
  
    [image: Cubierta]
  


  Eduardo Fabregat


  Pequeños fracasos


  Ediciones B


   


   


  SÍGUENOS EN
 [image: Megustaleer]


   


  [image: Facebook] @Ebooks        
 
 [image: Twitter] @megustaleerarg  
 
 [image: Instagram] @megustaleerarg_  


  [image: Penguin Random House]


  
     


    Para Max,


    porque aprendemos de nuestros pequeños fracasos



  


  
    Prólogo


    Hace unos cuantos años, matando el tiempo en un viaje de trabajo en Nueva York, entré a una librería y salí con un pequeño hallazgo. Con caracteres grandes, llamativos, en la tapa del librito se leía Complete & Utter Failure (“Fracaso completo y total”). El autor, Neil Steinberg, periodista del diario Chicago Sun-Times, prometía una celebración de “grandes perdedores, segundones, cosas que nunca llegaron a nada y fracasos estrepitosos”. El libro hace un descarnado relato del concurso nacional de deletreo (Spelling Bee), toda una institución en Estados Unidos, en la que se somete a niños a una presión que llega a extremos intolerables; analiza inventos estrellados como los cigarrillos sin humo, las muñecas de Jesucristo bebé, la panceta vegetariana; destina un jugoso capítulo al repaso de aquellos que intentaron hacer cumbre en el Everest y quedaron en el camino. La temática fue lo primero que me llamó la atención; lo segundo fue que el propio libro estaba olvidado en el estante de ofertas, a escasos tres dólares. Toda una alegoría. El libro, enormemente disfrutable, quedó en mi biblioteca al lado de Sistemántica, del doctor John Gall, un regalo de mi amigo Diego Sánchez Rivera que concluía que “los sistemas traen problemas” y abundaba en ejemplos como los desastres producidos por la represa de Asuán, construida entre 1959 y 1970 por los gobiernos egipcio y soviético. Realizada a un costo varias veces millonario, la presa estaba supuestamente diseñada para resolver el tema de las inundaciones provocadas por el río Nilo y terminó causando sequías y desastres ecológicos igualmente mortales.


    Hablando sobre los compilados de artistas como asunto recurrente en la industria discográfica, en una emisión de Rebeldes, soñadores y fugitivos por AM 750 estuvimos conversando un rato acerca de los matices entre las recopilaciones catalogadas como Greatest Hits, The Best Of y las de lados B y “out takes”; lo que se rejunta por su poder de venta, aquello que —a criterio de alguien con quien se puede coincidir o no— representa lo más inspirado de un artista o varios, y las canciones que en su momento no fueron consideradas como “primera selección”, pero con el correr del tiempo encontraron un valor. La celebración del éxito en los rankings o el testimonio de canciones que quizá pasaron injustamente inadvertidas y era hora de rescatar, por amor a la música o al sonido de la caja registradora.


    En rigor, trabajar durante tantos años en el periodismo musical me puso en contacto una y otra vez con las cuestiones del éxito y el fracaso, en sentido comercial o artístico: es algo inherente al análisis periodístico y a las charlas con músicos y representantes de la industria; inevitable, aunque no definitorio. En la radio muchas veces se puede sorprender y atraer a los oyentes dándoles aire y difusión a canciones, discos y artistas supuestamente condenados por el fracaso comercial, pero que al sonar demuestran un innegable éxito creativo. El público siempre agradece esos descubrimientos y uno disfruta al compartirlos.


    Desde su estreno en 1998 vi infinidad de veces junto a mis hijos A Bug’s Life, conocida en la Argentina como Bichos, una de las primeras y gloriosas producciones de la compañía de animación Pixar. Allí una torpe hormiga llamada Flik comete un desaguisado que le cuesta muy caro a su hormiguero y sale en busca de un grupo de guerreros que terminan siendo artistas de circo. Es una efectiva y no confesada adaptación de Los siete samuráis de Akira Kurosawa, bien lograda en lo técnico y con esa clase de buen humor que engancha a los pibes y sus padres sin necesidad de guiños cancheros. Entre los muchos pasajes recomendables hay uno en que Manny, una mantis religiosa que en el circo es el hipnotista y mago Manto El Magnífico, consuela a Flik, que en profunda depresión repite una y otra vez que es un fracaso “completo y total”. “Escúcheme bien, hijo: he vivido toda mi vida en el fracaso y puedo asegurarle que usted no es un fracasado”, le dice. La naturalidad con que el insecto se declaraba diplomado en fracasos, esa resignación para asumir que ese era su campo de experiencia, el doctorado en catástrofes, siempre me arrancó una sonrisa.


