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Resumen.

Esta investigación busca describir las acciones de los agentes culturales, las

instituciones y los artistas de la ciudad de Quillota durante la pandemia en los

años 2020 y 2021, tomando una mirada a las problemáticas que existían

previamente a la pandemia y como estas se conjugan con todo lo aprendido

durante el encierro. El aprendizaje durante la pandemia genera nuevas

estrategias que buscan mantener en marcha a una industria, pero ante la

llegada de la vacuna y la posterior apertura queda en incógnito si son aplicables

al retorno de una nueva normalidad. Para ir en búsqueda de la información se

recurrió a entrevistas semi estructuradas a agentes de la gestión cultural

musical, tanto formal como informal, enfocadas en tres momentos: situación

cultural de la música en Quillota previo a la pandemia, durante la llegada y

extensión de la pandemia y las proyecciones al retorno de la normalidad en su

periodo post pandémico. Los resultados se enfocan en una mirada más

contemplativa de un problema que se abre muchos años atrás previos a la

pandemia y que ni siquiera esta pudo cambiar. Finalmente el lector puede

encontrar algunas ideas para poder enfrentar estas problemáticas y generar un

cambio sustancial en la instalación de la industria musical en la ciudad de

Quillota.

Descriptores.

Pandemia, música, industria, cultura, gestión, producción, asociatividad.

ii



Abstract.

This research seeks to describe the actions of cultural agents, institutions and

artists from the city of Quillota during the pandemic in the years 2020 and 2021,

taking a look at the problems that existed prior to the pandemic and how these

are combined with what learned during lockdown. Learning during the pandemic

generates new strategies that seek to keep an industry going, but with the arrival

of the vaccine and the subsequent opening, it remains unknown if they are

applicable to the return of a new normality. In order to search for information,

semi-structured interviews were used with agents of musical cultural

management, both formal and informal, focused on three moments: the cultural

situation of music in Quillota prior to the pandemic, during the arrival and

extension of the pandemic and projections for the return of normality in its

post-pandemic period. The results focus on a more contemplative look at a

problem that began many years before the pandemic and that even this could

not change. Finally, the reader can find some ideas to be able to face these

problems and generate a substantial change in the installation of the music

industry in the city of Quillota.

Keywords.

Pandemic, music, industry, culture, management, production, associativity.
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1. CAPÍTULO 1: INTRODUCCIÓN

Las catástrofes que afectan a la humanidad son siempre recordadas por la

destrucción y por el dolor que dejan huella en la humanidad. Estas catástrofes

están acompañadas de muerte, desesperación y un ambiente general de

eventos negativos, pero la humanidad ha sabido reaccionar a estos distintos

eventos y a pesar del golpe que recibe surge a través de acciones ya sean

humanitarias, caritativas y en general llenas de ingenio y creatividad. En

tiempos de desesperación es posible encontrar luces de esperanza que llevan

al actuar a la sociedad con el fin de resistir y mantener nuestra presencia en

este mundo. Después de todo, es parte de nuestra condición natural el querer

sobrevivir. Estas acciones pueden variar desde lo más humanitario hasta lo más

individual, pueden nacer desde la iniciativa de un solo individuo o como acuerdo

de toda una comunidad, se propagan de boca en boca o se postea en un blog a

través de internet, se aprenden a través de tutoriales en plataformas de

streaming y se ejecutan de diversas formas, incluso desde una conexión

remota. La historia del ser humano ya está marcada con ciclos de estas

catástrofes, aun así nadie está preparado para enfrentarlas, por lo tanto las

acciones que nacen lo hacen sobre la marcha, buscando las soluciones a

aquellos problemas inminentes y una vez ha terminado la catástrofe, son

analizadas y posteriormente implementadas como una forma estandarizada de

mejorar nuestra calidad como humanos.

La pandemia por Covid-19 no solo causó estragos sino también avances que

dan a luz nuevas herramientas y, con ello, el propósito de este estudio:

investigar aquellas acciones que fueron tomadas bajo un contexto improvisado,

en medio de un gremio que formalmente no existe, con políticas culturales

centralizadas a ciertas condiciones territoriales y que trataron

desesperadamente de mantener a flote una industria que, ante la percepción

pública, se ve como un acto recreativo que no cumple con los requisitos como

para ser considerada como una fuente laboral (y todos sus derechos y deberes
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que ello implica). Aun así, los avances existieron, sobrepasando su condición

inicial de “solución parche” y estableciéndose como metodologías

estandarizadas aplicables en pandemia. Se pretende recolectar parte de la

información de las iniciativas que nacieron el año 2020 y 2021, con el fin de

rescatar y promover la música nacional durante el impacto a las artes musicales

de una pandemia global, específicamente del caso de la ciudad de Quillota.

La pandemia fue una catástrofe a nivel mundial y sus efectos repercutieron en

múltiples ámbitos de la sociedad, pero no todos los países reaccionaron de la

misma forma y no todas las ciudades al interior de estos países reaccionaron de

una manera generalizada, es por eso que se pretende en este estudio buscar la

forma en que la ciudad de Quillota (una ciudad pequeña, conocida como una

ciudad dormitorio) muestre cuál fue su realidad, ya que se pretende encontrar

durante esta investigación si esta se encuentra alineada con el promedio de las

acciones que se tomó a nivel país. Las problemáticas van desde la instalación

de una industria, hasta la aplicación de los conocimientos adquiridos post

pandémicos. La metodología cualitativa se enfocó en recolectar información a

través de la entrevista semi estructurada donde participaron diversos agentes

de la gestión cultural y musical que trabajan o residen en la ciudad de Quillota,

la cual el lector puede encontrar transcrita en los anexos al final de este

documento.

1.1 El problema central.

El panorama quillotano no se caracteriza por ser un nicho musical de renombre

nacional, aún así, hay un importante número de generaciones de artistas que se

han desarrollado en las últimas décadas. Sin embargo, cada artista (solista o

grupal) trabaja de manera aislada, carentes de una asociatividad, de un lugar

de encuentro o pertenencia que les permita cerrar filas y construir un cuerpo

organizado que sea reconocible social e institucionalmente. El contexto se

vuelve más complejo cuando las políticas culturales dialogan principalmente
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con aquellas agrupaciones o instituciones reconocidas por el Ministerio de las

Culturas, Artes y Patrimonio (MINCAP), dejando en ascuas al individualizado

artista local, cuyo fuego se alimenta desde la autogestión, la cual, desde la

visión quillotana, se gestiona de manera desconectada de las tendencias

nacionales. La llegada de la pandemia lleva al Ministerio de Salud (MINSAL) a

activar políticas sanitarias llamando dictatorialmente al cierre de espacios

públicos, y, ante la mirada atónita de la población artística, el cierre de la

industria de la música, tan alimentada por la presencialidad. Nace una nueva

problemática, sin asociatividad, sin conocimiento y sin previo aviso los artistas

se lanzan a la improvisación, buscando la continuación de su trabajo, esta vez

desde el encierro.

1.2 Antecedentes históricos del problema.

Con la llegada de la pandemia desaparece de manera abrupta el ritual que

converge el público al escenario, la presencialidad es erradicada ante el riesgo

del contagio y la propagación del virus, produciendo un cambio en la forma en

que el individuo consume el arte musical. El panorama es desastroso: pérdida

de puestos de trabajo, producción y postproducción, conciertos y giras

cancelados. El streaming se convierte en el nuevo escenario, el marketing y sus

campañas sufren una gran caída ante la cancelación de los eventos en vivo y

se redireccionan a la plataforma digital. Los trabajadores de la industria y el

público evidencian que la pandemia sería un evento global de larga duración.

Ante las repercusiones los artistas no se demoraron en expresar su

incertidumbre ante el nuevo panorama, muchos en la espera de una acción de

apoyo, sin embargo, no llegó y la pandemia comenzó a extenderse cada vez

más hasta volverse lentamente en un cotidiano. El impacto económico deja a la

industria en un jaque. Estados Unidos marca tendencia cuando los artistas

utilizan plataformas de las redes sociales como Twitter, Instagram, Twitch y

otros para poder realizar eventos de pago y tener algún tipo de contacto con

sus fans y sostener formas de ingreso económico. La llegada de la vacuna
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supone una esperanza para el retorno a una normalidad a lo que era tiempos

pre pandémicos, no obstante, la vacuna no soluciona inmediatamente el

proceso de contagio y las medidas preventivas deben mantenerse con el fin de

resguardar la emergencia sanitaria que sacude al mundo.

Los eventos masivos de la ciudad de Quillota también se vieron afectados por la

pandemia, un claro ejemplo es la Expoferia “Yo creo en Quillota”, feria

tradicional que se celebra durante el mes de noviembre y que reúne a una gran

cantidad de exponentes en industria, artistas y público durante una fiesta que

dura aproximadamente una semana al interior del estadio municipal Lucio

Fariña Fernández (Puranoticia, 2020). Este evento tradicional es hogar de uno

de los escenarios más importantes donde los artistas locales tienen la

oportunidad de encontrarse con el público masivo de la ciudad y difundir su

trabajo. Desde la institución, el Centro Cultural Leopoldo Silva sufrió

inmediatamente uno de los cierres más inmediatos al inicio de la pandemia.

Toda su programación 2020 y actividades formativas tuvieron que ser

reagendadas hasta nuevo aviso quedando de brazos cruzados ante la incógnita

de cómo reanudar sus actividades para apoyar a los artistas y encontrar nuevas

vías de difusión entre medio del encierro y la pandemia.

1.3 Pregunta central:

¿Qué acciones realizaron los músicos y agentes culturales de Quillota para

enfrentar el cierre de espacios de gestión musical dictaminado por el MINSAL al

momento de decretar cuarentena por Covid-19 durante los años 2020 y 2021?

1.4 Preguntas auxiliares:
- ¿Es posible que las problemáticas que se revelan con la llegada de la

pandemia hayan existido antes de esta? Si es así ¿Cuáles?

- ¿Cuál es el aporte de las políticas culturales para la defensa del músico

ante el cierre de la industria por la cuarentena?
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- ¿Cómo la falta de asociatividad y la formalización de un cuerpo jurídico

representante de los músicos quillotanos puede favorecer a la gestión de

una industria musical?

1.5 Hipótesis.

La pandemia revela la problemática de falta de asociatividad y formación de un

cuerpo formal de artistas de la ciudad de Quillota, agudizando las carencias y

precariedades de estos, llevando a la improvisación de recursos y metodologías

como una de las principales remediales desde un plano ejecutivo individual.

1.6 Objetivo general.

- Investigar las acciones que utilizaron los músicos y agentes culturales de

Quillota durante el año 2020 y 2021 para solventar las problemáticas de

gestión de industria musical instaladas en su entorno cotidiano y que se

ven agudizadas con las políticas sanitarias impuestas por el MINSAL

como acción ante la pandemia por Covid-19.

1.7 Objetivos específicos.

- Contrastar las problemáticas que enfrentaron los músicos y gestores

culturales de Quillota antes de la pandemia con aquellas que se hacen

presente durante esta.

- Describir los aportes que entregan las políticas culturales a los músicos

de Quillota previo y durante la llegada de la pandemia.

- Descubrir la existencia de una asociatividad de músicos de Quillota

destinada a fortalecer la gestión de la industria musical.
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2. CAPÍTULO 2: MARCO TEÓRICO.

2.1 Introducción.

Con el fin de contextualizar la investigación y sus resultados con respecto a las

acciones tomadas por los músicos quillotanos durante la pandemia es

necesario establecer conceptos que permitan al lector una comprensión más

acabada. Se comienza por un Estado del Arte que describe las acciones de

gobiernos y estados ante la pandemia que azotó al mundo, dando cierto énfasis

a sus consecuencias en la sociedad y sus distintos rubros laborales, pero con

mayor detención en aquella donde los artistas se desenvuelven. Este amplio

panorama nos permitirá comparar escenarios similares al contexto chileno y,

posteriormente, al quillotano.

Posterior al Estado del Arte se entrega una serie de conceptos, cuya definición

no solo desarrolla el contexto de los artistas involucrados en la investigación

sino que además prepara un piso técnico para la comprensión de las acciones

tomadas en pandemia, acciones que apuntaron directamente a la innovación de

la producción musical en medio del encierro.

2.2 Estado del arte

La pandemia ha generado múltiples estudios que se van recogiendo a medida

que esta va evolucionando. Su impacto se ha sentido en todos los ámbitos de la

sociedad moderna, afectando nuestra calidad de vida, necesidades y

prioridades. Se presentan a continuación descriptores del contexto para acercar

al lector a la información que se ha recogido globalmente sobre el impacto de la

pandemia, con una mirada detenida en las artes, los artistas y las industrias

creativas.
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2.2.1 La estabilidad emocional, la música y la pandemia.

El impacto de la pandemia produce efectos psicológicos que han reconfigurado

de cierta manera la construcción emocional del individuo, el encierro es un

obstáculo para llevar a cabo algo tan esencial de nuestra naturaleza como lo es

sostener actividades sociales. Estudios según Frontier muestran resultados de

distintas naciones en como el covid-19 afecta en los primeros meses la forma

en que buscamos mantener la socialización y como la música se transforma en

una herramienta para sobrellevar los perjuicios de la cuarentena.

Nuestros hallazgos pueden reflejar desafíos específicos impuestos por el

encierro y el distanciamiento social, siendo la soledad una preocupación

central para los adultos mayores (más allá de la regulación del estado de

ánimo). De hecho, aunque la música no fue la actividad más eficiente

para lograr el objetivo de estar juntos (en comparación con socializar),

los adultos mayores calificaron la música como más eficiente para lograr

el estar juntos, lo que sugiere que estaban usando la música

relativamente más para este objetivo. (Granot, 2021)

La música juega un rol como lenguaje universal para sobrellevar el estrés y

ansiedad del encierro. Como sociales que somos buscamos desarrollar

actividades qué nos permitan sobrellevar la negativa presión emocional. La

música comienza a priorizarse como un escape a la situación global, puesto

que es una de las pocas actividades que puede desarrollarse de manera

individual, pero a la vez formar una conexión con otros a través de diversos

canales (como la virtualidad) manteniendo la prevención de la distancia física y

dando oportunidad a establecer o mantener vínculos.

En nuestro estudio, encontramos que, aunque la música era, como se

esperaba, menos eficiente que las interacciones sociales (reales o

virtuales) para crear un sentido de unión y reducir la soledad, los
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participantes la calificaron como más eficiente que todas las demás

actividades, excepto los pasatiempos, que eran tan eficientes como la

música. Esto incluye actividades que potencialmente podrían realizarse

juntas y, por lo tanto, mejorar la sensación de unión, incluida la comida

(comer juntos), hacer cosas productivas (por ejemplo, limpiar juntos) o

actividad física. (Granot, 2021)

La construcción del perfil social del individuo se desarrolla a partir de la

interacción con otros, dicho perfil se ve disminuido al reducir las oportunidades

de contacto social (grupos de diversos tamaños) y que lleva al individuo a

centrarse en su contexto de encierro durante la pandemia. Esto presenta

dificultades en ciertos individuos que no toman tiempo para construir su perfil

social personal de manera individual, sino que lo hacen a través de eventos con

participación colectiva y abre la oportunidad para desarrollar la construcción del

perfil del individuo a partir de un proceso íntimo, que se ve potenciado por la

ausencia de oportunidades de interacción social con grupos más grandes.

Si bien las reglas del encierro imponían situaciones de gran soledad para

algunas personas, para otras creaba una falta de privacidad y una

amenaza a la identidad propia debido a la pérdida de conexiones

sociales, trabajo y otras actividades que definen quiénes somos. Aquí

descubrimos que la música era más eficiente que todas las demás

actividades para lograr el objetivo de "conectarme conmigo mismo y

desapegarme de lo que me rodea". Esto converge con trabajos

anteriores que muestran que la música puede servir como un medio para

definir y expresar nuestra propia identidad particular a través de nuestras

elecciones de música y su presencia en nuestros recuerdos

autobiográficos. (Granot, 2021)

El arte es una forma de expresión humana que puede desarrollar emociones

tanto cómo para quién lo produce cómo para quién lo enfrenta. Su construcción
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desde lo humano nos proyecta la realidad desde distintos puntos variables

según cada individuo. El trabajo colectivo también tiene directa relación con la

emotividad y el manejo de las emociones en el ser humano, aún más cuando el

resultado de la obra es la combinación de distintas emociones que convergen

de distintos contextos. En el caso de la música, previo a la pandemia, se

consideraba como normalidad la presentación en vivo, el concierto,

espectáculos, etc; todos con un requisito fundamental: la participación de dos

agentes, uno situado en el escenario dónde ejecuta su trabajo artístico y el otro,

generalmente masivo, desde el otro lado se reúne a presenciar la propuesta.

Ambos interactúan de manera recíproca respondiendo a los distintos estímulos

que el uno produce al otro, sin esta comunicación el evento, indiferente de su

magnitud, carece de sentido y pierde toda objetividad. Se observa así cómo el

arte nos comunica de manera emocional, demostrando que el grupo humano

como tal, social en su naturaleza, requiere de estar en conjunto y en sintonía

para poder lograr producir ciertos eventos, es el caso de los conciertos, eventos

y otros, que solo se dan dentro de la presencialidad de un público asistente.

Otras actividades como el canto en conjunto produce una conexión emocional

dentro del grupo participante: estados anímicos se sincronizan, cómo también

efectos fisiológicos, por ejemplo, el latido del corazón (Europa Press, 2013). La

conexión entre el músico en el escenario y el público produce un fenómeno que

es posible a través de la retroalimentación entre la propuesta del artista, quien

busca una conexión emocional a través de la manifestación musical, y el

público, quienes a su vez logra una conexión en dos dimensiones: una con el

músico en el escenario y la otra con el mismo público asistente con el cual

comparte la motivación por la cual decidió ser parte del evento.

Con la llegada de la pandemia todo esto desaparece de manera abrupta, la

presencialidad es erradicada ante el riesgo del contagio y la propagación del

virus. No solo los artistas se vieron afectados por la ausencia del escenario y el

evento en vivo, sino que además cambió la forma en que el individuo consume

el arte musical. El streaming se convierte en el nuevo escenario y los usuarios
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de las plataformas digitales comienzan a experimentar cambios durante el

encierro producto de la cuarentena. Frontiers desarrolla un acercamiento

pionero en la exploración de las consecuencias de la pandemia y destaca lo

siguiente:

Un ejemplo particularmente intrigante es el uso de transmisiones en vivo

para reemplazar la experiencia de ir al concierto. Esto no solo refleja

cómo el individuo adapta su comportamiento de escucha, sino que arroja

luz sobre el papel de los sitios de redes sociales como Facebook y

(especialmente) YouTube y su función como plataformas de escucha de

música en el contexto de la pandemia. (Carlson, Wilson, 2021)

La cuarentena produce cambios en la rutina del individuo, principalmente

buscando la evasión del contagio, lo lleva a situarse físicamente en su espacio

cotidiano de manera permanente, modificando sus comportamientos, sus

rutinas, pero de manera más significativa, las metodologías con la cual conlleva

el día a día. El uso de la música se transforma en una herramienta que permite

sobrellevar el estrés y la conmoción emocional, producida por el encierro y el

constante peligro de la pandemia. Situar físicamente al individuo dentro de un

espacio físico permanente también produce cambios en su rutina laboral puesto

que se encuentra compartiendo la comodidad de su hogar contra el deber de su

trabajo, esto también supone un cambio en la rutina del consumo de la música,

ya que se poseen libertades espaciales para ejecutar sus actividades laborales

dentro de un contexto y espacio físico íntimo.

Las respuestas de texto libre de los participantes sugieren que los

cambios en la escucha de la música que ellos mismos seleccionaron

también se debieron en parte a cambios en la rutina, como trabajar

desde casa, ya que, en muchos casos, las opciones para escuchar

música se pueden hacer con más libertad en casa, que en un entorno

laboral. (Carlson, Wilson, 2021)
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El usuario promedio se encuentra a la espera de la reconstrucción de un mundo

post pandémico y, mientras lo hace, busca dentro de los recursos musicales

elementos emocionales qué le puedan reconectar con sensaciones y

emociones de experiencias anteriores en un mundo pre pandémico, dando

dinamismo a rutina diaria.

La correlación negativa entre las puntuaciones de ansiedad y el manejo

de la excitación, es decir, el uso de música para el entretenimiento (p. Ej.,

Hacer que las tareas aburridas sean más agradables) y el avivamiento

(aliviar la fatiga), puede sugerir que estas estrategias de regulación del

estado de ánimo fueron más efectivas para controlar la ansiedad que

otras para los participantes quien usó estas estrategias. (Carlson, Wilson,

2021)

En el caso de los músicos el encierro es sobrellevado de manera diferente al

ciudadano común, puesto que su entrenamiento musical permite el uso de la

música como una herramienta más profunda al momento de regularizar sus

emociones. Este logra encontrar un espacio cotidiano dónde puede seguir

desarrollando sus habilidades musicales, además busca otras alternativas de

poder reconstruir su trabajo musical que ha sido sesgado producto del encierro.

Una diferencia se manifiesta entre los músicos que desarrollan su actividad de

manera recreativa e informal y aquellos que tienen una formación académica.

En los músicos informales se presenta la situación musical como un espacio de

contención emocional y recreación para sobrellevar la ansiedad generada por el

encierro, es un hobbie, una actividad liviana que permanece en su contexto

diario como una alternativa para sobrellevar el estrés. Sin embargo, el músico

profesionalizado aprovecha la instancia de la música común para un desarrollo

profesional más profundo teniendo espacios de producción, análisis y formación

profesional que abren oportunidades laborales que pueden reemplazar a las
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pérdidas por la pandemia y renovar el ingreso económico, normalizando un

sustento.

En la misma línea, nuestra investigación muestra que en circunstancias

estresantes como las vividas durante el encierro del COVID-19 en

España, la formación musical puede potenciar la utilidad de la música

para la promoción del bienestar. Curiosamente, este efecto se observó

en cualquier nivel de formación musical. Así, incluso en el grupo con sólo

1-3 años de formación musical, la eficacia de las actividades musicales

se consideró más alta que en el grupo sin formación musical.

Considerando la escasez de investigaciones sobre los efectos de la

formación musical para los usos de la música, estos son resultados

importantes. (Martines, Gutierrez, 2021)

2.2.2 El impacto en la industria de la música.

La Industria de la música es una industria que se alimenta de distintos flancos,

el más común: eventos musicales en vivo donde tanto los músicos como el

público se encuentran. Dicha industria fue fuertemente golpeada ante la llegada

de la pandemia producto del coronavirus, una de las primeras acciones

realizadas por parte de las autoridades sanitarias fue la cancelación de todo

evento presencial, no solo los de calendarización más próxima, sino también

todos los que se habían programados durante el primer semestre del año 2020

(Martoccio & Amato, 2020). Al pasar los primeros meses se evidencia por parte

del público y todos los trabajadores de la industria de la música que la

pandemia sería un evento global de larga duración, dejando así una

incertidumbre que lamentaría el cierre de diversos y simultáneos eventos,

conciertos y otras instancias. Estos no solamente permiten mantener a la

industria en producción de ingresos económicos, sino que también revelan el

cambio de paradigma ante un nuevo formato que llegaba para quedarse. Las

repercusiones fueron globales y los artistas no se demoraron en expresar su
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incertidumbre y miedos ante el nuevo panorama de la escena musical

internacional, muchos en la espera de un levantamiento de la situación actual,

sin embargo, dicha espera no llegó y la pandemia comenzó a extenderse cada

vez más hasta volverse lentamente en un cotidiano (Haworth, 2021). Los

actores de la industria de la música se vieron desesperados en buscar

soluciones rápidas ante una industria forzada a reinventarse en un nuevo

panorama virtual, donde las prestaciones presenciales estaban prohibidas como

un gran riesgo de contagio y el concepto de la presentación virtual se asoma

como una opción del nuevo desarrollo de creativo de la industria música. El

panorama es desastroso: pérdida de puestos de trabajo, producción y

postproducción, conciertos y giras cancelados. El impacto económico deja a la

industria en un jaque.

Basado en nuestro análisis de la industria creativa, estimamos pérdidas

de 2.7 millones de empleos y más de $150 mil millones (de dólares) en

ventas de bienes y servicios para industrias creativas en todo el país, lo

que representa casi un tercio de todos los empleos en esas industrias y

el 9% de las ventas anuales. Las industrias de bellas artes y artes

escénicas serán las más afectadas, sufriendo pérdidas estimadas de casi

1.4 millones de empleos y $42.5 mil millones en ventas. Estas pérdidas

estimadas representan el 50% de todos los empleos en esas industrias y

más de una cuarta parte de todas las ventas perdidas en todo el país.

(Florida & Seman, 2020)

La industria de la música genera ingresos económicos por dos vías, la primera

proviene de las presentaciones en vivo y contemplan aproximadamente un

50%, el otro 50% restante se produce a partir de la música grabada la cual está

distribuida entre ingresos por streaming, licencias creativas, propiedad

intelectual y otros. En la actualidad la música por streaming ha llegado a un

peak de producción, donde actualmente puede garantizar una entrada

sustentable (Brambilla, 2020). A pesar de las pérdidas por la suspensión de
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actividades presenciales, el público reemplaza su asistencia a eventos en vivo

por el consumo de música bajo la modalidad de streaming brindando un ingreso

económico, sin embargo, otros ingresos se ven negativamente afectados cómo

lo es la venta física de música grabada o cualquier producto de merchandising.

Se registra un alza en los en los servicios de suscripción como los que son en

Spotify, dónde el usuario abandona el servicio de consumo gratuito que ofrece

la plataforma y pasa al de pago (Daegon, 2020), ya que se justifica su consumo

de una plataforma que ofrece un servicio más elaborado (con relación al

gratuito) a cambio de una pequeña suscripción mensual, esto revela también

que el usuario es consciente que la pandemia se extenderá por tiempo

significativo.

El marketing sufre una gran caída ante la cancelación de los eventos en vivo,

las campañas publicitarias no sé justifican y son canceladas rápidamente. Los

gigantes de la industria salen al rescate con campañas solidarias a los artistas

más vulnerables (YouTube music, Spotify, Tidal, etc.). Aprovechan de motivar a

los usuarios a realizar depósitos directos a los artistas con el fin de poder

sustentar su trabajo.

El artista cae en un espacio vacío donde pierde el canal en el que se encuentra

con el público. Su misión ahora es crear una nueva estrategia para poder

enganchar nuevamente en esta nueva normalidad dentro de la virtualidad. En el

caso de Estados Unidos los artistas utilizan plataformas de las redes sociales

como Twitter, Instagram, Twitch y otros para poder realizar eventos de pago y

tener algún tipo de contacto con sus fans y sostener formas de ingreso

económico.

A raíz de la prohibición inicial de las reuniones masivas, algunos lugares

ofrecieron transmisiones en vivo de actuaciones. Sin embargo, incluso

estos formatos se han suspendido ya que esos sitios se han cerrado.

Ahora, los artistas van directamente a los fanáticos desde sus propios
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hogares, utilizando servicios como Twitch, Instagram TV y otros. Esto no

es nuevo, pero la pandemia ha ampliado la audiencia disponible y las

discográficas lo están facilitando al proporcionar equipos de transmisión

en vivo a los artistas. Las plataformas de transmisión también han

habilitado nuevos métodos de monetización, incluidas las membresías a

canales de artistas que permiten el acceso temprano o exclusivo al

contenido, así como reuniones virtuales y funciones de comentarios

pagados (Brambilla, 2020).

La monetización de los futuros servicios de streaming y la distribución musical

en la era digital serán las nuevas puertas que las empresas apuestan para

poder levantar la nueva industria creativa de la música y contrarrestar las

pérdidas catastróficas producto de la pandemia, mientras se espera a la retorno

de la presencialidad y poder reactivar nuevamente las actividades presenciales

como eventos, conciertos y otros.

2.2.3 Esperar no es una opción.

El encierro producto de la cuarentena ha producido diversos cambios a los

artistas, estos han optado por distintas estrategias para continuar con el

proceso creativo y la nueva forma del desarrollo de la industria musical. Se

reinventa en dos dimensiones: primero el artista debe de adaptar la ejecución

de su trabajo ya consolidado para una virtualidad, lo cual implica aventurarse en

terreno desconocido por muchos, que en la gran mayoría de los casos, se

distancia de la experticia musical. Lo segundo es la continuación del proceso

creativo para poder crear nuevo material a presentar en un futuro formato, que

se construye a medida avanza el desarrollo de la pandemia. Las opiniones de

los artistas son divididas puesto que no hay un consenso sobre el encierro y sus

virtudes o desventajas. Para algunos la pandemia y el encierro han significado

una oportunidad para poder reinventar el proceso creativo y tener el tiempo de

reflexionar sobre su perfil como creador. Ante la vorágine del escenario muchos

15



se ven atrapados de tiempo, dificultando una construcción reflexiva y consciente

de su nuevo material musical, estando sometidos en varias oportunidades en

una carrera a contrarreloj que los presiona a crear bajo un calendario. Estos

artistas se muestran agradecidos y aprovechan la pausa para mantener una

desconexión, casi obligatoria, del calendario de la industria musical para darle

espacio a una nueva instancia de creación y experimentación musical (Nixon &

Manata, 2021).

Otros han sido los casos de artistas que han aprovechado el encierro para

dedicarse por un momento a la docencia, a pesar de que muchos estudiantes

prefieren su formación profesional a través de la presencialidad, la virtualidad

ha presentado herramientas lo suficientemente competentes con para poder

desarrollar nuevas habilidades a través de plataformas virtuales, cómo lo es la

videollamada, las clases personalizadas, lo foros y otros eventos que se pueden

producir en la virtualidad.

Aun así, la acción individual es una parte menor de la solución global que no

basta para cubrir todo lo suspendido, por lo que la reagrupación y formulación

de colectivos de artistas se vuelve rápidamente necesario para sobrellevar la

crisis. Estas agrupaciones permiten alzar la voz, exponer las urgencias ante las

autoridades y proponer/solicitar acciones inmediatas. En España se alzan

algunas respuestas de organización:

Uno de los primeros efectos de la pandemia en esta industria ha sido la

creación de la Unión de Músicos Profesionales, «una alianza fruto de una

reclamación histórica del sector cuya constitución ha acelerado la crisis

actual», tal como señala su comunicado de presentación, que también

explica que la entidad nace para «hacer más presión y fuerza a la hora

de defender los derechos de las y los músicos profesionales y ejercer de

interlocutores ante el gobierno central, gobiernos autonómicos y

municipales, así como ante entes sociales y empresariales, para
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conseguir un nuevo marco legislativo que refleje la realidad de esta

profesión, mediante el desarrollo del Estatuto del Artista». (Serrano,

2020)

Mientras los días avanzan se siente a lo lejos el anuncio de una vacuna, la cual

supone una esperanza para el retorno a una normalidad a lo que era tiempos

pre pandémicos, no obstante, la vacuna no soluciona inmediatamente el

proceso de contagio y las medidas preventivas deben mantenerse con el fin de

resguardar la emergencia sanitaria que sacude al mundo. Este panorama

desolador enciende las alarmas en los músicos y los integrantes de las

Industrias creativas para poder crear en un contexto pandémico. Sí bien

algunos artistas trataron de adaptar el material ya creado para un escenario

virtual, no ha resuelto la metodología para poder crear material exclusivamente

para este formato, dejando abierta la incógnita de una clasificación de

actividades, herramientas y metodologías exclusivas para el uso virtual, como

una estrategia del levantamiento económico de la industria, que, de regresar a

una normalidad, puede ir de forma paralela a la presencialidad. Gracias al

proceso creativo que nace en el encierro, el artista tiene la posibilidad de

aprovechar el tiempo y crear nuevas propuestas musicales que sean exclusivas

para la virtualidad y tener un acercamiento a su público desde otra perspectiva.

2.2.4 La evolución de las plataformas de difusión musical.

La distribución musical dentro de la industria creativa ha tenido un inevitable

proceso evolutivo, tanto en las técnicas de grabación, marketing, difusión y

formato. El traspaso a finales de los años noventa a una era digitalizada y el

auge del internet juegan con nuevos formatos de producto musical. El

mercado de las Industrias creativas dentro del sector de la música se replantea

al momento de la construcción del producto musical, comprendiendo que ya no

solo basta con producir música, sino que conocer estrategias para insertar a
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este producto en una vorágine compleja que integra la creación e interacción de

público.

Los servicios streaming de música y video han venido a revolucionar la

manera de conectarse con los contenidos. El hecho de que el

almacenamiento esté digitalizado genera que los contenidos puedan

exhibirse con mayor flexibilidad de tiempo, costo y estructura. No por

nada, muchas veces las estrategias comerciales de los artistas para

promocionar sus contenidos en streaming se enfocan en el desarrollo de

singles y EP’s en vez de álbumes. (...) Este carácter orgánico de la

exhibición del contenido, no solo tiene una explicación por el lado de los

creadores, sino también se debe a las características globales de un

mundo interconectado que digitaliza su experiencia a través de Internet.

(Dañobeitia et al., 2021)

La oferta del mercado musical plantea varios cambios en los agentes y

productos que se desarrollan. Los productos musicales comienzan a dividirse

entre aquellos que emanan directamente desde la emotividad y los que sirven

como moneda de intercambio económico, seduciendo lo empresarial ante el

crecimiento de una industria que comienza a tener una participación importante

en las economías de las sociedades modernas.

2.2.5 La llegada de la pandemia a Chile.

El SARS-CoV-2, mejor conocido como coronavirus, causó innumerables

estragos, tragedias y cambios irreversibles a nivel mundial (OMS, 2020). Su

golpe a la sociedad moderna quedará marcado en los libros de historia y no

solamente aquellos relacionados a la salud, sino también, a aquellos

relacionados a la cultura y el arte. La Industria del entretenimiento fue una de

las inmediatamente golpeadas con la llegada de la pandemia mundial:

conciertos fueron cancelados, eventos suspendidos, plazas laborales
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terminadas, etc; la industria creativa y el entretenimiento se sumergió ante la

incertidumbre llegando casi a un alto total (Fajardo, 2020). Las pérdidas

económicas se vuelven catastróficas y llegan a un aproximado del 80%, la

probabilidades de recuperación son poco alentadoras y visualizan repuntar

aproximadamente a partir del 2024. (Dañobeitia et al., 2021) Dentro de todos

los sectores de la Industria del entretenimiento, la música, fue la que sufrió de

manera más inmediata los estragos de la pandemia, comprendiendo que la

ejecución de eventos requiere de un público cuya presencialidad se había

transformado en el nuevo enemigo de la salud pública.

Solo cinco meses antes de la llegada de la pandemia, Chile, estalla

socialmente. Esta respuesta del pensamiento colectivo lleva a disturbios,

encuentros sociales y masivas manifestaciones que también coloca a la

Industria del entretenimiento a una pausa incómoda, pero con la altura

de mira de ser un sacrificio por un bien común superior. Con títulos como

la desigualdad y la disconformidad ante las injusticias del estado, la

revuelta, gana rápidamente participación de distintos sectores sociales

y se transforma en una antesala que potenciará más las catástrofes ante

la llegada de la pandemia en el siguiente año, año que espera la

continuidad de la revuelta, con una mirada atenta a los posibles

resultados que la manifestación y los sacrificios humanos puedan dar

frutos. (Paúl, F. 2019)

En marzo llega el coronavirus a Chile y las autoridades hablan de una duración

estimativa de 3 meses con el título de estado de excepción (Prensa

Presidencia, 2020), no obstante, rápidamente se comprendió ante la

resignación de todo un país qué el evento del coronavirus llegaría para

quedarse, cambiando radicalmente el panorama de un 2020, el cual, se

esperaba con ansias y miradas muy atentas a los impactos sostenidos durante

la revuelta social. Por otro lado el sector de las Industrias creativas se ve

severamente truncado, forzando a los artistas chilenos a reinventarse y
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reinventar su propuesta para una nueva era de desarrollo cultural musical a

plasmarse en una virtualidad obligatoria.

El estudio hecho por el Observatorio Digital de la Música Chilena (ODMC)

describe el contexto de la realidad del trabajador de la industria musical en un

período pre pandémico, con resultados poco alentadores:

Esta grave situación se ve agudizada por la profunda situación de

precariedad diagnosticada antes de la aparición de la pandemia (...) En

el sector musical hay una precariedad estructural en las condiciones

laborales de los trabajadores de la música. Esto, debido a la inexistencia

de una industria consolidada donde, un 60% de los músicos y

profesionales del área gana menos de 166 mil pesos mensuales, cifra

menor a la mitad de un sueldo mínimo en Chile, y donde el trabajo tiende

a ser informal y por tanto, desregulado, sin salud, seguro de desempleo y

previsión social. (Dañobeitia et al., 2021)

Los reportes de la Industria Musical Independiente Chile (IMI Chile) describen

los impactos inmediatos y catastróficos que perjudicó a la industria de la música

en tan solo el primer mes de la pandemia.

Los resultados de este estudio, realizado el 16 de marzo, además de

mostrar la precariedad del sector en temas referentes a la protección

social, entre otros indicadores, señalan que al menos 91.1% de los

encuestados ha tenido que cancelar eventos o producciones por la

contingencia del COVID-19; el 86.7% tuvo que cancelar giras o misiones

internacionales; y en un 55.6% de los casos de cancelaciones, estas han

implicado gastos para las empresas. (IMI Chile, 2020)

Si bien los números bajan la moral, el artista chileno y sus organizaciones, se

niegan a desistir. Las agrupaciones como Asociación Gremial de Empresas
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Productoras de Entretenimiento y Cultura (Agepec), Asociación de

Radiodifusores de Chile (Archi), Music Tech Association Chile (Mustach),

Industria Musical Electrónica Independiente Chile (IME), Industria Musical de

Valparaíso (IMUVA), Managers Asociados de Músicos en Chile (MAMCHI),

Industria Musical Región Coquimbo (IMREC), Industria Musical Los Ríos (IMLR)

hacen el llamado a los artistas a reinventar la propuesta musical. Surgen ideas

para sacar provecho a todas aquellas tecnologías que tanto tuvieron auge en

una época pre pandémica y, ante la necesidad de mantener el rubro, utilizarlas

haciendo de la pantalla (en cualquiera de sus formatos) el nuevo escenario y la

principal vía de difusión. La reactivación a través de nuevas estrategias no sólo

permitió a la industria y sus agentes tener una oportunidad de sobrellevar el

encierro sino que además permitió abrir nuevos horizontes hacia otras formas

de aprendizaje, producción y difusión del producto musical. Cómo era de

esperar, los avances ocurrieron primero en las mecas de la cultura, sin

embargo, el internet, gracias a su infinita capacidad de comunicación y

conexión, permitió que las estrategias de reinvención post pandémica pudieran

ser rápidamente compartidas y difundidas a lo largo del territorio nacional.

La hiperconectividad se transforma en el nuevo aliado de los artistas para

contrarrestar las limitaciones causadas por la cuarentena. Esta abre puertas a

distintos espacios antes impensados dentro de una normalidad. Ahora se

presentaban charlas de diversas temáticas, cursos de aprendizaje, intercambio

y formulación de nuevos negocios, nuevas formas de difusión musical, eventos

e incluso conciertos. La industria musical se reinventa gracias al trabajo

colectivo y a la constante comunicación (mezclada con una buena cuota de

instinto de supervivencia) que alimentan a la “garra” de querer levantar la

industria musical chilena, de repensar, recrear y replantear una nueva forma de

sostener a la música chilena dentro de las Industrias creativas.
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2.3 Marco teórico.

A continuación, se definen términos para contextualizar el marco teórico con el

cual se realizará la investigación. Estás definiciones son necesarias para la

comprensión de las acciones que los músicos han desarrollado para solventar

las necesidades producto de la pandemia. Muchas de estas definiciones han

tenido diversas modificaciones a medida que evolucionan a través de avances

tecnológicos, sociales y culturales.

2.3.1 Pandemia por Covid-19.

La OMS define al coronavirus como:

La COVID-19 es la enfermedad causada por el nuevo coronavirus

conocido como SARS-CoV-2. La OMS tuvo noticia por primera vez de la

existencia de este nuevo virus el 31 de diciembre de 2019, al ser

informada de un grupo de casos de «neumonía vírica» que se habían

declarado en Wuhan (República Popular China). (OMS, 2020)

Teniendo en consideración su rápida propagación y el alto índice de contagio, la

instituciones de salud quedan expectantes a la descripción de los síntomas de

la enfermedad, definidos como:

La mayoría de las personas infectadas por el virus experimentarán una

enfermedad respiratoria de leve a moderada y se recuperarán sin

requerir un tratamiento especial. Sin embargo, algunas enfermarán

gravemente y requerirán atención médica. Las personas mayores y las

que padecen enfermedades subyacentes, como enfermedades

cardiovasculares, diabetes, enfermedades respiratorias crónicas o

cáncer, tienen más probabilidades de desarrollar una enfermedad grave.

