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Con el comienzo de la década de los "90 las nuevas tecnologias y los medios de comunicacién han
modificado el funcionamiento de la vida cotidiana de manera radical. Los limites se han trastocado,
lo que antes era privado ahora se convierte a través de las nuevas formas de comunicacién en
algo publico, los elementos locales se entrelazan con los globales para generar nuevos productos.
Una serie de autores han problematizado sobre estos cambios mundiales acontecidos en la forma
de comunicarse por las diferentes sociedades.

Un autor que nos permite acercarnos al terreno de nuevas formas de produccidn culturales es
Nicolds Bourriaud. Este autor analiza como los softwares informaticos permiten generar una
constante hibridacién en la produccién musical, visual y audiovisual dada a través de lo que define
como post produccidn. Este trabajo toma su definicion de obra de arte, entendiendo que la obra de
arte contemporadnea no seria la conclusion final del proceso creativo (un producto finito a
contemplar) sino un sitio de orientacion, un portal, un generador de actividades. Continuando con
esta idea, el proyecto nace desde el analisis de nuevas formas en la composicién musical y tiende
redes sobre problematicas que conciernen al mundo de la cultura visual actual. Partiendo del
estudio del proyecto audiovisual de Bjork Biophilia y de la obra del artista argentino Lisandro
Aristimufio, permite empezar a hilar un terreno que deja de ser moderno para convertirse en
contemporaneo por implicar, entre otros, la interrelacién entre arte, tecnologia y naturaleza. Otros
de los casos similares aqui trabajados son el de Ramiro Musotto--que utiliza loops y sintetizadores
para la composicion musical fusionandolos con instrumentos de comunidades nativas; y la
influencia toba en la composicion artistica realizada por Tonolec que plantea una serie de
discusiones no menores como la insercion de los pueblos originarios en la cultura actual, la
copresencia de manifestaciones artisticas locales y globales, y la mezcla de dispositivos de

produccidn, circulacién y consumo tanto tradicionales como tecnolégicos.

Caracteristicas del arte de Post Produccioén

El término Post Produccién refiere a procedimientos que tienen lugar en el mundo de la televisién,

el cine y el video. Se trata de un conjunto de procesos efectuados sobre un material ya registrado o



grabado (estos pueden ser entre otros el montaje, la inclusién de otras fuentes sonoras o visuales
o efectos especiales).

Nicolds Bourriaud describe como desde los afios "90, un gran ndmero de artistas interpretan,
reproducen o utilizan obras realizadas por otros artistas 0 bien productos culturales disponibles.
Este nuevo tipo de arte nace como respuesta a una multiplicacion de la oferta cultural y la inclusion
dentro del mundo artistico de disciplinas antes negadas o despreciadas. Los artistas insertan su
trabajo en el de otros y contribuyen a la destruccion de la distincion tradicional entre
produccién/consumo o creacién/copia. Utilizan elementos disponibles en la cultura para transmitir
un mensaje nuevo. El concepto de Post Produccién contintda al de Arte Relaciona” del mismo
autor, este ultimo describe una nueva sensibilidad colectiva en la cual se inscriben algunas obras
de arte contemporaneo, en ellas la importancia cambio de foco, se trasladé desde el sitio del
productor al sitio del receptor a través de diferentes formas de interacciéon con el publico. Post
Produccion va mas alld que su antecesor Estética Relacional ya que analiza las formas de saber
gue se generaron con la aparicion de las redes para poder identificar, dentro del aparente caos
cultural, nuevas formas de produccion. En éste término el prefijo post hace referencia a una zona
de actividades que refleja una actitud por parte de los artistas que se apropian y habitan formas
culturales disponibles.

En los afios ‘80 con la democratizacion de la informatica y la aparicion del sampling se
posicionaron como principales actores de este nuevo panorama artistico los Dj y programadores.
Ellos activan la historia de la musica por medio de procedimientos como la copia, el corte, y la
reinsercién de trozos sonoros de productos grabados; la principal herramienta es el Sample”
(maquina de reformulacion de productos musicales) una herramienta tecnoldgica que ha hecho
que escuchar discos se vuelva un trabajo detallista y acorta la distancia entre la recepcién y la
practica musical. En la actualidad vivimos en una cultura de uso o cultura de la actividad, dentro de
ella la obra de arte es una terminacién temporaria de elementos que se conectan en forma de
relato que interpela y reinterpreta relatos anteriores. El trabajo de un Dj consiste en tocar discos
(productos) y proponer un recorrido personal por el universo musical (el playlist personal), enlaza
los elementos en un determinado orden, a su vez interviene fisicamente (con filtros, ajustes
sonoros, etc.) para asi construir un ambiente de acuerdo con las reacciones de los cuerpos que se
encuentran en la discoteca.

