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    A mi querido padre, que está hace tiempo junto a Dios, que supo hacerme conocer, valorar y amar el tango y nuestra música ciudadana, desde la lejana niñez.


     


    Recuerdo cuando en esa especie de ritual cotidiano de escuchar los programas de tango en la radio, de muy niño disfrutaba el género típico. Y como tantos oyentes, me emocionaba con su música y sus letras, junto a esos seres queridos entrañables que ya no están entre nosotros, que en el medio de sus trabajos y rutinas diarias, encontraban el espacio y el tiempo para disfrutar nuestro arte musical más reconocido en el mundo.


     


    Vaya un afectuoso recuerdo y humilde homenaje para ellos, desde lo profundo de mi corazón.


     


    También para mi esposa, María Asunción, que siempre me acompañó y animó a concretar este libro tan sentido, consciente de mi pasión por el tema.


     


    Finalmente para mi madre, Brenda, que con sus actuales 95 años plenos de recuerdos lúcidos, me aportara vivencias y el disfrute compartido de tantos tangos, valses y milongas clásicos.


    


  


  
    A modo de comienzo


    El tango es un género musical tan nuestro que está desde siempre presente en nuestras vidas, aunque pasen las diferentes generaciones.


    Como todas las músicas populares de hondas raíces, el paso del tiempo lo valoriza, quedando demostrado con la declaración de la UNESCO en 2009 del tango como Patrimonio cultural inmaterial de la humanidad, y como también lo demuestra los cientos de academias de baile donde se enseña la danza maravillosa del «2 x 4» en todo el mundo.


    Sin embargo, he observado hace unos cuantos años que las nuevas generaciones saben muy poco del género, de su historia tan rica, de la mayoría de sus cultores, tanto autores como intérpretes. Sin temor a equivocarnos, se puede decir que la inmensa mayoría de las generaciones intermedias, y aún mayores actuales, conocen y pueden nombrar solo a algunos grandes intérpretes u orquestas, y aún nombres de pocos tangos. Por supuesto, este fenómeno es más pronunciado en las generaciones más recientes, a pesar de que cada vez más jóvenes aprenden a bailarlo.


    Es así que con este libro el propósito es aportar al conocimiento y la difusión de nuestra música ciudadana y de sus principales cultores históricos. Con ello me refiero a compositores, autores de letras, cantantes, directores de orquestas y músicos, que han aportado lo suyo para crear la música que a las personas nacidas en las ciudades del Río de la Plata más nos representa en el mundo entero.


    Es por eso que en esta «recorrida» de artistas, autores, letras de tango e historias de vida vinculadas, pretendo modestamente aportar a construir una especie de «puente espiritual» para conectar las vivencias de nuestra generación con las que vienen detrás de nosotros, para que a su vez ellas puedan descubrir la riquísima historia y vigencia de este género, que nos ha dado identidad en todo el mundo, hasta el día de hoy.


    Lo intento hacer a partir de mi visión y experiencia de la generación que ya ha pasado los 60 años, y que llegó a su adolescencia y juventud en pleno boom de grupos musicales como Los Beatles o Los Rolling Stones.


    Aunque también gran parte de esa música me agradaba y agrada, en aquellos lejanos años 60 teníamos todavía mucho contacto con el tango y toda la música típica. En dicha época, aunque se vivía una decadencia del tango en cuanto a presencia musical, grabaciones y en el gusto popular, todavía quedaban orquestas históricas e intérpretes referentes del género, varios lugares para escucharlo «en vivo» y programas de radio y televisión con importantes audiencias, tanto en nuestro medio en Montevideo como en otros puntos del país, y por supuesto en Argentina.


    A partir de los años 80, y con motivo de grandes giras internacionales que hicieron algunos conjuntos artísticos por el mundo entero, el tango tuvo un resurgimiento al ser valorado y reconocido en las grandes capitales.


    Es muy importante destacar que en este libro nos marcamos un límite temporal, por eso los artistas que desfilan son «históricos», para diferenciarlos de los músicos, compositores, autores y cantantes de las últimas décadas, más recientes o inclusive actuales. El límite que nos marcamos es aproximadamente los años 70 del siglo pasado, a partir de los que considero que se inició otra etapa. En definitiva, hasta Piazzolla y sus músicos e intérpretes contemporáneos.


    Es por ello que necesariamente tuve que seleccionar figuras: varios de ellas orientales y muchas argentinas, ya que el tango desde el Río de la Plata se expandió al mundo en distintas épocas y ha logrado asentarse como un género musical tan valorado y respetado a nivel global. Y el aporte de los artistas y autores argentinos, obviamente ha sido inmenso en lo cuantitativo y cualitativo, lo que confirma el aserto que integramos una vasta «comunidad cultural», más allá de las diferencias que tengamos.


    Ello sin desmedro en absoluto de los artistas y autores orientales, que en relación con nuestra población han sido también muy importantes, al punto de que varios de ellos se han convertido en referentes históricos de nuestra música ciudadana.


    A varios los vi personalmente, pudiendo apreciar su arte y en muchos casos, su magnética personalidad –Carlos Roldán, Horacio Ferrer, Elsa Morán, Lágrima Ríos, Luis Di Matteo, Raúl Jaurena, César Zagnoli–. Otros por razones de edad u oportunidad, solo los he podido apreciar por las grabaciones y películas que nos han dejado, como asimismo el registro de programas de televisión, y desde hace unos años, por la extraordinaria tecnología digital.


    En ese sentido, y volviendo a la pátina de los recuerdos, me parece escuchar todavía tantas veces, los maravillosos acordes de grandes orquestas y conjuntos clásicos del tango, como la de Francisco Canaro, Juan D’Arienzo, Aníbal Troilo, Osvaldo Pugliese, Carlos Di Sarli, Osvaldo Fresedo, César Zagnoli –entre otros–, como también a Carlos Gardel, Julio Sosa y el Polaco Goyeneche, entre tantos cantores en aquellos programas de la fenecida Radio Artigas, que años más tarde fuera en cierto modo continuada por Clarín, emisora clásica para los amantes del género.


    Merece destacarse la gran tarea de difusión realizada también en las últimas décadas por dos grandes programas de radio, Tangos a media luz –de CX 20 Radio Montecarlo– y Música de dos orillas, de la emisora oficial (SODRE).


    La transmisión de los grandes valores culturales entre generaciones permite ponerlos en valor en la actualidad, reconocerlos y disfrutarlos por personas de todas las edades. Contribuir a ese propósito es el objetivo de este libro.


    A conocer más y valorar el tango, gozarlo y seguirlo enriqueciendo, en todas sus múltiples expresiones: música, canto, baile, poética. Un género musical mayor de la humanidad por siempre, y tan nuestro.


     


     


    Hugo Omar Lettieri

  


  
    CAPÍTULO 1 
 
 ORIGEN DEL TANGO Y SUS PRIMERAS ETAPAS


  


   


   


  
    Apuntes sobre el origen del tango en las grandes ciudades puerto del Río de la Plata


    El origen del tango se remonta a las últimas dos décadas del siglo XIX, siendo una síntesis de diversos aportes musicales y culturales de la época en el ámbito regional donde nació, las grandes ciudades puerto y capitales de los países del Plata: Buenos Aires y Montevideo.


    Empecemos por el propio origen etimológico del término «tango»: autores que lo han estudiado no concuerdan en su etimología. Para algunos es un derivado de «tanguillo andaluz», que fue una de las vertientes del origen musical del nuevo género. Tango derivaría de «tangir», que en el antiguo español significa «tañer», o sea, tocar un instrumento. El «tanguillo» español, emparentado con la zarzuela, tuvo su apogeo entre los años 1855 y 1857 en la «madre patria», pero su repertorio influyó por estas costas.


    Otro importante autor, Vicente Rossi1, escribió que ya en tiempos de la colonia, los esclavos negros se reunían a tocar «tangó» – los parches de percusión de sus instrumentos– en medio de alegres y ruidosas reuniones.


    Pero más allá de su origen etimológico, es importante precisar que el tango, como expresión artística y cultural, fue un producto netamente rioplatense, en el entendido de una región cultural con costumbres, orígenes e idiosincrasias muy similares.


    También fue una síntesis de diversos aportes sociales y étnicos, desde el paisano (del interior) venido a las «orillas» de las ciudades capitales, como del inmigrante venido de la vieja Europa, con sus recuerdos y nostalgias a cuestas.


    El contexto social e histórico de su surgimiento


    Un hecho destacable es que a fines del siglo XIX y principios del XX se produjo una inmigración masiva desde Europa con dos destinos fundamentales: EE.UU. (su región del este, sobre todo Nueva York y estados contiguos), y a Argentina y Uruguay. Tales fueron las mayores corrientes migratorias europeas en ese lapso histórico, donde vinieron unos seis millones de esperanzados inmigrantes, en su gran mayoría hombres y familias enteras, con un gran componente de italianos.


    Muchas de estas personas, que venían supuestamente a «hacer la América», pretendían volver luego de unos años, pero la inmensa mayoría se afincó y no regresó jamás a sus tierras de origen, echando raíces en las ciudades de Argentina y Uruguay, formando sus familias e integrándose totalmente a la sociedad.


    Los orígenes del tango están marcados por «leyendas»: una de ellas es su supuesto origen «lupanario». Aunque esto tiene un componente de verdad, se le atribuye al tango algo que era común a todos los ritmos y géneros que se bailaban entonces en esos lugares, tanto el vals, como el chotis, la mazurca o la polca. Pero le endilgaron este atributo solo al tango, como lo sostiene muy bien el extinto gran musicólogo uruguayo Coriún Aharonián2.


    Otra leyenda es su origen en un medio delictivo: el mismo autor sostiene que esta afirmación no tiene asidero. Primero por la gran diferencia de años entre los primeros tangos y el tango cantado –o «tango-canción»– que recién cobrará importancia desde 1917, precisamente con Gardel interpretando «Mi noche triste», de Pascual Contursi. Y segundo, según expresara Aharonián en su obra, por «la condición social no lunfarda de la casi totalidad de los autores de letras de tango en que se utiliza un lenguaje realmente lunfardo», precisando que se debe distinguir entre lenguaje popular y lunfardo, este definido como lenguaje del medio delictivo.


