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El rock un extenso presente imaginario

Panel 

Palabras claves: Charly García -rock argentino – Clics modernos – poéticas del rock 
Resumen del panel
Ambos trabajosaquí icnluidos abordan la idea de 'cambio' en algunos aspectos de la obra de Charly García. Oscar Conde se centra en el análisis de la poética de Charly en el álbumClics modernos y los cambios que aparecen a partir de ese disco en su obra. Mara Favoretto demuestra cómo Charly se ocupa de subvertir el proceso de co-optación (Grossberg) por el cual rock se suele convertir en un producto de consumo. García crea una parodia de sí mismo y construye la 'estrella de rock', o lo que Favoretto llama 'el héroe alegórico'. A través de miradas diferentes, esta propuesta revisa algunos de los procesos y transformaciones que contribuyen a identificar a Charly García como uno de los exponentes más destacados en toda la historia del rock argentino.
Clics modernos: el rock argentino entra a la modernidad
CONDE, Oscar

Resumen
En el presente trabajo se realiza un recorrido por las letras de Clics modernos (1983), segundo álbum solista de Charly García, que  parece configurar un nuevo comienzo en su obra y, de algún modo, también una refundación del rock argentino. El primer viaje a Nueva York del artista, la grabación del disco en el  mítico estudio Electric Lady con  Joe Blaney como ingeniero de sonido, así como la utilización de una caja de ritmos Roland TR 808, la cualidad de bailables de varios temas y la foto de tapa (tomada por Umberto Sagramoso) de un García con el pelo corto junto a una de las sombras pintadas por Richard Hambleton junto a un globo con la inscripción modern clix, todo ello junto representó en la Argentina una especie de traición al entonces llamado “rock nacional”. La conclusión que la crítica y el público sacó en su momento fue que el músico se había vendido. Nadie pudo ver hasta varios años más tarde que estar a la vanguardia en los 80 era hacer pop-rock y Clics modernos, tanto en sus letras como en su música, adelantaba 10 años.

Presentación
La historia de Clics modernos parece configurar un nuevo comienzo en la obra de Charly García y, de algún modo, una refundación del rock argentino. El primer viaje a Nueva York, el alquiler del mítico estudio Electric Lady, la conexión con Joe Blaney, la decisión de utilizar una caja de ritmos Roland TR 808 (sello sonoro inequívoco del disco), la foto de Sagramoso con una de las sombras pintadas en Lower East Side por Richard Hambletonjunto a la cual había un globo con la inscripción modern clix, que acabó siendo la postal de una época. Parece un contrasentido: en la era del color la foto que representaría la entrada en la modernidad para el rock argentino fue en blanco y negro.
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En esa foto, la tapa de Clics…, García usaba el pelo corto. A críticos y fans ese gesto moderno les pareció una domesticación. Y haber grabado en Estados Unidos, una especie de traición a la patria. Ni qué hablar, cuando descubrieron que varias canciones eran bailables. Para los rockeros de 1983, altamente dogmáticos, el rock era música para escuchar y no para bailar, catarsis que la juventud argentina necesitaba después de 8 años con las suelas de las botas pegadas a sus caras. La apresurada conclusión fue que García se había vendido. Casi nadie pudo ver que Clics… adelantaba diez años y que estar a la vanguardia en la década del 80 era hacer pop-rock. Explica Pujol:

A grandes rasgos, la popización […] volvió al rock nacional “divertido” y, en muchos casos, bailable. Esto supuso un cambio brusco en el marco de valoración del género, como anticipadamente lo expuso Charly García en Clics modernos, un disco seminal que después de un frío recibimiento se convertiría en pieza canónica en la “modernización” del rock argentino. (Pujol, 2007: 19-20)
Si bien Los Twist, Los Abuelos y Virus ya habían hecho temas bailables, fue Clics… la verdadera bisagra temporal y, de este modo, el emblema del cambio de paradigma sonoro que se estaba produciendo. El título, que remite a los disparos de un fotógrafo, era absolutamente anti-nostalgia, y el contenido reafirmaba de modo absoluto esa presunción. García daba un salto al futuro que lo alejaba infinitamente de su obra anterior. Y esto conllevaba un giro impensado: su disco invitaba al baile. Pero si la condición de bailables de algunos temas podía llevar a pensar en un enfoque frívolo o superficial, una escucha atenta despejaba cualquier duda. Casi todas las letras poseían un evidente contenido político, ya que refieren a la situación de un país arrasado por el gobierno militar. No se obviaba ni la represión cotidiana ni el exilio ni las desapariciones. El tono general de los textos era punzantemente irónico, pero las cosas se decían de manera bastante directa, con rabia y dolor. La conexión del autor con lo que les pasaba a los argentinos seguía estando intacta, y eso provocaba una empatía inmediata con lo que decían esas letras. Los nueve temas –en línea con la palabra clic– podrían entenderse como fotogramas en los que se vislumbra la transición entre la oscuridad más oscura y la tibia esperanza de la reinstauración democrática. Es la época en la que García declaraba: “[…] si no hubiera algo malo no habría por qué decirlo. El rock en el fondo es angustia. Es angustia ante un mundo que es injusto, corrupto y pervertido” (Porta, 1983: 4).