Dentro del arte contemporaneo se puede identificar al reciclaje como método y a la disposicion
cadtica como estética, ambos rompen con las formas tradicionales generando nuevos relatos. La
obra de arte puede ser tanto un dispositivo formal que genera relaciones entre individuos o puede
nacer de un proceso social que toma como estética al intercambio humano. En la vida cotidiana la
distancia entre la produccién y el consumo se acorta todos los dias gracias a las nuevas

tecnologias se genera una democratizacion de la musica, esto significa que es posible crear



mudsica sin tener conocimiento académico de musica, basta con servirse intuitivamente de
productos existentes y combinarlos.

Los artistas que utilizan la post produccion como una herramienta inventan nuevos usos para las
obras, incluyendo formas sonoras y visuales ya registradas para la produccién personal de un
nuevo discurso, ademas trabajan por sobre los relatos histéricos e ideologicos, insertando
elementos nuevos que los descontextualizan y resignifican. Las formas que nos rodean son la
materializacion de los relatos pasados, al apropiarse de ellas generan relatos alternativos.

Los espectadores del arte contemporaneo han dejado de ser pasivos (en el sentido de la recepcion
auratica de las obras de arte clasico) para pasar a ser activos (al habitar la constitucion misma de
las obras, experimentarlas en tiempo real), ahora ellos completan el mensaje propuesto por el
autor, juegan sus reglas de juego, no existe una libertad plena pero pueden modificar e intervenir la
forma fisica o sensorial de la obra. En la descripcion de la obra de los artistas trabajados: Bjork,
Lisandro Aristimufio, Tonolec y Ramiro Musotto, la naturaleza es abordada con responsabilidad a
través de las posibilidades musicales que nos permiten las nuevas tecnologias para transmitir
mensajes que puedan generar una mayor concientizacién sobre problematicas sociales a nivel

global y local.

Escenografias surefias en la produccion musical de Lisandro Aristimufio

Lisandro Aristimufio es un artista musical argentino nacido en Viedma, Provincia de Rio Negro, que

vivio gran parte de su vida en un pueblo llamado Luis Beltran. Tiene editados en la actualidad cinco



discos: Azules Turquesas, Ese Asunto de la Ventana, 39°, Las Cronicas del Viento y Mundo
Anfibio. Aristimufio tiene un estilo particular en el cual se mezclan folcklore y electrénica, rock y
voces aborigenes, rasgos de la region patagénica y nuevas tecnologias globales, obteniendo asi
una nueva forma de arte que podriamos llamar tecno-autdctono argentino.

Aristimufio se sitia como un artista de transicion entre lo analogico y lo digital. Su formacién y sus
primeras experiencias musicales se dieron cuando aun existia y se registraban contenidos en
formato casette. Entiende que su musica escapa a la categorizacion de Patagonica como sonido
tipico de un lugar, sino que se inspira en la escenografia patagonica, la escenografia de los
lugares, se trata de algo visual y de los sentidos. Su estilo patagonico se puede apreciar en el
viento, en los espacios que deja, los horizontes que compone, existe en ella una ambientacién
escenografica trabajada por capas que van formando el tejido final de la cancion.

El origen de su compleja produccién musical se puede hallar en el seno de una familia de artistas,
su padre es director de teatro y musico, su madre actriz. Sus influencias musicales desde chico
fueron artistas internacionales como Phillip Glass, Brian Eno, Bjork y latinoamericanos como
Violeta Parra, Chavela Vargas, Chabuca Granda, Raul Carnota, Mercedes Sosa y Peteco
Carabajal. En su ciudad natal trabajé como acompafiante del musico Fernando Baril4, quien se
convirtid en su maestro al compartir un viaje por toda la Patagonia viviendo de la misica que
ambos creaban. El paso decisivo para comenzar a conocer métodos de composicion nuevos fue el
traslado a Buenos Aires.