    Si bien es cierto que el tango nació en los arrabales de las grandes ciudades puerto capitales del Río de la Plata, se tocaba y bailaba en bailes populares, «conventillos» y otros lugares habituales o frecuentados por gente trabajadora, no solo en las «academias de vintén» de baile y en los prostíbulos.


    También es verdad que en las primeras etapas, mientras estaba en los «arrabales» u «orillas» de las ciudades, el tango era mal visto en los ambientes de sectores sociales más acomodados, por «licencioso», según advirtiera el antropólogo uruguayo de gran trayectoria Daniel Vidart3. Los tangos que tenían letra en ese entonces (algunos), o bien eran picarescas y desenfadadas, o bien de autojactancia, del tipo «yo soy...», claramente influido por el tanguillo andaluz, a su vez con influencia de la zarzuela.


    Este mismo autor resume perfectamente los conceptos vertidos en los párrafos anteriores:


    Este tango nuestro de cada día en su bochinchera infancia fue bailado por los compadritos, sí, pero también por los carreros, los feriantes, los basureros, los peones de barraca; fue la música de las yiras de las calles y las minas de los prostíbulos, sí, pero también las de las fasoleras, rusticanas y planchadoras del conventillo; se cantó en la lúgubre cueva del queco, sí, pero fue también el viento joven de los patios, la alegría de las esquinas, el guitarreo de los corralones, la música de los organitos, la corneta de los obreros tranviarios4.


    Los criollos y los inmigrantes europeos mezclados en los suburbios, barrios populares de gran crecimiento en aquel tiempo, venían con sus músicas de antaño a cuestas: el criollo con la milonga, que se interpretaba junto a ritmos como el mencionado tanguillo andaluz; la habanera cubana, y ritmos típicamente europeos como el vals, el chotis y la mazurca, básicamente.


    El tango nació como una síntesis creativa y original de esos aportes musicales diversos, en ese ambiente y contexto específico, en esa área geográfica concreta. En los primeros tiempos fue festivo y burlón, reflejando en su danza un espíritu libre y no atado a las formalidades de las danzas europeas, como la polka y la mazurca.


    Según algunos autores, el tango extrajo su faceta melódica y emotiva de la habanera cubana, de la milonga la coreografía, y hasta del propio candombe, parte de su marcado ritmo.


    Se sabe entonces que los lugares donde surgieron los primeros tangos, que tenían letras desenfadadas y simples, fueron variados: desde lupanares (o «casas de tolerancia», prostíbulos, donde se bailaba como preámbulo a la actividad central...); las «academias de a vintén» (surgidas en Montevideo, donde los asistentes pagaban un vintén, moneda de poco valor en la época, para bailar con las mujeres); los bares y cafés «de camareras», llamados también «perigundines»; los bailes populares (en patios de «conventillos» – grandes casas de inquilinatos de la época, habitadas por los inmigrantes– y en galpones).


    Este proceso se dio en ambas capitales del Plata, debido a la similar conformación étnica y cultural, como asimismo a los contactos continuos entre ambas. Las dos urbes le suministraron al tango, en toda su historia, sus autores, sus músicas, sus intérpretes y grandes bailarines.


    En Montevideo, los primeros bailes fueron en el Salón San Felipe (en la actual Ciudad Vieja), en el Corralón de Goes y en prostíbulos cercanos al puerto.


    Ese origen «arrabalero» o «de la orilla» de los primeros tangos, hizo que los sectores sociales más acomodados por un largo período prohibieran a sus hijos mezclarse en esos lugares o bailar esa música. Según Horacio Ferrer, uno de los más prestigiosos letristas de tango e historiador del género, lo veían como «revolcado, inconveniente y pornográfico...»5.


    Circunstancia que posteriormente cambió cuando las letras se hicieron más «decentes» («pintoresco y excitante», según el mismo Ferrer), y muchos músicos con formación comenzaron a tocar tangos, debido a la corriente imparable de una música de creciente popularidad. Proceso que se consolidaría con el éxito del tango en Europa, fruto de las giras de músicos y bailarines antes de la Primera Guerra Mundial. El tango se puso de moda en Europa, y lógicamente eso le dio el prestigio para romper las barreras sociales en su propia tierra de origen.


    La cúspide de ese proceso, como mencionamos anteriormente, fue el debut de Gardel con «Mi noche triste», cantado en el Teatro Empire, en el centro de la capital argentina, en 1917. El tango había sido aceptado por todos los sectores sociales.


    Una opinión autorizada sobre el tema del mundo de la «orilla» donde nació el tango, es la de nuestra famosa poeta Idea Vilariño:6


    Lo que sucede es que no podemos comprenderlos ni juzgarlos sin colocarnos en las coordinadas histórico-culturales correspondientes. Debemos estimar su grandeza por sus valores, que ya no son los nuestros, y su heroísmo, por las normas que se impusieron y que los obligaron hasta cualquier extremo, hasta la muerte... el tiempo transcurrido permite idealizar, embellecer, disimular sus pequeñeces, sus horrores... Y también eso se dio en las letras de tango; de ahí la rememoración, la exaltación, la estilización del malevaje orillero, de sus hazañas y de sus valores, en la época en que todo eso estaba prácticamente cancelado...


    La misma autora, en esta cita, más adelante dice:


    Debe destacarse la admirable capacidad creadora de este mundo de la orilla; no solo fundó, impuso un estilo de vida y un sistema de valores asumiendo su diferencia y reivindicándola, sino que creó una música auténtica, de profunda hermosura, una coreografía que... fue una verdadera revolución en la danza; una lengua y una literatura propias que llegaron y se comprendieron en todos los ámbitos de lengua española, y que han matizado nuestro hablar diario, y aún, nuestra escritura7.


    Con esto no solo se refería a la gente de «mala vida», «malevos», «canfinfleros» o «paicas», sino también a ese ancho mundo de gente trabajadora, inmigrantes internos o del exterior y sus familias, habitantes humildes y honestos de los mismos arrabales.


    La evolución musical posterior del tango original


    Aquella realidad de los bailes populares y arrabaleros, animados en largos años por pequeños conjuntos compuestos de guitarra, violín y flauta dulce o clarinete, cambiaría en forma notable con la posterior incorporación del bandoneón, instrumento que le daría al tango su perfil hondo y emotivo, y que se convirtiera en su instrumento por excelencia. El piano, mientras tanto, también se incorporó a comienzos del siglo XX, sustituyendo a la guitarra en los conjuntos, y permitiendo la conformación de la orquesta «clásica» del tango, compuesta por bandoneones, violines, piano y contrabajo.


    Todo ese proceso se consolida en la denominada Guardia vieja, entre los años 1900 y 1924 aproximadamente, donde surgen figuras emblemáticas tangueras, como Vicente Greco, Eduardo Arolas, Agustín Bardi, Pedro Maffia, Francisco Canaro, Francisco Pracánico, Enrique Saborido, Julio y Francisco De Caro, Charlo, Alfredo Gobbi y otros que constituyeron la primera gran generación tanguera de autores e intérpretes musicales.


    Es importante destacar también el cambio del compás inicial del 2 x 4, proveniente de la habanera, al ritmo 4 x 4 o 4 x 8 en su estructura métrica, en la segunda década del siglo XX, compás que quedó claramente establecido hacia 1920, coincidiendo con el éxito masivo de «La Cumparsita», según analizara el musicólogo compatriota Coriún Aharonián8.


    Francisco Canaro, posteriormente, contribuiría a simplificar el baile con el énfasis rítmico de sus interpretaciones. El tango estaba adquiriendo «la mayoría de edad».


    Los temas de las letras de tango abarcaron en toda la etapa que inició el tango-canción, las preocupaciones de la gente del suburbio: el paso del tiempo con su secuela implacable, el amor en sus múltiples facetas, el barrio, los amigos, la madre, los desengaños, los cambios provocados por la suerte, el arrabal y su vida dura, las tentaciones del «centro», el ruego a Dios para cambiar la vida, y todas las grandes vicisitudes de la condición humana.


    Muchas de sus expresiones emblemáticas han quedado para siempre en nuestra cultura, del tipo: «el alma está en orsái...». O las crudas e irónicas frases discepoleanas de «Cambalache», como «ves llorar la Biblia junto a un calefón», o «el que no llora no mama y el que no afana es un gil», que expresan la decepción ante las conductas humanas tan comunes en su tiempo, y por extensión, de todos los tiempos.


    La influencia de los italianos en el tango


    Siendo una de las inmigraciones más numerosas al Río de la Plata, la influencia de los «tanos», se hizo sentir en el nuevo género musical que surgía. Su idiosincrasia emotiva, extrovertida y con la nostalgia del paese, la transmitieron zapateros remendones, albañiles, obreros fabriles, changadores del puerto, pequeños comerciantes y «bolicheros» (dueños de bares, o «boliches»).


    Estos tanos inmigrantes –que hablaban un sublenguaje híbrido por su afán de verse como criollos, el popular «cocoliche»– y su descendencia, entreverados con los trabajadores criollos de diversos oficios, los «taitas» –o «malevos», empleados muchas veces por «capangas» o políticos de la época como guardaespaldas–, y las «grelas» –mujeres de «vida fácil» de la época–, fueron dibujando un ambiente variado y con visos de pintoresquismo. Pero también con trazos dramáticos en esas ciudades en gran transformación y en donde la vida en los suburbios era dura. Todo ese entorno fue conformando el clima para la maduración del tango y su reflejo precisamente en la música de esa Guardia vieja.


    El tango nació como danza


    Se podría decir, junto a Daniel Vidart, que «el tango nació como una danza orillera y de coreografía carnal»9. Porque primero se bailó y también cantó pero con letras muy simples, divertidas y hasta obscenas.


    En esos bailes del tango inicial, de las últimas décadas del siglo XIX, los bailarines iban improvisando sus movimientos, y así nacieron figuras como el «ocho», la «sentada», la «corrida», la «media luna» y por supuesto los «cortes y quebradas» tan famosos del género en su expresión en la danza.


