incorporando también la marca 
Manuel Rodríguez de España. 

 
EN MOVIMIENTO 

Para nosotros es muy importante tener 
un espacio donde el músico sea contempla-
do. No todo se refiere a la venta propiamen-
te dicha. Es por esta razón que en nuestro 
canal de YouTube Rockigham TV, van a 
encontrar entrevistas y shows que estamos 
realizando acá en el local. Ya estuvieron por 
ejemplo Miguel “Botafogo” Vilanova, Simón 
Quiroga, Luciana Torfano (Led Ladies, M. 
Bertoldi), la gente de Cube Fx, y Lu Segovia 
(ex Cirse). También estamos saliendo a 
hacer notas, como fue en Argentina Guitar-
Con, y reportes de equipamiento en vivo, 
como lo de Eruca Sativa. 

DESDE EL COMIENZO 
Siempre tenemos en mente lo que nos 

sucedió a nosotros como músicos cuando 
recién empezábamos, con cero información y 
algo de destrato cuando uno entraba a un 
negocio. Todo esto lo queremos revertir acá 
en Rockingham. Venir, probar, charlar, y 
sobre todo asesorar de la mejor forma posi-
ble, para maximizar la experiencia de lo que 
significa entrar a un negocio de instrumentos 
musicales. Básicamente, lo que quiero en lo 
personal es ofrecer una atención al cliente o 
futuro cliente como la que me hubiese gusta-
do tener yo, como bajista, cuando arranqué 
en esto de la música. 

Esto significa también ayudar a quien 
entra al local a descubrir lo que realmente 
necesita. Porque muchas veces, lo que la 
persona quiere no es lo que verdaderamente 
precisa. Si ese instrumento que viste, te 
gusta por su sonido o solamente por su esté-

tica. También ¿por qué estás buscando una 
criolla, si lo que te gusta es una eléctrica? La 
guitarra o el bajo perfecto, es el que te da 
ganas de tocar, y punto. 

 
ONLINE 

Como es lógico, nos manejamos muy 
bien con las redes, las cuales son una gran 
ayuda en lo que es la difusión y la venta. Y si 
bien hoy por hoy es como una obligación 
estar en aquel sitio de ventas por Internet, 
recibimos muchas más consultas por 
Whatsapp e Instagram que a través de ese 
sitio. Esto logra un contacto más personal y 
una resolución de dudas e inquietudes de per-
sona a persona. También ya tenemos online 
nuestra propia web, donde junto con el clási-
co carrito de compras, están todas las activi-
dades, tanto del local como de YouTube. 

www.rockingham.com.ar 
www.youtube.com/@RockinghamTV/videos
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L colocar más pedales. Nos dimos cuenta de 
que muchos usarios de pedaleras multiefec-
to, siempre quieren tener también algún que 
otro pedal para sumar a su audio, o también 
un afinador, porque no les gusta el que viene 
en la pedalera. 

 
SERIE MODULAR 

Lo importante, es que la serie GPR corre 
con la ventaja de ser configurable. Es así 
como todas las prestaciones, son en esta 
serie de forma modular. 

Pasaba que los usuarios de las Tam nos 
mandaban fotos de cuando usaban la pedal-
board en vivo, donde la mayoría no aprove-
chaba por ejemplo el envío y retorno que tie-
nen modelos a partir de la 60-4. Ahí lo que 
se ofrecen en el frente son cuatro conexio-
nes: entrada & salida, y envío & retorno de 
efectos. Entonces, no a todos les servía esta 
conexión con cuatro cables, donde está la 
entrada del instrumento, la salida al equipo, 
y el send & return para ir al loop de efectos 

del ampli. O sea, en muchos casos estamos 
armando un producto más caro que lo que la 
gente está aprovechando en su totalidad. 

Con esta nueva modalidad modular de 
las GPR, sólo tenés lo que vas a usar. Y si en 
un futuro adoptás otra configuración, ¡se 
incorpora un nuevo módulo a la pedalboard 
y listo! Nos decían: “...yo salgo con una sali-
da XLR ¿se le puede agregar?” A partir de 
ahí, uno de los módulos de la serie GPR ya 
viene con salida balanceada XLR. 

De esta forma, los módulos en la actuali-
dad son cinco. Pueden ser con sólo dos jacks 
para entrada y salida (in-out), con cinco jacks 
(in/out, send/return, footswitch), con tres 
jacks y un XLR, un jack y dos XLR para los 
que usan salida balanceada en estéreo, y tam-
bién sólo dos XLR, que sería como para usar 
un micrófono para los que usan un pedal de 
efecto para las voces. Estos módulos miden 
aproximadamente 12 x 6 cm, y tienen un 
costo que representa entre ¼ y un 50% de lo 
que cuesta un pedal importado de marca.

La nueva línea se llama GPR en honor a 
un querido amigo que ya no está, Gustavo 
Pablo Recupero, comienza diciendo Ariel 
Albarenque, CEO de Doble A Pedalboards. 

Intentamos con esta nueva pedalboard, 
que tanto la parte física como la de diseño 
sea una mezcla entre las líneas Eco y Tam. 
Que tenga las mismas posibilidades de 
conexionado que la Tam, pero con la simple-
za de las Eco. Por ejemplo, en vez de tener 
lugar para alojar la fuente en la parte trasera 
como en la Tam, la tiene abajo, como las 
Eco. También respetamos el último diseño 
de las Eco, donde el nivel inferior es horizon-
tal y el superior es inclinado. Y en modelos 
como la 40-5 y 60-5, que son las más gran-
des de cada serie, hicimos que la parte más 
amplia sea la de abajo, a diferencia de lo que 
sucede en las Tam.  

De este modo, hay lugar para pedales 
más grandes como el Whammy, los de Line 
6 o los Neural, por ejemplo. Entonces, uno 
puede tener abajo algún multiefecto, y arriba 

inforepo

Esta gran fábrica argentina está presentando un nuevo modelo con caracte-
rísticas modulares, de forma que el usuario sea el que finalmente decida la 
configuración de conexiones de su pedalboard.

DOBLE A PEDALBOARDS GPR
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También tenemos un módulo eléctrico, 
que incorpora la tecla on/off y la entrada 
para el cable interlock con un fusible. Este 
módulo tiene el tomacorriente para la fuente 
de los pedales del lado de adentro, replican-
do la misma función que cumple en las Tam. 
Y lo que estamos desarrollando en la actua-
lidad, es que este módulo sea dirrectamente 
la fuente de los pedales. 

 
CONFIGURACIONES 

En función de todo esto, cuando pre-
sentamos la línea GPR en la feria Argentina 
Guitar-Con, empezaron a aparecer nuevas 
configuraciones posibles, como por ejem-
plo la incorporación del Midi. A todos les 
parece más seguro enchufar y desenchufar 
a una pedalboard que al efecto mismo.  

Siempre es preferible que por un uso 
“violento” por así decirlo, se rompa un 
módulo que tiene reemplazo inmediato, a 

que se rompa un pedal ¿no? 
Actualmente hay cuatro modelos den-

tro de la línea GPR: 40-4 y 40-5, junto con 
las 60-4 y 60-5. Esos cuatro modelos son 
los que admiten los módulos. Después hici-
mos también los modelos 40-1 y 60-1, 
donde por una cuestión de tamaño no 
entran los módulos. Pero como a muchos 
les gustó el diseño similar a las Digi, que se 
hicieron para los usuarios de las multiefec-
tos digitales, donde los efectos quedan 
embutidos adentro de la pedalboard y más 
protegidos, decidimos también fabricar 
estas versiones. 

Y lo bueno de todo esto, es que el costo 
de esta línea GPR empieza igual que la línea 
Eco. Viene con dos tapitas en el frente que 
tapan los lugares donde se pueden colocar 
de forma opcional los módulos. Así que el 
usuario es el que finalmente decide la confi-
guración de conexiones de su pedalboard. 

MAYORES OPCIONES 
Otra cosa que nos dimos cuenta, es que 

no todos usan un wah wah o pedal de volu-
men y/o expresión en sus pedalboards. 
Recordemos que todas las Tam incluyen un 
nivelador para este tipo de pedales. En este 
nuevo modelo, al no incluirlo, es también 
una forma de bajar costos para el usuario. 

Hoy, quien compra una Tam 60 tiene 
cuatro conexiones, pero no puede usar 
conexiones XLR. En la GPR, si hoy usa dos 
conexiones y mañana decide cambiar por 
ejemplo por más salidas, simplemente cam-
bia o agrega otro módulo. ¡Así de facil! 
Todos los módulos traen una llavecita Allen 
para sacar la tapa que viene en el frente de la 
pedalboard, y asegurar el móulo a la misma. 

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

www.youtube.com/@dobleapedalboards
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SONORAMENTE 
VERSÁTIL 

Con respecto a los micrófonos, son 
hechos a pedido por DS Pickups. SZ busca-
ba en ellos una estética vintage, y que el ins-
trumento fuese versátil pero no recargado. 
Es así como la Polara lleva un humbucker 
AH-3 con una cubierta custom en la posi-
ción del puente, y un simple bobina en la 
posición del mango. El AH-3 lleva imán de 
AlNiCo V, y una patada más bien fuerte. El 
simple bobina del mango también trae imán 
AlNiCo V y es tipo Tele, pero sin la carcasa 
metálica. 