Llegd a Buenos Aires sin haber estudiado misica de manera académica y fue alli donde tuvo su
primer contacto con la tecnologia digital: la computadora y los software musicales. Hoy en dia sus
discos los simula completamente en un ordenador antes de grabarlos, crea las maquetas con sus
respectivas baterias, cuerdas, y después de completado el proceso les transmite esa composicion
a sus musicos que son quienes llevaran a cabo la materializacion fisica con la madera y el cuerpo
de cada detalle presente en aquel boceto. A la hora de componer comienza de manera intuitiva
buscando un clima, un ambiente, que puede partir de un solo sonido, al estilo de Phillip Glass o
Brian Eno, para luego pensarlo escenograficamente capa por capa generando de esa forma una
escena, la letra es lo Ultimo, es la voz del personaje que coincide integralmente con la escena
creada, incluso los invitados que colaboran con él en el transcurso de los discos son pensados en
una armonia conceptual con el tema.

Cada disco posee un concepto en torno al cual se desarrollan todas las canciones, por ejemplo el
CD n°2 de Las Cronicas del Viento tiene sonido limpio y acustico porque la teméatica gira en torno a
la “nifiez”, aqui podemos hallar semejanzas con el proceso de trabajo de Bjérk , ella le dedica a
cada disco un concepto o instrumento como en Médulla el cual gira completamente alrededor del
instrumento mas antiguo, la voz humana, o en el caso de Biophilia dedidcado a la naturaleza. De

esta forma cada disco es entendido como una obra artistica total similar a una obra de teatro o de



cine, regido completamente por un concepto, es por esto que él se siente mas comodo en el lugar
de productor que de cantautor, al crear capa por capa cada cancién. Su vocacion de cantautor la
siente cuando sale a un escenario, es alli donde se encuentra con las personas que sienten su
musica, valora el hecho de ser un artista independiente (independiente de las grandes industrias
discograficas) porque permite un encuentro con las personas que es espontaneo ya que no les ha
impuesto temas suyos en radios de rankings o su imagen en productos de merchandacing como
tazas o platos, sus seguidores son personas que lo han buscado, que se han encontrado con él
gracias a determinado tipo de afinidad sensorial. Cree que la misica es algo grande, que excede a
los musicos, los actores, o las industrias, es un mensaje que se transmite.

Aristimufio creé un sello discogréfico llamado Viento Azul, este sello se propone ayudar o colaborar
con proyectos musicales independientes que busquen insertarse en los espacios que existen por
fuera de las grandes corporaciones. Esto no indica que esté a favor de la pirateria, pero sostiene
gue la masica no tiene formato, internet es un medio que sirve para aprender de artistas que no
han sido editados en el pais por voluntad de empresas multinacionales, el campo musical no
pierde con la pirateria, sino que se abre mediante la utilizacién de internet para compartir y conocer
musica nueva. El acto de sacar un disco es un hecho politico y valora la responsabilidad que eso
conlleva.

En los discos de Lisandro Aristimufio se pueden encontrar gran cantidad de detalles creados con
sintetizadores (un ejemplo de estos es uno de sistema tactil llamado Kaoss Pad de la empresa
Korg), pedaleras y Loops que van generando texturas a veces a través de la modulacion de un
simple tono, lineas de bajos, baterias electrénicas, arreglos de cuerdas, vientos (el viento es un
brujo, un cuentista, un machi que siempre esta presente), zapateos y cantos flamencos a cargo de
su hermana Rocio Aristimufio, fragmentos de audios tomados de la naturaleza, o cantos
aborigenes (en el tema Cosas de un sofiador se escucha el canto de Maria Sabina, conocida por
ser una de las Ultimas curanderas vivas hasta hace unos pocos afios. -Maria era una mujer nativa
de México que conocia profundamente el uso de hongos para poder curar enfermedades). Los
primeros cuatro discos marcan una etapa en la cual predominé un estilo folklérico presente
principalmente en la corporalidad de su voz mientras juega con elementos electronicos, no es
posible insertar su obra dentro de un estilo musical definido, se da en la amplitud que existe desde
baladas hasta un reggae-dub como lo es Kingstontown de su primer trabajo. En Mundo Anfibio, su
quinto trabajo se da un cambio hacia un sonido mas cercano al del rock nacional y una tematica
gue se vincula con probleméticas actuales como el cambio climéatico o el frenetismo de la |6gica del
mundo capitalista.

