Eduardo Herrera:

Informe sobre el Festival Internacional La mudsica en el Di Tella:
Resonancias de la modernidad, Buenos Aires, 17 a 24 de junio, 2011

A Buenos Aires llegamos varios — no tantos — con curiosidad y emocion por una justa
celebracion conmemorando los 50 anos de inicio y 40 de cierre del Centro
Latinoamericano de Altos Estudios Musicales del Instituto Di Tella. De inmediato hay
que hacer una aclaracion, que incluso puede poner las cosas en perspectiva. E| CLAEM
del Di Tella inici6é actividades en 1962, no en 1961, asi que celebrar los 50 afios en el
2011 era algo equivocado, pero dado que el gobierno de la nacion argentina se dispuso
a dar los fondos para organizar el festival, pues realizamos un acto colectivo de
suspension de la incredulidad — como dicen los literatos, magos o teatreros — vy
accedimos a celebrar un afio antes." jPor qué digo que esta mentirilla piadosa pone las
cosas en perspectiva? Bueno, porque aun no muchos saben qué pasé en el CLAEM y
porque algunos mitos sobre este ya legendario Centro aun permanecen, incluso en el
discurso de algunos de sus becarios. Desafortunadamente, en el festival no hubo un
espacio formal para aclarar asuntos que aun continlan oscuros para quienes no
investigan acerca del Centro — las condiciones y origenes del dinero proveniente de la
Fundacion Rockefeller o los motivos de cierre de los centros de arte, por ejemplo —.2
Sospecho que algo tan simple como saber que el CLAEM existié entre 1962 y 1971
seguira siendo por afos un dato desconocido por muchos.

Como decia al comienzo, llegamos con emocion y curiosidad. Emocion, pues el CLAEM
reunié en su momento a un gran numero de las mas importantes figuras jovenes de la
musica contemporanea latinoamericana en la década de 1960. Hoy la mayoria de los
involucrados han superado los 70 afos, y muchos de ellos se han convertido en figuras
emblematicas tanto para la musica de sus paises como para la musica latinoamericana
a nivel internacional. Al mismo tiempo, otros tuvieron un relativo bajo perfil en la escena
musical. También llegamos con curiosidad porque iba a ser una especie de ‘reunién de
colegio’ donde luego de muchisimos afios todos estos compositores se encontraban por
primera vez. Es cierto, muchos se han visto a lo largo de los afos, han mantenido la
amistad o al menos se han encontrado en otros festivales. Pero todos juntos en un
mismo lugar era toda una novedad con algun tinte de morbo: ¢ quién vendra?, ¢ por qué
no vino fulanito?, ¢ qué habra sido de tal compositor?

Personalmente, la emocion y la curiosidad estaban. Hace ya seis afios que trabajo casi
exclusivamente sobre estos compositores, sus historias, sus composiciones, y si bien
de una forma u otra ya habia contactado en el pasado a casi todos, resultaba para mi
una experiencia fantastica verlos juntos en un contexto de reunion. El primer dia, sin

' Ginastera recién terminé de redactar el proyecto del centro para solicitar fondos a la Rockefeller y
solicitar formalmente el apoyo del Instituto Di Tella en enero de 1962, es decir que 1961 es aun afio de
Ereparacién previa.

En este momento somos tres musicélogos a mi saber los que estamos completamente inmersos en el
mundo del CLAEM, si bien cada uno con un enfoque muy diferente: Hernan Vazquez, Laura Novoa, y
quien escribe, Eduardo Herrera.



pensarlo mucho, le dije a alguien algo que tenia algo de cierto: me sentia en
Disneylandia, viendo a Mickey, Donald, Pluto, Minnie y todos los monachitos al mismo
tiempo, en vivo y en directo. O como los llamé luego con mucho carifio en el bus
cuando nos dirigiamos a uno de los conciertos sinfonicos: “mis queridos joévenes
muchachos”. Porque en los ultimos afios, muchas horas los he imaginado de veinte o
treinta y tantos afios componiendo en el edificio de Florida, caminando hacia el Florida
Garden a tomar un cortado o rumbo al Bar Moderno luego de algun concierto. En este
aspecto el festival en mi experiencia personal fue muy exitoso. Conoci a varios de ellos
con quienes tan sélo tenia intercambios por correo o telefénicos, contacté a otros a
quienes no habia podido localizar, e hice nuevos amigos. Y, a pesar de todas las
criticas, que espero sean constructivas, hay que realzar la gran dedicacién que
pusieron las personas encargadas de organizar el evento, en particular Micaela
Gurevich, que como productora ejecutiva del evento hizo una labor titanica muy
meritoria.

Los participantes

Del primer grupo de becarios (1963-1964) estuvieron seis: Blas Emilio Atehortua
(Colombia), Armando Krieger (Argentina), alcides lanza (Argentina/Canada), Mesias
Maiguashca (Ecuador/Alemania), Miguel Angel Rondano (Argentina) y Alberto
Villalpando (Bolivia). Estuvieron ausentes César Bolafios (Peru), Marlos Nobre (Brasil) y
Mario Kuri-Aldana (México). Y con carifio se recordd a los compafieros que ya habian
fallecido: Edgar Valcarcel (Peru), Oscar Bazan (Argentina) y Marco Aurelio Vanegas
(Colombia).

De la camada de 1965-1966 asistieron siete: Rafael Aponte-Ledée (Puerto Rico), Jorge
Arandia Navarro (Argentina), Gabriel Brn€i¢ (Chile/Espafna), Mariano Etkin (Argentina),
Miguel Letelier (Chile), Graciela Paraskevaidis (Argentina/Uruguay) y Jorge Sarmientos
(Guatemala). Faltaron Atiliano Auza Ledén (Bolivia), Benjamin Gutiérrez (Costa Rica),
Enrique Rivera (Chile) y Walter B. Ross (Estados Unidos de Norteamérica). El unico
fallecido del grupo es el argentino Eduardo Mazzadi.