Cualquier persona, de cualquier edad, puede contraer la COVID-19 y
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enfermar gravemente o morir (...) El virus puede propagarse desde la

boca o nariz de una persona infectada en pequeñas partículas líquidas

cuando tose, estornuda, habla, canta o respira. (OMS, 2020)

El rápido avance del Covid-19 pone en alerta a las naciones y a partir del 11 de

Marzo del 2020 la OMS declara al virus como pandemia.

Desde la OMS hemos llevado a cabo una evaluación permanente de

este brote y estamos profundamente preocupados tanto por los

alarmantes niveles de propagación y gravedad, como por los alarmantes

niveles de inacción. Por estas razones, hemos llegado a la conclusión de

que la COVID-19 puede considerarse una pandemia. (Ghebreyesus,

2020)

Entiéndase por pandemia por: “la afectación de una enfermedad infecciosa de

los humanos a lo largo de un área geográficamente extensa, es decir, que se

extiende a muchos países o que ataca a casi todos los individuos de una

localidad o región” (Ávila, 2020).

En el caso de Chile y su gobierno comandado por el Presidente Sebastián

Piñera toma las siguientes acciones:

- El 3 de Marzo es confirmado el primer caso en Chile.

- El 15 de Marzo se suspenden las clases en jardines infantiles, colegios

municipales, subvencionados y particulares. Inicialmente por dos

semanas, sin embargo dicho plazo se extiende posteriormente.

- El 18 de Marzo Chile ingresa en Fase 4 y se da orden de cierre de

fronteras terrestres, marítimas y aéreas para el tránsito de personas

extranjeras.
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- El 18 de Marzo es declarado en el Diario Oficial Estado De Excepción

Constitucional De Catástrofe, Por Calamidad Pública, En El Territorio De

Chile.

- El 21 de Marzo se confirma el primer fallecido por Covid-19.

- El 22 de Marzo se decreta toque de queda dando la prohibición de

circulación entre las 22:00 y las 5:00 horas.

- El 25 de Marzo se anuncian las primeras cuarentenas para siete

comunas de la Región Metropolitana.

- El 13 de Mayo se determina cuarentena total para la Región

Metropolitana, llevando a la población del Gran Santiago a un

confinamiento obligatorio.

- El 19 de Julio se anunció la estrategia “Paso a Paso” buscando

flexibilidades para la reactivación de una nueva normalidad.

- El 16 de Diciembre es aprobada la vacuna de Pfizer y BioNTech contra el

coronavirus por el panel de expertos del Instituto de Salud Pública.

2.3.2 Industrias creativas.

Entiéndase por Industrias creativas por la definición desarrollada por la

UNESCO y utilizada por el Consejo Nacional de la Cultura y las Artes en el

2014 en su “Mapeo de Industrias Creativas en Chile”, como:

Son los sectores de actividad que tienen como objeto principal la

creatividad, la producción o reproducción, la promoción, la difusión y la

comercialización de bienes, servicios y actividades de contenido cultural,

artístico o patrimonial. (Unesco, 2010, p.17)

Estas actividades se fundamentan en la creatividad, buscando las habilidades y

el ingenio de sus participantes para el desarrollo de nuevas propuestas. En lo

económico es un sector que genera empleo, desarrollo profesional, inclusión

social, con un alto auge de emprendimiento, innovación y creación. Las
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disciplinas que contemplan son: Artesanía, Artes visuales, Fotografía, Teatro,

Danza, Artes circenses, Editorial, Música, Audiovisual, Arquitectura, Diseño y

Medios informáticos.

2.3.3 Agentes de la industria musical.

La construcción de una obra musical cualquiera sea su formato y estilo requiere

de la participación de múltiples roles, a continuación definidos.

2.3.3.1 Compositor.

Es quizás el rol más complejo de definir, ya que ha sufrido diversos cambios a

través del tiempo, cambios que son reflejos del desarrollo de la industria

musical y el desarrollo de la sociedad. Por ejemplo :

El concepto del compositor musical varía de acuerdo al espacio temporal

y cultural en el cual se hace referencia. Dentro de la tradición musical

occidental, un compositor es aquella persona que crea o inventa obras

musicales. (...) De esta manera, se puede decir que el trabajo de un

compositor consiste en reunir elementos sonoros, organizarlos y

construir con ellos estructuras superiores que permitan la transmisión de

ideas, emociones y sentimientos. (Cortés, 2007)

Los compositores son aquellos creadores de piezas musicales, las cuales están

sujetas a variar inmensamente según estilo, temporalidad y territorio. Es común

encontrar que algunos compositores también sean intérpretes de sus propias

obras, en la actualidad, dentro de la escena musical chilena, esto es común.

Al inicio del desarrollo de la música europea, la importancia de la función

del compositor no era mayor que la del intérprete, ya que el mismo

creador hacía las veces de ejecutante. La autoría de las obras no recibía
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una gran atención y generalmente se desconocía quién era su creador.

(...) De forma gradual y debido al desarrollo de la complejidad de la

música, el compositor fue especializándose cada vez más en la creación

musical y dejando la recreación en manos de los intérpretes que a su vez

se enfocaron en la adquisición de un alto grado de maestría en la

ejecución de sus instrumentos o voces. (Cortés, 2007)

Aquí observamos que, a pesar de la vinculación inicial entre compositor e

intérprete, la especialización del oficio fue desarrollando estos roles de forma

separada, haciendo que el compositor se dedicara exclusivamente al arte

creativo musical y el intérprete a la manipulación de la obra creada.

2.3.3.2 Intérprete.

Los intérpretes son músicos especializados en la ejecución de una composición

musical, generalmente con una concentración en un instrumento principal, sin

embargo, intérpretes multi instrumentalistas pueden darse en un ámbito más

experimental de la música. Su rol se enfoca en comprender la obra creada

dentro de sus distintas dimensiones estilísticas y técnicas para ejecutar la pieza

con la intención de dar un toque personal.

La interpretación debe estar impregnada de un conocimiento acabado de

la composición en su estructura, lo que permite al músico plasmarle

“vida” a las notas musicales escritas que siempre va mucho más allá de

lo meramente textual. Así, una simple frase musical requiere del

estudiante conocimientos muy precisos de los entornos históricos, del

estilo de cada época y de cada región o país, como también de otros

aspectos históricos relevantes para la comprensión de la música en su

estado más auténtico. (Orlandini, 2012)
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Estos adquieren su especialidad usualmente de dos formas: estudios formales

o estudios autodidactas y en los inicios de sus proyectos cumplen múltiples

roles para levantar sus proyectos. En la actualidad y con mayor hincapié en lo

popular, ha habido nuevamente una reformulación: los intérpretes y los

compositores se concentran dentro de una misma persona, haciendo que éstos

escriban e interpreten sus propias obras musicales. Cuando no hay un proceso

creativo, la interpretación puede seguir produciendo material para la industria

creativa, este caso se da de manera regular en la música popular, dentro de

una modernidad más libre y flexible de estilos y reglas. Son denominados como

covers. Los covers son obras de otro compositor qué son interpretadas por una

persona diferente, la cual busca darle su propio estilo, ya sea cambiando su

instrumentación, ejecución u otro recurso musical.

2.3.3.3 Ingenieros de sonido.

Los ingenieros de sonido son profesionales especializados en el manejo del

audio en dos aplicaciones estándar. La primera es la aplicación en estudio,

donde se graba, mezcla y masteriza el audio. La segunda es la aplicación en

vivo, donde el ingeniero prepara el sonido del artista para su presentación ante

un público. El auge de la virtualidad y el streaming, el ingeniero en sonido ha

adoptado una tercera aplicación que es el manejo del audio en streaming,

durante presentaciones por transmisión en vivo (generalmente a través de una

red social). El ingeniero en sonido forma una parte esencial de la escena

musical siendo muchas veces considerado un miembro más de una agrupación

musical.

2.3.3.4 El Productor.

Son usualmente actores que conectan distintos agentes: músicos,

compositores, ingenieros en sonidos y otros agentes del rubro para lograr un

trabajo colaborativo que puede desarrollar la industria musical. Otro rol
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importante que tiene productores de conectar a todos los agentes de rubro de la

música con los espacios que pueden servir como escenarios para el trabajo

artístico, estos espacios no son solamente físicos, sino que, con el auge de la

pandemia, se han creado muchos espacios virtuales donde se está

constantemente presentando nuevas formas de expresión musical a través del

streaming.

En primer lugar, es muy importante saber que el productor musical es el

encargado de dirigir y articular todo el proceso creativo, además de

liderar a todos los componentes del equipo artístico-creativo y personal

técnico involucrado en la realización de cualquier proyecto musical. En

segundo lugar, es de vital importancia ser conscientes que el productor

musical debe poseer y manejar una amplia gama de conocimientos y

herramientas interdisciplinarias para poder plasmar con éxito la visión

artística que ha diseñado para determinado proyecto. (Garrido-Lecca,

2013)

El rol del productor se ha vuelto ligeramente borroso en los últimos años debido

a la capacidad de autogestión y de autoproducción con la que cuentan los

artistas, haciendo que estos cambien constantemente de rol que cumplen

dentro del proyecto musical, siendo en algunos casos compositores, intérpretes,

productores, ingenieros de sonido, etcétera. Lo que anteriormente se

concentraba en una sola persona ahora se integra junto con otros roles dentro

de un solo individuo.

2.3.3.5 Bandas Tributo.

Las bandas tributos consisten en músicos que ejecutan repertorio que no es de

su autoría. Inicialmente estas bandas se organizaban como una forma de

rendir tributo al artista que se interpreta, de ahí su nombre. Muchas

agrupaciones han optado por este formato inicialmente como una actividad
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recreativa incluso combinando repertorio de diversos artistas dentro de la

misma agrupación. Pero a medida que el formato evoluciona, las bandas

tributos han ganado un espacio permanente en la escena de la música chilena y

dejan de ser un compilado de canciones mezcladas y comienzan a buscar la

mímica, con el fin de parecerse lo más posible al artista al que tributan. Aquellas

agrupaciones que se enfocan en artistas que ya no se encuentran activos por

diversos motivos son los que más se esfuerzan en parecer a lo que en algún

momento fueron como por ejemplo: The Beatles, Queen, etcétera. Este trabajo

deja en segundo plano la ejecución musical y a pesar de que esta es en la gran

mayoría de los casos impecables, concentra su presentación al público en

recrear una experiencia de lo que hubiese sido el artista original tanto en la

ejecución musical como en gestos, tradiciones y eventos. Ahora las bandas

tributos comienzan a tener un impacto significativo en el escenario, ya que su

trabajo evoluciona y se separa de una banda con fines recreativos. Esto se

traduce en la conformación de una industria que gira en torno a la banda tributo,

puesto que esta cuenta con la convocatoria que genera el artista original. Es

decir, un tributo a una banda tan famosa y con tanta trayectoria como The

Beatles hará una alta convocatoria de público, incluso a sabiendas de que no

son los originales. Esta convocatoria es atractiva para los dueños de pubs y

locales comerciales quienes aseguran un consumo de sus servicios. El fomento

al tributo produce un desbalance en la arquitectura de la Industria y desplaza la

posición de poder económico, haciendo que algunas agrupaciones tengan

ingresos sustanciales a través de la ejecución de otro artista en vez de el

fomento de la creatividad y la originalidad.

Las bandas tributos son un punto de inflexión en la escena de la música a un

nivel global, no solo dentro de la ciudad de Quillota, ya que dentro de una

problemática ajena a este estudio han tenido un gran avance en el dominio de

los escenarios siendo más aclamados por el público que aquellos artistas que

producen material original, al punto de que bandas originales telonean a bandas

tributos, o bandas tributos llenando estadios.
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2.3.4 Procesos del registro fonográfico.

El registro fonográfico es el proceso en el cual el artista plasma su composición

a un producto sonoro que es capaz de ser distribuido en las diversas

plataformas de difusión musical. La multiplicidad metodológica da una

flexibilidad a cómo este proceso debe ser llevado, cuánto tiempo puede tomar,

el coste que tiene y de quienes deben participar de él. Sus etapas más

comunes son:

1. Composición: construcción de la obra musical. Es la etapa cuyo tiempo,

metodología y ejecución se vuelve más experimental. El o los

compositores (y a su vez mismos intérpretes) estudian elementos que

formarán parte de la construcción como instrumentación, estilo,

conceptualización, etc. Actualmente Los compositores integran dentro de

esta etapa procesos posteriores como la grabación, es decir, consideran

que lo que están construyendo musicalmente es posible poder llevarlo a

un registro sonoro.

2. Grabación: con la o las obras musicales construidas, los compositores y

sus intérpretes se acercan a lo que denominamos como estudio de

grabación en el cual se encuentra el ingeniero en sonido, quien utiliza

múltiples técnicas y equipos (hardware como micrófonos,

preamplificadores, procesadores de audio) para adecuar el registro

fonográfico a la orientación que tengan los compositores y sus

intérpretes. Cabe destacar que este proceso no solo es complejo sino

que además de un alto valor económico, por lo que presiona a los

intérpretes a ejecutar correctamente para economizar el proceso de

grabación, el cual generalmente se cobra por hora de uso en el estudio.

3. Mezcla: es el proceso en el cual se unen las distintas grabaciones (que

se registran en distintos archivos de audio) para crear un solo registro
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fonográfico concentrado en uno individual. El ingeniero en sonido procura

que todos los elementos que han sido grabados sean distinguibles dentro

del audio cohesionado. Para potenciar y facilitar una buena mezcla la

captura del audio es primordial, por lo que el diseño sonoro se prepara

desde la etapa de grabación.

4. Masterización: Es el último proceso de la producción registro fonográfico

y es llevado a cabo por otro ingeniero en sonido distinto al que desarrolló

el proceso de mezcla. Este procura optimizar el audio para cumplir los

requisitos estándares de la industria musical, como por ejemplo: curva de

ecualización, loudness y rango dinámico.

2.3.5 Bedroom Producer: desde la habitación al mundo.

La definición de bedroom producer (traducido al español como: productor de

dormitorio) servirá para contextualizar las acciones tomadas por los artistas

durante la pandemia y como este concepto, ya desarrollado de manera previa,

sirvió como uno de los principales métodos para la supervivencia de la

producción musical.

Sabemos que el encierro por la pandemia llevó a la interrupción de diversos

procesos. En el caso de registro fonográfico la simple reunión de compositores

e intérpretes para poder construir una obra musical se abruptamente

imposibilitada, aún más, el proceso de grabación en estudios fue

completamente detenido ante la cuarentena y la alza de contagios. Ante este

panorama se alza el concepto del Bedroom Producer (productor de dormitorio),

el cual unifica todos los roles y todos los procesos del registro fonográfico en

una sola persona y en un solo espacio. La virtualidad se vuelve el nuevo aliado

de la producción musical marcando un claro y nuevo norte .
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El auge de la digitalización produce un cambio en el paradigma de los procesos

de registro fonográfico, ahora es posible encontrar programas computacionales

(también conocidos como plugins, aludiendo a la conexión del aparato físico

que se hace a través de un conector llamado plug) que a través de inteligencia

artificial, programación, e incluso modelados de herramientas físicas, puedan

reemplazar al hardware al cual tanto compositores, como intérpretes, como

productores no pueden acceder debido al encierro, altos costos de adquisición y

capacitación que se requiere. No solo soluciona las limitaciones del proceso a

través de lo virtual y remoto, sino que además abarata considerablemente el

costo de producción, puesto que, en muchos casos un programa computacional

puede llegar a costar una décima parte de su símil físico al que emula y

multiplicarse la cantidad de veces que se desee. Un ejemplo de ellos son los

simuladores de amplificador de guitarra. Un amplificador de guitarra de alta

calidad puede costar entre 1.000.000 a 2.000.000 de pesos chilenos, sin

embargo, un programa computacional que simula (cada vez de manera más

cercana) a este amplificador puede costar entre 10.000 a 150.000 pesos

chilenos, o incluso, ser gratis. Además poseen los denominados presets, que

son configuraciones del mismo software para obtener un sonido predeterminado

eliminando la necesidad de un ingeniero en sonido qué forman parte del diseño

sonoro. Esto no solo ahorra tiempo sino que además dinero, obteniendo

resultados muy similares a los que se podrían desarrollar en un estudio de

grabación profesional a cargo de un ingeniero en sonido.

El principal software qué se utiliza para la producción musical en cualquiera de

sus etapas y que además permite el uso de los anteriormente descritos plugins

es el Digital Audio Workstation (DAW). Estos DAW se encuentran

estandarizados y pueden ser utilizados en cualquiera de las etapas del registro

fonográfico ya que, como estación de trabajo, cuenta con todas las

herramientas necesarias. Unos ejemplos son: ProTools, Cubase, Reaper, Logic,

Ableton Live.
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Muchos de los Bedroom Producers no necesitan más que esto para

producir una canción, pero dependiendo de qué tipo de música se haga

los individuos pueden necesitar de micrófonos e interfaz para grabar la

voz o instrumentos físicos como guitarras, bajos, violines, trompetas, etc.

lo cual depende de las preferencias y accesibilidad a instrumentos que

tenga el productor, ya que dentro de los DAW de igual forma se pueden

emular estos instrumentos. (Espinoza, 2021)

El Bedroom Producer se potencia a través de la idea DIY (Do It Yourself, hazlo

tú mismo) tanto en la producción como la distribución:

Estos músicos que nacen gracias al desarrollo tecnológico digital que les

permite trabajar bajo la idea del “hazlo tú mismo” y que en el último

tiempo, dice Kile, han proliferado de tal manera que han causado

grandes cambios en la industria musical, son principalmente una sola

persona que trabaja en su estudio casero, que puede o no estar en el

dormitorio, con materiales de bajo costo en comparación a lo que se

puede encontrar en un estudio de grabación. (Espinoza, 2021)

El trabajo prolifera gracias a lo que denominaremos como el Home Studio los

cuales “pueden competir de forma pareja con estudios comerciales y a que esto

permite a los productores tener control holístico sobre todos sus proyectos”

(Espinoza, 2021, p.28). Estos Home Studios son muchas veces el o los

instrumentos del compositor y un computador con el software necesario (DAW,

plugins) para poder llevar a cabo todo el proceso de registro fonográfico. En el

mismo también es posible llevar a cabo tanto los procesos de mezcla como el

de masterización. Ante esta revolución se hace posible que el Bedroom

Producer sea a su vez compositor, intérprete, productor e ingeniero de sonido.

Este contexto presenta una ventaja no menor, puesto que elimina la variable del

factor tiempo por servicio contratado, como fue señalado anteriormente,

muchos estudios de grabación cobran por hora en que se encuentra en uso, por
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lo que el compositor y los intérpretes están constantemente bajo una presión de

cumplir con una cantidad de tiempo limitado sujeto a un presupuesto económico

o límites de tiempos instaurados por una externo debido a una calendarización

de producción. Está presión se ve considerablemente mermada ya que cuenta

con un tiempo holgado al trabajar en un espacio propio.

La posibilidad de enviar archivos a través del internet pudo acortar la brecha

producida por el encierro. De esta manera los Bedroom Producers construían

sus obras dentro de su Home Studio y luego enviaban los archivos a través del

internet hay quienes pudiesen desarrollar posteriormente tanto de tapas como

de mezcla o solo la de masterización, esto si es que ellos no son capaces de

hacerlo. Incluso a través de la misma conectividad de lo virtual se pueden

generar redes para solicitar a otros intérpretes que puedan enviar sus

grabaciones desde sus propios Home Studios para poder integrarlo

posteriormente al proyecto.

Aquí la prominencia de los instrumentos digitales que se usan como

plugins (aplicaciones) en los DAW anima o incentiva a los Bedroom

Producers a explorar diferentes instrumentos y arreglos para sus

canciones debido a la rápida accesibilidad y a que todo se concentra en

el computador. En conclusión, es posible ver cómo las redes del internet

y de la globalización han permitido el intercambio de conocimientos y

herramientas para la producción musical. (Espinoza, 2021)

El Home Studio y el Bedroom Producer ya existían antes de la pandemia, sin

embargo, con la llegada de esta estos roles se potencian y se presentan como

una herramienta óptima para sobrellevar y continuar con el trabajo de

producción musical. El acceso a internet le brinda de herramientas no

solamente en software sino que también en lo que es conocimiento, basta con

ingresar a una plataforma como lo es YouTube y buscar tutoriales que

comienzan a enseñar de manera gratuita a cómo llevar a cabo una producción
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de un registro fonográfico desde su etapa de composición hasta posteriores

como difusión. Esto lleva a la idea del DIY a niveles impensados dando la

libertad al Bedroom Producer de trabajar por sí solo de manera autónoma sin

necesidad de abandonar su hogar.

En cuanto a la adquisición del conocimiento a través de la red, Walzer

afirma cómo el internet ha servido para romper con el misterio que

representaba la grabación y producción musical de modo que éste

funciona como una fuente virtual “infinita” de conocimiento a través de

tutoriales, podcasts y videos de acceso libre en plataformas como

YouTube. (Espinoza, 2021)

2.3.6 El software libre y la piratería.

Todo aparato electrónico para la producción del registro fonográfico o la de un

instrumento musical para la composición o la interpretación tiene un coste de

tiempo y dinero. El software no es la excepción, también tiene gastos asociados

a su construcción. Es por ello que dentro de la industria musical es considerado

un rubro no menor la creación de software para producción musical. Sin

embargo, ante el crecimiento de las comunidades a través del internet y el

intercambio de información y formación continua entre pares, existen creadores

de software con acceso gratuito. Por lo contrario, existe otra comunidad que se

dedica a la vulneración de software que es pagado, modificándolo en su código

para que esté pueda ser instalado en los ordenadores y ser utilizados de

manera gratuita. Esta práctica es conocida como piratería y para este estudio

no puede ser desconocida, puesto que ha sido un pilar fundamental dentro del

auge de los Bedroom Producer. A pesar de que un software es

considerablemente más económico qué un Hardware, sigue siendo para

muchos casos de un valor inalcanzable y la piratería proporciona un acceso a

este software de pago de manera gratuita. Comprendiendo y sentenciando que

esta práctica es en su totalidad ilegal, no quita que de una u otra manera
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permite el desarrollo y la producción desde un Home Studio, así como el auge

de nuevos Bedroom Producers. Cifras del Business Software Alliance en el

2012 estima que en Chile el 61% de los softwares son pirateados (cifra

referente a todo tipo de software y no exclusivo al utilizado en producción

musical). Cabe destacar que las comunidades que se dedican al desarrollo de

software libre cuentan con las herramientas para desarrollar software que

ofrecen las mismas prestaciones que las aplicaciones de pago, haciendo que la

inclinación a la piratería pierda justificación, pero a su vez desbalanceado el

acercamiento a la compra del software ante una opción gratuita.

2.3.7 Difusión.

Es una etapa más alejada de la producción musical que requiere el movimiento

del producto del registro fonográfico para hacerlo llegar a un público y que

usualmente no participan ni compositores, intérpretes, ni ingenieros en sonido.

La difusión de productos musicales son todas aquellas estrategias y acciones

que pueden desarrollar tanto los mismos artistas como un equipo especializado

para la propagación de una propuesta, a través de las vías de comunicación

modernas (Baños-Gonzales et al., 2020). La llegada del internet significó un

cambio para los planes de difusión de todas las producciones, incluso aquellas

que se desarrollaron de manera previa a la explosión de las redes sociales se

vieron obligadas a una actualización urgente para mantenerse en boga y no

caer en el olvido. La difusión actual se concentra altamente en las redes

sociales (Facebook, Instagram, Twitter), el streaming (Spotify, iTunes, Deezer,

Youtube, Soundcloud) y los servicios de consumo por suscripción (Netflix,

Amazone Prime, Disney), mediante plataformas personalizadas como lo son los

celulares móviles, computadores portátiles y televisores de hogar.

La difusión de productos musicales ha tenido cambios en su formato productos

de los hechos recientes que han marcado a la industria de la música.

Actualmente la música tiene un menor costo de producción y difusión. Esto
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independiza al artista ya que no depende de grandes empresas quienes solo

trabajan con un material previamente seleccionado y permite que cualquier

artista desde su contexto cotidiano, desde la comodidad de su hogar, pueda

construir una producción musical y todo un proceso de difusión que pueden

cumplir con los estándares de industrias (Canclini, 2011). La ampliación de la

tecnología de información y la comunicación han abierto nuevas estrategias

para el movimiento del producto musical a través de distintas plataformas como:

blogs, sitios web, podcasts, redes sociales, servicios de publicidad pagados en

plataformas específicas (Google, Facebook, Twitter, Instagram, etc). El auge del

streaming desarrolla una caída en la presencia del formato físico forzando a un

cambio de los sellos musicales o las disqueras, para repensar la forma de

distribución de su material y, por lo tanto, sostener otras metodologías que

permitan la difusión de su trabajo y poder cumplir con las ventas estimadas. La

llegada de la pandemia provoca a la industria a una reestructuración para

cambiar los enfoques de los planes de difusión y sostener nuevas dinámicas

que permitan contrarrestar los impactos causados, creando nuevas plataformas

que reemplazan al escenario presencial y aumenta la inversión tanto en

producción, tiempo y dinero, para la difusión a través de la virtualidad. La

fragmentación de la industria ante la globalización y el aumento de múltiples

plataformas para desarrollar difusión de diversos artistas produce una

separación del público, eliminando de esta manera al “artista de estadio”, el cual

tiene una monopolización de su público principalmente por la falta de oferta

artística. Mientras que, en la actualidad, el público se reparte en diversos

artistas habiendo una mayor oferta y consumo de propuestas artísticas, pero

con un público más dividido y pequeño.

La formación de redes entre músicos es fundamental para la difusión, esto

puede llevar a colaboraciones entre distintos proyectos, compartiendo público

afín que puedan sumar seguidores y reproducciones. Está estrategia permite

sobrellevar la competencia que tienen los Bedroom Producers contra otras

compañías cuyo presupuesto de difusión son gigantes y sus campañas

37



internacionales cuentan con un amplio plan con múltiples productos en distintas

y diversas plataformas de marketing promocional (videoclips, spot publicitarios,

product placement). Aún así el internet permite las herramientas para que cada

propuesta musical pueda llegar a pequeños nichos de público que está abierto

a la recepción de estos artistas más independientes, prestando incluso servicios

para poder monetizar el trabajo y de esta manera generar algún tipo de ingreso

económico. Un ejemplo es la plataforma Bandcamp donde es posible qué el

artista ingrese su música en un formato digital y que el público pueda comprarla

ya sea por una tarifa fija o incluso por una propina que el mismo usuario elija.

Otra herramienta que presentan los sitios web es que permiten distribuir el

contenido que produce el músico a distintas plataformas de streaming, estos

son denominados como agregadores y se han encargado de eliminar a un

intermediario para la difusión musical permitiendo que el músico independiente

pueda subir su material directamente a plataformas de acceso global . Ejemplos

de agregadores son: LANDR, Distrokid, CD Baby, Tune Core, Ditto Music, entre

otras.

2.3.8 La importancia del Streaming.

El streaming es el sistema de descarga de datos por bucle que se borra una vez

ha sido consumido. Este proliferó durante los avances tecnológicos del internet

a finales de los años 90. Significó una apertura a la industria del entretenimiento

pues redujo la necesidad del formato físico de las producciones. El CD y

posteriormente DVD quedaron rápidamente obsoletos por la flexibilidad e

infinita reproducción del streaming puesto que ahorra espacio, consume menos

energía, no se daña físicamente y permite acceso infinito a datos. Youtube en el

2005, como plataforma en ascenso, masificó el concepto y las capacidades del

sistema, posicionando rápidamente el recurso como la forma óptima de crear,

compartir y acceder datos, especialmente en las disciplinas audiovisuales. Hoy

en día el streaming es un estándar tecnológico. El acceso al internet es, en la

mayoría de los contextos, ilimitado y permite la exploración de información
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desde cualquier parte, en casi todos los dispositivos con una conexión a

internet.

Al igual que con otros sistemas de transmisión de datos, en el streaming, los

archivos de audio, texto, imágenes estáticas y de video se dividen en pequeñas

partes y se envían por separado a través de la red. Una vez que un dispositivo

recibe este paquete, el player tiene la función de unirlos nuevamente,

devolviéndolos a su formato original.

Para que los usuarios no reciban un archivo por la mitad, este transporte

de datos debe ser rápido. Muchos sistemas de reproducción utilizan la

función de búfer, que carga videos o música incluso antes de que se

reproduzcan, brindando así una mejor sensación de continuidad. Si hay

problemas en la conexión, los players disminuyen la calidad del

contenido para evitar las pausas en la carga. Sin embargo, en la

transmisión en vivo vía live streaming, no existe la carga previa: todo

sucede en vivo y cualquier alteración en la conexión afecta la transmisión

de datos. (Freitas, 2021)

La plataforma de streaming de música, Spotify, alcanzó los 320 millones de

usuarios activos y marco al 2019 como el año en que superó definitivamente el

físico teniendo un 30% más de consumo (ODMC 2021).

Visto en cifras, se observa que los ingresos por streaming crecieron en

un 22,9% durante el año pasado, mientras que el ingreso por venta física

disminuyó un 5,3%. Si realizamos un análisis de largo plazo, se observa

que, en los últimos 20 años, el streaming ha ido reemplazando

periódicamente a las ventas en formato físico. (Dañobeitia et al., 2021)

Los datos emplazan a la tecnología del streaming como el nuevo escenario y

los artistas adoptan su material para este formato llegando al punto de
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generarlo exclusivamente, lo cual es, ocasionalmente, ejecución de un plan de

marketing de la mano de alguna productora mayor.
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CAPÍTULO 3: MARCO METODOLÓGICO.

3.1 Introducción.

La presente investigación tendrá en consideración aquellos elementos

descriptivos qué logren construir una perspectiva fenomenológica del impacto

de la pandemia y las metodologías creadas posteriormente. Para ello se

pretende recoger la información desde la experiencia personal de los agentes

que participan en el rubro de la música dentro de la ciudad de Quillota y

desarrollar un catastro de información de aquellas acciones, estrategias y

metodologías que fueron tomadas para contrarrestar los estragos causados.

El siguiente capítulo el lector podrá encontrar la descripción del proceso de

investigación además del sustento teórico para llevarla a cabo. En resumen el

método de investigación es cualitativo, desde una perspectiva fenomenológica,

basándose principalmente en la entrevista semiestructurada, que contempla

preguntas rígidas y todas aquellas que fueron emanando a lo largo de las

mismas discusiones. El lector podrá encontrar los fundamentos que desarrollan

el marco metodológico y permiten encasillar los parámetros para realizar esta

investigación, alineándose con los objetivos presentados al inicio.

3.2 Método de investigación: Cualitativo

El ser humano enfrenta situaciones diariamente, y los métodos de investigación

permiten medir y describir las experiencias que adquiere mientras contempla su

quehacer diario. El método cuantitativo es una herramienta que puede proyectar

las construcciones que estás experiencias puedan describir, sin embargo,

carece de tonos grises que permitan encontrar detalles ante algo tan

espontáneo cómo es el enfrentamiento a una pandemia, la cual descoloca

sistémicamente a toda una industria. La experiencia misma de la persona que

enfrenta esta situación puede variar enormemente de caso en caso y, a pesar
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de tener puntos en común, puede resolver en distintas aristas que

complementen entre sí la descripción del contexto que se investiga. Es por esto

que una metodología que permita el espacio y la flexibilidad es necesaria, sobre

todo si está escapa de la rigidez numérica. Ante la necesidad de capturar la

experiencia de un territorio cuya población artística es pequeña, la

cuantificación del grupo, con herramientas como la encuesta, deja escapar

aquellos detalles que puede personalizar la descripción de la experiencia

territorial. Basta con recurrir a un modelo de estadística para obtener una

respuesta genérica, pero que lamentablemente ignora el testimonio de una

ciudad que se encuentra en un período de transición y apertura a la

industrialización de la música. Es por estos motivos que el investigador ha

tomado como marco metodológico el método cualitativo, el cual indagar en

resultados más específicos para la descripción de aquellas estrategias que

utilizaron los músicos de la ciudad de quillota y sobrellevar las carencias de la

industrias musicales que fueron golpeadas producto de la pandemia por

Covid-19 en los años 2020 y 2021 .

Será considerado la definición de investigación cualitativa lo sostenido por

Álvarez (2003) que la describe con las siguientes características:

- El investigador se enfoca en la realidad, utilizando la observación que lo

lleva a descubrir aquello que investiga y posteriormente explicar a través

de un conocimiento sistemático.

- La investigación debe conectar a los fenómenos los hechos y los sujetos

que están siendo observados y no analizarlos de manera individualizada,

sino buscando como estos se relacionan entre sí, a través de lo que

relatan.

- La realidad que se observa será considerada estática, como una

fotografía de un momento de escribir y posteriormente a discutir, si esta

presenta posteriores modificaciones serán excluidas con el fin de
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enfocarse solamente lo observado durante el momento de la

investigación.

Detallando con más profundidad Álvarez presenta una secuencia de

definiciones que colinda positivamente con los objetivos de esta investigación,

describiendo cuales son las metodologías que el investigador debe adoptar

para la concepción de su trabajo:

- El investigador puede seguir un diseño flexible que pueda articularse

según los datos y evitar un modelo rígido que excluya aquellos que

permitan hallazgos significativos.

- Al observar el escenario que investiga debe ser consciente de los efectos

que este mismo produce durante su proceso de observación. Recae la

responsabilidad de no alterar lo que se observa, buscando evitar

entornos creados específicamente para favorecer los fines de la

investigación. Una estructura previa puede sortear un camino que

permita abrir otros a la recolección de datos, como por ejemplo: la

entrevista semiestructurada.

- Debe ser considerada la reconstrucción continua del modelo con el cual

se está recabando información para flexibilizar cualquier variable que

pueda aportar.

- El investigador debe apartar sus propias creencias, perspectivas y

prejuicios, otorgando validez y valor a lo recogido en su estado más puro

desde la fuente.

Estas indicaciones presentan al investigador como un agente que busca

recolectar información en su estado más puro, considerando todas aquellas

posturas y dando libertad a la expresión, al relato y a la experiencia que recoge

de los sujetos de estudio. El método de la investigación cuantitativa determina

límites, usualmente numéricos, que encasillan de manera más rígida la

multiplicidad de variables de información. En otros casos de estudio, ésta
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alternativa sería más adecuada ya que formaría un marco metodológico estable

y delimitado intencionado directamente a la búsqueda de un resultados

previamente formulados. Por ende, es intención de este investigador dejar en

claro al lector que el método de investigación cuantitativa se muestra más

flexible al momento de recolectar las experiencias que puedan describir las

estrategias de los músicos de la ciudad de Quillota para sobrellevar y levantar

una industria que es impactada por la pandemia durante año 2020 - 2021.

3.3 Sobre el modelo de recolección de información: entrevista
semiestructurada.

La entrevista, como alternativa para poder recolectar la información, es una de

las estrategias más convencionales y comunes durante las investigaciones

cualitativas. Se diseña a partir de la rigidez de un cuestionario, pero se puede

flexibilizar a diseños más abiertos. A continuación el lector podrá encontrar

como la entrevista está dirigida para esta investigación, a partir de los definido

por Álvarez (2003) Batthianny (2011) y Sandoval (1996).

El cuestionario que construye la estructura de la entrevista le brinda un piso

inicial al investigador para contextualizar y orientar al entrevistado con respecto

a la temática de la cual se conversa. Sandoval propone cuatro características

de este cuestionario:

Su primer papel es, asegurar que el investigador cubra todo el terreno

(tema), en el mismo orden, para cada entrevistado, preservando de

manera consistente el contexto conversacional de cada entrevista. La

segunda función es, cuidar el itinerario requerido para mantener la

distancia con el entrevistado. La tercera función consiste en, establecer

los canales para la dirección y delimitación del discurso. La cuarta

función es, permitir al investigador prestar toda su atención al testimonio

de su entrevistado. (Sandoval, 1996)
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El cuestionario permite al investigador ordenar toda temática que desea abordar

y extraer del entrevistado, siendo está directamente relacionado con la industria

musical durante la pandemia, evitando recaer en temáticas que se salgan de

contexto e interés de la investigación y considerando también la observación

que permita detectar la saturación de la información. Para aclarar, Álvarez nos

presenta a la saturación de información cómo :

La saturación se refiere al momento en el que durante la obtención de

información, ésta empieza a hacer igual, repetitiva o similar (...) Sin

embargo, si al trabajar con el cuarto grupo focal el investigador comienza

a percibir que la información es la misma con mínimas variantes, y así

sucesivamente en el quinto y sexto grupo, se habla entonces de que se

ha llegado a la saturación, y por tanto parece muy poco probable que los

grupos subsecuente la información cambie sustancialmente. (Alvarez,

2003)

La rigidez del cuestionario puede romperse ante la observación que tenga el

investigador y que le permita la apertura a otras interrogantes fuera de las ya

planificadas. Es en estos momentos en el que podemos transformar la

entrevista estructurada en semiestructurada. Aunque se considere que la

entrevista es una técnica provocada por el investigador, no puede ignorarse el

hecho que el entrevistado pueda provocar otras instancias que vacíen

información no considerada de manera previa y que sea igual de valiosa.

Recordemos que después de todo la entrevista puede fácilmente transformarse

en una conversación.

El enfoque cualitativo con que se asume este tipo de entrevista abre la

oportunidad para que, con cada una de las respuestas a las preguntas

del cuestionario, se exploren de manera inestructurada (esto es, no
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preparada de antemano, pero sí sistemática) aspectos derivados de las

respuestas proporcionadas por el entrevistado. (Sandoval, 1996)

Teniendo en consideración qué la entrevista puede evolucionar a distintas

variables de sí misma, se definen a continuación tres tipos de entrevista

estandarizadas en el caso de una investigación cualitativa:

- Entrevista estructurada: se hacen las mismas preguntas a todos los

entrevistados, con la misma formulación y el mismo orden. No existen

preguntas adicionales a las establecidas, aunque estas nazcan por

iniciativa de alguno de los actores participantes.

- Entrevista semiestructurada: el investigador dispone de una serie de

preguntas y temáticas que brindan un contexto a trabajar a lo largo de la

entrevista, pero puede decidir si mantener la estructura de manera

estricta o abrirse a iniciativas que se produzcan entre los participantes.

Está alternativa se muestra especialmente prolifera ante las respuestas

que puedan dar los entrevistados.

- Entrevista no estructurada: sólo se plantean los temas a abordar, sin

tener un orden específico o una construcción esquemática de las

preguntas, dando una soltura a la dirección de la entrevista.

Si se considera la probabilidad de variación entre cada respuesta de los

entrevistados (inclusive al punto de saturación) y que estas variaciones

conduzcan a nuevas preguntas que permitan profundizar y enriquecer la

información extraída de cada una de las entrevistas, se establece a la entrevista

semiestructurada como el instrumento para recabar información.

La ejecución de las entrevistas fueron desarrolladas durante los meses de

diciembre del año 2022 y enero y febrero del 2023, tanto de forma presencial

como en otros casos de forma virtual a través de plataformas como Google

Meet y Zoom.
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Las preguntas están estructuradas en dos grupos, preguntas de Contexto

Pandémico y de Contexto Post Pandémico, éstas deben ser contestadas por

parte del entrevistado y deben estar presentes en cada una de las entrevistas.

Las preguntas de inicio están orientadas para realizar un contraste en el

contexto pre pandémico del desarrollo cultural del Músico (considerando años

2018 y 2019) Con la llegada de la pandemia y todos los cambios que ésta

produjo. A medida que las respuestas del entrevistado se desarrollen se da

libertad a que nazcan nuevas interrogantes para profundizar y contextualizar

sobre el tema de investigación. Las preguntas de cierre se orientan hacia la

salida de la pandemia (progresiva durante el año 2022) y las proyecciones

hacia el año de 2023, impulsado por lo aprendido sobre la marcha de la

pandemia. Las preguntas son:

Contexto Pandémico:

1. En una mirada a los años previos a la pandemia, 2018 y 2019 ¿Qué

problemáticas enfrentan los artistas y gestores para llevar a adelante el

desarrollo de la industria cultural en Quillota?

2. Haciendo una mirada a estos años en la ciudad de Quillota¿Existe o ha

existido alguna forma de asociatividad de músicos en Quillota?¿Conoce

o ha conocido alguna?