Las letras que acompafian las primeras composiciones del autor estan inmersas en aquella
escenografia patagénica. Las teméticas, siempre con el amor como motor, dan cuenta de sitios y

fendmenos naturales como pueden ser los cielos de Luis Beltran en la Provincia de Rio Negro, el



viento zonda de la regién de Cuyo, las montafias y los cielos intensos de Mendoza o los almendros
de la Patagonia.
Para las presentaciones en vivo Aristimufio cuenta con una banda propia que se compone de

baterista, percusionista, violines, violoncello, bajista y guitarrista.

Mundo Anfibio de Lisandro Aristimufio: la bUsqueda del reencuentro con la naturaleza

Este trabajo editado en 2012 marca una nueva etapa ya que en este trabajo Aristimufio abandona
parte de sus influencias folcloricas para incorporar influencias del rock nacional (dos ejemplos son
Ciudad de Pobres Corazones de Fito Paez y Cancién Animal de Soda Stereo), para ello se adentré
en una investigacion sobre discos de rock nacional emblematicos para descubrir qué tipo de
sonidos utilizaban y qué estaba sucediendo en la realidad sociopolitica del pais en ese momento.
Otro detalle que llama la atencidn en este trabajo es la tapa del CD que corresponde a una pintura
hecha por el artista plastico Gabriel Sainz que retoma detalles del arte de tapa del disco de la
banda britanica Pink Floyd llamado Animals y algunas pinturas del artista flamenco El Bosco para
conceptualizar los problemas ambientales que se viven en la actualidad.

Este disco conserva todo tipo de recursos a la hora de la composicién y produccién, se da la
utilizacion de audios extrafios (charlas, ruidos de la naturaleza) grabados durante giras y viajes en
otros paises e insertados en canciones como un instrumento mas. Se encuentra la fusién entre
sonidos como los taconeos, cantes y palmas flamencas, el charango y ronroco mixturado entre
samplers electrénicos, contiene incluso el audio de su bebé en la panza antes de nacer disimulado
entre las diferentes capas constitutivas de su muisica. La paternidad fue un punto de inflexion para
el masico que en Mundo Anfibio plasmé su sentido critico sobre la complicada realidad
ecoldgica/ambiental nacional e internacional, el nombre del CD esta relacionado con esta temética
del trato a la naturaleza, los manejos de la iglesia, y un sistema econémico que en cualquier
momento agotara los recursos y ante las necesidades sociales terminard haciendo casas bajo el
agua. Todos salimos del agua y en cualquier momento acabaremos viviendo en ella de nuevo si
las grandes industrias no comienzan a actuar con conciencia ambiente.

Dentro de esta linea conceptual también se expresa en contra del asesinato de animales y la
explotacion de los mismos por parte del hombre, se pueden ver las figuras de animales
deformados en la tapa del disco. Aristimufio encuentra que mas alla de la tematica critica este
trabajo es realista y positivo, plantea la posibilidad de mutar y poder revertir lo que se ha hecho.

El concepto es claro a lo largo de todo el disco, como en otros trabajos, los invitados son pensados
en armonia con el concepto del tema, por ejemplo Ricardo Mollo musico de ideologia critica y

accion independiente en sus comienzos con Sumo en los afios “80 canta en el tema llamado Un



délar, un reloj y una frase sin sentido, a su vez Nekro de la banda de punk “under” Boom Boom Kid
lo hace en “How Long?” un tema que trata sobre el hecho de tener que pagar hasta por el uso de
los sentidos dentro de este sistema socioecondmico.

Las presentaciones en vivo de Mundo Anfibio a diferencia de los discos anteriores cuentan con la
banda completa, los artistas en el escenario son ocho en total: un cuarteto de cuerdas, bateria y

percusion, bajo, guitarra eléctrica y él en guitarra acustica- plataforma de samplers.

