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Como todos sabemos la televisión en nuestro país comenzó el 17 de octubre de 1951, con el discurso de Eva Perón. Este nuevo medio de comunicación era la gran novedad del momento y atraía a miles de espectadores que apreciaban la poca programación de la época. Pero como en cualquier ámbito de la vida, nada tiene el verdadero éxito sino cuenta con la cuota de humor diario. La necesidad de que el medio sacara al menos una sonrisa y rompiera con la rutina de los teleespectadores era cada vez más una prioridad para quienes producían y hacían televisión.

En este trabajo se propone recorrer el trayecto del humor en la TV argentina desde sus comienzos hasta la actualidad. 
Atravesando cada uno de los programas, shows e historias de humoristas para finalmente culminar con entrevistas a quienes hoy tienen el premio otorgado por APTRA bien merecido por hacer sonreir a millones de argentinos cada domingo, en su emisión de dos horas consecutivas.
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Creemos que el humor que se veía en la TV décadas atrás no es el mismo que el de ahora. En los últimos años se buscó hacer reír utilizando recursos que poco tienen que ver con los comienzos de este género.

Humor político
Habría que remontarse a los aguijonazos de la revista Mosquito, allá por la década de 1860, para encontrar las primeras semillas de lo que es (o fue) el humor político en Argentina. Sin embargo, un salto hasta la satírica Caras y Caretas de principios del siglo XX, nos posiciona mejor para lo que significó luego, desde la televisión, el legendario Tato Bores.

Tato Bores
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Los distintos ciclos que protagonizó Borenstein en televisión desde la década del 50 y hasta principios de los 90 marcaron el pulso del humor político nacional. A fuerza de monólogos picantes (heredados del teatro de revistas porteño) y parodias más o menos punzantes según la época, Tato marcó un rumbo que con los años fue continuado, corregido y aumentado, ya en Democracia, por ciclos de relevancia como “La noticia rebelde”, “Peor es nada”, “Canal K” y la primera etapa de “CQC”.
Hoy, con una televisión que apuesta por lo seguro y el bajo costo de magazines plagados de panelistas, el humor político quedó relegado a un puñado de imitaciones que remiten a “Las mil y una de Sapag”, aquel programa de mediados de los años 80 en que el cómico Mario Sapag apelaba a latiguillos y buenos maquillajes para retratar a la fauna política local.

Tinelli y Roberto Peña como Sergio Massa

Nada nuevo bajo el sol. Marcelo Tinelli, emperador de la televisión (más allá del aparente declive actual) es quien marca el paso de la tendencia conservadora a seguir. Y como tal, su flecha indica que hay que profundizar lo tribunero, que no busque satirizar sino apenas parodiar. Y la diferencia entre ambas definiciones es vital: la sátira caricaturiza desde la crítica mordaz, la parodia es apenas una repetición de tics, más cerca de la burla (light en este caso) que de la crítica.

Sin embargo, la parodia crítica también existe y se ejerce hoy fuera de la caja chica y desde un medio gráfico, como lo hizo revista Humor hasta que dejó de editarse, en 1999. En este caso, el medio que marca época desde hace algunos años es Barcelona.
Tapa de Barcelona

Una de sus fundadoras, la periodista Ingrid Beck, analizó el fenómeno ante INFOnews y dijo preferir no encuadrar a la publicación dentro del humor político. “Prefiero hablar de parodia, porque el humor, en general, se relaciona con el ´efecto chiste´ y eso está lejos de Barcelona”, afirmó.

¿Desde dónde se satiriza, o se parodia, a la política? ¿Hay lugares intermedios? En una época en que la discusión Gobierno nacional-Grupo Clarín sigue siendo materia de discusión y de posicionamiento, el humor también parece parte de esa batalla. Jorge Lanata y su staff de imitadores hablan desde un lugar claro, dependiente de la línea bajada desde hace casi una década por el grupo manejado por Héctor Magnetto. Tinelli, desde que volvió con su ciclo en canal 13, se subió al tren. 

¿Y Barcelona? “Quienes leen la revista saben que no perdonamos a nadie”, señala Beck y apunta a los que los acusan de estar cerca del kirchnerismo: “A los que chicanean no tengo nada para decirles. Lo único que es cierto tiene que ver con que nosotros nacimos contra Clarín y cuando el Gobierno se enfrentó con el grupo, quedamos parados en una vereda parecida. En eso”.
De Narváez y Roberto Peña en Showmatch
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La idea de un humor político pasteurizado o alejado de cualquier tipo de sátira es lo que, en los dichos, parece representar Tinelli con su show. Esa idea es incluso subrayada por Roberto Peña, imitador y quien por estos días le pone el cuerpo a Sergio Massa en Showmatch, pero que hace un lustro se puso la camisa celeste y el pantalón oscuro de Francisco De Narváez en el mismo ciclo. En diálogo con INFOnews, el comediante dice sin dudar que vivió a su personaje de 2009 "por fuera de lo que políticamente podía significar".
Con la intención de no quedar pegado con el personaje que ayudó a construir, Peña asevera: "No le veo un lado político" a las imitaciones. En ese sentido, busca  alejar a su trabajo de la inevitable sospecha que genera porque, en los hechos, se trata de imitaciones a dirigentes políticos que, además, suelen estar en campaña. Por otro lado, las constantes referencias irónicas al Poder Ejecutivo Nacional que hace Marcelo Tinelli en su programa y a través de su cuenta de la red Twitter, lo ponen siempre en un lugar de clara militancia, aunque su posicionamiento varíe según la coyuntura de su lugar como empresario.

Luego de las legislativas de 2009, que marcaron el triunfo de Francisco De Narváez en la provincia de Buenos Aires, se habló mucho de la influencia de esa imitación y el impacto que tuvo en el espectador/votante. “Cubrí el acto final de la campaña con la máscara puesta”, reconoce Peña, que en la práctica formó parte de la campaña del empresario. De hecho, relata que tras la victoria del dirigente conservador alguien le dijo: "Yo lo voté porque me hacías reir mucho".
En este contexto, ¿en qué lugar ponemos a "Peter Capusotto y sus Videos"? Es probable que, en contraste con la ramplonería que parece dominar la comicidad televisiva, el programa de Diego Capusotto y Pedro Saborido sea lo más destacado, por lejos, con lo que cuenta la comicidad nacional y popular. Si bien Capusotto dice que no le gusta el humor político, los pasajes del ciclo que remiten a la liturgia peronista (con Bombita Rodríguez y los videos “inéditos” de Perón) son lo más lúcido del humor político (perdón Diego) que se hizo en el país desde "Good Show", el último ciclo de Tato Bores.

El país vive hace años una etapa que dio espacio a un debate inédito en torno a la política, las corporaciones y la concentración del discurso. El concepto de "relato", al que le temen desde los sectores que durante décadas lograron imponerlo, está en discusión como nunca pero esa interpelación a la forma de pensar (y reirse de) el poder no alcanzó para que el humor televisivo recobre algo de lo que alguna vez fue. Al contrario, el adormecimiento de guionistas y autores parece la norma y sólo resta cerrar el planteo con una pregunta: ¿Volverá el humor político a ser lo que fue? 
Por ahora, la inquietud encuentra una sola respuesta, una mueca plástica, sin la gracia del punzón retórico de Tato, sin la rebeldía de Castelo y Guinzburg, sin los micrófonos incómodos del antiguo CQC. Apenas unas máscaras de goma reciclables y baratas, a pura careta y conveniencia empresarial.
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LA HISTORIA DE PEPE BIONDI
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Empezó como aprendiz en un circo, del cual huyó por las palizas que le daban. Fue canillita, acróbata, artista de variedades en cabarets de marineros. Debutó en televisión en México, después de actuar en un teatro junto a Josephine Baker. En Cuba fue secuestrado por el Movimiento 26 de Julio y luego homenajeado por la revolución triunfante. Su programa Viendo a Biondi alcanzó a tener más de 65 puntos de rating. Menos de diez años después murió olvidado en Buenos Aires. Hoy es admirado e imitado por cómicos tan dispares como Julián Weich, Alfredo Casero y Daniel Rabinovich de Les Luthiers. Radar homenajea a Pepe Biondi, con un anticipo del libro Patapúfete, de Elbio Tomassini y Matías Babino.
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“Mi padre fue un tano macanudo que vino a hacerse la América. Eligió la Argentina porque le dijeron que las calles estaban empedradas de oro. Pero cuando llegó se dio cuenta de tres cosas: 1) que las calles no estaban empedradas de oro; 2) que no estaban empedradas; y 3) que, si quería comer, las tenía que empedrar él. En aquella época había un ragú bárbaro, y recién después de siete años mi viejo consiguió reunir la plata para traer a mamá Angela”. Pepe Biondi fue el tercero de los ocho hijos que tendrían los inmigrantes napolitanos José Biondi y Angela Cavalieri. Nació el 4 de setiembre de 1909 en Baigorri 75, una cortada de Barracas, pero luego de una breve estadía en ese barrio, la familia terminó viviendo en Remedios de Escalada. En uno de los baldíos que rodeaban el terreno familiar en esos tiempos, se instaló un día el Circo Anselmi. Uno de sus integrantes, el negro de origen brasileño Juan “Chocolate” Bona Morte, vio al niño Biondi parándose sobre las manos y obtuvo autorización para incorporar al chico de siete años como el aprendiz de acróbata que el circo buscaba con urgencia. Chocolate visitó a los padres, les aseguró que el chico aprendería rápidamente un oficio y que en pocas semanas se ganaría la vida por sí mismo, con él como tutor y maestro. La madre se aseguró de que la propuesta fuera cierta (no quería que se lo llevaran para convertirlo en un sirviente) y le dio a su hijo el empujón que necesitaba: cualquier cosa a la que se dedicara en el circo estaría muy por encima de los trabajos a los que podría acceder si se quedaba en casa. “No vayan a creer que me fugué, creo que fui un buen hijo. Pero éramos tantos en la familia, que mi madre accedió a que me llevara el payaso para enseñarme el oficio. Pensó que por lo menos así comería todos los días.” Cuando el Circo Anselmi, con Biondi y su tutor, se despidió de Remedios de Escalada, la familia no imaginaba que no iba a reencontrarse con el menor de sus miembros hasta cinco años después.
CHOCOLATE AMARGO
“Aprendí el oficio a fuerza de golpes y amarguras. Chocolate no fue un buen hombre para mí. A los aspirantes a acróbata se les pega mucho para que pierdan el miedo, y él no era precisamente paciente ni tierno. Cada pirueta aprendida me costó una cachetada. Esas mismas que ahora sigo recibiendo frente a las cámaras y con las cuales el público tanto se ríe. Pero aquéllas dolían de verdad”, confesaría el cómico. Margarita, su única hija, describió así uno de los disciplinamientos más comunes de esos primeros tiempos: “Chocolate lo alzaba de las piernas, ponía la cabeza de papá entre sus rodillas y le hacía estirar y flexionar las piernitas tomándolo de los tobillos. Lo forzaba hasta que gritaba. Entonces lo soltaba en la arena y le daba y le daba con el látigo, hasta que papá aprendía. No sé cómo no murió”. Frecuentes hemorragias urinarias y cruentas palizas que le provocaban desmayos son algunos de los problemas que padeció de chico y que comprometieron gravemente su salud en la madurez. El 11 de marzo de 1962, en un reportaje ofrecido al diario La Razón, Biondi afirmaría: “Nadie que no la haya vivido se imagina lo que es la soledad de un niño. Por eso me alegra la inocencia infantil, porque sé lo que cuesta mantenerla. Ellos son los únicos que me devuelven la alegría de vivir, que he ido perdiendo poco a poco en el camino. Siempre digo que tuve una infancia de Lassie: de perra, de perro. Muy triste. Mi niñez pereció ahogada entre las dificultades y las luchas de mi familia para sostener el hogar. Pero como le decía Adán a Eva, demos vuelta la hoja”.
Al parecer, la idea de romper con Chocolate prendió en Biondi cuando, gracias a Emilia (la esposa del acróbata), se reencontró con su familia. Todavía analfabeto, el niño se atrevió a abandonar el circo por una golpiza de Chocolate (trompadas en la cara, patadas en sus costillas), que lo llevó a decidir qué ése fuera el último día que pasaría junto a él. De regreso en Buenos Aires, mientras trabajaba de canillita, recibió un día la visita inesperada de Napoleón Seth, un payaso legendario de otro circo que generosamente lo había salvado en un momento difícil y que ahora le proponía un arreglo beneficioso para los dos: el joven Pepe sería un clown, que serviría el pie al tony serio que tenía compuesto Seth.
UNA MULA HIPNOTIZADA
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Biondi nunca había oficiado de clown; la alternativa más viable era dejar que el niño hiciera alguna acrobacia. Pero el viejo payaso prefirió no involucrarse con eso: la acrobacia nunca había terminado de encajar adecuadamente en el tipo de situaciones que él interpretaba mejor. El primer circo donde se presentaron fue el Politeama. Su dueño, el actor Leporace, había puesto toda la fortuna ganada con un billete de lotería en su circo, una carpa que presentaba también obras teatrales (son numerosos los artistas que comenzaron actuando en aquellos sainetes, entre ellos Luis Sandrini, a quien Biondi conoció allí). Al tiempo, Napoleón y Biondi dejaron la esquina de La Plata y Asamblea, donde estaba el Politeama, para presentarse en otros circos. En la relación artística y de amistad que se había formado a lo largo de los meses entre ellos reinaba la armonía. Pero durante la última época del dúo, se interpuso entre ellos una mula: Juanita. El número más exitoso del dúo consistía en hipnotizar a Juanita. La mula sólo le respondía a Napoleón: a cualquier otro ser viviente que se le acercara le tiraba tremendas coces, cabezazos y mordiscones. El espectáculo “de la mula sabia” aprovechaba esa increíble capacidad de enfurecimiento: Biondi aparecía con el animal, en perpetua actitud de defensa, listo para esquivar cualquier ataque. El aterrorizado director de pista solicitaba entonces la intervención del hipnotizador. Napoleón entraba moviendo las manos, la atraía hacia sí, la tranquilizaba y la volteaba en el suelo. Pero una noche algo salió mal y Juanita escapó a toda velocidad durante el número. Reacción en cierto modo justificada, si se tiene en cuenta que, minutos antes, Biondi le había dado un puñetazo para evitar sus coces. Cuando Napoleón quiso averiguar la identidad del monstruoso agresor, nunca lo logró. Pero, para entonces, Biondi veía ya que su talento era en esencia acrobático y, cuando insistió para incorporar un número de acrobacia a la rutina que hacían y Napoleón no pareció muy convencido, el dúo se separó.
Biondi estuvo seis meses inactivo. Cuando la precariedad económica se volvió insoportable, contactó a Peter, un acróbata de escuela circense que le habían recomendado en el ambiente. No disponía de muchas referencias, pero Peter también transitaba por una etapa de pobreza, motivo suficiente para que armaran el dúo. La noche del debut (en el cabaret Royal de Montevideo) fueron diestros en lo acrobático, pero buena parte del público terminó yéndose antes de tiempo, aburrido de los chistes. A pesar de las modificaciones, los días siguientes la situación no mejoró. Generosamente, el cómico Caplán tendió una mano al dúo argentino, entregándoles una cosecha de chistes probados con éxito en el Maipo. En Buenos Aires, Biondi comprobaría que eran en verdad brillantes. Incorporó prácticamente todos, dándole a su número un tono más francamente sexual, de cabaret. El ciclo junto a Peter se prolongó durante un año y medio. Trabajaron en el Chantecler, en el Florida y en el Maipú Pigall, entre otros. Pero Biondi prefería el circo, y en una visita a uno de ellos, el Aguila, iba a conocer a Dick, quien sería su pareja artística hasta la época del éxito televisivo.  


