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Resumen
La presente tesis parte del planteamiento de que dentro de lo queer los conceptos de identidad
y resistencia se encuentran profundamente arraigados y, por lo tanto, propone que la musica
de este movimiento, es decir, la musica queer, se compone de ciertos elementos musicales
referentes a estos conceptos que la caracterizan. Por ello, teniendo en cuenta la naturaleza
colectiva del movimiento queer, el objetivo general de la investigacion es determinar como se
presentan dichos elementos durante un proceso creativo de una composicion colectiva
protagonizado por artistas queer de la escena limefia, el cual se llevo a cabo a través de un
laboratorio composicional con tres artistas invitades. Los principales métodos de
investigacion que se utilizaron durante el trabajo fueron el analisis, de videoclips de
canciones representativas de la muasica queer latinoamericana, y la observacion y posterior
analisis del laboratorio de composicion colectiva. De esta manera, una de las principales
conclusiones alcanzadas, y quizas la mas destacada, es el establecimiento del elemento
proceso como elemento caracteristico de la musica queer analizada. Este elemento hace
referencia al uso de los propios y distintos procesos atravesados por les artistas como semilla
creativa de sus canciones, cuestion ante la cual giran alrededor todos los otros elementos

empleados en la composicién musical.



Abstract
The current dissertation comes from the proposal that inside the queer the concepts of
identity and resistance are profoundly ingrained and, so for, appeals that the music of this
movement, ergo, queer music, composes itself of certain music elements concerning these
concepts that characterize it. Thus, taking into account the collective nature of the queer
movement, the general goal of this research is to determine how said elements present during
the creative process of the collective composition protagonized by queer artists of the
limenian scene, that was carried out through a compositional laboratory with three invited
artists. The principal research methods that were used during this work were analysis, of
representative songs of queer Latin-American music videoclips, and observation and later
analysis of the collective composition laboratory. Therefore, one of the main reached
conclusions, and maybe the most prominent, is the establishment of the process element as a
characteristic element of the analyzed queer music. This element concerns the use of the
artist's different processes they have gone through as the creative seed of their songs, an issue

to which the rest of the used elements in the music composition are attached.
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Introduccion

El presente trabajo de investigacion surge del interés de identificar cbmo se pueden
presentar conceptos extra musicales a través de elementos musicales, especificamente dentro
del contexto del movimiento queer y su musica. Para ello, se opto por llevar a cabo un
laboratorio creativo, donde un grupo de artistas queer atravesara un proceso creativo de
manera colectiva, con la finalidad de generar una composicién musical que se ubique dentro
de lo definido como musica queer y que refleje los conceptos de identidad y resistencia
asociados al movimiento queer. Respecto a los conceptos mencionados, es necesario tener en
cuenta que tanto la identidad como la resistencia son pilares fundamentales de lo que se
define como queer, considerando tanto el movimiento en general como la estética que este
conlleva.

Por otro lado, cuando se inicié el recorrido de realizacion del presente trabajo, no se
hallaron fuentes de informacion que delimiten o establezcan los elementos que definen la
musica queer, por lo tanto, se plante6 como objetivo especifico realizar un analisis previo al
laboratorio que permitira establecer los elementos musicales referentes a los conceptos de
identidad y resistencia dentro de la mdsica queer.

De esta manera, se ha dividido el trabajo de tesis en tres capitulos, ya que, asi, se
logra realizar un recorrido ordenado a lo largo del proceso de investigacion. En el primer
capitulo, se comenta el analisis de las canciones elegidas y, a raiz de eso, se establecen los
elementos caracteristicos de la musica queer que seran utilizados a lo largo de la tesis. En el
segundo capitulo se aborda el laboratorio de creacion colectiva, para ello se considera
necesario introducir la relacion de los artistas participantes con el movimiento artistico queer
limefio. A continuacion, se comenta lo observado durante el proceso creativo con respecto a
la presentacion de los elementos. El tercer capitulo se divide en dos secciones, primero, se da

paso a una discusion en base a la comparacion de los resultados obtenidos de los analisis



iniciales, mas lo observado en el laboratorio, luego, se pasa a la parte formal de las
conclusiones donde se responde a las preguntas especificas y se valida la propuesta de
investigacion.

Justificacion / Motivacién personal

La musica queer es un género musical relativamente nuevo, nace dentro de los
espacios creativos del movimiento queer y es una de sus variadas manifestaciones artisticas.
Como toda creacion artistica dentro de este movimiento, posee una estética determinada y,
por esta misma razén, resaltan dentro de ella los conceptos de identidad y resistencia. Al no
haberse hallado fuentes de informacion que expongan los elementos propios de la mdsica
queer, se plantea la importancia de establecer qué elementos musicales dentro de esta la
distinguen de otros géneros y la convierten en un nuevo género musical. Ademas, resulta
necesario establecer estos elementos en relacidn a los conceptos clave de lo queer, es decir, la
identidad y la resistencia dentro del movimiento. Por otro lado, teniendo en cuenta el
contexto colectivo donde surge la masica queer y, asimismo, la definicion de caracter
colectivo de los conceptos mencionados, también se considera de suma importancia observar
codmo se presentan estos elementos caracteristicos en un marco de creacion colectiva.

Desde mi punto de vista personal, como persona queer, como musico y como
intérprete de masica queer, encuentro interesante el uso de elementos puramente musicales
para transmitir conceptos extra musicales, como lo son la identidad y resistencia queer. De
manera especifica, me interesa encontrar la relacion entre estos conceptos de la estética queer
y los elementos musicales usados para plasmarlos en las composiciones musicales de musica
queer. Por Gltimo, me parece importante comenzar a llenar el vacio de informacion que he
encontrado al iniciar mi busqueda para la realizacion de este trabajo de investigacion, ya que,

actualmente, no he hallado algun estudio académico que explore la musica queer en busca de



una definicion de sus elementos o de establecer algun tipo de relacion entre lo puramente
musical y lo extra musical de este género.
Estado del arte / Marco teorico

El término queer, proveniente del inglés, significa extrafio, excéntrico o ridiculo y se
usaba para referirse de manera despectiva a las personas que no se apegaban a la
heteronormatividad obligatoria (Butler, citado en Cecconi, 2009). Cuando el movimiento
homosexual propone una politica contestataria y de disidencia mas radical, adopta este
término y lo convierte en algo positivo, asi comienza a emerger el movimiento queer. El
término queer pasa a significar el posicionarse contra la heteronormatividad (Cecconi, 2009).
Por este mismo lado, S.J. Miller sefiala en su definicion que este término implica la
suspension de categorias rigidas de genero y orientacion sexual. Asimismo, explica que queer
también es un término “sombrilla”, usado para referirse a cualquier persona que se identifique
dentro de las siglas LGBTIQ+ (2016). De esta manera, el término queer implica un contexto
identitario, como indica Taylor: “...queer se convierte en una identidad de resistencia...”
(2013, p.195).

Entonces, dentro de lo identificado anteriormente como queer, salen a la luz dos
conceptos importantes de desarrollar: la identidad y la resistencia. Con respecto a la cuestion
identitaria, dentro de este contexto LGBT, Begonya Enguix sefiala a lo largo de su texto que
la tensidn, el conflicto y el establecimiento de las diferencias son cuestiones inherentes en la
definicion de identidad de este movimiento (2017). Asimismo, Calvo y Trujillo sefialan que
“...el activismo y la protesta estan conectados con profundas cuestiones de identidad...”
(2011, p. 6). El trabajo sobre la construccion social de géenero, de Lopez Cano, resalta en este
punto, ya que dentro de su estudio sobre el Tango queer sefiala que este da lugar “...a un
tiempo producto y productor de identidad y subjetividad: “el proceso de construccién

identitaria esta caracterizado por un continuo movimiento de ida y vuelta entre contar y vivir,



entre narrar y ser”.” (2008, p. 12). De esta manera, se entiende que la construccion identitaria,
tanto de las personas pertenecientes al movimiento queer como del movimiento mismo, se
puede hallar unida a las creaciones artisticas del contexto queer, como lo es el Tango queer.
Ademas, también se observa que estas cuestiones de identidad estan constantemente
acompariadas de lo que se definié como queer anteriormente: “...la teoria queer prometio ser
la voz de la oposicidn a todo lo normativo, dominante y opresivo en la sociedad.” (Lee, 2020,
p. 147).

Por otro lado, como se observo anteriormente en la cita de Taylor, el concepto de
identidad esta estrechamente vinculado al concepto de resistencia. Al inicio de su trabajo,
Mariana Ferrari define resistencia como el comando que toma un individuo sobre si mismo, y
el poder de transformacion que este le ofrece, frente al interés de los aparatos de poder de
gobernarlo “... el discurso moral-religioso (...) el de género (...) por mencionar algunos,
dictan lo que se espera de un individuo para que este pueda desenvolverse en sociedad. Ante
esto, resistir es una practica necesaria” (Ferrari, 2016, p. 150). En ese sentido, se puede
sefialar que en el contexto queer el concepto de resistencia apunta a aquella toma de accion,
tanto de las personas queer como del movimiento en conjunto, en contra de la regla
heteronormativa obligatoria. Ferrari continta su trabajo enfocando la resistencia dentro de lo
que denomina el “concierto-ritual”, haciendo referencia a la musica de resistencia, cuya
produccion se centra en contestar, cuestionar, denunciar, enfrentar e interpelar a diversos
discursos dominantes (2016, p. 146).

Como se observo en la cita del trabajo de Lopez Cano, el movimiento queer es un
espacio donde la creacion artistica esta bastante presente, donde los individuos dan lugar a
manifestaciones artisticas de distintos tipos tales como el Tango queer, el queercore, el
lesbian slam poetry, el drag kinging, entre otros. Dentro de este contexto, estas

manifestaciones estan constantemente acompariadas de los conceptos de identidad y



resistencia, conceptos que, como se ha sefialado a lo largo de este texto, estan profundamente
arraigados en la esencia de lo queer. En ese sentido, centrandose en el ambito musical, Gavin
Lee define el formalismo queer como una categoria flexible que se puede dedicar tanto a la
exploracion de la musica en cuanto a términos de género y sexualidad queer, como a la
exploracion de la musica teniendo como base todo lo referido a queer en general (2020, p.
149). Es necesario precisar que aquello que Lee denomina como “queer en general” es
aquella parte de la masica queer que hace referencia a lo queer como una identidad de
resistencia.

Después de este breve recorrido sobre el término queer, enfatizando lo que este
implica a nivel artistico-musical, se puede concluir que la bibliografia encontrada de este
campo de estudio no abarca de manera especifica la cohesion entre los conceptos que definen
lo queer y su presencia dentro del ambito musical. No se ha hallado ningun estudio que
aborde estos conceptos extra musicales, dentro de lo puramente musical. Tampoco se ha
encontrado algun trabajo que proponga delimitar caracteristicas musicales dentro de la
musica queer, excepto por una breve cita de Halberstam dentro del texto de Taylor donde
indica que los individuos queer involucrados en la creacion de musica queer “...usan el estilo
como herramienta para la critica social y la resistencia...” (2013, p. 198). Sin embargo, cabe
resaltar que se hace referencia a una caracteristica mas performativa que puramente musical.
Por otro lado, desde el punto de vista metodologico, se hallaron dos investigaciones que
exploran o abordan procesos creativos de manera colectiva. En su trabajo, Pamela Montoya
se plantea describir el proceso creativo del colectivo Crudo Movimiento, usando como
herramienta la observacion de las sesiones de creacion de dicho colectivo. De esta manera, la
autora puede identificar las herramientas que se presentan durante el proceso creativo
(Montoya, 2019). Con una metodologia parecida, Rosella Roggero lleva a cabo un

taller/laboratorio, con el objetivo de determinar qué dinamicas teatrales pueden potenciar las



habilidades interpersonales de nifias y nifios de 6 a 8 afios, ayudandose también de la
observacién durante el laboratorio (Roggero, 2019). Como se puede observar, ambas
investigaciones utilizan metodologias cualitativas que permiten determinar a través de la
observacidn, y posterior analisis, aquello que es Util para los objetivos de cada trabajo. Por
ello, al no haberse hallado algun trabajo que lleve a la practica, a través de un laboratorio o
experimento, caracteristicas de la musica queer o de lo queer en general, se plantea que
resultaria efectivo hacerlo utilizando metodologias parecidas a las investigaciones
brevemente descritas, ya que, asi, se podra observar y determinar cdmo surgen los elementos
caracteristicos de la musica queer en un contexto de creacion colectiva.
Por ultimo, es necesario precisar la manera en que se trataran los conceptos revisados

a lo largo de la presente investigacion. EI término queer se trabajard como una identidad que
no responde a lo socialmente establecido como normal por la heteronormatividad y, a su vez,
como una manera de resistir frente a esto. Por otro lado, el concepto de identidad también
respondera a una identidad colectiva, generada en el contexto del movimiento queer. Por lo
tanto, los conceptos de identidad y resistencia siempre estaran ligados a lo queer a lo largo de
este trabajo. Para finalizar, se trabajara la musica queer como aquella generada por personas
queer, con un fin que responda a la estética de este movimiento, es decir, al cuestionamiento
de la heteronormatividad y todo lo relacionado con esta.
Planteamiento de la investigacion
Tema, pregunta de investigacion y objetivo general
1. Tema

Presentacion de los elementos caracteristicos de la mdsica queer, referentes a los
conceptos de identidad y resistencia, durante el proceso creativo de una composicion musical

colectiva protagonizado por artistas queer de la escena limefia.



2. Pregunta de investigacion

¢ Como se presentan los elementos caracteristicos de la musica queer, referentes a los
conceptos de identidad y resistencia, durante el proceso creativo de una composicion musical
colectiva protagonizado por artistas queer de la escena limefia?
3. Objetivo general
Determinar cdmo se presentan los elementos caracteristicos de la muasica queer, referentes a
los conceptos de identidad y resistencia, durante el proceso creativo de una composicion
musical colectiva protagonizado por artistas queer de la escena limefia.
4. Preguntas y objetivos especificos

4.1. Preguntas especificas

& ;Cudles son los elementos caracteristicos de la musica queer referentes a los

conceptos de identidad y resistencia?
& ;Dentro de qué contexto del proceso creativo surgen dichos elementos?
& ;Como interactian los participantes del proceso creativo con estos elementos?

& ;Qué funcion cumplen estos elementos dentro de la composicion musical?

4.2. Objetivos especificos

& Establecer los elementos caracteristicos de la masica queer referentes a los

conceptos de identidad y resistencia
& Observar el contexto dentro del proceso creativo se presentan dichos elementos.

& Observar como se lleva a cabo la interaccion entre los participantes del proceso

creativo y los elementos mencionados.

& Analizar la funcién cumplen estos elementos dentro de la composicién musical.