Veamos de qué hablaban esas canciones. En “Nos siguen pegando abajo” el contraste entre el clima violento de lo que se narra y el tono festivo de la música vuelven más dramáticas las escenas en las que un joven es objeto de una golpiza colectiva por haber hecho el amor con su novia (una menor) y otro joven cae desmayado en la pista de una disco, ante lo cual el narrador testigo afirma:

Él se desmayó delante de mí. 

No fueron las pastillas, 

fueron los hombres de gris.
Estos hombres de gris (policías, servicios, patovicas) son la materialización de la pesadilla cotidiana. La dictadura tal vez se esté acabando, pero la violencia contra la juventud continúa y tal continuidad lleva al yo testigo a la conclusión de que “nos siguen pegando abajo”. A quiénes, podemos preguntarnos. A todos. ¿Y quién es el que nos pega? Un modelo de vida anticuado, atado a las convenciones, donde la libertad personal no existe ni remotamente, sostenido a la fuerza por unas redes tendidas sobre el cuerpo social para que cualquier acto de libertad sea visto y juzgado como inmoral.


En “No soy un extraño”, el yo poético cuenta su llegada a Nueva York con versos en los que se entretejen la serenidad ante la falta de opresión y la sorpresa de haber hallado una especie de segundo hogar: 

Dos tipos en un bar

se toman las manos,

prenden un grabador 

y bailan un tango 

de verdad.  
Eso, que en el Buenos Aires de 1983 era imposible, allí parece algo habitual:
Y yo los miro sin querer mirar,

y enciendo un faso para despistar.

Me quedo piola y empiezo a pensar

que no hay que pescar dos peces

con la misma red.
El sentido es que no puede utilizarse el mismo parámetro para comparar dos realidades tan distintas para los cuerpos y para el deseo. Sin embargo, el humo “como familiar” y una persona que viene a conversar amistosamente relajan al yo lírico. Por eso, ante el otro, se dice íntimamente “vamos a pescar dos peces con la misma red”, es decir que después de eso se propone actuar con la misma naturalidad con la que lo haría en Buenos Aires. La estrofa final se sale del marco narrativo:
Desprejuiciados son los que vendrán,

y los que están ya no me importan más.

Los carceleros de la humanidad

no me atraparán

dos veces con la misma red.
Como conclusión, el sujeto poético se siente preparado para evitar que vuelvan a atraparlo en la red de los prejuicios.

El curioso título “Dos cero uno (transas)” deriva de que “Transas” ya estaba registrado.
 Quien en 1979 había cantado fervientemente “no transes más” (“La grasa de las capitales”) ahora escribe esta cancioncita de dos minutos y un segundo (dos cero uno), que es todo un gesto, con el cual García ironiza sobre sí mismo mientras patea violentamente el tablero y se ubica “frente a la posición antimercantil que históricamente caracterizó al rock nacional” (Semán-Vila, 1999: 242):

Él se cansó de hacer canciones de protesta

y se vendió a Fiorucci.

[…]

Un día se cortará el pelo,

no creo que pueda dejar de fumar.

[…]

Un día volverá a las fuentes,

no creo que pueda dejar de protestar,

anda ocupado, perdió algo de fama,

pero no le va mal.

El acceso a los beneficios del show business coincide con una posición crítica frente al ghetto del rock, donde se discutía militantemente si había que transar o no con los sponsors. La mención a Fiorucci venía de la presentación de Yendo de la cama al living en diciembre de 1982, cuando García había sentenciado: “Ahora se escucha todo gracias a Fiorucci, señores” y le había hecho una reverencia al cartel de la marca. El artistajugaba con eso, pero a la vez desafiaba a su propio público para que hiciera un examen de conciencia. Dejar de hacer canciones de protesta y cortarse el pelo podía significar la renuncia a los ideales, aunque también podía ser un signo de crecimiento. Pero una cosa es dejar de hacer canciones de protesta y otra distinta, dejar de protestar, como el autor lo deja en claro. La triple repetición final de la palabra transas es de una ironía mayúscula.
“Nuevos trapos” parece contener un mensaje a los fans:

Y aunque cambiemos de color las trincheras,

y aunque cambiemos de lugar las banderas,

siempre es como la primera vez.