    Decía precisamente Daniel Vidart10 en un diario montevideano:


    El lento sensualismo del tango, sus figuras felinas y virtuosas, su patetismo grave y su ritmo visceral, sumados a la unción de sus bailarines, simbolizan peculiares estados de alma que se vuelcan en una danza profunda y significativa. En la coreografía del tango late el corazón del suburbio rioplatense. No es una danza fácil ni bullanguera. No es un baile adjetivo y catártico. Es un rito, una ceremonia de iniciación: el tango hechiza a las parejas, les infunde un temblor soterrado y misterioso, las hace prisioneras en el pentágono obsesivo del encantamiento y la magia.


    En ese sentido, en 1931, un escritor viajero estadounidense, Waldo Frank, al apreciar el baile del tango en un suburbio, escribió en su obra América Hispana: «Es la danza popular más profunda del mundo».


    Paralelamente al baile original el tango fue evolucionando musicalmente y en las letras, proceso que continuó hasta su ciclo «de oro», al que se conoce como «la larga década del 40» del siglo XX, desde los años 1937-38 hasta inicios de los años de 1950.


    Y siempre en ese contexto histórico, esas dos ciudades capitales, Buenos Aires y Montevideo, las mismas que obtuvieran en el año 2009 el reconocimiento como poseedoras del Patrimonio cultural intangible de la Humanidad con el tango, fueron las que le brindaron la inmensa mayoría de sus autores, músicos, cantores y bailarines, además obviamente de grandes públicos.


    Más allá sin duda de la posterior difusión a su origen por todas las regiones de los países del Plata, la presencia internacional primero en Europa –antes de la Primera Guerra Mundial, y posteriormente a ella– casi toda la América Hispana, Estados Unidos y otras partes del mundo. Resultado de las giras de Gardel y las orquestas, del cine, la radiodifusión y las grabaciones, que convirtieron al tango en una música popular de gran aceptación en casi todo Occidente, y hasta en Japón, en la primera mitad del siglo XX.


    El tango no es folclore


    El folclore, en su acepción más aceptada, está constituido por tradiciones orales y musicales que se transmiten de generación en generación, con anonimato de sus creadores.


    A diferencia del folclore, el tango utiliza luego de su período más inicial, medios escritos tanto para sus letras como para sus músicas, o sea, letras escritas y partituras, con compositores y autores concretos y conocidos.


    Sobre el primer tango tampoco hay acuerdo de los investigadores, aunque varios han sostenido que fue «El entrerriano», tango instrumental del compositor y pianista Rosendo Mendizábal, en el año 1897, en homenaje a un hacendado de esa provincia argentina (Entre Ríos), que frecuentaba lo de «María la Vasca» y solía ser generoso en las propinas al músico.


    Pero sin duda los primeros tangos se pierden en la bruma del tiempo, desde la segunda mitad del siglo XIX, donde en un proceso fue asimilando las diversas influencias nombradas hasta crear un producto sincrético de valor mayúsculo, un género musical integral representativo de una larga época y área cultural.


     


    Nuevamente recurro a las elocuentes palabras de Idea Vilariño para expresarlo:


    estamos frente a una producción de enorme interés, valiosa por la calidad de muchas de sus obras y de algunos de sus autores. Que estamos frente a un cancionero extraordinario, sin parangón por su temática, por su carga afectiva, por lo lejos que han llegado sus medios expresivos. Y también, por lo que significó para dos pueblos durante medio siglo11.


    Francisco Canaro: de su San José natal al triunfo en Buenos Aires y el mundo


    
      [image: ]
    


    Nombre real: Francisco Canarozzo


    Apodo: Pirincho


    Director de orquestas, violinista, compositor, empresario del espectáculo


    Lugar y fecha nacimiento: San José de Mayo, Uruguay, el 26 de noviembre de 1888


    Lugar y fecha fallecimiento: Buenos Aires, 14 de diciembre de 1964


    Principales obras: tangos «Sentimiento gaucho», «Tiempos viejos», «Madreselva», «La última copa», «Destellos», «Adiós pampa mía», «El tigre Millán», «Halcón negro». Milongas: «Se dice de mí». Valses: «Yo no sé qué me han hecho tus ojos», «Soñar y nada más»

     

    El maragato Francisco Canaro, cuyo verdadero apellido era Canarozzo, fue una extraordinaria figura de la historia del tango, con una extensísima carrera de más de 60 años. Nació en la ciudad de San José, Uruguay, y siendo muy niño toda su familia emigró a Buenos Aires, donde se establecieron definitivamente.


    Toda su carrera tuvo como centro Argentina, donde se nacionalizó a los 50 años de edad.


    Muy importante compositor, violinista, director de orquestas, empresario del mundo del espectáculo en distintas vertientes como el teatro, la radio, el disco y el cine, fue en realidad el primer gran empresario del tango que supo realizar producciones artísticas y recorrer el mundo con sus orquestas. Su discografía es la más extensa de la historia del tango, con entre 3.500 y 7.000 temas grabados para distintos sellos (en esto no hay coincidencia entre los historiadores y cronistas).


    Produjo además una decena de películas y fue el creador de exitosas revistas musicales, aunque en el caso de las producciones cinematográficas él mismo reconoció que varias fueron deficitarias.


    Su historia fascinante –que bien podría ser la base del guion de una intensa película–comienzo en la ciudad de San José, capital del departamento homónimo de Uruguay. Su familia integrada por sus padres y nueve hermanos de Francisco, debido a una situación económica de gran pobreza, decidió emigrar a Buenos Aires, ciudad desde la que construyó su rica vida personal y artística.


    Sometido a apremios económicos por integrar una familia tan numerosa, de niño en la capital argentina fue canillita –vendedor callejero de diarios–, lustrabotas, vendedor ambulante, luego obrero fabril y pintor de obra. Pirincho (que así le llamaban en su familia debido a la propia partera que asistió su nacimiento, y le encontró una semejanza con ese pájaro criollo por un jopito del bebé), se fue convirtiendo en el líder de su propia familia, logrando con el tiempo ubicar a sus hermanos en diversos oficios y también en las orquestas que iba formando para tocar al mismo tiempo con su apellido renovado: «Canaro».


    Pero su verdadera vocación, lo que lo emocionaba y entusiasmaba, siempre fue la música, y el tango que por aquellos años se difundía, lo atrapó para siempre. Lo demostró en cómo tuvo su primer y precario instrumento, un original «violín» construido con un palo de escoba y un envase de lata de la fábrica de envases de aceite en la que trabajó en su adolescencia. Precisamente uno de sus discos editados se llama El niño del juguete de lata.


    En su carrera musical comenzó tocando en pequeños conjuntos en cafetines orilleros y prostíbulos del barrio de La Boca, en la capital argentina. Posteriormente y dando un paso trascendente, integró desde 1910 la orquesta de un grande, el gran bandoneonista Vicente Greco, tocando en su conjunto en diversos cabarets que proliferaban en aquellos años, como los famosos Armenonville y Pigall, y en sucesivas giras.


    Entre 1916 y 1924 se consolida su carrera, debutando en 1921 con su gran orquesta de 32 músicos en el Teatro Ópera de Buenos Aires, a partir de lo cual su carrera cobra una inusitada fuerza. Ya en 1925 realiza su primera gira europea, que quedó registrada en un gran tango que refleja su pasaje por el viejo continente, «Canaro en París».


    Es recordable la famosa anécdota donde en la Ciudad Luz, que siempre fue una urbe donde el tango tuvo un gran éxito (hasta el día de hoy), se presentó su orquesta con sus integrantes ataviados de «gauchos», en razón de que el sindicato de músicos franceses había logrado prohibir a los músicos extranjeros interpretar en Francia, exceptuando a los que fueran espectáculos autóctonos de otras tierras, para lo cual debían vestirse con prendas típicas...


    Es en ese período que en París, tomó contacto con Gerardo Matos Rodríguez, el autor uruguayo de «La Cumparsita», y le informó que el tango cuya partitura había vendido cuando todavía era menor de edad, tenía ahora una nueva letra de Pascual Contursi y Enrique Meroni, y había sido grabado por Gardel con el nombre de «Si Supieras». A partir de allí pronto se iniciaría el juicio por el derecho de autor protagonizado por Matos Rodríguez durante largos años.


    Las giras posteriores de Canaro y su orquesta abarcaron diversos puntos de Europa: Alemania (donde incorporó parejas de baile a la actuación de la orquesta, con gran éxito), España, Italia, EE.UU. y muchas veces a Japón. En este país el tango recaló con mucha fuerza a partir de su gira de 1961, a pesar de tener una cultura tan diferente. En ese sentido, fue el pionero para la incursión de muchas otras orquestas e intérpretes que conquistaron el favor y el cariño de muchos habitantes de aquella lejana tierra. La actividad de recorrer el mundo con sus orquestas lo cataloga como el más importante difusor del tango en el ámbito internacional, por supuesto además de Gardel.


    Por otra parte, su orquesta fue la primera del tango en presentarse en lugares y residencias de la aristocracia de la época, donde el tango todavía era resistido, contribuyendo a su aceptación definitiva, junto al prestigio ganado en Europa.


    La carrera musical y también empresarial que hizo Canaro le permitió alcanzar una importante fortuna, al punto que era famoso hace algunas décadas el dicho de que a alguien, cuando era una persona adinerada, se le dijera que «tiene más plata que Canaro»... (o al decir del lunfardo rioplatense, «tiene más guita que Canaro»).


    Ya en la década del 30 se convirtió en un importante director y productor de comedias musicales, además de escribir la música de varias de ellas. Tuvo también su propia compañía cinematográfica, con la que produjo unas 10 películas pero con poco resultado económico.


    Sus aportes e innovaciones en el tango


    Fue el creador de más de 300 piezas musicales, entre las que podemos mencionar tangos emblemáticos: «Sentimiento gaucho», «Tiempos viejos», «Madreselva», «La última copa», «Destellos», «Adiós pampa mía», «La Tablada», «Nobleza de arrabal», «El tigre Millán», «Cara sucia», «Casas viejas», «Se acabaron los otarios», «Halcón negro», «El chamuyo», «El internado», entre los más conocidos.