3. (Si nos centramos…) Imaginemos que estamos en Enero del 2020, Chile

está alerta por un estallido social muy reciente y suenan lejanas las

primeras noticias del Covid-19 en otros países. A raíz de estos hechos

¿Cómo se presenta el contexto cultural de Quillota y qué proyecciones

se planifican para el 2020?

4. Se cumple el primer mes de encierro oficializado por las autoridades,

nace el permiso de desplazamiento, surge la proliferación de los “en vivo”

en las redes sociales, etc. El alargue se ve inminente ¿Cuáles fueron las
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primeras reacciones, acciones, estrategias y/o proyecciones que se

presentaron entre los agentes culturales y artistas de Quillota?

5. El impacto en la industria cultural es irreversible ante las medidas

sanitarias impuestas por el MINSAL. Las entidades gubernamentales

toman acción dentro de sus capacidades. ¿Cuál es la percepción del

artista Quillotano ante las acciones de las autoridades para la defensa de

la industria por la cuarentena?

6. El encierro es el nuevo cotidiano, las reuniones y aglomeraciones son

signo de peligro por contagio, surgen los primeros comunicados de

agrupaciones artísticas haciendo un llamado a la acción por parte de sus

pares y por parte del gobierno. ¿Que se reinventa para levantar el trabajo

artístico en la ciudad de Quillota? ¿Nacen nuevas herramientas,

formatos, estrategias? (que se reinventa para la industria)

Contexto Post Pandémico:

1. Encerrados o no, la máquina de la industria musical no se detuvo, a nivel

nacional podemos ver el nacimiento de artistas y movimientos ¿Qué

aprovecharon los artistas que nacen desde la pandemia? ¿Cómo se

puede explicar su auge? ¿Se observa este fenómeno en Quillota?

2. Se cierra el año 2022 como el año de la transición a una nueva

normalidad, explotan los conciertos y eventos masivos casi como un

desquite después de dos años y medio ¿Que elementos del desarrollo

cultural generado durante la pandemia en los años 2020 y 2021

continuaron durante este año 2022? De los mencionados ¿Cuáles se

visualizan activamente en Quillota?

3. De lo aprendido, de lo creado y reinventado durante la pandemia ¿Qué

podría ser utilizado para construir una asociatividad que permita a los

músicos de Quillota fortalecer la gestión de la industria musical en su

ciudad?
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Es importante considerar que las preguntas pueden sufrir algunas

modificaciones que faciliten la respuesta al entrevistado haciendo alusión a su

especialidad o a su área de gestión cultural.

3.4 Sobre el grupo a entrevistar.

La recolección de información será a partir de entrevistas individuales,

repartidas entre los agentes artísticos del rubro de la música, así como también

de entidades gestoras de cultura tanto privadas como públicas, cuyos perfiles

son: compositores, intérpretes, productores, ingenieros de sonido, técnicos en

sonido, gestores culturales, personal administrativo de centros culturales.

Coincidiendo con los objetivos de esta investigación se establece que el grupo a

entrevistar debe haber residido en esta ciudad durante los años 2020 y 2021,

manteniendo una actividad continua y directamente relacionada con el trabajo

de la industria musical en Quillota.

Los entrevistados y sus características son:

1. Ivo Herrera: Gestor cultural en el Centro Cultural Leopoldo Silva, actor,

productor del programa “Quillotanisimo” que rescata la historia de la

ciudad a través de las redes sociales.

2. Javiera Garces: Programadora y productora del Centro Cultural al cargo

de programas de Streaming como la Gorra Virtual.

3. Fernando Meneses: Intérprete en guitarra del grupo de rock progresivo

Espresso, Sociólogo, compositor.

4. Guillermo Soto: Docente de educación musical de larga data, participó en

la conformación de 3 orquesta en la ciudad de Quillota: el orfeón juvenil,

la orquesta juvenil de la casa de la cultura y la orquesta juvenil del Centro

Cultural.

5. Carlos Carmona: Director del Centro Cultural Leopoldo Silva, periodista.
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6. Natalia Flores: Intérprete en guitarra y voz de la banda “Flores”,

compositora y activista.

7. Fritz Demuth: Percusionista y sesionista de la banda “La Floripondio”,

gestor cultural dentro del Centro de Promoción de Salud y Cultura.

3.5 Aspectos éticos de las entrevistas:

● Consentimiento informado: Todas las entrevistas serán grabadas solo en

audio, previa autorización de los entrevistados, por medio de un

documento de consentimiento y responsabilidad de uso de la

información.

● El contacto al entrevistado se realizará de manera escrita y se le enviará

las preguntas de manera previa a la entrevista para que esté esté de

acuerdo con contéstame.

3.6 Interpretación de los datos: la Fenomenología.

El enfoque fenomenológico busca explicar cómo la pandemia cambia el

contexto del mundo en el cual el músico se desenvuelve, haciendo una

comparativa del mundo percibido por él antes de la pandemia, versus la que

tiene durante el apogeo de la pandemia y que, por lo tanto, le llevan a tomar

decisiones para poder sortear esta nueva realidad a la que se enfrenta.

Considerando que la fenomenología estudia la experiencia y su perspectiva,

podemos observar cómo el gremio de la música construye el significado de su

entorno artístico a través del cambio de la experiencia musical, esto permite

visualizar una multiplicidad de realidades sin prejuicios de la individualidad,

puesto que cada uno de ellos tendrá una visión distinta basada en su

experiencia propia. No obstante, dentro del estudio cualitativo se buscará

experiencias, conceptos y elementos en común que pueden encontrarse a
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través de la redacción de las experiencias y realidades de cada uno de estos

músicos.

Se comprende como la finalidad del estudio fenomenológico que logre una

vinculación entre la temática a investigar, el lector y el investigador; de esta

manera el resultado que se puede obtener del tema investigado puede ser no

ampliarse a otros puntos de intereses o ser referencia a investigaciones que

colinden con la temática.

Fenomenología es una corriente filosófica originada por Edmund Husserl

a mediados de 1890, se caracteriza por centrarse en la experiencia

personal, en vez de abordar el estudio de los hechos desde perspectivas

grupales e interaccionales. La fenomenología descansa en cuatro

conceptos claves: la temporalidad, la espacialidad, la corporalidad y la

relacionalidad o la comunidad. (Álvarez 2003)
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4. CAPÍTULO 4: RESULTADOS.

A través de este capítulo el lector podrá encontrar los distintos resultados de la

investigación que emanaron de las entrevistas. Se irá comentando los puntos

de saturación que coinciden entre distintos discursos, así como también

aquellas observaciones que aporten al cumplimiento del objetivo de esta

investigación. Para contextualizar los resultados el lector podrá encontrar

diversas citas de las entrevistas y, si también lo desea, puede encontrar la

entrevista completa en los anexos.

4.1 1ra parte: Problemáticas de Quillota en la gestión musical previo a la
pandemia.

4.1.1 Autogestión o autogestión.

Quillota no es una capital cultural. No significa que no pueda transformarse en

una, pero históricamente se ha comportado como una zona fría alejada de las

mecas más activas que se elevan a lo largo de la costa y que se conectan con

mayor frecuencia a la capital de Santiago. No obstante y a lo largo de los años,

sus habitantes han deseado desarrollar la rama musical tomando acción para

gestionarla de manera autónoma, bajo el concepto de autogestión, un concepto

histórico y que se extiende a lo largo de nuestro país, develando las carencias

en que los artistas deben obrar para levantar su trabajo, aprovechando los

espacios y muchas veces las causas sociales para presentarse. Estos espacios

improvisados no otorgan, en la gran mayoría de las ocasiones, las condiciones

propicias para una muestra ideal de trabajo de artista, lo que genera malestar y

una disconformidad que se ve aplacada con el consuelo de la posibilidad de

existir dicho espacio por muy precario que sea. En el buen chileno: “Es lo que

hay”.
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En esa época había ciertos bares donde se podía hacer música, pero el

problema es la autogestión que las bandas tienen que invertir para tocar

en vivo: llevar los instrumentos, llevar los sonidistas, los lugares a veces

te entregan el espacio nomás. A veces te pasan algunos equipos que no

están en las mejores condiciones y te dicen que tienes que jugar con lo

que encuentres, eso era como una condición de base del espacio que

hay. (Meneses, 2023)

Una muestra de estos espacios fueron las “Peñas” que surgieron en el

momento de transición entre dictadura y democracia, como espacios donde la

gente se unifica con un objetivo en común y los artistas utilizaban estas

aglomeraciones que generan un público con el cual sintoniza con las causas

sociales.

Tengo nociones en mi infancia y conversando con algunos músicos,

profesores, sobre todo, más viejos, había mucha participación en peñas

y repertorios relacionados con la resistencia de la dictadura y

posteriormente los 90, donde ciertos grupos con ciertos repertorios

tenían una afinidad más común. Yo creo que debe ser similar a lo que

pasa por los grupos folklóricos ahora. Por ejemplo tienes a Pachanayen,

tienes a la Valle del Aconcagua, tienes al Son de las Espuelas, incluso,

que en su repertorio, su postura política son más distanciados de los

grupos de izquierda, pero aún así conviven, hay una convivencia de

estos grupos y se conocen, se colaboran y muchas veces hacen eventos

juntos o se invitan mutuamente. (Herrera, 2023)

Los espacios que se brindan de manera improvisada ante la reacción social de

eventos que han marcado nuestra historia son una de las formas de escenario

que brinda la ciudad de Quillota, y que a pesar de tener una fuerza numérica de

movimientos sociales, potentemente apoyados por un número significativo de

personas, no quita el hecho de que estos espacios deben nacer desde la
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autogestión. Precisamente es esta una de las primeras problemáticas que

dificulta el auge de artistas de la zona, puesto que al carecer de formalidades y

de una estructura sistémica que permita una gestión ordenada, los artistas

deben velar por sí solos de todas las etapas que conlleva la gestión musical.

Esto no solo se evidencia en la producción musical y su difusión a través de los

medios, sino también el uso de los espacios para la ejecución del material en

vivo, donde busca exponerse a nuevos seguidores y crecer como propuesta

musical. Por lo que Quillota cuenta con un historial donde los músicos utilizan la

ejecución musical como una forma de expresión ante la reacción social,

perdiendo interés, por un momento, ante el desarrollo de una industria y todas

las formalidades que ésta requiere. Este es el panorama descrito en la salida de

la dictadura y la entrada de la democracia ante una ciudad aislada con respecto

a las mecas más hacia la costa, pero que a pesar de dicha desconexión busca

cómo armar espacios de ejecución musical.

Y me acuerdo que desde entonces, hace 30 años atrás, existían, se

organizaban, hacían tocatas, hacían flyers, los afiches los pegaban en la

calle. Siempre hubo una organización, pero una organización, creo yo,

que está al otro lado de la industria. (Demuth, 2023)

Es común observar que las agrupaciones puedan reconocerse entre sí y que

dialoguen exponiendo problemáticas, buscando soluciones y proyectando

ideales que permitan la mejora y la dignificación del trabajo musical. Entra de

esta manera el proceso de la asociatividad, proceso que a lo largo de nuestro

país ya se ha concretado, pero que lamentablemente se excluye Quillota. Los

músicos de Quillota han intentado organizarse para poder formalizar una

agrupación, así revela durante la entrevista el profesor de larga experiencia

Guillermo Soto:

A ver, yo tengo conocimiento de que hace muchos años, antes existía la

asociación de músicos de Quillota, pero estamos hablando de cuando
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existía la tanguería en Calle Blanco. Estamos hablando del año ochenta

(...) Yo creo que era una agrupación que reunía como una especie de

sindicato, no creo que formara tampoco, sino que era una agrupación,

pero una especie de sindicato que recordaban el trabajo, el buen trato

con los lugares donde se tocaba. (Soto, 2023)

Guillermo Soto nos revela la existencia de una de las primeras iniciativas de

agrupar a los músicos de Quillota con el fin de tener un discurso lineal que le

permitiese establecer un estándar de trabajo dentro de la zona y poder dialogar

en términos equitativos con las contrapartes, cómo serían los espacios

disponibles en los que podían ejecutar sus repertorio. Pero esto posteriormente

se pierde y junto con el nacimiento de los fondos de financiamiento otorgados

por el estado, los músicos, comienzan a formalizar agrupaciones temporales

con el único objetivo de poder acceder a dichos fondos. Ahora la asociatividad

se distancia del buen trato y del objetivo común basado en la instalación de un

rubro en un territorio y cambia hacia un ensamblado temporal con objetivos

temporales y con ejecuciones temporales, careciendo de proyecciones y de

impacto sustancial en el territorio.

Los testimonios adquiridos a través de las entrevistas coinciden a punto de

saturar sobre esta declaración, hay una gran coincidencia en que la

organización que se presenta en el territorio quillotano es temporal y muchas

veces con un fin puntual: adquirir fondos estatales, resolver un evento único,

aunar fuerzas para eventos de mayor envergadura, etcétera.

Sí, es que yo creo que ese colectivo por ejemplo que a mí me invitó a

tocar un par de veces, se formó para cosas, más que nada para generar

cosas en el Vagón (Pub local), era una cosa como bien insustancial, no

tan sólido como ahora. Pasa con la pandemia que igual se adquieren

ciertas habilidades organizacionales frente a la dificultad también. Pero

bueno, creo que antes si existía efectivamente un ambiente, existían
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como esta iniciativa, pero me parecía a mí como que no se sustentaban

tanto en el tiempo, como que se armaban y se caían rápidamente.

(Flores, 2023)

Natalia Flores nos habla desde la autogestión totalmente alimentada por el afán

de levantar una escena musical hecha por y para los músicos, iniciativas que

convergen de manera autogestionada para suplir las carencias de falta de

espacio y formalidades, sin embargo, una vez desarrollada estás instancias las

agrupaciones se disuelven, transforman, reinventan, ya sea mutando y

moviéndose de espacio o lamentablemente muriendo.

Desde la institucionalidad también se hace el llamado a la agrupación temporal,

con un fin único de poder adquirir apoyo financiero que permita la activación de

una gestión musical en el territorio y afortunadamente permite una extensión

temporal de varios años, pero que aún se enfoca únicamente en la adquisición

de financiamiento para sostener los espacios, nublando la existencia de todos

aquellos ámbitos que se conllevan dentro de la producción musical, siendo uno

de ellos la difusión.

Acá se hizo una formalización de la agrupación que se llamó

“Agrupación de bandas emergentes de Quillota”, que sacó personalidad

jurídica, cumplió todos los requisitos y la tuvo durante harto tiempo, sacó

cuenta de banco también y finalmente fue realizada con el propósito de

obtener recursos del Estado. Porque la forma más directa era a través de

tener una organización formal, con personalidad jurídica, eso permitía

que algunos fondos estatales pudiesen llegar directamente a la

organización. Entonces por eso se hizo. Por esa necesidad. No por una

necesidad existente de querer organizarse formalmente, sino que porque

era un requisito del Estado lo pudiera para poder derivar fondos.

(Demuth, 2023)

56



En general se aprecia un desconocimiento de los ámbitos en los cuales los

músicos o artistas o agrupaciones debe trabajar considerando que la

composición y la ejecución de sus composiciones no es lo único a lo cual debe

enfrentarse, sino que debe considerar además todo aquello que involucra la

difusión. Esto no solamente se traduce en buscar espacios y autogestionar un

público, sino que además requiere de estar constantemente desarrollando

redes que a su vez están en dos ámbitos, en los ámbitos institucionales

formales, en los no formales y en todas las redes que puedan participar dentro

de la virtualidad, las cuales funcionan creando un material adicional que debe

ser publicado periódicamente.

Pero creo que la principal dificultad es que las bandas en esos

momentos ya tenían que desarrollar todo desde la autogestión, no

solamente preocuparte del tocar, preocuparte de la puerta, preocuparte

de que vaya público, ver el tema de invitaciones, de mover una invitación

en redes sociales para que la gente vaya, promocionarla por tu cuenta, a

veces los locales como que te daban un afiche y era (…) En una ciudad

pequeña te van a ver tus amigos, dependes un poco de tus redes

sociales como análoga, la gente que te conoce, que son los que te van a

ver y al final ahí se te produce un problema, porque finalmente la

personas a las cuales tu tocas son gente que ya te conoce. (Meneses,

2023)

4.1.2 Tratando de instalar una industria.

La autogestión puede producir en el cuerpo del músico una sensación

complaciente al ver los frutos del esfuerzo desarrollado, en el buen término

chileno: a pulso. Hay una emoción que surge desde las agrupaciones

independientes de construir su propio espacio y que esto concluye en un

impacto dentro de su círculos sociales, es decir, se abre un espacio temporal en

el que se concreta un sueño, luego viene la retroalimentación, se evalúa,
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plantea e intenta de nuevo. Pero el principal problema radica en que la

autogestión es extenuante y en la gran mayoría de las veces significa una

pérdida económica para sus gestores, considerando además todo el trabajo

musical previo que estos deben desarrollar antes de gestionar la formación de

un escenario. Los espíritus más jóvenes tienen la motivación más elevada

donde sueñan con conquistar aquellos espacios por los cuales han ensayado

por tanto tiempo y poder sentir finalmente que pueden mostrar su trabajo frente

a un público, pero después de cierta frecuencia el espacio se vuelve rutinario y

el precio para armarlo se vuelve insostenible, haciendo que la motivación

disminuya y la crítica aumente. Nace dentro de la discusión la idea de una

formalización, la búsqueda a las cuestionantes que resuelvan las injusticias y el

desgaste de estar constantemente llevando la autogestión como la única

bandera que permite la apertura de un espacio en la música local.

Cabe destacar la diferencia que se hace presente en las entrevistas entre las

organizaciones esporádicas y la instalación de una Industria, ya que la

organización esporádica frecuenta para la realización de objetivos puntuales

como la adquisición de fondos o la resolución de proyectos, por lo contrario, la

industria requiere del desarrollo de un circuito y de un trabajo de largo aliento

que involucra a varios sectores de las Industrias creativas, forjando trabajos

colaborativos que logran sustentar empleos y movimientos económicos

importantes, los cuales a su vez conectan territorios, empresas e inversiones.

Estamos hablando entonces de una gestión a una escala mucho mayor a la

cual requiere de una gran participación de gente especializada en el tema y que

además cuente con las redes que le permitan hacer una circulación Industrial

del producto que se diseña. Sin embargo, y a modo de reflexión, ninguna

Industria nace de la noche a la mañana y muchas de las que hoy en día existen

comienzan desde organizaciones esporádicas que a lo largo del tiempo, y con

la ayuda de una constante frecuencia, se transforman en circuitos completos

que logran sustentar a una industria.
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El caso de Quillota es prolífico en las constantes organizaciones esporádicas

que se presentan para hacer un levantamiento temporal de distintos escenarios

y de esta manera alimentar la gestión musical, lamentablemente esto no

significa que, a pesar de llevar varios años en estas organizaciones, esta

evolucione en la construcción de una industria, ya que son todas desarrolladas

dentro de un territorio específico, aislando redes que se puedan concretar con

otras ciudades, es decir, Quillota funciona como una isla donde sus gestiones

están hechas única y exclusivamente para su territorio y olvida las redes que le

permita conectar a otros territorios y unirse a universos más grandes que

potencien la masificación y reproducción del producto quillotano. Sin embargo

¿como la ciudad de Quillota fomenta un producto atractivo que se puede

integrar a las industrias de otras mecas culturales si no es capaz de instalar una

propia, considerando el tamaño de la ciudad, pero que sea funcional con

respecto a la creación y circulación de material quillotano?

Durante las entrevistas los participantes manifiestan distintas posturas ante la

instauración de una industria musical en Quillota. Los comentarios son variados

pero coinciden con las problemáticas anteriormente descritas: la falta de una

asociatividad, las organizaciones esporádicas y la pelea por los espacios son

común denominador para impedir la formalización de una industria en el

territorio.

De hecho, el concepto de industria no es aceptado, porque el concepto

de industria genera como otra sensación en el cuerpo. Incluso la gente

que en ese momento participaba en esto precisamente buscaba algo

distinto a lo que el capitalismo, el capitalismo que se impuso por la

fuerza, después del golpe de Estado, quería poner como modelo. Esto

era una reacción al modelo. Era algo que no quería vincularse con ese

lenguaje y con esa forma de ser. Finalmente esto tenía otro propósito.

Tenía un propósito de poder presentar algo paralelo, algo alternativo a lo

que se decía el sistema imperante. (Demuth, 2023)
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Desde el centro de promoción y cultura se plantea la libertad de la música como

una forma de expresión que se concentra en el relato del panorama territorial,

en el cual se encuentran insertos los músicos locales y se aleja de las

ambiciones de formar un circuito cuyo principal objetivo es el fomento

económico. Esta resulta una mirada interesante ya que otorga total libertad a la

creación de la música por la música, generando un espacio para la creatividad

como una forma de plasmar la cultura en el quehacer diario como una fotografía

social a través de la ejecución de diversas artes y apartando la focalización de

la producción musical como una forma viable de monetizarla.

4.1.3 La crisis de los espacios y sus administraciones.

El centro promoción y cultura ha sido un espacio donde la gestión musical se ha

desarrollado por más de dos décadas, es un espacio que tiene una

participación histórica y, a pesar de todas sus limitaciones, ha formado diversos

eventos, artistas e instancias que han favorecido a la gestión musical de la

ciudad de Quillota. Mucho más reciente, y como veremos posteriormente, muy

afectado por la pandemia, se encuentra el Centro Cultural de Quillota el cual

evoluciona de la ex Casa de la Cultura, organización municipal de larga data y

actividades, pero que debe replantearse cuando esta es cerrada para

transportarse posteriormente al nuevo edificio. Considere de esta forma los dos

espacios formales que existen como escenarios a los músicos de Quillota, dos

espacios que se transforma en un escaso recurso para formular escenarios que

permitan presentaciones musicales. Ante esta carencia, los músicos de Quillota

se dirigen a los pubs y locales de la zona a tratar de levantar escenarios

nuevamente improvisados y autogestionados que les otorgue la oportunidad de

mostrar su trabajo.

En esa época ya estaba el centro cultural que es un lugar donde

directamente se pueden desarrollar iniciativas con más producción, pero
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tampoco podías usar eso para tocar todos los días. Entre los espacios en

los que yo participé estaba el Greiscol, algunas tocatas que se hacían en

los Gremios Unidos, estaba el Picado de la Araña también, etc.

Entonces, el término de espacio, puede ser una cuestión interesante. Lo

otro es que también estás luchando con los tributos que tienen una

escena, se les garantiza a ellos esos espacios y las bandas originales

tienen que estar ahí, luchándolas. (Meneses, 2023)

La carencia pone en ventaja a aquellos que puedan suplir la necesidad, en este

caso son los locales, conocidos como pubs, los que establecen los parámetros

con lo que los músicos locales deben trabajar para poder llevar a cabo sus

producciones y poder hacer uso del espacio que se les otorga. Generalmente,

este no es un espacio de negociación y muchas veces los dueños de los pubs

imponen espacios que son carentes y prácticamente simbólicos, ya que no

favorecen directamente a el desarrollo de la cultura musical, sino que utiliza a

este trabajo como una forma de potenciar las oportunidades de venta de su

rubro. Esto se traduce en falta de implementos técnicos para la producción de

sonido, no pago por los honorarios o remuneración a los músicos por ejecutar

música dentro del local, pago por gastos operacionales como de transporte,

catering, etcétera, ni siquiera mencionar la seguridad que pueda otorgar al

bienestar físico de los músicos a través de un seguro o de sus implementos en

caso de robo.

Otros lugares donde los músicos convergen y que no se preocuparon en

algún momento de sistematizar esa cuestión, porque si yo fuera hoy día

a la Greiscol (Cervecería) y les preguntas si tienen un registro de quienes

han tocado, no lo tienen. Probablemente, el Womu (Pub) tampoco lo

tenga, porque también son de alguna manera instancia donde ellos no

están planificando una estructura, sino que es muy contingente al

servicio comercial de llenar un pub, vender chelas, vender papas, y que

se mueva al término económico. Entiendo que para los locales, la
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ganancia está en eso, les importa que haya consumo, y si tienes algo

que pueda entretener a la gente para que se mantenga ahí mientras

consumen, bien. Pero no creo que ellos tengan la sensibilidad para

pensar que si manejan información de las bandas, eso les pueda permitir

a ellos observar este fenómeno o gestionarlas de alguna manera distinta.

(Meneses, 2023)

La falta de una asociatividad entre los músicos locales pone en desventaja las

posibilidades de una negociación y deja a la deriva los términos que los locales

puedan determinar, dejando incluso la incógnita de si los locales tienen alguna

organización cerrada que les permita establecer parámetros a los

individualizados y aislados artistas quillotanos de manera organizada.

4.1.4 El rechazo a la institución.

Durante la investigación de esta tesis se pudo observar un rechazo a la

institución por parte de los músicos locales. Descubrir el núcleo de este rechazo

no es el objetivo de este estudio, pero sí se pudo vislumbrar algunos motivos

que lo producen. Primero hay que aclarar que se considerará como institución

toda aquella organización formal que esté administrada desde alguna entidad

estatal, principalmente la municipalidad de Quillota. Bajo esta concepción el

Centro Promo y el Centro Cultural Leopoldo Silva son las dos instituciones

administradas por la municipalidad, pero funcionan con propuestas distintas. El

Centro Promo otorga el espacio a los artistas que deseen formular su trabajo

como un espacio sempiterno, más allá de la calidad, el objetivo principal se

concentra en mantener un espacio disponible para quien lo necesite,

convirtiéndolo en una acción comunitaria que permita a que los artistas locales

encuentren un nicho donde pueden desarrollar su aptitudes artísticas y dando

total libertad a esta expresión.
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Yo, según mi perspectiva, los músicos normalmente no desean, por lo

menos los que yo conozco, con los que yo me muevo, los que vienen

para acá también, no desean tener organizaciones formales. No piensan

así en tener un director o un presidente, un tesorero, un secretario, como

que... Esa forma de organizarse no es interesante para el tipo de banda

que viene para acá. Yo creo que lo que les interesa a ellos es

organizarse como banda. Por ejemplo, que hay un baterista, un

guitarrista y juntarse a ensayar u organizar una tocata o a grabar. Esa es

la forma natural que tiene una organización de música, que viene de ser

una banda. La otra organización es una organización artificial y que la

tomaron las bandas solamente con el propósito de poder perseguir este

beneficio estatal. (Demuth, 2023)

Por otro lado Se encuentra el centro cultural cuya emisión se ha basado en

diversas acciones para poder atraer a los músicos y a los artistas a la

institución, pero los resultados a sus esfuerzos varían ampliamente, fomentados

por los resquemores que relacionan a la administración municipal como una

forma de encasillamiento sistémico, hasta rumores no comprobados de hechos

ilícitos que llaman a la desconfianza de la institución. No obstante, la institución

ha ido desarrollando distintas acciones para poder formular espacios de gestión

para las artistas de la zona, aun así, estas acciones han fracasado dejando a la

institución en jaque.

Entonces, lo que nosotros como Centro Cultural decidimos hacer fue

crear un curso donde enseñarle a los artistas a cómo construir su

dossier, cómo tener un currículum completo, cómo debería ser la

fotografía de carnet. Porque nosotros les explicábamos en el curso de

que no solamente va a ser en esta municipalidad, donde ellos quieran ir,

en todas las instituciones públicas les van a pedir exactamente lo mismo

para hacer un contrato. Entonces, en lo que ellos nos decían igual que:

“ah, esto es muy engorroso, prefiero la plata por mano”. El tema es que

63



en los espacios públicos eso no se puede hacer. Entonces nosotros

armamos ese proyecto y le hicimos una difusión tremenda… y no llegó

nadie. (Garces, 2023)

El testimonio dado en esta entrevista revela otra arista que entorpece las

posibilidades de potenciar un cuerpo asociado de artistas y que pueda dialogar

dentro de la formalidad con la municipalidad, ya que toda organización pública

requiere que la tramitación de fondos sea detallada y transparente, pero en un

rubro en el que se basa en la autogestión y en la carencia de guías operativas,

los músicos producen un rechazo y tildan este procedimiento de burocracia y

con justa razón puesto que su trabajo no solo se enfoca en ello, sino que con

todo los otros aspectos de la producción musical, para ellos el rellenar un papel

es una tarea extra de todas las otras tareas, por lo tanto, es más simple recurrir

a la informalidad y conformarse con tratos pequeños. Paradójicamente, es esto

mismo lo que produce un reclamo de los músicos cuando manifiestan la

carencia de oportunidades y espacios, lo que no comprenden, es que los

espacios y las oportunidades que gozan actualmente dentro de la informalidad

son propuestos por agentes que no tienen interés en el fomento de la cultura

musical o en el desarrollo de una industria. El Centro Cultural choca con un

muro que requiere de una investigación que pueda aclarar detalladamente los

motivos de rechazo por parte de los músicos locales a la formalización,

buscando como simplificar los procedimientos para lograr atraer a los artistas a

que se integren a la formalización.

Adicionalmente existe el fenómeno de la conjunción de estamentos que

conforman la municipalidad como una sola gran corporalidad, lo que es

explicado durante la entrevista por Ivo Herrera sobre cómo muchas veces el

conflicto con un departamento de la municipalidad perfila al público a definir a

las otras como iguales.
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Porque el municipio es un monstruo con muchas caras, donde yo soy

una de esas caras, donde mi jefe es otra de esas caras y tenemos todas

esas caras más. Entonces, cómo la gente no conoce cómo funciona este

monstruo, si se encuentra con una cara que le cierra una puerta, si se

encuentra con una cara que lo fiscaliza, que le saca un parte o que ve de

forma peyorativa el trabajo que realizan, obviamente para el artista lo que

le queda es esta sensación de invalidez o que claro: este monstruo no

me va a ayudar, este monstruo me va a cerrar puerta. (Herrera, 2023)

Pero el rechazo no solamente se enfoca en la instituciones locales, sino que

también se globaliza un fenómeno nacional, sobre todo cuando estallan noticias

de fondos estatales con repartición injusta a artistas con otros índices

socioeconómicos o que involucran a instituciones nacionales cuyos valores

monetarios son elevadísimos haciendo que la ejecución de sus proyectos se

sientan alejadas a la realidad de la ciudad más pequeñas, resonando con más

fuerza en la capital haciendo que el centralismo se vuelva nuevamente una

excusa para llamar a la conformidad de la autogestión, como la única bandera

que permite el desarrollo de una industria local. Tras años de desilusión y

desconfianza los artistas han preferido levantar sus propios medios para poder

generar espacios, incluso aunque estos sean disfuncionales. Una vez logrado

dichos espacios autogestionados adquieren pertenencia y esporádicamente se

arma un circuito relativamente funcional. La decepción y desconfianza del

artista es tan grande que prefiere enfrentar las desiguales y desventajas

oportunidades que le entregan los dueños de los locales y pubs antes de tener

que lidiar con lo institucional y quedar en un registro que puede ser vinculado

desde intereses de poder hasta tendencias políticas.

Es que sí, hay una cantidad de artistas que sí rechazan lo institucional y

la respuesta tampoco es tan de otro mundo, pues al final la institución

siempre se ha comportado desde una forma bien ajena, bien desde el

abandono con el arte, el Estado en general, más allá de los gobiernos
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(...) Aparte de la desconfianza generalizada que hay, el tema del Fondart,

el tema de las ventanillas, el tema de los mismos festivales, las mismas

producciones, toda la plata que se roban, lo mal que le pagan a los

músicos, o sea, tenís una licitación de 20 millones de pesos ¿y a los

músicos le estáis pagando 100 lucas? una mierda, creo que también esa

desconfianza y ese rechazo viene desde ahí, viene también de haber

experienciado estas malas prácticas en el fondo. (Flores, 2023)

4.1.5 Registro de una asociatividad de músicos en Quillota.

Quillota sí ha tenido asociaciones de músicos, aunque estas no prosperan en el

tiempo y, como ya se ha planteado anteriormente, muchas veces nacen

solamente con un objetivo específico como lo es la adquisición de fondos

estatales, una vez logrado este objetivo estas se disuelven. Una forma

adecuada que puede asociar a los músicos de Quillota es un sindicato, una

conformación legal con estamentos que abra espacios a diálogos formales. El

problema es que al no existir dicho cuerpo sindical, las instituciones, deben

llamar al diálogo y hacerlo, con quién se presente, de manera individualizada,

teniendo además que atomizar el caso a caso de cada uno de los artistas, lo

que produce un desgaste mucho mayor tanto de tiempo como de recursos y

complicando el avance de acuerdos que permitan favorecerlos, esto pone en

riesgo a la visión pública de las instituciones puesto que un fallo de las

comunicaciones, de los acuerdos y, posteriormente, de los logros, daña

irremediablemente las relaciones entre las partes.

Yo soy director de cultura de la municipalidad, por lo tanto no soy vocero

de los artistas, ni me puedo arrojar yo esa condición, por lo tanto yo no

hablo en nombre de los artistas, hablo por lo que he visto a través de la

observación de lo que nosotros conocimos. En Quillota no existe un

sindicato de artistas, no hay una agrupación a la cual preguntarle, como

para que den la opinión de ellos, habría que ir preguntándoles a todos los
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por separado. Entonces yo quiero hacer super claro que todo lo que he

comentado responde a una observación nuestra, no es que los artistas

digan esto porque yo no los represento a ellos. (Carmona, 2021)

Sí han existido registros de los artistas que participan en la escena quillotana,

pero se delimita únicamente a la confirmación de una existencia como por

ejemplo los compilados de artistas en formato fotográfico, fotográfico,

audiovisual, etc., enfocándose más en la conservación que en la distribución de

su producto. Aún así los registros han resultado prolíferos al momento de poder

organizar espacios institucionales como lo hace el Centro Promo, el cual lleva el

registro de los artistas que funcionan en sus instalaciones. Esto le permite hacer

producciones internas que puedan proyectar el trabajo que se desarrolla al

interior de la institución.

Me acuerdo que los cabros del promo tenían un libro de registros donde

tenían bandas que tocaban: con los estilos, lo que hacían y

periódicamente se realizaban reuniones. El propósito principal de esas

reuniones, estamos hablando 2008-2010, era para distribuir su espacio,

asignar horas de ensayo y también de alguna manera observar qué es lo

que estaba ocurriendo. El Promo llevó eso como una bandera de lucha y

le ha funcionado hasta el día de hoy. (Meneses, 2023)

4.1.6 El rechazo a la asociatividad.

Se finaliza esta primera parte con un tópico que pone el panorama oscuro en la

descripción de la realidad de los músicos de Quillota previo a la pandemia y

puesto que los testimonios a través de las entrevistas revelan cómo el

individualismo es una característica muy fuerte dentro de la comunidad artística,

este individualismo se concreta a través de dos vertientes, la primera es la

incapacidad de organizarse a través del rechazo a la institución como ya antes

mencionado y la segunda es la visión del músico quillotano de la música como
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un pasatiempo, una forma de recreación que elimina los intereses de construir

un sistema más profesional. Existe esa ambigüedad sobre la profesionalización

del rol del músico y a pesar de que no es la el objetivo de esta tesis revelar

dicha ambigüedad, no se puede desconocer que esta es severamente dañina

para el fortalecimiento de las actividades musicales que ayudan, puesto que al

considerar la música como una actividad recreativa, su gestión, se vuelve

mucho más liviana y por ende mucho menos impactante para el territorio. Esto

también se manifiesta como una actitud en contra de lo academicista y que

fortalezca a la música como una forma de resistencia al sistema. Similar a lo

señalado con respecto al rechazo de la institución, el músico quillotano visualiza

a la asociatividad como un amarre y desconfía de que esta se desvirtúe y por lo

tanto sus esfuerzos por levantarla sean en vano, haciéndolo perder tiempo y

dinero.

Porque creo que precisamente estas escenas así nacen porque no se

sienten cómodas con los modelos formales. Creo que niños,

adolescentes, que optan por la escena del underground, lo hacen porque

no quieren ser ingenieros comerciales, no quieren ser administrador de

empresas, no quieren ser abogados, porque ese modelo no les es

atractivo, la formalización no está dentro de sus apetencias. Por lo tanto,

en el caso de que no sea un beneficio directo, no se van a organizar, ya

que he visto es que se van a organizar solamente para obtener recursos

del Estado del tipo monetario. (Demuth, 2023)

Debemos considerar que la falta de una asociatividad fortalece el libre albedrío,

otorgando libertades para la independencia de la autogestión y que, por muy

precaria que esta sea, nace desde la concepción propia sin ningún elemento

externo que la pueda alterar. Es un hábitat sin regular, pero que goza de un

caos independiente. Es decir, los músicos ven en la falta de asociación la

oportunidad de construir un sistema que les permita mostrar su trabajo a su

propio gusto, pero carecen de todas aquellas herramientas que lo permitan, ya
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que la adquisición de dichas herramientas requieren de una asociatividad.

Cuando visualizan que sus objetivos no han sido cumplidos, rompen relaciones

tanto entre ellos, como con otras instituciones, cayendo en un periodo de

inactividad o de actividades escuetas e individuales hasta que nuevamente se

alzan en un nuevo intento, volviendo a repetir un ciclo.

Mira, yo creo que hay cierta cantidad de artistas que sí estarían

dispuestos a hacer algo así, pero hay otra cantidad, que también es bien

grande, que no se van a sentar a una reunión y que no les interesa

tampoco. Por ejemplo, hace un tiempo intentaron hacer una organización

que se llamaba COVAP, que era como todos los músicos de Valparaíso y

la gente no llegaba tampoco a las reuniones, y son cosas que

lamentablemente tenís que hacerlas de esa manera, tenís que

estructurarte. (Flores, 2023)

4.2 2da parte: Las acciones de los músicos quillotanos durante la
pandemia.

4.2.1 El estallido social.

En cuanto pasó el tema del estallido social, se abren también los

espacios más públicos, de repente están tocando un tributo a los

prisioneros en la plaza y vuelve la música. Siempre que se reactiva lo

social, para mí se reactiva también la cultura inevitablemente. (Flores,

2023)

Meses antes de la llegada de la pandemia a Chile el pueblo chileno hace

presente una manifestación de su malestar en lo que fue conocido como el

estallido social. Dentro de los múltiples fenómenos que sucedieron se encontró

el uso de la música como una forma de unificación de aquellos sujetos que

estaban en búsqueda de la dignidad social en contra de un enemigo en común.
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Los espacios públicos que se abren masivamente se transforman en nuevos

escenarios donde los artistas presentan aquel material que coincide con la

convergencia y el público resuena con sus propuestas potenciando un objetivo

en común. El fenómeno del estallido social no sólo apuntó a revelar un análisis

del malestar de una sociedad sino que dio por un momento un nuevo una nueva

mirada a lo propio y a la valorización de las expresiones de aquellos que habían

visto algo y lo habían transformado en un producto artístico que podía ser

compartido y vinculado con los intereses de su territorio, ahora el artista se

transforma en un vocero y las multitudes dejan de verlo como un recurso de

divertimento sino como un espejo de algo que ha callado por muchos años.

Creo que el estallido fue super favorable porque le aportó una energía

extra a las bandas y le demostró también que ese espíritu de cambio no

era un espíritu personal, sino que también se daba en distintas partes del

territorio. Eso influyó en las letras, en la parte creativa, como que fue una

energía favorable. Ahí venía el tren con toda velocidad y llega la

pandemia y como que lo chanta brutalmente, impone pone toque de

queda. (Demuth, 2023)

Por un momento y a pesar de las atrocidades producidas por las violaciones a

los Derechos Humanos, se ve un alza a la apreciación de la música

perteneciente a los artistas chilenos, alimentado por un fin en común y una

nueva apreciación a lo propio. Pero todo se derrumba y se detiene en un alto

seco cuando las primeras noticias de la pandemia se hacen realidad en nuestro

país y el gobierno de turno administrado por, el entonces presidente Sebastián

Piñera, aprovecha el pánico colectivo para hacer un llamado al cierre total,

acabando de esta manera con los espacios públicos, la calle como el nuevo

escenario, y la posibilidad de un auge que pudiese fortalecer a los artistas

nacionales.
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4.2.2 ¿Esperar?