La guitarra, además del clásico selector 
DiMarzio de tres posiciones, que aquí sería 

como el que lleva una guitarra tipo SG, trae 
una llavecita para cada micrófono de forma 
individual. De este modo, una de ellas actúa 
sobre el doble bobina, transformándolo en 
bobina simple. La que corresponde al mic 
de bobina simple, selecciona entre las posi-
ciones Hot y Vintage, que se refieren a las 
vueltas del bobinado, para lograr sonidos 
con mayor o menor cuerpo, o con más o 
menos medios y/o agudos. 

Si hacemos cuentas y en lo que a su 
versatilidad sonora se refiere, la Polara trae 
más de siete posibilidades o combinacio-
nes, entre lo que sería el selector de tres 
posiciones y las dos llavecitas invididuales 
de cada mic. 

Los trastes de la Polara Snow son Hosco,

informe

S
El luthier Nicolás Sznajderman cuenta que después de haber fabricado más de 
200 instrumentos, llegó a un diseño como el de esta guitarra, con su versatili-
dad sonora y liviandad en el peso.

SZ Guitars nació oficialmente en el 2016 
con el modelo Valiant, que es el modelo por 
el cual la mayoría de los guitarristas llegó a 
conocer esta marca. Todos los modelos tie-
nen una estética y un sentido bastante par-
ticular y unificado. Están la Valiant, la 
Rambler, la Torino, la Taunus, la Brava, la 
Jandrid, la Duch, la Impala, y ahora la 
Polara. 

 
BALANCE PERFECTO 

La idea de SZ Guitars para el 2024, es ni 
más ni menos que llevar las maderas argen-
tinas al mundo. Las tres con las que está 
construida la Polara Snow son del norte 
argentino. Lleva caroba en el cuerpo, petiribí 
en el mástil, y guayubira en la trastera. En el 
caso de la caroba, es una madera liviana y 
muy vistosa. Es una madera que tiene 
mucho del fresno, conocido también como 
swamp ash. 

El cuerpo de la Polara Snow está hecho 
en dos partes, y lleva un mástil encolado. El 
luthier nos dice que cuando diseñó esta gui-
tarra, pensó en la palabra “liviandad”, o sea 
que el instrumento tenía que ser liviano. Es 
así como la Polara tiene un cuerpo de 35 
mm. de espesor, y pesa unos 2,7 kg, mien-
tras que por ejemplo una Telecaster están-
dar pesa unos 3,8 kg. 

La escala es 25”, que sería como las de 
la PRS, que es un intermedio entre las esca-
las de Fender y Gibson. De movida, la guita-
rra viene con .010, aunque por su comodi-
dad al tacto, se acerca mucho más a la de un 
encordado .009. 

Trae un tensor de doble acción sellado. 
Esto significa que además de poder llevar el 
mástil para cualquiera de los dos lados en 
caso de ser necesario, el doble sellado se 
refiere a que no se le meten impurezas a la 
acción al momento de encolar el mástil con 
la trastera. Por ejemplo, si se introduce algo 
del pegamento en el lugar donde van las dos 
varillas que actúan en el tensor cuando el 
luthier está encolando ambas partes, es algo 
que en el futuro va a impedir el correcto fun-
cionamiento del mismo. 

SZ GUITARS POLARA SNOW
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hechos con una aleación de alpaca. El puen-
te es fijo tipo hardtail, los dos potencióme-
tros son de 500k CTS, y el jack es 
Switchcraft. Al tener en su configuración un 
humbucker en juego, es forzoso usar potes 
de 500k. También, todas las cavidades del 
instrumento llevan pintura conductiva. 

 
DETALLES Y MÁS 

DETALLES 
Todos los modelos de SZ Guitars mues-

tran mucho detalle en lo que es su termina-
ción, y la Polara Snow no es la excepción. 

Por ejemplo, este modelo lleva perillas 
de aluminio, tornillos especiales en el pick-
guard, marcadores hechos con incrustacio-
nes de aluminio de 2 mm. en la trastera, un 
rebaje donde va la marca SZ sobre el clavije-
ro, las molduras del cuerpo, el blanco perla-
do de la pintura que se divide de la sección 
de madera natural por una fina cenefa blan-
ca, la separación en las pinturas en la unión 
entre mástil y cuerpo, etc. 

Otro de los detalles, esta vez en el 
mango, son lo que se llaman “roadie frets”. 
Entre traste y traste, o sea en cada casillero, 
el luthier le hace como un redondeado al 
borde del mástil, para que el guitarrista 
tenga una sensación mayor de comodidad. 
Antiguamente, los músicos le daban a sus 
asistentes sus instrumentos nuevos para 
que los tocasen y tocasen, y de esta forma 
gastarles un poco los bordes del mástil. De 
ahí el nombre “roadie”, que se refiere a lo 
que comunmente llamamos “plomos”. 

En lo que es el acabado, el cuerpo lleva 
una terminación en poliuretano brillante, y el 
mástil está terminado con poliuretano mate. 
El tiempo promedio que lleva la fabricación 
de la Polara Snow, entre la reserva y la 
entrega, es de 75 a 90 días. 

 
EN ACCIÓN 

En la práctica, la Polara Snow probó 
tener un formato de mango ultraconforta-
ble, un peso liviano y muy bien balanceado, 

y una variedad sonora muy amplia. Además, 
yendo específicamente al mic lead, la garra 
y el sustain son de primerísima calidad pro-
fesional. Lo que se dice, ¡una guitarra seria-
mente seria! 

Como detalle final, el luthier Nicolás 
Sznajderman nos comenta que el modelo SZ 
Brava, junto con su pie y su soporte, fueron 
distinguidos a fines del mes de octubre con el 
SBD, que es el Sello Buen Diseño argentino. 
Esta distinción la otorga la Secretaría de 
Industria y Deasarrollo Productivo a los pro-
ductos de industria nacional que se destacan 
por su innovación, participación en la produc-
ción local sustentable, posicionamiento en el 
mercado, y calidad de diseño. La evaluación 
estuvo a cargo de un comité conformado por 
representantes de entidades públicas y priva-
das, relacionadas con el diseño y los diversos 
sectores productivos. 

 
www.szguitars.com 

https://www.instagram.com/szguitars 
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HEADRUSH CORE

cadena de señales parece tener mucho que 
ver con la facilidad de uso. 

Hay cinco footswitches acompañados 
de LEDs de colores personalizables, y aun-
que el tamaño más compacto significa que 
el Core omite el pedal de expresión, es posi-
ble conectar un pedal externo para obtener 
un control manos libres adicional. 

Las entradas de guitarra y de micrófono 
están unidas por salidas de instrumento y 
de nivel de línea, junto con un loop de efec-
tos estéreo que puede usarse para colocar 
otros procesadores en cualquier punto de la 
cadena de señal interna.  

Teniendo en cuenta que el Headrush 
Core puede reemplazar casi todo lo que hay 
en nuestro set-up, es lógico que esté reple-
to de opciones de entrada & salida. Además 
de la entrada estándar de ¼” tipo plug, el 
panel trasero del Core presenta un jack XLR 
combinado. A continuación hay dos salidas 
XLR y una salida TRS de ¼” con un nivel de 
amplificador/línea conmutable, para elegir 
si se desea ir directamente al PA o usar el 
Headrush junto con un amplificador tradi-
cional. 

A esto le sumamos la salida de auricula-
res, y la de Midi I/O/Thru con conector DIN 
de 5 pines que se puede utilizar con fines de 
control, así como para sincronizar el looper 
con un equipo externo. 

 HERRAMIENTA DE 
PRÁCTICA 

El Core es la primera unidad multiefecto 
que permite cargar canciones a través de 
Wi-Fi desde el Dropbox, y reproducirlas en 
loop para ralentizarlas, o para subirlas y 
bajarlas de afinación, y de este modo poder 
sacarlas y/o practicarlas de forma correcta. 
Lo mismo para aprender algún solo muy 
veloz. Estas pistas también se pueden trans-
mitir desde dispositivos móviles a través de 
Bluetooth. El sistema también puede funcio-
nar como una interfaz de audio de 24 bits/96 
kHz para fines de grabación o reamplifica-
ción. De esta forma, para músicos y dúos 
que trabajan, es fácil reproducir archivos de 
audio a través de una memoria USB. 

Por supuesto, el HeadRush Core trae 
también un looper. En este caso, se pueden 
tener hasta 50 capas de loop de hasta 5 minu-

informe

¿Será éste el último rig todo-en-uno para guitarra y voz? La cosa es que 
HeadRush continúa presentando novedades en el mercado de los multiefec-
tos, con esta unidad que no sólo trae la opción de clonación de equipos, sino 
que también incluye el famoso Auto-Tune.