El grupo de 1967-1968 tuvo cuatro representantes. Los tres argentinos Mario Perusso,
Luis Maria Serra y Luis Arias estuvieron, aunque a Arias solo lo vi en la noche en que
se tocd su obra. El unico extranjero del grupo presente fue Joaquin Orellana
(Guatemala). Faltaron aqui Marlene Fernandes (Brasil), Iris Sanguesa (Chile) y Oscar
Cubillas (Peru). Regina Benavente (Argentina), la primera ‘becaria extraordinaria’, es
decir, que participd en el CLAEM pero no fue elegida por concurso, tampoco estuvo
presente. Jacqueline Nova (Colombia) y Florencio Pozadas (Bolivia) ya fallecieron y
ambos fueron recordados con carifio.

Sorpresivamente, el grupo de becarios mas joven y concurrido fue el que tuvo menos
representantes en el festival. De 1969-1970 tan sdlo estuvieron tres compositores:
Eduardo Kusnir (Argentina) — quien fue el director artistico del festival —, Coriun
Aharonian (Uruguay) y Jorge Antunes (Brasil). José Ramoén Maranzano (Argentina) y
Ariel Martinez (Uruguay/Argentina), quienes habian participado en algun momento de
las reuniones iniciales de coordinacion del festival, finalmente no asistieron. También



ausentes estuvieron Alejandro Nufiez Allauca (Peru), y los argentinos Jorge Blarduni,
Bruno D’Astoli, Salvador Ranieri y Diego Feinstein. Entre los ‘becarios extraordinarios’
de este grupo, Beatriz Lockhart (Uruguay) estuvo un par de dias y desafortunadamente
Ledn Biriotti (Uruguay) no pudo asistir. Los ya fallecidos son Pedro Caryevschi
(Argentina), Antonio Mastrogiovanni (Uruguay) y Luis Zubillaga (Argentina).

Por supuesto algunos compositores presentes hicieron parte de una u otra forma en
mas de una camada gracias a becas de la OEA o del Instituto — de los asistentes estoy
pensando en este caso en Brnci¢, Aponte-Ledée y Atehortua — pero, por ejemplo, del
grupo extraordinario del afo 1971 — todos becarios anteriores que regresaban por
invitacion directa — sélo estaba Etkin.?

De las personas que fueron profesores permanentes en el CLAEM estuvieron Gerardo
Gandini, aunque muy esporadicamente por motivos de salud, y Francisco Kropfl, quien
asistio a varios pero no a todos los eventos. También de la misma esporadica manera
estuvo Enrique Belloc quien — otro de los datos que me di cuenta muchos desconocian
— fue profesor invitado en el CLAEM por tres meses comenzando en mayo de 1968,
dictando un curso sobre analisis basado en lo aprendido con Pierre Schaeffer. Me
sorprendié no ver a Pola Suarez Urtubey en ninguno de los eventos. De los profesores
extranjeros que aun viven no vino ninguno. Muy presente en los eventos estuvo Maria
Isabel Mac Donagh, esposa del fallecido ingeniero Fernando von Reichenbach, quien
ha sido muy generosa en compartir grabaciones y recursos que Fernando habia
acumulado durante su vida.

En el brindis inaugural estuvieron también Georgina, la hija de Alberto Ginastera, y
Nelly Ruvira, viuda de Guido Di Tella. Me sorprendié por su ausencia Enrique Oteiza.
Siempre que me he reunido con Oteiza he sentido que conserva con muchisimo carifio
y orgullo sus memorias como director ejecutivo del Instituto y los centros de artes del Di
Tella. No fue sorpresa que Torcuato S. Di Tella no asistiera, ya que se encuentra de
embajador en ltalia. Sin embargo, su hijo Andrés Di Tella fue contratado para realizar la
filmacion del evento que resultara en un documental de 55 minutos, que ojala podamos
disfrutar hacia octubre de este afio. La presencia de Andrés y su equipo en muchos de
los eventos indudablemente dara lugar a un valioso documento de esta reunién.

Entre los investigadores locales con quienes comparti conversaciones estan Silvina
Mansilla, Laura Novoa, Camila Juarez, Hernan Vazquez y Pablo Fessel. Los que junto
conmigo vinieron del exterior — desafiando los obstaculos que las cenizas del volcan
chileno Puyehue puso en nuestro camino — fueron el compositor y director venezolano
Alfredo Rugeles, quien venia como director para uno de los conciertos sinfonicos, la
compositora venezolana Diana Arismendi, el compositor chileno Eduardo Caceres, el
musicologo canadiense Jonathan Goldman y la musicologa chilena Paloma Martin. Las

® El poco documentado grupo de 1971 fue conformado por César Bolafios, Mariano Etkin, Alejandro
Nufez Allauca, José Ramon Maranzano, Pedro Caryevschi y Ariel Martinez. Los que fueron invitados a
participar de ese grupo en 1971 pero no pudieron por compromisos profesionales o personales en su
momento fueron Antonio Mastrogiovanni, Jorge Antunes, Marlos Nobre, Miguel Letelier y Rafael Aponte-
Ledée.



conversaciones con los compositores becarios, y con todos los demas en esta lista, fue
sin duda la mejor parte del festival.