Propuesta de investigacion
La estética de lo queer se ha abordado desde diferentes &mbitos artisticos desde el
siglo pasado, siendo uno de ellos el &ambito musical (L6pez Cano, 2008). Teniendo en cuenta
las ideas de Butler y Cecconi, se entiende que, dentro de la musica queer, que nace y se
desarrolla dentro del movimiento queer, se encuentra muy presente el concepto de resistencia
(2009). Asimismo, segun Taylor (2013) y Miller (2016), dentro de este género musical el
concepto de identidad tiene una presencia fundamental. De esta manera, con esta
investigacion se plantea que, dentro del proceso creativo de una composicion colectiva, como
se observa en los procesos creativos observados en las investigaciones de Roggero y
Montoya (2019), surgiran elementos referentes a los conceptos de identidad y resistencia
queer a partir de la interaccién entre los participantes, cumpliendo, dentro de la composicion
musical, una 0 mas funciones directamente relacionadas con la manifestacion, expresién y/o
plasmacion de dichos conceptos.
Marco metodologico
1. Fuentes
1.1.Fuentes orales
1.1.1. Eme. Eme Eyzaguirre, quien utiliza pronombres masculinos (él) y neutros
(elle), es un musico transmasculino que se identifica dentro de lo no binario. Su
desempefio artistico tiene lugar principalmente como cantautor, dentro de su propio
proyecto EME y también dentro de proyectos colectivos, pero también se desenvuelve
como gestor cultural, sobre todo en la escena LGTBIQ+ limefia, ya que, con varios
afos de trayectoria, se ha hecho un nombre y un espacio dentro de esta.
1.1.2. Antay. Antay Vargas es un musico chalaco que hace uso de pronombres
masculinos (él) y se identifica como hombre transgénero. Su desempefio artistico se

da principalmente como cantautor dentro de su proyecto solista ANTAY, donde



compone canciones, sobre todo, pero no exclusivamente, desde una perspectiva
personal e introspectiva. Lleva un par de afios de recorrido artistico y poco a poco ha
logrado generarse un espacio dentro de la escena musical LGTBIQ+ limefia,
proyectandose también fuera de esta.

1.1.3. Arturo. Arturo Davila es un artista migrante y activista transmasculino que
utiliza pronombres masculinos (él) y neutros (elle) y se identifica como una persona
ageénero. Artisticamente se desenvuelve como escritor, dramaturgo y gestor cultural
dentro de la escena LGTBIQ+ limefia. Uno de sus trabajos mas recientes es un
poemario de su autoria titulado ““Las Luces y Las Flores™, disponible en formato
virtual y fisico, y, por otro lado, recientemente estuvo a cargo de la direccion de la
obra testimonial “SobreVivir’” que tuvo lugar dentro del ICPNA Cultural.

El principal motivo por el cual se escogié a estos tres artistas es la quimica que
tienen entre elles, ya que, ademas de que han trabajado y trabajan juntes, comparten
un vinculo de amistad muy fuerte. Los tres son personas que tienen muy conectado su
lado artistico con su lado personal y suelen mezclar ambos de manera que todos los
espacios que habitan se vuelven una oportunidad para expresar sus luchas, valores,
principios, ideas y, en general, su arte. Una caracteristica que poseen en comun, y que
se considera de gran importancia para este laboratorio, es que los tres artistas se
encuentran en constante cuestionamiento y autocuestionamiento y, ademas, siempre
tratan de ser conscientes sobre su propio trabajo y las implicaciones que este puede
tener en elles y en les demas.

1.2.Fuentes documentales
1.2.1. Corazon Resiste — EME. “Corazon Resiste” es una cancion de EME, musico y
gestor cultural transmasculino cuyos pronombres son él o elle. Para la composicion de esta

cancion EME se basé en dos poemas colaborativos que recogieron los testimonios de méas de



60 personas LGBTIQ+ de Lima y Huancayo, ademas, el videoclip, a cargo de Imaginario
Colectivo, fue lanzado por el mes del orgullo de 2018.

Para este videoclip (Canal Eme Musica, 2018) se le pidi6 a les participantes que
asistieran con una persona significativa para elles, con quien compartirian un espacio calido y
de intimidad. La dinamica del video se desarrolla en un solo ambiente donde les participantes
y sus vinculos realizan diferentes acciones frente a la cAmara, como, por ejemplo, mirarse
fijamente a los 0jos, abrazarse, bailar, demostrarse afecto fisico, entre otras. Aquello que
resalta de este trabajo audiovisual, y que resulta importante y Gtil para esta investigacion, es
cdmo a través de estas acciones y de la creacion de un espacio intimo y seguro, se pueden
apreciar los circulos de cuidado dentro de la comunidad y como estos reflejan una manera
distinta de hacer resistencia e identidad, ya que no se presenta una resistencia quizas mas
combativa, sino que se observa una resistencia a través del carifio y amor frente al odio.

1.2.1. CHENI (Miedo) — La Bruja de Texcoco. “CHENI” es una cancion de la
artista trans mexicana La Bruja de Texcoco, lanzada en el afio 2020 junto a su videoclip.
Cheni es una palabra en purépecha, lengua propia del pueblo indigena homénimo proveniente
del estado de Michoacan, México, cuyo significado se traduce a miedo en espafiol. Segun
sefiala La Bruja en una entrevista, ella escribi6 esta cancion con la idea de mostrar su proceso
de transicion de manera sincera, presentando no solo los eventos positivos, sino también el
miedo que acompafia la vulnerabilidad de mostrarse como verdaderamente es.

El videoclip (Canal La Bruja de Texcoco, 2020) se centra en la idea de mostrar el
proceso de transicion de La Bruja como un viaje, por ello muestra diferentes momentos de
ella a lo largo de este, desde la preparacion y el trayecto, hasta la llegada a su destino. En este
caso, se considera que uno de los aportes mas importantes que puede traer este videoclip a la

investigacion es que, de manera parecida a Corazon Resiste, esta abordando el tema de la
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identidad y resistencia desde una perspectiva de amor y carifio, mas especificamente desde el
amor propio y autocuidado.

1.2.3. Las Cosas que Nunca Sabré — ANTAY. “Las Cosas que Nunca Sabré” es el
segundo single de ANTAY, cuyo videoclip (Canal ANTAY, 2022) fue estrenado en febrero
de 2022 como segundo trabajo videografico del artista. En una entrevista Antay comenta que
compuso esta cancion para dar calma en medio del miedo y la incertidumbre, cuestion que se
ve reflejada en las decisiones tomadas dentro del videoclip.

A lo largo del videoclip se muestran diferentes escenas de Antay caminando,
pensando, observando, entre otras acciones parecidas que proyectan un sentimiento de
divagacion. Esto esta directamente relacionado con la idea principal de la cancién, el
entregarse a la incertidumbre frente a las cosas que no se pueden manejar. Se considera que
esto resulta Gtil para la investigacion ya que demuestra otra forma de resistir frente a la
adversidad que implica la disidencia, Antay invita a resistir desde la calma y el dejarse llevar.

1.2.4. Psiu — Liniker. “Psiu” es una cancion de la artista brasilera Liniker, pertenece
a su primer album solista titulado Indigo Borboleta Anil y fue el primer sencillo que se lanzo
de este en el 2020, siendo su primer trabajo como solista. Aquello que Liniker intenta contar
y expresar a través de esta cancion se complementa y completa con su respectivo videoclip
dirigido por Feliz Trovoada y Mirella Fagcanha.

En este caso, el papel que juega la artista, quien protagoniza el videoclip (Canal
Liniker, 2020), posee un peso importante de resaltar teniendo en cuenta la imagen que ella
proyecta y lo que esta puede llegar a significar para el espectador. En una de sus entrevistas
se comenta que, tanto en la calle como en las redes sociales, aquellas personas que siguen su
trabajo suelen afirmar que se sienten representadas por ella. Se resalta que el espacio que se
ha hecho Liniker le ha otorgado visibilidad en el espacio pablico como mujer trans y negra,

lo cual ha resultado determinante para que muchas personas se reconozcan a si mismas.
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Entonces, la artista sefiala que ahora comprende que ella muestra una posibilidad de
resistencia, una posibilidad de existir, y no solo sobrevivir, en el cuerpo que habita y las
transformaciones que este atraviesa.

El videoclip retrata el viaje de descubrimiento y transformacién de Liniker, no solo
sobre ella como mujer trans, sino ella como persona y todas las partes que implican su
identidad en general. En una entrevista ella menciona que esta cancién trata de expresar como
es el proceso de toma de confianza, desprendimientos de los miedos y, poco a poco, empezar
a correr, en ese sentido, también sefiala que aqui les canta a los miedos que ha tenido a lo
largo del viaje. De esta manera, este trabajo resulta importante para la investigacion ya que, al
igual que las canciones y videoclips anteriores, trata la resistencia e identidad desde una
perspectiva propia y significativa para la artista, narrando desde sus propios procesos.

Es necesario mencionar que los cuatro compositores de las canciones escogidas,
poseen diversas influencias y referencias musicales, ya que los cuatro tienen diferentes
trasfondos artisticos. Por ello, las cuatro canciones no conforman una unidad estilistica en
cuanto a masica queer, es decir, no comparten ninguna caracteristica de estilo porque
pertenezcan a la musica queer, sino, mas bien, las similitudes estilisticas que se puedan
encontrar se deberian, sobre todo, a que los cuatro artistas pertenecen a la escena musical
latinoamericana.

Disefio de la investigacion

La presente investigacion posee un disefio documental y etnografico. Por un lado, se
hizo uso de material videografico para la parte inicial de analisis y la extraccion de conceptos,
este material se baso en tres videoclips previamente descritos y justificados. Por otro lado,
también posee un disefio etnografico ya que, en la segunda parte del proceso de investigacion,
se realizo un laboratorio de composicion colectiva con tres artistas queer previamente

mencionados y justificados.
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1. Técnicas de investigacion
Para la parte documental de la investigacion se realiz6 una adaptacion de una
propuesta metodoldgica para el analisis de videos musicales, teniendo en cuenta qué
herramientas resultaban necesarias y cuales no. La propuesta de analisis que se utiliz6 como
referencia principal es aquella desarrollada por Jennifer Rodriguez-Lo6pez y J. Ignacio
Aguaded-Gomez (2013), la cual consta de tres etapas: segmentacion, analisis videografico,
que se divide en tres partes, e interpretacion. Ademas, también se utilizo el analisis musical
como herramienta para el andlisis de los videoclips, para lo cual se emplearon ciertos
apartados del libro de anélisis musical de Margarita y Arantza Lorenzo de Reizabal (2004).
Por otro lado, para la parte etnografica de la investigacion se llevo a cabo un
laboratorio de composicion colectiva. Este laboratorio fue protagonizado por tres artistas
queer de la escena limefia, quienes tuvieron el objetivo de componer una cancion que, de
alguna manera totalmente libre, trate los conceptos de identidad y resistencia queer desde la
perspectiva personal y/o colectiva de los tres artistas. Durante el laboratorio los artistas
tuvieron total libertad creativa, se les ofrecid un espacio seguro y donde se sintieran en
confianza de expresarse libremente, ademas, se les ofrecieron algunos instrumentos que, por
conocimiento del investigador, suelen usar ellos.
2. Instrumentos de recoleccion de datos
2.1. Videoclips
2.1.1. Propuesta metodologica para el analisis de videos musicales de Rodriguez-
Lopez y Aguaded-Gomez. En su propuesta metodoldgica para el analisis de videoclips,
Rodriguez-Lopez y Aguaded-Gomez sefialan que su metodologia esta definida e influida por
tres conceptos. En un primer nivel estan los significantes, que vienen a ser la parte fisica de la
significacion; los signos ocupan el segundo nivel y se encargan de la forma en la que se

organiza la significacion, siendo estos la relacion entre los significantes, significados y sus
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referentes; y en el tercer y altimo nivel se ubican los cddigos videograficos, que hacen
referencia a un sistema compuesto por equivalencias entre el codigo y un significado, gracias
a esto se puede descifrar el mensaje, sin embargo, es importante tener en cuenta que, segun
los autores, en el video musical no se cuenta con un sistema fijo de codigos, por lo cual el
mensaje se descifra de un modo subjetivo (2013).

Rodriguez-Lopez y Aguaded-Gomez dividen el proceso de andlisis en tres etapas,
comenzando por una primera fase de segmentacion. El planteamiento de esta parte inicial es
realizar una division de la cancion y sus partes, en este caso, para los cuatro andlisis que se
realizaron, se utilizo la letra como principal referente para identificar las diferentes partes de
las canciones.

Una vez que se ha finalizado la segmentacion del videoclip, se puede pasar a la
siguiente parte de la propuesta: el analisis videografico. Esta segunda parte esta dividida en
tres secciones, el analisis formal, el analisis de la representacién y el analisis de la narracion.
Dentro del analisis formal se pueden observar cuatro divisiones: los codigos visuales, que
refieren a la composicion fotografica, iconografica y la movilidad; los cédigos graficos, que
tienen que ver con todos los elementos graficos presentes en las imagenes, como titulos,
subtitulos y textos; los cddigos sonoros, que se dividen en tres categorias segun su naturaleza,
voz, ruidos y musica, y en otras tres categorias mas segun su colocacion, in, off, over, pueden
ser diegéticos 0 no diegéticos y es necesario siempre tener en cuenta la estructura melddica,
armonia y métrica, ya que, segun lo que plantean los autores, estas interactian con la imagen;
y por dltimo los codigos sintacticos, relacionados con el montaje, debido a que las
transiciones suelen guardar relacion con los cambios de la cancion (2013). Respecto a esta
parte de analisis formal, se decidié eliminar el punto de codigos visuales, ya que, se considerd
que pertenecia al campo técnico de lo audiovisual, por lo cual no estaria aportando datos

relevantes para la presente investigacion.
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El anélisis de la representacidn, al igual que el analisis formal, posee una divisién
interna de, en este caso, tres puntos: la puesta en escena, que engloba a los contenidos a
través de los cuales se define el mundo que se va a representar en el video musical, lo cual
incluye el vestuario, maquillaje, iluminacion, expresion, objetos, personajes, paisajes, entre
otros; el espacio videografico, que refiere a la funcion y el significado de la eleccion de los
elementos de la categoria anterior; y el tiempo videogréafico, que tiene que ver con el tiempo
de la representacion, relacionado con la narracion y el montaje, es decir, el orden, la duracion
y la frecuencia de los planos o escenas. Esta ultima categoria también fue suprimida debido a
que, al igual que los codigos visuales en el apartado de andlisis anterior, se considerd que no
resulta util para la recoleccion de datos para esta investigacion.

La altima categoria dentro del analisis videogréafico es el analisis de la narracién,
donde se pueden encontrar dos apartados: existentes y acontecimientos. Los existentes
refieren al personaje o personajes que aparecen en el video musical, en cuanto a la masica
con voz, el cantante puede ser catalogado como: actor, cuando esté presente en el videoclip,
pero interpreta un rol que no es el propio: narrador, cuando el cantante cumple la funcién de
contar la historia que se esta presentando: o ausente, cuando, simplemente, no se puede
observar al cantante en ningin momento del video. Por otro lado, los acontecimientos son
aquellos que marcan el ritmo y la evolucion de la narracién de la historia.

Una vez se haya atravesado por cada una de las etapas del analisis videografico, se
debe pasar a la fase de interpretacion de los datos recolectados. En esta parte de la propuesta
metodoldgica es necesario tener en cuenta que la subjetividad y objetividad tienen lugar en el
intérprete al momento de recomponer los datos que fueron extraidos.

2.1.2. Analisis musical. Como se adelanté anteriormente, para la parte estrictamente
musical de los videoclips, se utiliz6 como herramienta central el analisis musical propuesto

por Margarita y Arantza Lorenzo de Reizabal (2004), sobre todo, los apartados de parametros
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para el analisis de una melodia, pardmetros analiticos del ritmo y la métrica y los aspectos
interpretativos.

Dentro de los parametros para el analisis de una melodia, se pueden encontrar tres
divisiones, las cuales, a su vez, estdn compuestas por diferentes puntos. En primer lugar, esta
la organizacion escalistica, dentro de esta, en medida de que la melodia sea tonal, se llevan a
cabo tres pasos: el establecimiento de relaciones tonales para observar si hay algin
predominio de ciertos grados tonales, la presencia de relaciones sensible-tonicay la
aparicion de relaciones cadenciales; el siguiente paso es el reconocimiento del tipo de escala
tonal mayor, menor, modal, pentafona o alguna otra; y, para finalizar este punto, el
reconocimiento de modulaciones diatonicas, cromaticas o enarmonicas.