PPareciera ser que los fabricantes de uni-
dades multiefectos se vienen concentrando 
últimamente en el guitarrista que canta, o 
en el cantante que toca la guitarra. Prueba 
de ello son los últimos lanzamientos, como 
en este caso el Core de HeadRush. 

 
A PRIMERA VISTA 

El HeadRush Core viene cargado con 
una extensa biblioteca de emulaciones de 
amplificador, gabinete y micrófono, así 
como una vasta colección de efectos. Puede 
cargar un número prácticamente ilimitado 
de respuestas de impulso (IR), y también es 
capaz de perfilar o clonar otros amplificado-
res y efectos con lo que HeadRush dio en 
llamar su Amp Cloner, los cuales luego pue-
den usarse junto con los modelos integra-
dos. También hay una entrada de micrófono 
que permite a los cantantes aprovechar una 
variedad de procesadores vocales integra-
dos, incluido el famoso Auto-Tune de 
Antares, junto con un looper. 

La pantalla táctil a color de 7” (18 cm), 
ofrece representaciones de efectos visual-
mente familiares, y el diseño intuitivo de la 
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tos de audio grabados por capa, con hasta un 
total de 20 minutos grabados de audio. 

Como se dijo previamente, HeadRush 
ha prestado bastante atención a los vocalis-
tas, lo que convierte al Core en un equipo 
todo-en-uno muy sólido para el músico que 
canta. Es por esta razón que a todo el arse-
nal usual, se le suma un conjunto de efectos 
vocales, incluido el software Antares Auto-
Tune, junto con las diversas opciones de 
compresión y reverb de la unidad. También 

vienen el De-Esser, el Doubler, el Vocoder, el 
Stutter, y un Distortion específicos para lo 
que son voces. 

Para el uso en vivo, se le puede asignar 
footswitches específicos para el set de voz, 
o si el músico tiene la unidad colocada más 
arriba, usar la pantalla táctil.  

 
CLONANDO SONIDOS 

¿Y qué es el Amp Cloner? El Amp 
Cloner, permite al usuario capturar el tono, 

la dinámica y la sensación de todas sus 
cadenas de efectos y configuraciones favo-
ritas de amplificador. ¿Cómo se hace? Usar 
el Amp Cloner es tan simple como conectar 
nuestro dispositivo a clonar al HeadRush 
Core, y seguir las instrucciones que se 
muestran en la pantalla táctil. Una vez com-
pletado el proceso de clonación, se pueden 
realizar ajustes flexibles, como eliminar el 
sonido del gabinete de un clon de amplifica-
dor, para poder usar su clon con diferentes 
modelos de gabinete o respuestas de impul-
so (IR). 

Una vez que haya terminado de realizar 
los ajustes finales, se pueden compartir 
nuestros clones de amplificador favoritos 
con otros usuarios, así como obtener un 
preview y descargar nuevos clones realiza-
dos por otros usuarios, utilizando el Wi-Fi 
integrado con HeadRush Cloud.  

 
CODA 

En síntesis, el Headrush Core es una esta-
ción integral de procesamiento de voz y de 
guitarra, con control de efectos intuitivo, y 
una amplia gama de opciones de conectivi-
dad, tanto para el estudio como para el vivo.  

Es así como esta unidad ofrece toda una 
gama de opciones de amplificadores, peda-
les y micrófonos vintage, boutique y moder-
nos, cada uno cuidadosamente modelado 
con la tecnología de “clonación inteligente” 
de Headrush. 

Importa y distribuye: 
Kairon Music 

www.kaironmusic.com.ar 
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R usuario hacia arriba y hacia abajo a través 
de los programas. 

Existen cinco botones ubicados debajo 
de la pantalla, que se utilizan para seleccio-
nar qué función se está modificando. Se 
proporciona un botón separado para selec-
cionar ajustes del amplificador de potencia. 

Además de la simulación de amplifica-
dor de potencia y de parlante, hay 11 mode-
los de micrófonos a los que se puede recu-
rrir. Un botón compartido selecciona entre 
modelado de gabinete y modelado de 
micrófono para ajustar la configuración. 

Hay tres modos de ecualización separa-
dos: un ecualizador gráfico para guitarra, un 
ecualizador gráfico para bajo, y un ecualiza-
dor paramétrico completo de cuatro bandas 
con controles Q. 

Además de todo lo anteriormente deta-
llado, el Cab Box permite cargar 10 respues-
tas de impulso o Impulse Responses como 
para ampliar los sonidos disponibles. La 
carga de nuevos IR se realiza mediante el 
software Joyo para PC incluido. Esa flexibi-
lidad hace que este pedal sea muy útil. 

Trae 128 slots de memoria de gabinetes, 
como para guardar todos sus ajustes prees-
tablecidos, y 3 post-EQ configurables: guita-
rra, bajo y paramétrico. Hay configuraciones 
para ganancia y atenuación, valor Q, junto 
con filtrado de pasa bajo y alto para los con-
troles del ecualizador.  

El Cab Box R-08 cuenta con conectividad 
XLR, auriculares, Midi y USB, por lo que 
cubre la mayoría de las exigencias para graba-
ción y también para el vivo. La unidad tiene el

R-08 CAB BOX 
CONTROLES: Master, Select, 

Power Amp, Cab/Mic, Eq, Save, 
Home. 

El R-08 es un modelador de gabinetes y 
también una línea directa o DI. En su interior 
tiene 4 simulaciones de potencias valvula-
res, 20 modelos de gabinetes (IR), y 11 
modelos de micrófonos, con 20 presets en 
total. Este pedal permite olvidarse de un 
ampli, y conectarlo directamente a la línea 
de sonido o a la compu vía USB, con salidas 
Midi y de auriculares.  

En verdad, este pedal de la serie 
Revolution de Joyo está bastante bien pro-
visto de funciones útiles. Su frente presenta 
una gran pantalla que facilita la navegación. 
Los dos interruptores de pedal, guían al 

informe

La serie R de pedales de Joyo es la cuarta generación de efectos para guitarra 
que produce esta marca dedicada a la fabricación no sólo de pedales, sino tam-
bién de afinadores, preamps, equipos, y diversos accesorios musicales. 
Revisamos aquí dos opciones por demás interesantes.

JOYO CAB BOX- PREAMP HOUSE
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mismo efecto de iluminación ambiental que el 
resto de los pedales de la serie R. 

 
R-15 PREAMP HOUSE 
CONTROLES: Master, Gain, Bass, 

Mid, Tre, Vol, Select; On/Off Switch. 
¿Una casa llena de preamplificadores en 

formato de pedal? Básicamente, el R-15 
encierra 9 preamps con un total de 18 soni-
dos, configurados en dos canales conmuta-
bles e independientes. 

Es así como el Preamp House de Joyo 
presenta simulaciones de un Twin Reverb 
del ’65, un JCM900, un AC30, un Lonestar y 
un Dual Rectifier de Mesa/Boogie, un 5150 
III, un Powerball de Engl, un TH200 de 
Orange, y un BE100 de Friedman. Y por cier-
to, cada ampli simula sus canales limpio y 
distorsionado. De ahí los 18 sonidos. 

La forma en que funciona este pedal es 
que el usuario elige entre alguno de los 9 
modelos de amplificador mediante el selector 
superior izquierdo. Se selecciona entre el 
canal clean o el distorasionado con los inte-
rruptores A o B, y se habilita o deshabilita el 
modelo de gabinete con el mini-switch del 
frente. Desde allí, pasamos a las perillas de 
ecualizador y de ganancia/volumen/volumen 
master, para marcar el sonido deseado. 
Finalmente, el usuario puede guardar el seteo 
como un nuevo valor predeterminado para 
esa combinación de amplificador/canal. 

El R-15 incluye, además de la entrada y 
de la salida tipo plug, una salida balanceada 
XLR para ir directo a la línea, y un Fx Loop 
(send/return) para conectar algún efecto 
externo, tal cual se hace con los efectos de 
tiempo en un ampli real. 

MODELOS MÁS MODELOS 
La serie Revolution de Joyo presenta 

una gran cantidad de pedales de efecto, los 
cuales se van sumando a los ya presentados.  

Es así como la serie cuenta con modelos 
como el Tauren Overdrive R01, el Taichi 
Overdrive R02, el Uzi Distortion R03, el Zip 
Amp Overdrive/Compressor R04, el 
Maximum MosFet Overdrive R05, el O.M.B. 
Looper y Drum Machine R06, el Aquarius 
Multidelay y Looper R07, el Vision Two 
Channel Modulation R09, el Nascar Delay 
R10, el Baatsin Overdrive R11, el 12 Band 
Controller EQ R12,el Octavador polifónico 
R13, el Atmosphere Reverb R14, y el Vocal 
Lab para voces R16. 

 
Importa y distribuye: Musical La Fusa 

www.distribuidoralafusa.com.ar
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MIDIPLUS

informe

Este kit Midiplus de iniciación incluye un teclado musical con 61 teclas, una 
banqueta, un soporte y una funda para el teclado, junto con unos prácticos auri-
culares. En resumen, todo lo que se necesita para empezar a tocar. 