UN MARINERO RUSO
Bernardo Zalman Ber Dvorkin era un ruso acostumbrado a los cambios. Había nacido en Caterinoslav, desde donde huyó con su familia por las estepas cuando estalló la Revolución de Octubre. Su familia, compuesta por su madre embarazada, dos hermanos y su padre, tendría un destino triste: al llegar a un refugio, el hermano de Dick, desesperado por la sed, tomó de un trago un té tan caliente, que se le quemaron las vísceras y murió. Poco después, el llanto de la otra hermana, una bebé, comprometió a tal punto la supervivencia clandestina de los demás fugitivos que informaron ala madre que debía librarse de ella. La niña fue arrojada a un precipicio. Años más tarde, Clara, la hermana de Dick que por aquel entonces su madre llevaba en las entrañas, se volvería loca y moriría en un manicomio argentino. Este inmigrante de pasado atormentado sería durante veintitrés años el compañero de Biondi. El dúo resultaría desde el principio incomparable. Si bien al principio Biondi mantuvo la rutina que hacía con Patatín (al tiempo que trabajaba con Dick en un número de equilibrio sobre mesas), durante una gira por Río Cuarto entrevió que tenía una auténtica mina de oro y se concentró en su partenaire ruso.
A medida que iban mudando de escenario en distintos locales de Buenos Aires, el dúo adaptaba el humor para entretener a un público más noctámbulo y picaresco. Así llegaron con poderoso cartel al Teatro Cosmopolita de la calle 25 de Mayo. A la sala concurrían muchos marineros, que al ver inesperadamente en el escenario a un dúo cómico vestido como ellos, se identificaban rápidamente. Desde mucho antes, cuando el teatro recién inaugurado se llamaba Roma y entre sus estrellas estaba Florencio Parravicini, los marineros y gente del puerto eran el público excluyente. Sacar provecho del bullicio del público (que sólo quería ver chicas desvestidas) era una odisea para cualquier actor. Dick y Biondi no sólo lo lograron sino que, según el dueño del Cosmopolita, reeditaron el milagro sólo logrado por Parravicini. Más tarde, obtendrían uno de los éxitos más resonantes de su carrera parodiando los espectáculos de catch que hacían furor por esos tiempos en Buenos Aires, con Biondi recurriendo a toda clase de trampas para fulminar a Dick, quien encarnaba a un personaje muy seguro de sí mismo. Hasta que, durante una gira por Chile, el cómico sufrió un grave accidente en la columna vertebral y ya no volvería a hacer acrobacias por el resto de su vida. 
Biondi y Dick armaron entonces un nuevo espectáculo en el que reemplazaban las volteretas con sonoras cachetadas y chistes como éste: “Me voy a ver a mi hermano, le dieron una paliza, pobre, casi lo matan. ¿Que por qué le pegaron? Porque una señorita que vivía al lado de casa hizo un encargue a París y mi hermano fue el que corrió con todos los trámites”. Fue este espectáculo el que les abrió las puertas de todos los casinos, night-clubs y cabarets de América latina y España. Dick y Biondi viajaban solos, pese a que años antes, cuando ambos estuvieron en el teatro Comedia, Biondi reparó en una cantante de tangos llamada María Teresa Moraca, cuyo nombre artístico era “Sita Mora”. Así era el relato del flechazo según el cómico: “Teresita debía actuar en una función de homenaje a Carmen Mir, la recordada Sevillita, y me pidió, bastante autoritariamente, que yo anunciara que iba a cantar el tango `No quiero verlo más’. Un momentito, le dije, que yo no soy su marido. Luego vino un juego de palabras, después un juego de manos y terminamos casándonos, pese a que lo último que hubiera querido en ese momento era una novia. Me casé sin medir las consecuencias en 1934. Tenía veinticuatro años. Hay otros cretinos que se casan antes”. El día del casamiento, uno de los hermanos de Teresa sufrió un ataque de nervios cuando el padre se puso a golpear a la novia para “convencerla” de que el casamiento no era conveniente.
EL SHOW DE DICK Y BIONDI
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Cuando actuaron en México a fines de los ‘40, entre el público podía verse a artistas de la talla de María Félix, Cantinflas o Jorge Negrete. Es que el espectáculo incluía a Josephine Baker, la cantante y bailarina negra. Dick y Biondi precedían su número y no pudieron evitar que se prolongara su número y eso exasperara a la Baker, de quien se conocían desopilantes exigencias desde la época del Follies Bergère. Luego de soportar cuarenta minutos de espera, mientras el público festejaba la comicidad más fresca de la noche, amenazó con dejar el show si no la ubicaban en otro momento del programa, sumisión que la irritaba poderosamente. A los pocos días, Josephine Baker terminó su contrato de dos semanas mientras que Biondi y Dick renovaron por tres meses y medio más (los demás consagrados de aquel show no llegaron a completar dos meses en cartelera). De allí volaron a La Habana: escaparse a tiempo, especialmente de las mejores salas y con los mejores honorarios, era una constante de su éxito. Este viaje tuvo que ver con una invitación: actuar en CMQ Radiocentro, y en las variedades del cine América, uno de las salas más modernas del Caribe. Y, no obstante la decadencia general de ese tipo de números en vivo, el atractivo de Dick y Biondi fue comparable al de las películas de Hollywood que se proyectaban. 
Pero fue en México donde debutaron en la TV, en 1952, elegidos por un ejecutivo de una fábrica norteamericana de muebles de acero que, para invadir el mercado mexicano, patrocinaban un programa. El ejecutivo les ofreció una prueba por cuatro programas para hacer lo mismo que en el teatro, pero acotado a un bloque largo, pero el éxito fue tal que lograron un programa especial con la sola participación del dúo. Biondi vio lo excepcional de la oportunidad. Si bien les costó adaptar su creatividad a ese ritmo abrumador en materia de guiones e ideas cómicas (Biondi no se sentía seguro de su capacidad para la realización de libretos), el dúo se institucionalizó en la televisión mexicana y en julio de 1953 alcanzaron su mayor éxito: “El Show de Dick y Biondi”, que iba todos los miércoles en el horario central de las 21.30.
HISTORIA DE UN SECUESTRO
[image: image14.jpg]