El miedo se transforma en el nuevo regulador social y las autoridades generan

distintas estrategias para tratar de contener los riesgos de contagios y el peligro

inminente que acecha a una catástrofe mundial. En el caso de Quillota, la

municipalidad sigue las órdenes directas de las autoridades ministeriales

iniciando el encierro y el cierre total de una industria: pubs, locales comerciales,

escenarios improvisados, espacios públicos, espacio privados e instituciones

cierran sus puertas y cesan sus actividades. Este cierre forzado hace que todas

las proyecciones para el año 2020 caigan en una engañosa pausa temporal,

puesto que tanto la municipalidad como las personas contaban con información

de que la duración de este encierro sería breve, considerando un periodo inicial

de dos semanas hasta un máximo de seis y retornando a la normalidad en las

primeras semanas de mayo. Este fue el primer impacto de la pandemia en los

músicos y aunque para muchos fue una pausa forzada, también aprovecharon

de poder generar otras instancias enfocadas a la creatividad y a la

introspección, siempre y cuando esta pausa significara un retraso y no un

cambio totalitario de las actividades planificadas. Lamentablemente, ese atraso

se transformó en el nuevo cotidiano.

Ante el inminente alargue del encierro y el alza de los contagios las políticas

preventivas dictadas por la entidad ministerial se vuelven más rígidas y

estrictas, haciendo uso de estrategias de control de masas y produciendo

múltiples quiebres en nuestra estructura como sociedad.

Primero que todo, cuando nos enteramos y sale este decreto de fines de

marzo que suspende toda la actividades, lo primero pensábamos que

era hacer una situación transitoria, o sea, yo creo que éramos parte del

grueso de la población que pensaba que en tres meses se superaba y

que estaba OK. Al cabo de dos meses ya teníamos información
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suficiente como para dar cuenta de que esto venía para largo. (Carmona,

2021)

El encierro es brutal, al eliminar la presencialidad todos aquellos proyectos

planificados para el año entran en una inevitable etapa de congelación con un

porcentaje peligroso de no regresar nunca de ella.

Yo creo que se quiebra todo. Para mí fue el final, después de un par de

intentos ya fallidos, nosotros ya veníamos muriendo con Oceanica, pero

esto nos termina finiquitando (...) creo que la pandemia, si bien mata las

salas de ensayos, la posibilidad de ir a un estudio de grabación, los

shows en vivo, en realidad mata prácticamente todas las áreas donde te

puedes mover como músico, la música, es imposible que alguien la

mate, creo que también ahí nace una especie de resistencia particular.

(Flores, 2023)

4.2.3 Creación y reflexión en el encierro.

“Hay una nueva normalidad”. Así hablan las autoridades del gobierno de turno

cuándo se decreta toque de queda y se restringe la movilidad de los ciudadanos

con el fin de disminuir el impacto de la pandemia. Esta nueva normalidad

retiene a la persona en su hogar en una casi totalidad del día, con permisos que

le permiten circular un tiempo limitado y escaso, por lo tanto, y ante la espera

de una solución, le comienza a sobrar tiempo en su qué hacer diario. En el caso

de los músicos de Quillota este tiempo se transforma en uno valioso, puesto

que a pesar del encierro y el cese de varias actividades, el internet se abre y se

transforma en el recurso de formación más preciado del momento y que

combinado con el tiempo disponible permite el artista entrar en una etapa de

reflexión, formación y creación. La proliferación de los home studio y las

herramientas aprendidas de manera autodidacta (sumados a una no menor
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cuota de piratería) le otorgan al músico la oportunidad de dedicarse a la música

como una actividad primaria.

Porque en el fondo lo que ocurre con la pandemia, en mi caso, es que de

alguna manera esa pausa a mí me significó repensar todo lo que había

hecho hasta ese momento porque sabía que luego de eso iba a ser

mejor. Entonces, mi primera esperanza fue que la pandemia me iba a

permitir mejorar en muchas cosas. De hecho, estando solo en la casa me

puse a tocar mucho más guitarra, a reordenar más ideas, a rearmonizar.

(Meneses, 2023)

El tiempo, el espacio y las condiciones favorables llaman a la acción. Es el

momento de los músicos de la zona para crear. Pero hay dos elementos

reflexivos en esta creación, hay incertidumbre y a la vez hay esperanza. La

incertidumbre se basa en el desconocimiento que tiene el músico de cuál será

su estrategia para llevar estas creaciones a un público considerando que el

sistema que conocía para hacerlo ha sido ha sido vetado. Esto lo lleva a buscar

nuevas estrategias y a buscar nuevos espacios. La esperanza se basa en

aprovechar el momento de este fenómeno provocado por la pandemia, de gozar

del tiempo y del espacio como si fuese acogido por un mecenas que le permite

que su único fin es la producción musical y que los resultados de esta se

solidifiquen en un producto que logren conquistar a un público, incluso más,

cuando este público pueda compartir un espacio presencial una vez haya

pasado la pandemia.

La gente también empieza a cachar desde la intimidad de las personas

como a masticar todos los años que venís viviendo a una velocidad

tremenda y de repente estás en tu casa con tu familia 24 horas y tenís

que estar ahí sí o sí, tenís que lidiar con ese encierro, con el encierro de

estar contigo mismo, y eso siempre deriva en arte, yo recuerdo por

ejemplo haber grabado a mi gato con el celular hasta una botella de
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arroz, mi guitarra de palo, en esas condiciones se construyó el EP.

(Flores, 2023)

La pausa forzada desarma el avance acelerado y en muchos casos hace el

llamado a desistir de las prácticas artísticas, pero en otros casos los músicos

con la proyección más sólida de su trabajo aprovechan esta pausa para otorgar

una mirada más contemplativa a todo aquello que se relaciona con su rubro, ya

sea el estudio de su instrumento hasta el proceso de difusión. La reflexión se

inicia desde la continuidad de las relaciones humanas que mantienen vivo a un

proyecto musical de dos o más integrantes y se profundiza en la planificación

de aquellas acciones posteriores ya sea en una nueva modalidad dentro del

encierro o con un material listo cuando llegue la nueva apertura.

Claro, fue una pausa en el sentido de que no íbamos a tener

presentaciones en vivo. En general también está este switch de que

mientras más toque en vivo, la banda se mantiene viva, es como una

cuestión relativamente lógica en la mentalidad de los músicos, pero por

otro lado, estuvo la posibilidad de la introspección, como mirar desde otro

lugar los temas. Un ejemplo que yo recuerdo desde que nos planificamos

para juntarnos todos los miércoles a ver los temas. Lo bueno de eso es

que finalmente nos permitió cuando ya nosotros ingresamos al estudio

tener todo claro. (Meneses, 2023)

El encierro por sorpresa hace que el proceso creativo de los artistas se inicie

con aquello que tiene a su mano y, como el cambio es abrupto, no le da el

tiempo de haberse preparado para ello. Sin embargo, esto no detiene el

proceso creativo, por todo lo contrario, genera un espacio en el cual busca la

solución para lograr su objetivo aprovechando el tiempo que le sobra. La

experimentación se transforma en un juego que le permite proyectar objetivos y

metodologías de producción musical para concretar una idea. Este proceso se

transforma en uno romántico y con un especial afecto ya que el contexto en el
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que se realiza es relativamente ideal, es decir, posee del tiempo y del espacio

para poder generar música, una realidad que en el contexto previo a la

pandemia no se daba. La construcción musical en este contexto queda grabada

dentro de los artistas como una excepcional que en sueños se hubiese podido

lograr es indiferente de la calidad de resultado se siente como único.

Claro, de hecho siempre he pensado que por ejemplo ese disco suena

particularmente mal, pero es particularmente también muy creativo, lo

que hice en ese momento no sería capaz de hacerlo ahora, no sé si

alguna vez pueda llegar a ser otra vez algo tan auténtico, que de verdad

salió de mí, bien íntimo, ese proceso de EP fue bien íntimo y para mí fue

como que estuviese reviviendo la adolescencia. (Flores, 2023)

4.2.4 La virtualidad, el nuevo escenario.

La presencialidad se ve cancelada bajo la justificación de evitar los contagios,

pero a contramedida comienza a surgir una realidad alterna que permite a la

sociedad encerrada a mantenerse en contacto. Esta nueva realidad ha existido

entre nosotros hace más de una década, pero hasta ese entonces se

consideraba como una alternativa paralela aunque un poco menor a la

presencialidad, pero con la catástrofe de la pandemia, la virtualidad, se

transforma en el nuevo cotidiano, el nuevo espacio, la nueva mesa para tomar

once y el nuevo escenario. Las plataformas de llamadas virtuales como Zoom y

Google Meet explotan en su uso para mantener de alguna forma todas aquellas

actividades que se podían llevar a cabo compartiendo el mismo espacio físico.

Los servicios como Gmail y Google Classroom se vuelven imprescindibles para

llevar adelante actividades formativas, funciones laborales, etc. El tiempo de

adaptación es brutal, la nueva normalidad debe construirse en un plazo hiper

acelerado de semanas, variando en su número según el contexto y la

capacitación de sus usuarios. Las redes sociales se inundan de publicaciones,

de testimonios, de quiebres emocionales y de arte. Es en estas plataformas
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donde los músicos comienzan a transformar su espacio de encierro en un

escenario que se abre a través de la virtualidad y que busca alguna forma de

continuidad a aquello que se había planificado antes de la caída de la

pandemia, mientras espera una respuesta.

Bajo este contexto existe un estallido de los denominados “lives” o “en vivo”.

Este tipo de publicación en las redes sociales consiste en que el usuario hace

un streaming directo desde su dispositivo sin edición previa, lo cual envía una

notificación a sus seguidores y estos se unen al evento para presenciar lo que

el artista esté desarrollando. El inicio de estos live son precarios, muchos de

ellos duran solamente algunos minutos, con pésima acústica e iluminación,

mala conexión, falta de fluidez y cero planificación o propuesta desarrollada. Su

comienzo es experimental, un tanteo de terreno que busca la factibilidad de un

escenario alternativo, pero rápidamente comienza su evolución.

Ahí creo que se dio esta lógica de conversación entre los músicos de ver

presentaciones de otros artistas online y que es lo que les resultó con las

condiciones de lo que tenían, con los recursos disponibles. Y había

videos que eran horriblemente malos, se grababan en una casa, se

escuchaban mal, se veía mal, todo mal. Pero el ejercicio de hacer eso,

el ejercicio de poder desplegar una performance, aunque sea frente a

una cámara, era algo que te muestra que tienes que prepararte para eso,

que tienes que desarrollar herramientas que a lo mejor no tenías. Así se

desarrolló un nuevo escenario que se armó sobre la marcha. (Meneses,

2023)

El impacto es inmediato. Ahora el público se encuentra desbordando las redes

sociales donde busca mantener alguna forma de contacto humano y con la

presencialidad eliminada, todo el público se concentra dentro de la virtualidad.

Así las plataformas de las redes sociales aumentan su tráfico ya que no hay

otras ofertas al público. La consecuencia se manifiesta en el número de
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participantes en un live, el músico queda sorprendido por la cantidad de

afluencia que tiene ahora una plataforma, que hasta hace muy poco, carecía de

atracción.Ve entonces una oportunidad de levantar nuevamente su trabajo y

comienza con una evolución que busca sacar el máximo provecho al auge de la

virtualidad.

En algún momento, mayo, julio, yo recuerdo que me subía al tractor que

andaba sanitizando las calles y hacía un directo de la parte de atrás del

tractor donde se escuchaba la bulla del tractor, se veía de noche un

vagón y se escuchaba un tipo que hablaba que estamos sanitizando las

calles y hablaba una hora y durante la hora no bajaba nunca de las 500

personas que me estaban viendo. Pero claro, yo estoy ansioso de que

me cuenten cómo va la pandemia, qué se está haciendo, lo quiero ver,

quiero estar informado. (Carmona, 2021)

Explotan las iniciativas por parte de los músicos para transformar esta

virtualidad en un nuevo escenario que pueda cautivar seguidores que

posteriormente puedan traducirse en la reactivación de una industria que hasta

ese entonces se mantenía en un paro total. El mundo se digitaliza y es testigo

de un cambio que comienza a transformarse en un punto sin retorno.

4.2.5 Acciones de las instituciones.

Si bien el Live se transforma en la nueva plataforma de interacción, su

objetividad, no se reduce únicamente a las prácticas artísticas, sino que a todo

aquello que requiera de una exposición. Las plataformas de videollamadas

permiten la interacción directa de múltiples usuarios que pueden conversar

entre sí permitiendo las denominadas clases virtuales, donde el docente expone

los contenidos y los estudiantes asisten a esta llamada virtual e interactúan

tanto entre ellos como con el docente. Pero a pesar de las múltiples opciones y

soluciones que la virtualidad pueda ofrecer, sigue siendo una forma de
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alternativa que no se siente igual, y en algunos casos ni siquiera similar, a la

presencialidad. Sin embargo y muy relativo a la conformidad de los músicos en

su trato con los dueños de los pubs, a la sociedad no le queda más remedio

que adaptarse. En el caso de los músicos que trabajan desde la docencia se

ven truncados con las distintas etapas de proceso de aprendizaje y comienza a

visualizar las primeras problemáticas que la virtualidad revela, dejando el sabor

amargo de que esta es solamente un parche temporal.

¿Cómo se iba a hacer, de qué forma se iba a hacer, cómo se iba a

evaluar? porque era diferente todo, no era un alumno que iba a hacer un

ejercicio de un instrumento, sino que a través de un audio, no todos los

alumnos tienen la conexión necesaria para hacer una audición de

muestra de su avance, porque de repente se les cae el sistema,

entonces a nosotros los profesores no nos favorecía, por lo tanto fue

totalmente algo desconocido. (Soto, 2023)

Desde la institución las primeras acciones son paliativas y buscan dar remedios

más inmediatos ante un panorama negro para los artistas quillotanos.

Considerando que el rubro de la presencialidad ha sido cancelado, muchos

artistas quedan sin ningún tipo de ingreso económico. De todos los agentes

entrevistados durante este estudio, solo la institución del Centro Cultural toma la

iniciativa para buscar dar alguna forma de apoyo económico a los artistas,

mientras espera el pronunciamiento del gobierno de turno. Se encontraron

situaciones extremadamente precarias, desde aquellos que hacían arte por

pasión hasta los que no tenían para comer. Había un grupo que se reinventó,

otro que contaba con apoyo familiar y otro que recibió ayuda social. El

Ministerio de las Culturas no desarrolló ningún plan de acción y se mantuvo la

competencia entre artistas a través de proyectos concursables, lo que no

favorece al más necesitado. Hay un subgrupo que sigue marginado, ya que no

todos tienen igualdad de oportunidades en la participación de proyectos

artísticos.
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La gente que vive del arte y la cultura habitualmente no tiene contrato, es

independiente, vive de proyectos, vive de presentaciones, vive de la

venta de su trabajo y con eso paga el colegio, paga la luz, come, por lo

tanto, ellos se quedaron botados. (Carmona, 2021)

La adaptación de los recursos y de las metodologías se activan cuando la

sociedad se vuelve consciente de la proyección que la pandemia puede llegar a

tener. Como quedarse de brazos cruzados no es una opción, los músicos de

Quillota toman acción a través de distintas propuestas que son llamadas desde

la institución. En el caso del Centro Cultural Leopoldo Silva nace el programa

llamado la gorra virtual. Este programa hace que el mismo edificio rediseñe

alguno de sus espacios y adquiera equipo y personal dedicado para poder

llevar a cabo la producción de una presentación de un músico local que es

transmitida a las redes sociales de la entidad municipal. Adicionalmente el

músico cuenta con la opción de presentar su datos bancarios y recibir aportes

monetarios. La monetización se reactiva a la brevedad dando un respiro a la

falta de ingresos a través de las actividades musicales, ya que gracias a la

virtualidad y un afortunado sistema financiero propenso a la digitalización del

dinero, los músicos pudieron utilizar plataformas para generar recibir dinero.

Generar un programa que se llamó la Gorra Virtual que era un ciclo de

conciertos online que tenía varios objetivos, entre ellos, mantener vivo un

poco el circuito artístico, tratar de conectar al artista con su público,

explorar la posibilidad de utilizar nuevas plataformas para la difusión del

arte y la cultura. (Carmona, 2021)

El programa de la gorra virtual soluciona paralelamente la problemática

generado por la burocracia a la cual los músicos de quillota muestran rechazo,

puesto que en una situación de normalidad la contratación de un músico

requiere de que este cumpla con ciertos requisitos administrativos, ya que los
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recursos monetarios que se usan para desarrollar la presentación o para pagar

los honorarios a los músicos, provienen de arcas estatales, sin embargo, en el

caso de la gorra virtual el dinero es depositado directamente desde el público y

este, al funcionar como particular, elimina la necesidad de la rendición de los

fondos. El Centro Cultural cumple con brindar el espacio físico y técnico,

cuidando adicionalmente las medidas sanitarias, para que el artista pueda

virtualmente pasar la gorra y recibir los aportes.

En una jornada de Gorra Virtual, 400 visitas, 400 personas viéndote. Y

esas 400 personas, al menos el 80%, hacían un aporte monetario a la

cuenta del artista. Y ahí explotó. La lista de “yo quiero participar” era

tremenda. Ahí nos dimos cuenta que era más fácil porque no pedíamos

un contrato. (Garces, 2023)

Lo que inicialmente se formula como una solución parche se transforma a el

nuevo escenario y a pesar de que este sigue siendo una propuesta temporal,

soluciona algunas problemáticas y sale al rescate de los artistas locales los

cuales aprovechan de participar, ya sea en la búsqueda de algún ingreso

monetario o de la difusión de sus trabajos. La Gorra Virtual eventualmente

desaparece y como gran parte de las problemáticas de la cultura chilena su

motivo es por falta de recursos, ya que el equipo humano de producción del

Centro Cultural, que se dedicaba a su ejecución, debe regresar posteriormente

a sus funciones iniciales en el teatro cuando se levantan las medidas sanitarias

y se reactivan las actividades presenciales. Esta ventana formulada desde la

virtualidad no se centra únicamente en la producción musical sino que también

abarcó actividades de danza, docencia, artistas plásticos, entre otros.

Paralelamente al Centro Cultural, pero con otro enfoque, el Centro de

Promoción también toma acción, formulando distintas propuestas la cual una de

ellas se consolida en un festival llamado Pandemonium. Cabe destacar que el

Centro de Promo ya contaba con una programación similar a la del Centro
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Cultural, repartido en diversos festivales o eventos. Al buscar la reactivación del

rubro de los artistas quillotanos, la institución, aprovecha la virtualidad pero

desde el marco de la postproducción. A diferencia de la Gorra Virtual que es en

vivo, el Pandemonium requiere que los músicos editen un video donde salen

ejecutando distintas obras, luego la producción del Centro Promo toma los

videos y los formula a través de un programa audiovisual donde sus gestores

presentan a los artistas y dan distintas reseñas sobre su trabajo. Es una

propuesta diferente a la de la institución anterior, sin embargo cumple con el

mismo objetivo de fomentar el trabajo del artista local y al igual que lo anterior

no solo se enfoca en la música sino que también en diversas disciplinas

artísticas. A pesar de la funcionalidad de la virtualidad queda el resquemor de la

carencia de la experiencia presencial lo que condena a la pantalla como una

solución temporal y que no reemplaza a todo aquello que se ha cancelado por

la pandemia. Esta visión deja la propuesta de que la virtualidad es una

alternativa y no un reemplazo.

Esa virtualidad se transforma posteriormente en el nuevo escenario, pero

con un dejo de que no era lo mío, porque la tocata en realidad no es

solamente la banda que toca, sino que es la cerveza, las minas, los

minos, el carrete en general, el trasnoche, el sexo, lo que pueda salir de

una tocata. Entonces esa parte en lo virtual se reducía mucho al tema de

la banda tocando y se perdía todo lo otro que es súper entretenido y lo

que hace que sea mortal ir a una tocata. (Demuth, 2023)

Las acciones de las instituciones son una muestra de que la gestión cultural y el

esfuerzo por mantener un circuito de artistas locales va más allá del

cumplimiento laboral y vincula fuertemente a sus gestores con el compromiso

de levantarla.

Invertir en el arte y la cultura es absolutamente necesario porque es la

prueba de vida de que existimos como humanidad. Porque si no vamos
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a sobrevivir, ¿para qué? Si a lo mejor vamos a perder nuestra

humanidad. Espero que el proceso de constitución sea parte de ese salto

en que decidimos cambiar algo y empezar a hacerlo de manera

totalmente distinta, donde se reconoce a la cultura como un derecho

humano, como un valor inalienable del ser humano, no se puede separar

al ser humano del arte y de la cultura. (Carmona, 2021)

4.3 3ra parte: La apertura.

4.3.1 Lo aprendido, lo aplicado.

Durante el segundo semestre del año 2021 se comienzan a experimentar las

primeras acciones en búsqueda del retorno de aquella normalidad existente

antes de la llegada de la pandemia. Dicho retorno es inicialmente experimental

y con altas expectativas de que, sumado a la masificación de la vacuna,

pudiesen dar luces de una apertura después de más de un año y medio de

encierro. A pesar de que el positivo panorama augura un retorno, la pandemia

aún no ha terminado y las autoridades hacen el llamado a mantener todas las

medidas sanitarias hasta que estos primeros intentos den resultados positivos.

El retorno se proyecta de manera paulatina y controlada y todas las actividades

presenciales comienzan a proliferar con estrictos aforos y medidas que

permitan la presencialidad de un público. En el verano del 2022, y ante un

inminente cambio de gobierno Piñera - Boric, se avanza a una apertura total

para el retorno presencial a todas las actividades a casi dos años del inicio del

encierro.

La llegada de la vacuna y su aplicación se convierte en el primer paso, pero

más importante es el llamado a los agentes culturales a comenzar a proyectar

las acciones para el retorno, sobre todo cuando en esta oportunidad sí existe un

aviso previo. Es en este proceso de proyección hacia una eventual apertura en

que se comienza con la recolección y evaluación de todo aquello que
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forzosamente se implementó durante el encierro, comenzando un proceso

reflexivo sobre aquellos aprendizajes que abrieron nuevas metodologías,

nuevos recursos y nuevos espacios virtuales que podrían ser aplicados, ahora

que se regresa a una nueva normalidad. La compilación de información es

acelerada y se prepara para que todo aquello que fue aprendido durante el

encierro pueda ser aplicado paralelamente o en suma a lo permitido en la

presencialidad.

Durante las entrevistas se desvela ciertos aprendizajes que son en común con

los del resto del país, siendo el más nombrado el uso de las redes sociales

como el nuevo escenario, que compite de igual a igual con la presencialidad y

que perfectamente puede ser utilizado como un paralelo válido que permita el

auge de un artista, la difusión de un trabajo cultural o la muestra institucional.

Cuando las redes sociales explotan durante el encierro y los artistas comienzan

a utilizarla para mantener un continuo trabajo, descubren que en el proceso se

reinventa un nuevo escenario, armando incluso circuitos y eventos que se

basan únicamente en la virtualidad, esta idea no se desecha cuando se

escuchan las primeras noticias de una eventual apertura, considerando aún

más que algunos artistas diseñaron exclusivamente material para la virtualidad.

Por ejemplo, el año pasado, para ejecutar este año (2023), apoyamos

como 150 cartas de compromiso. O sea, estamos hablando de que

apoyamos 150 agrupaciones, compañías, grupos, para que pudieran

postular. Pero la mayoría de nuestros proyectos venían híbridos, por si

acaso, tal vez. Entonces, te dejo eso, te mostró algo que existía, solo

que no era una herramienta necesaria, pero siempre existió lo virtual,

solo que era algo que estaba ahí, pero que te alumbraba algo, pero tú no

lo tomabas en cuenta porque sabías que podrías juntarte con alguien a

tomar tu café y llamarte por teléfono. (Garces, 2023)
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Se abre entonces la discusión de que si al retornar a la presencialidad, el auge

y trabajo desarrollado en las redes sociales durante la pandemia, debería ser

pausado o disminuido, sin embargo, se concluye que uno de los grandes

aprendizajes fue que las redes sociales deben continuar con su auge

paralelamente a la presencialidad y aprovechar su gran efecto de masificación

para hacer llegar el trabajo de los artistas a un número mayor de público, es

más, las actividades presenciales pueden ser un comprobante de una campaña

dirigida desde las redes sociales, donde se propaga el material del artista para

que el público lo conozca desde la comodidad de su casa y luego enfrente al

artista a través de un espectáculo en vivo haciendo que el artista pueda

comprobar si su campaña a través de las redes sociales fue exitosa o no. El

paradigma cambia y ahora es el escenario presencial la metodología que

permite comprobar al artista el éxito de su campaña a través de las redes

sociales y no al revés, como lo era previamente a la pandemia, donde las redes

sociales eran reflejo de aquella masificación que habían producido los artistas a

través de sus presentaciones en vivo.

La proliferación de propuestas artísticas a través de las redes sociales hace que

la propagación de material se dé inicialmente a través de dispositivos móviles,

pero produce una desconexión con la realidad, puesto que el público durante la

pandemia no tuvo la oportunidad de contrastar lo que consumía virtualmente

versus con aquello que podía vivenciar a la presencialidad, generando una

percepción falsa de lo que estaba enfrentando y dándole absoluto dominio a

todo aquello que quiere propuesto a través de la pantalla.

Entonces, después con la masificación de las redes sociales, empieza a

darse el valor a ese tipo de difusión y también empieza a crearse una

imaginaría con respecto a que si está en la red social, es porque la gente

sabe de eso. También se produce una especie de confusión ahí, porque

hay gente que empieza a pensar que la red social es igual a la realidad,
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esa visión deformada, un poco enfermiza se instala en algunos ingenuos,

porque hace creer que la red social es la realidad.

Esto explica el auge de ciertos artistas exclusivamente desarrollados durante la

pandemia, donde su propuesta fue masificada únicamente a través de redes

sociales sin tener la campaña de difusión a través de presentaciones en vivo

debido al encierro, pero que ante la apertura, salen a un público fiel que ha

consumido por dos años todo el material que estos generan. Ahora proyectando

hacia un 2023 y 2024 queda la incógnita: ¿el público encontrará en la

presencialidad aquello que lo conquistó en la virtualidad?

En el caso de la gestión quillotana esto es aprendido desde una vista más

lejana, si bien se aplica el aprendizaje del manejo de las redes sociales, no se

transforma en una estrategia paralela a la presencialidad sino que

complementaria tal cual como ya lo había sido antes de la pandemia. La verdad

es que no mucho ha cambiado y el auge de la gestión de quillota se enfoca más

en la puesta en marcha de aquello que estuvo detenido durante el encierro que

en la implementación de lo aprendido. No se desconoce la existencia de un

aprendizaje, sobre todo cuando este se produjo forzosamente ante la inminente

encierro, pero es posible contrastar con otras ciudades de Chile, principalmente

Santiago, que lo ha aprendido fue establecido como un nuevo estándar y la

virtualidad ya no es un complemento sino que se adopta y se integra como una

herramienta válida a la misma altura de la presencialidad, quizás no con el

mismo sabor, pero sí con resultados satisfactorios al momento de poder

controlar aquellos números que permiten poner en marcha y evaluar una

industria.

4.3.2 Todo ha cambiado para mejor, ¿cierto?

Volver a la presencialidad significa la apertura de espacios y a causa de dos

años de encierro se abren hambrientos de poder recuperar aquellas pérdidas
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económicas, por lo tanto, la apertura no es necesariamente favorable para la

nueva gestión de los músicos quillotanos, que también tienen un hambre voraz

de volver a las actividades presenciales. Sucede el impacto cuando comienzan

las primeras autogestiones para abrir estos espacios, se encuentran que nada

ha cambiado desde la última vez que lo utilizaron en presencialidad. El

panorama es bastante desolador, lamentablemente, los músicos tienen que

seguir lidiando con los mismo problemas con la que ya lidiaban antes de la

pandemia, y aún más, luchar constantemente con los grupos tributos, los cuales

abren grandes tribunas debido a la convocatoria que producen, puesto que la

oferta de nuevo material cambia desde la presencialidad a la virtualidad, por lo

tanto la gente ya no recurre a los pubs y locales comerciales para poder

escuchar nueva música sino que lo hace desde la comodidad de su dispositivo

móvil, no así cuando van a ver una van a tributo cuya música ya conocen o han

conocido por varios años previo incluso la pandemia.

¿Y cómo los músicos pueden presentar su repertorio propio? Hay

algunos programas radiales, pero estamos hablando de tres programas,

siendo que aquí tenemos ¿cuántas radios? ¿15, 20 radios? No hay un

espacio para que los músicos de Quillota divulguen su trabajo. Y las

redes sociales, nos gusten o no nos gusten, nos sirven para todo porque

compites contra Nirvana, contra los Beatles. (Herrera, 2023)

La asociatividad presenta una leve mejora. El encierro provoca colaboraciones

espontáneas desde la virtualidad, como colaboraciones entre artistas, lives con

invitaciones de expertos, sesiones de preguntas y respuestas con la

participación de la audiencia y compilados de música agrupadas con

características afines. Cuándo se retorna a la presencialidad estas alianzas se

mantienen y se enfocan a que la autogestión sea un trabajo colaborativo.

Inicialmente no es una gran diferencia con aquellas autogestiones colaborativas

que existían previo a la pandemia, pero ahora sí son más estratégicas y con

una mirada un poco más ambiciosa hacia la búsqueda de establecer una
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industria funcional. Poco a poco la autogestión independiente de los músicos y

artistas quillotanos comienza a solidificarse producto de una reflexión en el

espacio del encierro y que no solamente permitió experimentar con otros

recursos de la industria sino que además permitió un alto aprendizaje, a través

de la virtualidad, de cómo otros sectores de la industria creativas se alimentaron

durante la pandemia.

Yo creo que todavía falta más tiempo, hay ciertas bandas de Quillota que

se han atrevido a dar un salto más allá, pero creo que el obstáculo que

tiene la banda particularmente Quillotana es que finalmente opera como

una isla. Están acostumbrados a la confortabilidad de tocar para los

amigos, los parientes, los vecinos y se conforman con el aplauso de los

compadres, del grupo de siempre y no se atreven mucho a salir. No se

atreven a salir de la zona de confort. (Demuth, 2023)

Desde la institución quedan las estrategias que fueron abordadas durante la

pandemia para ser aplicadas ahora a la apertura, siendo principalmente el

streaming como un escenario que expande lo presencial al público, quien

alternativamente se encuentra en lo virtual. Además esta estrategia genera un

registro audiovisual que queda como parte de un dossier para el artista,

abriéndole más probabilidades de poder generar nuevas instancias de

escenario donde pueda ir a mostrar su trabajo. El streaming llega para

quedarse y no solamente se fomenta a través de las instituciones sino que

además los músicos locales ocupan las ventanas de sus redes sociales para

interactuar con el público.

El poder descubrir streaming, y que se quedara, nos ayudó porque ahora

el artista sabe que va, si es que viene acá y se presenta, va a contar con

un material audiovisual de calidad grabado a tres cámaras que se lo va a

poder llevar ¿para qué?, para ayudar a ese dossier promocional que

todavía no tiene. (Garces, 2023)
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Finalmente se proyecta a modo de reflexión sí quillota es un territorio en el cual

existen reales posibilidades de poder expandir y expandirse a hacia una

industria que posibilite la estabilidad de un trabajo artístico. entre las múltiples

respuestas y una gran variable de escala de grises se concluye que quillota aún

funciona como una isla desconectada y sin una asociación con otras ciudades

de una mayor agilidad cultural y que las pocas opciones que le va quedando el

artista están en migrar a aquellos espacios culturales más consolidados que te

permita exponerse a públicos más avezados en su propuesta musical donde

también puede crecer en vías de la estabilización de una industria e incluso el

cumplimiento del sueño de poder vivir de su trabajo artístico .

Quillota fue mi espacio de crecimiento, de desarrollo, pero ahora yo

tengo la convicción de que tengo que tengo que mostrar eso fuera, a

pesar de que todo pasa por el tema de la autogestión, pasa porque

también la ciudad se configura para que esos espacios tengan una

dinámica muy anclada a lo comercial, a las ganancias capitales de los

bares, que es su trabajo. Lo que sí sería interesante es que Quillota a lo

mejor piense en establecer esos espacios para la gente que está

empezando. (Meneses, 2023)
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5. CAPÍTULO 5: CONCLUSIONES.

5.1 Acciones que aparecieron sobre la marcha y desaparecieron sobre la
vacuna.

Recordemos que las acciones que se generan durante el periodo de pandemia

por los músicos de la ciudad de Quillota son un acto improvisado para buscar la

forma de mantener la activación de la propuesta musical de sus artistas. Este

proceso abrió una gran cantidad de aprendizaje que permitió la mutación de la

forma de distribución de su producto, es decir, el contexto llevó a los músicos

adaptarse, considerando que muchos de ellos aprendieron desde lo que otros

también aprendieron, gracias a la masificación de información a través de las

redes sociales y el internet. Por lo tanto, los artistas quillotanos se encontraron

rápidamente imitando estrategias que podían observar desde otras plataformas,

otras ciudades e incluso otros países para continuar con la marcha del

quehacer musical y, por un momento, el territorio queda en el olvido, puesto que

en la virtualidad, la geografía y su contexto cultural es irrelevante.

Lo que yo vi, pero si fuera de Quillota, es lo que en algún momento hizo

la Universidad de Chile con los Chancho en Piedra. Ellos hicieron un

concierto donde a todos los asistentes se les tomaba un PCR, tocaron en

vivo, con todas las medidas sanitarias y después a todo ese grupo de

control le volvieron a hacer la test, para ver si alguien se veía contagiado

en ese concierto y la conclusión fue que hubo muy pocos contagios y

que ya era posible cómo controlar algo de la pandemia. Pero localmente

no se les ocurrió. (Meneses, 2023)

Pero a medida que el encierro comienza a mermar y la apertura se ve cada mes

más concreta, estas acciones aprendidas, comienzan a quedar rápidamente en

el pasado y a aunque el trabajo que se desarrolló para adquirirlas no queda

perdido, si resulta mucho menos atractivo que aquel que existía previo a la
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pandemia, en pocas palabras: tocar música en vivo siempre será más atractivo

tanto para el músico como para el público, que hacerlo a través de alguna forma

de streaming, puesto que la retroalimentación que se recibe del público es

inmediata y completa la experiencia, como un galardón que se obtiene después

de toda la preparación previa y el esfuerzo que se desarrolla para llegar a esta

instancia.

Además que es muy distinto ver en una pantalla y escuchar con los

parlantes de computadora o audífonos a escuchar un Marshall con los

tubos calientes, ardiendo, un Fender, no sé, un Ampeg de bajo, una

batería, los platillos brillando. Eso está a años luz del sonido de un

computador y eso. No hay como escuchar los equipos a todo chancho y

la batería brillando así. Eso es otra cosa. (Demuth, 2023)

Es innegable que el aprendizaje adquirido durante la pandemia le otorga

nuevas herramientas al músico y a todos aquellos agentes que trabajan en el

ámbito más industrial de la música y ante la salida de la apertura otorgada por

la llegada de una vacuna, presentaría el retorno de músicos con una visión

distinta, hambrientos de desarrollar una industria que estuvo detenida por dos

años y que durante este tiempo, tuvo el tiempo para poder planificar y crear

aquellas estrategias para potenciarlas. Lamentablemente, no coincide con lo

que realmente ocurrió en la ciudad de Quillota, ya que con el retorno a la

presencialidad y la apertura total al inicio del año 2022, sus artistas, se

encontraron con las mismas problemáticas que existían previo a la pandemia,

que adicionalmente se sumaban todas aquellas consecuencias que fueron

provocadas por la misma, además de contar con el mismo contexto de

desorganización y la carencia de una asociatividad. A pesar de adquirir nuevas

herramientas, estas no son aplicables para el contexto con el que se enfrenta

nuevamente.
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Está bien que siempre señalemos los conflictos, está mal que tapemos

las cosas, que vean que efectivamente estamos para la cagada, es

urgente que podamos articularnos y ocupar todo lo que tengamos, y a

esta altura el marco ideológico, no sirve, no aplica. (Flores, 2023)

Quedan ciertas luces de un problema mayor concentrado de manera histórica.

Un problema que se aloja en los llamados a una educación de calidad que

puedan producir cambios sustanciales en nuestra sociedad y que sepa convivir

con los paradigmas sociales dominantes, sin perder la esencia de lo propio y la

valorización del trabajo artístico. Bajo un contexto actual capitalista, el producto

relacionado a la cultura se cuestiona en su valor monetario ya sea de alto costo

o gratuito. Este problema es un problema más de fondo que no pretende ser

abordado por esta investigación, pero tampoco puede ser ignorado,

lamentablemente, Quillota no está exento a esta problemática nacional.

En una obra de teatro es lo mismo, para que una obra de teatro se

presente una hora en la sala, tienen que haber ensayado un año. Alguien

la escribió, en algún lugar ensayaron, para ensayar tuvieron que arrendar

un espacio, tuvieron que pagarlo y finalmente eso decanta y llega a ti y te

cuesta seis lucas y lo encuentras caro, porque funcionas como cliente,

no como ciudadano. Entonces tú ves el precio, pero no ves el valor.

Cuando uno aprecia realmente el valor, está barato. (Carmona, 2021)

Los músicos se encuentran con espacios dominados por propuestas musicales

que avalan a la inversión segura por parte de los propietarios, las denominadas

bandas tributos dominan los escenarios totalitariamente, al punto más

paradójico donde algunas bandas originales hacen un show de apertura,

también conocido como telonear, a bandas tributos. Esta acción no es un

desquite o una forma de violencia hacia los músicos quillotanos por parte de los

dueños de los locales comerciales o pubs, sino que es una acción desesperada

por tratar de recuperar las inversiones monetarias perdidas a través de dos
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años de encierro y para el local es más seguro convocar público que pueda

producir ingresos económicos a través de música que ya conocen y cuyo

trabajo hay difusión ha sido hecho por grandes empresas de las cuales estas

bandas tributos se cuelgan. Como recita el dicho: más vale diablo conocido, que

Santo por conocer. Este auge demuestra la carencia de herramientas que

tienen músicos quillotanos para utilizar las redes sociales con el fin de poder

difundir su trabajo y cautivar a un público local perdiendo impacto en el

territorio, territorio en el que ha crecido y por lo tanto debería contar con cierta

ventaja.

5.2 La importancia de impactar en el territorio.

Eventualmente la eliminación de los espacios presenciales por la pandemia

equivale a la eliminación de un público y el artista corre a las redes sociales en

búsqueda de este que se ha reconfigurado en uno completamente diferente al

que estaba acostumbrado a enfrentar, ya que la virtualidad entorpece

enormemente la retroalimentación entre el artista y el público. Ahora el alcance

de público que tiene a disposición se aleja completamente del territorio e incluso

llega a bordes internacionales, pero cuando la apertura se hace realidad y el

músico retorna a su territorio geográfico, se da cuenta que aquello que ha

construido a través de las redes sociales se ve notoriamente disminuido puesto

que la virtualidad, y su impacto, no es equivalente a uno hecho en su territorio.

Queda la incógnita sobre una posible solución que pueda favorecer al desarrollo

de una industria en la ciudad de Quillota donde el músico busque el impacto en

su territorio haciendo partícipe al público, de tal manera que éste comprenda

cuál es el génesis de su propuesta musical. Similar al plan de fidelización de

público, implementado por el centro cultural, los músicos de Quillota también

deben reflexionar sobre aquellas estrategias que permitan una fidelización de

público sobre su propuesta musical, pero que sea significativa y no solo un

medio para un fin superior.
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En cuanto a la gestión cultural es determinar momentos y espacios para

que el músico pueda contribuir al medio. Yo no dejo de ser guitarrista de

Espresso porque no tengo mi guitarra en las manos. Eso mismo hacerlo

con otras personas en espacios donde los músicos puedan compartir esa

experiencia, de que el arte también tiene esa cuota de misticismo, de

creatividad. Pero se ha reducido lamentablemente a lucas por un lado,

pero también al hecho de que estamos también atrapados por los

espacios. Pero para eso el gestor cultural es garantizar que en términos

institucionales y mediáticos, esos espacios están, no sé si garantizados

es la palabra, pero al menos disponibles. (Meneses, 2023)

5.3 Post pandemia, una etapa de mirar atrás.

La pandemia congela el tiempo y el término de esta no resuelve en

innovaciones, sino que en la añoranza de recuperar aquello que se detuvo, este

es el primer indicador de que en la ciudad de Quillota hay una carencia de

formalización de la industria musical, ya que en gran parte la carrera musical es

vista como una actividad de esparcimiento cuya recreación no necesariamente

impacta de manera positiva, especialmente en lo económico, a aquellos que la

gestionan. Las instituciones logran reaccionar y compilan lo aprendido para

tratar de llevarlo de manera paralela a la nueva normalidad post pandémica,

pero las instituciones tienen una ventaja: están organizadas, tienen una

jerarquía, estamentos de funcionamiento, etcétera.