Kit MP-809

L
importante a la hora de la interpretación. 

El MK-809 incluye también una pantalla 
LCD, metrónomo, control de tempo y 
acompañamiento. Entre sus sonidos se 
destacan los de piano eléctrico, órgano, 
flauta, dulcimer y también guitarra acústi-
ca. Este teclado trae 200 timbres diferen-
tes, 200 ritmos, y se incluyen 10 canciones 
en formato demo. Efectos como sustain y 
vibrato son algunos de los que encontra-
mos en este MK-809.  

Sus controles incluyen los de start/stop 
de los acompañamientos, otros para habili-
tar los fills, las funciones de acordes, y 
también de grabación y reproducción. Un 
detalle muy práctico para los que recién 
comienzan es su función de “single finger / 
fingered chord”. Esto significa que si no 
sabemos bien cómo hacer tal o cual acor-
de, habilitando esta función, el teclado lo 
hace por nsotros. Igualmente, los que ya 
saben tocar, pueden hacer uso de la fun-
ción split para lograr sonidos distintos en el 
acompañamiento y la melodía (mano dere-
cha e izquierda). 

En su parte trasera encontramos entra-

La marca MIdiplus surgió allá por 
mediados de los 70s, junto con el naci-
miento de lo que luego fueron el teclado 
electrónico, el Midi y la síntesis digital. Hoy 
por hoy, la marca ofrece un sinnúmero de 
productos, desde interfases de audio, 
micrófonos, monitores de estudio y obvia-
mente, los teclados y controladores Midi. 

En este informe, damos el detalle de un 
kit de iniciación hogareño para los que bus-
can comenzar con lo que es hacer música 
con un teclado. 

 
TECLADO 

El centro del kit Midiplus es el teclado 
MK-809. Se trata de un sinte con amplifica-
ción estéreo propia, de forma de poder lle-
var la música a cualquier lado. Trae 61 
teclas sensitivas estándar, o sea que nada 
de esos teclados con teclas más chicas y 
sin sensibilidad al tacto, lo cual es muy 
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da de audio, salida de auriculares, entrada 
auxiliar y puerto USB.  

 
ACCESORIOS 

En lo que son los accesorios que com-
pletan este kit, tenemos una banqueta MP 
Bench acolchonada y plegable, lo cual la 
hace muy práctica a la hora de su armado y 
desarmado. Su acolchado es de gomaespu-

ma de alta densidad (12mm.) con una altura 
regulable de hasta 50 cm. Sus patas cuen-
tan además con punteras antideslizantes. 

El soporte tipo tijera MPX es sumamen-
te portátil y liviano, y gracias a su sistema 
“easy lock” permite una rápida regulación 
de su altura, la cual va de los 60 a los 97 
cm. de alto. Este soporte MPX trae también 
un sistema de trabas para ajustar firme-

mente el teclado. 
Finalmente, la frutilla del postre de este 

kit son los auriculares MPH722. Tienen una 
bobina transductora de 40mm, sensibilidad 
de 110+/- 3dB, una respuesta de frecuencia 
de 20 a 20.000Hz, y un peso aproximado de 
200 gr. 

Importa y distribuye PC Midi Center 
www.pcmidicenter.com
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www.youtube.com/todoguitarraybajo

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

SÚPER MAPA: MAJ7 LIDIO

JAZZ FUSIÓN 
GUILLERMO MARIGLIANO

Amigos, ¡bienvenidos al último número de este 2023!  

Para dejarles trabajo para el verano, les voy a compartir un 

súper mapa para la digitación de un arpegio Lidio en todo el 

diapasón de la guitarra, que les va a ser de mucha utilidad 

para conectar todas las posiciones. 

Como se trata de un súper arpegio Lidio, el mismo lo 

vamos a ubicar en la tónica del 4º grado de la escala Mayor 
Jónica. Para hacerlo fácil, lo vamos a estudiar en F Lidio, que 

es el 4º grado de la escala de Do Mayor. Luego apliquen las 

matemáticas musicales para hacerlo en otras tonalidades. 

Igualmente les voy a dejar un pequeño cuadro de guía. 

Lo bueno que tiene practicar y aprenderse este tipo de digi-

taciones de arpegios, es que después podemos aplicarlos para 

todos los demás Modos. Quiero decir, si un arpegio Maj7 Lidio de 

Fa lo tocamos sobre un acorde de FMaj7(11#), va a funcionar 

perfectamente si lo aplicamos a un Dm Dórico, G7 Mixolidio, o un 

Am Eólico también. Este arpegio nos va a proporcionar las notas 

características que necesitamos para cada Modo. 

Veamos en la siguiente tabla ejemplo, cómo podemos pen-

sarlo:



Lo interesante de estas digitaciones, como ya les dije, es 

que cubrimos todo el mango de la guitarra. Se pueden ejecutar 

con técnica de púa alternada, o tocar algunos pasajes con 

sweep picking, ligados, etc. La interpretación es libre. En lo 

que sí van a tener que trabajar, es en tocarlo en otras tonali-

dades, en trasladarlo. Sólo recuerden siempre que es un arpe-

gio Maj7 Lidio. 

Presten atención a las digitaciones mirando el video en el 

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

todo con más detalle. 

Espero que lo disfruten. 

Guillermo Marigliano 

www.guillermomarigliano.com.ar 

marigliano@gmail.com
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Hola colegas del bass. A preparar los 

dedos y la mente al 100 %, porque para 

este último número de TGyB del año, les 

preparé alto ejercicio técnico de slap y 

tapping. 

El mismo consiste en tocar notas apa-

gadas (x), alternando ligados de hammer-

on (ligado ascendente) y pull-off (ligado 

descendente). La práctica de este ejemplo 

de slap/tapping tienen como premisa 

desarrollar técnica, velocidad y precisión.   

Aquí, la exigencia es tocar seisillos 

(6), o sea seis notas en un tempo, alter-

nando los ligados de hammer-on y pul-off 

con tapping. Es importante entender pri-

mero el patrón de ligados, ya que está 

construido en formato “pregunta y res-

puesta”. La primera parte está tocado 

sobre los acordes Am7 y Dm7.  

La mano derecha (mayor/índice) inter-

preta la octava y séptima menor del acor-

de Am7, mientras que la mano izquierda 

alterna los dedos 1 y 3 , 3 y 1, tocando la 

4ª justa y 3ª menor. Sobre el Dm7 va el 

mismo patrón de ligados, pero los interva-

los son los siguientes: mano derecha octa-

va y séptima menor, y mano izquierda 

octava y séptima menor. Hasta acá toca-

mos Am7, Dm7, y Am7 con el mismo 

patrón de ligados.  

Para la parte final se viene un F 

mayor con distinto patrón de ligados. En 

este caso repetimos los ligados sobre 

cuerda 1ª y 2ª. Luego repetimos sobre las 

cuerdas 3ª y 4ª para finalizar con la nota 

C. La última parte del ejercicio es a full 

con seisillos de slap. 

Fiíense que toco dos notas ligadas 

(hammer-on), más cuatro notas apagadas 

(X), para asi completar los dos seisillos (6), 

que conducen al G y acorde final A9. 

Como siempre, es un gran placer com-

partir con ustedes ejercicios, bases, solos, 

etc.   En el canal YouTube de la revista 

(Youtube.com/TodoGuitarrayBajo) está el 

video de este ejemplo, para que puedan 

escucharlo y observarlo en detalle. 

Espero terminen muy bien el año 

2023, y arranquen muuuucho mejor el 

2024. Que sea con salud, amor y mucha 

música.   

 

Sergio Mayorano 

sergiomayorano@yahoo.com

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

SLAPEANDO EL TAPPING

TAP BASS 
 SERGIO MAYORANO

54



www.youtube.com/todoguitarraybajo

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

BLUES EN TONALIDAD MENOR

IMPROVISANDO 
JAVIER BAGALÁ

Hola amigos y colegas. En este nuevo número quiero com-

partir con todos ustedes este blues menor, muy en el estilo de 

Led Zeppelin o Gary Moore. Está dentro de la tonalidad de 

Am, por lo que a mi entender, sonoramente suena más triste 

aún. Como digo siempre, hemos visto anteriormente lecciones 

tal vez más difíciles, pero esta vez me quise embarcar en un 

terreno donde la técnica pasa a un segundo plano, y prima el 

feeling (onda). Como digo siempre, no se compra ni se apren-

de, se adquiere con los años. 

Presten atención en el 6° y el 8° compás donde aparecen 

los acordes dominantes de E7-Am y C7-F respectivamente, 

donde hay una pequeña pausa, para retomar al acorde corres-

pondiente. A veces no tocar es sinónimo de más. Para verlo y 

escucharlo, sólo tienen que hacer click en el ícono de YouTube 

de esta página. 

Sinceramente espero que lo disfruten y les sirva tanto 

como lo disfruto yo al tocarlo. Me despido hasta el próximo 

número, y cualquier duda o sugerencia me la hacen llegar a mi 

mail o a través de las redes sociales. 