El dúo siempre se había renovado, pero Dick nunca había servido tan ostensiblemente de “pie” como en la TV. El público había adjudicado una imagen estelar a Biondi. Cuando el dúo se separó, el legendario Goar Mestre llamó a Biondi desde Cuba y le dijo: “Si había algún cómico en el dúo era usted. Su compañero era un excelente pie, pero yo le voy a pagar un elenco para que, en lugar de hacer `El Show de Dick y Biondi’ haga `El show de Pepe Biondi’. Si eso no va, va, usted se vuelve a Buenos Aires. Pero antes probemos por seis meses”. Para reemplazar la ausencia de Dick, Biondi incorporó dos reformas fundamentales: multiplicó el papel de antagonista en diversos personajes: gordas, suegras, sinvergüenzas. Y agregó más chicas a su elenco. La noche del primer programa, Biondi salió, maquillado y con su peluca, junto con Raúl Gómez, su ayudante y amigo, rumbo al edificio Focsa, la torre más grande y alta de La Habana. Allí estaba el estudio televisivo en el que, cuarenta minutos más tarde, Pepe debería hacer su programa. Pero a las 20.30, las familias que se habían acomodado en el living para ver el comienzo de “El show de Pepe Biondi” sólo vieron dibujitos animados. En el estudio nadie tenía noticias de él, nunca había entrado. Recién a las cuatro de la mañana, Raúl Gómez llegó para avisar que habían sido interceptados, antes de entrar al canal, por miembros del “Movimiento 26 de Julio”. Para cuando Pepe apareció, alrededor de las ocho y media de la mañana, ya estaban la United Press, representantes de la embajada argentina, y varios medios periodísticos, a quienes se les informó que Biondi había tenido un cólico renal muy grande que le había impedido actuar. La verdad era que lo habían dejado en un pueblo llamado Dolores, donde Biondi había ido hasta la puerta de una iglesia y recibió la ayuda de un cura que lo reconoció y lo llevó de vuelta a La Habana. La consigna del secuestro había sido clara: En estos momentos, Cuba no debe reír. Tiempo después, cuando el gobierno revolucionario fue una realidad, sus secuestradores se presentaron en cámara en el programa de Pepe, y el 30 de junio de 1960 los artistas cubanos rindieron un homenaje de despedida en el Teatro Nacional a quien durante siete años había sido su cómico favorito.
VIENDO A BIONDI
Luego de desembarcar en Buenos Aires, Goar Mestre volvió a brindarle a Biondi un verdadero espaldarazo en la naciente TV argentina: horario central (viernes a las 21.30), gran elenco (desde Pepe Díaz Lastra, Carmen Morales y Carlitos Scazziotta hasta una Luisina Brando adolescente), óptimos medios técnicos y el auspicio de Cinzano. Biondi no quiso usar material viejo ni aun para los sketches que adelantarían su llegada a la televisión. Iba a enfrentarse a los triunfadores del momento: el “Felipe” de Luis Sandrini, el flequillo de Carlitos Balá; los Telecómicos de Aldo Camarotta; el “Capitán Piluso” de Alberto Olmedo; el show de José Marrone; Anteojito y Antifaz; “La Familia Falcón” encabezada por Pedro Quartucci; el “Doctor Cándido Pérez” de Juan Carlos Thorry y “La Nena”, con Marilina Ross, Osvaldo Miranda y Joe Rígoli. Con guiones retocados por su colaborador cubano, Álvaro de Villa, salieron en directo desde el 7 de abril con “Viendo a Biondi”. Pepe debía usar un saco reversible para cumplir las demandas de vestuario entre sketches. Por los intervalos musicales pasarían, entre otros, Violeta Rivas, Jolly Land, Sergio Denis y Bárbara y Dick. Como se sabe, el suceso que acompañó al programa fue fulminante. A los tres meses, una medición arrojó 58,9 puntos de rating mensual, y en la segunda quincena de julio alcanzó un pico de 65 puntos, cifra record de audiencia hasta ese momento. A mediados de 1961 el público se apretujaba para verlo entrar al canal y pedirle autógrafos. Si bien los promedios anuales decrecieron gradualmente, mantuvo el liderazgo indiscutido sobre todos los programas cómicos durante cinco años consecutivos, llegando a alcanzar 66,2 puntos de rating, cifra que hasta el día de hoy ningún programa de continuidad pudo repetir.
En diciembre de 1961, en el último programa de su primer año de trabajo en la televisión argentina, sorprendió a todos con un anuncio: “Pido a los muchachos que fueron mis compañeros de conscripción en el III de Infantería, que nos reunamos para estrechar vínculos. La cita es para el sábado, en la esquina de Rioja y Caseros”. De sus cien compañeros, se presentaron cincuenta y nueve. Otra anécdota de esa época ocurrió con una de las chicas del elenco, Gladys Mancini, a quien le enseñó así a neutralizar su acento cordobés, rechazado por las normas mediáticas del momento: “Me observó durante los dos primeros programas de un modo distante. Y me decía que le gustaban más las chicas que hablaban poco”.
ULTIMOS DIAS
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“Los cómicos salen casi todos de vacaciones: yo salgo de operaciones. En vez de gastarme la plata en mujeres, prefiero gastármela en doctores”, bromeaba Biondi. En agosto de 1965 sufrió el primero de sus dos infartos y retomó el programa bajo condiciones restrictivas seis meses después. Su problema circulatorio databa de 1955: le dolían las piernas al subir escaleras o incluso al caminar; le costaba desplazarse rápido en escena. En sus peores momentos, tenía que sentarse cada diez minutos. Para 1966, el pronóstico era de tal gravedad que corría el riesgo de que le amputaran ambas piernas. En algunos tratamientos llegaron a aplicarle inyecciones en los nervios de la columna vertebral, que lo dejaban incapacitado por cuarenta y ocho horas: Biondi se las aplicaba los fines de semana. Esos sustos le trajeron manías. Se volvió muy severo con la limpieza: si notaba alguna mancha en la casa, él mismo tomaba una servilleta y se ponía a limpiar; en las confiterías revisaba con desconfianza las tazas; si el aspecto del lugar no lo convencía, pedía un té, que dejaba intacto, para justificar el sentarse a charlar con un amigo. Tampoco iba a comer a lugares de la farándula, salvo La Antigua Emiliana, en Corrientes y Uruguay, donde lo dejaban meterse en la cocina y usaban acero inoxidable.
Junto con los problemas de salud, crecía la presión sobre los libretos que paulatinamente se convirtieron en blanco de los críticos más exigentes (aunque a Biondi como actor casi siempre lo dejaban a salvo). “Vos ya tenés que ir rumbeando para otros lados, meterte como invitado estelar en programas como `Sábados Circulares’”, le aconsejó un alto directivo de Canal 13 a fines de los ‘60, luego de que se dejara de emitir “Viendo a Biondi”. Cuando él preguntó si no había forma de volver a tener un programa propio, se le contestó: “Entonces sos un ambicioso, si no te importa nada más que eso”. La novedad le cayó como un balde de agua fría. Sólo después de unos meses se lo contó llorando a su familia, que por entonces estaba de veraneo en Mar del Plata. Por las noches, mientras dormía, hacía ademanes de sus rutinas cómicas, gesticulaba como en TV, soñaba con su trabajo.
En febrero de 1972, Canal 13 hizo un doble anuncio: el retiro definitivo de Biondi y la emisión de un programa especial de homenaje para el 10 de marzo. “El público tendrá oportunidad de descansar de Pepe Biondi”, dijo el homenajeado en esa ocasión. Ese día se transmitió en directo, vía satélite desde Panamá, el match de boxeo entre Nicolino Locche y Alfonso “Peppermint” Frazer, por el título mundial de los welter junior. Del programa despedida no hubo comentarios. 
A pedido de Héctor Ricardo García, Biondi realizó su último trabajo a fines del ‘73 en Teleonce: “Biondirama”. Pese a que desde 1961 había sido su segunda casa, Canal 13 le cerraría las puertas definitivamente. Su ausencia en la pantalla, sus numerosas enfermedades y el recuerdo del pasado hicieron más tristes sus últimos meses de vida. Sufría insomnio y pesadillas. Su médico de cabecera le recomendó al doctor Rubén Mario Santos, quien consiguió que Biondi no se lavara las manos nueve o más veces por día, que no usara sobretodo dentro del departamento con la estufa prendida y que no lo llamara por teléfono para calmar sus ansiedades con tanta frecuencia. Cierta vez María Inés Andrés le preguntó por qué se lavaba tantas veces las manos, a lo que Biondi contestó: “Usted no lo comprende, pero yo pasé muchos años entre cucarachas”. Los últimos meses de su vida los pasó enfermo y desgastado por las operaciones. Salía a caminar y se acercaba al Templo Evangélico de San Pablo, ubicado en Charcas al 4700. Murió en la madrugada del 4 de octubre de 1975, el día de San Francisco de Asís, su santo predilecto. Poco antes de abandonar este mundo, Biondi le pidió a su hija dos cosas: que le leyera el Salmo 23 y que no lo enterrara en el panteón de Chacarita perteneciente a la Asociación de Actores sino en la tumba más humilde posible: “Si es verdad que hay otra vida y me veo en un mausoleo, me vuelvo a morir”.

EL DÍA QUE OLMEDO SE ENOJO Y MATÓ EN TELEVISIÓN A SU PERSONAJE MÁS FAMOSO 
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La escena tenía al actor y su personaje principal, a cuatro testigos compungidos y a miles de televidentes del otro lado de la pantalla. Luis Brandoni y Juan Carlos Altavista (de "civil", sin Minguito) mirando con gesto contrariado. Susana Traverso en pleno llanto sobre el hombro de Enrique Pinti. Y en el medio, Alberto Olmedo en slip, tirando al fuego, una a una, las prendas que tanta satisfacción le habían dado. Hace hoy 30 años, el capocómico mataba en la televisión a su personaje estrella. 
Fue en el primer programa de la temporada 1985 de No toca botón, donde Olmedo brillaba en su mejor momento. En ese primer envío, Olmedo se deshizo de Rucucu, el que entonces era su personaje más popular. La nota de Clarín donde se reseñaba el inicio del ciclo contaba:

Ese hombrecito de negro, ocurrente, irónico, con galera encasquetada, que echaba abajo cualquier formalidad, murió de una muerte dulce y premeditada. Su creador así lo decidió en una suerte de "ritual" cumplido al comienzo del nuevo ciclo que difunde Canal 11. Y hubo testigos.
Fueron como invitados especiales Altavista, Brandoni y Pinti, más Traverso, principal atracción femenina del programa. Olmedo empezó su programa vestido como Rucucu y arrancó su striptease. Primero la galera, luego el frac. Ante una hoguera improvisada en el estudio, las piezas del traje de Rucucu fueron consumidas por las llamas. Fue la última vez que Olmedo interpretó a esa especie de Groucho Marx argentino y perdedor que había nacido años antes en el mítico Operación Ja Ja.

"Este es el primer renunciamiento de la TV", definió el actor durante la ceremonia televisada. ¿La razón que dio? "Hay que quemar todo lo que tiene las perillas gastadas".

En realidad hubo otra, la verdadera, del pase a mejor vida de Rucucu. La blanqueó años más tarde Hugo Sofovich en el libro Queríamos tanto a Olmedo. El capocómico rosarino acusaba al humorista Mario Sapag de haberle gastado el personaje. 
En aquel momento, entre las muchas imitaciones de su programa Las mil y una..., que tenía mucho éxito y un gran rating basado en un gran trabajo de maquillaje, Sapag hacía todas las semanas de Rucucu. Para el comienzo de la temporada 85 de No toca botón, Olmedo sentía que la imitación había quemado a Rucucu, y decidió que la única solución a la espiral televisiva era matar al personaje.

Mientras el traje de Rucucu se consumía por el fuego, Olmedo ofreció un monólogo vibrante. Primero recordó a Ernesto Bianco y a Fidel Pintos, dos leyendas con las que había compartido Operación Ja Ja y El Botón. Luego pidió a todos colaboración y dio algunos ejemplos para alentar lo que llamó "la gran hoguera nacional", donde debían arder los clichés de la TV.

Esa lista era una radiografía aguda y feroz de la tele de la época. Mencionó la boquilla de Guillermo Nimo, los corazones de sábados de la Bondad, el Papanicolau de Tita Merello, las pausas de Hugo Guerrero Martinheiz, la peluca y el frac de Tato Bores, los apuros de la cocinera Chichita Erquiaga, la sonrisa de Juan Carlos Pérez Loiseau...

También incluyó las mesas redondas televisivas ("Hay mucho mono sabio en este país", dijo, visionario) y los "plomos" de Polémica en el Fútbol. Para el final, sumó un ítem con la forma de dardo envenenado: las imitaciones de Mario Sapag.