Tonolec: la fuerza de la cultura Toba transmitida a través de nuevas formas musicales
tecno-autoctonas

Tonolec es un grupo musical de folklore toba oriundo de la ciudad de Resistencia, Chaco;
conformado por Charo Bogarin en voz y charango, y Diego Pérez, en Piano, Samplers electronicos
y arreglos. El nombre de la banda deviene de la lengua Qom (toba) y corresponde al Caburé, un
ave del monte chaquefio de canto hipnético. Charo es tataranieta del Cacique Guarani Guayraré, y
su padre fue un congresista peronista formosefio secuestrado y desaparecido por la triple A, estos
dos hechos aparecen en la musica del grupo. Tienen tres discos editados: Tonolec, Plegaria del
Arbol Negro y Los Pasos Labrados. Ademas de estos trabajos han editado un DVD llamado
“Tonolec Acustico”, en el cual exploran una nueva formacion abandonando los elementos
electrénicos y materializando en maderas y cuerdas los arreglos realizados en sus trabajos
anteriores. Ellos se reconocen como mensajeros y difusores de una cultura ancestral, asumen esa
responsabilidad al transmitirla sin enrolarse bajo la bandera del oprimido. Los pueblos son

importantes por lo que tienen, lo que pueden transmitir, no por lo que no tienen.



A lo largo de su corta, pero intensa carrera se han presentado tanto en escenarios locales como
internacionales (Estados Unidos, Espafia, Italia) obteniendo el mismo éxito; también su musica
aparece en diferentes films, uno de ellos es Paco del director argentino Diego Rafecas.

Tonolec plantea la relacién entre la musica electrénica y lo étnico autéctono como una busqueda
personal dentro de una sociedad conformada por una multiculturalidad no siempre reconocida. El
primer proyecto en conjunto de estos dos musicos fue un dido de mdsica electronica, tiempo
después decidieron instalarse en su Chaco natal para buscar la forma de integracion de sus raices
en ese proyecto. Buscaron poder integrar los diferentes mundos entre los cuales se encontraban:
lo actual (la tecnologia, el lugar donde viven, las herramientas que usan) y lo ancestral que tiene
gue ver con el suelo donde ellos se criaron. Tonolec utiliza loops electronicos para generar
repeticion y entrar en un estado especial que se asemeja a los cantos tobas, los cuales son claros,
concisos, y funcionan con el procedimiento de repeticién, mas alla de lo complejo de la mixtura que
ellos proponen tratan de que el resultado sea un mensaje claro y austero.

Tonolec a su vez estd ayudando a las comunidades tobas en uno de los puntos cruciales de su
existencia: la falta de interés por aprender el idioma Qom (toba) en las generaciones jovenes. Al
ver los siglos de sufrimiento de sus familias, estas generaciones buscan una rapida diferenciacion
de su etnia. El trabajo del dio musical permiti6 que las nuevas generaciones pudieran apreciar
cémo jovenes ajenos a la comunidad, se interesan por su cultura. Diego Pérez cuenta en una
entrevista que a las comunidades tobas se les transformé el entorno y ya no se pueden mantener
cazando como hacian antes, o buscando plantas medicinales ya que los campos estan todos
alambrados, los insecticidas hacen que no crezca la misma flora que antes y las tierras no son de
ellos; ellos eran cazadores recolectores lo cual significa que poder ensefiar a sus descendientes en
la actualidad agricultura se vuelve algo complejo. La realidad es que la sociedad argentina vive con
indiferencia hacia las culturas originarias, muchas veces el conocimiento o la blsqueda es un
procedimiento unilateral y no se realiza en una situacion de igualdad total, Tonolec busca a través
de su masica superar esa situacion, tender un puente entre la sociedad no indigena y los pueblos
originarios.

El primer disco irrumpid en la escena musical argentina con un aire de frescura. Los beats
electrénicos y las lineas de bajo fueron fusionadas con la potencia de la voz nativa de Charo por un
lado, los instrumentos y arreglos folcléricos de Diego Pérez por el otro. Este disco fue su
presentacion al publico, posee un bello disefio con montajes digitales de motivos originarios y trae
por ejemplo la leyenda del Caburé, el ave que les da nombre:

Cuentan los indios tobas que el caburé era un ser de plumaje hermoso que habitaba los montes
del norte argentino. El caburé poseia un gran don: su canto y con él deleitaba a los demas seres
del monte, los cuales se enamoraban perdidamente apenas lo escuchaban entonar las primeras

notas. La ambicién se apoderd entonces del caburé y empez6 a utilizar indiscriminadamente este



don para su beneficio. La naturaleza lo castigb. Los demas seres del monte empezaron a
perseguirlo para arrancarle las plumas, porque creian que poseia poderes milagrosos. Desde ese
entonces, el caburé esta condenado a errar por las noches atormentado por su apariencia y su
canto se volvié un eterno lamento