La segunda division dentro de los parametros del analisis de una melodia es el perfil
melddico, que también presenta tres puntos interiores: el &mbito de tesitura y gama de
sonidos empleados, para el cual se mide la distancia entre la nota mas grave y la nota mas
aguda de la melodia; el estudio de la intervalica, teniendo en cuenta la necesidad de fijarse,
sobre todo, en los intervalos que resulten interesantes segun el contexto; y los puntos de
inflexion y el punto culminante. Dentro del segundo apartado tienen lugar dos divisiones, por
un lado, el predominio de intervalos conjuntos o disjuntos, que nos permiten ver si la melodia
es vocal o instrumental y también nos muestran el perfil de esta, y, por otro lado, los
intervalos significativos o generadores, que se repiten a lo largo de la melodia y aparecen en
lugares estratégicos reiteradamente, suelen convertirse en un leit motiv que suele aparecer
desde las primeras notas de la melodia.

Los puntos de inflexion y el punto culminante son la tercera y ultima division del
perfil melddico. El punto culminante, también conocido como cumbre, suele ser el sonido
mas agudo de toda la melodia, generalmente aparece una sola vez y el resto de sonidos se

organizan en torno a este. Asimismo, también existen puntos de interés secundarios y puntos
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de inflexidon, que son aquellos donde la melodia se apoya hasta llegar a la cumbre. Los puntos
de inflexidn se caracterizan por presentar intervalos de interés, como de séptima, octava,
aumentados, disminuidos, entre otros, que aportan dinamica y expresividad al perfil
melddico.

El tercer punto que se tuvo en cuenta dentro de los parametros para el analisis de una
melodia fue la estructura melddica, es decir, la organizacion interna de la melodia a partir de
los puntos de reposo y las repeticiones o variantes de los giros melddicos. Dentro de este
punto se pueden observar tres divisiones: los puntos de reposo, que vienen a ser los silencios
y cadencias, siendo importante reconocer si esta Gltima es conclusiva o suspensiva; la
repeticion de los giros melddicos, que puede darse por imitaciones, a través de estructuras
pregunta-respuesta, eco o isomelos; y las variaciones melddicas, que pueden catalogarse
como ornamentada, ritmica o como otro tipo cuando la melodia aparece en distinta métrica,
tonalidad, armonia, etc.

El segundo gran apartado después de los parametros para el analisis musical son los
parametros analiticos del ritmo y la métrica. Aqui, se pueden observar tres partes: compas y
pulso ritmico, incisos y motivos y estructura ritmico-métrica. EI compas y pulso ritmico
puede clasificarse como binario, ternario o cuaternario. Por otro lado, los incisos y motivos se
pueden clasificar por la forma en la que comienzan o por la forma en la que terminan. Si el
comienzo del motivo o inciso coincide con el ictus fuerte del compas, sera catalogado como
tético, si inicia antes del ictus fuerte, sera anacrusico y si empieza después del ictus, y antes
de la primera mitad del compas, sera acefalo. Asimismo, cuando un motivo o inciso termina
coincidiendo con el ictus fuerte, sera clasificado como masculino, mientras que, cuando
finaliza después del ictus, sera femenino.

La estructura ritmico-métrica es el ultimo apartado de esta segunda gran parte, donde

podemos encontrar diferentes estructuras. Cuando se observa una frase, un motivo, un inciso
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o algo por el estilo, que, en comparacion con otro, tiene una 0 Mas voces con variaciones en
las notas, pero que mantiene el mismo ritmo, se estara tratando de un isorritmo o un
isoperiodo dependiendo de su duracion. Si se observa que el ritmo interno de un compas esta
modificado y, por lo tanto, las partes débiles estan acentuadas, se clasificard como hemiola.
Asimismo, si el ritmo interno se amplia sobrepasando los ictus fuertes en el ambito del
compas, se estara en presencia de un supracompas. Por ultimo, también se pueden encontrar
combinaciones ritmico-métricas que se pueden dividir en dos secciones, por un lado, la
homorritmia y polirritmia y, por otro lado, la isometria, polimetria y ritmo libre. Es
homorritmia cuando, en todas las voces, se observa gue el ritmo es semejante o idéntico
durante toda la pieza. Mientras que, se considera polirritmia cuando se aprecia una
combinacion de diferentes maneras de ordenar los acentos, es decir, cuando varias voces no
coinciden en las acentuaciones ritmicas. En cuanto al segundo punto, se tratara de isometria
cuando toda la masica se encuentra bajo un mismo patron métrico uniforme, cuando se
observe la combinacién de varios compases diferentes sera polimetria y, ademas, también se
puede encontrar el uso de ritmo libre.

La tercera y ultima parte que se utilizo para el analisis de las canciones escogidas para
esta investigacion son los aspectos interpretativos. Esta seccion se divide en cuatro partes,
empezando con el compas escrito y el compas real, esto hace referencia a cuando las
indicaciones de compas escritas no corresponden con el ritmo intrinseco de la musica, por
ello, es necesario observar el ictus inicial y el ictus final del primer motivo, ya que su
longitud indica el nUmero de tiempos contenidos en un compas y, asi, podemos detectar la
congruencia o incongruencia entre el compas real y el compas escrito. La segunda parte de
esta seccion son los cambios de acentuacion y caracter, esto sucede cuando el compositor
decide modificar el ictus del compas a través del uso de acentos, esto permite la creacion de

polimetrias. Los crescendos y diminuendos ritmicos son la tercera parte de esta seccion, se
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estara en presencia de un crescendo cuando se observa un acercamiento de los ictus,
colocando figuras de menor duracion cada vez, mientras que, se tratara de un diminuendo
cuando se observe un distanciamiento de los ictus, utilizando notas de mayor duracién cada
vez.

El ritmo y la eleccion de tempo finalizan esta Ultima gran parte y, asimismo, finaliza
con los puntos de andlisis musical que se utilizaron. Para poder determinar la velocidad de
una pieza musical es necesario tener en cuenta seis parametros: la unidad de tiempo, que
refiere a la figura ritmica empleada como velocidad genérica, la cual, dependiendo si es larga
0 corta, determinara si el movimiento es pausado o rapido; el pulso, que viene a ser el latido
interno de la obra; la indicacion de caracter, que, de estar especificada, guia sobre la
velocidad general de la musica; la textura vocal o instrumental refiere a cuantos instrumentos
0 voces seran utilizado, cuales son sus caracteristicas timbricas y como se trataran
compositivamente; el pulso o ritmo armonico, que determina la frecuencia con la que se
daran los cambios en la armonia; y el estilo interpretativo, que, segun las convenciones
interpretativas de cada época historica en conjunto con el tipo de forma y su funcion, guia el
tempo adecuado para cada pieza.

Laboratorio

Durante el laboratorio de composicion musical el investigador adopto la posicion de
observador y para la recoleccion de datos se apoy0 tanto en apuntes escritos como en
grabaciones audiovisuales de toda la sesion.

Analisis e interpretacion de datos
1. Videoclips

Cada vez que se termind el analisis videografico, y, aparte, el analisis musical, de cada

uno de los videoclips, se paso a elaborar un analisis conjunto de ambas partes. A través de la

unién de dichos analisis fueron apareciendo nuevas conclusiones sobre las intenciones y
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estrategias de cada cancion, relacionando los hallazgos netamente musicales con los
hallazgos videograficos. Cuando se finalizd la conjuncion de andlisis de cada cancion
seleccionada, se pasé a observar los resultados en macro. De esta manera, relacionando todos
los analisis entre si, se lograron extraer una serie de conclusiones, aplicables tanto en cada
cancion como de manera global, que, en conjunto con las conclusiones del laboratorio,
permitieron desarrollar las conclusiones de la investigacién en general.
2. Laboratorio
Una vez finalizado el laboratorio de composicién musical colectiva, se elaboré una
transcripcion completa de este, haciendo uso de los videos y apuntes realizados durante el
laboratorio. Con la transcripcion finalizada el siguiente paso fue buscar las conclusiones de lo
sucedido durante el laboratorio, una vez que se tuvieron estas conclusiones se realizé una
transcripcion narrativa del laboratorio utilizando como columna los momentos mas
importantes que guiaron hacia el hallazgo de las conclusiones. El tltimo paso, como se
adelanto en el apartado anterior, fue comparar y encontrar las conexiones entre los resultados
de los videos musicales, para, asi, obtener las conclusiones generales de la presente

investigacion.
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Capitulo 1. Elementos caracteristicos de la musica queer referentes a los conceptos de
identidad y resistencia

1.1. Andlisis de videoclips representativos de la musica queer latinoamericana
1.1.1. Analisis del videoclip de Corazén Resiste

“Corazdn Resiste” es una cancion de Eme, cuya composicion se basé en dos poemas
colaborativos gque recogieron los testimonios de méas de 60 personas LGBTIQ+ de Limay
Huancayo, ademas, el videoclip de esta cancion, a cargo de Imaginario Colectivo, fue
lanzado por el mes del orgullo 2018. Resulta interesante analizar lo que propone el videoclip
y, de esta manera, realizar una interpretacion que permita poner en evidencia aquello que se
esta tratando de transmitir.

Al iniciar el videoclip se pueden apreciar dos textos, uno seguido del otro, en un
fondo negro. En uno de ellos se lee: “Invitamos a 22 personas de nuestra comunidad a
compartir un espacio intimo y calido junto a uno de sus vinculos mas importantes para sus
resistencias en este mundo. Esto fue lo que sucedid...” (Eme Musica, 2018, min. 0:05). A
través de este texto el espectador estd siendo sumergido en la intimidad que significa este
videoclip, esta siendo contextualizado y, quizas de cierta manera, preparado para las
situaciones que va a observar. Por ello, lo que busca este analisis es evidenciar las estrategias
tomadas durante la realizacion del videoclip para, por un lado, poder crear y transmitir un
espacio seguro, intimo y calido, tanto para les participantes como para el espectador; y, por
otro lado, llegar a transmitir todo lo que sucedio afectivamente en dicho espacio a través de la
combinacion entre imagen y masica.

Como primer punto a destacar, es necesario sefialar que el videoclip no gira en torno a
la interpretacion de la cancion, como suele suceder con otros videos musicales, sino, mas
bien, se pone en foco el significado detras de “Corazon Resiste”. Esto se puede sustentar en

dos hechos, por un lado, durante todo el video la musica siempre se mantiene no-diegética,
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nunca se observa a alguien interpretando la cancion de alguna manera. Por otro lado, teniendo
presente que los videoclips suelen seguir el ritmo de la musica para las transiciones, también
resalta el hecho de que el montaje no esta elaborado teniendo solamente en cuenta el ritmo de
la cancion, sino también el mantener la continuidad de las situaciones entre les participantes.
Un segundo punto importante de mencionar en este analisis son los elementos
utilizados para generar una atmdsfera de calidez, serenidad, seguridad y familiaridad. Esto se
puede observar en la puesta en escena, donde existe una clara predominancia de colores
calidos y maderas, desde la iluminacion hasta cada objeto que forma parte de la escenografia.
Por otro lado, la transmisién de dicha calidez parece también influir en las decisiones
tomadas en cuanto a instrumentacion y perfil melddico de la cancion. La instrumentacion
consta de guitarra acustica, especificamente de cuerdas de nylon, cuyo timbre esta asociado a
un sonido célido y redondo, y voz, la cual esta ecualizada de manera que resaltan las
frecuencias medias agudas. Ademas, el hecho de haber escogido solo dos instrumentos, y por
lo tanto solo dos colores, para la grabacion de la cancion aporta a la calidez creada un
sentimiento de intimidad y cercania. Desde el punto de vista del perfil melédico, como se
ejemplifica en las figuras 1, 2 y 3, todas las lineas vocales de la cancién se desarrollan casi
por completo en movimiento conjunto, con pocos saltos en ciertos momentos, lo cual genera
un perfil ondulado que, también, aporta a la transmision de calidez y cercania. Esta idea de la
relacion entre el uso de un perfil melddico ondulado y la transmision de calidez se puede
fundamentar trasladando una de las propuestas dentro de “Mdusica y retorica en el barroco” de
Lopez Cano (2000) a este caso: “...la musica debe utilizar los ornamentos y figuras del
mismo modo que el méas astuto orador y (...) debe representar los afectos contenidos en el
texto...” (Lippius, citado en Lopez Cano, 2000, p.45). A esto se suma la siguiente idea

comentada en el mismo texto:
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El principio basico y fundamental en la representacion musical de los afectos
en musica, reside en la imitacion. Gracias a una compleja red de asociacion
analogica, la musica, por medio de las caracteristicas de alguno de sus
elementos (...) imita los movimientos corporales resultantes de la accién de un
afecto (p. 58)

Con estas dos ideas complementarias presentes se entiende, entonces, que los
elementos o recursos musicales utilizados deben corresponder o imitar la emocion o
sensacion que se esta tratando de transmitir, en este caso, se emplea un perfil ondulado en la
melodia principal para comunicar calidez y dulzura, correspondencia que se puede justificar
en otra propuesta comentada en el mismo texto de Lopez Cano: “En el amor, por ejemplo,
dice el filosofo francés, (...) Se siente un «dulce» calor en el pecho y la digestion se hace méas
rapidamente.” (Descartes, citado en Lopez Cano, 2000, p.53).

Asimismo, es importante sefialar que esta calidez hecha para les participantes
también es transmitida al espectador, lo cual conduce al siguiente punto resultado del analisis.
Figura 1

Extracto de la Primera Estrofa de la Cancion “Corazon Resiste”

Figura 2

Extracto 1 del Pre Coro de la Cancién “Corazén Resiste™
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Figura 3

Extracto del Coro de la Cancién “Corazén Resiste”

Desde el inicio del videoclip el espectador se siente inmerso en la experiencia, poco a
poco comienza a formar parte del espacio propuesto. Una de las estrategias utilizadas para
lograr esto es la ruptura de la cuarta pared, cuestion que se observa desde la segunda imagen
del videoclip, cuando el primer rostro enfocado esta mirando directamente a la camara, al
espectador. Otra estrategia aplicada para lograr lo mencionado, es el uso de encuadres
cerrados, donde se aprecia solo el rostro de la persona o, a veces, solo los 0jos o las manos.
De esta manera, el espectador pasa a formar parte de lo que esta pasando en la imagen y,
ademas, de cierta manera recibe la invitacion de unirse y seguir creando estas redes de
contencion, amor y resistencia.