"Por favor, Mario, no las hagas más", exclamó.

Pero con Olmedo, la salida de un personaje mítico suponía casi siempre la entrada de otro camino a serlo. Y ese mismo programa de 1985 en el que murió Rucucu vio nacer al sobrepasado dictadorzuelo de Costa Pobre.
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De todos modos, el cabreo de Olmedo con Sapag por el uso de Rucucu duró un poco más y, sin programas chimenteros que lo explotaran, derivó en una genialidad metadiscursiva. Olmedo fue por más y le dedicó toda una apertura de su programa a un falso "Las mil y una de Olmedo". Presentado por Hugo Sofovich, Olmedo imitó las imitaciones de Sapag. Puntualmente, de dos de sus principales caballitos de batalla: el entonces canciller Dante Caputo y el periodista Bernardo Neustadt. Lo hizo a su modo, rompiendo la cuarta pared, metiéndose entre el público, sacando varias sonrisas.

Tras la "muerte" de Rucucu, Olmedo siguió generoso para la creación de personajes. En los dos años siguientes de No toca botón aparecieron el Manosanta, la dupla Alvarez y Borges (junto a Javier Portales) y Rogelio Roldán, entre otros. Sobre el final, mucho se escribió: a comienzos de marzo del 88, Olmedo murió al caer del balcón de un piso 11 en un edificio de Mar del Plata.

CARLITOS BALÁ

Esta es una nota realizada por Clarín hace unas pocas fechas que resume un poco la vida de este humorista y su presente que al parecer continúa teniendo las risas como protagonistas…

El hombre que llevó a repensar cuestiones tan simples como qué gusto tiene la sal, y que hizo creer en un perro invisible como Angueto, cumple hoy 90 años y avisa: “No tengo tiempo para estar triste”.

Carlitos Balá se acerca al centenario y sorprende con su optimismo: “Ya van cuatro generaciones que me siguen, contando ésta de Panam, pero ¡retirarme no! Retirar me tiene que retirar el público. O yo verme agotado por la edad. Igual, si me retirase, seguiría haciendo reír por la calle”.

Furor en redes sociales con las cuentas que abrieron sus fanáticos, hasta la línea de colectivos 39 –donde realizaba en sus inicios sus monólogos de humor- se acopló al homenaje. Carlos Salim Balaá -su verdadero nombre- sólo tiene agradecimiento: “El cariño me rejuvenece. Todo el mundo debería recibir cariño. Espero poder vivir unos años más para poder hacer reír unos años más”.

A los 90, el impulsor del mítico “Chupetómetro” sigue haciendo giras, se suma a los shows de Panam y hasta llama a cada fanático para su cumpleaños: “Conservo los dibujos en carpetas, guardo los teléfonos y los llamo. Son grandulones pero los sigo divirtiendo. Algunos ya tienen nietos y no pueden creer cuando escuchan mi voz”.

Ayudante de carnicero en el local de su padre, Balá se inició en la actuación en La revista dislocada, por Radio Splendid, a mediados de la década del 50. “Todavía me acuerdo de ese primer día. Yo sabía que temblaba, entonces llevé un almanaque y le saqué los 12 meses... me sirvió de apoyo para el libreto. Interpreté a un personaje nervioso. Yo me hacía el que me trababa: ‘Señoris, señores, señoras, tengan ustedes buenas tirdas, terdes, tardes. En el saclo, seclo, ciclo que se inicia, con libreto de Aldo Cacá, Cacá, Cammarotta’. Pensaron que yo era un pobre tipo. Pero cuando se dieron cuenta del chiste, descubrieron un buen personaje”, cuenta.

Hincha de Chacarita, vecino de Recoleta, padre y abuelo, Balá cree que nunca pasarán de moda las muletillas que se convirtieron en moneda corriente en el lenguaje cotidiano. “Ea-ea-ea pe-pé, Gestito de idea, Fabulósico, Un kilo y dos pancitos. Creo que no se van a morir jamás”.

Con unas 20 películas en su curríuculum (desde la trilogía deCanuto Cañete a La muchachada de a bordo), ciclos televisivos inolvidables como Balamicina y Balabasadas, más ciclos infantiles en los que miles de niños dejaron para siempre su chupete y un Martín Fierro a la trayectoria (entregado en 2011), Balá parece no tener cuentas pendientes. Aunque sorprende: “Algunas cosas faltaron. Un gran papel dramático, un psicótico. Hacer un tipo raro, medio piantao, un enfermo”.

“Si hubiera contado cada chupete que le saqué a los chicos, hubiera entrado directo al récord Guinness, seguro. Los chupetes fueron a parar todos a la basura, porque se pudrían. Dos, tres millones”, detalla. “No importa que hoy el chico esté con el celular o la computadora, yo hago reír a cualquier chico. Dame tiempo para que se instalen mis personajes, y te hago reír a todos. Eso sí, a los chicos de hoy, en lugar del chupete, hay que sacarles el celular”.

Hoy todo es celebración. En Twitter y Facebook miles de ex niños celebran los 90 de Balá. Su página oficial de Facebook, por ejemplo, contabiliza más de medio millón de seguidores. No es muy difícil entender por qué Carlitos no se rinde y se resiste a bajar de un escenario: “Hago reír y tengo el mundo a los pies. Es una adicción hacer reír. Es una felicidad casi religiosa. Yo siento que le hago un bien al ser humano”.
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UN POCO DE ANTONIO GASALLA

Estudió en la Escuela Nacional de SAA Dramático junto a su amigo el actor Carlos Perciavalle.

En 1966 hizo su primer gran éxito con Help Valentino junto a Perciavalle, Edda Díaz y Nora Blay. El grupo fundó el estilo café-concert argentino realizando varios shows. Al disolverse, Gasalla y Perciavalle formaron durante años el dúo más exitoso y recordado del café concert argentino, presentando espectáculos como "La Mandarina a Pedal" y otros.

En 1986 protagonizó la exitosa película argentina Esperando la carroza, en donde hacía el papel de «Mamá Cora» junto a China Zorrilla, Enrique Pinti, Juan Manuel Tenuta, Luis Brandoni, Mónica Villa y Betiana Blum. Años después incorporaría este personaje a la televisión convirtiéndola en un clásico referente inevitable de su histrionismo.

También en los años ochenta entró a la televisión, donde protagonizó sus propios programas, y se quedó durante trece años, haciendo los clásicos personajes de «La Abuela», «Flora, la empleada pública», «Soledad», «Inesita», «Matilde», «Barbara Don't Worry», «Cacho» o «Yolanda» . En 1995 ganó el Premio Martín Fierro de Oro correspondiente al año 1994.

En 1989 ganó su primer Premio Martín Fierro.
De 1995 a 1997 su programa se llamó "El Palacio de la Risa", programa que se dijo que iba a ser emitido por Canal 9 pero finalmente se transmitió por ATC, con la participación de Norma Pons y Roberto Carnaghi, y guiones de Víctor Wolf y Hugo Fili. Durante esta época le dio cabida a numerosos humoristas desconocidos por aquél entonces en los medios como Carlos Parrilla y Atilio Veronelli.

En el 98 pasó a llamarse "Gasalla en la Tele"

En el 2000 pasó a Canal 9 y se llamó simplemente "Gasalla".

En el año 2000, el capocómico abandonó la televisión y se refugió en las salas teatrales. Recorrió el país haciendo giras con sus shows hasta 2004.

En 2004 volvió con su clásico programa de televisión, esta vez con el nombre de Gasalla en pantalla y sigue con sus clásicos personajes. Ganó el Premio Martín Fierro 2004 a la «mejor labor humorística» por sus apariciones como «La Abuela» en el show de Susana Giménez.

En el 2006 regresa con Clásicos 2, junto a la actriz Laura Sánchez (muy conocida en Uruguay por sus personajes humorísticos en Telecataplum y Plop!), un nuevo espectáculo presentado en el Teatro Nogaró de Punta del Este (Uruguay).

Desde diciembre de 2007, y hasta verano de 2008, protagonizó, junto a Nito Artaza y Luciana Salazar, la obra Cristina en el país de las maravillas en el teatro de Mar del Plata. Luego, durante el 2008 encabezó la revista "Maipo Siempre Maipo", junto a Claudia Fernández y Ximena Capristo, celebrando los 100 años del Teatro Maipo de Buenos Aires.

Durante parte de 2010, Antonio Gasalla trabajó en la televisión en el programa Susana Giménez conducido por Susana Giménez. Gasalla hace una participación especial con el personaje de «La Abuela», una anciana que va a visitar a Susana y le cuenta sus anécdotas disparatadas y divertidas. El 15 de enero de 2009 estrenó, en el Teatro Metropolitan de Buenos Aires, la obra Más respeto que soy tu madre, de Hernán Casciari, donde interpreta a Mirta Bertotti, un ama de casa de 52 años que debe lidiar con una familia disparatada.

La Fundación Konex lo premió en 1981 y 1991 con el Premio Konex de Platino como Mejor humorista en TV y como Mejor Actor de Variedades respectivamente. En 2001 obtuvo el Diploma al Mérito.

En una nota para el programa "Intrusos" confesó haber creado el llamado "conchero" (prenda de vestir que utilizan las vedettes en el teatro), dijo que primero comenzó haciéndolo con un corcho pero nadie lo quiso usar, hasta que llegó a hacerlo como se lo conoce actualmente. La primera en usar el conchero fue la actriz Cecilia Narova, en una obra de Gasalla en el Maipo.

En el 2012 formó parte del jurado de "Bailando por un sueño", segmento del programa Showmatch que conduce Marcelo Tinelli, junto a Carmen Barbieri, Moria Casan, Marcelo Polino, Aníbal Pachano y Flavio Mendoza. Además en el programa hizo los personajes de la Abuela, Bárbara Dont Worry, Flora, la empleada pública, Soledad Dolores Solari y Mecha, la millonaria.

En la temporada de verano 2013, estrenó en Buenos Aires Gasalla Nacional junto a Laura Sánchez y Sebastián Borrás, donde regresó con sus monólogos y personajes.
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Y POR QUE NO HABLAR DE JORGE PORCEL
Sus comienzos en la radio

En 1957, Jorge Porcel estaba realizando imitaciones en un restaurante del porteño barrio de Barracas, cuando fue descubierto por el popular animador uruguayo Juan Carlos Mareco, quien lo recomendó al año siguiente para el programa de radio La Revista Dislocada. En este histórico programa, creado por Délfor Dicásolo, tuvo como compañeros entre otros a Carlitos Balá,Mario Sapag, Nelly Beltrán y Raúl Rossi.