    También milongas y valses emblemáticos, como: «Se dice de mí», «Milonga de Buenos Aires», «No hay tierra como la mía», «Arrabalera» (milongas), «Yo no sé qué me han hecho tus ojos», «Soñar y nada más» (valses). Además de otras composiciones, que incluyen foxtrots, rancheras y otros ritmos.


    Uno de los grandes aportes musicales del maestro a las orquestas de tango fue el llamado «sinfonismo» en la interpretación orquestal del mismo, logrado mediante los instrumentos de viento que incorporara, como la trompeta con sordina, el clarinete, y hasta el propio saxofón; también el xilofón, complementando el sonido del piano, todo lo cual hacía tan completo y agradable el sonido de la orquesta de Canaro.


    Su estilo musical, sin embargo, fue cambiando en cada etapa, pero siempre mantuvo su fondo rítmico y de ricas variaciones orquestales mediante oportunos arreglos musicales, todo enmarcado en una sencillez armónica y temática.


    En las orquestas de Canaro tocaron músicos emblemáticos, que hicieron después historia en el mundo del tango: Osvaldo Fresedo, Ciriaco Ortiz, Lucio Demare, Mariano Mores, entre otros grandes intérpretes musicales. Varios de ellos notoriamente tuvieron posteriormente sus propias y destacadísimas orquestas.


    Capítulo aparte merecen los cantores de esta gran orquesta, entre los cuales estuvieron: Francisco Amor, Ernesto Famá, Charlo, Agustín Irusta, Eduardo Adrián, Roberto Fugazot, Ada Falcón (cantante y actriz a quien se le adjudica al maestro Canaro un intenso romance), Carlos Dante, Francisco Fiorentino, Nelly Omar y el uruguayo Carlos Roldán. Fue además el director musical que llevó a más autores uruguayos al disco.


    También es importante recordar que fue la orquesta que innumerables veces acompañó al más importante cantor de tangos de la historia, y uno de los mejores cantores de la primera mitad del siglo XX según la crítica internacional, incluso anglosajona: Carlos Gardel.


    En 1924 fue el introductor de los cantores estribillistas en la orquesta de tango, es decir que cantaban el estribillo de la pieza musical, siendo la orquesta el centro de la actuación, con los cantores en un segundo plano. Posteriormente esto se modificaría a partir de la década del 40, cuando las letras y los cantores tendrían un mayor protagonismo, sin desmedro de las grandes orquestas.


    Finalmente, cabe recordar que otro gran aporte de este formidable músico, director y empresario artístico fue la fundación de SADAIC (Sociedad argentina de autores y compositores de música), en 1935, para defender los derechos de autor de los creadores, un auténtico pionero también en este campo fundamental para los artistas. El propio edificio del gremio de los autores fue erigido en terrenos adquiridos por Canaro. Además y en paralelo, también fue el fundador de la Asociación de Directores de Orquestas.


    Es importante destacar que cuatro de sus hermanos: Juan, Rafael, Humberto y Mario también fueron músicos, integrando las orquestas de Francisco pero también en las primeras etapas, estando al frente de orquestas paralelas dirigidas por el Maestro. Estas orquestas tocaban en diferentes escenarios populares en la década de 1910, idea de Francisco para lograr ingresos y difundir su apellido como referente del tango, meta que logró ampliamente.


    En los últimos años, ha tenido destacada actuación el conjunto dirigido por su hija, Rafaela, que se presentó en el año 2016 en Montevideo. Con su mismo estilo, en una formación pequeña revive el estilo del gran Maestro interpretado fielmente por músicos de gran jerarquía.


    Sin duda, Francisco Canaro fue de las más grandes figuras en la historia del tango, por lo polifacética, extensa e influyente de su obra.


    Julio De Caro: uno de los grandes innovadores del Tango
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    Nombre real: Julio De Caro


    Director de orquesta, violinista, compositor


    Lugar y fecha nacimiento: Buenos Aires, 11 de diciembre de 1899


    Lugar y fecha fallecimiento: Buenos Aires, el 11 de marzo de 1980


    Principales obras: tangos «Boedo», «Tierra querida», «Mala junta»


     


    Violinista, compositor y director, Julio De Caro fue una figura de enorme influencia en el tango, fundando una verdadera escuela instrumental de su interpretación.


    Nació el 11 de diciembre de 1899 en Buenos Aires, en una familia de gran influencia musical; su padre había sido director del Conservatorio del Teatro La Scala de Milán, y propugnó que desde niños sus hijos estudiaran música.


    Julio estudió violín, y su hermano Francisco, que era un año mayor, estudió piano, llegando también a ser un músico muy destacado e influyente en la época, además de compositor.


    Por ese entonces, en la segunda década del siglo XX, la influencia de la Guardia vieja del tango era notoria, y Julio tuvo la fortuna de conocer y ser integrado a la orquesta de Eduardo Arolas, uno de los más destacados bandoneonistas de la época, compositor y recordado director orquestal.


    Luego en los años siguientes, desfiló por varias formaciones, algunas muy destacadas como las de Osvaldo Fresedo, la de Enrique Delfino y la del bandoneonista uruguayo Minotto Di Cicco.


    En todo ese tiempo Julio De Caro fue asimilando influencias melódicas, principalmente de Juan Carlos Cobián y Enrique Delfino, sin dejar la esencia rítmica del tango. Precisamente en 1923 se integró el sexteto de Cobián, pianista extraordinario y muy reconocido, compositor entre otros tangos del famoso «Nostalgias».


    Al año siguiente, forma su propio sexteto, el que marcara una época por la innovación musical que trajo, y que estuviera integrado por grandes músicos. En violines el propio Julio y su hermano Emilio De Caro; en bandoneones Pedro Maffia y Pedro Laurenz; en piano Francisco De Caro, y en contrabajo Leopoldo Thompson.


    Con su famoso sexteto empezó grabando para el sello Victor, hasta 1928; desde 1929 con el sello Brunswick, totalizando en treinta años 420 grabaciones. Su época de auge y de más fama fue entre 1924 y 1932.


    Estilo innovador y bailable a la vez


    El estilo decariano marcaría una escuela de la interpretación del tango por décadas, influyendo decisivamente en grandes directores posteriores, varios de ellos, como el propio Osvaldo Pugliese, habían sido parte de su orquesta.


    Ese estilo sumaba a la esencia rítmica del tango una gran expresividad musical, con pausas, matices y arreglos, transmitiendo con gran armonía una honda emotividad. Esos cambios los incorporó sin dejar la esencia bailable del tango, lo que fue reconocido y aceptado tanto por bailarines como por el público que solo escuchaba los temas.


    Posteriormente incursionó en conjuntos sinfónicos y experimentando con nuevos instrumentos para el tango, de percusión y de viento, etapa en que no tuvo logros importantes. Con los años fue cayendo en una cierta obsolescencia, sobre todo a partir de la «década de oro» del tango –la década de 1940 y en los años cercanos– causada también por su resistencia a incorporar a los cantores como protagonistas centrales de las composiciones.


    Sin embargo, y en base a que nunca perdió la esencia del tango y a su gran prestigio volvió a grabar 38 temas para el sello Odeón, entre 1949 y 1953.


    Obras de Julio De Caro


    En la esfera de compositor, Julio De Caro fue creador de tangos de gran factura, como «Boedo», «Tierra querida» –tangos que recreaban su gusto por la descripción de los paisajes de su ciudad– «Mala junta» (con Francisco De Caro), «Todo corazón», «Pobre Margot», «Mala pinta», «El arranque», «Colombina» (también con su hermano Francisco), «Orgullo criollo» (con Pedro Laurenz), «El monito», «Guardia vieja», «La rayuela», y «Copacabana», para mencionar los más importantes.


    El reconocimiento a la obra de De Caro, su gran aporte a la innovación del tango fue unánime, y el propio Astor Piazzolla en 1961 le dedicó su tango «Decarísimo» en su homenaje, reconociendo su rol histórico en la evolución musical del género.


    Francisco De Caro


    Su hermano, Francisco, un año mayor que Julio, fue un excelso y sensible pianista, además de compositor de varios tangos de estilo «romanza» de gran repercusión, como «Flores negras» y «Loca Bohemia». Integró el sexteto dirigido por su hermano Julio, siendo uno de los grandes referentes del mismo y de su estilo innovador.


    Sobre la gran influencia de Juan Carlos Cobián, Francisco De Caro logró del piano que fuera un protagonista central de la interpretación musical –como el bandoneón– y no solo para «llevar el ritmo», lo que fue otra de las grandes innovaciones del sexteto De Caro.


    A partir de estos innovadores, los pasajes con solos de piano, fueron habituales en el género para siempre.


    Julio De Caro y su hermano Francisco, fueron unos formidables innovadores que permitieron que el tango siguiera su evolución, marcando un antes y un después en la calidad interpretativa de las orquestas y en el estilo que predominaría posteriormente en varias de las grandes formaciones posteriores.


    Carlos Gardel: ícono del Río de la Plata y su cantor más emblemático
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    Nombre real: Carlos Gardel


    Apodos: el Zorzal, el Mago, el morocho del Abasto


    Cantor, compositor, actor


    Lugar y fecha nacimiento: sobre el origen de Gardel existen dos grandes versiones: la primera, que nació en la ciudad francesa de Toulouse, el 11 de diciembre de 1890


    La segunda es que fue oriundo de Tacuarembó, Uruguay, en 1887 (o antes, entre 1883 y 1884, según otras fuentes calificadas)


    Lugar y fecha fallecimiento: Medellín, 24 de junio de 1935


    Principales obras: tangos «Por una cabeza», «Volver», «Cuesta abajo», «Golondrinas», «Soledad», «Mi Buenos Aires querido», «Sus ojos se cerraron», «Volvió una noche», «Mano a mano», «Melodía de arrabal». Canciones: «El día que me quieras», «Cuando tú no estás»


    Carlos Gardel y su significado en el tango


    Carlos Gardel sin duda es la figura más famosa e importante del tango, debido a que fue uno de los cantores más destacados en el mundo en la primera mitad del siglo XX y el máximo cantor en español en dicho período, además de compositor y actor. Sumado a ello su deceso se produjo en el esplendor máximo de su carrera como vocalista y actor de cine de fama internacional, cuando tenía entre 46 y 52 años, lo que en medio de la desazón de millones de personas acrecentó su figura.