Javier Bagalá 

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

www.instagram.com/javierbagala/ 
youtube.com/@reivaj38
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In te gró ban das co mo "Rou ge Band", "An gel", "He roínas", "Pay sa na" y “Lu naty -
cas”. En 1997 edi tó su pri mer CD ins tru men tal: “Ais la mien to”, y to có por pri -
me ra vez jun to a Ste ve Vai en su show en Bs. Ai res. En el 2000 edi tó “Mun do 
In te rior” y par ti ci pó del CD tri bu to a Ja son Bec ker en USA. En 2001 gra bó en el 
es tu dio de Ste ve Vai su CD “Trans mis sion” (2004). Tam bién edi tó “Cuer das Vi -
ta les”, “In tui ción”, “Electric Fuzz”, con Scott Henderson y Frank Gambale, y 
“The Light Side” con  Claudio Marciello y Adrián Barilari y “Collage”. 

ARPEGIOS CON SWEEP PICKING

ZONA POWER  
CARINA ALFIE

Hola amigos guitarristas. Espero que estén muy bien y 

tocando la guitarra a full, ¡como siempre! 

En esta edición les comparto un  ejercicio con arpegios 

que pertenece a mi curso de Sweep Picking. 

Como podrán ver en la partitura/tablatura, o en el video 

que les dejo en el canal YouTube de la revista, en este ejer-

cicio toco un arpegio de D en grupos de tresillos de corcheas. 

Sigo con otro arpegio de Bm, luego toco otro arpegio de A, y 

finalizo en D, completando este mix de arpegios sobre la pro-

gresion de D Mayor. 
Estos arpegios sirven de entrenamiento para implemen-

tar la técnica Sweep Picking. Les recomiendo practicarlo con 

metrónomo, y también sobre las bases. 

Abrazos para todos 

Carina Alfie 

alfiecds@yahoo.com.ar





www.youtube.com/todoguitarraybajo

En este nuevo episodio número 

veremos unas ideas que son ideales 

para todos aquellos que quieran cono-

cer un poco sobre un tema fundamen-

tal a la hora de aspirar a ser un músico 

profesional. 

Normalmente, los guitarristas inten-

tamos invertir tiempo y esfuerzo en tocar 

nuestro instrumento, en mejorar el 

setup. Eso está genial, ya que al querer 

tocar un instrumento, ése es en casi 

todos los casos el comienzo. Digo en 

casi todos... Siempre hay excepciones.  

Personalmente comencé a estudiar 

música antes de tener un instrumento. 

Al tiempo conseguí mi primera guitarra, 

que era lo que quería y soñaba, y con el 

correr de los años tuve las ganas y 

necesidad de expandir mi conocimiento 

armónico. Así seguí estudiando armonía 

con un par de pianistas y un bandoneo-

nista, instrumentos que nunca toqué. No 

era eso lo que me interesaba, lo que me 

interesaba era estudiar armonía y luego 

poder aplicarla a mi instrumento.  

Quería tener conocimiento armóni-

co, además de tocar un instrumento. 

Hoy a la distancia, creo que es funda-

mental para todos aquellos que no se 

conforman con sólo tocar, y quieren 

entender un poco sobre el arte musical. 

En esta nueva columa veremos 

unas ideas que los van a ayudar a 

comprender de manera fácil, qué alte-

raciones tienen las distintas tonalida-

des. Internet y las redes sociales están 

llenas de info, y de músicos que en la 

mayoría de los casos, con buena inten-

ción, te hablan de acordes o qué acor-

des tiene tal o cual canción. Pero no tie-

nen en cuenta si tal acorde es sosteni-

do o bemol. 

Eso, como una cantidad infinita de 

temas, para muchos no es importante, 

pero sí lo es para los músicos que tienen 

un buen nivel de conocimiento armóni-

co. Obvio que para llegar a esa Info, 

está bueno saber armonizar, y entender

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

¿SOSTENIDOS O BEMOLES?

 PLANETA GALES 
MIGUEL SIGALES
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qué acordes tienen todas las tonalidades. 
Pero bueno... está genial poder saber que 
siempre se puede mejorar 

Lo primero que vamos a ver es una 
digitación de la escala Menor Eólica. Esta 
digitación la vamos a usar en todas las 
tonalidades que veremos a continuación. 
Atención, porque es importante que cada 
una de las notas tenga un nombre distinto, 
y acá está el tema que sí o sí deben cap-
tar para empezar a entender esto. Si estás 
tocando en la armonía de A menor, debés 
tener una nota A, una B, una C, una D, 
una E, una F y una G. No podés tener dos 
notas con el mismo nombre dentro de la 
armadura de clave de una tonalidad. 

Por ejemplo, la armonía de A menor 
es A, B, C, D, E, F, G, y la de D menor es 
D, E, F, G, A, Bb, C. Como pueden ver, 
en esta armonía tenemos un Bb. Poner 
A# seria como escribir hola (de saludo), 
pero sin h, beso con v corta, sol con z, 

etc. Es así como la armonía de F menor 
es F, G, Ab, Bb, C, Db, Eb. Éste es un 
claro ejemplo que esta armonía tiene G y 
Ab, no G y G#. 

Otro punto importante es que esta 
tonalidad de F menor tiene alteraciones 
con bemol. Nunca vas a encontrar en un 
armado de clave, sostenidos y bemoles. 
Obvio que en una escritura musical convi-
ven, pero no en un armado de clave 

Imagínate estar tocando en la armo-
nía de D menor, y tocar notas que no 
están en esta escala. En este ejemplo 
toco las notas D, F, E, Eb, D, y ahora las 
mismas notas pero en otro orden: D, F, D, 
D#, E, F. Fíjense que la nota que toco en 
el traste 11 de la 6ª cuerda en el primero 
de los ejemplos es Eb, y esa misma nota 
en el otro ejemplo es D#. ¡¡Apaaa!! Esto 
es sólo una idea de este maravilloso 
mundo. A esas dos notas -el Eb y D#- se 
las conoce como alteraciones accidenta-

les. Para terminar, veamos un par de 
ejemplos más. Armonía de C menor: C, D, 
Eb, F, G, Ab, Bb, y armonía de C# menor: 
C#, D#, E, F#, G#, A, B. 

Si estas interesado o interesada en 
ampliar tus conocimientos musicales, 
conocer sobre armonía, acordes y todo lo 
que un músico necesita para ser su mejor 
versión, no dudes en contactarte conmigo 
via Face o Instagram. 

Espero que estas ideas los ayuden en 
su crecimiento musical. Estudiar es funda-
mental para crecer como músico. Tocar 
un instrumento es maravilloso, y la mayo-
ría de los músicos amamos eso, pero si 
esto lo acompañás con un buen grado de 
conocimiento armónico, es asombroso. 

Nos vemos el próximo año con más 
Planeta Gales. 

Miguel Sigales 
www.facebook.com/miguel.sigales 

www.instagram.com/miguel.sigales 



www.youtube.com/todoguitarraybajo
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FITO PÁEZ EN TANGO

BAJOS URBANOS 
VANESA MORANO

Como bajista y columnista de la revista, me embarqué en 

la tarea de transformar este icónico tema en una composición 

de tango, sumergiéndome en los ritmos característicos del 3/4. 

Comenzando con la esencia del tango, la cadencia distin-

tiva del 3/4 añade una dimensión melódica, que resuena con 

la nostalgia y la pasión propias del género.

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

tica, otorgándole a este “11 y 6” de Fito Páez una nueva 

impronta creativa. 

El contrapunto entre la línea melódica y el ritmo tanguero del 

bajo, crea una conversación única entre los elementos musica-

les. Inspirado por los maestros del tango, he integrado adornos 

y variaciones en las notas, para capturar la esencia emotiva de 

esta expresión artística. El fraseo se adaptó al nuevo cambio de 

compás 3/4, ya que en el original se realiza sobre 4/4. 

En este viaje musical, invito a los lectores a sumergirse en 

la conexión entre el bajo y el tango, descubriendo cómo la 

fusión de estilos puede dar vida a nuevas formas de expresión.   

Para completar la cuestión, los invito a ver y escuchar el 

video que les dejo en el canal YouTube de la revista. Sólo tie-

nen que clickear en el ícono superior derecho de la página. 

Vanesa Morano 

@vanesnoeliabass 
vanesa.morano@hotmail.com



www.youtube.com/todoguitarraybajo

¡Llegamos a la última columna del 

año! En esta ocasión, quiero compartir-

les un fragmento de un tema que forma-

rá parte de mi nuevo material. 

Muchas veces me preguntan en qué 

pienso cuando compongo, y si bien me 

gusta estudiar y analizar temas, al com-

poner o improvisar prefiero no pensar, 

dejar que la intuición me guíe, expresar 

aquello que siento. Entonces entreno 

técnica, visualización y recursos armóni-

cos, justamente para después dejar que 

fluya, confiando en lo aprendido.  

¿Esto quiere decir que no es necesa-

rio estudiar? Yo siento que el entrena-

miento a conciencia me da alas para ser 

más creativa. Entrenar, sumergirse en la 

práctica, volver a lo básico, y descubrir 

posibilidades que me permiten renovar 

mi forma de expresión. 