Y mientras todo el mundo sigue bailando,

se ven dos pibes que aún siguen buscando

encontrarse por primera vez.
Cuando la lógica indicaría que las que cambian de color son las banderas y las que cambian de lugar son las trincheras, los versos dicen lo contrario. La doble concesión se completa con un enunciado alentador: “siempre es como la primera vez”. La vida empieza de nuevo cada día. Las divisiones son estúpidas e infecundas, y el único modo de vivir felices es siendo tolerantes. La esperanza está depositada también en saber que todo el tiempo hay dos adolescentes ansiando conocerse para amarse. Ante esta constatación se ilumina el primer verso de la canción, en el que la voz lírica, alguien no tan joven, señala, rendido, “daría cualquier cosa por amar”. Y todos los sobrevientes de la dictadura tendrían que entenderlo:

Habiendo compartido aquel terror,

habiendo convivido en esta desolación total,

ya no es necesario más.

Las peleas y las desavenencias deberían quedar en ese sombrío pasado, y los argentinos deberíamos vestirnos todos los días con nuevos trapos y refundarnos como si las cosas fuesen a sucedernos por primera vez.

“Bancate ese defecto”, último tema del lado a en el vinilo, comienza: “Están pasando demasiadas cosas raras / para que todo pueda seguir tan normal”. En esa “normalidad” todo el mundo se hace el tonto. Fingen saber más de lo que saben, ser más lindos de lo que son. Se ocultan detrás de máscaras, y disimulan sus defectos. Los nuevos aires de la década del 80 implicaban, entre otras cosas, un cuidado del cuerpo nunca visto, un aumento exponencial de las cirugías estéticas, un estímulo incesante de las prácticas de consumo y la asunción del hedonismo como fin principal de la vida. García reinvindica la imperfección y hace del defecto una singularidad que identifica a cada persona. En un mundo que vende belleza artificial nadie puede sentirse verdaderamente bello:
Porque algún día se va a abrir esta trampa mortal

pero hasta entonces llevarás en tu cara una sombra. 

Y no presumas más de ser un humano normal

y no te hagas más el gil que el defecto te nombra.
Esa sombra en la cara es la marca de la oscuridad vivida durante la dictadura, una cicatriz social. Es vano fingir que se es normal. El defecto está en la rígidez de la pose, en el ocultamiento vano, en la falta de naturalidad. La imperfección, la anomalía, el estigma son los que posibilitan que una persona sea única. En este tema hay un diagnóstico profundo de la sociedad argentina. Pero, en rigor, todo el disco puede considerarse un pequeño piloncito de fotos en las que se detallan taras y desventuras de todos nosotros.

El lado b empezaba con otro tema bailable, “No me dejan salir (estoy verde)” que combinaba en sentido inverso las dos frases del título en su primera línea: “Estoy verde, no me dejan salir”. A los límites externos se le suma uno interno: “no puedo sentir si amor es un pensamiento”. Además, la experiencia del terror compartido necesariamente tiene efectos sobre la vida individual: “ya no sirve vivir para sufrir, / ¿te das cuenta? Sacate el mocasín”. Hay que vivir en forma auténtica y sin ataduras (no aprender nunca a ser “formal y cortés”), pero el sufrimiento debe ser evitado. Eso sería sacarse el mocasín.

La inclusión en el disco de “Los dinosaurios” se adelanta en más de un año al juicio a las juntas y a la proclama “Nunca más”. García hace aquí una abierta crítica política en la que se describe el modus operandi del aparato represivo, pero que acaba en una esperanzadora certeza:

Los amigos del barrio pueden desaparecer,

los cantores de radio pueden desaparecer,

los que están en los diarios pueden desaparecer,

la persona que amas puede desaparecer.

Los que están en el aire

pueden desaparecer en el aire,

los que están en la calle

pueden desaparecer en la calle.

Los amigos del barrio pueden desaparecer,

pero los dinosaurios van a desaparecer. (“Los dinosaurios”)
Algunos versos de otras canciones reforzaban la metáfora de estos seres condenados a la extinción. En todo el álbum se respiraban aires renovados y sobrevolaba la certidumbre de que ya no había por qué seguir aguantándolos. Según Pujol,

[…] “Los dinosaurios” se asoció al clima político y social, irradiando de un modo por demás eficaz esa sensación de relevo histórico que se estaba viviendo. Aquella canción no era moderna; hablaba del fin de la dictadura militar desde la sensibilidad estética acumulada durante todos estos años. (Pujol, 2005: 242)
Cierto. García había escrito la canción en 1982, pero la interpretación supo sortear esa dificultad y literariamente se integraba perfecto a la poética del disco, pero también al clima de época. Muchos habían desaparecido y cualquiera era potencialmente aún un desaparecido, pero los únicos que “van a desaparecer” son los dinosaurios. Favoretto afirma que “si la analogía dinosaurios = militares funcionaba, imaginarlos en un acto de amor íntimo era un ejercicio difícil” (Favoretto, 2014: 114). La metáfora posee una contundencia muy grande. Los dinosaurios son seres de otra época y, a todas luces, no son humanos.