También resulta importante comentar la segmentacion del videoclip y como este
parece estar construido de manera que cada parte y cada situacion guia al climax emocional
final. El inicio est& hecho para ir introduciendo la situacién al espectador, ya que se pueden
observar momentos mas suaves y tranquilos. La intensidad de dichos momentos va
aumentando hasta llegar a la parte que genera un quiebre emocional en el videoclip. En esta
parte, les participantes se envuelven en un compartir, un dialogo acompafiado de textos que
habian llevado preparados. Aqui resulta de suma importancia sefialar que este dialogo se
sigue a traves de subtitulos, en ningin momento se escucha la voz de algun participante por
encima de la musica del videoclip. Desde el punto de vista de este analisis, se considera que
se decidi6 utilizar subtitulos para no perder ningln detalle de la interaccion entre les

participantes, cuestién que podria ocurrir si el espectador tuviera que distinguir entre la voz
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de les participantes y la musica. Por esta razon también es necesario mencionar que, en
cuanto a la cancion, la voz desaparece en esta parte y se pasa a un intermedio de guitarra, por
lo cual se considera que la decision de colocar esta parte del videoclip justo en esta parte de la
cancion se tomo también para que el espectador pueda centrarse en lo que esta sucediendo
visualmente y no sea interrumpido por la letra interpretada por la voz. A partir de este punto,
la intensidad de los momentos crece cada vez mas hasta llegar al momento final que cierra el
videoclip: dos participantes se gritan con felicidad y terminan la interaccion en un abrazo.
Como ultimo punto, se considera que la cancion trata de transmitir un mensaje de
resistencia a través del amor y sanacion, para lo cual, en refuerzo de la letra, se emplearon
dos estrategias. Por una parte, se observa gue la tonalidad nunca queda completamente
establecida, sino que, por el contrario, como se aprecia en las figuras 4 y 5, la armonia
contiene regiones tanto en si menor como en su relativa mayor, re. Se considera que esta
ambivalencia entre menor y mayor hace referencia a la resistencia que se esta tratando de
transmitir, la cual, como todo hecho de resistir, implica firmeza, en este caso se da a través
del carifio y del cuidado. Esto ultimo se puede justificar en que, segun lo comentado por
Lopez Cano, los modos mayores suelen expresar alegria y seriedad, mientras que los modos
menores expresan tristeza y ternura [las negritas son mias] (Quantz, citado en Lopez Cano,
2000, p.62), por lo cual, se entiende que la duplicidad entre ambos modos transmite cierta
sensacion de resistencia y, al mismo tiempo, hace referencia al carifio y cuidado que se
observa visualmente en el videoclip. Asimismo, se plantea que la firmeza comentada también
se puede apreciar en el hecho de que todas las frases de la cancion empiezan tética o
anacrusicamente, como se ejemplifica en las figuras 1, 2 y 3, cuestion que se entiende como
la imitacion del movimiento corporal que implica la expresion de firmeza: “...la imitacion de
los movimientos corporales (...) resultantes de la accion de un afecto sirve de fundamento a

la representacion musical de las pasiones.” (Mersenne, citado en Lopez Cano, 2000 p.59).
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Figura 4

Extracto 2 del Pre Coro de la Cancién “Corazén Resiste™

Figura 5

Extracto 3 del Pre Coro de la Cancién “Corazén Resiste™

De esta manera, se puede concluir que cada una de las estrategias y decisiones
tomadas en y para este videoclip estan relacionadas de alguna manera con la creacion de un
espacio calido y seguro donde les participantes se sientan coémodes y puedan compartir de
manera sincera, asi también como para que el espectador se sienta lo mismo y, ademas, reciba
la invitacion de unirse o crear este tipo de circulos de cuidado.

1.1.2. Analisis del videoclip de CHENI

“CHENI” es una cancion de la artista trans mexicana La Bruja de Texcoco, lanzada
en el afio 2020 junto a su videoclip. Chéni es una palabra en purépecha, lengua propia del
pueblo indigena homdnimo proveniente del estado de Michoacan, México, cuyo significado
se traduce a miedo en espafiol. Segun sefiala La Bruja en una entrevista, ella escribio esta
cancion con la idea de mostrar su proceso de transicion de manera sincera, presentando no
solo los eventos positivos, sino también el miedo que acompafia la vulnerabilidad de
mostrarse como verdaderamente es (La Bruja de Texcoco, un nuevo icono LGBT que

reivindica la tradicién mexicana, 2020). Por ello, resulta de gran interés analizar el videoclip

26



de esta cancidn con el objetivo de poner en evidencia las estrategias utilizadas por la artista y
su equipo para transmitir lo sefialado.

Para este analisis se ha dividido el trabajo audiovisual en tres partes segun los
cambios de la cancidn y los escenarios propuestos: una primera parte mas intima, una
segunda parte en las calles y una Gltima parte donde se aprecia el climax de la cancion. En la
primera parte, se puede observar a La Bruja de Texcoco, quien es el Gnico personaje que
aparece a lo largo del videoclip, realizando diferentes acciones de preparacion (se peina,
alista su pafiuelo, agarra su canasta) siempre en un ambiente pequefio de paredes blancas y
piso de madera. En esta parte la camara realiza tomas cercanas de La Bruja, captando detalles
de su vestimenta y también tomas cercanas de su rostro, esto ultimo se aprecia bastante a
través del reflejo de espejos. Para cerrar esta primera seccion, La Bruja rompe la cuarta pared
hacia el final del coro, mira directamente a la camara y, de esta manera, prepara el inicio de la
siguiente parte.

Después de esta actitud de preparacion, La Bruja sale de este primer espacio y
comienza a transitar por las calles, comenzando el segundo momento del videoclip. En esta
parte, se aprecian tomas en diferentes calles donde siempre se ve algun area o elemento verde
y donde La Bruja es la Unica transelnte. A partir de esta seccion aparecen dos rupturas mas
de la cuarta pared, donde la artista mira hacia la camara en momentos claves de la letra: “sé
que tienes miedo” y “se que el miedo es parte del camino hacia la libertad”. Es importante
mencionar que estas dos primeras partes estan acompafiadas de las primeras dos estrofas de la
cancion, en las cuales la melodia, que presenta sobre todo movimiento conjunto, contiene
saltos solo en los versos que significan una respuesta: “¢A qué le tienes miedo? ;A ya no ver
el sol?” “Si el sol seguira ahi cuando tu ni yo estemos aqui”. Entonces, teniendo en cuenta,

también, que la letra esta dirigida al oyente, se plantea que tanto las rupturas de la cuarta
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pared como el uso de saltos en lugares especificos de la melodia, son estrategias utilizadas
para que el mensaje de la cancion tenga un impacto directo en el espectador.

Inmediatamente, a manera de pase a la parte final del videoclip, tiene lugar un
momento que rompe con lo que estaba sucediendo visual y musicalmente. Este break consiste
en una primera imagen por capas de La Bruja en blanco y negro, donde esta se mueve de un
lado a otro formando una captura difusa. Seguidamente, se pasa a una toma de la artista
gritando y rompiendo un espejo con un martillo. En cuestiones de instrumentacion, aqui, se
percibe un silencio repentino seguido de un crescendo de violines y trompetas acompafiado
de un efecto de glitch, lo cual aporta a la préxima llegada del climax de la cancion. Para
finalizar esta ruptura aparece rapidamente una toma oscura de ella iluminada por una luz
azul, se observan brillos en su rostro y una media sonrisa.

En la dltima parte del videoclip se puede apreciar el climax de la cancién, donde La
Bruja de Texcoco adopta una nueva actitud en comparacion a las secciones anteriores. Aqui,
aparecen tomas de calles mas amplias donde La Bruja camina y realiza performance
transmitiendo una nueva sensacion de libertad. También se observan tomas del primer
espacio del videoclip donde aparece la artista cantando y tocando violin. En algunos
momentos La Bruja mira hacia la cdmara, pero sobre todo se aprecian tomas donde mira a un
punto fijo por encima de ella, adoptando una actitud empoderada. En esta Gltima parte la
instrumentacion cambia ligeramente, ya que la voz principal y los coros desaparecen por
completo, pero, sobre todo, se nota un cambio en la intensidad y en las llevadas de los
instrumentos. La percusion llena més la base ritmica y los instrumentos arménicos aumentan
su dinamica, ademas, aparece una nueva melodia que interpretan los violines y las trompetas.
Como se observa en la figura 6, esta melodia consta de dos frases que se repiten cuatro veces
como conjunto, ambas frases estan compuestas en su mayoria por movimiento conjunto y, lo

que se considera mas importante, finalizan de manera ascendente, aportando a la trasmision

28



del sentimiento de libertad que se comento anteriormente. La ultima frase de esta melodia,
que acompana la tltima toma de La Bruja con actitud empoderada, tiene un agregado al final
que permite cerrar la cancion: la curva melddica termina de manera descendente, resolviendo
a la tonica de la tonalidad. Ademas, esto esta acompafiado de un rallentando general, una
cadencia perfecta en la seccion arménica y un calderdn para finalizar. Entonces, se propone
que, si la cancidn se ve desde un inicio como un viaje, este final puede significar la
culminacion de dicho viaje. Hay que tener en cuenta que, segin La Bruja y también segun, el
recorrido que pasa, en este caso, una mujer trans en su experiencia de transicion puede traer
consigo miedos y vulnerabilidades, pero La Bruja demuestra que al final atravesar ese camino
es la unica manera de ser libre y abrazar su verdadera identidad.

Figura 6

Melodia Final de la Cancién “CHENI”’

Por otro lado, es importante sefialar la vestimenta, el estilo y los elementos empleados
por la artista a lo largo del videoclip. Respecto a la vestimenta y a los elementos utilizados se
puede apreciar una clara referencia a la masica tradicional mexicana, mientras que el estilo,
en contraste, puede ser entendido como una referencia a la estética queer, ya que La Bruja
lleva puesto maquillaje colorido y brillante acompafiado de su barba. Entonces, se plantea
que este contraste se ha realizado con la intencién de mostrar la mezcla de estos elementos
dando a entender la capacidad de fusionarlos sin quitar ni uno ni otro y, por el contrario,

aprovecharlos para enriquecer la performance, cuestion que La Bruja menciona en algunas
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entrevistas. Ademas, segun sefiala ella, también es una manera que emplea para mostrar las
diferentes formas y experiencias que existen de trans.
1.1.3. Analisis del videoclip de Las Cosas que Nunca Sabré

“Las Cosas que Nunca Sabré” es el segundo single de ANTAY, cuyo videoclip fue
estrenado en febrero de 2022 como segundo trabajo videografico del artista. En una entrevista
Antay comenta que compuso esta cancién para dar calma en medio del miedo y la
incertidumbre, cuestion que se ve reflejada en las decisiones tomadas dentro del videoclip
(Pérez, 2022). El presente analisis pretende mostrar cOmo a traves de ciertos recursos y de
ciertas elecciones, se logro transmitir visual y musicalmente lo deseado por el artista.

Primeramente, es necesario sefialar que el videoclip no fue pensado de manera lineal,
por lo cual no cuenta con acontecimientos marcados que desarrollen una historia, sino, mas
bien, consta de diferentes secuencias 0 escenas que aumentan de intensidad conforme avanza
la cancion. Por ello, a continuacion, se tratan los puntos o estrategias utilizados en el video
musical, ya sean audiovisuales, musicales o una combinacion de ambos, que se consideraron
mas importantes para el presente analisis.

Un punto importante dentro de las intenciones del videoclip es la sensacion de
suspension que se busca generar a traves de recursos visuales, musicales y liricos. Esta
sensacion esta directamente relacionada con el tema principal de la cancion: la incertidumbre
que generan las cosas que nunca se sabran. Se propone que, a través de la creacion de una
sensacion de suspension, se busca reforzar el mensaje de la letra respecto a la falta de control
sobre ciertas cuestiones. En cuanto a lo visual, se encontraron cuatro estrategias empleadas:
la ralentizacion y aceleracion de escenas, la repeticion del mismo cielo, la creacion de un
nuevo espacio dentro de uno anterior y el uso de objetos antiguos.

El juego con la velocidad de las escenas se puede observar en varias ocasiones a lo

largo del videoclip, sobre todo con la ralentizacion del movimiento. EI primer momento
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donde se puede observar esta estrategia es en el Gltimo verso de la primera estrofa de la
cancion: “nunca sabré si has dormido o si mafiana te veré”. Aqui, la cAmara hace una toma
detalle de las manos y torso de Antay para luego subir hasta su rostro, durante toda la toma se
aprecia el movimiento ralentizado. En la tltima toma del primer coro, justo antes de pasar al
post coro, se encuentra un juego peculiar con la velocidad del video. Esta secuencia tiene
lugar en una especie de pérgola en lo que parece ser el centro de una plaza con areas verdes,
al inicio de la toma se enfoca a Antay de espaldas con los brazos abiertos y en movimiento,
aqui, se observa que la accion esté ralentizada. La cdAmara va subiendo como si estuviera
haciendo una voltereta hacia atras y, asi, pierde de foco a Antay y comienza a enfocar el
techo de la pérgola, cuando la toma sélo enfoca a Antay de la cintura para arriba la velocidad
de la accion cambia y se comienza a acelerar el movimiento. De esta manera, se plantea que
el juego con la velocidad del video es un recurso utilizado para generar en el espectador una
sensacidn de suspension en el tiempo.

Durante todo el videoclip el cielo siempre tiene cierto protagonismo, en todas las
tomas siempre se puede observar un pedazo de este. Lo que resulta interesante de este detalle
es que casi siempre se aprecia el mismo cielo celeste con sol y algunas nubes, dando la
impresion de que el tiempo durante todo el videoclip es el mismo, como si las horas del dia
no pasaran dentro de este. Solo en algunas ocasiones el cielo se torna un poco menos celeste
para adoptar un blanco caracteristico de la neblina de la playa, pero todo el tiempo se
mantiene la sensacion de que cada escena o secuencia esta sucediendo en un tiempo estatico.
Después del primer coro tiene lugar una seccidn que este analisis ha denominado “puente
primario”, la cual se da en un ambiente nuevo que solo volvera a aparecer durante el solo de
guitarra. Este nuevo ambiente esta ubicado dentro de la playa, lugar que ya habia aparecido
varias veces antes, pero se entiende la intencion de generar un espacio nuevo al utilizar un

marco con una malla celeste que lo separa del espacio anterior. Se plantea que esta separacion
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y creacion de un nuevo ambiente aportan a la sensacion de suspension, ya que se genera un
espacio gque queda flotando entre la playa y algo nuevo.

Por ultimo, dentro de las estrategias visuales utilizadas en este punto, la inclusion de
objetos antiguos en dos ambientes distintos también aporta a la cuestion. Al inicio del
videoclip, en la primera estrofa, Antay se encuentra ubicado en una terraza, esta sentado en
una silla con apariencia rastica y a su alrededor hay jarrones y macetas que también tienen un
aspecto antiguo. Luego, en la escena que acompafia al post coro también se observan objetos
de una época pasada rodeando a Antay: un teléfono de disco, un libro desgastado, un pequefio
barco de madera y una cdmara analdgica antigua. Los objetos utilizados en ambas escenas
son un detalle que no permite que el videoclip se ubique en un tiempo especifico, sino, mas
bien, que este tiempo quede suspendido entre el pasado y el presente.

Asi como se encontraron recursos visuales empleados con el fin de generar una
sensacion de suspension en el espectador, también se hallaron recursos musicales que buscan
aportar a esto. Se propone que el predominio de los finales de frase femeninos, la
interpretacion de la voz y las escalas usadas en el solo de guitarra son estrategias musicales
para producir una sensacion de suspension en el tiempo. En referencia a la melodia
interpretada por la voz, todas las frases tienen un comienzo anacrusico o tético, pero lo que
resalta es que, en su gran mayoria, como se ejemplifica en las figuras 7, 8 y 9, terminan de
manera femenina, es decir, en contratiempo. Se descarta que esto ocurra para que las silabas
fuertes de las palabras coincidan con los tiempos fuertes o semifuertes del compas, ya que la
gran parte de estas frases terminan en melisma, cuestion que se podria evitar para que el final
de frase sea masculino. Mas bien, se plantea que se utilizan estos finales para que las frases
de alguna manera se queden flotando y, de nuevo, la cancion obtenga esta sensacion de

suspension.
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Figura7

Extracto 1 del Coro de la Cancion ““Las Cosas que Nunca Sabré”

Figura 8

Extracto 2 del Coro de la Cancidn ““Las Cosas que Nunca Sabré”

Figura 9

Extracto de la Primera Estrofa de la Cancion ““Las Cosas que Nunca Sabré”

Por otro lado, se considera que la interpretacién de la voz durante toda la cancion
tiene un estilo lay back, es decir, no estd completamente amarrada con el tempo, sino que lo
estira interpretando sus lineas con un ligero retraso ritmico. Esta interpretacion genera una
continua tension ritmica entre la voz y la base, como si todo el tiempo la voz se moviera en
un espacio distinto al resto de los instrumentos, produciendo un efecto de flote sobre ellos y,
asi, aportando a la idea de la suspension del tiempo.