    Durante una entrevista en los años 90, Richard Cole­man me contó del entusiasmo con que Los 7 Delfines prepararon en la sala de ensayo una nueva versión de “Azulado”, la canción coescrita con Gustavo Cerati para Nada personal, segundo disco de Soda Stereo. “Nos encantaba cómo salía. Dijimos: ‘Cuando la toquemos la gente se muere, se viene todo abajo’. Y cuando la tocamos no pasó absolutamente nada”, relató entre risas; una comprobación más de lo impredecibles que son los caminos del arte.


    De a poco, con esos ladrillitos que iban cayendo en su lugar, la idea de este libro fue cobrando forma y creciendo. En las charlas radiofónicas con músicos de la escena argentina independiente empecé a interesarme cada vez más en los procesos creativos, el modo en que una canción nacida en una guitarra o un piano iba sumando y restando elementos, cómo ciertas armonías o melodías fallidas, arreglos o instrumentaciones se descartaban y cambiaban hasta llegar a una versión definitiva. Me encontré pensando una y otra vez en la necesidad de los pequeños fracasos en toda obra. Que la atención a menudo se concentra demasiado en los Greatest Hits y olvida la riqueza de la generación creativa. Que el fracaso tiene muy mala prensa, todos le huyen y no quieren estar cerca de él, pero en realidad no solo es necesario: es imprescindible. No se puede apreciar la luz sin haber estado sumergido en alguna forma de oscuridad.


    Entonces comencé a contactar gente. No quería limitarme a la música; el arte ofrece muchos campos en los que el sistema se verifica de la misma manera, y además encontré una receptividad inmediata en representantes de varias disciplinas. A los artistas, habitualmente interrogados sobre sus éxitos y sobre la coyuntura, les interesaba examinar esa otra cara, que no es motivo de vergüenza, sino de orgullo. Asimismo, desde el comienzo me encargaba de aclarar que la idea no era hacer una narración morbosa de sus metidas de gamba o algún detalle escandaloso, sino trasladar a la actividad creativa lo que todos, en cualquier rama, en cualquier profesión, vivimos cotidianamente. Lo que dejemos por acá en el tiempo que nos toque será, de modo inevitable, el producto de aciertos y fallos.


    El libro mismo es un producto de pequeños fracasos. Empecé a hacer entrevistas en 2010, sin ningún horizonte, sin siquiera haber hablado con alguna editorial para tantear el posible interés. Aunque todos los aquí entrevistados aceptaron gustosos, hubo quienes dijeron que no, con razones atendibles. En uno de los contratiempos más dolorosos, Gustavo Cerati aceptó participar, pero como estaba muy ocupado en la preparación del último tramo de la gira latinoamericana de presentación de Fuerza natural, pidió que hiciéramos la entrevista al retornar. Podría inclinarme por el egoísmo de lamentar que no esté en el libro, pero preferiría que me hubiera dicho que no y siguiera entre nosotros.


    La cuestión es que, una vez terminado, el libro no interesó a ninguna editorial. Yo porfiaba con el peso de los nombres participantes y con lo que creía que era una idea interesante, pero los asuntos de mercado pesan, y en el mundo editorial suele decirse que los libros “de entrevistas” no tienen mucha salida comercial.