“Plateado sobre plateado” trata sobre el exilio, con imágenes sumamente poéticas. La voz lírica inicia la canción con una imagen onírica. La luz de la luna reflejada en el agua del Atlántico es el plateado sobre plateado del título. América del Sur y Europa son los puntos de partida y de llegada. Pero los exiliados mayormente no se fueron en barco, sino en avión:  
Aeroplanos cortando el celofán

de un cielo tropical,

abriendo surcos para llevar

hacia el exilio o la vuelta

a los que ya no aguantaron más.
A la altura del Ecuador, el cielo es salpicado por las rutas aéreas. La expresión “los que ya no aguantaron más” no implica solamente a los que se han ido. También están incluidos los que vuelven, porque no soportan vivir fuera del país. El breve estribillo se compone de dos imágenes poderosas y una pregunta clave:
Huellas en el mar,

sangre en nuestro hogar.

¿Por qué tenemos que ir tan lejos para estar acá?

¿Para estar acá?

La primera imagen alude a lo efímero de la vida. Sobre el mar no quedan registradas las huellas. “Sangre en nuestro hogar” no parece requerir demasiadas explicaciones. En cuanto a la interrogación, puede leerse de dos modos, tal vez complementarios. Por un lado, irse del país implica la experiencia diaria de recordar; por otro, el acá puede entenderse como el lugar de las realizaciones, de la concreción de los proyectos. En la última estrofa la experiencia de unos y otros –los que se quedaron y los que se fueron– aparece hermanada por tres verbos en primera persona del plural:  
Nos quedamos por tener fe,

nos fuimos por amar,

ganamos algo y algo se fue.

Algunos hijos son padres

y algunas huellas ya son la piel.
Cada cual ha ganado y ha perdido algo. El verso final “y algunas huellas ya son la piel” alude a las huellas (a lo andado, a lo soportado) como marcas indelebles. Lo cierto es que las experiencias son intransferibles y que ambos caminos, haberse ido y haberse quedado, entrañaron sufrimientos y sacrificios.

La última canción es “Ojos de videotape”. En la escena hay dos personas: una mira el televisor en silencio, la otra prepara una valija. Se respira una despedida. El sujeto poético se reprocha “no tengo que escribir canciones de amor” (metáfora o no) el posible modo en el que tuvo inicio esa relación. Una pregunta no tiene respuesta: “¿No ves que espero resucitar / mientras miras esos ojos de videotape?”. Quien mira la tele –no queda claro si es el enunciador o el enunciatario– se va a ir y está empezando el noticiero:

Ya llega aquel examen del bien y el mal,

ya llegan las noticias cruzando el mar.

¿No ves que el mundo gira al revés

mientras miras esos ojos de video-tape?

Que el mundo gire al revés no implica que el mundo esté al revés, sino que se se retrocede hacia el pasado: 

Este mundo extrañará por siempre

la película que vi una vez.

Y este mundo te dirá que siempre

es mejor mirar a la pared.
En el mundo de la voz poética se va a extrañar una película: la de la felicidad posible, pero ya perdida ante una relación quebrada. Entre el televisor y la pared es preferible mirar lo segundo. Los ojos de videotape proyectan una realidad aparente, artificial. La pared como horizonte, en cambio, obliga a mirarse dentro de sí, a meditar sobre la propia vida; con la pared el juego de la evasión no es posible. En la última estrofa, la valija está terminada:

Ya tienes las postales del Paraguay,

ya tienes la valija sobre el diván.

Te vas, el mundo gira al revés

mientras miras esos ojos de video-tape.
Llegó el momento: “te vas”. Ambos vuelven al pasado, a un tiempo en el que no estaban juntos. 

Después de Yendo de la cama al living y Clics modernos sería difícil alcanzar el mismo nivel artístico y a la vez renovarse y crecer. Pero Piano bar (1984) y Parte de la religión (1987) demostrarían que aún García no había tocado su techo. Juntos, estos cuatro álbumes se constituirían en el futuro, tanto en el plano musical como poético, en lo más potente de toda su producción discográfica.