    Su estilo de cantar de enorme expresividad con fuertes componentes emotivos, lograba que en las letras reflejara la vida y los sueños de la gente común rioplatense de ese entonces. Y que posteriormente lograra cautivar a inmensos públicos de habla hispana, y aún de otros idiomas.


    Todo eso lo transformó en un mito, en el ícono del hombre rioplatense de la época. Fue una figura rodeada de leyendas, como la discusión sobre su origen que se prolonga hasta nuestros días.


    Como decía Ernesto Sábato, gran escritor argentino, «Gardel se ofrece a los ojos de la posteridad como un constante enigma». Y otro gran escritor, Juan Carlos Onetti, el famoso gran narrador uruguayo, manifestó en una entrevista del semanario Marcha en 1965, realizada por el periodista (y posterior cantor uruguayo de gran fama, Alfredo Zitarrosa), que «Gardel fue el hecho cultural más importante del Río de la Plata».


    Como intérprete logró destacarse en el mundo debido a su voz y su expresión emotiva, que recorría desde el dramatismo al humor en sus interpretaciones. Fundó una escuela de cantar el tango, con pasión y dulzura a la vez, que marcó a varias generaciones de cantores, y por supuesto al público que lo admiraba y aún aprecia su arte.


    Es importante señalar que, si bien comenzó su carrera con un registro de tenor, luego de una intervención quirúrgica en sus cuerdas vocales en Montevideo, su registro de voz fue de barítono, con el que se conocería mundialmente.


    Su voz en 2003 fue declarada por la Unesco Patrimonio de la humanidad, pero mucho más importante que eso, es cómo a pesar del paso de los años, las nuevas generaciones aprenden de las anteriores lo que significó este cantor, y a emocionarse con él.


    En cuanto a su discografía, su labor fue excepcional, dejando en su carrera alrededor de 957 grabaciones. No solo tangos, sino también música folclórica como milongas, zambas, estilos y otros géneros.


    También interpretó otros ritmos producto de su incursión internacional, como foxtrots, pasodobles, canciones tradicionales en italiano y francés, y hasta un tango en idioma guaraní (de las culturas ancestrales del Paraguay y la región circundante).


    Estas grabaciones fueron realizadas en un período menor a sus 20 años de carrera, ya que algunos años no grabó. Además tuvo incontables presentaciones en vivo, en teatros, radios y actuaciones privadas, en una cantidad importante de países, de las que lamentablemente no tenemos registros.


    En una primera etapa de su carrera desde el año 1911, empezó como cantor de música criolla, junto al uruguayo y gran amigo personal José Razzano, conformando un dúo exitoso, llamado Los orientales. Interpretaban milongas, cifras, estilos, gatos y huellas, todas expresiones del canto folclórico.


    Posteriormente incursionó definitivamente en el tango, contribuyendo decisivamente a consolidar el llamado «tango-canción». Su debut exitoso en el mismo lo consagró definitivamente, al interpretar el tango «Mi noche triste», de Pascual Contursi, con música de Samuel Castriota, en el teatro Empire, en 1917.


    Tuvo una etapa muy larga de grabaciones locales, en Buenos Aires, con una gran cantidad de tangos con influencia del «lunfardo» en sus letras, o sea la jerga de los delincuentes de la «orilla» o suburbio –también llamado «arrabal»– con una gran cantidad de palabras y frases que solo los rioplatenses entendían y aún perduran en el lenguaje cotidiano, en muchos casos.


    En su etapa final, vinculada a su fama internacional, cuando Gardel incluso incursionó en el cine, su letrista fue Alfredo Le Pera. En ese período y para un amplísimo mercado hispano parlante, cantaba en un español «neutro», precisamente para alcanzar un público mucho más numeroso que el del Río de la Plata.


    Es oportuno subrayar que en esta etapa no solo interpretó tangos y milongas, también cantó foxtrots (el más conocido, el popular «Rubias de New York»), baladas y otros ritmos, lo que le permitió ampliar los públicos que alcanzaba con su voz y su estampa, impulsado además de las grabaciones y la radio, por las películas en que participó como figura central.


    Le Pera escribió la letra de tangos inolvidables, verdaderos clásicos del género en español comprensible para todo el mundo de habla hispana (mencionados más adelante). También escribió los guiones de las películas protagonizadas por Gardel, tanto en Francia como las de EE.UU.


    La muerte prematura de Gardel con Le Pera y otros acompañantes, en pleno cenit de su carrera y fama mundial, produjo una gran conmoción en toda América Latina, y un impacto emocional enorme en Argentina y Uruguay.


    La figura de Carlos Gardel, en las décadas siguientes a su muerte y aún hasta hoy, ha generado cientos de libros editados en todo el mundo, obras de teatro y películas que lo tienen como referencia, conferencias, exposiciones, programas de TV y de radio, y otros eventos. Su influencia musical y cultural en la región de su origen, y principalmente en toda América hispana, ha sido vastísima, al punto que aún hoy en los países del Plata cuando una persona se destaca notoriamente en una actividad, se le dice que «es Gardel».


    Un aspecto interesante de su vida es que fue un gran «publicista» de su propia imagen, o excelente relacionista público, hablando en términos actuales. Antes de llegar a algún lugar, convocaba a los periodistas para su recibimiento, o incluso en sus viajes en barco a Europa viajaba con algunos de ellos.


    Además, cuidaba mucho su presencia, tanto en su aspecto físico, como en la selección de su indumentaria, todo lo que lo complementaba fomentando el misterio sobre aspectos de su vida privada.


    Cabe agregar otra de sus pasiones, que fue un gran amante del turf, habiendo tenido varios caballos de carrera de los cuales el más famoso fue Lunático, que fue conducido casi siempre por su gran amigo oriental, Irineo Leguisamo. Ambos se conocieron en el Hipódromo de Maroñas en Montevideo, en 1921, y Gardel más adelante le dedicaría el famoso tango «Leguisamo solo», a quien sin duda fue uno de los más grandes jockeys en la historia del turf de los países del Plata.


    La temática turfística fue una de las abordadas por el cantor en su repertorio, habiendo evidentes ejemplos de la misma como «Preparate pa`l domingo», «Por una cabeza», «Palermo», «Soy una fiera», «Canchero» y «Bajo Belgrano».


    La discusión de su origen


    Al abordar la semblanza de Gardel es insoslayable hacer algunas referencias básicas sobre la discusión de su origen. En efecto, tanto su nacimiento como su muerte se vieron envueltos por distintas razones, en polémicas que perduraron por décadas, y que también contribuyeron a su fama mundial, aún después de fallecido.


    Sobre el origen de Gardel, existen dos grandes versiones: la primera, que nació en la ciudad francesa de Toulouse, el 11 de diciembre de 1890, y que fue a Argentina con su madre, Berta Gardes, en 1893. Ese niño nacido en Francia se llamaba Charles Romuald Gardes, siendo hijo natural y que esta versión identifica como el futuro Carlos Gardel12.


    En esta polémica de larga data, los «francesistas», sostienen que el padre biológico de Gardel fue Paul Jean Laserre, viajante de comercio y casado con hijos cuando conoció a Berta. Según Armando Delfino que lo menciona en su libro13, Laserre en el año 1918 –luego de la primera guerra mundial– ya viudo, fue a Buenos Aires «a ofrecerles su nombre». Berta lo rechazó y Laserre pocos años después murió en Francia.


    La versión del origen oriental de Gardel


    La segunda, que en los últimos años ha tomado más difusión, es que había nacido en Tacuarembó, Uruguay, en el año 1887 (o antes, entre 1883 y 1886, según investigadores uruguayos), siendo hijo del coronel Carlos Escayola, a la sazón jefe político local –del Partido Colorado– y hombre con fuertes inclinaciones artísticas. Y que su madre fue María Lelia Oliva, su cuñada de tan solo 14 años, fruto de una relación oculta, ya que Escayola estaba casado con su hermana.


    Según esta versión, luego de un período en que fue cuidado por una prima mayor –María la Negra Escayola– el niño fue entregado entre 1885 y 1887 a Berta Gardes, francesa de oficio planchadora que residía en Tacuarembó, quien a partir de ese momento crio al niño y compartió su vida con él. En esa región de Uruguay en la época, habían llegado numerosas mujeres francesas y de otras naciones de Europa, ya que la zona vivía un gran progreso debido a la explotación minera sobre todo del oro, en localidades cercanas, con el consiguiente arribo de trabajadores jóvenes y todas sus consecuencias, entre ellas la demanda de prostitutas.


    El coronel Carlos Escayola estuvo sucesivamente casado con tres hermanas, al fallecer cada una. La tercera fue justamente la madre de Gardel, con la que se casó cuando ella tenía 19 años, y él 44. Escayola tuvo 15 hijos con sus tres esposas, y además más de 10 no reconocidos, uno de ellos sería precisamente Carlitos, quien se convertiría en el más grande cantor de tangos de todos los tiempos e ícono rioplatense.


    Los testimonios y documentación histórica confirman que el padre de Gardel –según esta versión– tenía una personalidad con fuertes dotes de artista, puesto que tocaba la guitarra y le gustaban las artes. Esto llegó al punto de ser el fundador –de su propio peculio– en Tacuarembó de un teatro con capacidad para casi 800 personas, entre 1888 y 1891. Recinto donde recalaron importantes compañías de teatro, de zarzuela y de bataclanas que iban o volvían de presentaciones en Montevideo y Buenos Aires.