    Lo guardé. Empecé a considerarlo un proyecto fallido, aunque no un fracaso, porque de todos modos el trabajo me enriquecía. Los intercambios dejaron revelaciones y mucho disfrute. Hasta que, después de la publicación de Vicentico y pensando en un nuevo proyecto, con Silvia Itkin llegamos en sincronía a la misma conclusión: el problema no era el tema ni los entrevistados, sino el formato en el que estaba escrito. Aquella primera versión del libro no funcionaba, era tan simple como eso. Y en esa coincidencia y ese convencimiento comenzó algo nuevo.


    Como les sucedió a los protagonistas, como se verá en las palabras que vienen a continuación, los tropiezos se convirtieron en herramientas, en nuevos análisis, en una idea realizada de manera más cabal, seguramente distinta. Sin saberlo, los protagonistas terminaron dialogando entre ellos. Las ideas fueron cristalizando en las propias palabras de los entrevistados. Todo fluyó, y lo que estaba a punto de caer en el último cajón de mi escritorio está ahora en tus manos. Quizá me pase como a Steinberg, y un día termine en el estante de ofertas. Pero aun eso será un triunfo: como dice Pedro Saborido en las páginas que siguen, proponerse hacer algo es comprar automáticamente la posibilidad del fracaso. Pero bajar los brazos por ello es la verdadera derrota.


     


    E. F., enero de 2018



  


  
    Los protagonistas


    ALFREDO ALCÓN, ACTOR Y DIRECTOR. Esa magnética presencia física, la voz inconfundible (que aparece recitando en discos tan diferentes como el Tango 4 de Charly García y Pedro Aznar y Rosario gaucho de Los Arribeños) y su enorme talento interpretativo hicieron de él una figura ineludible entre los actores argentinos. En el cine, desde su debut con El amor nunca muere (Luis César Amadori, 1955), Alcón trabajó a las órdenes de Leopoldo Torre Nilsson (con quien filmó nueve películas), David Kohon, Luis Saslavsky, Leonardo Favio, María Luisa Bemberg, Eliseo Subiela y Juan José Campanella, entre otros. También realizó varios trabajos para televisión, en unitarios y miniseries como Por el nombre de Dios (1999) y Vulnerables (2000). Pero sobre todo a Alcón se lo identifica fuertemente con el teatro, donde entregó actuaciones inolvidables en obras de Samuel Beckett, Arthur Miller, Tennessee Williams, Henrik Ibsen, Federico García Lorca y, claro, William Shakespeare, a quien interpretó en puestas de Hamlet, Enrique IV, La tempestad y Ricardo III, y también lo homenajeó como director en ¡Shakespeare, todavía! Su labor le valió premios nacionales e internacionales en los tres campos, pero en especial el reconocimiento unánime de sus pares, el público y la prensa. El 11 de abril de 2014, este actor irrepetible murió a causa de un cáncer; el Congreso de la Nación fue escenario de una conmovedora despedida popular.


     


    EDUARDO ALIVERTI, PERIODISTA Y LOCUTOR. Es una de esas voces-símbolo de la radiofonía argentina: la garganta de Aliverti se distingue de inmediato, pero no solo por la profundidad de su voz, sino también —y sobre todo— por las cosas que esa voz dice. Locutor, periodista, escritor, docente creador de la cátedra radiofónica en Ciencias de la Comunicación de la Universidad de Buenos Aires, Aliverti puso una nota diferente en el negro ambiente de la última dictadura argentina desde Anticipos, su programa en Radio Continental, preludio al legendario Sin anestesia en Radio Belgrano. Tras la etapa de Protagonistas, en diferentes emisoras, en 1997 comenzó en Radio Rivadavia Marca de radio, un programa que mantiene hasta hoy: a la edición de este libro es una cita ineludible de los sábados por la mañana en La Red. Además, es el director artístico de AM 750 y realizó para Radio Nacional Dos gardenias, un programa especializado en boleros y otras músicas “románticas” (para darles alguna definición) que fue seguido con fruición por miles de oyentes. Su labor frente al “fierrito” le ha deparado una decena de premios Martín Fierro, pero no se limita a la radio: colaborador en varios medios gráficos, columnista del diario Página/12 desde su fundación, también ha trabajado en televisión —con programas como Esta boca es mía— y en el cine, donde fue productor ejecutivo de Sol de noche (2002), dirigida por Pablo Milstein y Norberto Ludin. También desarrolló los videos documentales Tango de un lagarto (1990), Volviendo a Washington (1991) y Malajunta (1996). En 1997 fundó la Escuela Terciaria de Estudios Radiofónicos (ETER), a esta altura un referente para todo el que quiera aprender sobre el medio y trabajar en él.