El aguafuerte neoyorquina de “las luces que pasan” se entrecruza con el joven apaleado en una disco, en un tiempo en el que “todo el mundo sigue bailando” y en un mundo que “gira al revés”. Esta amalgama de contrastes fortalece la poética de Clics modernos, en la que el García letrista, sin apartarse del todo de la senda, ampliaba los horizontes más allá de las fronteras de lo que se entendía históricamente como rock nacional.
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El héroe del rock argentino: Charly García y su canción eterna
FAVORETTO, Mara
Resumen

Si bien el rock comenzó siendo representante de la contracultura y de los movimientos de resistencia, los músicos de rock han sido a menudo absorbidos por el sistema como un producto rentable. Surgieron así las"estrellas del rock"convertidas en productos comerciales. El argentino Charly García logró subvertir este proceso y utilizarlo en su beneficio: creó una parodia de la estrella del rock usando su propio estrellato y popularidad. De hecho, García parece haber comprendido muy bien cómo funcionan los mecanismos por los cuales se construyen los héroes populares. Tiene su logo, un claro enemigo, una misión y un conjunto de principios que funcionan como signos donde establecer las raíces de su heroísmo. Al hacerse cargo de su popularidad y estrellato, Charly García parece haber alcanzado el control sobre la construcción de sí mismo como un héroe-estrella de rock, a tal punto que también ha asegurado el concepto de su inmortalidad a través de su música: "Vivo a través de una ilusión [...] Vivo a través de una canción "(Casa vacía, 1996). Su "transformación" (su propia muerte) ya ha sido superada a través de la creación de la "canción sin fin", una producción de rock heroica, inmortal y popular.
Presentación
Sociólogos como Simon Frith (1981) y George Lewis (1983) entre otros, se centraron en el rock and roll como un producto de la industria de la cultura popular en las sociedades capitalistas. Desde los años cincuenta, el rock and roll fue cada vez más controlado por la industria del entretenimiento y el sistema de estrellato. Muchas veces los músicos de rock and roll tuvieron que reinventarse para evitar caer en las trampas del consumismo, no siempre con éxito. Lawrence Grossberg (1984) sugirió que "la cooptación es el modelo por el cual el rock and roll se produce de nuevo, rechazando los momentos de su pasado y presente para poder inscribir más poderosamente su propio límite" (p. 255). En el caso de Charly García, su propia forma de cooptar es una construcción paródica de sí mismo que comenzó a desarrollarse en una etapa muy temprana de su carrera y es más elocuente en sus últimas dos décadas de producción. Si iba a convertirse en una estrella y un producto cultural consumible, él sería quien manejaría algunas de las dinámicas involucradas en el proceso. Dice Grossberg

en cada etapa, el rock and roll pierde su poder y se convierte en una mercancía que se 
puede producir, comercializar y consumir. Pero también es aparentemente cierto que 
cada vez que sucedió, el rock and roll se desprende de esa postura cooptada y reafirma 
su 
poder afectivo, creando nuevos sonidos y nuevas posturas políticas. El resultado es 
que 
la historia del rock and roll se lee como un ciclo de cooptación y renacimiento en 
el que el rock 
and roll protesta constantemente contra su propia cooptación 
(1984: 252).

Como explica Grossberg, la noción de cooptación nos ha permitido ver la existencia del rock and roll en la intersección entre la cultura juvenil y la hegemonía (254). Sin embargo, sus estudios se basan principalmente en el rock and roll anglosajón. En el caso argentino, el proceso descrito por Grossberg como cooptación toma un giro interesante en la producción musical y artística de Charly García. De hecho, García se ha inventado a sí mismo y tomado las riendas de su propia relación afectiva con su público.

En diciembre de 2013, García fue reconocido por la Universidad de San Martín, con el título de Doctor Honoris Causa por su contribución a la música y la cultura argentinas. En esta ocasión, cuando estaba recibiendo su diploma en la UNSAM, García dijo: "Ahora soy doctor y ustedes son mis pacientes". Este aparente chiste y juego de palabras, de hecho, es solo un ejemplo de los muchos elementos que contribuyen a la parodia de la estrella de rock que ha creado y continúa manteniendo. De hecho, García describe su propia originalidad cuando dice cosas como esta: “Acá no había estrellas de rock, solo había músicos de rock, hasta que yo me la inventé” (AA. VV, 2006: 59). 

Charly no decidió que se convertiría en un héroe la primera vez que se sentó a su piano. Fue un proceso largo y lento que se puede observar en las letras de sus canciones. Antes de que García comenzara su carrera como solista, antes de crear su personaje de "estrella de rock", antes de la era "say no more", Charly estaba escribiendo frases que subrayaban lo diferente que era de sus colegas ("mientras miro las nuevas olas, yo ya soy parte del mar” [“Mientras miro las nuevas olas”,Serú Girán. Serú Girán, 1978]). 