Carrera como actor de cine

Su debut en la pantalla grande fue en 1962 con Disloque en Mar del Plata, pero su primer protagónico lo obtuvo en 1964 con la película El gordo Villanueva. Su consolidación a nivel internacional se dio, sin lugar a dudas, con su famoso dúo realizado con Alberto Olmedo, uno de los más recordados en la televisión y el cine latinoamericano, a través de decenas de películas durante la década de los 70 y buena parte de los 80. Eran habituales colaboraciones de los mismos actores invitados con papeles secundarios de diverso estilo, tales como Javier Portales, Mario Sánchez, Adolfo García Grau, Tincho Zabala, Moria Casán y Susana Giménez, con las que departieron en varias cintas. Algunos de ellos eran parte del elenco de programas televisivos que presentaron. La temática era diversa, pero en general se caracterizaban por ser comedias livianas, con un alto contenido sexual (algunos semi desnudos femeninos) y dirigidas a un público adulto. Ciertas películas (aunque eran propias de Olmedo o de Porcel por separado) contaban con apariciones breves de su compañero respectivo. Dicha situación tan particular hacía difícil asociar un actor sin la presencia del otro. La mayoría fueron dirigidas por Gerardo Sofovich o por su hermano Hugo. Unas cuantas fueron por Enrique Carreras, sin que se perdiera la línea temática. Ya en la década de 1980 hicieron películas con un tono más dirigido hacia la familia. Luego de ser ensombrecido el estreno de su última cinta junto a Alberto Olmedo (Atracción peculiar) por el deceso de su compañero y amigo en marzo de 1988, Porcel decide asumir otro rol de vida. Sin embargo, filma con la dirección habitual de Enrique Carreras la última película que realizaría en Argentina, llamada El profesor punk. Fue estrenada oficialmente el 7 de julio de 1988, tan sólo 4 meses después del accidente que causó la muerte de Olmedo. Sobre el final se ve en pantalla una dedicatoria a su amigo. Para el año de 1993, ya radicado en los Estados Unidos, intervino con un breve papel en el cine de Hollywood personificando a "Saso" en la película de Brian de Palma, Carlito's Way junto a Al Pacino. Ésta será su última película.

Carrera como actor de televisión

Javier Portales, Jorge Porcel y Alberto Olmedo.

En 1965 formó parte de la primera encarnación del programa Operación Ja-Já, de los hermanos Gerardo Sofovich y Hugo Sofovich.

En 1969 integró la mítica formación de El botón, de Gerardo y Hugo Sofovich compartiendo elenco con Alberto Olmedo,Fidel Pintos, Juan Carlos Altavista, Haydeé Padilla, Mario Sapag, Tristán, Adolfo García Grau, Ernesto Bianco, Jorge Salcedo, Pepe Soriano, Javier Portales, María Rosa Fugazot, Dorys del Valle, Gogó Andreu, Carmen Morales, Mabel Manzotti y Vicente La Russa.

En 1972 se incorporó a la mesa de Polémica en el bar, de Gerardo Sofovich, junto a otros actores como Javier Portales, Fidel Pintos, Juan Carlos Altavista y Adolfo García Grau. Ese mismo año hizo dupla por primera vez con Alberto Olmedo ―algo que se repetiría muchísimas veces en el cine― para el programa Fresco y Batata.

A comienzos de la década de 1980 trabajó en dos programas de Gerardo Sofovich que superaban los 60 puntos de rating:Polémica en el bar donde hizo una dupla memorable con Juan Carlos Altavista y también compartió la mesa con Javier Portales, Mario Sánchez, Julio de Grazia y Rolo Puente. Mientras tanto en Operación Ja-Já reemplazó a Fidel Pintos para recrear un personaje a su medida, el peluquero Don Mateo.
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Tras años de éxito protagonizó ―apoyado en un elenco pero donde él ya era la figura excluyente― programas como Operación Porcel, y ¿Lo viste a Porcel? (emitido por Canal 11 y en donde cantó el bolero Sabor a mí junto al cantor tanguero PolacoGoyeneche) y El circo más gordo del mundo. Finalizando esa década, por Canal 9, realizó el programa Las gatitas y ratones de Porcel, donde se destacó por sus personajes: "El Rofo" ―sátira del vendedor de periódicos "El Rafa"―, el Carnicero y la "Tota" ―caricatura de una vecina porteña― junto al destacado cómico argentino Jorge Luz quien componía "La Porota". En 1990, por el mismo canal, intentó repetir el éxito de Las gatitas y ratones con un nuevo ciclo de breve paso por la pantalla, Las bebitas y bebotes de Porcel, en el cual adoptó un humor más inocente e ingenuo, el cual no fue bien aceptado por el público.

Luego tuvo un parate y se mudó a los Estados Unidos donde realizó el programa A la cama con Porcel, que tuvo gran éxito entre la comunidad latina de dicho país y en parte de Centroamérica.

En el año 1994, ya radicado en Estados Unidos, retornó por un tiempo a Argentina para realizar por el canal Telefé un ciclo junto aJorge Luz, que fue su último trabajo en la televisión local, titulado La Tota y la Porota, el cual se basó en una forma de humor familiar e inocente, el cual tampoco logró repetir el éxito de los ciclos picarescos de los años ochenta.

En Chile, se presentó en el programa Jappening con Ja, en el sketch de La Oficina como el Señor Petete.

Carrera como actor de teatro

Debutó en la revista en 1966 y siempre se destacó en ese rubro en Buenos Aires y Mar Del Plata. Entre las muchas obras que protagonizó están: El Maipo de gala (1976), escrita y dirigida por Gerardo Sofovich, junto a Ethel Rojo, Alberto Olmedo, Adolfo García Grau, Carmen Barbieri y Enrique Pinti; En el Astros, las estrellas (1975), también de Gerardo Sofovich, con Susana Giménez, Tristán y Vicente Rubino; La revista nunca vista (1978), con Ethel Rojo, Olmedo, Don Pelele, Juan Carlos Calabró; La revista de las súper estrellas (1981), junto a Moria Casán, Olmedo y Susana Giménez; Seguimos rompiendo las olas (1982), con libro y dirección de Hugo Sofovich con Casán, Olmedo y Portales; Prohibida (1983), junto a Olmedo, Patricia Dal y Mario Sapag. En 1974, Jorge Porcel encabezó un elenco que completaban Nélida Roca y Susana Giménez en el teatro Astros que tuvo gran afluencia de público (vendió 285 000 entradas), La Revista de Oro, de Gerardo Sofovich.

Música

En 1980 grabó el disco de boleros Puro corazón. Jorge Porcel era un amante de la música y en sus programas cantaba boleros, como en Las gatitas y ratones de Porcel (donde estaba habitualmente acompañado por el pianista Mike Rivas) y en ¿Lo viste a Porcel?. Con su personaje de Don Mateo participó de un disco del programa Operación Ja-Já cantando junto a Rolo Puente el éxito de Leo Dan «Libre, solterito y sin nadie».

Historieta

En la década de 1970, durante varios años, Cielosur Editora publicó varias revistas dedicadas a personajes de televisión, como Piluso, Minguito y el Gordo Porcel. Las aventuras del Gordo Porcel fue el título de la dedicada a Jorge. La trama habitual ―con dibujos de Francisco Mazza― consistía en que el Gordo se metía en líos y confusiones varias, en el tiempo que le dejan las comilonas que le prepara su madre, con quien vive. Otros personajes habituales son su novia y su perro Banana, que tenía su propia historieta.

Cambio de rumbo

La muerte repentina y prematura de Olmedo marcó significativamente el rumbo en la vida de Porcel. Rodó un último film (El Profesor Punk) estrenada el 7 de julio de 1988 en Argentina. A comienzos de 1991 decide radicarse permanentemente en la ciudad de Miami, Estados Unidos, motivado inicialmente por una oferta para presentar un show nocturno de variedades para adultos llamado A la cama con Porcel donde debuta el 14 de enero de 1991 por la cadena televisiva Telemundo . En 1993 participó de la famosa película Carlito's Way, como parte del elenco encabezado por el actor Al Pacino. Esta sería su última incursión cinematográfica, tras una extensa carrera.

Sus últimos años de vida
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En 1995 y hasta sus últimos días de vida se convirtió al cristianismo evangélico, y llegó a oficiar como Pastor. Incluso cuestionó duramente su vida anterior llena de excesos y lujos, admitiendo que el dinero y la popularidad es efímera, pero el calor y el cariño del público es eterno.
También para esos años creó un restaurante de comida argentina e italiana en Miami, llamado A la pasta con Porcel, adornado con imágenes y caricaturas que recordaban su época como actor. A finales de los años noventa, la salud de Porcel se empezó a deteriorar. Probó sin éxito varias dietas. Después se sumó una diabetes que complicó su condición clínica. "El gordo", como lo conocían en el mundo del espectáculo, sufrió durante varios años el mal de Parkinson y problemas de columna que lo obligaron a movilizarse en silla de ruedas. En diciembre de 2005 había sido sometido a una operación de apéndice de la cual se había recobrado favorablemente. En comunicado de prensa en 2006 el vocero oficial de la familia, Alberto Ávila, indicó: «Porcel ya había vendido un restaurante que poseía en Miami, y lo único que estaba haciendo era terminar una serie de libros sobre el evangelismo, fe que profesaba»

Fallecimiento

Jorge Porcel falleció el martes 16 de mayo de 2006 a los 69 años, por una complicación de una operación de vesícula a la que había sido sometido. Sufrió un paro cardiorrespiratorio en el Mercy Hospital de Miami. Según su vocero, Ávila, Porcel murió a las 19:20: «Jorge se había sobrepuesto a varias intervenciones a las que fue sometido anteriormente, pero su exceso de peso, que fue algo siempre bastante complejo, y la enfermedad de Parkinson lo habían hecho pasar por un momento complicado durante los últimos años de su vida (...), lo llevaron al desenlace final de un paro cardiorrespiratorio motivo de su fallecimiento», explicó Ávila. Sus restos fueron velados en Estados Unidos y luego trasladados a Argentina para su inhumación en el cementerio de la Chacarita. Debido a su profesión de fe evangélica, la familia evitó la capilla ardiente del cementerio y efectuó una pequeña ceremonia de despedida en el Panteón de Actores celebrada por un pastor relacionado con su fe.
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JUAN CARLOS ALTAVISTA… MINGUITO

De origen humilde, los comienzos de Juan Carlos Altavista se remontan al Teatro Infantil Lavardén. En este teatro tuvo como compañeras a Julia Sandoval y a Beba Bidart, ya encaminado en el ambiente artístico aprendió de actores como Narciso Ibáñez Menta, Francisco Petrone y Luis Sandrini. Con Raquel Álvarez, su mujer de toda la vida, tuvo tres hijos: Maribel -esposa del comediante Miguel Ángel Rodríguez-, Ana Clara y Juan Gabriel. «Mi mujer, sinceramente es lo más lindo que me paso en la vida», diría Altavista dos años antes de morir.

El personaje que lo hizo famoso fue Minguito Tinguitella, nacido de una idea de Juan Carlos Chiappe. Se trataba de una ciruja que trabajaba en la quema -como se le llama en Argentina al vertedero o basurero-, tirando de un carro. Vestía boina y alpargatas. Tuvo mucho éxito en radio y teatro.

Tiempo después Minguito se suma a Polémica en el bar, un sketch en el programa cómico televisivo Operación Ja Ja que más tarde se presentó como programa autónomo, con la participación de Jorge Porcel, Fidel Pintos, Javier Portales, Vicente La Russa, Mario Sánchez y Adolfo García Grau. Desde ese momento Minguito cambió su vestimenta, a raíz de un juego simbólico de Altavista que quiso hacerle un homenaje a su padre, a quien no pudo acompañar al fallecer. Más tarde, en un reportaje, el actor diría: "Me puse ropas de él. Su sombrero, el saco, la camisa, el echarpe, un cinto grueso de cuero. Y le agregué zapatillas de paño y palillo en la boca".

Altavista actuó además en numerosas películas de diversos géneros, en muchas de ellas con su personaje Minguito, destacándose siempre por su comicidad. Entre otros premios, en 1981 obtuvo el Diploma al Mérito de los Premios Konex como uno de los más importantes actores cómicos de Argentina, consiguiendo además el Konex de Platino.