El evento, organizado por la Secretaria de Cultura de la Nacion Argentina, se dividi6 en
dos tipos de actividades: los conciertos y las mesas redondas. Adicionalmente, hubo
una instalacion permanente en el Centro Cultural Borges (en el segundo piso de la
Galeria Pacifico, en la calle Florida, y no muy lejos de donde estaba el CLAEM). La
instalacién fue uno de los aspectos mas atractivos del evento. El amplio sector de la
exposicion tenia fotos de época ampliadas de manera magistral — me recordaron por un
momento la censurada Blow-up de Michelangelo Antonioni —. Habia tres estaciones
donde se podian escuchar con audifonos grabaciones de época de al menos 20 obras
ditellianas, y que mostraban algunas fotos de época. Dos vitrinas exhibian algunas
partituras con hermosas grafias hechas por becarios durante su estadia en el CLAEM o
en afos cercanos a ésta. Ademas se podian leer las biografias de los becarios en tres
libros muy bien impresos, o leer el catalogo del festival. El catalogo es una muy buena
publicacién gratuita y contiene articulos cortos de estudiosos sobre el tema,
comentarios y recuerdos de compositores, y un muy buen apéndice documental. Segun
escuché, el catalogo estara disponible en pdf en la pagina del festival, pero esto aun no
ha sucedido. En un segundo espacio se encontraban las fotos de los profesores de
planta del CLAEM, un par de videos realizados hacia 1968 y 1971 sobre el laboratorio
de musica electronica, y algunos de los equipos que heredé el LIPM, aunque no todos
ditellianos (alguno notd la presencia de “Gerénimo” y la ausencia de “Catalina”).
Finalmente, en un tercer espacio habia una instalacién realizada por personal de la
Universidad Maimonides donde con detectores de movimiento enfocados en areas
delimitadas por luces de colores sobre una partitura o el nombre de una obra, se
activaba la reproduccion de dicha obra. La idea pudo haber sido mejor realizada, y las
grabaciones pudieron ser ajustadas de mas sutil manera — el salto de una obra a otra
era crudo y repentino —. Ademas, al accionar la obra, ésta comenzaba desde el
principio siempre, lo que llevd a muchos a querer descansar del comienzo de “La
Panaderia” de Kusnir, la pieza con mas alto volumen de las escogidas.

Los conciertos

Si bien los conciertos no tuvieron un lleno absoluto hubo igualmente bastante publico,
aunque ya en los ultimos se notd un poco el cansancio de tantos eventos (fueron ocho
conciertos en total). El concierto que abrié el festival, al igual que el que lo cerraria, fue
sinfénico y tuvo lugar en el Auditorio de Belgrano con la Orquesta Sinfénica Nacional.
Por lo que habia notado en mis anteriores visitas a Buenos Aires, esta orquesta no era
de muy buen nivel, pero en esta ocasiéon se noté un buen esfuerzo tanto por los
intérpretes como por el director Alejo Pérez. EI montar cinco piezas de repertorio del
siglo XX no es facil y la orquesta realizé una buena labor. La primera obra, Elejia del
puertorriquefo Rafael Aponte-Ledée, fue escrita en 1966 y es para mi una clara obra de
estudiante que explora las composiciones de masas de sonido, en una vena entre
polaca (estilo Serocki o Penderecki) y con clara influencia de Xenakis. No es una gran
composicion, pero tiene sentido en el contexto del festival. Sin embargo, esta pieza fue
seguida por una composicién del 2008 o 2009 de Armando Krieger llamada Ostinato.
De vuelta a composiciones de la época del CLAEM se tocé la Tartinia MXCLXX de



Jorge Antunes de 1970, escrita durante su beca. La obra tiene una estética muy
modernista, casi europea. Quiza por eso no me atrajo tanto como a otros en el publico,
pero entiendo por qué ha sido exitosa en competencias internacionales. La obra
siguiente fue Concierto ornamental del peruano Alejandro Nufiez Allauca, y aparte de
no ser particularmente interesante, era una composicion de 1981. La ultima pieza de la
noche fue La gran panaderia de Eduardo Kusnir, escrita en 1969 pero revisada en 2011
para este concierto. Esta irregularidad en la escogencia de obras de afos tan diferentes
— inicialmente pensé que la idea era tocar obras de la época del Di Tella unicamente —
continud en otros conciertos, y se vio agravada porque no siempre la informacion en las
notas de programa daba las fechas de composicion, lo que pudo llevar al escucha
desprevenido a pensar que eran composiciones de los afios 1960 en el CLAEM.

El segundo concierto del festival, en el Centro Cultural Borges, como todos los
conciertos de camara, demostré otra debilidad que iba a encontrarse en diferentes
momentos del festival. A pesar del gran esfuerzo y compromiso de Marcelo Delgado,
los diferentes miembros de la Compaiia Oblicua y otros que participaron en los
conciertos de camara, se notd en verdad que eran demasiadas obras para ensayar
para un grupo de jévenes intérpretes, que indudablemente estan adquiriendo mucha
experiencia, pero que seguramente hubiesen hecho un mucho mejor trabajo con un
repertorio mas pequefio. magma | (1966/67) de Paraskevaidis resulté tan sdélo
aceptable, al igual que el cuarteto IV [1964-]] de alcides lanza. Las dos piezas son muy
interesantes, pero evidentemente dificiles de interpretar. Para mi en este concierto brilld
la pieza Asimetrias (1967) de Jacqueline Nova. El Quodlibet IV (1970) de Brnci¢, para
acordedn tocado por Marcelo Delgado, esta escrito totalmente con notacion grafica no
convencional, lo que lo hace dificil de interpretar por el alto nivel de aleatoriedad.
Escuché a Delgado en el ensayo para el concierto y la verdad es que todos sus intentos
fueron mejores que la versidn de concierto, quiza porque se encontraba ya cansado
luego de toda una tarde de direccion. En este concierto también se not6 por primera vez
una falla muy grave: la falta de experiencia en este tipo de conciertos de las personas
encargadas del sonido y sus asistentes. Ya en el ensayo general se habia notado que
la sala era realmente seca y se decidio utilizar micréfonos para amplificar los
instrumentos. Aunque no hubiera sido mi preferencia, si se decide hacer esto, debe ser
realizado de una manera sutil, tan sélo afiadiendo un poco de profundidad al sonido,
quiza incluso sélo transmitiendo por los parlantes la sefal con reverberacion para crear
la ilusion de un espacio mas calido. Desafortunadamente no fue asi. El resultado fue
una amplificacion evidente, mal balanceada, y que interferia con las composiciones.
Frecuentemente, los momentos de silencio en diferentes composiciones eran llenados
por indicios de posible retroalimentacion del sistema. En Trigono (1967) de Luis Maria
Serra fueron evidentes por todas partes las fallas en las decisiones de sonido de los
encargados. La pieza de Serra en época de estudiante en el CLAEM es una
composicion muy poco atractiva. La pieza incluye todos los clichés dodecafonicos de la
época, incluyendo el sonido del clavecin en su mas timbrico aburrimiento. Hasta cierto
punto me hizo sonreir pues Serra habia mencionado el dia anterior que, poco tiempo
después de partir del CLAEM vy estudiando en Francia, recibié una grabacién de una
composicion acustica suya estrenada sin su presencia y se sorprendié de lo horrible
que era, de cierta forma confirmando su interés de dedicarse a componer para medios
electroacusticos unicamente. La ultima pieza, Algo flota sobre El Palladium (;,20037) de



Aponte-Ledée, no fue del periodo del Di Tella, aunque no supe con certeza cuando fue
compuesta.