Después del segundo coro tiene lugar el solo de guitarra, aqui, la linea melédica
utiliza como recurso las escalas mayor y pentaténica mayor de do sostenido. Al inicio del

solo, como se observa en la figura 10, se aprecia claramente una sucesion de notas
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ascendentes correspondientes a la escala mayor, mientras que, seguidamente, como muestra
la figura 11, se escuchan frases que utilizan solamente notas de la pentatonica mayor, sin
embargo, en la Gltima frase la melodia pasa por el cuarto grado de do sostenido, nota que
pertenece al modo jonico, cuestion que se observa en la figura 12. Este recorrido entre una
escala y otra refuerza el sentimiento de ambigliedad, teniendo en cuenta también que la escala
pentatonica mayor, y en general las escalas pentatonicas, se caracteriza por no tener mucha
fuerza definitoria. De esta manera, este recurso musical también aporta a la sensacion de
suspension que se desea generar en el espectador.

Figura 10

Extracto 1 del Solo de Guitarra de la Cancion ““Las Cosas que Nunca Sabré”

Figura 11

Extracto 2 del Solo de Guitarra de la Cancion “Las Cosas que Nunca Sabré”

Figura 12

Extracto 3 del Solo de Guitarra de la Cancién ““Las Cosas que Nunca Sabré”

Para finalizar esta primera idea de la suspension, también se plantea que, a traves de
ciertos versos, la letra apoya esta cuestion. Aqui, se puede apreciar de manera mas explicita la

relacion entre la sensacion de suspension y la tematica principal de la cancion acerca de la
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incertidumbre que genera la falta de control sobre ciertas cosas de la vida. Se considera que
tres versos de la primera estrofa y cinco de la segunda aportan a este punto: “Tengo un vacio
en mi mente”, “Nunca sabreé a donde fue”, “Nunca sabré si has dormido”, “Tengo un abrazo
colgado”, “Y un te amo a media voz”, “Llevo la duda callada”, “De esas preguntas al aire”
y “Vibran las calles antiguas, canciones perdidas” [Las negritas son mias].

Un punto distinto a tratar es el protagonismo que tiene el mar durante todo el
videoclip y lo que este representa. Desde el inicio hasta el final, el mar aparece en camara,
casi siempre con Antay, pero también tiene algunas tomas sin el artista. Ademas, es el Unico
objeto o ente con el que Antay interactda a lo largo del videoclip: empieza sentado en un
banquito que es golpeado por las olas, pasea por la orilla con el mar a sus pies, se sumerge
entre las olas, etc. Asi, se plantea que el mar tiene un papel importante representando lo
desconocido, representando las cosas a las que Antay les esta cantando y la incertidumbre
que pueden generar son las olas que golpean al cantante pero que no lo derriban. Casi a
manera de confirmacion de esta propuesta, como acontecimiento final Antay desaparece entre
las olas del mar, cumpliendo al final con el mensaje que él mismo indica que trata de llevar
con esta cancion: a veces lo mejor es entregarse a las situaciones que no podemos controlar
para llevarlas desde la calma.

Un sentimiento de libertad o liberacion también es una cuestion que se trata de
generar a través de ciertas decisiones tomadas visualmente. Se plantea que las estrategias que
se utilizaron para este punto son: la performance de Antay, la seleccion de ambientes y el
vestuario. Durante todo el videoclip se aprecia que Antay se encuentra en una constante
actitud performatica, ya sea que esté cantando o no, sobre todo a través del movimiento de los
brazos. Hay varios momentos donde este movimiento se dirige hacia arriba con una clara
intencion de apuntar hacia el cielo, por lo cual, se interpreta que detras de esto hay una

busqueda de libertad. La idea de dirigirse hacia el cielo se ve reforzada a través del

35



movimiento de cAmara, ya que en algunas ocasiones esta sigue el movimiento de brazos de
Antay, perdiendo de vista al artista y enfocando el cielo en su lugar. Esto se ve reforzado,
sobre todo, una escena que aparece en la parte final de la cancién: aqui, se observa a Antay
corriendo de espaldas a la cdAmara, a su lado izquierdo se ve un gran nimero de gaviotas
volando, él va bajando la velocidad y eleva los brazos como si quisiera alcanzarlas, la camara
sigue su movimiento hasta perderlo de foco y comienza a seguir el vuelo de las gaviotas.

Los ambientes elegidos para el videoclip también cargan un fuerte sentimiento de
libertad, cuestidn que es reforzada por los encuadres de la cdmara con gran cantidad de cielo.
Todos los ambientes seleccionados son espacios abiertos o, solo en el caso de la terraza
inicial, semiabiertos. Ademas de ser espacios abiertos, la mayoria son lugares no-urbanos con
areas verdes o con algun elemento que representa a la naturaleza, como el mar. Asimismo, es
necesario resaltar que estos espacios siempre estan vacios, la Unica persona gue sale en
escena es Antay. Todo esto aporta a la transmision de una sensacién de libertad. ¢ Qué
significa la libertad dentro del contexto de este videoclip o cancion? Antay se encuentra en un
espacio donde puede expresarse de manera totalmente libre, puesto que estd completamente
solo y no existe la posibilidad de ser juzgado. Por otro lado, también se propone la
posibilidad de que, teniendo en cuenta la idea de que en el universo que plantea el videoclip
el tiempo esta estancado, estos ambientes vacios representen la mente de Antay, lo cual
implica que lo que se observa durante el videoclip es un continuo dialogo interno de Antay
consigo mismo y que el desenlace final, cuando se sumerge en el mar, es la resolucién de este
dialogo.

El vestuario utilizado consta de camisas y pantalones sueltos de colores neutros,
Antay casi siempre se encuentra descalzo, solo lleva puesto calzado en una ocasion y son
unas zapatillas. Se propone que a través del uso de ropa comoda y holgada se quiere

transmitir un mensaje de libertad de expresion e identidad de género.
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Como ultima idea resultado del analisis se plantea el uso de tensiones para reforzar el
mensaje de la letra en los coros uno y dos. En esta parte de la cancion se pueden apreciar
cuatro frases musicales, una por cada verso, de las cuales la primera y la tercera inician con el
grado siete de la escala mayor que, ademas de significar una tension por si sola, en el
contexto armonico genera una disonancia de oncena aumentada, cuestion ejemplificada en las
figuras 7 y 8. Esta disonancia sélo resuelve de manera tradicional, por grado conjunto hacia
la tonica, la primera vez que aparece, luego se mueve por salto al quinto o segundo grado de
la escala. Por lo tanto, se propone que esta tensién fue utilizada con el proposito de resaltar el
mensaje de los versos correspondientes, sobre todo en aquellos que no resuelve: “Hay cosas
que nunca” y “Solo, solo me llevo”. El primero lleva consigo una parte del titulo de la
cancion, cuestion importante de resaltar, mientras que el segundo puede ser interpretado
como la respuesta ante el problema que plantea la cancidn: la incertidumbre de las cosas que
nunca se sabran.

1.1.4. Analisis del videoclip de Psiu

Psiu es una cancion de la artista brasilefia Liniker, pertenece a su primer album solista
titulado Indigo Borboleta Anil y fue el primer sencillo que se lanzo de este en el afio 2020.
Aquello que Liniker intenta contar y expresar a través de esta cancion se complementa y
completa con su respectivo videoclip dirigido por Feliz Trovoada y Mirella Faganha. De esta
manera, resulta interesante analizar ambos productos en conjunto para reconocer las
estrategias que se emplearon para lograr expresar el mensaje deseado por la artista.

Un primer punto importante a mencionar es que la cancion no cuenta con una estructura
convencional, es decir, no se pueden etiquetar las partes como estrofa, coro, pre coro, etc.,
sino, mas bien, se pueden identificar claramente siete momentos de inicio a fin. Cada
momento esta delimitado por cambios en la armonia, textura, intensidad e intencion y se

plantea que dichos cambios estan guiados por la letra, esto quiere decir que los recursos
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musicales usados en cada parte tienen el proposito de delimitar cada momento bajo la idea
que plantea la letra en esa seccidn. Estos momentos musicalmente delimitados también se
encuentran marcados en el videoclip, donde se utilizan diferentes estrategias para
complementar la idea de cada parte.

El primer momento de Psiu va desde el inicio de la cancién y consta de una pequefia
introduccidn seguida de cuatro versos que se repiten: “Pra quem ndo sabia contar gotas”, “'Cé
aprendeu a nadar”, “O mar te cobriu sereno”, “Planeta marte”. Esta parte se ubica en la
tonalidad de la menor y la instrumentacion es minimalista (voz, bajo, bateria y kalimba), la
linea que plantea el bajo, que se puede apreciar en la figura 13, y el uso de la percusion
llevando la base y al mismo tiempo haciendo ciertos detalles preparan un ambiente calmado y
oscuro, lo cual es reforzado con la entrada la voz haciendo “mmm’ mientras la kalimba dobla
su linea, una vez que la voz empieza con la letra la kalimba desaparece y se aprecian
pequefias entradas de sintetizadores cada dos versos. Los timbres en toda esta primera parte
son bastante opacos y mediosos lo cual también aporta a la oscuridad del ambiente.

Figura 13

Linea del Bajo en el Primer Momento de la Cancién “Psiu”

La segunda parte también consta de una serie de versos, tres en este caso, que se
repiten: “Sem ponto, sem virgula, sem meia, descalc¢a”, “Descascou o0 medo pra caber
coragem”, “Sem calma, sem nada, sem ar”. La armonia del momento anterior se mantiene,
pero se afiaden voces que varian la textura, estas entran a manera de coros, doblaje v,

también, se incluye una voz susurrada que remarca las consonantes de la letra. Esto, sumado
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a la nueva linea melddica de la voz, marca una nueva seccion que prepara el siguiente
momento.

En el tercer momento de la cancion la dindmica de los versos cambia, ahora se
observan ocho versos con una pequefia pausa cada cuatro: “Borrifou um segredo pra fazer a
lua”, “Temperou com calma teu desassossego”, “Empanou com areia tua calma santa”,
“Salvou um beijo”; “Chorou na despedida”, “Mas gozaram chamas”, “Amanheceu a guarda
de esperar o0 sono”, “Desesperou de medo quando ficou tarde”, “Chamou minha atencdo”.
Aqui, la progresion arménica indica un cambio a la relativa mayor, do mayor, como se
muestra en la figura 14, y la dinamica e intensidad crecen. La instrumentacion aporta a esto
altimo, ya que se aprecia la aparicion de una guitarra acustica ritmica y un juego de respuesta
en los coros respecto a la voz principal, afiadiendo un doblaje a partir del quinto verso. La
suma de todos los cambios, y la aparicion de la guitarra entregan a esta parte un nuevo color,
la atmdsfera oscura de los dos primeros momentos se difumina y empieza a crearse un
momento mas claro y brillante que, ademas, parece tener la intencion de crecimiento con el
objetivo de desfogar en la siguiente seccion, como si fuese un pre coro.

Figura 14

Progresion y Ritmica de la Guitarra Acustica en el Tercer Momento de la Cancion “Psiu”

Antes de pasar a la siguiente parte hay una pausa en la cancion, la cual frena el
desfogue que estaba buscando el momento anterior. Esta pausa o break tiene diferentes
duraciones en la versién de estudio y en el videoclip, ya que en este Gltimo se extiende y se
aprovecha para crear todo un nuevo momento visual acompafado de ciertos detalles sonoros.
Durante toda esta parte solo se observan dos escenas de Liniker, en la primera, donde todavia

se escucha el momento anterior de la cancidn que se mezcla con el break, la imagen esta
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ralentizada y aparece ella de espaldas en el exterior con la luz del dia y el viento moviendo su
vestido, la manera en la que esta grabada la toma da la sensacion de que se esta cayendo
hacia atras. En la siguiente toma Liniker aparece de nuevo en el exterior, pero esta vez es de
noche y lo Unico que alumbra la escena es una luz pirotécnica que ella sostiene en la mano
derecha, esta rodeada de un circulo de pirotecnia que ella misma enciende con esta luz. Todo
el resto del break es la accion de la luz recorriendo el circulo que rodea a Liniker, hasta que
se vuelve a apagar y se queda en oscuridad absoluta. Durante esta secuencia, se escucha un
sonido atmosférico que parece emular al viento acompafiado de algunos sintetizadores que
bajan de volumen y luego regresan hacia el final. Esta parte cierra con la entrada del siguiente
momento, donde inicia la voz.

El cuarto momento de Psiu, al igual que en el tercero, presenta un cambio en la
dindmica de los versos, en este caso, se aprecian cinco versos con una repeticion solo en el
altimo, lo cual genera al final una cantidad de seis versos: “Fazendo serenata”, “O mergulho
foi tdo bom que me encheu de graga”, “Molhou meu coracdo”, “Mergulho em fumaga”,
“Num delirante assovio psiu, psiu, psiu”, “Num delirante assovio psiu, psiu, psiu”. Una vez
que termina la letra, la voz principal introduce una nueva frase silbada que repite tres veces.
Como se observa en la figura 15, la armonia de esta parte mantiene la tonalidad de do mayor
y la instrumentacion también se mantiene, pero la intencion y atmosfera cambian y se puede
interpretar que esta seccidn esta cumpliendo una funcion de coro. La expectativa generada en
el tercer momento, a manera de pre coro, que quedo suspendida con la llegada del break,
alcanza su resolucion en esta seccion donde se puede apreciar por primera vez en toda la
cancion un descanso. Durante toda la parte con letra de este momento se escucha un
acompariamiento mas intenso y con mayor dinamica, que, como se aprecia en la figura 16,
acomparia la melodia propuesta por la voz compuesta de notas cortas con finales de frase

largos y ligados, en comparacion con el acompafiamiento que se adapta con la entrada de los
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silbidos, donde la atmdsfera se relaja un poco mas y permite fluir a la melodia, cuestion que
se muestra en la figura 17.

Figura 15

Progresién y Ritmica de la Guitarra Acustica en el Cuarto Momento de la Cancion “Psiu”
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Figura 16

Extracto de Voz y Acompafiamiento de Guitarra Acustica del Cuarto Momento de la Cancion

“Psiu”

Figura 17

Parte Silbada y Acompafiamiento de Guitarra Acustica del Cuarto Momento de la Cancién

“Psiu™

A partir del siguiente momento, y hasta el final de la cancion, la voz ya no interpreta
mas letra, sino que todas sus lineas melddicas aparecen tarareadas. En esta seccion la

dindmica de toda la banda cae abruptamente y la llevaba cambia para empezar un crescendo
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que lleva a la siguiente parte. Este incremento de intensidad y dindmica es guiado por la voz
que, como se aprecia en la figura 18, repite tres veces la misma linea que consta de dos notas
(Ia, sol) a manera de grito/suspiro/gemido. Todo esto desemboca en el siguiente momento
donde la voz entra en anacrusa con una nueva linea melédica.