     


    CRISTINA BANEGAS, ACTRIZ, DIRECTORA, GUIONISTA, CANTANTE. No es una exageración señalar que Banegas es una máquina incansable de hacer. Desde mediados de los años 60 ha desarrollado una intensa actividad que la vio brillar en teatro, cine y televisión. Sobre las tablas puso el cuerpo para infinidad de textos de autores clásicos y universales, que van de Eurípides y Sófocles a Juan Gelman, Griselda Gambaro y Leónidas Lamborghini, pasando por Shakespeare, Federico García Lorca, James Joyce, Antón Chéjov e Ingmar Bergman. También se desempeñó como directora en varias puestas y desde hace más de treinta años sostiene el espacio El Excéntrico de la 18, dedicado tanto a la representación como a la formación de profesionales. Participó en decenas de ciclos televisivos, con intervenciones recordadas en Compromiso (1983), Yo fui testigo (1986), Alta comedia (1990), Vulnerables (1999), Mujeres asesinas (2005-2007), Televisión por la justicia (2014) y varios ciclos de teatro adaptado a la pequeña pantalla. Ha trabajado regularmente en la pantalla grande, con trabajos notables en La Raulito (1975), Sentimientos: Mirta de Liniers a Estambul (1985), Siempre es difícil volver a casa (1992), El delantal de Lili (2004) e Infancia clandestina (2013). Además de múltiples premios y reconocimientos a su labor, en los estantes de su casa figuran los tres discos registrados a la fecha de edición de este libro: Tangos (junto a Ubaldo de Lío, 2001), La criollez (2003) y El país de las brujas (2006).


     


    JULIO BOCCA, BAILARÍN Y COREÓGRAFO. Es el gran responsable de que la danza, un género habitualmente visto como territorio exclusivo de elites, atrajera la atención de las masas. La pasión de Bocca es tal que aprendió a bailar antes que a leer y escribir. Formado en la Escuela Nacional de Danzas y el Teatro Colón (donde debutó como primer bailarín con Coppélia, en 1985), integrante del American Ballet Theatre de Mikhail Baryshnikov, el bailarín deslumbró a públicos de todo el mundo con una técnica y sensibilidad exquisitas. En 1990 se dio el gusto de fundar su propia compañía, el Ballet Argentino, que dirige hasta hoy: con ese cuerpo de baile, formando una legendaria pareja con Eleonora Cassano, se dedicó a obras clásicas y cruces de toda clase, con el tango y el rock, en escenarios teatrales, pero también en lugares como el estadio Luna Park y en multitudinarias presentaciones al aire libre. En 2007 se despidió con una emocionante velada de danza en el Obelisco de Buenos Aires; desde entonces se dedica a las actividades de su cuerpo de baile, y de 2010 a 2016 fue director del Ballet Nacional del Sodre en Montevideo, Uruguay.


     


    ISRAEL ADRIÁN CAETANO, DIRECTOR DE CINE. Es uno de los cineastas que ha marcado la producción argentina de los últimos años: Pizza, birra, faso (1997), codirigida junto a Bruno Stagnaro, abrió un nuevo camino en la manera cinematográfica de narrar y atrajo a las salas a toda una nueva generación de espectadores. Pero eso, claro, no es lo único que ha hecho este realizador uruguayo radicado en la Argentina: ya en los cortos Visite Carlos Paz y Cuesta abajo (incluido en la obra colectiva Historias breves de 1995, donde también asomaron nombres como Lucrecia Martel, Daniel Burman y Ulises Rosell) se notaba la mano de un director inquieto y personal, tanto en la puesta como en la marcación de actores. Su obra en la pantalla grande incluye títulos centrales de la filmografía argentina reciente como Bolivia (2001), Un oso rojo (2002), Crónica de una fuga (2006), Francia (2009) y Mala (2013); participó en el colectivo de 18-J (2004, cortometrajes sobre el atentado a la sede de la Asociación Mutual Israelita Argentina) y realizó el documental Sangre roja, 100 años de gloria (2005), sobre el Club Atlético Independiente. En televisión también supo instalar nuevos códigos, con las miniseries Tumberos (2002), Disputas (2003) y Prófugos (2013). Su obra ha cosechado varios premios en la Argentina y en festivales internacionales como Gramado, Toulouse, Londres, La Habana y Cannes.