En sus estudios sobre el héroe mitológico publicado en el siglo XIX, el antropólogo inglés Edward Burnett Tylor observó que la mayoría de los héroes siguen el mismo patrón: tienen una cualidad única que se revela cuando nacen, son "salvados" por otros humanos y después de haber ordenado una serie de desafíos, se convirtió en un héroe nacional (TYLOR, 1863: 21-32). Un héroe mítico se construye sobre algunos parámetros básicos.

El primer y más importante elemento es la presencia de un enemigo, algún tipo de peligro del que tiene que protegerse a sí mismo y a sus seguidores. El segundo elemento es una misión que deberá alcanzar incluso si esto significa enfrentar su propia muerte. Muchas veces la misión aparece como un laberinto de desafíos que debe resolver, haciendo uso de sus habilidades físicas y mentales a lo largo del viaje. Su misión es el viaje, su camino hasta alcanzar su objetivo final. El tercer elemento es un logotipo, una marca que lo distingue del resto de los humanos y destaca su calidad superior. Le recuerda a quien lo ve que está frente a un ser trascendental y único, a quien deben seguir como su líder. El cuarto elemento es un conjunto particular de creencias, una filosofía o serie de principios que regulan sus acciones y que constituirán su legado para su pueblo. Estos principios serán incorporados por sus seguidores como enseñanzas del héroe que los salvó de su enemigo, resolviendo los desafíos para lograr su misión, y quién está dispuesto a arriesgar su vida en el nombre de ellos. Como religión, como culto, este conjunto de principios permanecerá para siempre, incluso si el héroe ya no está físicamente presente en este mundo.

A diferencia de lo que sucede con los héroes tradicionales, Charly es muy consciente de su calidad "mítica" precisamente porque él fue el encargado de crearlo, desarrollarlo y explotarlo. Este no es un héroe moralista tradicional, sino un héroe revolucionario que provoca y desafía a su audiencia, cuestionando si su arte se recibe de la manera que él quiere: "¿Cómo puedes pensar que estoy loco cuando te doy una estrella a la mañana?" ("In the city that never sleeps”, Kill gil, 2010).

El logo: "¡Hablen con mi estatua!"
Un héroe real que las generaciones recordarán necesita tener un distintivo, un logotipo que lo identifique rápidamente y lo separe del resto de los héroes. Charly García creó SNM (Say No More), una idea inspirada en una línea que escuchó en una de las películas de los Beatles. Por lo tanto, su logotipo se ha construido sobre una base europea, al igual que en el siglo XIX, en tiempos de construcción nacional, cuando los líderes argentinos miraban a Europa como un ideal para imitar. 

La difusión masiva de una imagen del ídolo, que es iconografía como propaganda, ha existido desde la antigüedad clásica. El primero en usar esta estrategia fue Alejandro, quien usó su propia cara en monedas y medallas. Todas estas imágenes icónicas siempre tienen que ver con la reivindicación del territorio, el liderazgo y la soberanía. En el territorio del rock argentino, Charly se aseguró de convertirse en líder. Como lo ha demostrado en muchas de sus canciones, es profundamente consciente de cómo funciona el ser argentino, lo conoce bien. Y probablemente sepa cómo funciona el nacionalismo a través de la música. Quizás por eso decidió realizar su propia versión del himno nacional argentino y grabarlo en su álbum Filosofía barata y zapatos de goma (1990).

Entonces Charly García tiene su propio logotipo, su propia versión del himno nacional y, como los emperadores romanos, incluso tiene su propia estatua de tamaño real.

Su mision: La canción sin fin
Sin dudas, la misión heroica de Charly es sobrevivir a su muerte física al vivir eternamente en su música. A veces, parece ser el reconocimiento de su individualidad y su determinación para reclamar su talento único ("yo ya soy parte del mar"), en otras ocasiones parece para ser una queja ("podrías entender que vine aquí en una misión: quiero curar pero mis manos solo tocan" ["Podrías entender", Say no more, 1996]).