Falleció el 20 de julio de 1989 de un ataque cardíaco, debido a que padecía una enfermedad llamada síndrome de Wolff-Parkinson-White, que le producía taquicardias paroxísticas (aceleración con descontrol del ritmo cardíaco).
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UNO MÁS ACTUAL… GUILLERMO FRANCELLA
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Los '80: Francella debutó en televisión en 1984, donde tomó parte de Historia de un Trepador. En 1985 filmó su primer película, El Telo y la Tele. Además participó en series de televisión de los '80 como El Infiel interpretando el papel de Felipe, durante un año. En 1986, Francella tuvo un año ocupado: filmó tres películas, entre ellas Camarero Nocturno en Mar del Plata y Las Colegialas , y también actuó en series de TV como El Lobo. Su carrera como actor de televisión y películas continuó durante los siguientes años con películas como Los Pilotos mas Locos del Mundo, Paraíso Relax y Bañeros II:La Playa Loca (que tuvo su tercera parte en 2006 con otros actores). Su primer gran éxito en televisión fue la telecomedia De Carne Somos, emitida por Canal 13 a mediados de los 80. Años más tarde protagonizaría la exitosa La Familia Benvenutto. En 1989 participó en uno de sus más grandes éxitos, Los Exterminaitors, película que parodiaba a la saga estadounidense Terminator, y al año siguiente filmó la segunda parte de dicho film, Los Exterminaitors II. También en 1992 interpretó al personaje "Francachella" (no por casualidad similar a su verdadero apellido) en Brigada Cola. Los '90: Durante los tempranos años '90 grabó dos partes más de la película Los Extermineitors, formando así una saga, que concluyo con la cuarta parte en el verano 92. También realizo dos series de gran éxito como "Los Benvenutto" y "Un hermano es un hermano" junto al gran Javier Portales. Cuando retornó al trabajo, su fama había crecido, inculso internacionalmente, por lo cual su siguiente serie,Naranja y Media (1997) fue traducida y transmitida en varios países de habla inglesa, con el nombre de My Better Halves. Su próxima película, Un Argentino en Nueva York (1998) fue filmada en España y Estados Unidos. Protagonizó dicha película junto a la actriz uruguaya NataliaOreiro, y se convirtió en uno de los más grandes éxitos del cine argentino. En 1999, llegaría otro desafió para Francella, ya que protagonizaría la serie Trillizos (dijo la partera) junto a la actríz Laura Novoa. En ésta ocasión, debió interpretar a tres hermanos porteños; Luigi, Marcelo y Enzo que integraban una clásica familia de raíces italianas pero a su vez cada uno con una personalidad diferente que los caracterizaba. En el año 2000 filmó la película Papá es un ídolo, que fue traducida también al inglés con el nombre de Daddy is my Idol La década del 2000: Francella volvió a la televisión recién en 2001 en uno de los más definitivos papeles de su carrera, el programa cómico Poné a Francella, donde él tomaba parte en varios sketchs junto a su elenco. El programa tuvo dos temporadas y se transmitió originalmente hasta diciembre de 2002. Allí compartió elenco junto a actrices como Florencia Peña y con recién surgidas modelos como Julieta Prandi, Pamela David o [image: image3]Luciana Salazar Las repeticiones del programa se transmitieron hasta 2006 durante los fines de semana, en Argentina. Mientras que en otros países de Latinoamérica y Estados Unidos se televisó hasta fines de 2004. En 2003 filmó en Cuba Un día en el Paraíso, película en la que Francella interpretó dos personajes: Reynaldo y Roy. La siguiente película suya, Papá Se Volvió Loco, fue estrenada en 2005 y se transformó en un éxito en los cines. También desde 2005 trabajó en la exitosa serie Casados con Hijos, versión argentina de la estadounidense Married... with Children, nuevamente junto a Adrian Cortes intepretando el papel de Pepe Argento. Dicha serie ha tenido dos temporadas exitosas (2005 y 2006), contando con un novedoso elenco. Por ese papel, en la primera temporada, APTRA le otorgó el Premio Martin Fierro al Mejor actor protagónico de comedia y en la segunda temporada volvió a ser nominado pero perdió contra Facundo Aranay Sebastian Shaw. 

JORGE GUINZBURG
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Se crió en el barrio porteño de Flores. Terminó la escuela secundaria en 1966 junto con Carlos Abrevaya (1949 - 8 de julio de1994). En 1967 iniciaron la carrera de Derecho que abandonaron al poco tiempo. Entonces Guinzburg eligió inscribirse en el Profesorado de Arte Dramático mientras trabajaba como taxista.
En 1971, Abrevaya y Guinzburg consiguieron trabajo como libretistas del programa Pinocheando que conducía Juan Carlos Mareco por radio Rivadavia. Luego desempeñaron la misma tarea en Fontana Show, el programa de Cacho Fontana.

En 1972 entraron al personal de la revista Satiricón.

En 1977 ambos comenzaron a publicar la tira cómica "Diógenes y el Linyera" en el diario Clarín (con dibujos de Tabaré). Al año siguiente entraron en la revista Humor.

En 1982, cuando Tato Bores reapareció en la pantalla chica, el dúo se encargó de escribir los libretos del "actor cómico de la nación".

El 2 de abril de 1984 comenzó el programa de radio En ayunas junto a Abrevaya, que duró hasta diciembre de 1988.

Con la conducción de Raúl Becerra, Adolfo Castelo, Jorge Guinzburg y Carlos Abrevaya hizo su aparición La noticia rebelde en1986. Este programa marcaría un antes y un después en el periodismo humorístico argentino, luego continuado por otros programas como Caiga Quien Caiga. El programa se caracterizaba por un estilo irreverente, que rompía con los códigos humorísticos más conservadores y tradicionales que había hasta el momento.

En 1990, se une a Horacio Fontova para realizar Peor es nada, envío que estaría en pantalla hasta 1994.
Peor es nada era un programa de sketches con parodias e incluía una entrevista hecha por Guinzburg a diferentes figuras que tenía como última pregunta "¿cómo fue tu primera vez?" refiriéndose al début sexual de los invitados.
En 1997, realizó La Biblia y el calefón, un programa donde tenía 4 invitados a los que entrevistaba simultánemente haciéndolos interactuar. 
Un problema de asma desde su juventud, lo llevó a hacerse psicoanalizar. A partir de su experiencia personal durante las sesiones de psicoanálisis, publicó una columna dominical en el diario porteño clarín titulada "Desde el diván" donde relataba y analizaba la realidad. Su análisis duró más de treinta años. En el año 2006 publicó el libro Sesiones extraordinarias (desde el diván) (ISBN 987-545-349-8) que reúne sus columnas publicadas.

Se desempeñó en varias agencias de publicidad, actividad que le redituó varios premios.

Entre 2005 y 2007 Guinzburg condujo el programa matutino Mañanas informales por Canal 13 de Buenos Aires. En una de las emisiones de este último programa el conductor perdió una apuesta y tuvo que afeitarse el bigote en cámara, después de 30 años llevándolo consigo. Guinzburg no pudo participar en todas las emisiones de la última temporada del programa a causa de los problemas de salud que lo llevarían a la muerte.

En 2008, vuelve a Canal 13 con una nueva temporada de La Biblia y el calefón, que días después seria levantado del aire.

Estaba casado en segundas nupcias con Andrea Stivel. Guinzburg y Stivel —14 años menor que él, hija del recordado productor y director David Stivel, en palabras del conductor "el tipo más importante que tuvo la TV argentina"— se conocieron en 1986, en los pasillos de ATC, cuando él hacía La noticia rebelde y ella Mesa de noticias. Cuenta la leyenda que cuando ella, con su físico imponente y su metro setenta y cinco, pasaba por la puerta de su oficina, él gritaba "salió la grande", aunque siempre se ocupó de aclarar que, aunque su belleza lo había impresionado desde el primer momento, lo que lo enamoró fue su "inteligencia y su sentido del humor". Para entonces él tenía un matrimonio y dos hijas, Soledad (a la muerte de su padre, de 32 años) y Malena (30). Pero el flechazo fue mutuo y en 1987 ya se habían mudado juntos. En diciembre de ese año nació el primer hijo de la pareja, Sasha (20), y en octubre de 1989 el segundo, Ian (19).

Hincha fanático del Club Atlético Vélez Sarsfield desde la infancia. En reiteradas oportunidades realizaba reportajes o invitaba en sus programas a personajes relacionados a la Institución; además de referir constante y públicamente su pasión por "El Fortín". Desde abril de 2008, en su conmemoración, en el Estadio José Amalfitani, el remodelado sector para la prensa escrita lleva su nombre. 
Jorge Guinzburg falleció el miércoles 12 de marzo de 2008 después de las 10:30 h (hora de verano de Argentina UTC -2), luego de haber sido internado en la clínica Mater Dei seis días antes por la fractura de una vértebra. Tenía 59 años de edad, y estaba afectado por una enfermedad pulmonar (un derrame pleural y una neumonía generados a partir de un cáncer pulmonar). Si bien desde hacía mucho tiempo sufría esta enfermedad y la gran mayoría de personas, entre ellos periodistas que trabajaban en los medios de comunicaciones lo sabían, nunca nadie informó sobre esto, ya que él no lo quería decir. A fines de 2007 en una entrevista con el periodista Samuel "Chiche" Gelblung, éste le pregunto sobre su enfermedad y Jorge sólo contestó que tenía una infección pulmonar pero nunca quiso decir que padecía de cáncer. Se encontraba internado en el sanatorio Mater Dei en Buenos Aires.