     


    ANDRÉS CALAMARO, MÚSICO. ¿Cómo condensar la carrera de uno de los grandes protagonistas del rock argentino en solo unas líneas? Andrés apareció como jovencísimo tecladista de Raíces y de allí en más ya no abandonó la escena. Integró la formación de Los Abuelos de la Nada de los años 80 y les dio algunos de sus hits más perdurables, como “Sin gamulán”, “Mil horas” y “Costumbres argentinas”; encaró una carrera solista con perlas como Por mirarte (1987) y Nadie sale vivo de aquí (1990). Los problemas que sufrió ese disco lo llevaron a irse del país; junto a Ariel Rot, Julián Infante y Germán Vilella conquistó España al ritmo de Los Rodríguez y volvió a ser profeta en su tierra. De allí en adelante consolidó una historia propia prolífica e inspirada, con discos de sonido contundente como Alta suciedad (1997) y Honestidad brutal (1999) y obras maestras del low fi como el quíntuple El salmón (2000). Tocó con todos, supo de conflictos y excesos, sobrellevó escandaletes como su desacuerdo público con Charly García, se dio los gustos musicales que quiso, grabó tangos en Tinta roja (2006) y un “hit oculto” junto a Luca Prodan (“Años”), hizo un disco junto al prócer del rock argentino Litto Nebbia (El palacio de las flores, 2006) y una caja recopilatoria (Obras incompletas) que resume su siempre inquieto instinto creador; escapó del escenario y volvió a conquistarlo, y certificó su carácter de artista de masas con discos como La lengua popular (2007), On the Rock (2010) y Bohemio (2013).


     


    JUAN JOSÉ CAMPANELLA, DIRECTOR DE CINE Y TELEVISIÓN. Al momento de realizar la entrevista para este libro, Campanella estaba haciendo historia grande en el cine argentino: con dos millones cuatrocientos mil espectadores, su película El secreto de sus ojos, protagonizada por Ricardo Darín, Soledad Villamil y Guillermo Francella, acababa de convertirse en la más vista de la historia. Dos meses más tarde se alzó con el Oscar de la Academia de Hollywood a la película en habla no inglesa. No es obra de la casualidad: al formidable texto original (La pregunta de sus ojos, de Eduardo Sacheri) y la calidad de las actuaciones, el cineasta sumó una indiscutible sensibilidad y talento para narrar en la pantalla, tocar una fibra íntima del público. Algo similar había sucedido con sus películas anteriores: El mismo amor, la misma lluvia (1999), El hijo de la novia (2001, nominada al Oscar a la mejor película en habla extranjera) y Luna de Avellaneda (2004). Pero la actividad de Campanella no se limita al cine: fue guionista de la serie Culpables (2002), realizó las miniseries Vientos de agua (2006) y El hombre de tu vida (2011-2012), el programa documental Sueños de radio (2009) y tiene amplia experiencia en el medio estadounidense. Allí no solo dirigió las películas The Boy Who Cried Bitch (1991) y Ni el tiro del final (1997), sino que además forma parte del selecto pool de directores de ficciones de televisión, una labor que lo ha llevado a realizar episodios de las exitosas series House, Six Degrees, Law & Order y 30 Rock. Metegol, estrenada en 2013, fue su primera y exitosa película elaborada completamente en animación.