El tercer concierto se inicié con el Divertimento para ocho instrumentos (1965) de
Miguel Letelier, trabajo escrito en el Di Tella pero del que poco ya me acordaba hacia la
mitad del concierto. Le siguio el Cuarteto de cuerdas No.5 op.198 de Atehortua, escrito
en 1998. El cuarteto, de un estilo muy bartokiano, demuestra como siempre una gran
habilidad en el manejo de técnicas contrapuntisticas del colombiano y una estética que
creo que gustaria a Ginastera si estuviera vivo. La Partita (1966) para violonchelo solo
de Mario Perusso me resulté indiferente. La obra que si me decepciondé enormemente
fue Mnemon (1970) en su version electronica, realizada en el convertidor grafico
analogico de Reichenbach. Si bien la version instrumental me parece una obra
interesante, esta version electronica sobre la que habia escuchado bastante pero que
desconocia hasta entonces, me resulté francamente desastrosa. La pieza es el registro
del descubrimiento de un compositor de las frecuencias diferenciales que resultan al
superponer dos ondas pero, al menos en este concierto, resultd muy poco interesante.
Adicionalmente, es evidente que la pieza tiene una forma poco balanceada, con
secciones que resultan sorpresivas e innecesarias. Finalmente, las personas
encargadas del sonido fallaron de nuevo en la presentacion de la obra — dias después
se descubrié que el sonido de la sala pasaba por un atenuador de frecuencias graves
que estaba reduciendo todo 12 dB —. La obra que para mi salvé este concierto fue el
Cuarteto de cuerdas No.1 (1964) de Mesias Maiguashca. Es la primera obra en el
catdlogo de este talentoso compositor ecuatoriano donde abandona la estética
nacionalista de sus afios de juventud y se embarca en explorar las posibilidades
expresivas y técnicas de la musica dodecafonica. El resultado es una obra madura para
la corta edad de Maiguashca y fue un gusto escucharla en vivo. La ultima obra del
concierto fue la Mistica No.5 (1976) de Alberto Villalpando, de un estilo neofolclorista y
de caracteristicas completamente programaticas. Fue bien interpretada, quiza por estar
escrita en un lenguaje mas claro que las demas, pero al menos a mi me parecid
predecible y demasiado conservadora.

El cuarto concierto comenz6 con la pieza para piano de Alejandro Nufiez Allauca
titulada Moto ornamentale e perpetuo, estrenada por Gandini en 1970. La pieza es un
ejercicio estudiantil donde Nufiez Allauca se esfuerza por trabajar con materiales
sonoros limitados, y debi6 ser util de escuchar en su momento para el compositor,
aunque hoy en perspectiva suena como un trabajo bastante desconectado de la demas
musica de su momento. El segundo trabajo, por el contrario, es un excelente trabajo
representativo de la primera generacion de becarios del CLAEM. Ukrinmakrinkrin (1964)
del brasilero Marlos Nobre es una obra que muestra un compositor en sintonia con
mucha de la musica serial europea de su momento y algunas de las tendencias
aleatorias que ya hacia unos afos agitaban el festival de Darmstadt. La pieza tiene
fuerza y aunque el trabajo de micréfonos arruind alguno de los momentos de delicado
balance entre la soprano y el ensamble, la direccion de Armando Krieger dej6é escuchar
una buena version de uno de los primeros clasicos escritos en el CLAEM. La siguiente
obra escuchada fue el estreno de la obra Semios del compositor argentino-canadiense
alcides lanza para piano y cinta. La obra de 2009 tiene unas notas de programa
extrafiamente escritas, su parte electronica no es particularmente exitosa, y a pesar de



un excelente trabajo de lanza en el piano, no llega a ser una pieza memorable. Quiza a
esto contribuy6é de nuevo un mal manejo de los micréfonos y el balance en consola de
los encargados del audio, quienes lograron que el piano amplificado de lanza (que
sospecho, no estaba escrito para ser amplificado), sonase como un piano electronico
perdiendo mucha de su riqueza timbrica. El resto del concierto fue memorable. El
director Marcelo Delgado dirigid uno de sus grupos de talentosos intérpretes en el
Divertimento Il de Cesar Bolafos de 1967. La pieza crea unos hermosos momentos de
fusiones entre los timbres de los instrumentos, y se toma su tiempo en dejar que el
sonido llegue al escucha. Ademas, la interpretacion de Delgado resulté entretenida. Por
momentos llevd al percusionista a encender un cigarro y sentarse a leer el periodico,
mas adelante Delgado mismo toco crotalos, y finalmente se unié al pianista en el arpa
del piano. No habia escuchado esta pieza anteriormente, y fue una grata sorpresa,
confirmando que Bolanos, durante su larga estadia en Buenos Aires, era un compositor
supremamente interesante, haciendo su decaimiento productivo en las décadas
siguientes aun mas sorprendente. La obra siguiente, Made in... de Oscar Bazan
(también conocida como Hecho en...) fue una obra muy cageiana de sus tiempos
posditellianos y un excelente ejemplo tanto de los intereses como la excepcionalidad de
este compositor cordobés que se encontraba haciendo obras conceptuales mientras
que muchos de sus comparferos de beca recién descubrian el dodecafonismo. En la
obra los tres intérpretes leyeron noticias de peridédicos — algunas contemporaneas,
varias de la época del CLAEM como guifio a los becarios presentes -, encendian y
apagaban sus radios (aunque aqui el volumen fue problema pues casi no se
escuchaban) y pasaban de pagina intempestivamente. El concierto termin6 con la que
fue para mi la mejor obra presentada en el festival, tanto por la composicion como por
su interpretacion. Soles de Mariano Etkin es una pieza escrita en 1968 por el argentino
cuya obra en general disfruto bastante. Como no habia escuchado esta obra
anteriormente, fue un verdadero regalo descubrirla. Los intérpretes en la flauta, el corno
y el contrabajo fueron impecables — vale la pena aclarar que, segun tengo entendido,
Etkin proporcion6 sus propios intérpretes —. Es una de las piezas tempranas en su
catalogo, pero sin duda muy cercana a lo que seran sus intereses posteriores en
austeridad, espaciamiento de voces y registros, material tonico reducido, y dinamicas
que fluctian hermosamente entre el piano y pianissimo. Absolutamente genial. El
publico reaccion6 de forma correspondiente, y celebré la interpretaciéon de manera bien
merecida para el autor.