Figura 18

Linea de la Voz en el Quinto Momento de la Cancién “Psiu”

En este sexto momento de la cancion la voz inicia con una frase nueva, que mantiene
la idea del tarareo a modo de grito o gemido, que luego es respondida por otra idea melddica
nueva, esta vez tarareada sin emular un grito. EI primer motivo melddico se presenta
solamente al inicio de la seccidn y consta de la interpretacion de cuatro notas, casi siempre
repitiendo la nota que se acaba de cantar antes de pasar a la siguiente (mi, re, mi, do, do, la,
la) y siempre cayendo con la nota nueva a tierra, cuestion que se puede observar en la Figura
19. Por otro lado, la armonia durante toda esta parte parece ser una variacion de la armonia
utilizada en el tercer momento, que esta siendo tomado como un pre coro, la diferencia se
encuentra en que, en este caso, como se aprecia en la figura 20, el ritmo armonico tiene un
poco mas de movimiento, ya que los acordes cambian en negras con puntillo (Dm7, Cmaj7,
Fmaj7, Cmaj7). En conjunto con la base armoénica, la primera frase melddica genera un
antecedente que entrega estabilidad, pero deja en duda con la Gltima nota, ya que termina
creando la trecena del acorde de Cmaj7, idea que también se puede observar en la figura 20.
Este antecedente desemboca en la siguiente frase que proyecta una intencién de climax en
esta parte de la cancidn, no solo por su construccion melddica, sino también por los recursos

utilizados para reforzar esta linea. Como se aprecia en la figura 21, esta frase, que también es
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interpretada por la voz tarareando, pero ya no trata de simular un grito o gemido, consta de
cuatro notas, agregando una quinta al final que es la repeticion de la segunda nota
interpretada (fa, mi, si, la, mi). Resulta interesante cémo esta idea melddica se mueve sobre
todo en la triada de la menor, entregando asi el color de la escala de la menor dentro de esta
seccion que se ubica en do mayor, cuestion que resalta todavia mas cuando en las dos Gltimas
notas se genera un salto de quinta justa de la a mi. Sin embargo, es necesario mencionar que
las tres notas del medio, que remarcan la triada de la menor, se encuentran en contratiempo,
mientras que las Unicas dos notas que van a tierra son la primera, fa, y la tltima, mi,
generando una sensacion de fa mayor, que viene a ser el Gltimo acorde de la progresion.
Entonces, el resultado es una ambivalencia entre tonalidad mayor y menor que le otorga
densidad armonica a esta parte y, por ello, aporta a la creacién del climax de la cancion. Esta
frase es repetida cuatro veces mientras la dinamica, tanto de la voz como de la banda
completa, va en crescendo, ademas, se puede apreciar un fill de bateria antes de cada entrada
y la adicion de voces en armonia en cada repeticion, cuestiones que prueban la intencién de
generar climax a través de esta idea melodica en conjunto con toda la seccién. Por altimo,
una vez finalizadas las repeticiones, la dinamica general cae repentinamente para preparar la
parte final de la cancién y la voz culmina la seccién con un ultimo gemido que entra en
contratiempo, exactamente en la segunda semicorchea del tercer tiempo del compas de 4/4, y
es acompafiado por el hihat de la bateria, idea que se muestra en la figura 22. Este final indica
el termino de todo lo que se construyo hasta el momento, como si Liniker estuviera tratando
de expresar lo que no puede expresar a través de palabras, a través de las melodias tarareadas

y de este ultimo grito que cierra todo el proceso que intentd retratar en esta seccion.
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Figura 19

Primer Motivo Melédico del Sexto Momento de la Cancion ““Psiu”

Figura 20

Primer Motivo Melddico y Progresién Armonica del Sexto Momento de la Cancion “Psiu”

Figura 21

Segunda Frase de la Voz del Sexto Momento de la Cancion ““Psiu™

Figura 22

Gemido Final del Sexto Momento de la Cancion ““Psiu”

El dltimo momento de la cancidn es preparado con la bajada del momento anterior y,
ademas, es una variacion de la introduccién. Aqui, se puede apreciar la instrumentacion del

primer momento del tema mas una guitarra acustica llevando la base armodnica, es importante
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mencionar que, a pesar de mantener una instrumentacion similar, el cambio de llevada de la
bateria y la adicion de la guitarra, en conjunto con la nueva melodia que presenta la voz,
generan un cambio de intencion en este momento en comparacion al primer momento. Se
siente claramente cdmo esta Ultima parte tiene la intencion de cerrar el tema con un ambiente
calmado y sin la oscuridad planteada al inicio, como si todo el proceso atravesado terminara
en una transformacion del estado inicial. Esta idea es reforzada cuando se toman en cuenta las
iméagenes utilizadas en esta parte del videoclip, que citan la introduccion del mismo, pero
sobre todo con la dltima imagen de Liniker, donde se ve cdmo dos rostros de ella se empiezan
a unir, pero terminan sobreponiéndose, sin unirse del todo.

De esta manera, después de detallar resumidamente los momentos delimitados de esta
cancion, se propone que a traves de ellos la artista esta narrando uno o varios procesos por los
que ha pasado. El primer momento puede ser interpretado como un inicio del proceso, la
utilizacion de una instrumentacion minimalista y de timbres mediosos y oscuros genera un
ambiente de oscuridad que aporta a una intencion de inicio y apertura. En esta parte, en la
primera secuencia, se puede apreciar el rostro de Liniker en la oscuridad con los ojos cerrados
y justo antes de que empiece la linea de la voz, los abre, lo cual refuerza la idea del comienzo
de algo, como si la artista estuviera abriendo las puertas para empezar la narracion de su
viaje. El segundo momento puede ser tomado como una extension del primero, ya que se
puede apreciar la similitud, pero también es notorio el cambio de intencion, preparando para
el siguiente momento.

El tercer momento abre con imagenes pasando mucho mas rapido de lo que se habia
visto antes en el videoclip, crea una atmosfera mas abierta y con intencion de crecimiento. Es
importante mencionar que estas imagenes, en conjunto con los cambios musicales, aportan a
que toda esta seccion cumpla la funcion de pre coro. Por ello, se plantea que esta parte esta

tratando de expresar la primera parte de un proceso, donde Liniker esta dando los primeros
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pasos y tomando velocidad para sumergirse en lo que viene. Toda la preparacion que se
gener0 para llegar al siguiente momento es pausada un momento y la cancion queda
suspendida, como si la artista hubiera tratado de representar la sensacion de sumergirse en el
agua y quedar en suspension unos segundos antes de retornar a la superficie, siendo los
momentos uno y dos la preparacion para entrar al agua, el momento tres la accion de tirarse y
esta Ultima seccion que se catalogd como break la suspensién dentro del agua. El break
finaliza con la entrada del cuarto momento, que esta siendo interpretado como el coro de la
cancion. Esta es la Gltima seccién con letra y, justamente, en los versos 2, 3y 4, la letra
sefiala una idea que refuerza la analogia de la sumersion en el agua: “O mergulho foi tdo bom
que me encheu de graca”, “Molhou meu coracdo”, “Mergulho em fumaca”. Aqui, Liniker
estd haciendo constantemente referencias a la inmersion en el agua, pero no de manera literal,
sino, se plantea que utiliza esa metafora para expresar la sensacion que experimentd cuando
atraveso cierto proceso. Entonces, durante el coro esta intentando contar cdmo esa sumersion,
es decir, la entrada a quizas la parte mas dificil e intensa del proceso que paso, luego, termind
siendo algo positivo que “la lleno de gracia”.

Una vez terminado el coro de la cancidn, empieza lo que se ha catalogado como el
final de esta, que consta de los tres ultimos momentos. EI primer momento de este final, el
numero cinco en relacion a toda la cancidn, es toda una parte destinada a hacer crecer la
dinamica para llegar al pentltimo momento donde se encuentra el climax del tema. Aqui, se
interpreta que la artista busca retratar como el atravesamiento de la parte mas dificil e intensa
del proceso, a pesar de traer liberacion y de ser algo positivo, genera cambios y
transformaciones, entonces, se plantea que este quinto momento es el inicio de esta
transformacion personal y el sexto momento, donde se puede apreciar la cumbre de todo el
tema, es la parte mas intensa de la transformacion. Por ultimo, el séptimo momento de la

cancion, como se menciond anteriormente, entrega un cierre a la misma. Se plantea que
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Liniker utilizd esta Gltima parte para expresar el fin del proceso vivido, por ello, termina la
cancion con una variacion del inicio, dando a entender que es el cierre del ciclo.

Durante todo el videoclip la Gnica persona que se puede apreciar es Liniker, sin
embargo, se propone que se hizo uso de maquillajes y vestimentas distintas con el proposito
de diferenciar ciertos personajes que aportan a la narrativa, por lo cual, a continuacion, se
revisara la participacion de algunas elecciones de vestuario y/o maquillaje significativas para
lo planteado en este analisis. EI primer vestuario a mencionar es aquél que se conforma de un
vestido azul acompafado de una tela azul que la artista lleva en los brazos, mientras que, se
puede observar que sus o0jos estan cargadamente maquillados de negro, de manera que no se
puede apreciar hacia a donde apunta la mirada, y su peinado consta de dos mofios con cierta
apariencia desordenada. Este personaje utiliza la tela que lleva en los brazos para jugar con el
viento, cada vez que aparece en foco se puede ver como deja que el viento mueva la tela y, en
varias ocasiones, se coloca detras de la tela de manera que la camara enfoca su rostro a través
de ella. Se plantea que esta version de Liniker representa un oximoron, ya que posee
elementos que hacen referencia a la libertad, como la tela contra el viento, y elementos que
apuntan hacia lo contrario, el juego de esconder el rostro detras de la tela o el ocultar la
direccion de la mirada a través del maquillaje recargado. Entonces, se puede estar tratando de
la representacion de un deseo de libertad negada, lo cual, en conjunto con el retrato de un
proceso a lo largo de la cancion, puede estar significando que la busqueda de libertad es parte
de dicho proceso.

El segundo vestuario y maquillaje a mencionar es el que esta conformado por un
vestido de novia, con velo incluido, y un maquillaje zoomorfo que le entrega a Liniker una
apariencia felina. Culturalmente el vestido de novia suele hacer referencia a la pureza, mesura
y virginidad que, desde un punto de vista conservador, acompafa a la novia al altar, por otro

lado, el maquillaje tribal con apariencia zoomorfa suele tener la intencidn de entregarle
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cualidades del animal al que se hace referencia a la persona que porta el maquillaje. En ese
sentido, el maquillaje que trae puesto la artista parece hacer referencia a algun felino salvaje,
lo cual puede atribuirse a astucia, salvajez, libertad, sensualidad. Entonces, se plantea que la
combinacion de la vestimenta con el maquillaje, al igual que con el vestuario anterior, esta
generando un oximoron que termina expresando cémo el proceso atravesado por Liniker
rompe con esta primera inocencia para adquirir estas caracteristicas representadas a través de
lo felino, cuestion que es reforzada cuando inicialmente se observa este vestuario con el velo
cubriendo el rostro de Liniker, mientras que luego, después de la sumersidn, se observa el
mismo vestuario con el velo levantado.

De todos los vestuarios y/o personajes que carga la artista en el videoclip, solamente
uno de ellos utiliza un pantaldn en lugar de un vestido o falda o algo por el estilo y tiene lugar
en el break de la cancion. Justamente en este momento que hay una ruptura del tema a nivel
musical-audiovisual, también hay una ruptura en cuanto al vestuario. Sin embargo, no solo se
plantea que la eleccion del pantaldn en esta parte es para marcar este hito, sino que también
se propone que esta prenda estd presente para aportar significacion a toda la secuencia que se
observa durante el break en el video musical, la cual se describio anteriormente. En esta
parte, los elementos visuales empleados (el pantaldn, la pirotecnia en la mano, el circulo de
luz y, al mismo tiempo, la oscuridad completa que la rodean) estan aportando a una actitud de
empoderamiento que Liniker esta expresando desde la corporalidad, caminando firmemente
mientras mira directamente a la luz que emana la pirotecnia que carga en la mano. Ahora, si
se tiene en cuenta que todo esto esta ocurriendo dentro del momento catalogado como la
sumersion, entonces se puede llegar a idea de que, quizas, Liniker esté planteando este
momento como la firme decision de sumergirse en el proceso e incendiar o prender aquél

detonante que necesita para atravesarlo.
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El dltimo vestuario que se considera necesario de tratar es uno que, pudiendo
considerarse un personaje, aparece en diferentes momentos del video musical con dos
iluminaciones distintas que parecen haber sido escogidas segun el momento y el significado
que quiere transmitirse, teniendo en cuenta que el cambio entre ellas también aporta una idea.
El foco de este vestuario se encuentra en el maquillaje utilizado, ya que, en propdsito de esto,
la vestimenta en si se mantiene simple. EI maquillaje consta basicamente aplicaciones
metélicas en diferentes partes del rostro: un punto en cada lagrimal, una especie de
semicirculo en cada lado de la nariz, una serpiente en cada mejilla, distintas entre si, aretes
que parecen ser pajaros y otras formas en las orejas. De estos elementos resalta el uso de
serpientes y pajaros, ya que se puede interpretar que la combinacion de estos esta planteando
una idea de transformacion y libertad. Las serpientes son reptiles que pasan por el proceso de
ecdisis, muda o cambio de piel, varias veces en su tiempo de vida, por lo cual, en este caso, se
puede estar haciendo uso de su imagen para hacer referencia a un proceso de transformacion,
de cambio de piel. Por otro lado, los pajaros suelen ser asociados a la libertad, sobre todo por
su caracteristica voladora, por ello, la combinacion de ambas imagenes genera una
significacion de transformacion y libertad. Ademas, a todo esto, se suma el hecho de que
estan presentes en el rostro de Liniker a manera de maquillaje, por lo cual se puede
interpretar, de igual manera que con el maquillaje zoomorfo del vestuario de novia, que se
esta intentando otorgar las caracteristicas, o significados en este caso, de dichos animales a la
artista. Ahora, es necesario tratar el juego con el cambio de iluminacion las tres veces que
aparece este personaje: las primeras dos veces se aprecia solamente el rostro iluminado
tenuemente por una luz rojiza, por lo cual no se aprecian los detalles de las orejas, la primera
vez se observa el perfil izquierdo mientras que la segunda el derecho haciendo contacto
visual con la camara, en ambas tomas el semblante de Liniker se mantiene serio. En la tercera

aparicion la iluminacion se vuelve clara 'y un poco calida, se pueden apreciar todos los
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detalles del rostro ademas de una parte del vestuario del torso y el peinado, aqui, la artista
mira de frente a la camara haciendo contacto visual y tiene una media sonrisa. Entonces, se
propone que la eleccién de iluminacion en las primeras dos apariciones hace referencia a un
proceso de transformacion, mientras que el cambio de iluminacion en la Gltima aparicion
refiere a la liberacion a traves de dicha transformacion.

De esta manera se evidencia que cada elemento, ya sea musical, visual o una
combinacion de ambos, se vuelve un recurso mediante el cual se busca aportar a ideas
especificas que poco a poco arman la gran idea de un proceso de transformacién, que, a su
vez, desencadena ideas consecuentes, como sefiala la misma Liniker en una entrevista: “Es
como una metafora del descubrimiento. Desde llegar tranquilo, ganar confianza, hasta poder
correr y saltar (...) "Psiu" es una cancion que utiliza el buceo, el agua, en esta metafora de la
transformacion. Canta los miedos, la angustia de la travesia, pero desde la perspectiva de los
que ya han llegado al otro lado...” (Antunes, 2020).