     


    DIEGO CAPUSOTTO / PEDRO SABORIDO, ACTOR Y GUIONISTA, DUPLA CREATIVA. En 1992, Capusotto integró un equipo legendario que puso en la pantalla chica de la Argentina una clase de humor que hasta entonces solo se encontraba en reductos del under teatral como el Parakultural: De la cabeza (1992) y Cha cha cha (1993-1997) forjaron en el canal América una pequeña legión de seguidores que compartía un código generacional y el gusto por cierto absurdo que nunca se había visto en medios masivos. Delicatessen (América, 1998) y Todo por dos pesos (1999-2002, Azul Televisión y Televisión Pública) reforzaron ese vínculo con el público, que se convirtió en franco fanatismo con Peter Capusotto y sus videos, difundido en varias emisoras y su propio sitio web desde 2006 hasta el presente. Diego también realizó papeles por fuera de la comedia en Tiempo final (Telefe, 2001), Sol negro (América, 2003) y Nafta súper (TNT, 2016), además de apariciones en pantalla grande con películas como Soy tu aventura (2003), Regresados (2007), Pájaros volando (2010), Peter Capusotto y sus 3 dimensiones (2012), Kryptonita (2015) y el protagónico de 27, el club de los malditos (2017). En teatro, además de múltiples actuaciones en sus comienzos, presentó en Buenos Aires y de gira por el país los espectáculos Una noche en Carlos Paz y ¡Qué noche, Bariloche!, junto a Fabio Alberti, su compañero en Todo por dos pesos. Además, fue la voz principal del programa radial Lucy en el cielo con Capusottos, donde se popularizó el hilarante segmento “¿Hasta cuándo?”.


    Saborido se inició como técnico de sonido en el cine (trabajó en filmes resonantes como Esperando la carroza y Los chicos de la guerra), pero pronto empezó a despuntar su talento para el guion; junto a Omar Quiroga formó una dupla que descolló en el humor radial y realizó textos para el legendario Tato Bores en Tato, la leyenda continúa (1992) y Good Show (1993); en la radio también puso la firma al ciclo Raviolandia en la FM BitBox. En 1998, como guionista de Delicatessen, comenzó su productiva relación creativa con Capusotto, que dio pie a la película y los ciclos televisivos y radiales mencionados. Coescribió con Capusotto dos libros sobre el programa televisivo y es autor del texto Una historia del fútbol.


     


    ROBERTO TITO  COSSA, DRAMATURGO. Hay ocasiones en las que las frases comunes se imponen: Cossa es una leyenda del teatro argentino. Autor de más treinta obras, su producción incluye títulos ineludibles de la escena como Yepeto, Tute cabrero, La nona, Nuestro fin de semana, El viejo criado y Gris de ausencia. También hizo aportes al cine, como el guion de El arreglo, dirigida por Fernando Ayala, y no ha desdeñado el periodismo: en los años 60 trabajó en la agencia Prensa Latina, en los años 70 en los diarios La Opinión y El Cronista Comercial, y suele publicar columnas en Página/12. Es un ferviente militante por los derechos humanos, como lo demuestran no solo las temáticas que aborda en sus obras, sino también su participación en la Comisión por la Memoria que preside el Premio Nobel de la Paz Adolfo Pérez Esquivel, su apoyo a Madres y Abuelas de Plaza de Mayo y su rol fundamental en la concreción de Teatro Abierto, ciclo realizado en 1981 en el que el mundo del teatro sentó su posición de resistencia a la dictadura que gobernaba la Argentina. Entre 2002 y 2014 Cossa fue presidente de la Sociedad Argentina de Autores (Argentores), la entidad que nuclea a los autores, gestiona sus derechos por obras en teatro, cine, televisión y radio, ofrece una obra social, servicios varios y pensiones a creadores retirados. Desde allí también publicó diversos libros de teatro y antologías de dramaturgos de todo el país.