    Varios han sido los investigadores que sostuvieron el origen oriental de Gardel, desde hace varias décadas, entre los uruguayos mencionamos al arquitecto Nelson Bayardo, Eduardo Paysée González y Erasmo Silva Cabrera. También es muy destacada la investigadora y escritora argentina Martina Iñíguez, que ha aportado pruebas documentales muy importantes de que Gardel nació en Tacuarembó, aunque todavía se discute si efectivamente nació en 1887, o unos años antes, 1883 o 1884. Y recientemente el libro Gardel, el más uruguayo de todos, del Prof. Milton Santana.


    También es muy importante el libro Gardel es uruguayo, de Ediciones de la Plaza, del año 2012, fruto de varios autores con la coordinación de Carlos Arezo Posada.


    La investigadora y escritora Martina Iñíguez, sostiene en sus libros14 que toda la documentación legal y voluntaria del astro refleja que era «argentino naturalizado», pero había nacido en Tacuarembó.


    Hacia 1890 Berta, finalmente, se traslada a afincarse en Montevideo, concretamente en el barrio Palermo. En ese sentido, otra prueba que aporta la prestigiosa investigadora citada es la foto en la escuelita N.° 27 de la época, entre los años 1891 y 1893 (reproducida en la revista argentina La canción moderna, el 6 de junio de 1936), antes de que con su madre adoptiva se afincara en Buenos Aires.


    Esta escuela se ubicaba en Palermo, en la calle Durazno 337 de Montevideo, donde después se levantó el Teatro Astral (Centro Cultural Zhitlovsky), según datos confirmados oficiales, donde el pequeño Carlitos cursó primer año de Primaria. En ese barrio, vivió Carlitos mientras su madre adoptiva fue a Francia, período en el que luego alumbrara a Charles Romuald, quedando Carlitos a cargo de una amiga de Berta, otra francesa llamada Anais Beaux.


    A todo esto, sostiene Iñíguez en sus publicaciones que el niño Charles Romuald Gardés, de origen francés, cursó primer año en Argentina cuatro años más tarde, lo que demuestra que eran dos personas diferentes. Su biografía fue manipulada, según la investigadora, para quedarse con la herencia y los derechos de autor a través de un testamento ológrafo que decía que era hijo de Berta Gardes y nacido en Francia, maniobra urdida por Armando Delfino, exfuncionario judicial y miembro del círculo más cercano al cantor.


    Estas investigaciones sostienen que Gardel llegó a Buenos Aires aproximadamente a sus siete años, entre los años 1893 y 1894, ciudad a la que fue incentivada a mudarse con los dos niños (Carlitos y su hermanastro, Charles Romuald), por el propio coronel Escayola, mediante una suma importante de dinero de apoyo.


    Por otra parte, en la propia biografía del Registro de la memoria del mundo de la Unesco, en la página 8, en idioma inglés y francés, se consta también que Carlos Gardel era argentino nacionalizado, nacido en Tacuarembó, Uruguay, el 11 de diciembre de 1887. En el mismo sentido, están las declaraciones del propio cantor y autor, formuladas oportunamente a diarios de Uruguay en 1933, donde expresamente reconoce que «Nací en Tacuarembó, lo que por sabido es ocioso aclarar» (diario Tribuna Popular, 1.º de octubre); y «Ya que insiste, uruguayo y nacido en Tacuarembó» (en entrevista al diario El Telégrafo de Paysandú, el 25 de octubre).


    A principios del siglo XX, las investigaciones concuerdan en que pasó unos años en Uruguay, en casa de familiares sanguíneos, principalmente una tía en Montevideo, y luego en la casa de las hijas de esta señora en Tambores, cerca de Tacuarembó, donde numerosos testimonios recuerdan sus primeras incursiones en el canto.


    Regresa a Buenos Aires en 1910, y vive con su madre adoptiva Berta Gardes y su amiga francesa ya mencionada, Anais Beaux, en Corrientes 1557, cerca del popular Mercado del Abasto, y de donde posteriormente lo apodaran «el morocho del Abasto».


    En 1920 tramita en el consulado uruguayo en Buenos Aires un certificado de nacionalidad y una cédula de identidad, declarando haber nacido en Tacuarembó y ser hijo de Carlos y María, que ya habían fallecido.


    En 1923 obtuvo la nacionalidad argentina, según consta en los documentos, hecho aceptado en forma unánime.


    Pero la polémica sin duda es algo que se ha prolongado en el tiempo, con argumentaciones y presentación de documentos por representantes de ambas versiones, alimentando aún más el «mito» gardeliano.


    Todo esto no implica en absoluto desconocer que su personalidad artística evidentemente se formó en Buenos Aires, donde residió desde niño. Y que su gigantesca figura pertenezca a ambos países, porque como él mismo se definiera, era «rioplatense, como el tango».


    La muerte de Gardel en el accidente de Medellín y la última investigación de sus causas


    El accidente del 24 de junio de 1935 en Medellín, donde Carlos Gardel y la mayoría de sus acompañantes perdieran la vida, también como su origen, fue objeto de polémicas y diversas teorías, que contribuyeron a su mayor fama post mortem.


    Las primeras investigaciones tuvieron su resultado en 1936, estableciendo que las causas fueron todas «ajenas al control de las personas», es decir, los pilotos, como una corriente imprevista de fuerte viento y problemas topográficos en la pista. Esa fue básicamente la explicación oficial de la investigación principal realizada. El avión trimotor F-31 de la compañía SACO (Sociedad Aérea Colombiana), se había despistado entrando en colisión violenta con otro avión estacionado cerca de la pista principal de la compañía SCADTA (Sociedad Colombo Alemana de Transportes Aéreos).


    Producto de la conmoción que produjo el hecho en Colombia y en todos los países, se alimentaron diversas teorías sobre la causa del fatal accidente: que hubo un enfrentamiento entre Gardel y el piloto, Ernesto Samper Mendoza; que Samper tenía rivalidad con el piloto de la otra compañía, y entonces hizo una maniobra arriesgada cerca de su avión; y otras más delirantes que circulaban en la época.


    Sin embargo, la explicación que posteriormente quedará firme será la oficial sobre las causas «ajenas al control de las personas» a cargo de los aparatos aéreos. Una trama de intereses poderosos, tanto a nivel privado como público, impidió que por muchos años la verdad del accidente saliera a luz. Nos referiremos a este punto más adelante.


    La tragedia cobró la vida de 17 personas: 10 del avión de SACO donde iba Gardel, y 7 del avión de SCADTA.


    Fallecieron en el avión de SACO: además de Gardel, Guillermo Barbieri (guitarrista del cantor), Alfredo Le Pera (letrista y guionista del astro), Ernesto Samper Mendoza (el piloto), Willis Foster (el mecánico novato), José Corpas Moreno, Ángel Domingo Riverol, Celedonio Palacios, Alfonso Azzaff y Henry Swartz (empresario de espectáculos).


    En el avión Manizales, de la compañía SCADTA murieron: Hans Ulrich Thom y Hatmann Furst (piloto y copiloto); Estanislao Zuleta Ferrer, Jorge Moreno Olano, Guillermo Escobar Vélez y Lester Srauss (pasajeros) y Juan Hernando Castillo (camarero).


    Las sobrevivientes fueron tres personas: José María Aguilar (guitarrista y también compositor), el jefe de tránsito de la compañía SACO, Grant Flynn (estadounidense), y el secretario personal e intérprete de inglés, el catalán José Plaja.


    En las últimas décadas se sucedieron otras investigaciones que demostraron que lejos de que el accidente estuviera fuera del control de las personas como había sostenido la investigación oficial inicial, justamente habían sido graves errores humanos los que determinaron el fatal desenlace.


    Una de las principales investigaciones fue presentada hace pocos años en el libro Gardel, vuelo siniestro: la verdadera historia del accidente aéreo15. Uno de sus autores, colombiano residente en EE.UU., apasionado de la aeronáutica y conocedor a fondo del tema, relevó documentación de la compañía Pan American, que en el momento del trágico accidente tenía el 84% de las acciones de SCADTA.


    Investigó asimismo los expedientes judiciales sobre el caso que se habían perdido en Colombia y un libro del abogado de la compañía SCADTA que en su momento fue prohibido por el gobierno colombiano.


    La conclusión principal luego de estudiar exhaustivamente toda la documentación e incluso volar en un avión similar al siniestrado, fue que la tragedia se debió a varias causas, que juntas, hicieron inevitable el final. Pero que los errores y omisiones de algunas personas lo determinaron.


    Resumiendo, las verdaderas causas del accidente de acuerdo con esta exhaustiva investigación fueron las siguientes:


    El piloto, Ernesto Samper, de 33 años, tenía pocas horas de vuelo en ese tipo de aeronave, pero como era uno de los fundadores y accionistas de SACO, decidió relevar a los pilotos que habían venido desde Bogotá para emprender el vuelo fallido a Cali.


    El mismo Samper había bebido demás antes del vuelo. En esa época era común ingerir alcohol para amortiguar las bajas temperaturas de las cabinas al no existir la presurización. Pero Samper había tomado más de la cuenta.


    El equipaje era notoriamente excesivo para ese tipo de avión, en total varios baúles, que fueron colocados en el fondo del pasillo del avión, bloqueando la puerta. El avión cargaba casi 300 kg de exceso de peso.


    El copiloto, Willis Foster, de oficio mecánico, era totalmente inexperiente para la importante función de maniobrar con el alerón trasero que estabilizaba la nave.


    A todo esto se sumó una decisión empresarial equivocada del empresario Henry Swartz, de cambiar de la compañía SCADTA a SACO para ahorrar... USD 100.


    Todas estas situaciones juntas provocaron la catástrofe, donde es evidente que la irresponsabilidad del piloto estuvo entre las causas fundamentales.


    El aparato trimotor al rodar sufrió una corriente fuerte de viento cruzado «de cola» (que la investigación estableció era continua y no intermitente), desviando el avión hacia la izquierda. Samper intentó estabilizarlo pero no lo logró. A continuación a los 450 metros recorridos, el avión giró fuerte hacia su derecha y se despistó, chocando de frente con la aeronave Manizales de SCADTA, que estaba estacionada cerca de la pista central, provocando un tremendo incendio y reduciendo a trizas los aparatos.