1.2. Comparacion de resultados y establecimiento de elementos

Después de haber realizado el analisis de cada uno de los videoclips se concluye que
en cada caso se utilizaron ciertos recursos musicales, visuales y/o una combinacion de ambos,
que siempre sirven al propdsito de retratar la idea principal ante la cual gira el video musical.
Lo interesante de lo mencionado es que algunos de estos recursos coinciden en los cuatro
casos Yy, ademas, la idea principal en las cuatro canciones trata algun proceso atravesado por
Ixs artistas.

Uno de los recursos musicales que tienen en comun las canciones analizadas se trata
del inicio de las frases de la linea melddica de la voz principal. Se sabe que se tienen tres
opciones para la entrada de una frase melodica: inicio tético, que coincide con el tiempo
fuerte, inicio anacrusico, que sucede antes del tiempo fuerte, e inicio acéfalo, que se da

después del tiempo fuerte. En “Corazon Resiste”, “CHENI” y “Las Cosas que Nunca Sabré”
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el comienzo de cada frase musical, que pertenece a la voz, a lo largo de todo el tema siempre
se da de manera tética o anacrusica, lo cual parece responder a la intencién de transmitir
firmeza, decision y/o fuerza a través de la melodia y letra de cada cancién. De esta manera, se
plantea, ademas, que la utilizacion de este recurso tiene que ver con que de alguna u otra
manera, como se ha explicado antes, cada cancion trata el tema de la resistencia queer, y que
a través de la expresion de esta fuerza se esta acompafiando y complementando este mensaje.
Por otro lado, en la cancién de Liniker, “Psiu”, el patron del uso de este recurso se rompe, ya
que, a pesar de que el uso de comienzos téticos y anacrdsicos predomina, la artista también
incluye inicios acéfalos. Entonces, se propone que respecto al uso del recurso que comparte
con las otras canciones, se da por los mismos motivos que estas, sin embargo, la utilizacion
de comienzos acéfalos se interpreta como la intencion de retratar la vulnerabilidad que
también es parte del proceso que la artista busca plasmar en el videoclip.

Respecto a los recursos audiovisuales utilizados en los videos musicales, resalta el
empleo de la ruptura de la cuarta pared, cuestion que sucede en mas de una ocasion en los
cuatro videoclips analizados. En el caso de “Corazon Resiste” los personajes hacen contacto
visual directo con la cdmara desde el inicio del video, como esta cancion trata sobre los
circulos de carifio y cuidado dentro de la comunidad, se interpreta que la utilizacion de este
recurso tiene la intencidn de tratar de transmitir a traves de la mirada todo lo que cada
participante que realiza esta accion esta sintiendo, cuestion que quizas no habria alcanzado el
nivel de conexion que alcanzo con el espectador de haberse utilizado algin otro recurso que
interacttie con este Gltimo de manera menos directa. En “CHENI”, La Bruja de Texcoco
rompe la cuarta pared en momentos clave, sobre todo en momentos donde la letra esta
dirigiendose al espectador, por ejemplo, “sé que tienes miedo”, que ademas coincide con la
mencion del tema del miedo, tematica principal y titulo de la cancidn, por ello, se plantea que

La Bruja utiliza este recurso para reforzar su mensaje al publico y que este se sienta aludido.

51



En cuanto a “Las Cosas que Nunca Sabré”, el contacto visual directo con la camara se da por
primera vez en una de las primeras escenas donde se puede apreciar a Antay cantando la
estrofa 1 de la cancion. Aqui, también se interpreta que la intencidn detras de este recurso es
reforzar la transmisién del mensaje al espectador, pero, teniendo en cuenta que el videoclip se
encuentra en un espacio intimo del artista, se considera que, ademas, este recurso se extiende
como una invitacion hacia el publico para ser parte del proceso que se estd observando y/o
comenzar a llevar a cabo sus propios procesos a pesar del miedo e incertidumbre. Por ultimo,
en el video musical de “Psiu” se aprecian varios momentos donde Liniker rompe la cuarta
pared y hace contacto visual con la cdmara, de hecho, esto se da desde la introduccion de la
cancion, donde se observa primero a la artista con los 0jos cerrados y después los abre
mirando fijamente al lente. En este caso, se resalta que el inicio del videoclip se dé de esta
manera, ya que, entonces, no solo se entiende que la intencion de la artista es, al igual que les
otres artistas, conectar con el espectador, sino, también, teniendo en cuenta que el video
musical gira en torno a un proceso intimo y de vulnerabilidad, se agrega que, de manera
parecida a Antay, Liniker estd extendiendo una invitacion al publico a entrar en el mundo del
video y, ademas, a reconocerse dentro de este.

De esta manera, se pueden identificar patrones en la ruptura de la cuarta pared en los
cuatro videos musicales. Por un lado, en todos ellos la utilizacion del recurso tiene detrés la
intencion de generar mayor conexion con el espectador y que, asi, la transmision del mensaje
de cada cancién llegue con mayor intensidad. Ademas, a esto se le suma la idea de invitacion
al espacio del video que aparece de manera muy clara en los videoclips de Antay y Liniker,
que, si se tiene en cuenta que las otras dos canciones también exponen los factores intimidad
y vulnerabilidad, se puede extender a todos los casos analizados. Y, para finalizar el
tratamiento de este recurso, se plantea, como conclusion que envuelve a las conclusiones

anteriores de este punto, que esta idea de invitacion se amplia al autorreconocimiento del
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espectador en las situaciones de cada uno de los videos musicales, entregandoles un referente
de identidad y resistencia para que se aventuren a llevar a cabo sus propios procesos
identitarios, como se aprecia atravesar a cada une de les artistas, de alguna u otra manera, en
todas canciones.

El tercer recurso a resaltar es la inclusion de un momento que rompe, break, con lo
que estaba sucediendo en el video musical y que da pase, en casi todos los casos, al climax
final de la cancion. Asimismo, es necesario mencionar que este recurso sucede audiovisual y
sonoramente, es decir, en cada cancion se plantea un break en la parte musical que es
complementado de manera audiovisual en el videoclip. En “Corazén Resiste”, la ruptura tiene
lugar en el intermedio de guitarra, donde la voz principal desaparece y la dindmica del video
cambia, puesto que se observa como les participantes pasan a compartir cartas que tenian
preparadas y se incluyen subtitulos para que el espectador pueda seguir el didlogo. Como se
menciono en el analisis de esta cancion, todos los elementos musicales y visuales de este
break estan pensados para que el publico pueda concentrarse en la interaccion de les
participantes. Asi, se genera un quiebre en la cancion que permite un momento de descanso
musical para luego, en la siguiente parte, pasar al climax final de la cancién.

En cuanto a “CHENI”, el break también genera un punto de descanso antes de pasar
al climax final, pero esta planteado de manera distinta en comparacion a la cancion de Eme.
Aqui, la ruptura dura unos cuantos segundos y consta de solo tres tomas que pasan de manera
rapida, en una de ellas se observa a La Bruja rompiendo un espejo, accion que puede
interpretarse literalmente como el punto de quiebre de la narrativa que desencadena en la
resolucion de la cancion. Musicalmente, como se menciono en el anélisis de esta cancion, se
genera un silencio repentino en esta parte, seguido de un crescendo y un efecto de glitch, lo
cual complementa la creacion de la atmdsfera de ruptura en conjunto con lo visual. En este

caso, se plantea que break de esta cancion no solo busca crear un descanso para pasar al
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climax, sino que también, tomando en cuenta el contexto del videoclip, intenta narrar el
momento del viaje de La Bruja donde decide romper con ideas preconcebidas que tienen
sobre ella, ella misma u otras personas externas, por ello la inclusion del objeto espejo y el
efecto de glitch.

El momento de ruptura de “Las Cosas que Nunca Sabré”, al igual que “Corazén
Resiste”, lleva a la cumbre final de la cancion, pero posee elementos distintos que le entregan
un carécter diferente. Asi como en la cancion de Eme, en esta cancion el break le concede el
protagonismo a la guitarra que, en este caso, se trata de una guitarra eléctrica que entra a
ejecutar un solo, el cual se va construyendo de a pocos con una intencién de crescendo. Lo
interesante de esta parte en el video musical es la introduccién de un personaje que no habia
aparecido antes, y que tampoco volvera a aparecer en las siguientes escenas, que interpreta el
solo de guitarra. Esta aparicion refuerza la ruptura ocasionada por esta parte, todavia mas
cuando se toma en cuenta que durante todo el videoclip el Unico personaje que se habia visto
era Antay, entonces, esto también genera un descanso de su imagen para luego retornar con
mayor fuerza en el climax final, donde se le puede apreciar corriendo por primera vez en el
videoclip. De esta manera, se interpreta que en el caso de esta cancion el break se utiliza para
crear un descanso musical y visual que construye una subida que le permitira al tema cerrar
en la cumbre de intencién y dinamica y que, al mismo tiempo, también quiere representar esa
fuerza o preparacion que Antay necesitd para poder correr en el final.

En el cuarto y ultimo video musical analizado, “Psiu”, el break tiene lugar bastante
temprano en comparacion con las otras canciones y, como se podria intuir, no conduce al
climax del tema, sin embargo, tiene una carga significativa muy importante para el videoclip.
Es necesario mencionar, como se explico anteriormente, que este momento en el video es
distinto a la version de estudio de la cancion, donde dura unos pocos segundos. Aqui, como

se comento en el analisis de “Psiu”, se aprovecha la ruptura del tema para introducir toda una
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secuencia que aporta y refuerza la idea de sumersidn que Liniker tiene toda la intencion de
retratar en toda la cancion. Asi, se entiende que, en este caso, el break no solo genera un
descanso o respiro musical y audiovisual, sino que también es utilizado para aportar a la
metéfora de sumersion que la artista desea transmitir.

Por ultimo, para concluir el tratamiento de este Gltimo recurso empleado en cada
cancion, se plantea que, a pesar de que en cada caso sirven para algun propésito o prop6sitos
especificos segun las necesidades de cada tema, en todos los casos la implementacién y
ubicacion de un break responde a cdmo se desea aportar al tema mayor ante el cual el
videoclip gira alrededor: el proceso que el artista ha pasado y esta intentando retratar.

Para cerrar esta parte de conclusiones de los cuatro andlisis realizados, se desea
plantear una idea que se ha estado expresando de a poco en los parrafos anteriores: cada
videoclip tiene la intencidn de narrar un proceso, o quizas mas de uno, que Ix artista ha
vivido. En los casos de “CHENI”, “Las Cosas que Nunca Sabré” y “Psiu”, se trabaja la
cancion desde un viaje personal, se esta tratando de narrar un proceso intimo. Por otro lado,
en “Corazon Resiste”, se observa un punto de vista colectivo en todo momento, sin embargo,
es necesario notar que, a pesar del caracter de comunidad que el videoclip expresa, cada une
de les participantes que aparecen en el video musical representan un proceso personal que se
ha sido atravesado por la persona en pantalla, mas no necesariamente por el artista intérprete
de la cancién, como sucede en los otros tres casos. Entonces, se concluye que el tema
principal de las cuatro canciones analizadas son los procesos que las personas disidentes

pasan, ya sean de manera individual o colectiva.
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Capitulo 2. Laboratorio de composicion colectiva
2.1. Participantes del laboratorio y su relacion con el movimiento artistico queer en
Lima
Como se observa en el marco metodologico al inicio del presente trabajo, para el

laboratorio de composicion colectiva se escogio a tres artistas como participantes actives de
la escena queer limefia.
2.1.1. Eme

Eme Eyzaguirre, quien utiliza pronombres masculinos (él) y neutros (elle), es un
musico transmasculino que se identifica dentro de lo no binario. Su desempefio artistico tiene
lugar principalmente como cantautor, dentro de su propio proyecto EME y también dentro de
proyectos colectivos, pero también se desenvuelve como gestor cultural, sobre todo en la
escena LGTBIQ+ limefia, ya que, con varios afios de trayectoria, se ha hecho un nombre y un
espacio dentro de esta.
2.1.2. Antay

Antay Vargas es un musico chalaco que hace uso de pronombres masculinos (él) y se
identifica como hombre transgénero. Su desempefio artistico se da principalmente como
cantautor dentro de su proyecto solista ANTAY, donde compone canciones, sobre todo, pero
no exclusivamente, desde una perspectiva personal e introspectiva. Lleva un par de afios de
recorrido artistico y poco a poco ha logrado generarse un espacio dentro de la escena musical
LGTBIQ+ limefia, proyectandose también fuera de esta.
2.1.3. Arturo

Arturo Davila es un artista migrante y activista transmasculino que utiliza pronombres
masculinos (él) y neutros (elle) y se identifica como una persona agénero. Artisticamente se
desenvuelve como escritor, dramaturgo y gestor cultural dentro de la escena LGTBIQ+

limefia. Uno de sus trabajos mas recientes es un poemario de su autoria titulado Las Luces y
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Las Flores (2021), disponible en formato virtual y fisico, y, por otro lado, recientemente
estuvo a cargo de la direccion de la obra testimonial SobreVivir (2022) que tuvo lugar dentro
del ICPNA Cultural.

El principal motivo por el cual se escogid a estos tres artistas es la quimica que tienen
entre ellos, ya que, ademas de que han trabajado y trabajan juntos, comparten un vinculo de
amistad muy fuerte entre ellos. Los tres son personas que tienen muy conectado su lado
artistico con su lado personal y suelen mezclar ambos de manera que todos los espacios que
habitan se vuelven una oportunidad para expresar sus luchas, valores, principios, ideas y, en
general, su arte. Una caracteristica que poseen en comun, y que se considera de gran
importancia para este laboratorio, es que los tres artistas se encuentran en constante
cuestionamiento y autocuestionamiento y, ademas, siempre tratan de ser conscientes sobre su
propio trabajo y las implicaciones que este puede tener en elles y en los demas.

2.2. Metodologia del laboratorio

Durante el laboratorio los artistas cumplieron el objetivo principal de componer una
cancion de manera colectiva, proceso que se da libremente y sin ningdn tipo de restriccion.
Como resultado final, obtienen un producto musical con cinco partes (introduccion, estrofa,
pre coro, coro, outro) que consta de una melodia vocal principal con letra'y un
acompariamiento armonico en guitarra acustica. La intencion de los artistas desde un inicio
fue componer una cancién que gire en torno a la tematica de los viajes, ya que todos
regresaban de algun viaje o se iban a ir, pero siempre dejaron abierta la posibilidad de
interpretacion entre un viaje de manera literal o figurativa. La estructura y letra de la

composicion quedd de la siguiente manera:
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Introduccion

(Guitarra y teclado)

Estrofa

Nos hacemos ruta, nos hacemos tiempo (Antay)

Deshacemos rumbos, deshacemos nudos viejos (Eme)

Pre coro

(Antay canta linea principal y Eme canta respuestas)

Viajecito, viajecito, llévame a mi germinar x2

Viajecito, viajecito, pa’ volverme a enraizar (casilla 1)

Viajecito, viajecito, a dénde me llevara (casilla 2)

Coro

(Antay empieza y Eme entra de a pocos)

Va la ruta, va el camino

Va encontrando su sentido x2

Aprendiendo a navegar (casilla 1)

Sube y baja, llueve aclara (casilla 2)

Deja que el tiempo haga, déjate llevar (casilla 2)

Pre coro/outro

(Toda esta parte en rallentando y diminuendo)

(Antay canta linea principal y Eme canta respuestas)

Viajecito, viajecito, llévame a mi germinar x2

Viajecito, viajecito, pa’ volverme a enraizar (casilla 1)

Viajecito, viajecito, a donde me llevaréa (casilla 2)
Asimismo, también se puede apreciar el lead sheet de la composicion en las figuras

23y 24:
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Figura 24
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Para llegar a este resultado los artistas atravesaron ciertas etapas de composicion,
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empezando por un momento donde los dos musicos (Antay y Eme) se dedicaron a jamear, lo



cual quiere decir que realizaron un intercambio musical improvisado cada uno en su
instrumento, en este caso, Antay escogié la guitarra acustica y Eme se sent6 en el teclado. A
raiz de este intercambio establecieron tanto la base armdnica de la estrofa de la cancion,
como el ritmo de la guitarra acustica, que, automaticamente, se fijé como el instrumento
armonico de base para toda la composicion.