El quinto concierto del martes 21 de junio fue el mas extenso, algo que muchos en el
publico notaron. Se dio una coincidencia inusual y bienvenida: el escuchar dos
cuartetos de cuerda guatemaltecos en la misma noche. El segundo cuarteto de cuerdas
de Joaquin Orellana, titulado Frater ignotus es, como el nombre sugiere, un ‘hermano
desconocido’ en especial si se le ve en comparacion a alguna obra pre-CLAEM de
Orellana. El lenguaje ya post-Barték del cuarteto, su clara estructura e intenso
tratamiento armoénico-meldédico es un excelente ejemplo de la asombrosa
transformacion de estilo musical por la que paso el talentoso guatemalteco durante su
tiempo en Buenos Aires. La pieza siguiente de Jorge Antunes Microformobiles | de 1970
para viola y piano presenta una forma abierta, influenciada por la visita de Umberto Eco
al Di Tella ese afo, donde el violista escogio el orden de las cuatro partes del trabajo.
No hay duda que Antunes es un buen compositor, pero esta pieza no logré atraparme.



Tenebrae factae sunt (1968) para cinta de Luis Maria Serra es una composicion que
aunque no ha envejecido bien — problema de mucha musica electroacustica, pero
atencion, no toda — muestra varias interesantes ideas del joven Serra. La pieza
interpretada en el medio del largo programa fue Saba de Valentin Pelisch, un joven
compositor (1983) y ganador de esta primera edicion del concurso “Resonancias de la
modernidad.” Pelisch, quien en 2009 ya habia sido uno de los diez compositores que
recibieron la beca Melos-Gandini, crea una composicion muy bien escrita, misteriosa y
enigmatica, con paisajes sonoros que son cercanos al estilo parco y descubierto de
compositores de generaciones anteriores a él como la de Etkin. Pelisch presta particular
atencion a la gestualidad y corporalidad de los intérpretes en el escenario, utiliza varias
veces el gesto sin sonido para crear una tension visual-auditiva, y su pieza realmente
es para ver y escuchar simultdneamente. Vale la pena prestar atencion a la obra de
este joven compositor en los proximos afos. A continuacion el concierto volvio al
CLAEM con Retablo | de Edgar Valcarcel escrita en 1976. La pieza, muy bien
interpretada por lanza, tiene una parte de piano con momentos hermosos vy
acompafada por una parte de cinta a mi parecer muy pobre. El trabajo — si ignoramos
la cinta — es interesante como un tipo de minimismo que antecede un poco la busqueda
de lo hermoso y minimista que se volvioé algo comun entre algunos compositores en los
afnos 80. La pieza mas larga del concierto, en lo que ya era de por si un concierto largo,
fue el Cuarteto de cuerdas N° 1 de Jorge Sarmientos escrito en 1966. La pieza es un
ejemplo de composicion serial libre que no tiene mucho que decir, pero que toma
bastante tiempo en hacerlo. Afortunadamente la ultima pieza de la noche fue una
agradable sorpresa: Fonosintesis Ill de Luis Arias quien escribio la pieza durante sus
afos de estudiante en el CLAEM en 1967. En ella Arias muestra una sensibilidad
particular y una apreciacion por el sonido en si mismo. En varias medidas el trabajo
parece ser una composicidon de musique concréte instrumental. La disfruté, y me
sorprendid el ver a Arias en el auditorio ya que no habia participado de eventos
anteriores.

El sexto concierto — y ultimo de musica de camara — comenzd con una pieza de
Armando Krieger, Piedra blanca sobre piedra negra o Los rostros invisibles (aparecio
con ambos nombres en el programa y nunca se aclaré cual era el nombre ni la fecha de
composicion). La obra era oscura, poco sensible, algo desoladora, y hasta cierto punto
chocante con el publico. El texto, aunque no siempre comprensible, aumentd la
incomodidad que la pieza generd en mi. La direccion de Krieger desde el piano no fue
particularmente clara, el uso del bandone6n me parecié algo innecesario, y la cantante
chilena Macarena Valenzuela — quien habia tenido una muy buena participacion en
Ukrinmakrinkrin en un concierto anterior — parecia incbmoda en el escenario. La
segunda pieza fue Divertimento (1969) del compositor uruguayo Antonio
Mastrogiovanni. La obra comienza con un duo de clavecin y violin en lenguaje musical
del siglo XVIII que es prontamente intervenido por las cuerdas, piano y bandoneodn
presentando sonoridades atonales que irrumpen contra lo extremamente tonal. Aunque
la novedad de estas interrupciones desaparece prontamente, no dejo de ser un
momento interesante en el concierto. Le siguieron las Playas ritmicas 1 y 2 (1957) de
Jorge Arandia Navarro, que fueron principalmente una demonstracion de buena lectura
y habilidad técnica del pianista, pero no particularmente conmovedora. La obra de
Coriun Aharonian Una estrella, esta estrella, nuestra estrella (1969) fue interpretada de