Ahora lo que nosotros programamos en el teatro de un año para otro, es

la misma programación que tiene el territorio, de un año para otro. O sea,

tenemos dos agendas. Una que es 100% centro cultural, que esto se

tiene que seguir moviendo, seguir activando, seguir haciendo todo lo que

se pueda para que la gente venga, porque al final, está dividido el

mundo, el pueblo, hay gente que quiere salir, sentir bulla, ver gente,

chocarse con la gente y hay otra que quiere salir, pero no muy lejos de la
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casa, solamente mantenerse ahí, entonces, nosotros buscamos la forma

de poder llegar a esos dos públicos. (Garces, 2023)

Los músicos individualizados que funcionan de manera autónoma siguen en la

búsqueda del desarrollo de una industria solo con el impacto de su trabajo, esta

realidad que ya se sostiene como una problemática habitual, no nació en la

pandemia ni tampoco se proyecta con el término de esta, sino que viene de

manera previa, es decir, a pesar de una pandemia mundial, al retornar a la

nueva normalidad, las problemáticas se mantuvieron, principalmente porque

una de las soluciones a esta problemática no tiene que ver con las herramientas

adquiridas en la pandemia, sino con la unificación de estrategias y la instalación

de una industria en la ciudad de Quillota, en pocas palabras, mientras sus

músicos se mantengan aislados, sus gestiones tendrán grandes dificultades

para formalizar una industria que pueda otorgarles frutos significativos.

Si bien los músicos locales se sumaron a las tendencias de poder distribuir sus

productos a través de las redes sociales, estas acciones no continuaron una

vez fue levantado el encierro, dejándolas como un registro de una solución

temporal para un contexto específico. Esta observación propone otra

interrogante: si las acciones de los músicos desarrolladas durante la pandemia

no fue suficiente para poder levantar una industria, ya sea durante la misma

pandemia o durante el retorno a la presencialidad, ¿cuáles son los requisitos

que necesitan para la instalación de una industria musical en la ciudad? Queda

cierto resquemor de que aún es muy temprano para observar cambios

significativos, pero ante una primera mirada, a un año de la salida de la

pandemia, lo más observable es un auge por retomar todo aquello que quedó

detenido en vez de implementar nuevas estrategias. En un término más

coloquial: “aún estamos en pañales” y para lograr la implementación de algunas

de estas acciones al quehacer musical de manera estandarizada requiere de

una cantidad de años para madurar, sobre todo en una ciudad que opera como

un isla, donde sus redes se fomentan principalmente desde las instituciones.

94



La pandemia develó que la conexión territorial fue reemplazada por las redes

sociales o el internet en general, transformándose en un espacio en común.

Ahora ante el retorno a la presencialidad las conexiones previas a la pandemia

se mantuvieron entre aquellas ciudades que sí la tenían. Las instituciones

mantienen redes de manera interna, bajo el alero de la municipalidad o arma

convenios con autoridades nacionales como el Ministerio de las Culturas y las

Artes, pero el artista independiente, aislado de otros artistas, se reduce

solamente a la gestión interna en la ciudad y en vez de trabajar o dialogar en

términos institucionales termina reduciendo su trabajo a un diálogo informal,

donde las condiciones que se negocian son desfavorables, repitiendo

nuevamente el ciclo establecido previo a la pandemia.

Pero de que hay dificultades, bueno hasta el día de hoy hay dificultades,

muchísimo abandono, como tú bien decías, los locales buscan que las

bandas estén tocando covers, para que puedan llevar gente, eso es

como el tipo de banda que va a los bares o bien te tocan una cumbia o

bien tocáis tributo o no hay muchas posibilidades(...) (Flores, 2023)

5.4 Lo que queda por hacer: Sugerencias y reflexiones.

La pandemia no solo produjo un aislamiento físico, sino que separó la

presencialidad entre pares o familiares, entre colegas o amigos, produciendo

además una separación organizacional. El retorno a la presencialidad

incrementa más esta separación, Quillota tiene una tendencia a funcionar de

manera aislada sin la circulación de artistas entre otras ciudades cercanas,

ahora en el retorno, se acentúa más y en el caso de los artistas se desvela con

mayor fuerza, si antes estos tenían que dialogar únicamente con los locales

comerciales negando una motivación por dialogar con la institución por diversos

motivos, ahora se encuentran desorganizados puesto que su atención estuvo
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enfocada principalmente en la difusión de su material a través de las redes

sociales donde el individualismo prevalece.

Queda como reflexión que la respuesta para poder incrementar la eficacia del

trabajo de los músicos locales está en la asociatividad. Una agrupación formal

que pueda compilar toda la información de los artistas y aquella que fue

aprendida durante la pandemia pudiendo utilizarla favorablemente en el retorno

a la nueva normalidad. Permite así un avance significativo de la forma en que

los músicos locales presentan sus productos, ya sea dialogando con pubs o

locales comerciales por un espacio estandarizado o dialogar con las

instituciones como la municipalidad o el centro cultural y establecer acuerdos,

exigencias, propuestas y proyectos de los cuales puedan favorecer tanto a esta

asociatividad, como a la institución, como al público.

Las diversas estrategias pueden permitir la formación de fondos económicos

propios o nacionales para llevar a cabo el levantamiento de una industria y su

mantenimiento. Esta medida exige una etapa de formación por parte de los

músicos, pero también fomentar la conciencia de la formalización del rubro

musical. La profesionalización del rol del Músico, y de cualquier artista, es uno

de los principales requisitos para el levantamiento de una industria y no solo

está atado a la adquisición de un grado a través de una institución formativa,

sino con el cumplimiento de medidas estandarizadas propuestas por una

entidad formal, que agrupa a todos aquellos músicos quienes comparten el

deseo de la dignificación de su trabajo.

Si debo ser majadero con que la mayor parte de los artistas de provincia

no cuentan con una formación académica. Ahora, esa formación

académica tampoco te garantiza que un artista tenga las habilidades o la

preparación para poder dialogar, desde el punto de vista de la producción

de su trabajo, con la institución o con cualquier otro tipo de entidad.

Porque no está dentro de la formación de los artistas. Creo que hay un
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engranaje dentro de esta cadena que falta, que no existe y es

precisamente el que colabore con la vinculación con los artistas locales y

que, insisto, si ya no tiene formación académica, es harta la pega que

tienes que hacer. (Herrera, 2023)

Las acciones de los agentes culturales, las instituciones y los artistas de la

ciudad de Quillota durante la pandemia en los años 2020 y 2021 fueron

diversas y en gran medida desarrolladas en emergencia. Muchas de ellas

estuvieron de la mano de tendencias que fueron compartidas a través de las

redes sociales y en estas mismas comenzó una nueva carrera por difundir el

trabajo que se iba desarrollando a través del encierro, desde la habitación al

mundo. Dentro de la reinvención, los músicos y los gestores comienzan con el

levantamiento y, lo que en algún momentos se inició como un parche, comienza

lentamente a transformarse en un estándar. Pero la llegada de la vacuna y la,

no tan, progresiva apertura dejan un alto a estas acciones y queda un espacio

dubitativo sobre la continuidad o la adaptación de lo aprendido. El nuevo

contexto de apertura retoma las problemáticas previas a la pandemia y desvela

que las dificultades no se vieron solucionadas con las acciones de los artistas,

siendo estas más profundas y requiriendo de medidas más complejas que

aquellas que se pudieron levantar durante el encierro. Si bien las acciones

pudieron resolver un problema temporal, el transformarlas en una nueva forma

de estandarización para la industria quillotana requiere de otros elementos

como la asociatividad que pueda dialogar en la terminología institucional,

elevando la autogestión a la instalación de una industria y a la formación de un

circuito que abra a la ciudad de Quillota hacia otras ciudades sacándola de su

condición como isla.
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Anexos

Anexo 1: Transcripciones de entrevistas.

Entrevista a Carlos Carmona, Quillota 10 de Noviembre de 2021.

CC: Carlos Carmona Bermúdez es mi nombre, soy periodista, trabajo como

director de Cultura en la Municipalidad de Quillota. A ver, respondiendo a la

primera pregunta, ¿cómo afectó la pandemia al mundo artístico y cultural? En

Chile, el mundo del arte y la cultura, pertenece a lo que se conoce como

industria creativa. La industria creativa en Chile representa el 2% del PIB, o sea,

la industria creativa genera más riqueza al país que la industria vitivinícola o

que la industria pesquera, no es una industria menor, es una industria mayor, es

una industria importante que agrupa a un montón de gente de todo el mundo

del arte y la cultura y asociados, eso incluye técnicos, eso incluye empresarios,

eso incluye maquilladores, eso incluye tramoyistas, eso incluye un montón de

otras personas que están ligadas precisamente a esta industria, que son

colaboradoras de la actividad principal que tiene el arte o la cultura. Primero

que todo, cuando nos enteramos y sale este decreto de fines de marzo que

suspende toda la actividades, lo primero pensábamos que era hacer una

situación transitoria, o sea, yo creo que éramos parte del grueso de la

población que pensaba que en tres meses se superaba y que estaba OK. Al

cabo de dos meses ya teníamos información suficiente como para dar cuenta

de que esto venía para largo. Fue un absoluto desastre en el mundo cultural,

desastre porque nosotros habíamos terminado recién de hacer los procesos de

postulación de los nuevos alumnos que se iban a integrar a las academias y

talleres municipales. En total, en ese momento, porque siempre después baja,

pero en ese momento había como 450 inscritos. Ninguno pudo entrar, o sea, no

conocimos a ningún alumno nuevo. Nos quedamos trabajando de manera

online con los alumnos antiguos. Hoy día tenemos 333 alumnos que se

mantuvieron con nosotros, pero no nos hemos visto, en circunstancias que las
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disciplinas del arte y la cultura prácticamente todas son presenciales. Enseñar

danza por video no es lo mismo que estar ahí para corregir una postura, para

verificar que no se genera una lesión, preparar una coreografía cada uno

separado en su casa, es extremadamente complejo. Así que desde ese punto

de vista el edificio se convirtió en un lugar donde penaban las ánimas. Hubo

un momento en la cuarentena que aquí estaba el guardia y el jefe del edificio o

yo, dos personas para 3200 metros cuadrados de edificio, haciendo nada,

porque no era mucho lo que se podía hacer en ese momento, si estaba todo

paralizado. Nosotros nos dimos cuenta que esta cuestión venía para largo y

planificamos dos líneas de acción. Por un lado apoyar socialmente a los artistas

que se habían quedado sin trabajo, de ahí voy a profundizar nuestro recuerdo,

y lo segundo, generar un programa que se llamó la Gorra Virtual que era un

ciclo de conciertos online que tenía varios objetivos, entre ellos, mantener vivo

un poco el circuito artístico, tratar de conectar al artista con su público, explorar

la posibilidad de utilizar nuevas plataformas para la difusión del arte y la cultura.

Después nos dimos cuenta, ahí voy a entrar en detalle también, de que eso fue

súper importante. También generar la posibilidad de ingreso económico porque

en el fondo la gorra virtual era pasar la gorra virtualmente, la gente tenía la

oportunidad de hacer un aporte económico al artista a través de transferencia

electrónica y por lo tanto, eso fueron las dos grandes líneas de acción que

tomamos. Me devuelvo al tema del apoyo a los artistas. Eso fue

extremadamente necesario porque los artistas son trabajadores informales, vale

decir, ellos no tenían opción al retiro del 10%, no tenían seguridad de cesantía,

como para echar mano. La gente que vive del arte y la cultura habitualmente

no tiene contrato, es independiente, vive de proyectos, vive de presentaciones,

vive de la venta de su trabajo y con eso paga el colegio, paga la luz, come, por

lo tanto, ellos se quedaron botados. ¡Botados! Tuvieron que reinventar. Los que

tuvieron mayor fuerza son aquellos que por una cuestión de vida tuvieron que

transformar su arte en hobby. Entonces se dedican a cantar los fines de

semana, pero en la semana tienen un trabajo estable y en el fondo el arte es su

segunda ocupación. No viven de eso, pero eso debe ser como mitad y mitad.
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La mitad vive directamente de lo que produce gracias a su talento y la otra

mitad tiene un trabajo estable y dedica el tiempo libre a su otra actividad.

Entonces nos topamos con situaciones extremadamente precarias,

extremadamente precarias, no voy a entrar en detalles porque hay un tema

ético detrás, pero tuvimos un espectro donde había personas que no tenían

ninguna necesidad, porque tienen trabajo estable y en el fondo le mermó, pero

en el fondo iba a hacer arte porque les gusta, que era un grupo, pero no el

grupo mayoritario y en el otro extremo de esta campana de Gauss, nos

encontramos con algunos que no tenían para comer. Así de dramático. Estaba

un paso en la indigencia, porque no necesariamente toda la gente tiene

capacidad de emprendimiento, no necesariamente todas las personas tienen

capacidad de reinventarse, no toda la gente necesariamente tiene la capacidad

de buscar un trabajo y encontrarlo al tiro o un respaldo familiar o red de apoyo

que lo permita sustentar. Entonces en esta campaña había un grueso que se la

estaba arreglando con la familia porque se reinventó, porque tenía otra pega,

porque había un grupito ahí grande que era como la mayoría, pero había dos

extremos donde en un lado estaban los que les significaban absolutamente

nada porque casi tocan por hobby y ni siquiera cobran, que era un grupo muy

minoritario, y en el otro extremo estaban los que estaban en una situación

prácticamente desesperada. Nosotros partimos a ayudar allí con asistencia

social, ayuda… no solucionar el problema, ayuda como salvavidas, para “sabe

que… aguante dos semanas más”. Es lo que podíamos hacer, que básicamente

era entregar mercadería y vales de gas. Teníamos la esperanza en ese

momento de que el Ministerio de las Culturas, las Artes y el Patrimonio iba a

desarrollar algún tipo de plan de acción… no hizo ninguno, básicamente le

cambió los nombres a los programas que ya tenía, pero en el fondo siguieron

con la misma lógica, que es esta lógica que impera en Chile de la competencia

entre artistas a través de proyectos concursables como el Fondart u otro, que

habitualmente favorece a aquellos que tienen más experiencia participando en

estas cosas o que han tenido más estudios o más capacidades de formación o

que cuentan con una maquinaria que les permita o les facilite la perfección de
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proyectos. Por lo tanto no apunta al que necesita más. Es una estrategia que

apunta socialmente al que está más carente, es una estrategia que apunta al

que está más capacitado para enfrentar este tipo de plataformas. Ese es el

tema. Igual había un subgrupo que seguía absolutamente marginado, porque

en Chile hay gente que se ha especializado en participación de proyectos, hay

gente que cobra por hacer proyectos artísticos, se los ganan o no, y por lo

tanto, no todos corren en igualdad de oportunidad. Por ese lado, yo soy director

de cultura de la municipalidad, por lo tanto no soy vocero de los artistas, ni me

puedo arrojar yo esa condición, por lo tanto yo no hablo en nombre de los

artistas, hablo por lo que he visto a través de la observación de lo que nosotros

conocimos. En Quillota no existe un sindicato de artistas, no hay una

agrupación a la cual preguntarle, como para que den la opinión de ellos, habría

que ir preguntándoles a todos los por separado. Entonces yo quiero hacer

super claro que todo lo que he comentado responde a una observación nuestra,

no es que los artistas digan esto porque yo no los represento a ellos. Yo

represento al municipio. Como municipio hemos visto este fenómeno. Respecto

de la gorra virtual, nos dimos cuenta que entre las cosas que dejó la pandemia

y que llegaron para quedarse, aparte del delivery masificado, es el streaming

como plataforma complementaria a la presencialidad, eso algo que ya llegó

para quedarse. Y por lo tanto, nosotros poco a poco nos dimos cuenta de ellos

y tuvimos que hacer varias readecuaciones, entre ellas tuvimos que contratar

un equipo de streaming que no teníamos, porque el centro cultural era

presencial. Aparte de contratar al equipo de streaming, hubo que comprar el

equipamiento y hubo que adaptar el teatro al streaming. Nosotros teníamos

una sala técnica para iluminación y sonido, en la parte alta del interior del teatro

y cuando agregamos el equipo de streaming nos quedó chica, así que ya no la

ocupamos más y tuvimos que habilitar una nueva sala técnica abajo, para eso

hubo que sacar una correa de butacas, montar ahí una especie de sala técnica,

hubo que sacar otras tantas butacas para el tema del streaming, y por lo tanto,

hubo que hacer toda esta readecuación. Cuando la pandemia comenzó, marzo,

abril, mayo, junio, julio… mayo fue el peak de sintonía en todo lo que fuera
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virtual en Chile. Porque estaba en el pico de las cuarentenas también.

Entonces la gente no tenía para dónde ir, no tenían nada que hacer y por lo

tanto había mucho consumo de productos digitales. Nosotros hacíamos una

actividad virtual y teníamos, no sé, llegaba a 500 personas viéndola. Después

de eso, todos empezaron a hacer programas virtuales, por lo tanto hoy día tú

haces un programa virtual y tienes 30 personas viendo. Ya decayó, porque hoy

día se multiplicó la oferta por todos lados. Y segundo, porque ya no está esta

cosa de estar ávido de información. En algún momento, mayo, julio, yo recuerdo

que me subía al tractor que andaba sanitizando las calles y hacía un directo de

la parte de atrás del tractor donde se escuchaba la bulla del tractor, se veía de

noche un vagón y se escuchaba un tipo que hablaba que estamos sanitizando

las calles y hablaba una hora y durante la hora no bajaba nunca de las 500

personas que me estaban viendo. Pero claro, yo estoy ansioso de que me

cuenten cómo va la pandemia, qué se está haciendo, lo quiero ver, quiero estar

informado. Después, obviamente, todo eso decayó y decantó y todo el tema,

pero aún así, el streaming es una plataforma que llegó para quedarse. Lo que

yo esperaba que ocurriera, y que si esto ocurrió muy poco, es que en el fondo

todo, el producto artístico-cultural se adaptó para lo digital, pero muy pocos

artistas crearon algo para lo digital, la mayoría adaptó la presencialidad a lo

digital. Algunos fueron un poco para allá y crearon obras para la virtualidad,

que es el paso siguiente. Yo pensé que eso se iba a dar con más fuerza, pero

creo que la mayoría apostó que íbamos a la presencialidad, entonces no tuvo el

impacto. Creo que no somos el mejor ejemplo de centro cultural porque somos

un centro cultural muy nuevo, tenemos apenas cuatro años y la experiencia

mundial indica que para poder evaluar el desempeño de un centro cultural,

necesitaría como mínimo cinco o seis años de funcionamiento, sobre todo en

aquello que es lo más difícil y, al mismo tiempo, lo más importante que tiene

que tener todo centro cultural, que es la capacidad de convocatoria y

fidelización de público. El desafío mundial que tienen los centros culturales en

todo el mundo, sin excepción alguna, es la convocatoria y fidelización de

público. Que la gente venga y que la gente haga de este espacio un espacio
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habitual. Tú tienes que generar una lógica de parroquianos, que sean tus

clientes habituales y que de ahí sean la base para tirar arriba. Esos son

procesos largos que nosotros, como somos centro cultural nuevo, todavía no lo

habíamos desarrollado, distinto es el Centro Promo, que es un centro cultural

municipal que defiende el departamento de salud, llevan 20 años de trayectoria

y por lo tanto, tienen un grupo ya de amigotes que se conocen. Entonces

nosotros estábamos en ese proceso, al principio dimos manotazo, después

como que generamos una estructura, después hicimos una alianza con el

Ministerio de las Culturas, las Artes y Patrimonio y formamos parte de un plan

piloto a nivel nacional en captación y fidelización de públicos que se llamaba

precisamente: “Plan de público”. Ahí había capacitación, había lucas, el

ministerio traía la obra que estaba pegando con los artistas de la tele, había

plata para difusión, así que era fabuloso, espectacular y ese proceso que iba en

primera subiendo la cuesta se interrumpe brutalmente por la pandemia. Para

nosotros fue empezar de cero, absolutamente de cero, volver a presentar el

centro cultural y todo de nuevo, como si no hubiéramos existido nunca, retomar

el contacto con la gente con la que teníamos algún tipo de vínculo a través de

WhatsApp, a través de redes sociales, a través de correos electrónicos, que se

atrevieran a venir. Hace 14 años la competencia, la amenaza, amenaza

externa, era la cercanía con Santiago en términos de eventos, era el centro

cultural de Valparaíso, a esta fecha ya se arregló el teatro municipal de Villa

Alemana, ya se arregló el trato municipal de Quilpué, el Womu hace eventos

todos los fines de semana, el Open Hotel hace eventos, el circo de Tony Caluga

hace eventos todos los días, por lo tanto, la amenaza es mucho mayor y

nosotros entramos en esa competencia también con ellos, pero ellos tienen una

oferta distinta a la nuestra, nosotros no vendemos trago, no vendemos comida,

por lo tanto, siempre vamos un poco detrás. Hay mucha más oferta y hay

mucho más temor, hay que convencer a la gente de nuevo, entonces es un

desafío mayúsculo porque en el fondo volvimos a empezar, sobre todo con la

captación de público.
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MG: Y en ese sentido el centro cultural ¿va a cambiar su estructura de

conciertos? ¿va a mantener todo siempre con el streaming y la presencial de

forma secundaria? ¿Vamos a mantener esa presencialidad y el streaming para

todo tipo de eventos, no solamente de música por ejemplo?

CC: Es que hay eventos donde el mismo artista pide que no se transmita. El

sector cultural no tiene un ítem de contratación de eventos. Los artistas vienen

financiados, ya sea por proyectos Fondart, por una universidad, por un

consulado, por un proyecto externo que se gana, por una feria, por una

fundación o cobran entrada y lo que ganan es para ellos. Nosotros lo que

hacemos es poner la infraestructura, la técnica y el recurso humano a

disposición. Durante este año lo estamos haciendo de manera gratuita, en

realidad existe una ordenanza que establece una serie de cobros, pero como

una forma de apoyar la reactivación, el alcalde Calderón decidió dejarlo gratuito

para apoyar que las cosas empiecen a andar de nuevo. El tema es que nadie

está contratando porque por temas de aforos son muy pocos los que tienen

capacidad de hacer eventos y que efectivamente les rentabilice como para

contratar a un artista.

MG: ¿Y qué pasa con los eventos más masivos que ocupan los patios externos

del Centro Cultural? ¿Cómo se plantea eso? ¿Habrá más aforo?

CC: Lo que pasa es que cuando se hace afuera, claro, aumenta el aforo. El

aforo ahí es como mil, ahí da.

MG: ¿Y no se lo han planteado hacer las presentaciones musicales afuera?

CC: La estamos haciendo afuera. Hemos hecho varias. He hecho todas las

semanas, todas los fines de semana, vamos a las ferias libres con artistas y

todo. Aparte que ahí nos topamos con un resquicio, porque nosotros estuvimos

harto tiempo sin hacer ningún evento y el Centro Cultural lo empezaron a utilizar
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como vacunatorio. Entonces se juntaba un montón de gente aquí para

vacunarse. Entonces vengo yo e inventé una cuestión que se llamaba el

“Vacunarte”. Les ponía un cantante con música en vivo a la gente que estaba

esperando. Un día vino la SEREMI y me dijo “oiga hay un espectáculo masivo”.

Entonces les dije “Aquí no hay un espectáculo masivo, aquí hay un cantante”.

Me dijo “no, Ud. le está cantando a la gente”, “pero la gente viene a vacunarse,

esa gente es suya, hágase el sumario a usted, lo único que puse fue al

cantante”. Y me dijo: “puta qué creativo usted” (ríe).

MG: ¿Como pretende salir del centro cultural y ocupar otros espacios fuera de

lo que es el edificio?

CC: Osea, la idea es hacer eventos al aire libre. Para eso necesitamos dos

cosas. Lo primero es que el edificio del centro cultural es municipal, pero todo

el mobiliario está en comodatos con el Ministerio de la Culturas, del Arte y el

Patrimonio. El funcionamiento está regido por un convenio que es por cinco

años, termina el próximo año (2022) y ese convenio establece que todas estas

cosas se pueden ocupar acá adentro. Entonces si yo quiero hacer un evento en

el exterior, no puedo sacar la consola que tengo, no puedo sacar los parlantes,

no puedo sacar los cables, no puedo sacar la microfonía, no puedo sacar nada

hasta que termine el convenio y ahí todas estas cosas van a ser municipales.

Entonces para poder hacerlo ahora, necesito plata. Para comprar técnica o para

arrendar técnica. Hay que recordar que la figura del director de cultura no tiene

que ver con el tipo que es experto en cultura, no tiene que ver con el mejor

gestor cultural de la comuna, no tiene que ver con que sea o no sea artista.

Tiene que ver con que es un administrador del recurso técnico ligado al tema de

la cultura. La ley orgánica cultural de municipalidades dice que los municipios

tienen la obligación de promover la cultura local. Promover un verbo ambiguo,

casi etéreo. Entonces cada municipio decide como promover. Algunos

municipios promueven la cultura haciendo el show de “Cachureos” una vez al

año. Nosotros somos en la cultura, 72 personas, tenemos la biblioteca, el
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museo y el centro cultural con un presupuesto anual de 430 millones de pesos.

Hoy día tenemos 333 alumnos los que estamos formando en alguna disciplina

artística, un programa de formación y además hacemos eventos todas las

semanas. Entonces cada municipio entiende la cultura como quiere. Segundo

tema, existe en Quillota el Plan Municipal de Cultura que es el mandato que en

algún momento la institución le dio al departamento de cultura para indicar lo

que tiene que hacer. Yo tengo que regirme a eso. Respecto al centro cultural

mismo, está el plan de gestión del centro cultural. Mi trabajo como director es

promover la cultura según la ley y las metas que me estableció el plan municipal

de cultura sin salirme del plan de gestión del centro cultural y para eso tengo

que administrar un grupo de gente y 430 millones de anuales app. Entonces

claro, cuando yo digo vamos a hacer un evento afuera, tengo que pensar en el

móvil, en la técnica, el la luz, en la hora de trabajo de la gente, en que si

alcanzan a almorzar o no, en que llegan, en que se van, en la difusión, etc. No

tiene sentido que yo pueda, no sé, montar un espectáculo para que vayan 10

personas. Porque tienen que revitalizar más encima. Hay otras formas de medir

la rentabilidad. Obviamente, no todo tiene que ver con la cantidad de gente, hay

otras maneras, pero en el grueso, no todo tiene que notarse de un impacto.

Estamos preparando un presupuesto 2022 que todavía no está aprobado y que

considera esta posibilidad de salida de terreno. Y respondiendo derechamente

la pregunta si hay un cambio de paradigma, sí. No sólo por la pandemia. Te

cuento, el Centro Cultural, como te dije, fue pensado hace un montón de años,

había un diagnóstico y había necesitado un espacio donde se viniera a hacer o

a consumir arte y cultura, un lugar de encuentro. Luego vi este concepto del

coworking. En ese tiempo no se manejaba el concepto del coworking, pero ya

estaba la idea de hacer algo así. Que todos vengan para acá, cosa que el

escultor se encuentre con el pintor y se encuentre con el bailarín y con el

músico, y empiezan a crear cosas en conjunto. Por eso todas las paredes son

de vidrio para que todos se vean. Después ocurren dos fenómenos. Primero,

el estallido social y uno de los mensajes que deja instalado el estallido social es

que la vida comunitaria se vive allá afuera, se vive en la esquina, se vive en el
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barrio, se vive en la plaza, no se vive en el centro cultural. Esa es la conclusión

que sacamos nosotros. No se vive necesariamente acá, se vive allá afuera,

donde está la gente. Y lo segundo es la pandemia: no podemos juntarnos

siempre. Entonces, este cambio de paradigma apunta que ahora el centro

cultural ya no es un lugar donde se congregue y donde uno llega, sino que tiene

que ser un lugar desde donde sale y de donde se proyecta. Ya no somos un

pozo, tenemos que ser un manantial. Aquí ya no puede venir la gente a buscar,

sino que tiene que ser un lugar desde donde sale y eso es el cambio de

paradigma importante que no podemos hacer en el mediano plazo porque

estamos amarrados por este convenio con el ministerio, que está amarrado al

plan de gestión que tiene cinco años, pero que igual de una u otra forma,

proveyendo los recursos necesarios para el 2022, maquinar ahí y empezar a

tenerlo claro. En administración y derecho público se puede hacer sólo lo que la

ley autoriza expresamente a hacer y en la administración y en el derecho

privado se puede hacer todo aquello que la ley no prohíba, por lo tanto, el

privado tiene un abanico inmenso para innovar y el público está super

condicionado a lo que dice el papelito. Eso es lo que nos tiene amarrados,

porque nosotros funcionamos con varios papelitos. Hay un PLADECO, un plan

de desarrollo comunal que también es un papelito que establece ciertas cosas y

además existe el más importante de todos los documentos y papelitos que es el

presupuesto, el presupuesto te condiciona porque aquí no se pueden hacer las

cosas por gracia. El concepto de amor en arte es lo más dañino que le ha

pasado al arte. No funciona así. Las cosas tienen un costo y no existe lo

gratuito, siempre que lo pagas. Si yo hago aquí un evento, un espectáculo que

a la gente le significa que no pague entrada, es porque lo paga alguien, porque

lo paga el Fondart, lo paga el Estado, lo paga el consulado, lo paga la Muni, lo

asume el artista, pero lo paga alguien porque es gratis. Lo segundo más nefasto

que no ha pasado es que por mucho tiempo y quiero tratar de hacer un

diagnóstico no tanto una opinión política. Voy a hablar de Chile, porque el resto

del mundo no lo conozco, pero los chilenos hemos actuados más por clientes

que como ciudadanos. Entonces se produce una distorsión entre el costo y el
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valor y eso es complejo para el arte. Entonces yo presento un espectáculo de

gran calidad, que viene en entrada de 6 lucas, pero la gente la encuentra cara.

MG: Pero puedes pagar 30, por ver ver un arte que no es seriamente de la

misma calidad.

CC: Y este es el otro tema. Cuando tú consumes un producto cultural o

artístico, tú te compras el dinero, y el libro vale 15 lucas. No estás pagando

papel, te estás pagando el año de trabajo para que el tipo escribiera el libro y

aparte estás pagando el papel. Además, estás pagando la editorial, la difusión,

el tiempo que el tipo invirtió. En una obra de teatro es lo mismo, para que una

obra de teatro se presente una hora en la sala, tienen que haber ensayado un

año. Alguien la escribió, en algún lugar ensayaron, para ensayar tuvieron que

arrendar un espacio, tuvieron que pagarlo y finalmente eso decanta y llega a ti y

te cuesta seis lucas y lo encuentras caro, porque funcionas como cliente, no

como ciudadano. Entonces tú ves el precio, pero no ves el valor. Cuando uno

aprecia realmente el valor, está barato. Entonces, ese es un tema que nosotros

también tenemos que considerar porque ese también es una amenaza que

tenemos nosotros a la hora de convocar público. Efectivamente, la gente lo

valore, lo aprecie. Yo creo que hace falta una reflexión importante a nivel país

respecto de eso. Quizás estamos fallando en el colegio. No tengo mucha

claridad en eso. Pero, por ejemplo, otra cuestión nefasta que ocurrió durante la

pandemia y aquí sigue ya un comentario político, es que la ministra dijo un peso

que se invierte en cultura, un peso que no invertimos contra la pandemia.

Tuvimos nosotros el aniversario del centro cultural y en el discurso dije que un

peso que se invierte en cultura es un peso que se invierte en humanidad.

Invertir en el arte y la cultura es absolutamente necesario porque es la prueba

de vida de que existimos como humanidad. Porque si no vamos a sobrevivir,

¿para qué? Si a lo mejor vamos a perder nuestra humanidad. Espero que el

proceso de constitución sea parte de ese salto en que decidimos cambiar algo y

empezar a hacerlo de manera totalmente distinta, donde se reconoce a la
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cultura como un derecho humano, como un valor inalienable del ser humano, no

se puede separar al ser humano del arte y de la cultura.
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Entrevista a Guillermo Soto, Quillota, 19 de Enero, 2023.

MG: Voy a partir primero con una pregunta previa a lo que pasó antes de la

caída de la pandemia, el 2020 sería el año en que gente iba a hacer varios

proyectos, pero cae la pandemia y todo se deshace. Además en el 2019 en

octubre hay un estallido social en Chile, se sintió esta inestabilidad en nuestro

contexto social y eso nos llevó a replantearnos algunas cosas que después

desarrollo un proceso constituyente, etcétera. Sin embargo, más o menos en

esa etapa 2018-2019, ¿cuál era el norte, dirección, el objetivo de las entidades

culturales en Quillota?

GS: La actividad en 2019, antes del estallido social, era bastante dinámica, yo

estaba acá en el centro cultural y haciendo clases, el panorama era bastante

movido, tanto de presentaciones en vivo, dentro el centro cultural, fuera el

centro cultural, locales nocturnos que presentaban a ese músico. Por lo tanto en

Quillota, a pesar de que no existía una gran actividad cultura, existía, ya sea en

los auditores o auditorios o también en los locales nocturnos, donde llegan

grupos a presentar su género musical y su actividad, y en la docencia,

fundamentalmente en talleres que son presenciales, donde transmitir la

experiencia como profesor y también crear grupos de trabajo que les permitían

a los alumnos ir avanzando paso a paso en la conformación del repertorio. Por

lo tanto, yo creo que había una actividad hasta antes de la pandemia, después

de la pandemia hubo una especie de corte en cuanto al horario, pues yo creo

que en el colegio para evitar problemas los alumnos salían temprano y se

trastoca totalmente el horario normal, por lo tanto, las horas de clases que eran

de 45 minutos o 90 minutos de dos horas de clases se transforman en 45

minutos. Existía, antes de la pandemia, una actividad dentro de lo que era

normal y, después de la pandemia, está el corte de horas de clases,

fundamentalmente por adaptar el horario y también existía la cuestión de que

no se avanzaba, porque era muy lento. Ahora los locales nocturnos, estamos

claros que cerraron, cerraban todos temprano, estaban cerrados para evitar
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todo lo que era la parte pacífica y que era la parte violenta. Por lo tanto los

locales nocturnos cerraban temprano y no abrían y ahí se coartó la libertad de

un poco de, independiente de cual sea el motivo de esta acción general de

masa, se acortó la actividad general.

MG: ¿Antes de la pandemia había alguna asociatividad reconocible que

agrupara a varios músicos en Quillota?

GS: A ver, yo tengo conocimiento de que hace muchos años, antes existía la

asociación de músicos de Quillota, pero estamos hablando de cuando existía la

tanguería en Calle Blanco. Estamos hablando del año ochenta. Y, bueno, yo en

esa época estaba en la universidad y trabajaba a la vez, por lo tanto, no tenía

salida a diferentes lugares, donde se hacían las actividades que tenía esta

agrupación, por lo tanto, no sé si realmente funcionó a cabalidad, pero existía

una agrupación de músicos de Quillota. Porque yo recuerdo que cuando fuimos

a... ¿Tú fuiste a Valdivia? (Viaje de conciertos con la Orquesta de Quillota entre

los años 2005 y 2006)

MG: Si, fui a Valdivia.

GS: Ya. Y el que nos llevó para allá fue la agrupación de músicos de Valdivia.

Era una agrupación que tenía una directiva, tenían actividades durante el año y

postulaban a algunos proyectos, ya sean locales de la comuna de Valdivia o

provincial y otros FONDART. Existían estos encuentros y un colega que estuvo

muchos años aquí en Quillota nos llevó a Valdivia. Pero yo no sé si la

agrupación de Quillota tendría esa fuerza, yo creo que no. Yo creo que era una

agrupación que reunía como una especie de sindicato, no creo que formara

tampoco, sino que era una agrupación, pero una especie de sindicato que

recordaban el trabajo, el buen trato con los lugares donde se tocaba, la música.

Por lo tanto yo creo que iba por ese lado.
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MG: Llega la pandemia a Chile, se esparce por el sur, se va a Santiago, de

repente nos mandan a todos a las casas a guardar el refugio por unas

supuestas dos semanas. El Ministerio de Educación adelanta las vacaciones de

invierno a finales de abril y uno está a la espera de que en mayo deberíamos

regresar a una relativa normalidad la cual jamás se regresa hasta, bueno, casi

el 2022. ¿Cuál era la primera reacción en el caso de su visión como gestor

cultural, como profesor, de qué es lo que se planeaba hacer con respecto a este

impacto de la pandemia? ¿Cómo le impacta a usted la pandemia dentro de su

docencia?

GS: Yo recuerdo que cuando aparece la palabra pandemia, voy y busco el

significado de la palabra en el diccionario y me parece que es una enfermedad

que se transmite fácilmente y que es muy mortal. Entonces, empecé a pensar

que la única forma de poder tener contacto con los alumnos era a través de las

redes sociales. Ahora, ese contacto con los alumnos había que establecer,

¿cómo se iba a hacer, de qué forma se iba a hacer, cómo se iba a evaluar?

porque era diferente todo, no era un alumno que iba a hacer un ejercicio de un

instrumento, sino que a través de un audio, no todos los alumnos tienen la

conexión necesaria para hacer una audición de muestra de su avance, porque

de repente se les cae el sistema, entonces a nosotros los profesores no nos

favorecía, por lo tanto fue totalmente algo desconocido. Se fue investigando

sobre la marcha, después aparecieron algunos elementos digitales de hacer

música, que para el alumno era muy simple, eran unas plaquitas de colores y el

alumno podía hacer melodías y más que nada uno medía la parte de creación,

no podíamos hablar de interpretación porque apretaba los botones y corría los

colores y creaba una melodía, los alumnos podían ir aprendiendo de a poco y

uno volvía a trabajar la parte de creación. El 2017 tuve un accidente, tenía

muchas licencias y me reemplazó una profesora, eso fue mucho el apoyo y

llegado el mes de mayo, me hablan del departamento de educación que me

ofrecen pensionarme justo a los 65 años, entonces yo viendo en el momento, la
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pandemia encima y mi situación de salud, que no era la mejor, privilegié la

salud, entonces en octubre me pensione.

MG: Claro, se tuvo que hacer una reinvención de un montón de cosas sin previo

aviso, sobre la marcha y con una tecnología que no todos tenían el acceso, ni

el conocimiento, fue bastante complejo, sin embargo ¿qué pasa en el centro

cultural durante la caída de la pandemia? ¿Cuáles son las conversaciones que

se desarrollan en la primera instancia al primer impacto de la pandemia?

GS: En el centro cultural fue poca la actividad acá, porque no se podía venir

presencialmente, entonces cómo es un sistema educativo que requiere una

asistencia, era poca la actividad que se realizaba. Cuando se empieza a abrir el

auditorio para las presentaciones era muy restringido, pero se empezó a abrir

muy de a poco, en el 2021 se abre un poquito más, algunos protocolos se

eliminan, pero fue en 2022, recién cuando ya se abre como con normalidad.

MG: ¿Se habló en algún momento de soluciones inmediatas por parte del

centro cultural a la implementación de talleres? Porque la primera acción fue

reprogramar para cuando pasara la pandemia, pero la pandemia no pasaba.

¿Qué otras acciones aparte de reprogramar se pudieron visualizar para esta

primera parte?

GS: Clases virtuales y clases presenciales, pero con dos alumnos, un alumno,

no había grupos grandes, justamente por prevención y por protocolo de la

autoridad sanitaria no se podía hacer, pero yo creo que se tomaron las medidas

necesarias, no aglutinar gente, evitar los contagios, en más de alguna vez se

suspendieron las actividades porque había un contagiado dentro del personal.

Entonces, con mayor razón se acataban las órdenes de no poder funcionar

masivamente, porque los conciertos eran restringidos.

MG: ¿Pero los conciertos se cancelaron?
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GS: Algunos se cancelaron en el momento álgido de la pandemia, cuando

había permisos para hacer posible poder venir, ahora empiezo a recordar el

permiso de movilidad, después cuando se levanta eso, se empieza poquito a

poquito a abrir a la comunidad lo que era la actividad presencial, con mascarilla,

con aforo.

MG: ¿Y qué pasó, por ejemplo, con los cierres de talleres? Porque usualmente

en el año 2022 hubo varias presentaciones de cierre de los talleres.

GS: Pero se hicieron virtualmente. La Gorra Virtual era un concierto online. Era

un artista y se transmitía vía telemáticamente a través del Facebook del Centro

Cultural y la idea era que le pudieran donar a los artistas. Porque en ese

momento los artistas que vivían del trabajo musical estaban en cero. Eso pasó

en todo el país, en todo el mundo, hasta cerraron los locales donde ellos se

presentaban, no tenían ninguna entrada y la Gorra Virtual de alguna manera

llegó a que se le aportara a los artistas locales con poquita ayuda financiera.