Sin embargo, este héroe se prepara para superar su propia muerte por medio de sus canciones: "Vivo a través de una ilusión [...] vivo a través de una canción" ("Casa vacía", Say no more, 1996). Tal vez una de las canciones más efectivas en las que alude a su misión y la eternidad de su arte es la que dice: "Volveré a abrir tu corazón, aunque pasen mil años Te daré mi amor". ("Transformación", Kill Gil, 2010) Esta idea de la eternidad se refuerza en otras canciones en las que su arte se describe como la canción interminable: "Esta canción durará por siempre porque yo mismo la hice así". ("Chipi Chipi", La hija de la lágrima, 1994). El espacio idílico creado por este héroe está libre de marcadores temporales y estructuras mundanas: "Yo vengo de otra guerra, de otro sol. Bajo alrededor y por donde yo voy y de donde estoy no hay tiempo" (" Love is Love ", La hija de la lágrima, 1994).
La misión que motiva el viaje de este héroe se retrata muchas veces como una profunda necesidad espiritual y artística. El héroe, mientras que "sub [e] una escalera, cumple [una] misión" ("Chipi Chipi", La hija de la lágrima, 1994), trata de despertar a su público y empujarlos a despegar ("No te Animás a despegar ", Piano Bar, 1984). A veces incluso está involucrado en situaciones peligrosas, pero parece que esto no siempre se entiende: "Mirá pendejo, me tiré por vos" ("Me tiré por vos", Sui Generis, Sinfonías para adolescentes, 2000). Muchas veces su misión se parece a un delirio megalómano, auto-definido como "un vicio más" ("Tu vicio", Influencia, 2002), otras veces subraya la diferencia, la distancia, su pertenencia a un lugar solitario y doloroso en otra dimensión donde no hay nadie más y su desesperación por algo de atención: "Yo sé que soy imbancable, yo sé que te hice reír, yo sé que soy insoportable pero alguien en el mundo piensa en mí". ("Alguien en el mundo piensa en mí ", Say No More 1996).

De hecho, en "Say no more", Charly reclama "fallaste, no viste quien soy" (1996), como si fuera una tarea esencial para sus "aliados" captar realmente la esencia de su héroe. Además, después de un tiempo alejado del ojo público, recuperándose, García hizo un regreso triunfal que se destacó con un nuevo interrogatorio a su audiencia:

Che, si en verdad me tomas en serio

Deberías saber por qué

En el fondo no es un misterio

Deberías saber por qué

Te vas, ahí nomás

Todos van hasta ahí nomás

Ahí nomás.

Che, si te pones la camiseta

Deberías saber por qué

Aunque digas que no me meta

Deberías saber por qué (Videoclip, 2009)
En esta canción García, una vez más, alude a símbolos de gran popularidad como una camiseta de fútbol como un marcador de identidad. En este caso, la camiseta es un símbolo de la comunión entre el héroe y su público, un atributo que implica un movimiento en los espectadores hacia su héroe.

Es importante destacar que Charly usa la palabra "aliados" (aliados) para dirigirse a sus seguidores, No se abordan como "súbditos" o "fanáticos" que miran a su ídolo como alguien superior. Al ser aliados, están llamados a unirse al héroe en su búsqueda, como iguales, al mismo nivel.

El enemigo: La grasa de las capitales
La construcción del mito del héroe llamado "Charly García" es una alegoría que apunta a ese sistema perverso que inventa ídolos populares y los usa a su discreción: "nadie vende diarios por amor" (Transformación, Kill gil, 2010). Antes de que el sistema lo utilice, Charly lo hace solo. Si es un proceso inevitable, prefiere tener el control. Se autoproclama héroe popular para que pueda manejar su propia popularidad a su discreción: "Estoy pensando en crear un impuesto a Charly García, ¿qué quieres, que circule por ahí gratis?" (SANCHEZ, 2013).

Cuando fue atacado por la prensa como músico y como individuo debido a los excesos en su vida privada, al principio Charly reaccionó con incomodidad, pero luego comenzó a usar ese espacio público y atención para revertir la situación y usarla como plataforma de auto promoción: "Ya me cansé: que acepten que soy fabuloso o que vayan a la c ... de su madre. Sé lo que estoy haciendo ... ". (CICCIOLI, 2010: 30). La grasa de las capitales (1979), por ejemplo, es un álbum que parodió los medios y al mismo tiempo una forma de responder a la hostilidad de la prensa hacia sus actuaciones.

Sus máximas: Filosofía barata y zapatos de goma
Una mirada rápida a los muchos sitios web de blogs y redes sociales muestra de inmediato que muchas frases han sido tomadas de sus canciones y son reutilizadas en diferentes contextos. Muchas de estas frases se han convertido en parte del lenguaje cotidiano de los argentinos y no es raro ver titulares que usan esas frases sin ninguna referencia a Charly, como si no hubiera necesidad real de aclarar tal referencia 

Su álbum Demasiado ego viene con un libreto que contiene muchas de estas frases que usa como sus máximas. Estos principios o enseñanzas han sido grabados en tres canciones diferentes llamadas "Veinte trajes de lágrimas I", "Veinte trajes de lágrimas II" y "Veinte trajes de lágrimas III", todas incluidas en su obra 60x60 (2012). Estas frases tomadas de las líneas de sus canciones en varias décadas de producción musical, de hecho, han viajado más allá del dominio musical para habitar la cultura y el lenguaje de los argentinos. 
Al comienzo de sus vidas, la mayoría de los héroes no son conscientes de su potencial heroísmo y, muchas veces, oscilan entre un sentido de libertad ilusorio y real, hasta que logran tener éxito y unir ambos sentidos en un solo plano. Esta fusión de libertad e ilusión es claramente observable en los álbumes de García Demasiado ego (1999), Rock and Roll Yo (2003) y Kill Gil (2010).