La introduccion fue creada naturalmente y sucedio cuando los artistas ya estaban
avanzados en el proceso de composicion. Antay creo la idea cuando decidieron grabar lo que
habian construido de la cancion hasta el momento, lo hizo de manera espontanea y, por
decirlo de alguna manera, en automatico, como si el hecho de tener una introduccién en la
cancion estuviera dado y fuera algo necesario para completarla. La armonia y el ritmo que
lleva la guitarra en esta primera parte es igual al que corresponde a la estrofa, lo Unico que
varia es la dindmica e intencion al momento de interpretarla, ya que, como indica el nombre
de la seccidn, se esté introduciendo la cancion.

En cuanto a la composicion lirica y musical de la estrofa, esta tom6 mayor tiempo y
esfuerzo de parte de los artistas. En un principio, mientras los musicos estaban jameando
Arturo se dedicd a escribir ideas para la letra de la cancidn y esto le entregd el papel principal
al momento de componer esta parte. Sin embargo, a medida que avanzaba el proceso de
composicion Eme y Antay también aportaron a la creacion de la letra y su composicion
también se transformo en una dinamica colectiva donde los musicos no solo daban feedback y
sugerencias, sino que también aportaban versos y frases completas. La estrofa paso por varias
transformaciones hasta llegar a su forma final, primero Arturo planteé la siguiente lirica:

Nos hacemos ruta en busca de tiempo
Para festejar viajes nuevos
Viajecitos para renovar

Viajecitos para volverse a conectar
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Nos hacemos ruta, nos hacemos viento
Pa’ recordar como suena por dentro

En un siguiente momento, Antay agrega una parte entre los versos cuatro y cinco y
propone que esta sea a dos voces:

Viajecito, viajecito, a dénde me llevara (bis)

Esta idea es bien recibida, sin embargo, no estan seguros si mantenerla como el inicio
de la cancién porque, segun lo que comentan, no crea una sensacion de estrofa. Parece que de
manera inconsciente descartaron los primeros dos versos propuestos al inicio de la
composicion de la estrofa, ya que ninguno de los tres los menciona cuando estan decidiendo
si utilizar la propuesta de Antay como estrofa o si crear algo que vaya antes de eso. Después
de varios momentos de irse por las ramas, regresar y tratar de construir, o reconstruir, la

7

estrofa, Eme propone jugar con “nos hacemos...” y “deshacemos...” en esta primera parte,
con lo cual Arturo crea los siguientes versos:
Nos hacemos ruta, nos hacemos tiempo
(...), deshacemos nudos viejos

Sefiala que solo faltaria completar ese inicio de verso, tanto a Eme como a Antay les
gusta la propuesta de Arturo, por lo cual trabajan la melodia para que pueda encajar todo
correctamente mientras buscan cémo completar la parte faltante. Luego de probar algunas
ideas deciden quedarse con “Deshacemos rumbos...” y proceden a tocar y cantar la estrofa
completa en conjunto con el pre coro que ya tenian avanzado. En este punto, Eme comenta
que le parece que la melodia es muy repetitiva, ya que el motivo utilizado en la estrofa se
repite en el pre coro, y que deberian variar alguna frase. Después de buscar y comentar dénde

podria realizarse este cambio, Eme propone que se dé en “Deshacemos...” y todos estan de

acuerdo. El resultado final, que encontraron tocando y cantando la cancion unas cuantas
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veces e improvisando variaciones, es una pausa gque plantea Eme al momento de entrar a
“...deshacemos nudos viejos”. De esta manera se da la composicion de la estrofa.

La creacidn del pre coro sucedio de manera mas espontanea en comparacion con la
estrofa, sin embargo, también pasé por algunos cambios antes de llegar a su version final. Lo
que fue considerado pre coro primero fue una linea melddica que Eme cred y a la cual le
pusieron letra de a pocos, empezo de la siguiente manera:

Va la ruta, va el camino
Va encontrando su sentido

Pero prontamente esta idea fue desplazada hacia el coro y el verso “Viajecito,
viajecito, a donde me llevard” creado por Antay paso de ser una parte sobrante de la estrofa a
ser el pre coro. En un momento durante la composicion de la estrofa, Arturo se desvio un
poco del tema y comentd que, como motivo de que Antay acababa de descubrir parte de su
linea familiar en su Gltimo viaje (cuestion que Antay les contd al inicio de la sesion), a él se le
habia ocurrido el verso “Me permites germinar”. A Antay le gustd la idea y probd la melodia
que ya tenia para esta parte con el nuevo verso, ademas le agrego un juego entre las palabras
germinar y enraizar, lo cual resulto en la composicion definitiva del pre coro:

Viajecito, viajecito, llévame a mi germinar x2
Viajecito, viajecito, pa’ volverme a enraizar (casilla 1)
Viajecito, viajecito, a donde me llevaréa (casilla 2)

El proceso de composicion del coro puede verse como una combinacion entre el
proceso que pasaron los artistas para componer la estrofa y para componer el pre coro, ya
que, por un lado, la melodia fue creada por Eme de manera muy espontanea, CoOmo un recurso
para salir del motivo melddico de la estrofa hacia la siguiente parte, mientras que, por otro
lado, la letra fue una cuestion que les costé cerrar hasta el final de la sesion. Ademas, como

se menciond de manera rapida anteriormente, la melodia que quedé como coro empezo
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siendo una idea para utilizar como pre coro, lo cual le entreg6 al coro una sensacion e
intencion de pre coro. Los participantes comentaron por si mismos que esto reforzaba la
sensacion de viaje de la cancion y agregaron que el uso de solo dos acordes para la
progresion de base de toda la composicion también realza esta sensacion.

Los primeros dos versos de la letra del coro fueron propuestos por Eme al mismo
tiempo que construia la melodia y el tercer verso, que completa lo que se concibié como coro
en un primer momento, fue propuesto por Arturo:

Va la ruta, va el camino
Va encontrando su sentido
Pa’ no olvidar como ser mar

Cuando Arturo lee la letra que tenian hasta el momento para esta parte, sefiala que
este ultimo verso que él habia planteado todavia lo tenia en duda y que podrian cambiarlo.
Ante esto, en uno de los momentos que tuvieron de grabacién de lo que iban avanzando, Eme
cambid este verso por “Para navegar”, idea que le gusto a Arturo. A raiz de esta idea, en un
siguiente momento, Arturo plantea dos versos que se le ocurrieron para completar el coro:
Para volver a navegar
Para encontrarse una vez mas

Ante esto Eme sugiere que el verso “Aprendiendo a navegar” en lugar de “Para volver
a navegar”, idea que convence a Antay y Arturo y este ultimo comenta que quizas el segundo
verso puede ser “Para volver a empezar”, a lo cual Eme responde que le gusta la idea pero
que le parece muy simple, Arturo termina coincidiendo con él. Por el momento se quedan con
“Aprendiendo a navegar” y van construyendo encima de eso. Unos momentos después Antay
le pregunta a Eme como es el ritmo y la melodia en ese verso y Eme le muestra, ahi hace un

comentario importante sefialando que el ritmo de esta parte no es tan cuadrado como las otras
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ideas de la cancion y que eso le gusta a €él. Parece que Eme planted esta parte de esa manera
en respuesta a su necesidad de darle variacion y movimiento a la cancion.

Momentos después, mientras estan buscando completar el coro, Eme comenta que le
gusta mucho el uso de la palabra navegar porque reconoce la complejidad de los procesos o
viajes, puesto que hace referencia a que no todo es positivo en estos, sino que puede haber
altos y bajos. Ante esto, Arturo tiene la idea de preguntarles, y preguntarse, segun la letra que
estan escribiendo, ¢qué seguiria en el proceso que estan narrando?: “Ya estas conectado, estas
agarrando ruta ¢qué sigue?”. El responde, a manera de sugerencia, que lo siguiente seria
aprender a expandirse. Esto desencadena una pregunta que Eme les hace llegar a los demas,
él quiere saber como se sienten cuando se entregan al “flujo de la vida”, cuando se dan cuenta
que el control de cierta situacion escapa de ellos y toman la decision de dejar preocuparse por
ello. Gracias a estas preguntas, los tres artistas reflexionan desde sus propios procesos y
experiencias, comentan y comparten desde la perspectiva de cada uno y en un momento
Arturo comenta que la idea del viaje, de los procesos y de fluir le hacen acordar al juego del
sube y baja de cuando era nifio, haciendo referencia a cuando estas abajo y sientes que todo
va a estar bien y a cuando estas arriba y, por un momento, pierdes el control de la situacion.
A raiz de esto, a Eme se le ocurre una melodia y una primera parte de un verso que Arturo
ayuda a completar.
Sube y baja, llueve aclara

A los tres les gusta la nueva propuesta y prueban tocarla y cantarla. En esta prueba
Eme canta a manera de propuesta un verso mas:
Déjate llevar

Esta idea no parece convencerlos por completo en un inicio, pero tendra relevancia al
final de la composicion del coro. Contintan la busqueda para el ultimo verso del coro, tienen

varias propuestas:
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Es cuestion de solo estar
No te empujes

Empezar a caminar
Deja que el tiempo haga

Al final, después de probar con la melodia todas las propuestas, deciden quedarse con
el ultimo verso planteado: “Deja que el tiempo haga”, sin embargo, mientras estan grabando
afiaden el verso anterior “Déjate llevar” inmediatamente después. Con esto cierran la
composicion del coro y la letra de esta seccion queda de la siguiente manera:

Va la ruta, va el camino

Va encontrando su sentido x2

Aprendiendo a navegar (casilla 1)

Sube y baja, llueve aclara (casilla 2)

Deja que el tiempo haga, déjate llevar (casilla 2)

Por ultimo, para cerrar la cancion, deciden agregar un pre coro al final, cumpliendo la
funcién de outro. Esta idea surge de manera espontanea, pero también parece ser planteada
ante la necesidad de mencionar la idea de viaje una vez mas antes de terminar la
composicion, cuestion que es mencionada por Antay y Eme momentos antes de grabar la

cancion completa.
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Conclusiones

La primera conclusion a la que se lleg6 después de relacionar los resultados de los
analisis de los videoclips con los resultados del laboratorio de composicion colectiva, es que
durante el laboratorio los participantes nunca hablaron de manera explicita sobre los
conceptos de identidad y resistencia. Sin embargo, al igual que en las canciones analizadas
previamente al laboratorio, estos conceptos si estan presentes en la composicion, pero de
manera implicita, ya que, como los mismos participantes sefialaron, es suficiente con que se
hable desde la experiencia propia de una persona queer para que estos conceptos aparezcan
de alguna u otra manera.

La siguiente conclusion deriva de la primera, puesto que se relaciona con la idea de no
necesariamente expresar de manera explicita los conceptos de identidad y resistencia queer,
lo cual ocasiona que, y es algo que los mismos participantes del laboratorio se dieron cuenta
en su momento, la musica que se esta componiendo no vaya desde la tristeza o dolor, sino,
mas bien, desde un punto de vista positivo sin necesidad de pensar desde lo disidente, es
decir, no forzar la aparicion de lo queer en la cancion sino dejarlo fluir y aparecer por cuenta
propia. Esto también se relaciona con los observado en los analisis de los videos musicales,
ya que, por un lado, en ninguna de las canciones hay una intencion de hablar directamente
sobre la disidencia, sino que es algo que aparece por si solo, y, por otro lado, tampoco hay un
punto de vista negativo en alguna de ellas, en cambio, tratan la resistencia e identidad desde
el amor, el viaje, el proceso.

La dltima conclusidn, y la que engloba y atraviesa todos los hallazgos de la
investigacion, se desprende de lo que se menciono al final del parrafo anterior: el tratamiento
del topico de los procesos es aquél que aparece tanto en las canciones analizadas como en la
cancion compuesta en el laboratorio. En el videoclip de “Corazén Resiste” se puede observar

de manera implicita como cada participante esta atravesando sus propios procesos de
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sanacion y como la letra los acompafia, complementa y completa. “Chéni (miedo)”, muestra
de manera mas explicita el proceso de La Bruja de Texcoco como un viaje, una caminata
mediante la cual va transformandose y empoderandose dentro de su propia identidad. En “Las
Cosas que Nunca Sabré”, Antay lleva al espectador a través de un viaje introspectivo, ensefia
su proceso de dejar fluir lo que estd pasando y resistir a través de soltar. Liniker, utilizando
metéforas y diferentes técnicas visuales, también crea en su videoclip una atmosfera referente
a sus procesos, a su viaje como mujer trans y, de manera parecida a La Bruja, como se
empodera dentro de su propia identidad a través del proceso. Por Gltimo, en la cancion creada
en el laboratorio de composicion colectiva los procesos también son la columna vertebral,
desde una perspectiva de hablar sobre los viajes de cada uno, los artistas compusieron una
letra que, en complemento con la musica, gira entorno a la idea de los procesos como un viaje
con subidas y bajadas, con partes agradables y desagradables, y cdmo se trata de navegar a
través de esto.

Entonces, esta conclusion genera la siguiente pregunta: ;Como se relacionan los
procesos con la identidad y resistencia queer? Se plantea que, como se menciond
anteriormente, los procesos son una linea transversal que atraviesa los conceptos de identidad
y resistencia, sin embargo, hay que tener presente que estos conceptos también estan
entrelazados entre si y que, por lo tanto, no pueden separarse. Por ello se establecen ciertos
puntos de la siguiente manera:

La identidad es un proceso a traves del cual se ejerce resistencia. Como se ha
observado en las canciones analizadas y en la cancion creada en el laboratorio, el proceso
mediante el cual una persona queer o disidente busca, construye, reafirma, regenera, etc. su
identidad, es como un viaje mediante el cual, intencionalmente o no, se encuentra resistiendo
ante lo normativo.

La resistencia es un proceso a través del cual se genera identidad. De la misma
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manera, la resistencia se vuelve un proceso que, se podria decir, una persona disidente va a
atravesar de manera consciente o inconsciente y mediante el cual generara identidad.

Se hace identidad y se ejerce resistencia a través de los procesos que se atraviesan.
Por ultimo, como se supo desde el inicio de la investigacion, los conceptos de identidad y
resistencia se encuentran estrechamente entrelazados y su relacion con los procesos refuerza
esta idea. Por ello, también se concluye que los viajes planteados por les artistas son
experiencias identitarias que terminan ejerciendo resistencia.

Se concluye que los elementos, no necesariamente puramente musicales, sino,
también, audiovisuales o en conjunto, usados en las canciones analizadas y en la cancién
compuesta en el laboratorio no deberian ser tomados exclusivamente como elementos de la
musica queer, sino, mas bien, son elementos musicales que se han empleado segun el
contexto de cada pieza musical con el fin de aportar/resaltar/remarcar cuestiones de identidad
y resistencia queer presentes en la narrativa musical de cada tema.

Por otro lado, si se hallé un elemento que atraviesa todas las canciones analizadas y
que parece establecerse como un elemento musical caracteristico, y quizas exclusivo, de la
musica queer presentada en esta investigacion. El giro de la narrativa en torno a los procesos
es una cuestion que se encuentra presente en la muasica queer anali