Esta leyenda alerta sobre el poder de los dones, y el cuidado que uno debe tener al utilizarlos. Este
primer disco fue el resultado de dos afios de investigacion de la cultura toba, tanto de sus
expresiones artisticas como su modo de vida. El tiempo se extendié ya que los artistas buscaban
una relacion bilateral y no unilateral, y eso es posible si se construye con el paso del tiempo. Las
canciones populares que se interpretaron para el disco les fueron transmitidas oralmente por
adultos y ancianos del coro toba, incluso posee una cancién de cuna que fue transmitida por la
abuela Zunilda Méndez lyaqué (la que no le teme al monte) en idioma Qom. Charo y Diego
participaron de sus rondas de canto y de baile, para de esta forma entender esta musica en un
sentido religioso y aprender que el ser humano y la naturaleza son una comunion de elementos.

La tematica del disco trata sobre historias y cantos tobas, pero ademas sobre los penares que este
pueblo pasa en la actualidad, la violencia fisica y simbdélica por parte de los diferentes poderes del
estado al forzarlos a entrar en un espacio civilizado, cuantizado. “Yo no estoy postrado a tus pies,
llevo la marca en la piel, y aunque destruyas mi ser, mi alma no la atraparas.” (“En busca del sol”,
Bogarin — Pérez, Tonolec.)

Otro de los ejemplos de ese primer trabajo es un canto popular toba Ipiagai, el cual relata la
historia de una mujer -(la cazadora)- que ante la falta de comida para sus hijos se tiene que
adentrar en el monte para cazar, una tarea que pertenecia culturalmente a los hombres en el
pasado.

El segundo disco de Tonolec se llamé Plegaria del Arbol Negro. El disco esta pensado como un
viaje que transporta al oyente por diferentes lugares en los que se va encontrando con seres
miticos de leyenda. Los paisajes sonoros dan forma a estos relatos y experiencias oniricas. Este es
un disco heterogéneo con temas bailables, uno de ellos cantado por un chaman de una comunidad
Toba, y también con temas oscuros. El arbol negro, en la cultura Toba, es un arbol que se
encuentra en el centro de una laguna y que posee poderes magicos. Los Piogonac (chamanes
tobas) en determinado momento de su vida sienten un llamado y tienen que a travesar la laguna y
escalar el arbol, a cada paso en este ascenso se encuentran con un ser o animal diferente, cuando
llegan a la copa han aumentado sus virtudes, saltan a la laguna y regresan a la costa. En este
segundo trabajo también incorporan el folclore criollo, que tiene que ver con sus experiencias
personales marcadas por el chamamé vy los ritmos del norte. Un Piogonac amigo de ellos toca el
m’biqué (violin de una sola cuerda toba) y canta. EI chamanismo sigue vivo entre los pueblos
originarios, el pueblo Qom conserva esas tradiciones ancestrales como lo son las practicas

curativas. Este ddo de muisicos ha podido establecer un lazo fuerte también gracias a la gran



apertura que los miembros de las diferentes comunidades tienen a mutar sus formas para
mantener viva su cultura.

Las influencias que Tonolec tiene son en un principio grupos de electronica internacional y pop
alternativo: Tricky, Pj Harvey, Coctteau Twins, Bjork, Portishead y Air. A su vez Diego, por su
formacion clasica, tiene como principal influencia a Bela Bartok. Con esa base incorporaron
posteriormente los cantos nativos y la misica autéctona de diferentes regiones. Como parte de
éste Ultimo momento el coro Toba Chelaalapi de Resistencia fue su mayor influencia. De la musica
Toba han aprendido a decir mas con menos elementos, despojarse de redundancias y poder
transmitir a través del manejo de los silencios.

Los Pasos Labrados es el tercer CD de Tonolec, este trabajo es un homenaje a la voz y
composicién latinoamericana. En él hacen su propia version de algunas canciones emblematicas
como: Duerme negrito, Zampa para olvidar, o Cinco Siglos Igual. Este Gltimo es un tema de Le6n
Gieco que trata sobre el genocidio indigena y del que tradujeron algunas estrofas al idioma Qom
para reforzar el mensaje.