Las imágenes que ilustran el folleto interno de Demasiado ego son recortes de periódicos que muestran claramente el lugar que ocupa el músico en la imaginación colectiva argentina, evidente en titulares como: "Volvió la luz", "Todo Buenos Aires a los pies de Charly" y otros que recuerdan algunos de los debates y escándalos en los que se involucró, como "Sin muñecos ni helicópteros Charly García no desentonó", Episodios como este son abundantes en la carrera de Charly y conforman ejemplos de los escándalos y provocaciones que fueron una constante en su vida pública durante muchos años.
Rock and Roll Yo presenta una portada con dibujos de Charly e incluye "VSD" (Vos sos dios), una canción compuesta por Joaquín Sabina y García seguida de una segunda versión de la misma canción - mismas letras, diferente música llamada "Tango". En esta canción, el estado del héroe es explícito: "Vos sos dios, vos sos Gardel, vos lo más" y ambas versiones musicales de la misma letra parecen condensar la fusión entre el rock, el tango y la imagen idolatrada de García.

En Kill Gil (2010) "Transformación" parece señalar al sistema que inventa y promueve el fama con fines puramente comerciales ("nadie vende diarios por amor"),habla de su singularidad, su libertad, su eternidad, la prensa y su compromiso de sanar a través de su música: 
No insistan en ponerme cerraduras 

soy libre y no pienso desistir 

cuando quiero salir, no me importa morir 

¡no tengo fin!

¡no tengo fin! 

Cada vez que trates de matar 

quizás estés matando a quien te trata bien 

cada vez que quieras disfrazar 

todos esos disfraces abrirán tu piel.

Y cuando estés cansado de sangrar 

Verás que ya no hay nada que ganar 

cada vez que trates de ganar 

será que tenés mucho que perder.

Y cada vez que el canillita trae noticias del final 

parece asegurar que sólo por amor 

nadie vende diarios (jamás) 

Y cada vez que pedimos perdón teniendo la razón 

por descomposición tratando de agradar 

nos hacemos daño 

No insistan en ponerme cerraduras 

soy libre y no pienso desistir 

cuando quiero salir, no me importa morir no tengo fin! 

no tengo fin! 

Volveré a abrir tu corazón 

aunque pasen mil años te daré mi amor 

volveré a abrir tu corazón 

aunque me desintegre la transformación. 

Y cuando estés cansado de llorar 

ese vacío ya no te hará mal 

Volveré a abrir tu corazón.

(Kill gil, 2010)

De hecho tambien señala la transformación que el músico sufrirá durante los años siguientes, en los que saldrá de la escena pública y se concentrará en su salud. De alguna manera, Charly presagia su transformación. Al mismo tiempo, esta "transformación" alude a la muerte física y la decadencia del cuerpo humano y la permanencia eterna del arte.

Conclusión
Sin dudas, muchas estrellas de rock se han convertido en productos comerciales. Una vez representantes de los movimientos de contracultura y resistencia, los músicos de rock fueron a menudo absorbidos por el sistema como un producto rentable. En Argentina Charly García logró subvertir este proceso y ponerlo a nuevos fines: creó una parodia de la estrella de rock usando su propio estrellato y popularidad. De hecho, García parece haber tomado el control de los mecanismos por los cuales se crean los héroes populares. Tiene su logotipo, un claro enemigo, una misión y un conjunto de principios que funcionan como signos de dónde descansar su heroísmo. Al controlar su popularidad y su estrellato, Charly García parece haber logrado el control sobre la construcción de sí mismo como héroe, hasta el punto de que también ha desarrollado su inmortalidad a través de su música: "Vivo a través de una ilusión [...] vivo a través de una canción "(Casa vacía, 1996). Su "transformación" (su propia muerte) se logra mediante su creación de la música como una "canción eterna", una producción heroica inmortal de rock and roll argentino.
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	� Otro tanto sucedió con “Nos siguen pegando abajo (pecado mortal)” y “Plateado sobre plateado (huellas en el mar)”, donde los títulos originales fueron incorporados entre paréntesis.