     


    LEÓN GIECO, MÚSICO. Desde la edición de su primer disco en 1973, León ocupó con la potencia de sus canciones un lugar destacado en la música popular argentina; aunque generalmente se lo ubica bajo el amplio paraguas del rock argentino, lo suyo excede esa etiqueta y cultiva una infinidad de campos estilísticos que lo acercan al folklore argentino y la canción latinoamericana. Ha compartido escenario con gigantes como Mercedes Sosa, Sixto Palavecino, Sting, Peter Gabriel, Pete Seeger, Bob Dylan, Silvio Rodríguez, Joan Manuel Serrat, Pablo Milanés e Ivan Lins, y mostró una versatilidad que se expresó en iniciativas tan diferentes como Porsuigieco (junto a Sui Generis, Raúl Porchetto y María Rosa Yorio), De Ushuaia a La Quiaca y su cruce con el grupo de rock duro D-Mente. Incansable militante de causas relacionadas con los derechos humanos, Gieco actuó en infinidad de conciertos solidarios y sostiene una afectuosa relación con las Madres y Abuelas de Plaza de Mayo. En 2007 le dio impulso al proyecto Mundo Alas, con el que salió de gira por todo el país con un grupo de artistas con capacidades diferentes que impactó a públicos de todas partes. Sobre ese proyecto, en 2009 dirigió junto a Sebastián Schindel y Fernando Molnar la película Mundo Alas, galardonada en festivales de todo el mundo y celebrada no solo por sus valores artísticos, sino también como notable muestra de integración humana a través del arte.


     


    LILIANA HERRERO, MÚSICA. Baluarte del folklore y la música popular argentina, la cantante entrerriana se distinguió desde el comienzo de su carrera por una filosofía artística que la llevó a introducir sonidos de renovación en diversos ritmos. Dueña de un estilo propio e inconfundible, que la hace apropiarse de canciones de autores bien distintos y convertirlas en vehículo para la expresión de algo nuevo y diferente, Herrero tuvo un cruce feliz a mediados de los años 80 con Fito Páez, quien produjo sus dos primeros discos: Liliana Herrero (1987) y Esa fulanita (1989), y ayudó a difundirla. Desde entonces ha publicado una docena de discos, con obras notables como el disco en vivo El diablo me anda buscando (1997), Recuerdos de provincia y Confesión del viento (2003), Isla del tesoro (2004), el doble Litoral (2005), dos álbumes junto al guitarrista Juan Falú (Leguizamón-Castilla, 2000; Falú-Dávalos, 2004), el exquisito Maldigo (2013), una caja que recopila toda su obra y el DVD El hilo de una voz (2009). La mismísima Mercedes Sosa llegó a señalarla como su sucesora.


     


    JORGE MARONNA, MÚSICO. Es uno de los pilares en los que descansa una de las agrupaciones artísticas más talentosas de la Argentina. Desde 1965 como I Musicisti y a partir de 1967 con su nombre definitivo, el que los consagró en este país y en el mundo, Les Luthiers han hecho gala de un instinto para el humor y una calidad musical que los hace únicos. Nacieron como cuarteto (Maronna, Gerardo Masana, Marcos Mundstock y Daniel Rabinovich), luego ingresaron Carlos López Puccio, Carlos Núñez Cortés y Ernesto Acher; Masana, en uno de los golpes más duros que recibió el grupo, murió en 1973, mientras que Acher siguió su camino solista en 1986. En agosto de 2015 falleció Rabinovich, aunque el grupo sigue trabajando con nuevos integrantes. Lo que se ha mantenido constante es la capacidad para producir instrumentos informales que suenan con perfecta afinación, piezas musicales inspiradas y espectáculos brillantes, de Les Luthiers cuentan la ópera (1967) a Lutherapia (estrenado en 2008), pasando por hitos como Mastropiero que nunca, Les Luthiers hacen muchas gracias de nada, Por humor al arte, El reír de los cantares, Bromato de armonio, Todo por que rías y Los premios Mastropiero, entre muchos otros. Han actuado en bolichitos ínfimos y en el Teatro Colón, llenan salas en todo el mundo; han editado ocho discos y once DVD, cultivando una forma de entender el arte irrepetible. Sobre todo, han hecho reír, pensar y amar la música a varias generaciones.