“Nuna” es una canción en la cual 

afino la 6ª cuerda en D. Para un mejor 

entendimiento de la pieza, les sugiero 

que vean el video que les dejé en el 

canal YouTube de la revista, clickeando 

en el ícono de arriba, a la derecha. 

“Nuna” comienza en D mayor, va a 

Gmaj7#11, (IV), luego vuelve al 1º grado. 

Después va al bVII mayor (intercambio 

modal Mixolidio), vuelvo el 1º grado, 

seguido del Em (II) y F (bIII intercambio 

modal con Dm). Además, vas a encon-

trar cambios de compás. Me gusta pen-

sar esas secciones con sentido melódico 

para facilitar dichos cambios.  

Te invito a subir tu video tocándolo y 

compartirlo. Nos encontramos compar-

tiendo más música el año próximo.  

Alejandra Mesliuk 

contacto@alejandramesliuk.com 

alejandramesliuk@gmail.com 

www.alejandramesliuk.com

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

www.alejandramesliuk.com

ACÚSTICAMENTE... NUNA

A DOS MANOS  
ALEJANDRA MESLIUK
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El jazz es una forma de tratar a la 

música, independientemente de lo que 

estemos tocando. Con esto en mente, 

en la presente columna vamos a pedir 

ayuda a uno de los pilares de este 

género: el enorme Dexter Gordon. 

Intérprete y compositor más que nece-

sario a la hora de incorporar recursos 

jazzísticos a nuestra música, Mr. 

Gordon es, o debería ser, alguien a 

analizar y comprender antes de estu-

diar a solistas más “complejos” como 

Charlie Parker o John Coltrane, por 

citar dos ejemplos. 

La transcripción corresponde a 4 fra-

ses suyas, transpuestas a C. Aunque la 

armonía “lógica” sería un II / V/ I (Dm7 / 

G7 - Cmaj), la grabación de los ejemplos 

está en Do mayor constante y sobre una 

base no jazzera (click en ícono YouTube) 

La idea es escuchar esos arpegios 

sobre el pedal de C mayor, y sobre 

todo, incorporar esos tresillos tan 

característicos del lenguaje bebop. 

Tocar las notas de los acordes nos abre 

un panorama enorme, y es una exce-

lente opción a improvisar solo con las 

escalas. Por supuesto es más difícil, ya 

que el desafío es mayor 

Transcriban las frases a otras tona-

lidades y modalidades. En cada cuarto 

compás, en aquellos de los etcéteras 

en la transcripción, lo ideal es tocar 

para darle continuidad a las frases y 

dominar el enlace entre los motivos 

melódicos.  

Les deseo un excelente 2024, lleno 

de música y alegrías. ¡Hasta el año que 

viene, queridos colegas! 

 

Pablo Santos 

www.pablosantosbass.com

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

LAS FRASES DE DEXTER GORDON

TODO BAJO 
PABLO SANTOS
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En su última entrega del año, el shredder Pablo Soler comparte con nosotros 
algunas de sus últimas experiencias girando por países de Latinoamérica.

GIRANDO POR EL CAMINO DEL ROCK

Bueno, gente, se vino el fin de año. 
Antes que nada, quiero agradecerles a 
todos por acompañarme en esta colum-
na dedicada al shred, y por supuesto 
agradecer a quienes hacen posible esta 
fantástica revista por darme el espacio. 
Qué mejor para cerrar el año, que otra 
de mis columnas volcadas a las expe-
riencias de gira. 

En números anteriores les conté 
sobre distintos tips a tener en cuenta al 
salir a la ruta para evitar contratiempos. 
También escribí en algún momento 
sobre cómo el hecho de mantenernos 
activos genera actividad. Lo cierto es 
que por más precauciones que tome-
mos, nada evita las contingencias que 
se generan en una gira. De hecho, 
cuando las ves en perspectiva, son las 
que le agregan la cuota de aventura y 
emoción al asunto. Así que, control fre-
aks, abstenerse. 

A continuación abro el cofre de las 
anécdotas, para contarles un par que 
realmente rozan lo ridículo y hasta peli-
groso, pero sin duda eso es lo que las 
hace anécdotas ¿noes cierto? 

 
EL PUENTE SE CAYÓ 

¿POR AHI VAMOS 
A CRUZAR? 

Corria el 2005. Estábamos en la 
segunda edición del "South American 
Guitar Masters Tour" en Bolivia junto a 
mi co-equiper brasileño Marcos De 
Ros, trasladándonos vía terrestre hacia 
Trinidad, ciudad ubicada en la región 
del Beni. Era la época previa al mejora-
miento de las rutas. Realmente se via-
jaba espantosamente mal. El terreno 
montañoso y las carreteras de tierra 
hacían de un viaje de 300 kilómetros, 
una odisea de 15 horas en las que via-
jabas en unos micros de chasis alto por 
el terreno. 

Coche cama reclinable a  92°, y olvi-
date de un baño. Todo el mundo espe-
raba que alguien pida bajar y... a los 
yuyos en manada. Ésta era la única 
opción para llegar a una ciudad sin 
aeropuerto. 

Llegamos a un río ancho que habia 
que cruzar para llegar a destino. No 
recuerdo su nombre. Y para sorpresa 
de todos, se había derrumbado el puen-
te que permitía atravezarlo. ¿Y ahora? 
A la derecha de la ruta se venían las 
vías del tren y su puente, que estaba en 

dudosas condiciones, pero unía las 
costas. “Vamos a cruzar por acá”, dice 
el chofer, seguido de un generalizado y 
obviamente ignorado “¿estás en pedo, 
amigo? ”El conductor sube el micro a 
las vías del tren, y empezamos a cruzar 
el río rebotando sobre los durmientes, 
con un margen de centímetros a cada 
lado de las ruedas. 

A todo esto, nadie sabía si aún 
pasaban trenes por esas vías, y menos 
algún horario. Entonces digo a Marcos: 
“loco, si vemos que viene el tren nos 
tiramos al agua; abrí bien la ventanilla”. 
La cosa fue que el micro cruzó, y llega-
mos vivos a Trinidad. ¡De no creer! 

 
NO DISPAREN 

¡VENIMOS A VER 
A CHARLY! 

San Pedro Sula en Honduras. Es 
una ciudad  industrial principalmente 
conocida como una de las  más peligro-
sas del mundo. El índice delictivo es 
altísimo. Mucho crimen violento, extra 
heavy, pero sin dudas posee uno de los 
públicos ma¡ás calientes de 
Latinoaomérica. El escaso número de 
gente acaudalada hace que sea indis-
pensable recurrir a guardaespaldas si 
tenés plata. Recuerdo haber tocado en 
una oportunidad en el Harley Davidson 
Bar de esa ciudad, y ver que mientras el 
público disfrutaba del show, los guarda-
espaldas montaban guardia afuera. 

Una tarde libre, mi querido amigo 
Joe  Casto, guitarrista de Delirium, la 
máxima banda de rock de Honduras, no 
tiene mejor idea que ir a visitar a Charly 
C a su sala de ensayo para hacer 
sociales. No revelo el nombre completo 
por un tema de privacidad. El tipo es un 
empresario local con todo lo que ello 
conlleva. La sala la tenía montada en 
un terreno de aproximadamente una 

www.youtube.com/todoguitarraybajo

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

SHRED !! 
PABLO SOLER

PH
: T

io
 T

om
 P

ho
to

gr
ap

hy



manzana, cercada por un paredón que 

escondía un bosque y un bunker sin 

ventanas, prácticamente bajo tierra, 

que parecía salido de una película de la 

2ª Guerra Mundial. 

Llegamos al portón de entrada, 

tocamos bocina, y cuando se abre 

vemos que se nos vienen encima 

corriendo cuatro tipos con armas en 

mano a los gritos, y nos ponen las 

armar prácticamente en la cara. 

Inmediatamente levantamos las manos 

y les gritamos: “¡venimos a ver a 

Charly!”. Mientras que a Joe lo apunta-

ban con una 9mm y yo tenía una recou-

tada en la cabeza, uno de los seguridad 

hablaba por un handy. Una vez confir-

madas las identidades, al predio. Del 

bunker vemos salir a Charly contento 

por la visita. Tenía tremendos equipos 

adentro, cerveza fria, etc. ¡Perturbador! 

 

 Acá la corto amigos. Siempre digo 

que si bien no me llené de guita con las 

giras, sí soy millonario en anécdotas. 

Verán que muchas de estas historias 

distan del imaginario glamoroso de la 

gira Mótley Crúe style (...otras no). 

Pero, amigos, son grandes aventuras. 

Son el condimento que hace picante a 

la vida. ¡El rock esta afuera de casa! 

¡Atrévanse! 

 

Pablo G. Soler 

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

ROCK A FULL 
GABRIEL LEOPARDI

Les quiero presentar otra entrega de 

ejercicios para la mano izquierda, que 

continúa con lo que vimos la última vez. 