manera muy aceptable, y la disfruté. La pieza, aunque mucho mas activa que
cualquiera de las piezas mas tardias del compositor, esta llena de pequefos gestos que
reaparecen en obras futuras. De manera similar a la pieza de Arias, la obra de
Aharonian tiene mucho de musica concreta instrumental. La obra Metéora (1968) de
Joaquin Orellana es una pieza electroacustica que en el pasado he disfrutado pero que,
como Orellana correctamente denuncio, fue pasada en muy bajo volumen. La aridez de
la composicion y su rugosidad casi programatica — Metéora es un area de formaciones
rocosas enormes en Grecia donde se encuentran multiples templos ortodoxos — hacen
en general una obra bien lograda, que complementa muy bien una visidbn panoramica
del proceso compositivo de Orellana durante su paso por el CLAEM junto a su Frater
ignotus. Terminando el concierto se interpreté una pieza que los becarios de 1969-1970
recuerdan afectuosamente: Asdmate a la ventana, Maria. A pesar de que la
interpretacion en el ensayo sali6 mucho mejor que en el concierto — los intérpretes
estaban mas relajados y quiza mas conectados con la dinamica jocosa y coqueta de la
pieza —, igualmente la version resultd agradable. En mi imaginacion intenté recrear
coémo debid haber sido tener a los becarios en el escenario en el afio 1970 tocando esta
obra.

El séptimo concierto fue dedicado a obras electroacusticas y afortunadamente el sonido
estuvo algo mejor. La presentacion que se hizo de los compositores y las obras
proyectada en el escenario antes de cada uno resulté menos desastrosa de lo que pudo
ser; en el ensayo pude observar lo que el artista visual de la universidad de Maiménides
tenia planeado hacer con estas presentaciones, con una cortina musical que no tenia
nada que ver estéticamente con el festival y hubiera sido algo abominable. La primera
pieza fue el clasico Intensidad y altura (1964) de César Bolafos, seguido de una
composicion muy interesante de Miguel Angel Rondano del mismo afio titulada
Ouroboros. La pieza Oposicion-fusion (1968) de Jacqueline Nova siempre me ha
parecido un excelente trabajo, al igual que Cinta-cita de Jorge Antunes y Que de
Coriun Aharonian, ambas de 1969. Las dos ultimas obras, Analogias paraboloides de
Pedro Caryevschi y La panaderia de Eduardo Kusnir fueron compuestas con ayuda del
convertidor grafico analdgico de von Reichenbach en 1970, al igual que Mnemon de
Maranzano. Analogias tiene una coda que sorprendidé a casi todo el auditorio que ya
habia decidido aplaudir cuando de pronto se dio cuenta de que la pieza aun continuaba.
Realmente, al igual que Mnemon, la pieza resulta una exploracion de una técnica y una
idea pero con poca profundidad en su estructura y su forma. Por otro lado, La
panaderia, en una version limpiada de ruido y quiza con un poco de reverberacion
adicional a la grabacion, dio buen final a un concierto que resulté corto y poco atendido.
En este momento vale la pena decir que me parecioé un poco inadecuado que el director
artistico del festival, Eduardo Kusnir, tuviese tres piezas en el festival y ademas que
todas fueran ultima pieza en el programa (Antunes, otro de los organizadores iniciales
del festival, también tuvo tres). Estimo mucho a Kusnir, pero creo que esto fue un error
de planificacion que pudo haberse evitado.

Para terminar de comentar los conciertos de camara falta mencionar otra tacha en las
decisiones organizativas del festival. Una hora antes de cada concierto de camara,
estaba programada, como parte del festival, una ‘intervencion poliartistica’ de Francis
Schwartz titulada E/ kiosco de la verdad. Por lo que pude entender, en realidad



Schwartz interpret6 varias de sus obras, que utilizaban un lenguaje de ‘vanguardia de
los 60s’, a pesar de muchas ser recientes. Cuatro dias de pre-concierto con el mismo
artista resulté un poco excesivo a mi parecer. Fuera de esto, lo que jamas quedo claro
fue la relacion entre Schwartz y el Di Tella o el CLAEM — que es ninguna, vale la pena
decir — o por qué fue Schwartz fue invitado a tener este espacio privilegiado antes de
cada evento.

El octavo y ultimo concierto del festival, al igual que el primero, fue sinfénico a cargo de
la Orquesta Sinfénica Nacional, que una vez mas sorprendid por realizar un programa
de obras fuera de lo convencional y a un decente nivel. La primera pieza fue de Blas
Emilio Atehortua. Sus Estudios sinfénicos Op.36 es una pieza de ambito grandioso y
exuberante, pero que en el fondo no ofrece mayor atraccion. Sin embargo, el director
venezolano invitado Alfredo Rugeles hizo una excelente labor en hacer sonar la pieza
muy bien. El Concierto para marimba y orquesta de Jorge Sarmientos fue una pieza
anterior al CLAEM, y el compositor, quien también dirigia, apunté en su comentario al
subir al escenario que fue un pedido especial dada la presencia del solista percusionista
Alain Huteau para el festival. La pieza esta bien escrita en un lenguaje que se podria
decir neoclasico e inmensamente conservador. Sarmientos continué dirigiendo la
siguiente pieza de Gabriel Brn€i¢ jVolveremos a las montanas!... Brn€i¢ logra crear una
pieza altamente dramatica enfocada en texturas y no alturas, donde hay una gran
tension timbrica. Desafortunadamente, el ruidoso auditorio no me permitié
concentrarme en la pieza. Algo similar sucedioé con la obra que abri6 la segunda parte,
Musica ritual de Mariano Etkin. En medio de las personas que regresaban tarde a sus
crujientes asientos, los estornudos, y las miradas de regafio de Rugeles que volvia al
escenario para dirigir la obra, Musica ritual (1974) mostr6 una vez mas que Etkin
dominod el arte de concentrarse en los pequefios sonidos y en las diminutas dinamicas
desde muy temprano en su carrera. La orquesta hizo un muy buen trabajo bajo la
batuta de Rugeles y, a pesar de las interrupciones, fue uno de los momentos cumbre
del festival. El concierto fue cerrado con Las transformaciones del agua y del fuego en
las montanas (1991) de Villalpando quien, con un lenguaje muy conservador de cierta
forma recordo al Charles Ives de los anos 1900-1910 y al Carlos Chavez de la Sinfonia
India. Luego del aplauso final del publico, Rugeles dio un guifio al fallecido director del
CLAEM, Alberto Ginastera, finalizando el festival con el Malambo de su suite Estancia.