    La causa de por qué se ocultaron los verdaderos hechos, y se dio una versión oficial «amañada», el propio ingeniero Umaña lo explica certeramente, a partir de la situación de la aviación colombiana de la época, floreciente y en pleno crecimiento, con importantes inversiones de compañías norteamericanas y alemanas.


    Colombia era a la sazón la mayor potencia aeronáutica del continente, con cinco compañías operando. Evidentemente hubiera sido un descrédito muy grande para el gobierno colombiano y la industria aeronáutica que una investigación seria revelara que la gran irresponsabilidad del piloto de SACO, unida a otras causas todas previsibles, fuera la causa de tamaño desastre.


    Por otra parte, también Pan American hubiera tenido que pagar una cifra muy voluminosa por el seguro a causa de las 17 muertes, si la verdad hubiera salido a luz, debido a que tenía acciones en ambas compañías.


    Toda esta trama de intereses públicos y privados impidieron por largos años investigar y difundir la verdad sobre el fatal accidente.


    Gardel en el cine


    La presencia de Gardel en el cine data de la etapa del llamado «cine mudo» (no sonoro), cuando en 1917 actuó en la película argentina Flor de durazno, de intrascendente resultado.


    El astro cantor incursionó posteriormente en el cine sonoro, primero protagonizando varios cortometrajes, y posteriormente en los años 1931 y 1932, con las películas: Luces de Buenos Aires, Espérame, La casa es seria y Melodía de arrabal, filmadas en Joinville, localidad cercana a París.


    Posteriormente en EE.UU., en Long Island, estado de Nueva York, en los años 1934 y 1935, y también para la Paramount, filmaría Cuesta abajo, El tango en Broadway, Tango bar y El día que me quieras, películas que le dieron gran fama internacional.


    Su caracterización en los films era de hombre honesto y emotivo, muy solidario con sus amigos y comprometido con sus parejas. Mucho de lo cual era parte de la propia personalidad de Gardel en la vida real. Y por supuesto que los momentos más esperados en todas las películas eran cuando el cantor interpretaba los temas musicales, varios de los que quedaron como símbolos del astro para la posteridad.


    En estas películas cimentó su fama en el mercado internacional, y tuvieron una mayor repercusión luego de su muerte, al punto que todos recordamos haber visto alguna con disfrute y emoción.


    Cuando Gardel y Astor Piazzolla se conocieron


    El que se convertiría en gran músico argentino vivía con su familia en Nueva York cuando Gardel fue a filmar las películas en la gran ciudad estadounidense.


    Piazzolla conoció al cantor en Manhattan en 1934, al llevarle un presente realizado por su padre, Vicente. A Gardel le cayó muy bien el joven, que entonces tenía 13 años, y le resultó muy útil para realizar sus compras en la ciudad, ya que Astor conocía muy bien la urbe, además de que dominaba el inglés, idioma que el cantor desconocía totalmente.


    Al año siguiente Gardel lo invitó a participar en la película que rodaba en esos días, El día que me quieras, como un joven vendedor de diarios. Piazzolla contó que después de escucharlo tocar el bandoneón, Gardel le dijo: «Vas a ser grande, pibe, te lo digo yo... el fuelle lo tocás bárbaro, pero al tango lo tocás como un gallego».


    Posteriormente Gardel invitó a Astor a unirse en su gira por América, pero su padre decidió que este era aún muy joven; su lugar fue reemplazado por el boxeador argentino José Corpas Moreno. Esta temprana desilusión probó ser una suerte en la desgracia, ya que fue en esta gira en la que Gardel y toda su banda perdieron la vida en el accidente aéreo de Medellín.


    En 1978, en una famosa carta imaginaria a Gardel,16 Astor bromearía al respecto sobre ese hecho:


    ...Jamás olvidaré la noche que ofreciste un asado al terminar la filmación de El día que me quieras. Fue un honor de los argentinos y uruguayos que vivían en Nueva York. Recuerdo que Alberto Castellano debía tocar el piano y yo el bandoneón, por supuesto para acompañarte a vos cantando.


    Tuve la loca suerte de que el piano era tan malo que tuve que tocar yo solo y vos cantaste los temas del filme. ¡Qué noche, Charlie! Allí fue mi bautismo con el tango. Primer tango de mi vida y ¡acompañando a Gardel! Jamás lo olvidaré.


    Al poco tiempo te fuiste con Le Pera y tus guitarristas a Hollywood. ¿Te acordás que me mandaste dos telegramas para que me uniera a ustedes con mi bandoneón? Era la primavera del 35 y yo cumplía 14 años. Los viejos no me dieron permiso y el sindicato tampoco. Charlie, ¡me salvé! En vez de tocar el bandoneón estaría tocando el arpa.


    Alfredo Le Pera, el letrista internacional de Gardel


    Alfredo Le Pera, había nacido en San Pablo, Brasil, el 7 de junio del año 1900, y su deceso fue junto con Gardel en el trágico accidente de Medellín. Con solo dos años de vida, sus padres emigraron a Buenos Aires, ciudad donde vivió y estudió algunos años medicina. Pero su carrera y vocación fueron el periodismo, en paralelo a una creciente producción literaria.


    Se vinculó a la industria cinematográfica argentina y en el marco de su trabajo fue autor en la compañía de revistas de Enrique Santos Discépolo y Tania, su esposa. Ella interpretó un tango de autoría de ambos letristas, «Carrillón de la Merced», de gran repercusión popular.


    A Gardel lo conoció por 1932 en París, donde devino en libretista de las películas del mayor cantor de tangos, para la compañía Paramount. Fue el responsable de la imagen proyectada por Gardel en sus películas, tanto en Francia como posteriormente en EE.UU., presentado como hombre «derecho» con buenos sentimientos. Una mixtura de muchacho venido del arrabal con caballero, como era el astro en su vida real.


    Si bien es cierto que no tuvo una calidad poética como otros grandes letristas, las letras de su autoría de los tangos interpretados por Gardel en su tercera etapa, la internacional, conquistaron con gran éxito al público hispano parlante y permitieron a Gardel ser reconocido por inolvidables metáforas y frases.


    Entre las letras de los tangos y otros ritmos famosos escritas por Le Pera podemos mencionar: «El día que me quieras», «Por una cabeza», «Cuesta abajo», «Golondrinas», «Soledad», «Volver», «Mi Buenos Aires querido» y «Sus ojos se cerraron», todos temas exitosos y conmovedores que marcaron generaciones.


    Los amores de Carlos Gardel


    Mucho se ha hablado de su obra y también de su origen, del que hemos expuesto las dos citadas versiones: la «francesista» que establece el origen de Gardel en la ciudad de Toulouse, en 1890, y la versión que indica su origen en la ciudad de Tacuarembó, entre 1883 y 1887.


    Sin embargo, una faceta poco conocida del astro, ha sido precisamente su vida privada, muy azarosa en su etapa adulta, con varios romances producto de su fama y de su personalidad. Es muy importante también lo que declarara Gardel en cierta oportunidad, diciendo que «mientras tuviera éxito en su carrera artística, no podía casarse», por las exigencias de sus continuos viajes y giras. Esto lo dijo en una entrevista pocos días antes del accidente mortal, a un diario colombiano, El Nacional, de Bogotá.


    Isabel Martínez del Valle, «la eterna novia de Gardel»


    Según testimonios de testigos del entorno, declaraciones en diversos medios a lo largo del tiempo y una excelente entrevista que le hiciera a la propia Isabelita para la revista Siete Días en 1974, el recordado periodista uruguayo Antonio Mercader, Gardel la conoció en 1921, a través de una invitación que le formulara un conocido para disfrutar del «arroz a la valenciana» exquisito que cocinaba la madre de la muchacha.


    Posteriormente se hizo amigo de la familia, a la que frecuentaba, y a partir de que la joven se sintió cautivada «como todos, por esa simpatía y buen humor que tenía», según declaró en el reportaje mencionado. Al conocerse Gardel le llevaba 20 años, siendo ella todavía una adolescente.


    Isabel también tenía vocación artística, siendo alentada y apoyada por Gardel para hacer cursos de canto, al punto que la ayudó a estudiar canto lírico en Italia, adonde viajó con su madre.


    Isabel y Carlos salían frecuentemente en Buenos Aires, acompañados por algún hermano de la chica, a la usanza de la época. Iban al cine, al teatro, al box (Isabel recalcó «¡cómo le gustaba a Carlitos el box!»...), y con habitualmente, al Restaurante Conti, frente al Mercado del Plata, muy frecuentado por artistas.


    Según Ignacio del Valle, uno de los hermanos de Isabelita, cuando iba a la casa de la familia de la novia:


    Esas visitas significaban un gran reposo, sometido como estaba a las fatigas de su vida artística. Era muy goloso, le gustaba comer bien y mucho. Y se arrepentía si luego tenía que cantar. Lo primero que hacía, tras saludar a la novia, era ir a la cocina para ver qué se estaba preparando. Ofrecía su ayuda...


    Tiempo después, Isabel conoció a doña Berta, la madre adoptiva de Gardel, a quien adoró siempre, y con quien mantuvo un gran vínculo en un período en el que vivió en su casa. El noviazgo duró más de diez años, prácticamente más de la mitad del tiempo que duró la carrera exitosa del cantor. Por supuesto, Gardel salvaguardó el secreto de esta parte de su intimidad, al extremo de que muy pocos amigos conocían la existencia de una novia.


    Luego de la muerte de Gardel, y de un extenso y doloroso duelo, Isabelita en 1944 se vino a vivir a Uruguay, donde se casó con el excantante lírico italiano Mario Fattori, con quien tuvo un hijo llamado Martín. La pareja se asentó en La Barra de Maldonado, dueños del famoso Hotel de la Barra y alejada de los periodistas y curiosos que buscaban a Isabel por su pasado con Gardel.