     


    LALO MIR, LOCUTOR Y CONDUCTOR DE RADIO Y TELEVISIÓN. Es una de las voces más reconocidas y queridas de la radiofonía argentina: gracias a ciclos como 9 PM (en Radio Del Plata), en los años 80 Lalo se convirtió en referente para un público que se asomaba a otra manera de hacer radio. Eso explotó definitivamente a mediados de esa década, cuando junto a Douglas Vinci y Bobby Flores protagonizó Radio Bangkok, un ciclo absolutamente atípico para la “segunda mañana” que cimentó la reputación de Rock and Pop como espacio de libertad y plena experimentación y revolucionó la manera de hacer FM. Desde entonces, en soledad o en impecable dupla con Elizabeth Vernaci, demostró una y otra vez su maestría al micrófono. A través de ciclos como Buenos Aires, una divina comedia, Animal de radio, Lalo bla bla y Lalo por hecho, Mir ejercitó como pocos una rara combinación de verborragia y manejo del silencio, fantasía, conocimiento de la actualidad, experiencia musical y esa clase de timing que distingue a los grandes del medio. También incursionó en televisión, con los desquiciados ciclos Rock and Pop TV y La perla de Bangkok (1988, Telefe), y con Fuga de cerebros (1991, ATC), Planeta caníbal (1997, América), Las patas de la mentira (1996-1997, América) y La vida es arte (2007, Televisión Pública); se animó a la actuación en Graduados (2012) y Viudas e hijos del rock and roll (2014, ambos en Telefe) e hizo varias temporadas del formidable ciclo de entrevistas Encuentro en el estudio.


     


    ANA MARÍA SHUA, ESCRITORA. Autora de más de cuarenta libros, Ani, como la llaman todos, es una auténtica todoterreno literaria. Desde su temprano debut con el poemario El sol y yo, editado a sus dieciséis años, esta notable narradora ha transitado toda clase de géneros —poesía, cuento, microrrelato, novela para adultos, libros para público infantil y juvenil, humor, antologías— con un estilo atrapante y refinado, en el que brilla un delicado uso del lenguaje y un potente instinto para construir historias. Ello le valió no solo el reconocimiento del público y la crítica, sino también varios premios nacionales e internacionales, que arrancaron con el Primer Premio en el Concurso Internacional de Narrativa Losada a Soy paciente en 1980. Trabajó en publicidad, realizó colaboraciones periodísticas en varios medios y escribió obras de teatro (La sueñera, basada en su libro epónimo), de danza (Una señora de carne) y guiones para cine (Los amores de Laurita, 1986; ¿Dónde estás, amor de mi vida, que no te puedo encontrar?, 1992). Una buena manera de acercarse a su obra cuentística son las recopilaciones Que tengas una vida interesante (2009) y Todos los universos posibles (2017), pero también resultan ineludibles novelas como La muerte como efecto secundario (1997), El peso de la tentación (2007) e Hija (2016).


     


    JULIÁN WEICH, ACTOR Y CONDUCTOR DE TELEVISIÓN. Como sucede con otras figuras de la televisión argentina, Julián Weich es una suerte de joven veterano. No solo porque debutó en la pantalla chica en 1984 con la serie infantojuvenil Pelito (1983-1986) y se consolidó en los programas juveniles de ficción Clave de sol (1987-1989) y La banda del Golden Rocket (1991-1993), sino también porque luego reformuló su carrera y, tras iniciarse en la conducción con el programa para niños El agujerito sin fin (1991-1993), se convirtió en uno de los animadores y conductores más reconocidos del medio argentino. Dueño de un carisma y un aspecto de “hombre común” que le franquearon la llegada a toda clase de públicos, Weich condujo varios programas de entretenimiento, concursos o realities exitosos, como Sorpresa y media (1996-2001), Fort Boyard (1999-2000), Expedición Robinson (2000-2001), Trato hecho (2003-2006), Justo a tiempo (2009) y Todo es posible (2012). También ha trabajado en cine y radio, realizó programas para la televisión española y le puso el cuerpo a 6962 Desafío Aconcagua (2008), un docureality en el que emprendió la aventura de escalar el pico más alto de la Argentina.
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