Por dltimo se encuentra el DVD Tonolec Acustico que es el resultado de la iniciativa de sumar
gente al proyecto, los elegidos fueron musicos amigos que dieron forma mas folclérica a los
arreglos electronicos de la banda. La hibridacion entre la tecnologia y la naturaleza no cesa,
actualmente siguen creando con ella y llevandola al vivo en los shows con su formacién como ddo

o trio.

Ritos, cantos y ritmos bahianos materializados en la composicion electrénica y el Berimbau

de Ramiro Musotto




Ramiro Musotto nacié en la ciudad de La Plata, pero vivio toda su vida entre las ciudades de Bahia
Blanca en Argentina y Salvador de Bahia en Brasil. Fue un percusionista y compositor argentino-
brasilefio. Cuando era pequefio estudié de manera clasica percusion en el conservatorio de Bahia
Blanca, mientras que al mismo tiempo comenzé sus estudios de bateria siendo parte de diferentes
bandas de rock y folclore en esa ciudad. Con varios afios ya de estudio se trasladé a San Pablo
para profundizar sus conocimientos durante un afio, al finalizar ese periodo con cierto
conocimiento de los ritmos brasileros se instal6 en Salvador en la década de los "80 y comenzé a
tocar en ensambles de percusion con musicos hoy consagrados como Carlinhos Brown. En esa
ciudad fue que encontré el instrumento que marcaria su carrera: el Berimbau, un instrumento de
cuerda de origen angolano utilizado en rituales y danzas. El Berimbau fue llevado a Brasil por los
esclavos africanos, esta hecho de una vara de madera flexible y un alambre, a los que se agrega
una caxixi y una calabaza, que hace las veces de caja de resonancia.

La llegada de la primera bateria electronica a la vida de Musotto marcé un cambio en su carrera,
se produjo una apertura conceptual al poder desplazarse de la formacion académica en percusion
y complementar con una nueva forma de musica més intuitiva e impulsiva. A comienzos de los "90
ya se encontraba en plena busqueda personal entre la musica electrénica y la percusion afro
bahiana, y se convirtid en el primer programador de bateria de Bahia. En esta década grabé y
produjo a diferentes musicos como Daniela Mercury o Margareth Menezes, formé parte de las
bandas Luli Santos y Skank entre otras; durante las giras con los diferentes musicos fue que
comenzd a investigar y grabar sonidos para lo que serian sus futuros trabajos solistas Sudaka y
Civilizacao e Barbarie.

Ramiro al igual que Lisandro, trabaja por capas detallistas utilizando los loops y pedaleras para
insertar audios tomados de la cultura en nuevas canciones. Su primer disco como solista fue
Sudaka que se editd en el afio 2001, si bien el nombre viene de un término despectivo utilizado en
Europa para referirse a las personas de origen sudamericano, Musotto rescata el sentido positivo
de esa palabra, ya que designa a los sudamericanos como una identidad propia argentino-brasilera
por fuera del término latinoamericanos. En este trabajo se pueden escuchar los primeros ejemplos
de voces nativas o cantos afros mixturados con bases de bateria y percusién electrénica. A lo largo
del disco las voces de ritos son hibridadas por bases de ritmo Groove. El disco es en su totalidad
heterogéneo ya que posee entre otras cosas cantos indigenas, musica de los pigmeos, voces de
una pelicula brasilera de los “60, etc. El trabajo de Musotto es similar al que realiza Tonolec en su
investigacion sobre la multiculturalidad que conforma a la sociedad argentina y, la revalorizacion de
la cultura toba. En un sentido parecido, Musotto localizo a las diferentes etnias que conforman a la
sociedad bahiana a través de los sonidos disponibles en la cultura cotidiana de Brasil. Dentro de la

tematica mixturada del disco sobresalen tres temas, dos de ellos refieren a la Argentina: Botellero y



Torcazas Neuquinas, y el tercero a la cultura mexicana, a Tezcaltlipoca particularmente. Botellero
es un tema gque marco uno de los comienzos en la relaciéon entre la musica sudamericana y la
electronica, se trata del audio tomado de la calle en Bahia Blanca en el cual aparece el canto de un
botellero que pasa con su carro tirado por traccibn a sangre , este es un personaje tipico de
algunas ciudades argentinas. Torcazas Neuquinas es un tema instrumental que evoca los sonidos
de la naturaleza en la regidon neuquina a través de percusiones electronicas, y La danza de
Tezcatlipoca Rojo es otro tema instrumental realizado por completo en berimbau, en homenaje al
sefior del cielo y de la tierra en la cultura azteca.