MG: Y sobre eso mismo, ¿Hubo alguna acción o algo que haya visto usted a

artistas decir: agrupémonos, unámonos virtualmente, ya sea para ayudarnos o

cada uno estaba a su deriva?

GS: No, no vi que haya habido. No sé, tampoco desconozco de que haya

habido alguna idea de agruparse en ese momento, para poder, digamos,

ayudarse mutuamente.

MG: Considerando que ya en 2022 se levantan un montón de restricciones, se

liberan los aforos, se reactiva de nuevo la industria. ¿Usted, durante esa etapa

pudo ver a artistas sacar nuevo material? ¿Pudo escuchar ese material?
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GS: Material local a través de la red. La red internet, YouTube, mismo

Facebook, por ejemplo: Pachalayen hizo una producción, el Guille Arancibia

también, Los Mantiz grabaron también un videoclip en medio de una pandemia.

Yo creo que se gestó durante el cautiverio de estar encerrados y se puede

haber dado a luz durante el año 2022.

MG: Y esas nuevas producciones, ¿a usted le sintió musicalmente alguna

diferencia a lo que venía antes de la pandemia? ¿Hubo un impacto de la

pandemia en la creación musical?

GS: Las letras que yo recuerdo, contaban ambos sucesos, el estallido social, la

pandemia, no todo ha sido igual después. Hay una diferencia y en las letras,

digamos, es un poco nostalgia, sobre todo de lo que viene antes del 2019, de

añorar a este cambio, cierto, que nos cambió a todos de la noche a la mañana.

Se ve reflejado también gente que se perdió durante la pandemia. Los

familiares, claro. Entonces, está la parte de nostalgia, melancolía, digamos, un

tema que está en partícipe en las letras.

MG: Y de estos artistas que desarrollan producciones en el año 2020-2021,

¿hay alguno que se proyecta durante 2022? ¿recuerda algún artista que ha

escuchado durante la pandemia y ahora lo pudo ver, por ejemplo, haciendo un

concierto en el Centro Cultural durante el año 2022?

GS: Había conciertos de grupos que estuvieron durante la pandemia

virtualmente y después dieron conciertos acá en el auditorio. Los Mantiz, bueno,

ellos estuvieron acá. Los Espressos crearon el disco en Pandemia. Hay una

niña que es cantautora que también hizo una producción durante la pandemia,

o sea, si bien tal como tú dices que yo creo que esa no sea de gran actividad

musical, sin embargo hubieron grupos que, y salvo que algunos están en

underground, no se han dado a conocer aún, pero estaban trabajando durante

el 2019-2021 y todavía no salen porque también hay que considerar que todo
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tiene un costo. La pandemia redujo el hecho de poder hacer el concierto para

cobrar una entrada y significa una entrada económica para el grupo artista o el

artista.

MG: Al contrario de los que resisten la pandemia hay algunos que nacen en ella

y se difunden por las redes sociales. Según su visión dentro de lo que es la

educación, la cultura, la música ¿cómo podría explicar usted este fenómeno?

que no es único, hay varios más artistas más, pero ¿cómo la pandemia

transformó, permitió, hizo o facilitó que algunos artistas proliferaran?

GS: Yo creo que durante la pandemia se hicieron producciones y salieron este

tipo de artistas, como tú dices. La gente es libre de elegir lo que ellos quieren

en cuanto a puntos musicales y ahí no hay nada escrito.

MG: Pero hubo nuevas estrategias, porque en el fondo, si antes la estrategia

era el concierto presencial, el cual queda eliminado por la pandemia, la nueva

estrategia nace a partir de las redes sociales.

GS: Claro, lo que pasa es que las redes sociales te dan la libertad de hacer lo

que quieras, no hay mucha restricción al respecto, por eso, no hay mucho a lo

que se pueda hacer frente a una persona que canta un texto, y hablamos de

algunos géneros musicales, no voy a dar el nombre, pero los textos son muy

incomprensibles y generalmente son con temas que no se deben abordar de la

forma que se abordan. Por lo tanto, no sé cuánta cantidad de gente podrá llevar

a un sector de la población a ese tipo de música, pero porque también hay

artistas que tienen otro tipo de expresión musical y le gusta a mucha gente y

son realmente una parte de la cultura de nuestro país.

MG: Últimas dos preguntas. ¿Qué cosas de lo aprendido durante estos dos

años 2020 y 2021 se siguen aplicando durante el 2022?
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GS: Yo creo que lo que estaba durante la pandemia, que se suspendió por

razones sanitarias, en el 2022 se abre completamente, entre ellos, la orquesta.

Cuando empezó la orquesta de Quillota en 1993 con el Orfeón Juvenil, el inicio

fue mucho más difícil, porque los alumnos no tenían conocimiento de los

instrumentos musicales y en 2022, que se inició con la orquesta, los alumnos

venían con una academia atrás. Por lo tanto ahí se les abre el abanico de poder

ingresar a un grupo, a una agrupación y lo que estaba de antes se abre más

aún en 2022 y se va a abrir más aún en 2023. También el hecho de que Bellas

Artes se venga de Boco también le da un plus a la parte de desarrollo artístico

plástico, porque antiguamente se tenía que ir a Boco a tomar clases a la

Escuela de Bellas Artes. sin embargo se traslada parte al Estadio Lucio Fariña

Fernandez y otra parte acá. El teatro con lo suyo y la danza siguió haciendo

clases virtuales con los profesores que existían, incluso hasta se hizo una obra

donde fue interdisciplinario durante la pandemia, con teatro, música y danza y

este año, durante la presentación final del aniversario del Centro Cultural,

también se hizo algo interdisciplinario con danza y el teatro, que resultó a mi

modo de ver un buen espectáculo. Se han abierto los espacios y estamos

trabajando en eso, de tratar de que haya más cosas interdisciplinarias, dada la

experiencia que tiene la danza, dado los buenos resultados del teatro. Y ahora

hay un llamado abierto para todos los instrumentistas que quieran participar si

tienen alguna experiencia con algún instrumento que tengan en la orquesta.

Más los talleres de la Academia de Música. Esperamos que se agrande un poco

más la orquesta, pero yo creo que se ha abierto más.

MG: La última pregunta. ¿Cómo podemos direccionar a Quillota para poder

lograr una asociatividad de músicos? ¿Se puede? ¿Necesitamos alguna

entidad céntrica para ello o los músicos tienen que funcionar aparte, por

ejemplo, del centro cultural?

GS: Yo creo que sí. Mira, cuando estaba la Casa de la Cultura en aquella

época, en Calle Blanco, nosotros tuvimos a los “Amigos de la Casa de la
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Cultura”, que era una agrupación de personas, con personalidad jurídica, que

postulamos a proyectos y nos ganamos el Mostrarte, que fue por cuatro años

seguido en la Plaza de Armas y que fue por una agrupación de gente que

estaba ahí, gente de folclore, gente que estaba en la Orquesta, había gente de

danza y con esa agrupación nosotros ayudábamos a la Casa de la Cultura en la

época y además se mostraron a proyectos que significaron, darles una actividad

musical, independientemente que es venir a gente de afuera, pero nosotros lo

dejábamos los primeros días a gente local. Pero funcionando de manera

independiente, con personalidad jurídica, conversando con el director: “nosotros

lo queríamos ayudar ¿en qué queremos ayudar? Mire, queremos ayudar

haciendo una actividad, como amigos del centro cultural, por lo cual

necesitamos el teatro solamente, para reunir fondos y aportar con el vestuario

de los alumnos de la Orquesta, que no tiene”. Entonces yo creo que hacia el

centro cultural se puede traer apoyo pedagógico o tecnológico. Yo creo que esa

es una instancia de poder acudir a más gente y darle mayor actividad, a lo

mejor calendarizar una semana cultural musical en la Plaza de Armas y ustedes

son los que organizan y ustedes piden apoyo. Se puede recurrir a tantas leyes,

la Ley Valdés, El Fondo de Cultura, los nacionales, los provinciales, los

regionales. Nosotros trabajamos con esa agrupación y fueron cuatro años

seguidos y no estamos hablando de poca plata. Los grupos que venían tenían

un arancel muy alto para poder venir para acá. Era caro. Me acuerdo de que

vino la banda Conmoción un año. Vino la orquesta de la Filarmónica de Teatro

Municipal de Santiago. Vino el Congreso. Vino tres por siete, veintiuno, con el

actor Flores. Vino el Circo del Mundo. Barroco Andino vino y es una agrupación

de primer nivel. Yo no sé si estarán tocando porque el director estaba muy

enfermo ya en ese año.
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Entrevista a Fernando Meneses, Quillota, 26 de Enero 2023.

MG: En una mirada a los años previos a la pandemia, 2018-2019, ¿qué

problemática enfrentaban los artistas y gestores para llevar adelante el

desarrollo de la industria cultural en Quillota?

FM: Bien, lo primero es el espacio. En esa época había ciertos bares donde se

podía hacer música, pero el problema es la autogestión que las bandas tienen

que invertir para tocar en vivo: llevar los instrumentos, llevar los sonidistas, los

lugares a veces te entregan el espacio nomás. A veces te pasan algunos

equipos que no están en las mejores condiciones y te dicen que tienes que

jugar con lo que encuentres, eso era como una condición de base del espacio

que hay. En esa época ya estaba el centro cultural que es un lugar donde

directamente se pueden desarrollar iniciativas con más producción, pero

tampoco podías usar eso para tocar todos los días. Entre los espacios en los

que yo participé estaba el Greiscol, algunas tocatas que se hacían en los

Gremios Unidos, estaba el Picado de la Araña también, etc. Entonces, el

término de espacio, puede ser una cuestión interesante. Lo otro es que también

estás luchando con los tributos que tienen una escena, se les garantiza a ellos

esos espacios y las bandas originales tienen que estar ahí, luchándolas. Estos

son detalles del contexto de las bandas previo al estallido social y a la

pandemia. Pero creo que la principal dificultad es que las bandas en esos

momentos ya tenían que desarrollar todo desde la autogestión, no solamente

preocuparte del tocar, preocuparte de la puerta, preocuparte de que vaya

público, ver el tema de invitaciones, de mover una invitación en redes sociales

para que la gente vaya, promocionarla por tu cuenta, a veces los locales como

que te daban un afiche y era. Entonces, la autogestión creo que es algo que se

puso a prueba en esos momentos para que las bandas pudieran hacer cosas.

Yo creo que ese es el elemento que en esos momentos empezó a poner en

juego, quienes sobrevivían un poco al asunto y lo podían llevar a cabo. En una

ciudad pequeña te van a ver tus amigos, dependes un poco de tus redes
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sociales como análoga, la gente que te conoce, que son los que te van a ver y

al final ahí se te produce un problema, porque finalmente la personas a las

cuales tu tocas son gente que ya te conoce.

MG: Y el problema es que también no hay cómo vincular a gente que viaja de

Valparaíso a Quillota, usualmente la transición va directamente desde el valle

hacia la costa.

FM: Sí, históricamente ha ocurrido eso porque como son capitales regionales,

tienen mucha más oferta. Valparaíso y Viña son ciudades que tienen esta

población universitaria en que también hay más público, hay más herramientas,

hay mucho más locales. Es distinto porque aquí es un lugar pequeño, hay

pocos espacios donde se genera eso para los jóvenes y el resto quienes no

iban a tocata iban a la disco.

MG: Haciendo una mirada a estos años en la ciudad de Quillota ¿existe o ha

existido alguna forma de asociatividad de músicos en Quillota? ¿Conoces o

has conocido alguna?

FM: Sí, existió en algún momento el Promo (Centro de promoción de Cultura), a

propósito de un espacio que surgió como autogestión, donde se terminó

institucionalizando un espacio para la salud y la cultura. Transformaron un

consultorio en un centro comunitario de participación donde van adultos

mayores a hacer aeróbicas. En un momento fue como gimnasio itinerante,

teatro, mil cosas, también había espacio para las bandas. Me acuerdo que los

cabros del promo tenían un libro de registros donde tenían bandas que

tocaban: con los estilos, lo que hacían y periódicamente se realizaban

reuniones. El propósito principal de esas reuniones, estamos hablando

2008-2010, era para distribuir su espacio, asignar horas de ensayo y también

de alguna manera observar qué es lo que estaba ocurriendo. El Promo llevó

eso como una bandera de lucha y le ha funcionado hasta el día de hoy. Pero sí
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existió en algún momento eso, yo lo vi, también me inscribí en eso, había un

registro de ese músico. Ahora no logró esa instancia formalizar para que

hubiera una mirada más sistémica de análisis, de decir: “mira, esto es como se

distribuye el territorio”, porque también Quillota es un lugar que a pesar de que

Valparaíso pueda tener como cierto arrastre, Quillota también lo tuvo, llegaban

bandas de Calera a ensayar, bandas de anterior… Entonces de alguna manera

se fue transformando gracias al promo en un polo. De hecho, el año pasado

hubo un video super bonito que hicieron en el Promo, que se lo hizo el

Ministerio de Salud, justo cuando asume Boric, y vino una de las personas del

Ministerio de Salud a explicar todo lo que el Promo hace, el trabajo con los

comunitarios, de que la salud tiene una dimensión cultural que es muy relevante

para el bienestar y se reconoció en ese video formalmente como la importancia

que el Promo tuvo en ese momento. Como una de las organizaciones que

lograran visualizar parte de esa esfera de creatividad de músico y de arte en el

centro de Promo de Quillota. Otros lugares donde los músicos convergen y que

no se preocuparon en algún momento de sistematizar esa cuestión, porque si

yo fuera hoy día a la Greiscol (Cerveceria) y les preguntas si tienen un registro

de quienes han tocado, no lo tienen. Probablemente, el Womu (Pub) tampoco lo

tenga, porque también son de alguna manera instancia donde ellos no están

planificando una estructura, sino que es muy contingente al servicio comercial

de llenar un pub, vender chelas, vender papas, y que se mueva al término

económico. Entiendo que para los locales, la ganancia está en eso, les importa

que haya consumo, y si tienes algo que pueda entretener a la gente para que

se mantenga ahí mientras consumen, bien. Pero no creo que ellos tengan la

sensibilidad para pensar que si manejan información de las bandas, eso les

pueda permitir a ellos observar este fenómeno o gestionarlas de alguna manera

distinta. Pero si el Promo, desarrollar festivales, el mismo Rock in Rio, varias

instancias abiertas, masivas, donde las bandas que llegan a tocar ahí van

porque van porque ensayan en el Promo y también invitan a las bandas de

fuera. Me acuerdo la vez que tocamos con Espresso ese día en el Rock in Rio,

tocaron los Cuervos del Sur. Entonces si te das cuenta, ese es un ejemplo de
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que, al ser un polo, logró esa conexión con otras redes de músicos, de

profesionales. Y en mi caso, que fue como muy bacán, que el promo también

en la época 2008, 2010 más o menos, en un momento los cabros del Promo

invitaron a Tryo y Tryo hizo una clínica. En esa clínica fue muy divertida,

estábamos en la sala de ensayo, donde Tryo tenía como su equipo para hacer

una presentación, después sacaron los equipos a los box que hay y en tres

salas distintas del promo, el guitarrista, el bajista y el baterista hicieron una

clínica para el público, donde ellos ahí comentaron todos lo de Tryo, como es la

banda, como es el estilo, en los casos del Coto, que para mí fue importante

porque yo nunca había recibido hasta ese momento una información tan

académica respecto a la guitarra, me enseño a tomar la uñeta. Ese es un

ejemplo icónico, pero que tiene que ver con que en el fondo hay un espacio que

logró también plasmar esas redes. Lo que le faltó a Quillota fue formalizar eso

en algún tipo de conservatorio, para formalizar aspectos más formativos, como

lo hizo Limache, y para que estudiantes en algún momento convaliden por

ejemplo, con la Universidad Católica. Pero en Quillota no existió. De lo que me

acuerdo ahora, cuando he estado acá con Marcelo, en el DAEM (Departamento

de administración de la educación municipal), encontramos unos fondos de

educación que eran como 14 palos. Y ahí en ese momento, antes del estallido,

con Marcelo fuimos al Promo a hablar con el Fritz para ver qué posibilidades

había de que nosotros compráramos instrumentos para que los estudiantes de

los colegios pudieran participar en el Promo, ocupar el espacio. Y el Fritz nos

dijo que no. Porque el problema de eso es que se iba a generar como una

amenaza de que los colegios iban a tomar el Promo y las personas que le

interesan, que son mayoritariamente jóvenes, que no están tan ligados al

sistema escolar, y que les interesa esto por medio de una vía menos

institucionalizada.

MG: Recordemos que estamos en enero de 2020, Chile está alerta por el

estallido social, suenan las primeras noticias del COVID ¿cómo se presenta el

contexto cultural y qué predicciones había en el 2020 de tu realidad musical?
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FM: Justo en ese verano de transición 2019-2020, hicimos este demo (con la

banda Espresso) que era como la idea de sacar una grabación ya como más

actualizada, porque había llegado un baterista nuevo y justo surge la idea, de

que Wilfredo se uniera a la banda (tecladista). Después llegó la pandemia que

nos permitió como una oportunidad de olvidarnos de tocar en vivo y de

centrarnos en pensar en todo lo que habíamos hecho. Porque en el fondo lo

que ocurre con la pandemia, en mi caso, es que de alguna manera esa pausa a

mí me significó repensar todo lo que había hecho hasta ese momento porque

sabía que luego de eso iba a ser mejor. Entonces, mi primera esperanza fue

que la pandemia me iba a permitir mejorar en muchas cosas. De hecho,

estando solo en la casa me puse a tocar mucho más guitarra, a reordenar más

ideas, a reharmonizar. Porque también en el contexto que estoy yo, que tenía

un trabajo, entonces no es como que yo me hubiera quedado sin tocar, seguí

tocando, pero en una lógica en que lo importante era aprovechar el tiempo,

aprovechar esos espacios para mejorar lo que ya había.

MG: ¿Pero fue un momento de pausa o fue un momento de introspección?

FM: Claro, fue una pausa en el sentido de que no íbamos a tener

presentaciones en vivo. En general también está este switch de que mientras

más toque en vivo, la banda se mantiene viva, es como una cuestión

relativamente lógica en la mentalidad de los músicos, pero por otro lado, estuvo

la posibilidad de la introspección, como mirar desde otro lugar los temas. Un

ejemplo que yo recuerdo desde que nos planificamos para juntarnos todos los

miércoles a ver los temas. Lo bueno de eso es que finalmente nos permitió

cuando ya nosotros ingresamos al estudio tener todo claro.

MG: Se cierra Chile ¿Cuáles fueron las primeras acciones que se visualizan en

otros artistas?
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FM: Lo primero que empezó a surgir fue como esto del streaming, de mostrar

las bandas. Ahí nosotros participamos en una actividad que el mismo Promo

desarrolló, que se llamaba Pandemonium y que era mandar un tema en video

donde sales tocando solo o con tu banda. Ahí creo que se dio esta lógica de

conversación entre los músicos de ver presentaciones de otros artistas online y

que es lo que les resultó con las condiciones de lo que tenían, con los recursos

disponibles. Y había videos que eran horriblemente malos, se grababan en una

casa, se escuchaban mal, se veía mal, todo mal. Pero el ejercicio de hacer eso,

el ejercicio de poder desplegar una performance, aunque sea frente a una

cámara, era algo que te muestra que tienes que prepararte para eso, que tienes

que desarrollar herramientas que a lo mejor no tenías. Así se desarrolló un

nuevo escenario que se armó sobre la marcha.

MG: El impacto en la industria cultural es irreversible ante las medidas

sanitarias impuestas por el MINSAL. La entidad gubernamental toma acción

dentro de sus capacidades. ¿Cuál es la percepción del artista Quillotano ante la

acción de autoridades para la defensa de la cuarentena? ¿Qué se reinventa

para levantar el trabajo artístico de Quillota? ¿Nacen nuevas herramientas,

nuevos formatos, nuevas estrategias?

FM: Yo creo que esas estrategias están como en la mano de los músicos

nomás. No vi un llamado local al respecto de preocuparse, excepto lo del

promo. Si bien el promo es gubernamental, también tiene una lógica muy de

cercanía. Eso es lo único que estuvo. Del Centro Cultural no supe si existiera

algo. No lo conocí. Lo que sí sé es sobre las ayudas económicas a músicos que

se dedican más a esto y que tenían como comprobar que eran músicos ¿Cómo

podrías demostrar tú que eres músico? Con tres o cuatro discos, con

background, etc. Y surgieron estos apoyos económicos y claro, nosotros no

calificábamos para esto porque tenemos un trabajo, hacemos otras cosas.

Nosotros entendimos, que esto era para personas que trabajan en la música y
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que han visto mermada su manera de trabajo. Eso es lo que yo vi en Quillota,

aparte del Promo, no creo que haya otro.

MG: ¿Murieron bandas? ¿Murieron artistas, es decir, se apagaron y nunca más

volvieron?

FM: Sí, yo tengo la impresión, no sé qué bandas son, pero sí, antes de la

pandemia había otras bandas que hacían cosas y después no las volví a ver.

MG: Sí, también vi varias que desaparecieron, no fueron capaces de hacer una

reinvención de su trabajo por el encierro quizás, teóricamente lo pienso, porque

su trabajo estaba concentrado principalmente en la presentación en vivo ya

habían pasado por la etapa de estudio, de creación, y como no pudieron, se

disolvieron en el encierro.

FM: Claro, claro. Vi gente haciendo streams, tocando, pero hoy día no se

donde están, hoy 2023, no sé qué habrá pasado con ellos. Lo que yo vi, pero si

fuera de Quillota, es lo que en algún momento hizo la Universidad de Chile con

los Chancho en Piedra. Ellos hicieron un concierto donde a todos los asistentes

se les tomaba un PCR, tocaron en vivo, con todas las medidas sanitarias y

después a todo ese grupo de control le volvieron a hacer la test, para ver si

alguien se veía contagiado en ese concierto y la conclusión fue que hubo muy

pocos contagios y que ya era posible cómo controlar algo de la pandemia.

Pero localmente no se les ocurrió.

MG: Hablemos de lo que pasa después de que ya empezamos a nivelarse la

pandemia. Encerrado o no, la industria de la música no se detuvo, a niveles

nacionales podemos ver que hubo nacimientos de artistas. Las redes sociales

se transforman en escenarios ¿Qué aprovecharon los artistas que nacen desde

la pandemia? ¿Cómo se puede explicar este auge?
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FM: Más allá de pensar que la responsabilidad puede ser de los músicos, que

parte lo es también, es importante tener en cuenta de que incluye los espacios

que realmente estaban para la música no volvieron con la fuerza que tenían

antes. Creo que también está muy de la mano con el tema del estallido social.

El estallido social de alguna manera abre todo horario, abre todo espacio, la

pandemia sólo llegó a potenciar eso que ya estaba como en tensión, pero hoy

vas, no sé, un día viernes a las una y media de la mañana al centro de Quillota

y está muerto. Hace poco hicimos una tocata en el “Puente de la Alameda” (Pub

local) y el dueño cuando terminamos de tocar estaba muy agradecido porque

había mucha gente y en realidad no había nadie… y el día anterior había hecho

un evento también de música latinoamericana mucho más popular, masiva y no

fue nadie, super poca gente. Creo que esos espacios se empezaron a cerrar.

Hoy no veo cómo esa oferta más clara. Lo que nosotros intentamos hacer el

otro día resultó, por lo menos, para no salir para atrás, no ganamos un plata ese

día, pero al menos nos gastamos. En el caso de la música que estoy haciendo

con Espresso, nos preparamos para eso, en el sentido de que nosotros en este

momento de introspección, de preparar un disco, de poder lanzar un producto

que fuera profesional, fue algo que cuando salió, a pesar de la pandemia, fue

bien recibido, obtuvimos algunos reconocimientos, etc, eso nos ayudó. Es un

disco que está bien trabajado que nos abre puertas hoy día. Y claro, si a lo

mejor en este último tiempo la gente abandonó la música, también es difícil

tener algo nuevo que mostrar.

MG: Si Quillota cae en un estado precario para la apertura de escenarios de las

bandas, producto del estallido social, del cierres de los horarios, de cambios de

espacio público durante la pandemia, eso obliga al artista quillotano a salir de

Quillota. Igual lo veo como algo nocivo porque lamentablemente ocurre esto del

artista que se tiene que ir a México para poder ser reconocido, porque en el

fondo, nadie es profeta en su tierra.
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FM: En el fondo, lo poco que hay lo terminas por desmantelar, porque también

tienes que velar por generar movimiento, de hacer presentaciones en otras

partes, si no nos pescan en Quillota nos tenemos que mover. En el caso mío

particular, yo creo que también el tema de buscar más espacios porque nos

hace muy bien pisar otros escenarios. Antes de terminar el año, tocamos en el

Bar Babilonia y fue bacán, estaba llenísimo, eran muchas bandas. Teníamos

media hora para tocar y al final tocamos el disco entero, la gente pidió más, y

cuando terminamos de tocar se nos acercan: “cabros ¿ustedes lanzaron el

disco? sí, lo lanzamos ya ¿Está en las redes? sí. ¿Y tienen disco físico? no;

ya, cuando tengan el disco físico, me llaman y tocan acá. A mí nunca me había

pasado en Quillota. Eso nos motivó a hacer cosas más elevadas, hay que

continuar. Quillota fue mi espacio de crecimiento, de desarrollo, pero ahora yo

tengo la convicción de que tengo que tengo que mostrar eso fuera, a pesar de

que todo pasa por el tema de la autogestión, pasa porque también la ciudad se

configura para que esos espacios tengan una dinámica muy anclada a lo

comercial, a las ganancias capitales de los bares, que es su trabajo. Lo que sí

sería interesante es que Quillota a lo mejor piense en establecer esos espacios

para la gente que está empezando.

MG: De lo vendido y lo creado o reinventado durante la pandemia ¿Qué podría

ser utilizado para construir una asociatividad que permita a los músicos de

Quillota fortalecer la gestión de la industria musical en la ciudad?

FM: Lo primero es conformar un equipo de personas que le interese este tema

y de una buena vez caracterizar el campo musical de Quillota y así vincular

músicos de otra parte de Chile para que vengan y los de Quillota vayan a otros

lugares. Travis Moreno siempre está en ese trabajo. El Centro Cultural tiene

una tremenda potencialidad en ese sentido, en que muchos artistas nacionales

están permanentemente buscando presentarse ahí, eso habla de que si hay un

campo cultural muy fuerte, musicalmente también, pero creo que eso sería un

primer paso también para incorporar lo que está y formalizar esa lectura. Otro
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espacio que también tiene mucho avance es el promo. Lo que también se

puede hacer es convencer a los músicos de que esa asociatividad es

importante. El individualismo es una cosa relevante. Yo me junto con músicos

para hacer tocatas. Los llamo, nos contactamos, hago fechas. Claro que puede

funcionar, pero de alguna manera, eso es solo en virtud del espacio donde

vamos a tocar, pero no hay otra instancia para que los músicos puedan

compartir en otra instancia que no sea tocar en vivo. Ahí voy un poco más con

esta visión más contemporánea de que el músico no solamente toca.

Conversatorios, trabajo con colegios, clínicas, etc, por ejemplo en el promo se

hace harto eso, de hacer cursos, durante el verano. Entonces, lo importante es

convencer a los músicos de que esta asociatividad no es solo ir al local, sacar

una fecha y tocar. Porque los músicos tenemos mucho que entregar en medio.

Eso yo creo que es súper importante, como que el músico también pueda

mostrar el valor que tiene y posicionarlo, desarrollando un interés genuino por el

producto a través de toda una red que se dedica a mostrarlo de manera

colaborativa. El término mediático también es ganar espacio, en este caso por

ejemplo puede ser con las barrios, la participación comunitaria de los músicos,

luego la presencia mediática permanente de los músicos de Quillota, que están

haciendo estos proyectos como aportes comunitarios, el rol social del músico,

que se pueda conectar con la educación, se puede conectar incluso con otras

dimensiones. Por ejemplo, esta academia del Mario Fuertes que también está

generando espacios educativos, aunque sean privados, también se puede

generar ahí una apertura. La Academia Santa Cecilia que por años generó

también un montón de trabajo y no se sabe en que está, también puede uno

levantar eso y ver qué ocurre ahí. Y es por eso que digo que el tema es la

socializacion, como le muestras a los músicos lo valioso que es y que su

participación social, comunitaria, tenga a otros aristas. Es la gestión cultural de

la música.

MG: En el fondo lo que permite es una visualización activa donde el músico

participa con su público desde distintas aristas.
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FM: En cuanto a la gestión cultural es determinar momentos y espacios para

que el músico pueda contribuir al medio. Yo no dejo de ser guitarrista de

Espresso porque no tengo mi guitarra en las manos. Eso mismo hacerlo con

otras personas en espacios donde los músicos puedan compartir esa

experiencia, de que el arte también tiene esa cuota de misticismo, de

creatividad. Pero se ha reducido lamentablemente a Lucas por un lado, pero

también al hecho de que estamos también atrapados por los espacios. Pero

para eso el gestor cultural es garantizar que en términos institucionales y

mediáticos, esos espacios están, no sé si garantizados es la palabra, pero al

menos disponibles. Lo voy a unir con otra cosa que también es más profunda

analíticamente, de que también en algún sentido tú estés contribuyendo para

que los músicos puedan tener una contribución política. En el sentido más

puro. Que no tiene que ver con el voto, pero tiene que ver también con una

manera en que el arte se muestra en el territorio. Es algo más conectado con la

contribución al medio, la contribución a la vida cotidiana de las personas, la

contribución a cómo viven, a todo lo que les pasa. Es importante, por ejemplo,

contarle a un chico todo lo que tienes que prepararte para tocar en el escenario.

La gente no sabe sobre eso. Si te lo enseñan te saltas varias etapas. Si

queremos gestionar musicalmente la cultura, necesitamos que la música se

vuelva algo práctico, operativo, dinámico. En una entrevista a Robert Fripp le

preguntaban cómo era tocar en King Crimson y el explicaba que tenía que tener

muy claras las diferencias entre ser un músico y ser un músico profesional,

porque cuando uno es un músico toca, pero cuando es un músico profesional,

lo último que te preocupa es tocar. Te preocupas de la gestión, recursos,

espacio, publicidad, redes, representante, mil cosas. Eso también es parte de

una persona que si se va a dedicar a la música necesita aprender o tener

herramientas para gestionar eso. Imagínate una instancia en Quillota donde no

solamente estén músicos sino también Bellas Artes. Mi mamá es pintora, no

hace eso para exponer en una galería. A lo mejor tampoco explotaría si hiciese

estos vínculos, pero tampoco tiene esa sensibilidad más estratégica de publicar.
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Todos los músicos que están muy bien posicionados invierten en un

posicionamiento mediático, redes, todas esas cosas. Entonces eso también es

importante que los músicos lo aprendan y que sepan de que esta sensibilidad

vive con las condiciones que hay para hacer la música, es súper importante

manejar el canal y construir material. O sea, pues si tú tienes un disco, no te

sirve nada publicar todos los temas a la vez. Se muere el disco, hay que

mostrarlo de a poco, tema por tema, de que trata, después una entrevista, y así

transformas un material que dura 45 minutos a uno de un año o dos.
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Entrevista a Fritz Demuth, Quillota, 15 de Febrero 2023.

MG: Antes de la pandemia ¿hubo en algún momento en Quillota alguna

formalización que agrupara a los músicos?

FD: Sí, a mí me consta, porque acá se hizo una formalización de la agrupación

que se llamó “Agrupación de bandas emergentes de Quillota”, que sacó

personalidad jurídica, cumplió todos los requisitos y la tuvo durante harto

tiempo, sacó cuenta de banco también y finalmente fue realizada con el

propósito de obtener recursos del Estado. Porque la forma más directa era a

través de tener una organización formal, con personalidad jurídica, eso permitía

que algunos fondos estatales pudiesen llegar directamente a la organización.

Entonces por eso se hizo. Por esa necesidad. No por una necesidad existente

de querer organizarse formalmente, sino que porque era un requisito del Estado

lo pudiera para poder derivar fondos.

MG: ¿y esa organización nació desde la iniciativa del promo o de la iniciativa de

los músicos?

FD: Yo, según mi perspectiva, los músicos normalmente no desean, por lo

menos los que yo conozco, con los que yo me muevo, los que vienen para acá

también, no desean tener organizaciones formales. No piensan así en tener un

director o un presidente, un tesorero, un secretario, como que... Esa forma de

organizarse no es interesante para el tipo de banda que viene para acá. Yo creo

que lo que les interesa a ellos es organizarse como banda. Por ejemplo, que

hay un baterista, un guitarrista y juntarse a ensayar u organizar una tocata o a

grabar. Esa es la forma natural que tiene una organización de música, que

viene de ser una banda. La otra organización es una organización artificial y

que la tomaron las bandas solamente con el propósito de poder perseguir este

beneficio estatal.
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MG: Antes del Estallido Social el cual golpea duramente y produce varios

cambios que deja más o menos inestable por momentos a Chile en general

¿Cómo estaba la organización de los músicos? ¿Había, dentro de tu

percepción, alguna idea de industrializar la música en que yo entiéndase como

hacer grabaciones, lanzar discos, generar presentaciones o giras dentro de

Quillota o desde Quillota hacia afuera?

FD: Es que siempre ha existido eso desde que yo tengo uso de razón. Un

deseo de hacer tocatas. Me acuerdo que en los años, a fines de los 80, diría yo,

a principios de los 90, yo venía a tocar a Quillota acá cuando se hacían tocatas

en el ex policlínico, en el ex... en la sede del Partido Comunista que quedaba

ahí en Merced. Entonces, yo me acuerdo que tocaban bandas, incluso una

banda que tocó el Baradit. Y me acuerdo que desde entonces, hace 30 años

atrás, existían, se organizaban, hacían tocatas, hacían flyers, los afiches los

pegaban en la calle. Siempre hubo una organización, pero una organización,

creo yo, que está al otro lado de la industria. De hecho, el concepto de industria

no es aceptado, porque el concepto de industria genera como otra sensación en

el cuerpo. Incluso la gente que en ese momento participaba en esto

precisamente buscaba algo distinto a lo que el capitalismo, el capitalismo que

se impuso por la fuerza, después del golpe de Estado, quería poner como

modelo. Esto era una reacción al modelo. Era algo que no quería vincularse

con ese lenguaje y con esa forma de ser. Finalmente esto tenía otro propósito.

Tenía un propósito de poder presentar algo paralelo, algo alternativo a lo que se

decía el sistema imperante. No tenía que ver con los modelos de la televisión y

nada de ese entonces. En los noventas los modelos de la televisión eran poco

interesantes para los grupos que organizaban este tipo de tocata, los cuales

fueron finalmente las que mantuvieron una escena vigente. Una escena

subterránea, underground, pero que estaba con un adherente y un público bien

fiel que se encontraba de repente en las tocatas que hay en Quillota, en Villa

Alemana, Quilpué, Viña, Valparaíso y para eso ese público se encontraba en las

distintas ciudades.
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MG: Me llama mucho la atención lo que me describes, porque eso significa que

ese evento, ese fenómeno cultural se mantiene hasta el día de hoy.

FD: Si.

MG: Por lo tanto, como tú me lo describes, es un fenómeno que se desglosa

completamente de la intención de generar algún tipo de lucro con la música y se

transforma más en una acción social.

FD: Yo creo que, por lo menos, en eso de los 90, como que la aspiración

comercial no estaba dentro de las primeras pretensiones de la lista. Yo creo que

la primera pretensión que yo vi fue una necesidad creativa y personal. Hay

gente que no opina lo mismo, pero yo pienso que parte como una solución o

una alternativa creativa para necesidades individuales que después se van

transformando en asociaciones porque hace eco en otras personas y la gente

se encuentra y se da cuenta de que las pretensiones individuales coinciden con

la de otros. Entonces, así como se encontraron, por primera vez grupos de

Quillota con grupos de Villa Alemana o Valparaíso, en un ambiente que a esos

sectores les parecía entretenido, agradable, interesante, etc. Yo creo que parte

de una voluntad individual y que después resuelve en una acción colectiva que

es la tocata. Pero primero el individual y la persona que aprende el

instrumento, que se interesa, que ve como lo hacen, o otro, que se yo, que opta

por un estilo, con una forma particular, después se asocia con otros, para hacer

una banda y después se asocia con otras bandas para hacer tocata.

MG: Y ese proceso, en el 2019, estaba igual, es decir, sigue el ciclo de

generación en generación, de este chico que aprende un instrumento, se junta

con otro y después forma una banda, se junta con otra banda y hacen la tocata.

Pero en ese 2019 ¿hubo en algún momento alguna disociación de este

fenómeno cultural de desarrollar lo individual, casi social, casi personal, a una
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industria? ¿o todavía estaba, al menos dentro de Quillota, muy concentrado en

este casi ritual de la música, por la música y no la música por la industria?

FD: Yo creo que en los grupos más jóvenes aparece el deseo de ser

sustentables las bandas por más tiempo y la sustentabilidad tiene que ver con

el tema de generar una ganancia monetaria o lo que sea. Yo he visto muchos

jovenes que tienen la esperanza de poder dedicarse exclusivamente a la

música y no, digamos, transformándose en profesores en un colegio, sino que

dedicándose al concierto, a la tocata, a esas cosas. Entonces he visto en

algunas bandas o en algunos proyectos musicales esa intención. He visto a

algunos con cierta ingenuidad, con cierta candidez, pero hay otros que lo he

visto con mayor decisión a miras profesionales, hacer una dedicación del 100%

de tiempo completo, como estar dispuesto a hacer ciertos movimientos, ciertas

transformaciones que le permitan alcanzar una cierta sostenibilidad.

MG: Te entiendo, porque cuando se habla del lucro, en la industria de la música,

una de las primeras ideas que aparece es la banda tributo.

FD: Claro, pero la banda tributo es la más ingenua de todas.

MG: Por un lado, porque en el fondo... Sí, en el fondo uno tributa con algo que

no es propio, pero eso no lo permite porque hay muchos artistas que hacen la

táctica de que van con una banda tributo, generan un público de la banda

tributo y de repente deslizan un tema propio.

FD: Sí, o bandas que hacen temas propios y entre medio meten un par de

covers.

MG: Llega la pandemia y nos encierra todo en la tercera semana de marzo.

Dentro de lo que pudiste ver, dentro quizás de la visión del Centro Promo,
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cuando ya se produce el encierro totalitario. ¿Cuál fue el primer impacto? ¿Era

esperar? ¿Era tomar acción?

FD: Yo creo que el previo de la pandemia, el tema del estallido social le aportó

mucha energía a las bandas más clásicas que venían para acá, que están

asociadas al movimiento punk, trash, alternativo, por esa onda, rockero, ska,

porque resonaba con el estallido, resonaba con las demandas y con las

sensaciones corporales que tenían los integrantes de las bandas que estaban

tocando en esa línea musical. Creo que el estallido fue super favorable porque

le aportó una energía extra a las bandas y le demostró también que ese espíritu

de cambio no era un espíritu personal, sino que también se daba en distintas

partes del territorio. Eso influyó en las letras, en la parte creativa, como que fue

una energía favorable. Ahí venía el tren con toda velocidad y llega la pandemia

y como que lo chanta brutalmente, impone pone toque de queda. La gente se

empezó a encontrar con militares armados en las estaciones de tren, que se yo,

en distintos lugares. Y además esta pandemia al principio se vio como que era

la solución, la única solución que podía haber encontrado la derecha como para

reprimir el estallido. Fue como salvavidas, insólito, que demostró la tremenda

cueva que tenía la derecha y aprovecharse de las cosas como siempre lo ha

hecho y en este caso aprovecharse de la pandemia para instaurar un estado

policiaco represivo heavy. Eso también afectó la música porque finalmente el

toque queda, me acuerdo que unos días había toque a las seis de la tarde, era

imposible hacer una tocata, tampoco se podía juntar gente. Nosotros teníamos

programado un Rock en Río grande con la SCD, habíamos conseguido 500

lucas con la SCD para financiar parte de la amplificación, Esval también había

estaba apoyando con 300 mil pesos a un grupo ambientalista que trabajaba con

nosotros en el rock en Río. Eso iba súper bien, habíamos visto ya el lugar,

estábamos viendo dónde iba el escenario y llega la pandemia y tuvimos que

suspender. Si pierden esos recursos, tuvimos que devolverlos. Se chanta todo.