Las presentaciones

La serie de mesas redondas — que de manera exagerada fueron llamadas “conferencias
y seminarios” en la descripcion del festival — estaban programadas para comenzar a las
10 de la mafana pero comenzaron siempre mucho mas tarde. Esto retrasaba,
evidentemente, la posibilidad de comenzar a tiempo el evento de las 11:00. Pero lo
realmente grave de estas presentaciones fue que muy pocas de ellas tuvieron algo que
ver con el CLAEM. En realidad parecieron mas momentos de publicidad pagada por
distintas instituciones para promover sus actividades. Sorprendentemente en las
sesiones de preguntas, cuando ya los becarios asistentes al festival ni siquiera venian a
las charlas al darse cuenta de su poca relevancia, también se convirtieron en
plataformas para la autoconsagracién y la propaganda.
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El primer encuentro el sabado 18 de junio iba a ser, supuestamente, un encuentro con
los becarios. Desde un principio el evento parecia predestinado a fallar puesto que eran
muchos, no habia suficiente espacio en el escenario, y no parecia tener algun tipo de
organizacion. Finalmente, con el organizador de la mesa Eduardo Kusnir disculpandose
por llegar 45 minutos tarde, se realizé una introduccion al festival hecha por José Luis
Castifieira de Dios, Director Nacional de Artes en Argentina, quien dio una presentacion
muy propia e informada, pero no particularmente relevante al evento. Lo que si hizo fue
iniciar la difusion del proyecto iberoamericano para crear un fondo de promocion a la
musica de nombre tentativo IberMusica o FonMusica. Acabada la presentacion, Kusnir
realizé un intento fallido de hacer que distintos becarios tomaran el micréfono. Lo que
termind sucediendo es que quienes de por si tienen ya un buen manejo del escenario y
un animo para la ‘performance’ aprovecharon la oportunidad para apropiarse del
microfono por largo tiempo. El interés del evento fue poco, excepto para mostrar en
algunos casos que existe aun mucho desconocimiento sobre el CLAEM y que en una
situacion asi se hubiese podido hacer algo al respecto.

Las mesas redondas volvieron a reunirse el martes 21 de junio, esta vez a cargo de
Mariano Etkin y el educador e investigador de peliculas y artes audiovisuales Eduardo
Russo. El rol de Russo en la presentacion no fue claro para mi, pero las palabras de
reflexion de Mariano sobre el tiempo que ha pasado desde el CLAEM demostraron que
hubiese sido muy interesante tener a los becarios en los paneles de presentacion
hablando sobre sus recuerdos, sus situaciones actuales y sus experiencias. La segunda
presentacion del dia fue dada por Claudio Bazan, compositor e hijo del becario Oscar
Bazan. En una charla que cubri6 varias décadas de la obra de Bazan, Claudio mostro
de manera un poco superficial y quiza con falta de rigurosidad musicoldégica pero con
mucho convencimiento y aprecio el trabajo del talentoso Oscar.

El miércoles comenzd con una presentacion que parecid mas un comercial extendido
sobre la Universidad Nacional de Lanus, guiada por Susana Espinosa, fundadora de la
carrera en Audiovisidon. Las conexiones que se hicieron con el CLAEM fueron tenues si
acaso, y quedo un poco en evidencia la desconexidn entre el evento y la presentacion
cuando tanto Aharonian como lanza senalaron el incesante uso de Pierre Schaeffer
como referente y cuestionaron la relevancia de esto en el contexto latinoamericano. La
siguiente presentacion realizada por diferentes compositores parte del LIPM iba a estar
dirigida a discutir aspectos de los compositores con el tema: “elitismo o desclasados”.
La presentacion fallé en definir los términos de la discusion y se convirtié quiza mas en
una charla de café entre compositores, que es interesante para mi labor como
musicoélogo interesado en vida cotidiana, pero que encuentro muy poco relevante en el
contexto del festival. Finalmente la discusion se dirigi6 en algun momento hacia
comentarios sueltos sobre ‘identidad’ y el rol del publico que resultaron tanto
desactualizados como poco informados.

El jueves 23 la charla dada por la Universidad Maimonides logré ya colmar mi paciencia
dada su irrelevancia con respecto al evento alrededor del Di Tella. Tan asi fue que ya
ninguno de los becarios asistio a la charla, con la excepcion de Eduardo Kusnir, director
artistico del festival. La conversacion sin estructuracion que realizaron los compositores
invitados a la mesa de discusion, de nuevo a manera de charla de café con algo mas de
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orden, partié de un ejemplo de Bernstein dirigiendo Mahler, se dirigié en algin momento
a pensar en compositores involucrados en la interpretacién como Lutostawski, la alta
intervencion que puede tener un intérprete con una obra, como en el caso de Glenn
Gould y la relacién cercana entre compositores e intérpretes, por lo que se mencioné a
Berio. Sobra decir que la charla no tuvo mencion alguna al CLAEM. El segundo evento
en el dia, de mucha mayor relevancia fue la presentaciéon del libro compilado e
introducido por Laura Novoa con parte de la correspondencia de Alberto Ginastera en
sus afos como director del CLAEM. La presentacion del evento fue hecha por
Francisco Kropfl y Gerardo Gandini, cuyas palabras, dadas con mucha informalidad,
contenian como siempre una alta dosis de verdad y de profundidad que hicieron mucha
falta durante las sesiones de la mafana. El libro de Novoa fue dado a los becarios de
manera gratuita, y se convierte en una nueva ayuda para investigadores que no tienen
acceso a las fuentes primarias, es decir, fuera de Buenos Aires. Aun no he tenido
tiempo de ver el libro con atencidn, pero vale la pena aclarar que es una seleccion del
total de cartas que se encuentran en la biblioteca de la Universidad Di Tella, y que
Novoa se toma el tiempo de traducir de varios idiomas. La utilidad de este trabajo sera
solo confirmada con el tiempo.