El segundo trabajo solista de Ramiro Musotto fue editado en el afio 2007 y llevd el titulo de
Civilizacao e Barbarie, éste término es tomado de la dicotomia planteada por el politico argentino
Domingo Faustino Sarmiento en el siglo XIX. El disco busca superar las dicotomias, ya que el autor
cree que elementos completamente opuestos pueden coexistir en armonia. Las caracteristicas de
este segundo trabajo son similares a las del primero, ritos, cantos nativos y percusiones tanto
acusticas como electronicas, por ejemplo en uno de los temas, Gwyra mi, samplea los cantos de
nifos de una aldea guarani y parte de un discurso del Subcomandante Marcos del Ejército
Zapatista de Liberacién Nacional sobre la opresion que sufren los aborigenes. Como planteaba
Bourriaud, el uso de los samplers permite elaborar dentro de una misma cancién un discurso
alternativo que con actitud y responsabilidad se constituye como un acto politico-social. El proceso
de trabajo en este segundo disco cambid en lo que se refiere a los tipos de computadoras que
utilizé, pero la forma es similar al anterior. Las primeras ideas fluyeron en la computadora, luego
pasé a estudios grandes a grabar muchos elementos acusticos (voces, berimbaus, percusiones,
tambores, cavaquinhos, etc) y después volvié a la computadora para retocar todo. Musotto
encuentra una similitud con el proceso de las artes plasticas, de pintar, ya que se va generando un
clima en un cuadro a través de detalles, es hacer y deshacer constantemente. La composicion del
disco la realiz6 con muchos temas a la vez, y se fueron terminando todos al mismo tiempo, para
obtener cierta unidad conceptual y climatica.

Lo que cautiva a Musotto en el uso de samplers es la posibilidad de didlogo que se puede
establecer entre pasado y presente mediante estas herramientas, por ejemplo insertar un relato
antiguo como el que aparece en el tema Antonio das Mortes que data de 1963 en una composicién
de electronica contemporanea. Este artista tenia conocimiento de las tradiciones de los tambores
de Salvador de Bahia principalmente, pero ademas estudié también otros ritmos de Brasil
(procedentes de ciudades como Maranhao, Rio de Janeiro y Recife) y también sonidos
centroamericanos (musica de Cuba), ademas de su primer instrumento que fue el bombo legiiero.
En cuanto a tambores litdrgicos, conocia musicalmente este tipo de tambores en Bahia (los
atabaques) y un poco también en Cuba (los batd).El artista narra en una entrevista que estas

tradiciones son increiblemente complejas y sofisticadas y que contradicen totalmente los



estereotipos de primitivas, espontaneas, o salvajes. Esta parte de la musica afro ligada a la religién
la considera como una de las més bellas del mundo.

A lo largo de su intensa carrera en Brasil trabajé con muasicos renombrados como Skank, Lenine
(con quien grabd el disco en vivo en Paris, titulado In Cité), Marisa Monte, Marina Lima, Daniela
Mercury, Os Paralamas do Sucesso, Caetano Veloso, Gilberto Gil, Lulu Santos, Zeca Baleiro,
Adriana Calcanhotto, Titds, Fernanda Abreu, Sérgio Mendes, Zélia Duncan, Kid Abelha y Gal
Costa.

Ramiro Musotto fallecié en el afio 2009 a los 45 afios, en la ciudad de Bahia victima de una
enfermedad, sus colegas hoy en dia lo recuerdan con admiracién como el percusionista que mejor
conocid los ritmos bahianos.

Las artes musicales vinculadas tanto a comunidades aborigenes como a elementos y teméaticas de
la naturaleza logran establecer nuevos usos de los dispositivos tecnolégicos de la comunicacién,
informacion e imagen, estableciendo una copresencia de elementos locales, naturales y
autéctonos que se intersectan, mezclan e hibridan con elementos globales, virtuales y tecnologicos

para resignificar las producciones artisticas contemporaneas argentinas.