Jorge Guinzburg falleció 4 días antes del comienzo previsto para la cuarta temporada del exitoso programa Mañanas informales. 
La señal de noticias del Grupo Artear, TN, el canal Volver y Canal 13, al igual que en la oportunidad cuando falleció el periodista Mario Mazzone, el cronista policial Enrique Sdrech y Raúl Alfonsín, lució un lazo negro sobreimpreso en el margen superior derecho de la pantalla.
Cuando la TV se transforma en un chiste (una nota interesante)
Alguien dice: “¿Cómo se dice ginecólogo en japonés? Y se responde: Toco Chuchita”. Y el resto es asistir a lo que el chiste provoca: la carcajada que emite la tribuna, una avalancha de papel picado, el baile de las mujeres pulposas y un aplauso que lo despide y espera que otro chiste llegue. Después, todo comienza de nuevo. No es un momento de “Todo x 2 $”, sino una escena de “El humor de Café Fashion” (lunes a viernes a la medianoche, por Azul). El programa no tiene mayores secretos que sus chistes –mejores y peores que el narrado–, pero sí una eficacia que los números comprueban (ver aparte). Su ecléctica mezcla de rasgos de discoteca, circo, club de desnudistas y bar de provincia no tiene más garantías para el éxito que el chiste. 
No es casual que el género más popular del humor sea también el recurso preferido de “Videomatch 2000” (lunes a viernes a las 21, por Telefé), el veterano ciclo de Marcelo Tinelli. Allí cambia el escenario, pero se mantienen las claves del relato explosivo: un orgasmo hecho palabras, una descarga inmediata con poca producción y aceptación probada. Las historias atraviesan siempre los mismos personajes: el gordo “pesado”, el gallego bruto, el gay afectado, el pobre que siempre está borracho y el viejo verde. Los concursantes, que llegan de las provincias para competir en el “Campeonato Nacional del Chiste”, saben que no es bueno correrse del canon del chivo expiatorio: a la barra de los amigos (ex gomazos) les gusta reírse de las mismas cosas y un sello demasiado personal sería castigado. Habría apatía en el estudio y merma en los llamados, que se encargan del veredicto. “El boom del chiste responde a una realidad social”, argumenta Claudia Armani, productora ejecutiva de “Café Fashion”. “La gente necesita despegarse de los problemas del día, al menos por un ratito. Al público no sólo le gusta escuchar, también quiere contar chistes, y es por eso que dejamos que lo hagan a través de los llamados. Quieren ser partícipes; es la famosa vocación de ser famosos por un minuto”. 
Su programa abreva con inteligencia en fuentes poco compatibles: el “chico de la disco” baila sobre los parlantes mientras el cordobés improvisa su narración folklórica; el resultado es un híbrido con un fuerte magnetismo. En un lugar inclasificable, strippers, malabaristas, acróbatas y bailarines sirven de telón de fondo al “club de hombres” que conforman Carlos Sánchez, el Negro Alvarez, Esteban Mellino, Fernando Siro y Chiqui Abecasis, moderados por la ex objeto sexual Beatriz Salomón. 
Ellos hablan de mujeres, siempre concebidas como infieles, engañadas, prostitutas o bombas sexies. También les gusta referir a todas las variantes de lo escatológico: el “Chiqui” se entusiasma cuando cuenta sobre uñas, mocos y pedos. Los demás lo festejan. Sánchez prefiere ir más a fondo: lo procaz es su fuerte, con énfasis en cuestiones de infidelidad y cuentos de homosexuales. Lambetain es más ingenuo, y a Siro le reservan el podio del maestro inobjetable: sus chistes son malos, pero lo aplauden como lo que es, el veterano que volvió de terapia intensiva y merece respeto. 
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A veces, sin embargo, todos abren el juego a tópicos menos previsibles. A través de los chistes filtran crítica social: entre risas, sin demasiado registro de lo que están diciendo, mencionan a curas excitados sexualmente, padres de familia que se escapan con otros hombres, políticos que saquean por fuera de cualquier dimensión moral y peripecias de excluidos (desde borrachos y pobres hasta enanos y jorobados).
“Muchas veces, el chiste permite abordar contenidos políticos, sexuales, secretos universales, temores, cuestiones de discriminación, fascinación por cosas raras, que están censurados en otros discursos”, explica la psicoanalista Josefina Rabinovich. “Permite descargar la ansiedad o la angustia que provocan ciertos temas: reírse de una renguera, por ejemplo, es una forma de referir al miedo que tenemos a que nos rechacen porque no funcionamos como la mayoría”.
Bromear “a costa de...” tiene su máximo exponente en “Videomatch 2000”. “Soy feo”, “soy borracho”, “soy infiel” se autodenigran los concursantes con entusiasmo creciente. De cómo extremen esas cualidades negativas dependerá la fortuna en el Campeonato. A veces, el registro se quiebra .como sucedió el jueves 24– y un jujeño se anima a un poema propio sobre las miserias de vivir en el norte y no tener nada. Las miradas de la barra se tornan incómodas, y al jujeño no hay forma de pararlo. Es “su” oportunidad de decir lo suyo. Ese “fuera de lugar” no obtiene buenos resultados a la hora de contar los votos, que suelen llegar a los diez mil por programa. 
En el ciclo de Tinelli todos viven una adolescencia eterna, una regresión a las aulas: son estudiantes secundarios en su hora libre. Tinelli es el líder positivo de esta barra, que maneja un código procaz y violento. Rigen los excluidos de toda escuela (aquí no podrían ser menos): el traga, el buchón, el amanerado, la demasiado linda, el de la división de enfrente... Para que este esquema funcione, debe existir un enemigo: el año pasado fue Susana Giménez, y a ella apuntaron las burlas. Ahora rotan entre miembros del Gobierno y vedettes de segunda línea, sin fijar un reemplazo. Eugenia Guerty, actriz de “Campeones” que integró los elencos de “Videomatch” y “Chabonas”, recorrió todos los registros del hacer reír y deja en claro sus preferencias: “No me gusta contar chistes en televisión, quizás porque trato de ser una actriz y creo que mi trabajo es actuar una situación y no narrarla. El humor de ‘Videomatch’ está basado en el cuento tradicional, que es breve y no necesita demasiada concentración. Yo prefiero ese humor verbal en mi ámbito privado, para pasarla bien con un grupo de amigos”.
Entre los subgéneros, el chiste procaz tiene un cultor de lujo en “La guerra de los sexos” (miércoles a las 23, por Azul). “Me lo meten en la boca y siempre me hace doler, escupo y me lo vuelven a meter”. La respuesta de esa adivinanza-chiste verde desvía hacia lo naïf: en este caso, es el torno. Pero antes, en ese minuto que antecede a que se revele el enigma, el chiste genera risas que no se contienen, gritos en la tribuna de extras, énfasis en “lo subido del tono”. Un productor desliza a Página/12 que al decir “me la meto en la boca; es peluda y roja por dentro” no se pretende hablar de sexo. Y es muy probable que muchos estén de acuerdo: el chiste avala el razonamiento. Se puede llegar cada vez más lejos: “Blando o duro, a mí me gusta con leche...”, provocan los invitados, y el productor insiste: “No estamos hablando de sexo”. 
“Estamos tan acostumbrados al chiste verde que muchas veces recibimos su contenido con una mayor tolerancia, aunque sea el mismo que en otros formatos escandaliza”, alega Josefina Rabinovich. “Aunque a mucha gente le sigue resultando asqueroso”. No es esa gente, con certeza, la que habita la platea de “La guerra de los sexos”: paladean cada broma con pasión preadolescente, como si a todo doble sentido correspondiera una carcajada contundente. Como si en ese minuto no importara más que reír descontroladamente cuando una famosa dice: “Es redondo, y me lo meten hasta el fondo”.
JUAN CARLOS CALABRÓ

Debutó en radio, a principios de los años 1960, con el programa Farandulandia, y llegó a la televisión en 1962 con la exitosa comedia Telecómicos (escrita por Aldo Cammarota y Délfor). En esa década comenzó su participación en teatro con Extraña pareja, la mítica obra de Neil Simon, y en conocidos teatros de revistas en el Teatro Maipo, el Teatro Nacional y el Teatro Astros.
Era hincha famoso de Villa Dálmine. En 1972 participó en el programa Circus Show de Carlitos Balá junto a Carlitos Balá, Delfor Medina y Mario Sánchez, entre otros. 
En 1978 comenzó en televisión con un rol protagónico en Calabromas, programa que, con distintos formatos y versiones, fue un suceso cómico irrepetible de los años ochenta. Recordados personajes como el genial, vanguardista (y generalmente subestimado) «Johny Tolengo (el Majestuoso)», haciéndose auspiciar por la ficticia gaseosa "Cocucha Efervescente", «Gran Valor» y el inolvidablemente tierno y sincero «Aníbal (el Pelotazo en Contra)» creados para este programa. 
El Contra

En 1973, nace en el programa El chupete, un sketch llamado El Contra -aunque ya registraba apariciones en "Telecómicos" con el nombre El admirador, según él mismo afirmaba-. "Renato Pasalaqua", tal el nombre del personaje de "El Contra", siempre llegaba a un bar donde Marcos Zucker estaba esperando a un famoso, que luego llegaba y al que hacía enojar, primero confundiéndolas con otras personas y luego contradiciéndolo. 
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Algo destacado de "El Contra" es que siempre llamaba a un camarero llamado Pedro, se le oía frecuentemente, al llegar un invitado, gritar, a la par que hacía como que miraba a alguien fuera del alcance de la cámara: "¡Pedro, mirá quién vino!". El camarero es del café "Tabac" de Buenos Aires, café sito en la esquina de las avenidas Coronel Díaz y Avenida del Libertador (en el video donde se entrevista a Pedro es posible ver el dibujo de una hoja de tabaco en la pared, monograma de dicho café), lugar que Calabró frecuentaba. 
La dupla con Marcos Zucker se mantendría por muchos años y pasando por diferentes programas y canales (el sketch de El Contra pasó a ser parte de Calabromas) hasta que en 1980, se separan.
En 1981 y sólo por un año, el partenaire de Calabró (siempre dentro de Calabromas) sería Fernando Bravo.
En 1982, pasa este sketch al programa Operación Ja-Já con Gerardo Sofovich -el guionista y director del programa- como compañero del personaje. Allí se mantendría hasta 1984.
En 1987, comparte programa con otro personaje clásico de Sofovich, ese programa se llamó “El contra y el hijo de Don Mateo”.
Pero recién en 1989, empieza con el programa íntegramente deddicado al personaje Toda estrella tiene contra haciendo dupla con Antonio Carrizo. Este envío se desarrolló entre 1989 y 1997. En 2003, volvió la misma dupla.

Filmó 16 películas durante su carrera artística. Entre ellas: Gran valor, Gran valor en la Facultad de Medicina, Diablito de barrio, Villa Cariño, Villa Cariño está que arde. También realizó varios cameos junto al humorista Luis Sandrini, quien se despedía definitivamente del cine. Entre ellas figuran: La fiesta de todos (1978) y Frutilla (1980).

Otras obras recordadas son las protagonizadas junto a otra estrella del espectáculo cómico argentino, Juan Carlos Altavista (en su papel de «Minguito Tinguitella»): Mingo y Aníbal, dos pelotazos en contra (1984), Mingo y Aníbal contra los fantasmas (1985) y el clásico del humor absurdo-bizarro por excelencia del cine argentino: Mingo y Aníbal en la mansión embrujada (1986).

En 1987 llevó al cine otro personaje que también pertenecía a la factoría del exitoso programa Calabromas: Johny Tolengo, el majestuoso. Junto a Susana Giménez compartió cartel en tres películas que fueron Donde duermen dos, duermen tres, Yo también tengo fiaca y Me sobra un marido.

En 1999 participó de la exitosa serie televisiva Campeones de la vida y en la primera mitad de la década siguiente, volvió a protagonizar El Contra y colaboró con algunos capítulos de la telenovela Padre Coraje en 2004. 
Editó en vinilos La vida en Calabromas. Como su personaje Johny Tolengo publicó el vinilo y cassette Johny Tolengo el majestuoso en 1986 y Mis amigos los pibes en 1987.

En 2005 hizo apariciones esporádicas con la obra Calabró + Calabró, donde el humorista compartía el escenario con su hija Iliana, desplegando su clásico humor familiar.
Entrevistas
AHORA SI QUEREMOS DEDICAR EL TIEMPO A LAS ENTRVISTAS QUE HICIMOS A LOS HUMORISTAS MÁS ACTUALES, YA QUE SON ELLOS LOS QUE APRENDIERON DE ESTOS PIONEROS NOMBRADOS ANTERIORMENTE Y BUSCAN LLEVAR EL HUMOR A CADA HOGAR A TRAVÉS DE LA TELEVISIÓN. EN ESTE CASO SE ELIGIERON ACTORES Y PRODUCTORES DE PELIGRO SIN CODIFICAR, QUE CUENTA ON UN ELENCO PLAGADO DE HUMORISTAS QUE DE LA MANO DE MARCELO TINELLI CRECIERON COMO PROFESIONALES. REALMENTE SE ADMIRA SU LABOR YA QUE SACAR UNA SONRISA EN UN MUNDO TAN DESBASTADO ES UNA TAREA DIFICIL Y RECONOCEMOS EL TALENTO EN ELLOS, ESPERANDO QUE LA ALEGRÍA NO DESAPAREZCA NUNCA NI DEL MEDIO RADIAL NI DEL TELEVISIVO. 
GUSTAVO PAVÁN

V: Bueno Gustavo antes que nada te agradezco tu tiempo que me imagino que como productor ejecutivo no es demasiado rato libre el que tenés. En primer lugar, ¿sentís que es una tarea difícil cargar en los hombros el programa ganador del Martín Fierro ternado por el humor?
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G: Es difícil quizás el hecho de estar todo el tiempo concentrado en el programa y no poder disfrutar a pleno de otros aspectos de la vida, pero ver el resultado cada domingo es algo satisfactorio y que vale el esfuerzo de la semana y los ratos postergados.