El ultimo dia del festival, 24 de junio, se inicid con una de las charlas rescatables del
evento. Oscar Traversa, un reconocido semidlogo, dirigi® una conversacion entre
Roque de Pedro, critico y compositor desde la época del CLAEM, Oscar Steimberg,
otro semidlogo, y el compositor Carmelo Saitta, quien fue parte de la generacion que
surgié luego del fin del CLAEM. A pesar de que fue interesante escucharlos por ser
personas muy bien informadas, tan s6lo Roque de Pedro dio muestras de conocer algo
sobre el CLAEM mas alla de los lugares comunes que se han repetido por décadas.
Para cerrar los eventos de mesa redonda, tom6 de nuevo la palabra José Luis
Castifieira de Dios, Director Nacional de Artes de Argentina, quien present6 en esta
ocasion con mucho mayor detalle el proyecto de crear un fondo para la creacion e
investigacion en musica culta latinoamericana e ibérica. La seccion de preguntas,
cuando no fue secuestrada por miembros universitarios que aprovechaban el micréfono
para vanagloriar sus instituciones, fue interesante, en especial la discusion acerca del
poder neocolonial desde donde Espafia se proyecta como guia del fondo. Las
respuestas de Castifieira de Dios convencieron a algunos pero no a todos los
participantes.

Pensamientos Finales

Con este reporte quiero sencillamente compartir algunas de mis apreciaciones. Sin
animo de llamarlas conclusiones, tengo algunos pensamientos finales desordenados
sobre los que creo que varios tendremos que reflexionar.

a) Continua la falta de conocimiento sobre la historia del CLAEM, incluso entre los
becarios participantes. La produccion musicoldgica actual parece dirigirse en una
direccion que puede complementar estos vacios, pero es desafortunado que
ninguno de quienes colaboramos desde el ambiente musicolégico para el
catadlogo que se publico para el festival tuviésemos espacios publicos para
comentar, discutir, preguntar, aprender, y ensefar sobre el CLAEM. En mi caso,
fue en cafés y restaurantes donde tuve las mas importantes conversaciones que
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hubiesen sido muy valiosas de realizar publicamente. Me parece que los
musicologos presentes hubiésemos podido hacer un aporte mucho mas
significativo del que pudimos realizar.

b) El gran ausente del evento fue Gerardo Gandini. Es una lastima que su salud no
le permitiera asistir a mas eventos, pero Gandini fue quiza el mas importante
‘alumno’ del CLAEM, incluso en su condicion siempre de profesor. Y fue también
quiza el mas importante profesor para muchos, incluso mas que Ginastera, quien
poco a poco se habia ido desconectando del centro.

c) Quiza suene reiterativo, pero el otro gran ausente del festival fue la musicologia.
En un pais como Argentina, potencia regional en este campo, es desconcertante
que no se invite a musicélogos a organizar las charlas con el rigor académico
que éstas merecen, de tal forma que un festival ‘internacional’ donde se dan
‘seminarios y conferencias’ tenga verdaderamente un alto nivel, y no el
deprimente grado demostrado por muchas de las charlas ofrecidas. Varias de las
personas que veniamos a participar de un festival Di Tella estdbamos ya mas
que frustrados de intervenciones universitarias e institucionales que tan sélo
mostraban un desconocimiento del entorno latinoamericano, algo que
precisamente el CLAEM logré quebrar entre muchos de sus participantes.

d) Existe aun entre algunos una idea de que el CLAEM tuvo un altisimo impacto en
Argentina. Tuvo impacto, si, pero el impacto fue mucho mayor por fuera de
Argentina, y de esto no se hablé lo suficiente. Argentina, como varios
compositores senalaron, y como la obra de muchos de los compositores
argentinos en los afos 60 demostraba, tenia un nivel altisimo en composicion y
disfrutaba de un cosmopolitismo comparable solamente con el neoyorquino en
ese momento del hemisferio. El pensar que el CLAEM fue argentino pasa por
alto que lo importante para muchos de los argentinos del CLAEM no fue
aprender algo que no hubiesen aprendido por su cuenta durante esos afos, sino
conocer a los otros compositores latinoamericanos y enterarse de su condicion
en este panorama. No todos eran iguales al llegar al CLAEM, y mientras unos
descubrian el dodecafonismo, otros ya cuestionaban los ultimos dictamenes
estéticos que emanaban de Darmstadt, Fluxus y Cage.

e) Me sorprende la divisibn que continua en Argentina entre compositores
‘electroacusticos’ y los demas. Me imagino que algo asi pudo haber surgido en el
siglo XIX con compositores especializados principalmente en obras para piano
(Chopin) o para guitarra (Sor o Tarrega) pero discursivamente resulta
sorprendente lo arraigado que se ha vuelto esta division entre algunos — no todos
— los compositores.

f) Queda también en el aire la sensacién de que la realidad politica del pais, en
especial la relacion del evento con el gobierno de Cristina Fernandez de
Kirchner, afectd en varios aspectos el festival. ; Qué universidades participaron, y
desde qué plataforma politica lo hacian? ;Cuales universidades decidieron no
participar? Yo parecia ser uno de los pocos sorprendidos cuando los
compositores del LIPM, en su mesa redonda durante su presentacién, decidieron
expresar publicamente su agrado por el anuncio de la candidatura de Fernandez
para su reeleccion. Me parecié un lugar extrafisimo para hacer esta declaracion.

Urbana-Champaign, julio de 2011
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