Y en ese momento, digamos, queda todo en el aire y ahí empieza como a

filtrarse este deseo irrefrenable, creativo y expresivo y empiezan a aparecer las
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opciones online, que ya venían un poco de antes, ya como cierto streaming y

todo, pero de muy bajo perfil, más bien como experimentales quizás, incluso

hedonistas, lo veo con esto de la selfies con la frase poética, la veo como un

acto muy así como narcisista, ingenuo, cándido, que me ha dado un poco de

vergüenza ajena, pero da un espacio para librarse un poco de la presión de no

poder manifestarse creativamente. Entonces, se empieza a hacer mayor

cantidad de streaming. Nosotros aquí en el promo llamamos a las bandas y le

decimos, ¿qué tal si ustedes logran hacer un tema cada uno en su casa? Los

juntan, nosotros lo ayudamos a los que no puedan hacerlo para que puedan

presentar aunque sea un tema y nosotros lo colgamos en nuestras redes

sociales y ahí se arma la conversa y todo lo que imagina ver eso. Entonces lo

empezamos a hacer a través de una actividad que se llama los videos

cuarentenísticos, que al principio parte con algunos músicos que mostraron

algo, alguna técnica, en un instrumento o algo, por ejemplo, el Tabilo de Calera

mostraba el trombón, el “Pescado” hizo algo de guitarra que fue un bien exitoso,

algunos hicieron una especie de clínica y después también se incorporaron

artistas plásticos y mostraron técnicas de grabado y además empezaron

después aparecieron otras manifestaciones culturales, incluso recetas, actividad

física, empezó a diversificar este tema porque finalmente había mucha gente

que estaba encerrada, especialmente adultos mayores, pero existía el deseo

también de saber quiénes estaban haciendo los demás y de alguna manera

matar el tiempo, porque encerrados, te cortaban las actividades tradicionales

que tenías y no alcanzas a reconstruirte o tenías espacios muy reducidos, no

podías salir, entonces ahí como que se abría una posibilidad de quitarle un poco

de presión en la olla. Esa virtualidad se transforma posteriormente en el nuevo

escenario, pero con un dejo de que no era lo mío, porque la tocata en realidad

no es solamente la banda que toca, sino que es la cerveza, las minas, los

minos, el carrete en general, el trasnoche, el sexo, lo que pueda salir de una

tocata. Entonces esa parte en lo virtual se reducía mucho al tema de la banda

tocando y se perdía todo lo otro que es súper entretenido y lo que hace que sea

mortal ir a una tocata.
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MG: Y de hecho, la banda perdía también la posibilidad de poder ver cómo su

música, su trabajo, afectaba al que lo estaba observando, porque no había una

retroalimentación inmediata. Quizás podía leer, después de que terminara de

tocar, los comentarios que quedaban, posterior al hacer estos videos o después

de que había hecho el “en vivo”, porque tenía que parar de tocar, ir a leer los

comentarios, responder y después hacer algo al respecto, seguir tocando lo que

sea. Pero ya no estaba esa inmediatez o esa espontaneidad del en vivo.

FD: Sí. Además que es muy distinto ver en una pantalla y escuchar con los

parlantes de computadora o audífonos a escuchar un Marshall con los tubos

calientes, ardiendo, un Fender, no sé, un Ampeg de bajo, una batería, los

platillos brillando. Eso está a años luz del sonido de un computador y eso. No

hay como escuchar los equipos a todo chancho y la batería brillando así. Eso

es otra cosa.

MG: el Pandemonium, es una de las acciones que se levantan para poder tratar

de reducir este cierre de la música. De hecho, en algún momento salen

decretos de que no se puede hacer música en restoranes, una cancelación

cultural total. Aparte del Pandemonium ¿qué otras acciones comienzan a

quedar cuando se empieza a ver al final del 2021 de que la pandemia se

termina? Sabemos que la pandemia va a terminar eventualmente. Ya vemos,

más o menos, que se viene bien relacionado con el cambio de gobierno

también y empezamos a recoger todo lo que aprendimos durante el 2020, que

fue el año de más encierro, el 2021 de una breve intento de apertura, pero ya

con la mirada del 2022, donde vemos un retorno a una normalidad con apertura

total. ¿Qué cosas se aprenden durante estos dos años, 2020 y 2021, que se

comienzan a aplicar en 2022?

FD: No sé si lo que queda es causa de la pandemia o de antes. Creo que tiene

que ver también con la masificación de los teléfonos y las redes sociales y
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también queda este tema de la difusión, de usar las redes sociales como

método de difusión primario, porque recuerdo que en los 90 no existían las

redes, el método de difusión primario era el afiche pegado en la calle y

normalmente en serigrafía o pegado con engrudo en la calle. Entonces,

después con la masificación de las redes sociales, empieza a darse el valor a

ese tipo de difusión y también empieza a crearse una imaginaría con respecto a

que si está en la red social, es porque la gente sabe de eso. También se

produce una especie de confusión ahí, porque hay gente que empieza a pensar

que la red social es igual a la realidad, esa visión deformada, un poco enfermiza

se instala en algunos ingenuos, porque hace creer que la red social es la

realidad. Entonces después se produce un choque de nuevo al salir de la

pandemia, hay un choque y una decepción en los que pensaba que eso era así.

MG: ¿Y eso destruye el escenario musical de Quillota?

FD: No, yo creo que es bueno enfrentarse a la verdad y seguir el camino de la

verdad porque se genera menos caos finalmente.

MG: Claro, aunque no nos guste, si es lo real preferimos verlo y nos adaptamos

a ello en vez de seguir engañándonos de alguna forma.

FD: Claro, vamos a construir sobre un cimiento más sólido, que es sobre un

cimiento así de baquelita o de papel. No es lo mismo que sobre un cimiento de

hormigón, te afirma, digamos, sabes a que atenerte y puedes predecir, creo yo,

con más precisión.

MG: Coincido con lo que dices porque es posible ver el auge de ciertos artistas

solo por las redes sociales. Sin embargo, la virtualidad produce una realidad

alterna que difiere mucho de lo que realmente está en la presencialidad, pero

igual se usa como una herramienta para difundir el trabajo. ¿Pudiste ver algún

artista quillotano que le pudo sacar provecho a eso y que lo haya proyectado
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para 2022?, que generó quizás un público en el 2020, 2021 y después

comienza en el 2022 a hacer una transición de lo virtual donde genera un

público y presenta su trabajo a lo presencial y enfrentados al público que lo

conoció a través de la pantalla.

FD: Lo que vi es que, a ciertas bandas, el ejercicio de lo virtual les permitió

mantenerse activos. Algunas bandas jóvenes que venían para acá, el hecho de

organizarse en lo virtual, de hacer cosas en lo virtual, también era un elemento

que le aportaba a que estuviese en movimiento, en acción. Con proyecciones

fuera del círculo de amistades, no lo vi claramente. Yo creo que todavía falta

más tiempo, hay ciertas bandas de Quillota que se han atrevido a dar un salto

más allá, pero creo que el obstáculo que tiene la banda particularmente

Quillotana es que finalmente opera como una isla. Están acostumbrados a la

confortabilidad de tocar para los amigos, los parientes, los vecinos y se

conforman con el aplauso de los compadres, del grupo de siempre y no se

atreven mucho a salir. No se atreven a salir de la zona de confort.

MG: ¿Y la pandemia no tiene nada que ver con eso?

FD: Lo refuerza.

MG: ¿Positiva o negativamente?

FD: Es que para mí eso es negativo. Creo que es imposible pensar en sostener

una banda por mucho tiempo sin salir de Quillota. Salvo que tú quieras hacer

una banda solamente para entretenerse, pasar el rato, pero si tú tienes una idea

de proyectarte más tiempo, de sostener una banda y que sea rentable, es

imposible hacerlo tocando solo en Quillota. No puedes tocar todos los meses en

Quillota porque la gente se va a aburrir, porque es siempre el mismo público y

después ya no van a ir más, con una vez al año en Quillota es suficiente, pero

el resto tienes que tocar en distintos lados, incluso salir del país, porque es
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poco sustentable una carrera musical haciéndola solo en Chile. No resulta,

tienes que ir a otros lados, tienes que salir, tienes que mirar de afuera, tienes

que ver lo que hacen los músicos de otros lados. Hay que arriesgar un poco.

Esa es una cosa que de lo mejor que algunos grupos que llorando se han

atrevido. Por ejemplo, el fin de semana pasado me dio mucho gusto ver en el

festival Placa de Cuarzo, el fin de semana, a Aureola Incoherente, que es una

banda de veinteañeros que ensayan acá. Me dio gusto verlos allá porque ellos

a través de lo que grabaron aquí, postularon, lo aceptaron allá e incluso les

pagaron por tocar. En un escenario grande con más gente y todo esto. Ya

salieron de tocar en el colegio o en el centro aquí, o en el sendero, ya se dieron

cuenta de que pueden tocar en otros lados también Y de que igual pueden

lograr cierta confortabilidad. Hay otras bandas también que he visto que salen,

como Travis Moreno, que han tocado en Woodstaco, Espresso también, porque

he visto que he visto que aparecieron en una revista internacional de rock

progresivo. ¡Encuentro la raja que hagan eso! Porque no lo había visto antes.

MG: Considerando que hemos aprendido cosas como el streaming, el uso de

las redes sociales, en quillota ¿se logra una nueva iniciativa que reúne a los

músicos de alguna manera formal, alguna formación de alguna asociatividad de

los músicos, como consecuencia de la pandemia?

FD: Cuando dice asociación formal entiendo que es una asociación que tiene

personalidad jurídica. Yo creo que no existe, porque no conozco que exista.

Puede que exista, pero yo al menos no la conozco. No conozco una

organización formal, conozco muchas informales, que son temporales. De

hecho, para mí, por ejemplo, una banda de rock es una organización, una

agrupación que tiene una dinámica organizacional. Se coordinan actividades en

conjunto, que se ponen de acuerdo, se buscan espacio, se adquieren cosas.

Sin embargo, es una organización que no está formalizada de acuerdo a los

ojos del Estado. Ahora, hay bandas que son amigas y que realizan ciertos

ejercicios periódicos de organizar tocatas cada cierto lapso, pero a mí siempre
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me ha parecido raro el tema de la organización formal en el ámbito del rock o

en la escena alternativa, o en el que sea. Porque creo que precisamente estas

escenas así nacen porque no se sienten cómodas con los modelos formales.

Creo que niños, adolescentes, que optan por la escena de underground, lo

hacen porque no quieren ser ingenieros comerciales, no quieren ser

administrador de empresas, no quieren ser abogados, porque ese modelo no

les es atractivo, la formalización no está dentro de sus apetencias. Por lo tanto,

en el caso de que no sea un beneficio directo, no se van a organizar, ya que he

visto es que se van a organizar solamente para obtener recursos del Estado del

tipo monetario. Ese es el incentivo, pero no porque ellos deseen hacerlo,

porque dicen: “que bacán ser parte de una organización formal” no lo he visto

jamás.

MG: Pero, por ejemplo, está la SCD. A pesar de que tiene todo un

funcionamiento que beneficia económicamente a los músicos, tiene otros

beneficios que le dan poder al artista al punto de poder dialogar directamente

con el Estado ¿Eso se podría formalizar de alguna manera en Quillota para que

los músicos locales, con su agrupación, puedan dialogar directamente con el

municipio?

FD: Mira, yo conozco la SCD, con la que llevo unos 30 años como socio y me

parece que funciona súper bien. Sus administradores no son músicos, sí.

Tienen un directorio donde hay músicos, pero sus administradores, sus dueños,

son empresarios. Es una empresa que da servicio a los músicos y que gana

mucho dinero, pero que hace bien la pega. Nosotros acá en el Centro de

Promoción somos parte del municipio. Los músicos dialogan directamente con

nosotros. Entonces, eso está hecho.

MG: desde la formalidad de la institución como Promo.
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FD: Nosotros somos salud municipal, los músicos que vienen para acá, los que

están ensayando, los que están grabando, todos esos dialogan directamente

con nosotros. Sin escritorios por delante, hacemos las cosas juntos. Tenemos

una visión de que el municipio es más bien no vertical, sino horizontal con las

personas. Tenemos la suerte de que la mirada de nosotros es aceptada por la

administración actual y la anterior también. Nos han dejado seguir funcionando

de esa manera y hemos tomado parte de esa cultura underground y la hemos

incorporado en la relación en el trabajo municipal. El municipio ya no solamente

cuenta con las oficinas formales donde tú vas a solicitar un documento, o hacer

una fila, sino que también hemos dado esta otra alternativa a relacionarse que

es precisamente lo que nos ha permitido incorporar al trabajo municipal a los

grupos que históricamente han estado excluidos, porque desconfían del

municipio, porque lo encuentran fome, burocrático, etcétera; entonces nosotros

nos hemos abierto y por eso llega gente que normalmente no se vería

relacionándose con el municipio. Sí se relacionan para acá. Aquí viene gente

que está bastante al margen, que no se relacionan con otros departamentos del

municipio o no se relacionarían con el municipio de ninguna manera, si no es a

través de las salas de ensayo, de las tocatas. Esa es una distinción que se

debe observar.
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Entrevista a Javiera Garces, Quillota, 2 de febrero de 2023.

MG: Javiera con una mirada a los años 2018-2019. Centrándonos en esa

etapa, antes de la llegada del estallido social. ¿Cuáles eran las problemáticas

de llevar adelante el desarrollo de una industria cultural en Quillota?

JG: Es importante primero destacar que mi opinión va a ser institucional, porque

hablo y en representación de un espacio, no como Javiera, como encargada de

áreas. La mirada, bueno, las problemáticas que nosotros logramos identificar,

por ejemplo, nos adjudicamos un proyecto de fidelización de público. Es una

ayuda, tanto como al público, con el problema que también teníamos por los

artistas. Nos daba ambas miradas. Yo pude liderar ese proyecto, que lo traía el

Ministerio, como te digo, un plan piloto. Eligieron a cinco espacios de la región

para poder hacer esa elección, que eran espacios recién inaugurados. Nosotros

fuimos uno de ellos y logramos identificar mucho que con los artistas, era, más

allá de que fueran artistas emergentes, o ya artistas establecidos en el mundo,

era como la falta de sincronización en lo administrativo, no en la muestra

artística, sino que en lo administrativo que conlleva, por ejemplo, ir a

presentarte a un lugar o ir a vender tu banda. Nos dimos cuenta que no tenían

estructurado un dossier, algo tan simple. La institución, si bien, tiene algunos

procesos que son un poco más engorrosos, pero para querer contratar a algún

artista para una presentación del día X, no existía una copia de carnet en

condiciones para un contrato, no tenían iniciación de actividades, no tenían

cómo sacar un certificado antecedentes. Eso a nosotros como que nos impactó

harto porque no era una agrupación, sino que estábamos hablando de un

porcentaje del 40% que quería venir a presentarse o nosotros queríamos

contratar para llevar, no sé, implementar cultura móvil, que eran actividades

que llevábamos artistas a territorio y les pagábamos para que estuvieran un

rato ahí de presentación y poder tener un par de lucas y nos dábamos cuenta

de: que la estructura administrativa de la banda estaba al debe. Entonces, lo

que nosotros como Centro Cultural decidimos hacer fue crear un curso donde
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enseñarle a los artistas a cómo construir su dossier, cómo tener un currículum

completo, cómo debería ser la fotografía de carnet. Porque nosotros les

explicábamos en el curso de que no solamente va a ser en esta municipalidad,

donde ellos quieran ir, en todas las instituciones públicas les van a pedir

exactamente lo mismo para hacer un contrato. Entonces, en lo que ellos nos

decían igual que: “ah, esto es muy engorroso, prefiero la plata por mano”. El

tema es que en los espacios públicos eso no se puede hacer. Entonces

nosotros armamos ese proyecto y le hicimos una difusión tremenda… y no llegó

nadie. No vino ningún artista al taller que nosotros dábamos gratuito. Nosotros

le íbamos a hacer iniciaciones de actividad en ese mismo taller, los íbamos a

ayudar con ese proceso para que efectivamente la lista que tenemos de artistas

pudiera aumentar, porque la mayoría que tenemos no tiene ese tipo de

antecedentes. Y no llegó nadie. Lo tuvimos habilitado durante todo ese año,

haciendo la difusión en las redes sociales, contándole que era un taller gratuito,

que podían venir y nosotros lo ayudábamos a armar, a sacar las fotos para

armar un dossier… y no vino nadie. Entonces para nosotros igual fue así...

chuta…, porque identificamos el problema y buscábamos una solución para ese

problema. Y en ese momento en el proceso de implementar esa solución no

vino nadie. El tema es que después venían muchos artistas a preguntar: “oye,

¿cómo me pueden contratar? vi la actividad en cultura móvil”, y les

explicábamos lo mismo, pero ahí desistían. Entonces nunca logramos llegar al

fondo de cuál era el motivo de por qué no se daban el tiempo de decir: “chuta,

se me está ofreciendo esto y gratis, para que yo pueda ir a cualquier

municipalidad y que me puedan contratar por cantar 2 horas y me van a pagar

x monto…” Y realmente hasta la fecha, que todavía nos pasa, no hemos

logrado identificar cuál fue el factor, el problema de que, entregando todas las

herramientas, aún así, no llegáramos a nada. El proyecto de taller sigue intacto,

sigue ahí, listo para poder volver a lanzarlo, pero el tema es que, como te digo,

lo tuvimos en redes todo un año y no llegó ningún artista, pero mirábamos la

lista y decíamos, tenemos 30, 40 artistas: solistas, duetos, tríos, que se quieren

presentar y no tienen un dossier completo como para poder promocionar, no
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tienen esto, no saben cómo sacar este documento, cómo hacer esta iniciación,

y no pasa nada. Entonces, eso fue uno de los puntos que nos entregó este plan

de público: como identificar la falencia que teníamos en poder llegar a los

artistas. También nos entregó, por ejemplo, una mirada que nosotros ahora

estamos ya modificando porque tenemos un equipo más amplio, es que: el

edificio era muy imponente. El centro cultural era como muy grande, como que

la gente decía: “no sé si entrar, ¿hay que pagar entrada?, me da susto, no sé,

como muy grande, como muy lindo, como no sé” Y nosotros así como... Claro,

salíamos a mirar desde afuera y nos poníamos en el lugar de la gente y

decíamos, chuta…, pero ¿cómo hacemos que la gente entre? ¿Cómo hacemos

que la gente sepa que no tiene que pagar por entrar? que si quiere recorrer el

espacio lo puede hacer. Entonces, lo que nosotros hicimos fue sacar el centro

cultural a terreno, porque de esa misma forma también nos servía en la

difusión, para que el artista tuviera una plataforma. Entonces, nos pasó que con

muchos artistas que veían al amigo del amigo cantando en tal lugar decían:

“oye, ¿cómo le hiciste? No, pues, del centro cultural” Y ahí volvían a preguntar,

pero ahí nos volvíamos a encontrar con el mismo muro. El rechazo

administrativo. Claro, que no tenían los documentos y, chuta, ayudamos a

muchos, que obviamente sí tenían las ganas y como que cumplían con lo que

nosotros pedíamos para poder armar lo que necesitaba. Y lo hacíamos, lo

hacemos todavía, pero siempre fue ese el primer muro, el tema administrativo

de los artistas, ya sea emergentes y artistas establecidos que llevan años en la

industria. Y nosotros preguntábamos: “¿pero cómo lo han hecho?” “Mano a

mano, la buena onda”, “no, mucho de lo administrativo es muy engorroso”, “no,

ya se volvió muy complicado, mejor no”. Entonces eso igual nos causó un poco

de, en ese periodo que estábamos saliendo del plan de público implementando

estrategias nuevas, bueno ahí entran otro tipo de estrategias de espacio como:

difusión, fidelizar al público, educar al público que no estaba acostumbrado a

tener un teatro como de esta magnitud, a diferencia del teatro Portales que

ahora ya no están funcionando, pero eran otros tiempos también, otras reglas,

otro sistema, entonces nos ayudó también a eso. Pero eso ha sido el gran muro
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que no hemos encontrado en, si hablamos de cosas negativas o de cosas que

no alentan mucho, es el tema administrativo en los artistas.

MG: Ok, súper. Me queda super claro, porque eso deja... Deja una cola que la

pandemia no cortó.

JG: Exacto.

MG: Eso es un problema por una falta de formalización de los artistas, ni

siquiera los músicos, de la formalización del artista como trabajo y hay una

cultura, una ideología de Quillota en que el músico es un hobby solamente. Y

no puede, en términos coloquiales, parar la olla con su trabajo como artista.

JG: A raíz de una frase que es muy común, muy cliché, y que personalmente

yo, como Javiera, detesto,y que es como: “Pero sí es por amor al arte”. Yo

detesto esa frase, pero a raíz de esa misma frase también vinieron todas esas

evaluaciones que nosotros hacíamos. Si nosotros, o el mundo artista también,

renegamos un poco de esas frases: “loco… no es por amor al arte, ¡es mi

trabajo!” cuando nosotros nos encontramos con este mundo, decíamos: “sí,

pero entonces, tomemoslo como un trabajo”. Claro que no sea solamente el

opinar o solamente la mirada, sino que el tomar un trabajo también requiere de

una estructura y requiere de un tiempo en el que tienes que dedicar, porque si

no, no te lleva nada.

MG: No se formaliza en eso.

JG: Exacto. Y como te digo, eso fue lo que a nosotros más nos dejó como un

asterisco muy grande y que sigue estando, porque hasta el momento nosotros

seguimos haciendo cultura móvil, seguimos llevando artistas para poder

llevarlos a terrenos los fines de semana, las ferias, que cante ahí, poder hacer

un contrato por un par de horas o por el mes, todos los sábados en tal lugar.
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Pero nos topamos con lo mismo. Y eso nos lleva a tener que buscar artistas de

afuera.

MG: Porque están formalizado. Y tiene una red en la cual puede comunicarse a

través de instituciones.

JG: Claro. Y el tema, como te digo, vimos el problema, detectamos el problema,

nos dimos cuenta y armamos un plan para solucionar ese problema, para

obviamente contar siempre con nuestro artista local, pero tampoco como te

digo, llegamos a nada. Entonces ahí ya se nos trancó la rueda y no supimos

qué más hacer.

MG: Llega el Estallido Social, se empieza a escuchar internacionalmente de que

está la pandemia del COVID-19. Hablemos de la primera, segunda semana de

marzo. Aún no nos encierran, aún no se adelantan las vacaciones de invierno,

nada. ¿Cuáles eran las proyecciones de tu rol, dentro del Centro Cultural, de lo

que tú podías ver? ¿Cuáles eran las proyecciones que se planificaban para el

2020 sin saber que nos iban a encerrar?

JG: Ese era un año normal. Nosotros teníamos programados todo el año.

Estábamos a responder muchos proyectos de fondos. Era toda una estructura

muy normal de funcionamiento. Como te digo, ya planificábamos año 2021. De

hecho, la agenda funciona de un año a otro. Entonces para nosotros era un año

muy normal. Muy normal hasta que de repente se cancela todo. Y ahí tú te

dices: ¿Qué haces con año y medio de programación, de planificación? Y ahí

la pandemia te fue dando pistas y pistas y ahí te estancaste. Y después dices,

pero no nos podemos estancar, se cierra el espacio, pero la mente y el personal

sigue y los artistas también tienen que seguir. Entonces, y ahí obviamente no

había mucho margen de acción, por lo menos en la primera instancia, la

pandemia nos estaba conociendo a nosotros y nosotros conociendo a la

pandemia. Entonces no sabíamos nada. Y ya pasando los meses, me
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atrevería a decir casi el año, nace Gorra Virtual, que fue un proyecto de

reuniones virtuales donde nos preguntábamos: ¿Qué hacemos? Porque el

mundo tiene que de alguna forma continuar. Hay artistas que tienen proyectos

pendientes, hay artistas que viven de esto y esto se estancó. A la vez, bueno, la

municipalidad estaba haciendo otro tipo de gestiones, pero defendimos mucho

que la cultura era tan importante como todas las otras gestiones que podrían

estar haciendo, como repartir cajas de mercadería, como hacer un millón de

cosas. La cultura era igual de importante. Y nos tocó darnos cuenta que (para la

municipalidad) era el menor de los problemas. Y nosotros: “no pues, no es el

menor de los problemas”, es, y sigue siendo, un problema igual de importante

que el resto. Y ahí se nos ocurre Gorra Virtual, que fue un proyecto 100%

virtual. Le pedíamos primero que los artistas se grabaran, nosotros subiendo al

Facebook y que pusieran su cuenta y que la gente... Ahí existía mucha

tecnología, pero no de ver cosas, la gente iba a los espacios, entonces nos

colgamos de las redes sociales que en ese momento explotaron. Entonces, no

sé, en una jornada de Gorra Virtual, 400 visitas, 400 personas viéndote. Y esas

400 personas, al menos el 80%, hacían un aporte monetario a la cuenta del

artista. Y ahí explotó. La lista de “yo quiero participar” era tremenda. Ahí nos

dimos cuenta que era más fácil porque no pedíamos un contrato.

MG: Porque en el fondo el dinero venía directamente del público.

JG: Y después pasó lo mismo con la programación. Había muchos proyectos,

muchas cartas de compromiso, entonces cambiamos la modalidad, que sea

todo virtual. Grabamos en las casas, hacíamos una obra por Zoom y la

publicamos y ahí podíamos rendir proyectos, por ejemplo. Y que nos ayudó

mucho también. Después cuando ya podíamos salir un poco, empezamos a

hacer Gorra Virtual desde el estudio. Desde el estudio de grabación del Centro

Cultural. Con tres personas máximo: el técnico, el audiovisual y el productor que

recibía el artista. Y el artista que fuera uno o dos, pero por ejemplo, lo que

causó como mucha curiosidad, que no era música solamente, tuvimos danza,
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en Gorra Virtual tuvimos muestras de arte, o sea, dejamos que la parrilla fuera

lo más abierta posible, porque no solamente era el músico el que necesitaba,

era todo lo del mundo de las artes. Y era un buen panorama de 7 y media, 7 de

la tarde y por lo menos, el primer bloque, que duró meses de Gorra Virtual

teníamos 200, 300 personas en vivo, porque se transmitía en vivo por Facebook

Live. Nosotros obviamente no le preguntábamos al artista “¿cuánto te llegó?”

No. Pero sí decía que había sido un tremendo aporte, que no era menor y eso

que era solo una hora. Decidimos continuar con esto hasta que ya el espacio

tenía que volver y ahí hablamos de dos años.

MG: Claro, casi a finales del 2021, ya las actividades presenciales comenzaron

a abrirse a finales del segundo semestre del 2021 y regresamos de sopetón al

2022. Y eso fue también un tremendo golpe porque en el fondo... En el fondo

las medidas que ya estaban se cumplían en los sectores comerciales, pero en

el caso de un público, tendría que ser mucho más estricto. Por tanto, la salida

repentina, me imagino, que produjo un desequilibrio.

JG: Sí, sí, totalmente. Porque por ejemplo, nosotros el trabajo que habíamos

hecho de fidelizar al público se fue al carajo (ríe). Porque teníamos un público

identificado para teatro, danza, música. Pero después era como: “¿va a venir

gente?”

MG: Claro, porque en el fondo en dos años se perdía todo el trabajo previo de

fidelización al público.

JG: Se pescó todo eso en dos años, se guardaron en un cajón, y se sacaron los

papeles antiguos del otro año y ya: “estábamos en esto”. Ahora no queda nada

de esto, así que también se guarda y partimos de cero. ¡Y partir de cero en

todo!: en la metodología de programar, en la metodología de difundir, en cómo

distribuir los espacios del centro cultural, en “no mejor que entran por acá, no

mejor que salgan por acá, no mejor en este sector”. Algo tan simple como mirar

158



el teatro, mirar las 240 butacas, que decir, ya, cómo nos bloqueamos. Nosotros

tenemos esto, tenemos que disminuirnos a esto, ya bloqueamos este sector o

bloqueamos este. Por medio, no, mejor no. O sea, reestructurar el teatro

hubieron butacas que se tuvieron que sacar, que hay una técnica que se tuvo

que modificar, porque por ejemplo, lo que nos dejó la pandemia y que ya ahora

quedó al centro cultural para quedarse es el streaming.

MG: Sobre eso mismo… Porque en el fondo… Claro, la pandemia nos hizo

reinventarnos sobre la marcha, pero estábamos con los brazos cruzados, en

stand by, ¿qué cosas aprendieron hasta el día de hoy y se aplican? Un ejemplo

es el streaming, pero el streaming simultáneo a lo presencial ¿quedó algo

exclusivo al streaming?

JG: Sí, también todavía hay proyectos y actividades que son solamente

virtuales.

MG: ¿Y ha funcionado el público o se ha reducido?

JG: Sí, o sea, si tenías 100 ahora tienes 30, pero sí, se mantiene, por ejemplo

los conversatorios, algunos que son solamente virtuales, hay un proyectos que

es la mitad virtual, la otra mitad presencial. Increíblemente tuvimos un proyecto

la semana pasada, tenía tres sesiones virtuales por Zoom con 15 personas

conectadas, motivadas con el taller y de ahí, con los mismos profes, tenían tres

sesiones presenciales en el teatro… pero no vino nadie. Entonces se volvió

todo muy incierto. Fuera métricas, fuera todo. Se vuelve realmente sobre la

marcha y nos mantenemos así. O sea, todavía hay actividades en que tú decís,

pero ¿cómo? Estamos sin mascarilla y todavía hay actividades que están

programadas y que a la semana siguiente aparece el COVID y no... No, no.

MG: la pandemia produjo que la comunidad hiciera muchas cosas desde la

casa. Yo soy profe de música, hice dos años de clases desde la casa. Pero
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también produjo un síndrome en el hombre, mujer, familia, cierto, encerrado, y

que tiene todo lo vital para vivir dentro de su casa, que no sale porque debe

resguardarse. Y eso es un fenómeno que eventualmente se nos ha tatuado en

el ADN. Porque nos dimos cuenta de que podíamos hacer muchas cosas...

Estando en la casa. Entonces, ¿cómo el centro cultural saca a gente de su

bunker y lo vuelve a traer después de sentirse seguro? Porque en el fondo al

principio era como “necesito mantenerme acá porque esto está seguro”. Pero

ahora ya no. Ahora tienen que salir.

JG: Se potenció en un 80% el terreno. Yendo al sector, a la población. Cosa que

el público salga, pero diez pasos. No que salga, tenga que tomar un micro y

llegar al centro cultural. Sino que se potenció eso, la programación de las

actividades en terreno: Cine, música, danza, teatro. Ahora lo que nosotros

programamos en el teatro de un año para otro, es la misma programación que

tiene el territorio, de un año para otro. O sea, tenemos dos agendas. Una que

es 100% centro cultural, que esto se tiene que seguir moviendo, seguir

activando, seguir haciendo todo lo que se pueda para que la gente venga,

porque al final, está dividido el mundo, el pueblo, hay gente que quiere salir,

sentir bulla, ver gente, chocarse con la gente y hay otra que quiere salir, pero no

muy lejos de la casa, solamente mantenerse ahí, entonces, nosotros buscamos

la forma de poder llegar a esos dos públicos. El público que teníamos fidelizado

se dividió, por lo tanto, nuestras agendas y nuestra programación también se

dividieron. Hay una que se mantiene al 100% acá, para todo lo que se tenga

que hacer aquí en el centro cultural, y la otra que se dedica solamente al

terreno. Esa fue la estrategia de distribución que nosotros pudimos hacer para

sacar, efectivamente, como tú dices, la gente de su bunker.

MG: Hubo un fenómeno que ocurrió durante la pandemia, al menos yo no he

podido demostrar que ha ocurrido aquí en Quillota, pero sí en Chile. Hay

artistas que nacen en la pandemia, donde hubo un boom de red social y toda

esta distribución de los TikToks y los Instagrams. ¿Qué crees tú, en tu visión,
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en lo que puedes observar de la cultura e industria de las artes, fueron factores

que permitieron que estos artistas surgieran? Y que tal vez no fueron

aprovechados por nuestros locales, que se quedaron ahí. Porque de hecho

hubo artistas que literalmente se retiraron de la música, vendieron todos sus

instrumentos, se separaron de sus bandas, crearon proyectos solistas. Así

como algunos surgieron, otros desaparecieron.

JG: Es complejo. Bueno, igual nosotros somos muy respetuosos de nuestros

artistas, pero hay varias cosas que solamente ellos como individuos pueden

responder. Creo que acá entra en el factor la constancia. La constancia de

querer hacerlo, de querer, de catetear, de insistir, de estar, de buscar formas. Y

yo creo que el contenido. A nosotros también nos dejó muy claro que en el

mundo urbano se explotó. Era un género que estaba un poco olvidado. Pero

también pasó que en la sociedad en general, adultos y adolescentes en

pandemia lograron romper barreras emocionales. Como aquel que tenía

depresión hace diez años, pero nunca fue capaz de decir que tenía depresión.

En la pandemia pescó las redes sociales, hizo un live y dijo que tenía depresión

y contó su vida. Todo el mundo lo apoyó. Se lo bancó. Entonces yo creo que

también tiene que ver con todo eso, con los movimientos, con el contenido de la

música. Porque si bien, particularmente como Javiera, no me gusta la música

de Marcianeke, que no es mi estilo de música, pero él pescó un problema

personal, sentimental, emocional y lo llevó al público donde en pandemia la

gente se dio el tiempo de autoevaluarse, de auto indagar y eso hizo que la

gente empatizara de: “ah, chuta, él vive lo mismo que yo…” Y yo creo que tiene

que ver con eso, con lo emocional que pudo desarrollar la pandemia, pero más

que todo con la constancia. Con la constancia de querer que eso ocurra y de

aprovechar las herramientas que te dió la pandemia, te dió la red social que en

ese momento era todo. Tenías que evitar el contacto físico, evitar moverte y

tenía un teléfono que, a esta altura de la vida todo el mundo tiene, y tenía que

simplemente hablar, expresar, entregar y hacerte dueño de eso. Yo creo que

eso fue como saber, identificar cuáles eran las herramientas que en ese
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momento te podían ayudar y tal vez, en el mundo artístico, cambiar un poco el

switch al artista, que estaba acostumbrado a estar en un escenario con luces o

en la calle, haciendo intervenciones, sacarte un poco esa estructura que era

muy normal, muy común. Cambiarte a la tecnología y decir: “este es ahora mi

escenario”

MG: Y no todo sobrevivieron a ese cambio.

JG: Sí, yo creo que eso fue también como un golpe fuerte. Porque estamos

hablando sobre todo en los artistas de mayor edad, por ejemplo. Porque ellos

con mayor razón ya como que: “no... la tecnología no es lo mío, no porque no

me gusta”, un millón de factores. Entonces yo creo que faltó eso. Faltó que los

artistas o el mundo artístico, eliminaran un poco los estándares que tenían.

“Esto tiene que ser así porque es así, porque estamos acostumbrados a eso”.

A soltar un poco eso y darse cuenta que eso ya era parte del pasado y que tal

vez podría volver, ahora recién está volviendo, pero en ese momento no lo

sabían. Entonces creo que costó eso, soltar que ya no era un escenario físico

sino que era todo un móvil.

MG: Claro, porque en el fondo todos pensamos que iba a pasar en dos meses.

JG: Y luego nos pasó la cuenta también un poco, y no quiero ser tajante en

esto, pero un poco la arrogancia: “va a pasar, si a nosotros no nos pasa”. El

tema es que nunca dimensionamos que era algo mundial, hasta que nos pegó

fuerte y simplemente nos encerró y después nos soltó y nos volvió a encerrar.

Luego ahí entran los inmortales, los que “a mí no me afectan" y después te

veías con el Covid hasta el infinito. Yo hablo de la voz del privilegio porque a mí

nunca me dió. Pero sí pude convivir y hablar con gente que “no, esto no me va

a pasar, no me va a pasar” y chuta, te pasó y te marcó y te quitó algo. Porque

al final yo creo que también va mucho de eso, de aceptar que nos quitó muchas

cosas y el ser humano en general más allá, bueno, el mundo artístico igual
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porque es como más de sentimiento, es como más de piel, pero aceptar eso,

que emocionalmente te bloqueó, te atacó, te pegó un KO y quedaste ahí. El

tema es que algunos pudieron pararse y otros no, entonces yo creo que eso

afectó mucho: el tratar de dejar que eso ya no era lo que te iba a ayudar a

sostenerte, sino que ahora eran otras cosas.

MG: Claro, porque el switch fue tan rápido que en el fondo pasamos más

tiempo reflexionando en que iba a pasar, que realmente reaccionar, algunos

quizás ya estaban medio reaccionando y tomaron ventaja. Otros no alcanzaron

a lanzarse. Por ejemplo, el tema de edad, coincidió porque hay mucha más

frecuencia en las redes sociales de un cierto rango de edad. No afectó igual a

los que somos casi 40, 45, no así a los que tienen 13, 15, 18, y así.

JG: Sí, eso es también la evolución de la adolescencia. Que ahora la

adolescencia ya no es los 17. Ahora es a los 12, 13. Y ahí ya te pierdes.

MG: Javiera, dentro de lo que es esta última etapa de la salida, digamos, la

salida teórica de la pandemia, porque según la OMS, aún estamos en un estado

semi crítico. ¿Ha habido alguna visión de la formalización que se haya

aprendido en la pandemia en Quillota? ¿Cambió algo con esto que tú me

relatas en los principios del centro cultural, 2018, 2019, donde hay una

activación, hay una gestión de formación de público y nadie llega? ¿Eso cambia

después de la pandemia?

JG: Ahora recién, podría decirte que ahora recién estamos viendo sala llena,

estamos viendo al público ya más constante, pero por ejemplo, vemos al

público, pero todo es desde cero: que llegue a la hora, que no se come, volver a

educar un poco. En el fondo, todos esos esfuerzos que no volvimos. Volvió a

nacer el centro cultural, se acaba de crear, y estamos en lo mismo. De hecho,

ya en reuniones de cómo hacemos para que no pase esto, para la gente

atrasada, que no interrumpa, que no esto de cosas y pasó lo mismo con los
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artistas: “Hola, necesito fecha, pero para la próxima semana idealmente un

sábado” y siendo que antes te hablaban en enero: “sabés que quiero programar

para Marzo del próximo año, porque tengo el cierre del disco, porque quiero

hacer esto…” Pero ahora... “Ah, pero es que, ¿cómo? ¿Cómo van a tener la

agenda tan llena? No, imposible. Si casi ni vemos actividades.” Entonces...

Pasó eso. Retomamos de cero. Es partir de cero. Y para nosotros también,

porque como estaba acostumbrada que ya todo iba andando y ahora, volver a

tomar el riel del tren se vuelve un poco agotador, pero también se entiende que

todos nos hemos afectado de alguna u otra forma. Entonces, con la mejor

disposición y ganas de volver a retomar lo que se había logrado en dos años.

MG: Que fue lo que igual se aprende. En el fondo todo este cambio se

transforma en aprendizaje.

JG: Claro, ¿no? Y cosas que se quieran. Por ejemplo, el año pasado, para

ejecutar este año, apoyamos como 150 cartas de compromiso. O sea, estamos

hablando de que apoyamos 150 agrupaciones, compañías, grupos, para que

pudieran postular. Pero la mayoría de nuestros proyectos venían híbridos, por

si acaso, tal vez. Entonces, te dejo eso, te mostró algo que existía, solo que no

era una herramienta necesaria, pero siempre existió lo virtual, solo que era algo

que estaba ahí, pero que te alumbraba algo, pero tú no lo tomabas en cuenta

porque sabías que podrías juntarte con alguien a tomar tu café y llamarte por

teléfono. Antes no se usaban mucho las videollamadas, no se usaban mucho el

Zoom, ni el Google Meet. Pero ahora eso se quedó. Por ejemplo, en la mayoría

de las reuniones: “Hagamosla virtual y después nos vemos presencial”

Nosotros el streaming igual, si no hacemos streaming, es por que se nos cae el

internet por X factor, aun así siempre grabamos, nos quedamos y entregamos el

registro. Pero eso también no solo nos ha ayudado mucho, sino a cada artista.

El poder descubrir streaming, y que se quedara, nos ayudó porque ahora el

artista sabe que va, si es que viene acá y se presenta, va a contar con un

material audiovisual de calidad grabado a tres cámaras que se lo va a poder
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llevar ¿para qué?, para ayudar a ese dossier promocional que todavía no tiene.