    En el recordado reportaje de Siete Días de Antonio Mercader, ella declaró:


    Mis recuerdos de Carlitos son todos muy lindos. Siempre digo que él era como un chico grande. Le gustaba hacer chistes, jugar continuamente. Y siempre estaba muy alegre. También era sensible, a veces demasiado. En las películas sentimentales, recuerdo haberlo visto más de una vez con los ojos llorosos cuando se encendían las luces, al terminar la función... Carlitos tenía un montón de amigos en Montevideo a los que quería mucho. Tanto le gustaba este país, Uruguay, que había comprado en Montevideo, en el barrio Carrasco, un chalet precioso. Habíamos pensado en casarnos y vivir allí en Carrasco. ¡Cuántas veces hablamos de hacerlo! Pero el accidente de Medellín lo impidió.


    Otros romances conocidos de Gardel


    Algunos de los romances conocidos y confirmados que tuvo el cantor en sus giras internacionales, tanto en el medio artístico como en otros ámbitos, fueron con las actrices Mona Maris, Imperio Argentina y María Esther Gamas, desmintiendo versiones calumniosas que buscaban el escándalo al plantear dudas sobre su orientación sexual. La propia Mona Maris, actriz argentina que actuara en Hollywood, donde trabajó con Gary Grant y Humphrey Bogart, entre otros galanes, en una declaración a diarios de la época, dio testimonio de su relación con el artista, desmintiendo tajantemente esos infundios, lo mismo que esas otras actrices.


    Mona Maris declaró a la agencia AFP a sus 83 años:


    Era un ser encantador y muy buen mozo... Me sentí muy atraída por su personalidad y creo que a él también le impactó la mía –dijo la artista y agregó –era muy respetuoso de las mujeres, nada agresivo en el terreno del amor, pese a que todas las mujeres lo perseguían... Gardel fue muy hombre, lo conocí lo suficiente como para asegurarlo.


    También aseguró que Gardel era un hombre bastante tímido y retraído, pero también muy cálido y generoso.


    Otro romance que tuvo mucho impacto en Francia fue el que tuvo con una baronesa, según testimoniara Cristina Chichita Razzano, la hija del cantor que acompañara en dúo al Mago los primeros años, entrevistada también por AFP cuando tenía 90 años, y que tenía 18 al morir el astro. «En realidad, era una norteamericana de mucha plata que pasaba una temporada en la Costa Azul [Francia] todos los años», precisó, manifestando que le hacía regalos muy costosos: «Una vez le regaló un auto con las letras de sus iniciales en oro colocadas en la puerta... También le regaló una cigarrera de oro con sus iniciales con brillantes...».


    Finalmente, otra mujer que tuvo un importante vínculo con Gardel fue la encargada de un prostíbulo famoso de Buenos Aires, que llamaban la Ritana, francesa, a la que la propia Isabelita del Valle se le presentó a averiguar que tenía con su novio, y fue cuando confirmó que esa mujer fue amante del cantor.


    A pesar de haberlo confirmado, Isabelita nunca pensó en separarse, siendo siempre la mujer más importante en la vida del astro mayor del canto del tango.


    Ignacio Corsini: de la canción criolla al tango
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    Nombre real: Andrea Corsini


    Seudónimo: el Caballero cantor


    Cantor, letrista y compositor de tango y música folclórica


    Lugar y fecha nacimiento: Enna, Italia, 3 de febrero de 1891


    Lugar y fecha fallecimiento: Buenos Aires, 26 de julio de 1967


    Principales obras interpretadas: vals «La pulpera de Santa Lucía»; tangos «Patotero sentimental», «La mazorquera de Montserrat», «Dónde estás corazón», «Cuartito azul», «Botines viejos», «Charlemos», «Sentimiento gaucho»; autor del vals «Tristeza criolla» y de numerosos tangos, valses y estilos


     


    Ignacio Corsini, el Caballero cantor, fue uno de los grandes cantores de la trilogía del cual el más destacado fue Carlos Gardel. Era de origen italiano, nacido en Enna, Sicilia, el 3 de febrero de 1891. Con los años además de gran cantor, se convirtió en compositor y letrista de tangos, luego de haber incursionado en el canto criollo a sus tempranos diecisiete años.


    Había llegado con solo cinco años a la ciudad de Buenos Aires con su madre, como tantos inmigrantes que venían de Italia en esos años a los países del Plata. Sus primeros pasos en la música fueron vinculados a la canción criolla o folclore, puesto que había sido influido por un payador famoso de la época. Desde el año 1909, se vinculó pronto al arte escénico en conocida compañía teatral, actuando en numerosas representaciones de sainetes, dramas y obras de carácter gauchesco, donde también era cantor y bailarín.


    Paralelamente, actuaba en circos de la época, logrando hacer sus primeras grabaciones para el sello Victor, de un repertorio basado en estilos, habaneras y valses criollos. Posteriormente grabaría para el sello Odeón, en toda su trayectoria artística.


    En años siguientes se vinculó al cine, primero al cine mudo desde 1917, actuando en las películas Santos Vega, Federación o muerte, Milonguita; y luego al cine sonoro, donde actuó en recordadas películas: Ídolos de la radio (1934), Rapsodia gaucha (1932), y Fortín alto (1941).


    Luego de una larga etapa como cantor criollo, su viraje hacia el tango comenzó en una obra teatral, llamada El bailarín de cabaret, con el famoso tango «Patotero sentimental», del cual hizo una interpretación inolvidable, en mayo de 1922.


    Su carrera se consolidó en la radio, que tuvo una enorme difusión por aquellos años, y tuvo otros dos grandes temas que marcaron su fama: la interpretación de «Caminito» –en 1927, de Juan de Dios Filiberto y Gabino Peñaloza– y quizás el tema más exitoso cantado por Corsini, «La pulpera de Santa Lucía», del poeta Pedro Blomberg y de su guitarrista y compositor Enrique Maciel. Este hermosísimo y famoso vals fue grabado en abril de 1929 para el sello Odeón.


    Precisamente su período de mayor éxito fue acompañado por un trío de guitarras extraordinario, y Maciel era el referente. Otros de los temas más importantes en su repertorio fueron «Fumando espero», «Botines viejos», «La mazorquera de Montserrat», «Dónde estás corazón», «Cuartito azul», «Camino del indio», «Sentimiento gaucho», «Palomita blanca», «Destellos», «Charlemos», para mencionar los más recordados.


    Fue también compositor y letrista de varios tangos, valses y estilos; quizás el que más ha trascendido el devenir de los años es «Tristeza criolla».


    Su esposa, Victoria Pacheco, a la que conoció en sus inicios como actor, fue un gran apoyo de su carrera, determinando que a su deceso en 1948, el cantor se retirara al año siguiente de su larga trayectoria como intérprete.


    El Caballero cantor falleció en Buenos Aires el 26 de julio de 1967.


    Agustín Magaldi: el sentimiento hecho canto
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    Nombre real: Agustín Magaldi


    Apodo: la Voz sentimental de Buenos Aires


    Cantor, y compositor de tango y música folclórica


    Lugar y fecha nacimiento: Casilda, Provincia de Santa Fe, Argentina, el 1.° de diciembre de 1898


    Lugar y fecha fallecimiento: Buenos Aires, 8 de setiembre de 1938


    Principales obras interpretadas: tangos «El penado 14», «Nieve», «Acquaforte», «Berretín», «La muchacha de circo», «Libertad», «Dios te salve m’hijo», «Vagabundo» y «Mañana es mentira»


     


    Formidable cantor, apodado la Voz sentimental de Buenos Aires, nació en Casilda, en la provincia de Santa Fe, el 1.º de diciembre de 1898.


    Fue un destacadísimo intérprete y compositor de música ciudadana, con un estilo de fina sensibilidad y calidad expresiva, logrando en la cúspide de su carrera una enorme popularidad. Junto a Carlos Gardel, cantor máximo del género, y a Ignacio Corsini, conformó la verdadera «trilogía» de grandes cantores en esa etapa histórica del tango.


    Había sido influido por el canto lírico, escuchando a los grandes tenores de la época en su hogar de italianos inmigrantes –como Enrico Caruso– arte que había incluso aprendido en conservatorios de Santa Fe y Rosario.


    Con ese estilo sensible y voz afinada, empezó también cantando tonadas criollas, y en 1923 cuando se radicó en la capital argentina, incursionó con éxito como cantor de tangos. Su repertorio siempre fue variado, con tangos, canciones criollas y de otras regiones del planeta; su estilo era melodramático, con fuerte impronta de temática social. En 1924 ingresó como cantor al sello Victor, apadrinado por la famosa cantante Rosita Quiroga.


    Su carrera combinó por años la interpretación en dúos con la de solista, siendo el más logrado el que integró con Pedro Noda, también grabando para el sello Victor, y actuando en cines y teatros de toda Argentina y en Uruguay. Su mayor éxito de esa etapa, el tango «El penado 14», lo grabaron para el sello Brunswick, culminando ese dúo en 1935. A partir de allí su carrera siguió como solista, acompañado por cuatro guitarras y arpa, teniendo un éxito resonante en la radio y en grabaciones.


    Entre los temas de más suceso de su etapa solista registramos «Nieve» –basado en una balada rusa–, los tangos «Acquaforte», «Berretín», «La muchacha de circo», «Libertad», «Dios te salve m’hijo», «No quiero verte llorar», «Vagabundo» y «Mañana es mentira».


    Falleció en 8 de setiembre de 1938, muy joven aún, a raíz de una pancreatitis, habiendo dejando una interesante producción fonográfica y siendo recordado como uno de los intérpretes tradicionales más destacados.


    Gerardo Matos Rodríguez: creador del tango más famoso mundialmente: «La Cumparsita»
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    Nombre real: Gerardo Matos Rodríguez


    Apodo: Becho


    Músico, compositor y periodista


    Lugar y fecha nacimiento: Montevideo, 28 de marzo de 1897


    Lugar y fecha fallecimiento: Montevideo, 25 de abril de 1948


    Principales obras: tangos «La Cumparsita», «Mocosita», «Che papusa oí», «La muchacha de circo»


     


    Gerardo Matos Rodríguez fue un músico, compositor, periodista y diplomático uruguayo cuya gran fama deriva de haber creado la música del tango más conocido e irradiado mundialmente, «La Cumparsita».


    Nació en la capital uruguaya en una familia de gran influencia musical, empezando por su propio padre y su hermana, Ofelia, que había estudiado piano y solfeo.
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