Si te perdiste la anterior edición, te reco-

miendo que la revises, porque tiene infor-

mación importante sobre la técnica 

correcta para ejecutar los ligados y cómo 

manejar estos ejercicios. 

En esta ocasión les traigo una rutina 

de ligados que involucra patrones que 

cubren varias cuerdas. Estos ejercicios 

son una mezcla de lo que hemos visto 

antes y algunas ideas nuevas, como el 

uso de secuencias con la escala 

Pentatónica. 

 

Ejercicio 1: Ligando en 
múltiples cuerdas 

Empezamos con un ejercicio pareci-

do al "patrón Kotzen" que vimos antes, 

pero esta vez añadimos las cuerdas 2ª y 

3ª, obteniendo dos variaciones del ejerci-

cio. La clave para que suene bien está en 

cambiar de cuerda. Asegurate de silen-

ciar la cuerda 1ª cuando toques la cuerda 

2ª, y viceversa. Una vez que completa-

mos las dos variaciones del ejercicio, 

vamos a mover este patrón a la siguiente 

posición, siguiendo la escala de La 
menor.

www.youtube.com/todoguitarraybajo

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

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

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

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

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

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

encuentra escribiendo su tesis de Licenciatura en Audiovisión sobre composición y análisis musical. 
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Ejercicio 2: Trinos en la 
Escala Pentatónica 

Acá vamos a trabajar en trinos dentro 

de la escala Pentatónica de La menor. 
Esto implica hacer hammer-ons y pull-

offs repetitivos entre dos notas. Repitan 

este trino cuatro veces en cada cuerda, 

desde la 1ª hasta la 6ª. 

Ejercicio 3: Secuencia 
de 6 notas 

Para terminar, vamos a explorar una 

secuencia de seis notas en la escala 

Pentatónica de La menor. En este caso, 

usaremos la púa en cada cambio de 

cuerda, seguido de un pull-off. 

La idea es practicar estos ejercicios 

todos los días durante al menos 15 minu-

tos. También pueden usarlos como 

calentamiento antes de tocar en una jam 

o ensayar con tu banda. En el canal 

YouTube de Todo Guitarra y Bajo encon-

trarás la rutina completa con un backing 

track que pueden usar para practicar.  

Pueden acceder a él a través del link 

que está en el ícono superior derecho de 

esta columna. 

Espero que disfruten de esta lección, 

y que les ayude en su desarrollo como 

guitarristas. Si tienen preguntas o nece-

sitan aclaraciones, no duden en contac-

tarme a través de mi cuenta de 

Instagram. 

Gabriel Leopardi 

@gabrielleopardi 
gabrielleopardi@gmail.com 

www.gabrielleopardi.com
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Si bien vamos a hablar un poco del 

audio -porque todo influye en el audio- 

el enfoque principal en los siguientes 

párrafos está orientado a la acción, a la 

manera en la que sentís la tensión de 

las cuerdas, y cómo calibrar en base a 

eso. Hablaremos fundamentalmente 

del toque en sí. 

Primero que nada, repitamos hasta 

el infinito lo que ya se dijo miles de 

veces, cada instrumento es diferente. 

Pero más allá de eso, cada marca y 

modelo son distintos. Tienen paráme-

tros y especificaciones de construcción 

diferentes, y esas son decisiones que 

tomaron a sabiendas, buscando un 

objetivo claro y una identidad, tanto en 

el sonido como en la tocabilidad. Casi 

nada está librado al azar en un instru-

mento. 

Entonces es muy importante que 

conozcas determinadas cuestiones 

para saber qué buscar, cómo sacarle 

todo el potencial, cómo hacer que te 

rinda de acuerdo a lo que necesitás, y 

también, no menos importante, saber 

que hay cosas que no te va a dar. Que 

quizás buscás algo que ese instrumen-

to no te va a poder otorgar. Aunque a 

veces cueste aceptarlo, quizás com-

praste el instrumento equivocado para 

vos, como quien compra un auto fór-

mula uno para manejar por el barro. 

 

EL LARGO DE ESCALA 

Si éste no es el factor más impor-

tante, le pega en el palo. Los instru-

mentos de cuerda tienen un largo de 

escala, también llamado tiro de cuerda. 

Es la sección de la cuerda que vibra 

entre las dos cejillas, la del puente y la 

del lado del clavijero. En el caso de los 

instrumentos eléctricos, sería entre la 

cejilla y la selleta del puente. Dicho lo 

más sencillo posible, los dos puntos en 

los que apoya la cuerda. 

Esta distancia cambia según el 

fabricante, marca o modelo del instru-

mento, y afecta considerablemente la 

tensión de la cuerda y por ende el 

audio. Mientras ese largo de escala 

sea mayor, la cuerda va a quedar más 

tirante. Por ejemplo, si tenés que afinar 

el Mi de la 6ª cuerda de la guitarra o la 

4ª del bajo, mientras más larga sea la 

escala, más vas a tener que apretar 

para llegar a la nota. Por el contrario, si 

la escala es más corta, vas a llegar a la 

nota con menos tensión. A escala más 

corta, la cuerda queda más floja.  

Si tocás un instrumento, sabrás lo 

que pasa cuando una cuerda está más 

floja. Es más blanda y flexible para esti-

rar, tiene otro audio y ecualización. En 

general, hay menos sustain y menos 

volumen. Cuando está más tensa, 

sucede todo lo contrario. 

Hay otra cuestión importante, en 

una escala más corta: los trastes están 

más cerca uno de otro. Pensá en la 

diferencia entre un bajo y una guitarra. 

Por lo tanto, podrías tener preferencia 

por una escala más larga o corta, ya 

que vas a notar los trastes levemente 

más cercanos o lejanos.

ESCALAS, CALIBRES, Y OTRAS YERBAS
¿Cómo se mide el largo de escala en un instrumento? ¿Qué relación tiene el 
largo de escala con el calibre de cuerdas? ¿Qué es un instrumento multiescala? 
¿Cuerdas bajas o cuerdas altas? Todo esto y más, en el siguiente informe.

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

GUITAR 
DOCTOR  

por DIEGO POZZI
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GIBSON, FENDER, PRS 

Cuando nos referimos a estas mar-

cas, en realidad hablamos de un sistema 

de construcción. Puede ser una guitarra 

china o de luthier, pero la mayoría de las 

marcas y constructores replican 

las características de alguna de 

ellas. Gibson, en sus modelos 

más icónicos de guitarras, utili-

za un largo de escala de 

24,75”, que en centímetros 

serían 62.865. En los bajos 

tenemos varios modelos de 

34”, más cortos de 30,5”, y en 

los años 70s han hecho algunos más lar-

gos, con 35”. Fender se maneja en casi 

todos sus modelos con una escala de 

25,5” o 64,77 cm. En los bajos es de 34”. 

PRS o Paul Reed Smith está en el medio 

de las dos anteriore,s con 25” o 65,5 cm. 

En los bajos, la escala más usada es la 

de 34”, que en centímetros serían 86,36. 

Te explico como sería en la práctica. 

Si por ejemplo a una Fender 
Stratocaster y a una Gibson Les Paul les 

ponés cuerdas .010, en la Fender las 

vas a notar más tensas y en la Gibson 

más sueltas, casi como un .009.  Como 

la Gibson tiene la escala más corta, la 

cuerda queda más floja. Esto más allá 

del toque, lo vas a sentir también en el 

audio. No es ni mejor ni peor, es ciencia. 

Es la cuerda oscilando de diferente 

manera según el largo de escala. El 

resto se reduce todo a tu gusto personal 

y preferencia. Como la vida misma, 

cuando ganás en algunos aspectos 

sacrificás otros, y todo se reduce a elegir 

lo que prefieras. 

Es muy importante el balance que 

encuentres entre el grosor de las cuer-

das y el largo de escala del instrumento. 

 

ESCALA CORTA, 
BARÍTONO, 

MULTIESCALA 

Existen instrumentos de 

escalas más cortas de lo con-

vencional, como por ejemplo el 

bajo emblemático de Paul 

McCartney, el Höfner violín de 

30”, y también varios bajos más. 

Guitarras de escala más corta también 

hay muchas. 

Otra variante de escala muy famosa 

es el de las guitarras barítono, que van 

desde 26.5 a 30”. Son guitarras que se 

afinan mucho más grave, y por supues-

to van a requerir compensar con los 

grosores de las cuerdas.

Por supuesto no nos olvidemos de la 

cantidad de músicos que usan afinacio-

nes alternativas, como S.R. Vaughan, 

Slash, los exponentes del grunge y tantos 

otros. Sobre todo afinando hacia los gra-

ves, desde Mi bemol a mucho más bajo. 

En estos casos de afinaciones más bajas, 

la cuerda va a perder tensión al aflojarse, 

y será necesario compensar esa tensión 

con un calibre mayor. De lo contrario, la 

cuerda va a quedar muy floja y más allá 

de los trasteos, el audio se va a ver muy 

comprometido. 

 

QUIERO LAS CUERDAS 
BIEN BAJAS 

Estas palabras las escuchamos los 

luthiers todos los días, cuando nos dejan 

su instrumento para calibrar. Claramente, 

la tendencia de hoy en día es usar las 

cuerdas bien pegadas a los trastes. 