Así que si hablamos que como centro cultural, ¿cómo nos mejoró nuestro

trabajo de servicio al artista? La pandemia fue precisamente eso: el conocer el

streaming y adecuar económicamente, equiparnos económicamente con eso,

adecuar el teatro con un espacio específicamente del streaming, donde van a

cámara, donde va la gente. Eso nos ayudó en mejorar nuestro servicio, en

entregar un material audiovisual al artista y que se pueda llevar algo bien bueno

grabado a tres cámaras, editado si tiene que ser editado, así como en el

momento, rápido y que se lo lleve. Y que ya diga: “chuta si quiero promocionar

algo, por lo menos voy a sacar esta parte de este video” Así que yo creo que

dentro de la pandemia eso fue lo mejor.
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Entrevista a Ivo Herrera, Quillota, 8 de Febrero.

MG: Comenzando por el 2019 ¿cuál era la realidad que podía observar desde

el centro cultural como institución sobre la cultura quillotana?

IH: Yo partiría haciendo una diferenciación en relación a tu pregunta, porque no

es cultura quillotana, tiene que ver con producción artística, porque la cultura

quillotana no está supeditada a la producción artística. La producción artística

está influenciada por la cultura quillotana dependiendo del autor o de los

autores y grupos que realizan la acción creativa, pero la cultura quillotana no

depende del autor o de los artistas. Si no hay artistas, igual hay cultura.

Entonces, dicho eso, nosotros teníamos una proyección desde el edificio que

era poder continuar con una línea programática que permitiera hacer la puesta

en valor y la visualización de los artistas locales, incluyendo los músicos, a

través de una profesionalización de su sistema de producción. Ya que uno de

los diagnósticos que nosotros teníamos en esa época correspondía a la forma

de cultura semi-amateur. Ya que durante los primeros años del Centro Cultural

se vio bien revelado. ¿En qué sentido? Hay ciertas mañas, por decirlo de cierta

manera o ciertos detalles importantes que los productores de música en

provincia, lamentablemente, tienen heredado de ciertas conductas que no son

muy profesionales desde el mundo de la música profesional. Hay una mezcla

dentro de lo que es la propuesta musical con lo que es la preparación y el

cumplir con ciertas etapas de la producción, que te permiten llegar a hacer un

disco profesional o un producto artístico y eso también llevado a algo que es la

presentación en vivo. Entonces, ¿qué es lo que nosotros teníamos visto?

Grupos musicales en Quillota hay muchos, grupos musicales en Quillota con

registro profesional hay pocos, grupos en relación con la dinámica que tenemos

en el teatro que cumpliesen con los protocolos mínimos para poder llevar

adelante, una actividad presencial donde tú te vas a presentar para un público,

y que se supone que es tu objetivo, más pocos todavía. ¿Por qué? La dinámica

de llegar a la hora a la prueba de sonido, la dinámica de respetar las normas del
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uso de los camarines, sin tomar copetes, fumarse un pito donde no

corresponde. Estamos hablando de un sistema de conducta que algunos lo

cumplían y otros no lo cumplían. Y esto lo llevo adelante, no solamente con lo

que en un principio uno podría pensar de un grupo musical en Quillota, banda

de rock, sino que estamos hablando de grupos folclóricos, estamos hablando de

música ranchera, música tropical. Independientemente del repertorio, siempre

tuvimos muchos problemas, sobre todo hasta antes de la pandemia, con lo que

era la dinámica que se trabajaba con los grupos musicales que venían a

presentarse al centro cultural. A diferencia, por ejemplo, de las compañías de

teatro. Ahora, las compañías de teatro necesitan llegar como cuatro o cinco

horas antes porque tienen que hacer montaje de luces, tienen que hacer

pasada técnica. En cambio los músicos, que tienen que hacer una prueba de

sonido, muchas veces nos topamos con la desagradable situación de que

llegaban media hora antes de la presentación, porque está con la dinámica de

que, claro, como la presentación era a las nueve, pero iba partir como a las diez

y nosotros como espacio, estábamos en un proceso continuo de formación de

público. Tú para formar audiencia es una de las cosas básicas que tienes que

tener es respeto por el horario, aparte del hecho de que también hay equipos de

trabajo técnicos del teatro, etcétera, que también cumplen ciertas cantidad de

horario, de que los técnicos no están para el leseo los músicos. Entonces, la

dinámica era difícil con los músicos locales y también con los músicos que no

eran locales. O sea, más de alguna vez llegó una producción, como el teatro se

arrienda barato, una vez recibimos producciones externas, estamos hablando

de Inti Illimani para abajo, Chinoi y Saiko, etcétera, donde incluso habían

bandas de nivel regional que no venían con sus sonidistas, por ejemplo. Y eso

hacía que los técnicos nuestros tuviesen que hacer los de sonidista en un

principio, con todos los problemas que estos tienen, porqué un sonidista trabaja

con el oído de los músicos por lo que están en el escenario y si no tienes un

fiato para poder entender lo que te piden, terminábamos con que los músicos

en plena presentación le echaban la foca a nuestro técnico, siendo que no era

su sonidista. Entonces estamos hablando de varios detalles que hacían ver que
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la dinámica, en particular con los músicos locales, era muy complicada. Lo que

nosotros proyectábamos en continuidad era primero colaborar, porque tampoco

podemos ser paternalistas en esto, pero sí colaborar con la profesionalización

de ese tipo de dimensiones en la producción musical con los músicos

quillotanos. Además de eso, estábamos justo participando de una colaboración

con la página Ciudad Musical, que es una página que depende del Consejo de

la Música del Ministerio de las Culturas, donde se estaba enviando información

de grupos quillotanos para que tuviesen una plataforma donde estaban sus

videos en YouTube, sus videos, sus música en Spotify, sus redes sociales, para

promover la contratación de músicos a nivel nacional, era bien descentralizado,

teníamos previsto que esa plataforma se pudiese convertir en un espacio que

potenciara los grupos locales. Ahora, la experiencia del edificio en particular con

los músicos de Quillota estaba bien baja en porcentaje a lo que es el universo

general, porque estamos hablando de grupos de música original. Pero también

hay muchos grupos que tocan cover o que tocaban, hasta antes de la

pandemia, cover todos los fines de semana. Otros espacios a nivel provincial,

matrimonio, estamos hablando de grupos de música de cumbia, bolero, o sea,

hay muchos grupos de música en Quillota, donde la mayoría son músicos

autodidactas, pero que cuentan con un repertorio popular, muchos cover, y

que nunca pasó por el centro cultural, porque la pandemia nos pilló cuando

llevábamos dos años y medio funcionando en el edificio, donde nosotros recién

estábamos redefiniendo algunas líneas de funcionamiento como la que te

mencionaba antes, en relación a la exigencia por parte del edificio a los artistas

que venían al centro cultural para que cumplieran con ciertas cláusulas, dentro

del uso del espacio, pero también está el desafío de poder llevar adelante una

colaboración en red, ya que, parte de es diagnóstico era de que los músicos no

funcionaban necesariamente como un gremio, más que un gremio, como una

red activa, sino que nichos, nichos de grupos de amigos, de grupos que se

conocían, pero muchos músicos no cachaban a otros músicos en Quillota o si

tenían referencia, pero no armaban, ademas hay una suerte de competencia

168



todavía más que de trabajo colaborativo y nos dabamos cuenta de eso cuando

se presentaba un grupo acá y el otro decía, ¿por qué nosotros no?

MG: Y dentro de esa visión, o incluso mirando más hacia atrás ¿ha habido en

algún momento en la historia de Quillota, ya sea la Casa de la Cultura y el

posterior Centro Cultural, alguna formalización que haya asociado a los músicos

de Quillota.

IH: No tengo certeza de eso. Tengo nociones en mi infancia y conversando con

algunos músicos, profesores, sobre todo, más viejos, había mucha participación

en peñas y repertorios relacionados con la resistencia de la dictadura y

posteriormente los 90, donde ciertos grupos con ciertos repertorios tenían una

afinidad más común. Yo creo que debe ser similar a lo que pasa por los grupos

folklóricos ahora. Por ejemplo tienes a Pachanayen, tienes a la Valle del

Aconcagua, tienes al Son de las Espuelas, incluso, que en su repertorio, su

postura política son más distanciados de los grupos de izquierda, pero aún así

conviven, hay una convivencia de estos grupos y se conocen, se colaboran y

muchas veces hacen eventos juntos o se invitan mutuamente. En situación

similar, se me hace que ocurría, sobre todo, después de la vuelta a la

devolución del 90, pero la estructura política que se relaciona con la cultura en

este país nos invitó a la competencia desde el 95 en adelante cuando

empezaron los fondos concursables y el sistema de libre mercado a lo que te

lleva un funcionamiento comercial de esa manera, es precisamente que te trata

de sobresalir el resto. Entonces, los músicos terminan trabajando atomizados.

Ahora, también hay algo que es propio de la disciplina. Un músico se dedica a

los instrumentos que toca, a la creación personal o con su grupo, ya tener un

grupo y mantenerlo es un desafío y más encima tienes que andar armando

redes. No debiese depender de los músicos, el tener que armar redes. Yo creo

que es la más responsabilidad de la institucionalidad.
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MG: Y justo en eso entramos en un conflicto, porque he detectado, a través de

las otras entrevistas, de que hay un rechazo por parte de los músicos de

Quillota a formalizar o a desarrollar un vínculo formal con la institución

municipal.

IH: Eso se da porque la municipalidad es sistema. Y los músicos, salvo si tu

música tiene que ver con el amor, no está tirando contra el sistema, pero si tu

música es rock, es ska, es hip hop, etcétera, donde hay una constante tensión

respecto a cómo se maneja el país donde yo vivo. Entonces, hay una suerte de

confusión de conceptos donde el artista, el músico, el creador musical, ve en el

municipio un enemigo o también en vez del municipio un espacio donde debe

haber tenido algún tipo de acercamiento y no le fue bien. Porque el municipio

es un monstruo con muchas caras, donde yo soy una de esas caras, donde mi

jefe es otra de esas caras y tenemos todas esas caras más. Entonces, cómo

la gente no conoce cómo funciona este monstruo, si se encuentra con una cara

que le cierra una puerta, si se encuentra con una cara que lo fiscaliza, que le

saca un parte o que ve de forma peyorativa el trabajo que realizan, obviamente

para el artista lo que le queda es esta sensación de invalidez o que claro: este

monstruo no me va a ayudar, este monstruo me va a cerrar puerta. Todavía nos

acercamos con gente que piensa que el municipio es el gobierno y no

diferencian que una municipalidad no es el gobierno, que una municipalidad es

una institución estatal, me refiero a pública, representativa de una comunidad.

No somos el ministerio de la cultura, todavía.

MG: En el fondo, lo que tiene que buscar el músico es una forma de sincronizar

su proyección artística con los requisitos que lo ayuden a potenciar pero desde

la institucionalidad.

IH: Me comentaba Javiera Garces, que es la programadora, que ya tiene fechas

hasta diciembre de este año. Entonces llega el artista local y dice quiero fecha

para mayo. No hay. ¿¿Pero como no hay?! Esa es la dinámica. Cuando me
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tocaba ser programador les mostraba el computador para que nos creyeran. En

Calera se estaba viendo la posibilidad de un centro cultural, yo veía una

oportunidad en eso, porque eso significaría más espacios para que los artistas

se puedan mostrar y sobre todo porque hay un tema de funcionamiento y esto

también tiene que ver con la pregunta anterior. ¿Cómo funcionaban los

músicos? Ayer estuvimos con Pachanayen y mencionaban que ellos se

presentaban casi todos los fines de semana en los noventas en peñas. Pero

después del 2000 como que las peñas murieron y empezó el espacio comercial.

Los pubs, los restaurantes con espacios y también los salones de eventos. Y

hay cierto tipo de grupos musicales que no tienen cabida por su repertorio en

esos espacios. Pero aquí por ejemplo para tocar en rock, tienes el Womu. Pero

toca cover, no te tocan grupos con repertorio propio ¿Y cómo los músicos

pueden presentar su repertorio propio? Hay algunos programas radiales, pero

estamos hablando de tres programas, siendo que aquí tenemos ¿cuántas

radios? ¿15, 20 radios? No hay un espacio para que los músicos de Quillota

divulguen su trabajo. Y las redes sociales, nos gusten o no nos gusten, nos

sirven para todo porque compites contra Nirvana, contra los Beatles.

MG: Hablando de los post pandémico, cuando regresamos a una relativa

normalidad, cuando se levantan las restricciones, tanto el público como el

músico han perdido 2 años de formación ¿Esto es un inicio desde cero?

IH: Todo de nuevo, porque uno de los requisitos para la formación de público es

la periodicidad, es decir, mantener un espacio con ciertos contenidos que

generen vínculos con los públicos, cosa de tener al público acostumbrado a

cómo utilizar ese tipo de ideas. Nosotros teníamos números que iban en alza.

Desde 2018 a 2019. El aumento porcentual de asistentes con eventos había

subido. A ver, el primer año ya hemos tenido un promedio de asistencia de 110

personas y el segundo año ya estábamos en 130. Ahora, antes de la pandemia

estuvo la revuelta social. Este edificio podría haber sido saqueado. El líder del

lado del centro cultural lo quemaron dos veces y nosotros recibimos una piedra.
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Entonces eso, a la gente que le gusta que sea pro municipal o anti municipal,

demostró que el edificio había desarrollado un vínculo. Porque nosotros

sabíamos de la experiencia positiva del público en el edificio.

MG: ¿Que aprende el centro cultural, en la pandemia, que ahora aplique de

forma estandarizada?

IH: El manejo de las redes sociales en primer lugar. Se hizo la Gorra Virtual,

que no continuó, porque tenemos una limitante de recursos humanos. Los

técnicos que estaban sin trabajar en el teatro disponían de su tiempo junto con

el equipo de producción y transmitiamos una o dos veces a la semana. Y allí se

empezó a dar una dinámica de diálogo con el público que era bien atractiva,

creo yo. Ahora, para el año pasado, pudimos hacer la revista cultural. Que era

una revista digital. Es otra de las plataformas que fue surgiendo, después de ir

viendo el impacto que se puede tener en los medios digitales para vincularse

con la audiencia. Si debo ser majadero con que la mayor parte de los artistas

de provincia no cuentan con una formación académica. Ahora, esa formación

académica tampoco te garantiza que un artista tenga las habilidades o la

preparación para poder dialogar, desde el punto de vista de la producción de su

trabajo, con la institución o con cualquier otro tipo de entidad. Porque no está

dentro de la formación de los artistas. Creo que hay un engranaje dentro de

esta cadena que falta, que no existe y es precisamente el que colabore con la

vinculación con los artistas locales y que, insisto, si ya no tiene formación

académica, es harta la pega que tienes que hacer. Súper precarizado, porque

los artistas independientes de este país no solamente tienen que crearse, sino

que tienen que producirse, autoproducirse, autogestionarse y auto pagarse.

Entonces la institucionalidad tiene que brindar un apoyo en eso, pero tampoco

puede convertirse en el padrino o en la madrina del artista, porque son muchos

artistas y no hay recursos para poder cubrir las necesidades de esa forma con

todos. Hay un eslabón difícil de encontrar ahí para poder colaborar. La

asociatividad es una respuesta. Es una alternativa. No es una respuesta, es
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una alternativa. Que los músicos se asocien: eventos en conjunto, lanzamiento

de discos en conjunto.
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Entrevista a Natalia Flores, Quillota, 22 de Marzo vía Zoom.

MG: estamos en el año 2019, unos meses antes del estallido social incluso,

¿cuál era la panorámica de la escena musical dentro de tu contexto? ¿qué se

estaba tejiendo? ¿estaba funcionando? ¿había carencias? ¿Cómo era la

realidad que estábamos viviendo durante ese año 2019?

NF: En ese tiempo estaba formada parte de una banda que hacíamos como

Shoegaze de Oceánica y nos movíamos por Santiago de repente, por

Valparaíso, por acá también, pero por acá recuerdo que había se estaba

armando un colectivo que se llamaba Ruido Interior. Estaban las semillas de lo

que ahora es La Rosa, Travis (Moreno), ya tocaban ya, recuerdo yo haberlos

visto igual, aunque no compartía tanta escena con ellos porque quizá estaba

más segmentado el tema de los géneros, por ejemplo, ahora igual pasa que de

repente toca una banda de ultra metal con una cosa más pop y eso está más

permitido ahora, pero en ese tiempo igual la escena estaba bien marcada por

género, encuentro yo como, pues si habían tocata específicamente de metal y

trash, etcétera, se hacía y como que los demás convivíamos de otra manera,

se hacían tocatas en casa, así como en un patio y haber tocado una persona X,

y se hacían ese tipo de cosas como, mucho más precarias quizá.

MG: Si había un colectivo, ¿ese colectivo se formalizó en algún momento? ¿O

era una instancia de iniciativa propia solamente para poder hacer un evento

específico, un festival por ejemplo?

NF: Sí, es que yo creo que ese colectivo por ejemplo que a mí me invitó a tocar

un par de veces, se formó para cosas, más que nada para generar cosas en el

vagón (Pub local), era una cosa como bien insustancial, no tan sólido como

ahora. Pasa con la pandemia que igual se adquieren ciertas habilidades

organizacionales frente a la dificultad también. Pero bueno, creo que antes de

existía efectivamente un ambiente, existían como esta iniciativa, pero me
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parecía a mí como que no se sustentaban tanto en el tiempo, como que se

armaban y se caían rápidamente. Bueno, de hecho, las bandas eran cosas que

no duraban quizás más de dos años o se modificaban los proyectos o

terminaban muriendo.

MG: Y sobre esa corta proyección, ¿tú atribuyes algún motivo al respecto? ¿

Crees que las bandas no se proyectaban y morían por algún motivo en

específico? ¿O era por cualquier circunstancia que se daba en el momento?

NF: Es que yo siento que era bien precario, existían sellos, pero yo siento que a

nivel organizacional no estaba tan avanzado como ahora. Por ejemplo, yo

encuentro que ahora en la escena la mayoría nos conocemos, no hemos visto

un par de veces. Hay una escena mucho más grande. Antes se restringía. Yo

no tengo la encontra del gremio de los metaleros, los trasheros, pero me refiero

a que se diversificaba muy poco. Me imagino que también eso tiene que ver con

lo que ha pasado en Chile siempre en realidad y sobre todo en las localidades

que son más alejadas como los es Calera, Quillota, Limache, siempre es difícil.

De hecho, tocar en Valparaíso en ese entonces era como mucho. Me acuerdo

como haber marcado una tocata que tuvimos con Oceanica en el “Huevo” como

el gran evento, porque no era algo que pasaba mucho. Y la escena se daba en

condiciones bien peculiares, por ejemplo, en Santiago me pasó ahora que fui,

si bien se sigue dando en un contexto bien amateur, pero hay como una

estructura, hay como una cosa, como que hay algo que funciona ahí. Antes no

era así, era mucho más a pulso. Pero me imagino que era porque todo estaba

muy en pañales también. Al menos las bandas con las que yo me relaciono, ya

están algunas bien sólidas. Por ejemplo, para mí La Rosa de hace cinco o

cuatro años no es la misma que La Rosa moribunda de ahora. Hay una solidez,

porque también empiezan a salir álbumes, empiezan a salir trabajos, empiezan

a ser reconocidos por ciertos festivales. Creo que al menos en esa época,

como antes de que pasara el tema de la pandemia y del tema del estallido

social y todo eso, recuerdo que sí hay una escena, pero estaba en pañales.
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MG: Y después del estallido social, antes del encierro masivo por el Covid, tú

como artista, ¿cuáles eran tus proyecciones para el 2020? ¿Había una

evolución a partir del 2019, algo que tenías como pensado desarrollar en lo que

era la escena local?

NF: En cuanto pasó el tema del estallido social, se abren también los espacios

más públicos, de repente están tocando un tributo a los prisioneros en la plaza y

vuelve la música. Siempre que se reactiva lo social, para mí se reactiva también

la cultura inevitablemente. Y recuerdo haber tocado con Flores en la plaza,

tocado unos covers más políticos. Se reactiva también, pero se reactiva más

desde la calle, desde lo público. Las plazas también empiezan a hacer un foco

ahí para que los artistas... El momento icónico donde se juntan guitarristas en

Santiago, por ejemplo, y tocan el “derecho (de vivir, Victor Jara)... La música

también siempre es parte de eso. Me recuerdo que el “derecho de vivir en paz”

empieza a ser como el top de escuchados en Spotify, por ejemplo, y ahí hay un

tema, hay como una mirada de nuevo hacia Victor Jarre, hacia Violeta, etc. Se

reactiva también la música nacional, como los prisioneros, los tres. Recuerdo

estar con hartas ganas de tocar en vivo, quizás más que de hacer cosas de

estudio. Como que estaba bien para afuera la situación. Yo marché como un

mes sin parar o un poco más. Hubo un tiempo de harta calle. De ahí recuerdo

también que salieron trabajos bien buenos. Por ejemplo, el Seba (Encina), de

ahí saca su tema más conocido que se llama Brígidas y empieza a hablar de

conocernos de nuevo en la calle y de que eso tiene un reflejo ahí como en la

música. Yo también, hubo una canción que compuse a raíz de eso, Caja Negra,

que se llama. También hay una mirada en los procesos que se vivieron en

Argentina, con lo que pasa con Click Moderno. Click Moderno como que vuelve

a la vida. La música que habla de temas sociales vuelve a la vida. Entonces,

por ahí todos nos encaminamos, aunque sean una cancioncita o aunque sean

un ratito nos encaminamos por ahí. Algo pasa ahí, pero creo que dura poco. No

fue como la nueva canción chilena, por ejemplo, que fue dos décadas.
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MG: ¿qué cosas se interrumpen cuando llega la pandemia? ¿Qué se quiebra?

NF: Yo creo que se quiebra todo. Para mí fue el final, después de un par de

intentos ya fallidos, nosotros ya veníamos muriendo con Oceanica, pero esto

nos termina finiquitando. Pero también como, ya llevándolo a un plano más

poético quizá, siempre donde aflora la muerte de algo también está la vida de

otra cosa. Entonces, yo creo que la pandemia, si bien mata las salas de

ensayos, la posibilidad de ir a un estudio de grabación, los shows en vivo, en

realidad mata prácticamente todas las áreas donde te puedes mover como

músico, la música, es imposible que alguien la mate, creo que también ahí nace

una especie de resistencia particular. Yo hice mi EP en la pandemia, como

venía con la idea de hacer un proyecto solista, venía con ideas de experimentar

y eso de repente funciona, primero por tener tiempo, porque hay una cantidad

de tiempo a disposición. Si bien se muere todo lo que podía hacer, se abren un

montón de posibilidades de cosas que sí puedo hacer ahora con el tiempo y en

la casa. El tema es ¿cómo lo hago?. Y ahí viene un montón de gente que

aprende a usar estos programas, el boom de los home studio, y la gente

empieza a hacer sus cosas también, porque obviamente no te van a sonar

como que no están grabados en Estudios del Sur, están grabados en la casa.

Muchos de los trabajos que salieron desde la colaboración online, algo que ya

se hacía antes, pero ahora, en ese tiempo era la opción, se iban armando por

parte. Se fomenta mucho las formas, para cachar cómo lo hacemos, porque la

gente también empieza a cachar desde la intimidad de las personas como a

masticar todos los años que venís viviendo a una velocidad tremenda y de

repente estás en tu casa con tu familia 24 horas y tenís que estar ahí sí o sí,

tenís que lidiar con ese encierro, con el encierro de estar contigo mismo, y eso

siempre deriva en arte, yo recuerdo por ejemplo haber grabado a mi gato con el

celular hasta una botella de arroz, mi guitarra de palo, en esas condiciones se

construyó el EP, por ejemplo, use una melódica, no tenía piano, no tenía un
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buen micrófono tampoco, también empecé a experimentar con los efectos, a ver

qué podía hacer.

MG: En el fondo tu contexto, a pesar de no estar planificado porque fue súper

espontáneo, te llevó a sobrellevar las cosas que sí tenías y las que no tenías, y

te hicieron más creativas en ese sentido, porque te las arreglaste con lo que

tenías a mano, fue lo que te permitió poder llevar adelante la necesidad de

seguir escribiendo música.

NF: Claro, de hecho siempre he pensado que por ejemplo ese disco suena

particularmente mal, pero es particularmente también muy creativo, lo que hice

en ese momento no sería capaz de hacerlo ahora, no sé si alguna vez pueda

llegar a ser otra vez algo tan auténtico, que de verdad salió de mí, bien íntimo,

ese proceso de EP fue bien íntimo y para mí fue como que estuviese reviviendo

la adolescencia. Y eso me imagino que tiene que ver también con haber

parado, porque de repente uno avanza, avanza, avanza y ¿que ha pasado todo

ese tiempo? Entonces también miré para atrás y ahí ya empiezan a salir esas

cosas en las canciones, también arte, experimentación, de haber ocupado en

verdad todos los pocos recursos que tenía a mano y de haber hecho algo que

hace tiempo quería hacer y que no lo había podido hacer. Esa pausa me dio la

posibilidad de hacer eso que había postergado hace mucho tiempo por otras

cosas, que no es que las otras cosas no las he querido hacer, sino que no

siempre está la posibilidad de encontrarse con uno y pillar esa idea. Y ahora

había un espacio que lo podía propiciar, medio obligado, pero que en el fondo lo

aprovechaba.

MG: ¿Qué cosas proyectas tú como artista para el 2021 teniendo en

consideración que aún estamos todavía en este encierro, medio jugando a

buscar cómo podemos abrir?
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NF: Saliendo al EP sentí que me pasó eso con esa pausa, como que sentí que

ya venía de por sí atrasada. También, había tocado para un par de cosas

online, sola, estas cosas que se intentaban hacer como para resistir a la cultura

en el encierro más absoluto. Pero después cuando esto ya se empieza a abrir,

lo primero que pensé fue no quiero estar sola, ahí empiezo a ver la posibilidad

de la banda al tiro, así como ya me aburrí de estar sola, quiero tocar con más

gente sí o sí mis canciones. Empiezo por Instagram, buscando gente, que igual

escasea, porque si bien hay algunos que les gusta tocar cuando tú les propones

dedicarse a eso, es otra cosa. Recuerdo cuando fuimos a tocar en Quilpue con

Flores, fue la primera vez que tocamos después de la pandemia en una de esas

tardes clandestinas, claro, habían tocatas pero eran mínimas y eran con una

cantidad de protocolos, volvía como a activarse un poquito la escena, pero igual

con precaución y con hartas dificultades, para que hablar de las dificultades de

conseguir local.

MG: El 2022 es como el efecto contrario de 2020, o sea, no hay una

gradualidad a la vuelta de la normalidad sino que hay una salida abrupta,

pasamos de ocupar mascarillas y mantener un metro y medio de distancia a

cero restricciones. Cuando regresa la normalidad, en Santiago sobre todo, se

activan muchas cosas. Pero acá, en el interior, en la que es Calera y Quillota,

no hay una reactivación tan rápida. Por tanto, mi pregunta es, en el 2022, ya

aprendiendo varias cosas en la pandemia, ¿qué cosas ves tú que se activan

cuando volvemos a esta normalidad post pandemia?

NF: Yo creo que lo que más prende en ese momento es como las ganas de las

personas de autogestionar, es la misma gente que toca, o la misma gente que

se involucra en estas cosas culturales que empiezan a nacer organizaciones,

algunos sellos, empiezan a formalizarse un poco más con la idea de hacer

cosas. Pero de que hay dificultades, bueno hasta el día de hoy hay dificultades,

muchísimo abandono, como tú bien decías, los locales buscan que las bandas

estén tocando covers, para que puedan llevar gente, eso es como el tipo de
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banda que va a los bares o bien te tocan una cumbia o bien tocáis tributo o no

hay muchas posibilidades, incluso como a nivel de rock, ni siquiera puede ser

una banda de rock que venga a tocar sus temas propios, si no tienes como un

tributo a The Doors, incluso como bares que son más como lo que era el Faro,

el Castillo Negro, incluso en esos contextos se da que tampoco entran muchas

bandas así como tocando temas propios, que son como los lugares más

musicales, más abiertos a tocar.

MG: Porque en el fondo hay una problemática en que no hay un escenario que

sea propiamente musical, es decir, que los escenarios donde yo voy

exclusivamente a escuchar música no existen, sino que la música es

secundaria, por ejemplo, yo voy a juntarme con un amigo, a tomarme una

cerveza y de fondo está la banda haciendo sus temas propios, y si no me es

interesante, no voy al local y por lo tanto yo como dueño del local, coloco a una

banda tributo que sea más afable con la gente y me produce más público. Pero

no hay una formalidad. Y aquí viene mi pregunta. Tú como artista, ¿has

buscado o tienes algún rechazo o alguna conexión con lo que es más

institucional en escenarios que sean dedicados a la puesta de la música?

NF: Sí, sí, he buscado efectivamente, por ejemplo ahora, hace poco postulé a el

Festival Cuarzo de Villa Alemana, no fuimos seleccionados, ahora con el

colectivo estamos trabajando para hacer el festival en “No Somos Indies”, la

versión número dos, la vamos a hacer en Concepción, nos conseguimos el

local, ahí hay una carta firmada, un tema presupuestario de porcentaje, etc, con

La Muni de Hijuelas tengo harto contacto, pero de que está ese contacto

institucional está, no lo rechazo, al contrario, me parece que es de suma

urgencia que nosotros aprovechemos, es eso que está a disposición, de hecho

que es más que necesario que exijamos también, como lo que te comentaba,

nadie por obra de magia va a ir a proponerle a un municipio que abra espacios

públicos, la institución lamentablemente necesita que tú le presentes el proyecto

y se lo explique, no se le va a ocurrir al departamento de cultura, no se le va a
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ocurrir porque tampoco sabe la necesidad, porque siendo honesta las personas

que están ahí no saben las necesidades que tiene la escena tampoco,

entonces, si tú no te las vas a plantear formalmente, nunca van a hacer ese

contacto. Felipe Cepeda me invitó a tocar con su banda y yo tocaba la segunda

guitarra y ahí hubo un show donde se conversó mediante correo electrónico y

se pidió a la municipalidad si nos prestaban el lugar y la municipalidad se puso

con las lucas para que invirtiéramos en catering, para que invirtiéramos en

Iluminador, para que invirtiéramos en un buen sonidista y le pagáramos bien,

había al menos como unas 300 y tantas lucas para invertir en el evento, que es

bastante. Pero eso visualiza otro problema de la escena y de la música, es que

uno siempre sale para atrás porque te hacéis cargo de pagar todo básicamente,

no tení garantía de nada, por eso creo que el contacto con la institucionalidad

obviamente es importante, sin embargo, es complicado porque los músicos y

los artistas en general desconfiamos en la institución.

MG: Es que el papel aguanta mucho y estoy muy de acuerdo contigo en que

puedo ver un papel diciendo: hemos ayudado con tanta plata, tanta cantidad de

artistas, pero el papel no necesariamente refleja lo que está pasando en la calle

o en el estudio o en las salas de ensayo o los pubs. Son dos realidades

diferentes y sobre eso mismo me gustaría pedirte si puedes dar tu opinión o

visión ¿Somos capaces como músicos de esta zona, Limache, Quillota, Calera,

La Cruz, de asociarnos?, pero entendiendo que asociarnos independientes de

cualquier municipalidad, de cualquier ministerio, así como una SCD del valle.

¿Somos capaces? ¿Podemos lograrlo? ¿Qué podemos crear con esa

asociación?

NF: Mira, yo creo que hay cierta cantidad de artistas que sí estarían dispuestos

a hacer algo así, pero hay otra cantidad, que también es bien grande, que no se

van a sentar a una reunión y que no les interesa tampoco. Por ejemplo, hace un

tiempo intentaron hacer una organización que se llamaba COVAP, que era

como todos los músicos de Valparaíso y la gente no llegaba tampoco a las
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reuniones, y son cosas que lamentablemente tenís que hacerlas de esa

manera, tenís que estructurarte. Entonces, no sé si todos los artistas están

dispuestos a hacer eso, pero de que es necesario hacerlo, yo creo que sí, es

muy necesario hacerlo y de hecho es necesario hacerlo a nivel nacional, es

regional, comunal. Ahora tenemos esta disyuntiva de que los artistas musicales

están quedando en el último eslabón de sus propios eventos en términos de

ganancia, ya tenemos esa dificultad, pero ¿qué podemos hacer más allá de la

queja? Yo como Natalia Flores podría decir: no toco en Santiago si no me

pasan 50 lucas, o si no me pasan los pasajes, no toco, y podría tomar esa

actitud, pero el problema de eso es que a las personas que les estoy cobrando

no es el municipio de Vitacura, no, les estoy cobrando una organización que

está tratando de hacer cosas para que yo toque y que tampoco tiene recursos,

y que la poca plata que está haciendo en entrada, que no va a superar ni

cagando las 300 lucas, con mucha suerte, la está gastando al menos el 80%

de eso en sonido y en arriendo. Y al final, no es que la organización quiera que

el artista gane poco, es que la organización tampoco tiene plata para pagarte

más. Todas estas cosas necesitan que estemos articulados para poder pelear

espacios. Ya tenemos esta dificultad que el arriendo nos está saliendo más o

menos 100 lucas, si quizás podemos articular un proyecto y decirle al municipio,

mira nosotros necesitamos que todos los fines de semana nos dispongan de un

espacio público y que aparte nos pase unas 400 lucas mensuales para nosotros

poder gestionar cosas. Nosotros haciéndonos cargo de la autogestión, estamos

aparte tocando y aparte le estamos pagando a los locales, necesitamos una

mano. Pero también puede ser que no sepan. Por ejemplo, yo voy a tocar en un

colegio ahora el jueves por la mañana y le dije al de la muni: necesito una

consola y necesito dos cajas activas y dos micrófonos con su cable. Y como

que le puse eso en un papel y la persona encargada de cultura, me dijo: no

entiendo nada de lo que me estoy diciendo (ríe). Porque en el fondo la gente

que trabaja ahí, no significa que no se merezca en su lugar ni nada por el estilo,

probablemente también sean profesionales de la cultura, pero no podemos

asumir que la institucionalidad sabe todo lo que nos está pasando, de hecho no
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sabe. También es nuestra responsabilidad proponer y hacer algún tipo de

proyecto, y tratar de ocupar esas platas estatales que están ahí. Esas cosas

igual son importantes, aprovechar esos espacios, sea como sea, y yo creo que

sí, definitivamente sí es importante articularlo, sobre todo en términos de lo que

más nos urge ahora, que es espacios.

MG: Entiendo que hay una necesidad que han habido acciones que no

necesariamente han sido todas positivas o aprovechadas por los artistas, pero

me nace la duda de que quizás hay artistas que rechazan lo institucional. ¿Tú

crees que es así? Y si es así, ¿por qué?

NF: Es que sí, hay una cantidad de artistas que sí rechazan lo institucional y la

respuesta tampoco es tan de otro mundo, pues al final la institución siempre se

ha comportado desde una forma bien ajena, bien desde el abandono con el

arte, el Estado en general, más allá de los gobiernos, no sé, es como si tuviera

un vecino y el vecino siempre ha sido medio penquita conmigo y nunca se

preocupaba, no se ha preguntado cómo estoy, o sea, qué tipo de relación

puede esperar que tenga con él. Aparte de la desconfianza generalizada que

hay, el tema del Fondart, el tema de las ventanillas, el tema de los mismos

festivales, las mismas producciones, toda la plata que se roban, lo mal que le

pagan a los músicos, o sea, tenís una licitación de 20 millones de pesos ¿y a

los músicos le estáis pagando 100 lucas? una mierda, creo que también esa

desconfianza y ese rechazo viene desde ahí, viene también de haber

experienciado estas malas prácticas en el fondo. A me pasa a mí que tengo 26

años, llevo haciendo carrera con suerte dos años y que ya siento un

agotamiento, hoy día mi guitarrista me dijo: necesito un descanso, y está bien,

es lógico, si no estamos ganando ni un peso, estamos perdiendo plata, y el

tema es eso, como que es terriblemente dificultoso, entonces es demasiado

grande el abandono y es super triste, pero el tema es ¿cómo lo hacemos? yo

encuentro que el camino a cerrar todas esas puertas es más oscuro que la

mierda, me imagino en este momento, por ejemplo, si yo dejo de contar con el
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Bach, si yo dejo de contar con el municipio, si yo le hago a la X, voy a estar más

cagada que lo que estoy ahora, porque la autogestión efectivamente me da,

pero puta, si me llaman de una weá y tengo que ir a tocar, y tengo que ir a tocar

y me paguen lo que sea, pero que me paguen, por ejemplo, ahora me llamaron

de Niña Provincia, tienen financiamiento del Estado, entonces ahí hay una plata

que también me van a dar, no me puedo negar a eso, pero es lo único que me

va quedando, por lo menos tengo que intentarlo. Es necesario hacer siempre la

crítica, yo soy súper crítica de las cosas en general y no me gusta tampoco así

como hacerme la loca ni porque es de mi gobierno, ni porque soy oficialista, a

mí no me interesa esa weá, me interesa que las cosas se hagan, Boric tiene un

compromiso de gobierno, de hacer las oportunidades, de hacer la labor

artística, darle más ámbitos que solamente lo concursable. Está bien que

siempre señalemos los conflictos, está mal que tapemos las cosas, que vean

que efectivamente estamos para la cagada, es urgente que podamos

articularnos y ocupar todo lo que tengamos, y a esta altura el marco ideológico,

no sirve, no aplica.

MG: Me resuena esto de que la misma municipalidad o la misma

institucionalidad no sabe o no comprende el contexto de los artistas y

indiferente de la intención, al carecer del conocimiento no tienen las

herramientas para poder hacer soluciones efectivas, que de verdad impacte al

público, que es otro lado de esta moneda que no hemos hablado todavía, como

cómo el público se presenta.

NF: Ese es el mayor problema en el fondo, como el tema de tener que ganarte

los recursos comprometiéndote políticamente ¿por qué tiene que ser así? ¿por

qué tiene que ser condicionado? ¿por qué no puede ser una ayuda? ¿por qué

no puede ser un evento que simplemente se haga por y para los músicos, por y

para la cultura, y no para candidatearse? Esa queja igual es válida, como por

qué tengo que politizar mi proyecto hacia un lado u otro si tampoco es objetivo.

Siento que confunde la institucionalidad con la organización, ayer hablaba con
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el Ignacio, que es mi amigo, que es con el que estamos haciendo el colectivo,

yo le decía, si bien nosotros no queremos pertenecer a la institucionalidad, pero

tenemos que como organización independiente, relacionarnos con ello y

negociar con ello, en ese sentido sería bueno hacer acá lo que tú decís: como

una organización de músicos, pero que mantengan ese poder de decisión

también, no porque vayamos como a negociar con el municipio o que nos

inviten no podemos poner las condiciones que ellos también nos ponen a

nosotros, porque nosotros somos una organización de músicos, pero estas son

nuestras condiciones, tenemos aquí una ficha técnica, necesitamos esto para

presentarnos, necesitamos que nos den esta alimentació. Yo al principio iba a

tocar a Hijuelas gratis, una vez me pagaron como 160 lucas, pues me pagaron

super bien porque era un festival gigante que venía Inti Illimani, y me imagino

que licitaron demasiado caro, y después cada vez que me llamaba de la muni

les cobraba por lo menos comida y transporte, es como que a los músicos

también se nos puede olvidar que también tenemos poder de decisión y

podemos entablar condiciones, tomamos decisión como a nivel regional, de que

nos vamos a pagar más de 100 lucas por el arriendo de un local y vamos a

trabajar de esta forma en porcentajes, etc. El tema es que la organización te da

la posibilidad y la unión sobre todo, de no pisarte la cola, porque claro, yo voy a

ese local y le digo: no sabéis qué, mira, esto es lo que nosotros como

asociación tenemos establecido respecto a los porcentajes, los músicos no

pueden ganar más del 40% del total que se recaude durante el evento hecho,

es decir, tú como dueño del local no te puedes quedar con el 80% y los músicos

con el 20%, siendo que ellos están haciendo el show, el tema es que para hacer

eso, tiene que haber un nivel de organización transversal, de tal forma que no

vaya a ir otra banda y decir: Toco por 20 lucas. Entonces el local está obligado

a funcionar de esa manera, porque hay una organización colectiva, entonces

nadie va a tocar. Otro tema es que la gente que no sabe hacer fichas técnicas,

gente que no sabe hacer un dossier. También hay, lo que tú decías, una

formalización, un profil finalismo, como musical y para ello es como poder

ponerse de acuerdo en los parámetros mínimos de dignidad. El tema es eso,
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que llegar como a ese tipo de acuerdo, como ya es como establecer porcentaje

y todo eso y establecer como una especie de dignificación económica, requiere

una organización cuática.
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