El Tiempo Sonoro - Una Entrevista al Compositor Felipe Otondo. 

-----------------------------------------------------------

El  Festival Internacional Electroacústico de Santiago realizado en el Centro Cultural de España de Santiago de Chile en saca la música del aula y expone durante cinco dias lo que esta sucediendo, en esa área, a nivel internacional. La siguiente entrevista fue realizada a Felipe Otondo, joven compositor chileno que participa desde hace ya varias versiones del programa del festival, en ella nos da luces de sus influencias y de su atracción por el tiempo sonoro en vez de la harmonía. 

-----------------------------------------------------------

IGNACIO NIETO (IN): Veo, y perdóname si no es la palabra más precisa, pero viniendo yo de las artes visuales la ocuparé, un interés por quebrar la linealidad del tempo, que desmantela toda posibilidad de desarrollar una imagen mental de la pieza 

musical. ¿A qué se debe ese gesto reiterativo en tu trabajo? 

FELIPE OTONDO (FO): Es interesante la pregunta sobre esto de quebrar la linealidad del tempo, yo realmente no me lo había planteado con estas letras. La verdad es que una gran parte de mi trabajo, en el último tiempo, ha estado centrado en trabajar con el ritmo o el tempo de una forma no- convencional de modo de abrir otras instancias no necesariamente narrativas o convencionales en la percepción del tiempo en la música. Prioricé en mis últimas obras esto ya que sentí que trabajando con la música electrónica era demasiado fácil el focalizarse puramente el timbre de los sonidos.

Estos sonidos me interesan mucho pero primero me interesa un marco donde poder situar estos sonidos para potenciarlos más allá de su calidad como material atrayente. En este contexto, creo que hay un gran potencial en la música electrónica o electroacústica para poder manipular la percepción del tempo por parte del auditor, ya que el trabajo con el material es totalmente directo y por ende brutalmente efectivo. Puntualmente, voy a tomar como ejemplo la última obra para cinta que realicé llamada "Zapping Zappa". En esta obra, un tanto humorística y escandalosa, he trabajado con la fragmentación de la escucha de una forma bastante obtusa o poco musical considerando el tiempo como algo que se expande o contrae de acuerdo al uso del material y la densidad de este. La pieza se desarrolla como un continuo divagar entre distintos estados musicales que aparecen para desvanecerse justo antes que podamos crearnos una idea de desarrollo que podría llamarse netamente musical, siguiendo una idea de zapping radial. En este juego me interesa sacar al auditor de su pasividad y potenciar su 

curiosidad de modo que no se limite a una cierta imagen mental o categorización de la obra y su evolución. En este contexto el ritmo me parece muy efectivo como herramienta para dislocar nuestra percepción de las cosas y algo que ofrece múltiples posibilidades. Es curioso pero, como ya dijo hace medio siglo el viejo Cage, pocos son los que le toman un verdadero interés al trabajo con el tiempo por sobre la atracción de la harmonía o las sonoridades desechables. Yo todavía creo que tiene razón y hay muchas cosas interesantes por hacer.


-----------------------------------------------------------

IN: En la pieza Trama se desarrolló un algoritmo escrito en Max/MSP para transformar el sonido del instrumento y convulsionarlo. El uso de algoritmo me recuerda al compositor chileno radicado en España: Gabriel Bricnic. Podrías nombrarme otros compositores que ocupan algoritmos para solucionar o plantear problemas formales al interior de la composición? De qué manera se diferencian del algoritmo creado para Trama? 

FO: En la pieza Trama, para clarinete y electrónica en vivo, trabajé con ciertas ideas rítmicas preconcebidas y de acuerdo a estas desarrollé un algoritmo para la transformación del sonido del instrumento. Este algoritmo fue enfocado de modo de integrar la idea de tramas rítmicas de la obra con los cambios de sonoridad en el instrumento de acuerdo al registro de ejecución. El desarrollo de algoritmos como modo de apoyo a la composición tiene sus pioneros con Iannis Xenakis allá por los años cincuenta, seguido por compositores franceses como Gerard Grisey, Tristan Murail y otros. Creo que hay que hacer una cierta salvedad al hablar de composición algorítmica y composición electrónica a base de algoritmos. La primera es música que recurre al computador para crear estructuras que dificilmente se podrían haber creado utilizando los métodos de composición convencionales. El mejor ejemplo es nuevamente Xenakis quién desarrolló gran parte de su teoría de composición basándose en el uso de procesos matemáticos y estadísticos paralelamente a su trabajo como arquitecto e ingeniero con Le Corbusier (veáse su excelente libro al respecto "Formalised Music"). El otro tipo de uso de algorítmos es aquel más relacionado con los procesos electrónicos mismos del 

sonido. 

Este ámbito se viene desarrollando desde los años setentas y es aquell llamado "Computer Music". Mi trabajo ahora ha estado más relacionado con el computer music que con el diseño de algoritmos para la composición propiamente tal, aunque algo de eso he realizado pero no sistemáticamente. Sobre el uso de algoritmos para la composición creo que, como en todo, debe existir un cierto balance entre ideas musicales y algoritmo, ya que al final se pueden construir muchas teorías pero la música se hace para tocarse y escucharse. Fundamentalmente, me interesa el trabajo con el sonido de un instrumento musical y el cómo ver la forma de integrar éste timbrísticamente y espacialmente con el éste timbrísticamente y espacialmente con el apoyo de ciertos tipos de tecnología. Pienso que el mencionado Don Gabriel Brincic tiene también un enfoque similar, trabajando las ideas musicales hacia transformaciones o procesos que permitan potenciar éstas. 

-----------------------------------------------------------

IN: Podrías nombrarnos y describirnos de manera general tus proyectos a corto plazo. 

FO: Actualmente me encuentro en proceso de cambio ya que me voy en unos días a vivir a Inglaterra donde comenzaré estudios de doctorado en música y tecnología en la Universidad de York. Es por esto que no he querido comenzar a pensar en muchos proyectos seriamente hasta llegar allá. De todos modos, y, dada mi incapacidad para contenerme en este aspecto, tengo ya dos proyectos en mente. El primero es sobre la oralidad de la poesía desde una perspectiva musical. Estoy colaborando con el poeta 

Raúl Zurita, con algunos de sus textos, para desarrollar ciertas ideas mias de la oralidad de un texto desde la perspectiva de una obra electroacústica. Me interesa tratar de rescatar la oralidad de un texto leído por distintas personas y por su autor. El otro proyecto, aún en pañales, es trabajar con el concepto del movimiento en distintas de sus formas. He estado realizando grabaciones en el interior y exterior de la estación central de Copenhague de modo de captar el sonido de gentes y de trenes. La idea será trabajar con textos escritos en estos lugares públicos en conexión con estos sonidos. La idea está 

desarrollándose y en continua transformación, ¡veremos si se concreta! 