V: Viendo el éxito del programa me imagino que tendrás futuros proyectos…

G: Si, siempre hay proyectos, siempre hay ideas, siempre está presente el pensamiento de que lo que hoy va bien mañana va a cansar, entonces uno se replantea constantemente de que manera avanzar con lo que logró, con lo que le gusta. Por ahora la idea es quedarnos en el canal, más adelante se decidirá.

V: Bueno mucha suerte en los futuros proyectos. Cambiando un poco de tema, en la tele siempre se te ve muy relajado, cosa que no se ve en todos los productores ejecutivos. ¿sos de trabajar con esa buena onda? ¿o sos más bien autoritario?

G: Jajaja, se podría decir que ninguno de los dos extremos, cuando sos la autoridad máxima a veces tenés que ponerte firme, pero realmente el equipo de trabajo tanto de actores como de producción responden bien y eso hace que haya buena onda en el equipo, que bueno que desde la pantalla se perciba eso, es un poco la idea del programa. Si estás haciendo humor, todo lo que llegue al televidente tiene que sacarle una sonrisa, a pesar de que se te venga el mundo abajo.

V: Sinceramente se transmite la buena energía, al menos mis compañeros y yo los seguimos siempre y es un programa que te carga las pilas

G: Bueno, que halago!

V: ¿Sos siempre vos el que piensa las ideas o tu grupo de humoristas te da una mano?
G: La verdad que ellos son los que arman el contenido, cuando por ahí ando medio flojo de ideas salta alguno con algo productivo y enseguida nos ponemos a laburar juntos. Ellos tienen el carisma del humor y es algo de lo que me sirvo mucho a la hora de preparar los programas, además de la buena disposición. Somos un buen equipo.

V: que bueno contar con gente así, te repito, todo lo que me estás respondiendo es el resultado final que se ve en la pantalla. Bueno Gustavo me avisaste que andabas apurado así que con esta preguntita cerramos la entrevista. En tu vida personal sos una persona que se caracteriza por el buen humor o simplemente es tu trabajo?

G: Bueno como te dije antes, básicamente mi trabajo ocupa todas las horas de mi día, y aunque a veces te canses o tengas los bajones propios de un ser humano, te nutris de todo lo positivo con lo que te rodeás y eso hace que le pongas buen humor a la vida también.

V: Bueno ahora si, te agradezco muchísimo tu tiempo y te deseo junto con mis compañeros el mismo éxito o más del que alcanzaste hasta ahora!
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PICHU STRANEO 
V: Pichu querido, en primer lugar te agradezco el haber aceptado estas preguntitas, vamos con la primera si te parece..
P: Fantástico

V: Bueno todos sabemos que sos uruguayo pero acá en Argentina la rompés, tenés un humor que personalmente me fascina, y aunque seas un vecino yo siento que jugás de local. ¿Cómo te sentis vos trabajando en un país extranjero?

P: Argentina es mi segunda casa, es mi trabajo, es el país donde nació mi hijo Luca, sinceramente no siento una diferencia de afecto, la gente de acá me acepta y eso ya me es suficiente.

V: Bueno, como para no aceptarte, nos vivis haciendo reir. ¿Qué es lo que más te gusta de tu trabajo? ¿y qué le cambiarías?

P: Lo que más me gusta es rodearme de la alegría de la gente, saber que aporto algo positivo aunque sea poco, valoro mucho las sonrisas, hoy por hoy la gente es cara larga. Por otro lado, como sabrás tiene mucha carga horaria, horas de ensayo, de grabación, y a veces tengo que decir no a cosas que me gustaría compartir de mi vida personal, pero sinceramente no me puedo quejar.

V: ¿De chiquito sabías que querías hacer esto?

P: si, sin dudas, era un payaso, gracias a Dios nunca le tuve vergüenza a la cámara y eso me permitió llegar hoy a donde estoy. Pero si, iba al jardín haciendo caras, en las fiestas familiares me ponían en el centro como diciendo “haz tu gracia” y por eso es algo que siempre disfruté, además mi familia siempre me apoyó en todo, y mirá que he estado días afuera, pero sin embargo son de fierro. Empecé esto por mí y hoy lo continúo por ellos.

V: Es muy importante la compañía de la familia, que bueno que en tu caso las circunstancias se dieron asi, se ve en como incluís a Luca en tus proyectos que todo ese apoyo lo reflejás hoy en tus hijos. 

P: Jaj, es que es asi, ellos son todo.

V: Bueno Pichu, dejando un poquito lo sentimental de lado, comentame, ¿hay algun compañero con el que tengas mucha afinidad?

P: Si, me llevo bien con todos, Gustavo se encargó de mantener unido este grupo de locos, y bueno, a los muchachos los conozco hace años.

V: Y si tuvieras que elegir alguno?

P: Mmmm, es difícil, porque como te digo, esto es un equipo de laburo y al elegir a uno me siento mal con el resto, pero te voy a responder. Podría ser que con Pachu además de compañeros también somos amigos. Hemos tenido nuestros encontronazos, pero creo que programa a programa desde videomatch hasta hoy, viaje a viaje, cena a cena nos convertimos en más que compañeros y es rl día de hoy que mis hijos lo consideran un tío más. Pero como dije antes con todos hay una relación especial de cariño extra laboral y creo que eso es lo que hace que los proyectos funcionen.

V: Definitivamente pienso igual que vos, ojalá nunca pierdan eso y sigan sacandole sonrisas a la gente que tanto lo necesita, gracias por todo y antes de irme, una frase muy tuya por favor…

P: HIRRRRRMAAAAAA, jaja gracias a vos y suerte. 
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PACHU PEÑA
 V: Bueno Pachu arrancamos, ¿Qué tipo de público es mayoría en las funciones?
P: Hay de todo. Igualmente, hay un público fiel, que es el que ve el programa. Lo noto en la platea, veo muchos jóvenes que se ríen con las cosas de Pichu o Yayo que ya conocen, eso se nota. El otro día me llamó la atención ver a muchas señoras mayores, lo cual me llevó a pensar que alguien les había vendido un paquete del tipo “pasaje, hotel y entrada para Peligro sin codificar” Jaja. Soy de ver mucho el público, si se ríen, si disfrutan, el target... Es variado.

V: Da la impresión de que sos es el que más se ríe de sí mismo en el programa
P: Puede ser. Hay veces en que me tiento mucho. Ayer me hizo reír Migue Granados justo antes de hacer de Freddie Mercury, y no pude cantar bien el tema… De todas formas, la risa contagia, es natural. Mis compañeros están permanentemente gritando cosas graciosas detrás del telón. Nos tentamos todos en algún momento, pero nunca se nos va de las manos. A veces ellos buscan que yo me tiente y eso contagia al público. Siempre nos damos letra para divertirnos arriba del escenario, somos un buen equipo.

V: Hay momentos en que te agarran de punto, con cuestiones que incluso están más allá de la ficción de los personajes. ¿Eso está pensado?
V: Migue me jode con que no estoy en Bañeros, por ejemplo. “Con razón mi viejo no quiso hacer teatro con vos”, dice Migue en un momento. Pero es un chiste, la realidad es que yo no quise hacer teatro con ellos, porque decidí trabajar con mis compañeros de Peligro sin codificar. Estuve a punto de estar con la gente de Bañeros, ahí también tengo muchos amigos. Es una gran obra familiar, pero fue mayor el cariño por el programa.

V: ¿Cómo elegiste los personajes?
P:Lo charlamos con el productor del programa, Gustavo Paván. El sketch de los tangueros está porque nos divierte mucho a Pichu y a mí. El alemán es un personaje que hago hace años, a la gente le gusta y disfruta, también el mago, aunque por cuestiones del tamaño de escenario hubo que reducir algunas cosas. Y bueno, en la Cumbia papal tengo el rol de un cardenal con intervenciones en cada canción. Vamos probando cosas noche tras noche, y vemos qué le gusta al público.

V: Llevás muchos años de carrera, ¿sos de verte en videos viejos, de mirar atrás?
P: Por ahí sí, la gente me sorprende por Twitter con cosas de YouTube que ni me acordaba haber hecho. Hay cosas muy divertidas. Imaginate, fueron 10 años ininterrumpidos de un Videomatch glorioso, que era con emisiones de lunes a viernes, más los domingos con Ritmo de la noche. Después se cambió el formato, pero tuvimos mucha participación con Pablo Granados. Van pasando los años y uno se olvida de algunas cosas que hizo, pero está la gente para recordártelo. Trabajar y grabar al lado de grossos de nuestro país y afuera es una gran experiencia. No hay dos sin tres, La peluquería de los Mateo… Siempre hay algo que recordar, pero no soy de sentarme a ver qué hice, si estaba más gordo o flaco. Trato siempre de sacarle una sonrisa al público, de ser el mismo, sacarme una foto si me lo piden. Van pasando los años, claro, pero seguimos por este carril y vamos bien. Mientras la gente se siga riendo, ese es el camino.

V: ¿Te parece que el humor es atemporal o hay cosas que funcionan mejor en una época que en otra?
P:En parte ha cambiado. Hasta hace poco se pasaba en Canal 9 el programa del Negro Olmedo, No toca botón, y era fenomenal, funcionaba muy bien, como muchos otros programas. Pero en algunas cosas el humor fue cambiando, igual que la televisión. Los ratings no son los mismos de antes, ahora la gente ve lo que quiere ver compactado al otro día por Internet. Lo noto en mis hijos, que pueden ver una tira de Cris Morena por la web, o un compilado de fútbol. La gente joven ve lo que quiere por Internet, y cuando quiere. Con el humor hay que adaptarse, buscar siempre el público. Hoy en día estamos en Telefe, con una llegada muy importante, sabemos qué quiere el canal y nosotros tratamos de adecuarlo para brindárselo al público.

V: Mil gracias por tu tiempo y buena onda al responder, éxitos!

P: Igualmente a ustedes!
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NAZARENO MOTTOLA
V: Naza, vos siempre corriendo, te podré hacer dos o tres preguntas?
N: si son rápido si, porque me van a matar.

V: Dale, hace poco escuché que estuviste en el circo de Glew. Yo soy de ahí, igual la pregunta es, ¿de dónde sacás la habilidad física para hacer todas las piruetas que venís haciendo desde Videomatch?

N: soy un tipo flexible, desde pibito me tiro de las paredes, me cuelgo de los árboles, y bueno un día decidí sacarle provecho.

V: Es que realmente desde “la peor clase de tu vida” hasta el rebo 4 te vivís golpeando, ¿alguna vez te diste un golpe fuerte o siempre está controlado?

N: Jaja creo que ya me golpeé tantas veces que el que se controla soy yo, una vez estábamos grabando y me doblé el tobillo, me dolía terriblemente pero nadie se enteró, está en saber que la gente espera eso de vos y bueno, golpearte un poco

V: La verdad que no podría ocupar tu lugar, y quiero dejarte libre porque veo que te están apurando, gracias por tu tiempo, tratá de no golpearte.

N: Jaja dale, nos vemos!
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Conclusión
"El humorista siempre ha estado, está y estará para recordarnos que, en el fondo de esta criatura mortal y necia que somos, hay algo también amable, y leve, más digno de compasión y amor que de su contrario".
Andrés Barba
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