Primero hay que aclarar que de acuerdo 

al radio del diapasón y otras característi-

cas, cada instrumento permite bajar las 

cuerdas hasta cierto punto, y a partir de 

ahí ya queda comprometido el funciona-

miento. Si bajamos más de cierto punto, 

empieza a funcionar mal, trastea, no 

suena, no tiene sustain ni volumen. Pero 

sin meternos en esas cuestiones, es 

necesario que tu toque sea de determina-

da forma, si no querés que trastee. 

¿Qué quiero decir con esto? Que si 

tenés una cuerda fina en una escala 

corta, la cuerda va a tener poca tensión y 

va a oscilar mucho. El factor determinante 

acá va a ser cuán fuerte le pegues vos 

con tu mano derecha (si sos diestro). En 

el ejemplo anterior, vas a tener que tocar 

muy suave si querés una cuerda fina y 

calibrada con acción baja. A medida que 

agregues tensión, la cuerda va a sacudir-

se menos, y tu toque podrá ser más fuer-

te. Eso nos lleva a lo realmente importan-

te... 

 

LO QUE IMPORTA: ¡ VOS ! 
Bien arriba, al principio, pusimos el 

ejemplo de los autos y la elección del 

mismo según el terreno sobre el que va a 

rodar. Pero…¿Y el piloto? ¿Vos maneja-

rías igual un Ford Falcon que una Ferrari 

o un Citroen 3CV? Pues entonces sabrás 

que cada guitarra requiere que la ejecutes 

diferente, e incluso dentro del mismo 

modelo de guitarra, no se puede calibrar 

ni tocar igual con cuerdas .009, .010 o 

.011. Eso para empezar, porque también 

influye el radio del diapasón, el tipo de 

puente, la altura de los trastes, e infinidad 

de otros factores. 

Pero para no irnos de tema, solamen-

te basándonos en el largo de escala y el 

grosor de las cuerdas, ya hay un mundo 

por conocer y domar. Si querés dominar 

tu guitarra y/o bajo, tenés que conocer a 

la perfección cómo se comporta la ten-

sión de tu instrumento de acuerdo al largo 

de escala, las cuerdas, y a tu forma y esti-

lo de tocar. Y el luthier o Guitar Doctor, en 

base a todo eso y muchas otras otras 

características del instrumento, determi-

nará cómo calibrarlo para que funcione 

de manera óptima para vos. 

Cabra guitars de luthier 

Diego Pozzi 

cabraguitars@gmail.com 

IG Cabraguitars 

Los bajos y guitarras mul-
tiescala están a la órden del 

día. Instrumentos más que inte-

resantes, que tienen sus trastes 

dispuestos en abanico, y permi-

ten tener un largo de  escala 

mayor en la sección de las 

cuerdas graves, y más corto 

en las cuerdas agudas. 

Son muy usados en la 

actualidad para estilos de 

música pesada.



https://www.youtube.com/c/TodoGuitarrayBajoMag
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Hola amigos. En la mini gira que 

hicimos por Chile, cerrando  para 

Hacken con mi banda Presto Vivace, 

toqué un solo similar al de la presen-

tación del álbum “Inmanencia” en el 

El Teatrito, que como conté en mi 

columna anterior, tiene un mix de 

técnicas con partes de temas de dis-

tintos autores: Bach, Wooten, 

Beatles, Yngwie Malmsteen. 

La transcripción que presento 

está relacionado con el genio clásico 

de J.S. Bach. Es una adaptación de 

una de la voces, la más aguda, del 

preludio en Cm. La línea melódica la 

desarrollé a través de Em Armónica, 

con sus modulaciones respectivas y 

algunos agregados personales, 

como el arpegio en Em, la Bm 

Pentatónica de Bm, cerrando con la 

escala Disminuida de C#m. La rítmi-

ca es sencilla, ya que lleva compa-

ses de 4/4 en semicorcheas. 

Tocar este preludio, así como 

toda la música de Bach, nos ayuda a 

mejorar enormemente la digitación, 

mientras disfrutamos de su iniguala-

ble arte. Ojo, que el pulso que utilic´w 

es negra a 150 bpm. La afinación es 

Bb F C G D. Pueden ver el video en 

el canal YouTube de la revista. 

Por cualquier duda me consultan. 

Feliz Año para todos. 

Marcelo Pérez Schneider 

11 5753 3809 

@marceloperezschneider 

perezschneider@yahoo.com.ar

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

PRELUDIANDO

BAJO AVANZADO 
MARCELO PÉREZ 

SCHNEIDER
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Con el advenimiento de procesado-

res digitales en formato pedal, y la llega-

da del Protools a la casa de millones de 

personas a partir de fines de los 90, la 

palabra estéreo empezó a estar en boca 

de mucha gente. Hasta ese momento, el 

uso y la aplicación de setups donde se 

utilizaba más de un amplificador, esta-

ban generalmente reservados a escena-

rios con artistas de alto calibre, o a rese-

ñas de revistas especializadas. 

Hoy en día, al acceder a YouTube y 

hacer una simple búsqueda “stereo 

setup” o “wet dry wet rig”, nos encontra-

mos con una gran cantidad de opciones 

que ayudan a comprender un poco más 

sobre la temática. 

Tener un setup en donde la señal ter-

mina saliendo por más de un amplifica-

dor o parlantes de cualquier índole, es 

una práctica que ayuda a expandir nues-

tras ideas y pensamientos musicales. 

Podemos optar por seguir caminos 

tradicionales y separar la señal en lo que 

se conoce como Wet - Dry. Se trata de 

un setup en el que un amplificador “Wet” 

reproduce la señal afectada por nuestros 

pedales de modulación y 

manipulación temporal, y 

el “Dry” lleva los pedales 

de ganancia. También 

podemos aventurarnos a 

pensar nuestros emisores 

de sonido por separado 

(como si fueran L - R), e 

investigar sonoridades 

fuera de lo que normal-

mente se nos propone. 

Pero ¿qué pasa si quere-

mos seguir explorando e ir 

más allá de esto? 

Después de una década 

de investigación usando 

setups con tres amplifica-

dores, me gustaría compartirles algunos 

aspectos que fui aprendiendo en el 

camino. 

 

INTERNET VS 
EL MUNDO REAL 

Las experiencias sonoras no son 

transferibles, y hasta que uno no experi-

menta ciertas situaciones, es imposible 

darse cuenta de las necesidades que 

tendremos para llevar a cabo nuestras 

ideas. No se dejen amedrentar por 

“cómo hay que hacer las cosas”. La 

mayoría de la información que circula 

por las redes está muy orientada a tocar 

géneros musicales, y eso tiene una inje-

rencia directa, por ejemplo, en el orden 

de los pedales en una cadena de efec-

tos, o en “el tipo de amplificador” que 

tenemos que usar para hacer nuestra 

música. 

No necesitamos tener el mejor equi-

pamiento del mundo para llevar esto 

adelante. Sólo ser persistentes y confíar 

en nuestras ideas. Aprovechen todas las 

herramientas gratis que pueden conse-

guir para trabajar con la computadora y 

experimenten, explotando a fondo todas 

las opciones que éstas nos dan. 

 

LAS MANOS  
EN LA MASA 

Ahora sí, ¿qué necesitamos para 

poder armar un setup con tres amplifica-

dores? El punto crítico para esto, es en 

qué momento vamos a dividir la señal y 

con qué lo vamos a hacer. Mi recomen-

dación es usar cualquier, ¡sí!, cualquier 

efecto o caja directa que permita dividir 

la señal y empezar a hacer pruebas! 

Stereo + Mono, mi setup actual 

Voy de la guitarra hacia un pedal de 

volumen estéreo, en donde divido la 

señal por primera vez. Una de las sali-

das va hacia un pedalboard mono que 

termina en un amplificador, y el otro 

pedalboard vuelve a dividir la señal, 

generando una señal estéreo. 

Si quisiéramos hacer esto en una 

computadora, está bueno tener en 

cuenta cómo organizar las salidas de 

cada canal, para generar una espaciali-

dad en los dos parlantes o auriculares 

donde vayamos a escuchar esto. Mi 

recomendación es panear 

amplificadores 2 y 3 a los 

costados, y dejar el amplifi-

cador 1 al medio. 

Es usual  escuchar que 

para separar la señal nece-

sitamos un pedal con buffer 

para que nuestro sonido no 

se degrade. ¿Quién define 

esto, si no sabe qué tipo de 

sonido queremos para 

nuestra música? Prueben, 

equivóquense, saquen con-

clusiones y ¡hagan música! 

 

Pablo Butelman 

@pbutelman

Tener un setup en donde la señal termina saliendo por más de un amplificador 
o parlantes de cualquier índole, es una práctica que ayuda a expandir nuestras 
ideas y pensamientos musicales. Veamos...

MÁS ALLÁ DEL ESTÉREO

www.youtube.com/todoguitarraybajo

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

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

PABLO BUTELMAN
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