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Editorial
RO(;KAG IS

in haberlo pretendido ni
trabajado como concepto
a desarrollar en la pauta
editorial de esta revista,
el disco se transformé
en el eje central de este
A numero. Es cierto que en
_ Rockaxis estamos pen-

- W'l dientes de lanzamientos y efemérides im-
portantes, pero no se habia dado hace mucho

tiempo que los discos hayan adquirido tanto

valor, en su forma romantica, en esta revista

de musica. Ampliamos nuestra seccién “Mu-
sica de oficina”, y nuestros discos destacados
EL REGAESD DEL COLDSO ALEMAN guardan un especial significado (como el de
LDT Possessed). A eso le sumamos los articulos en

AN torno a los 30 afios de “Disintegration” y los

50 de “Tommy”, lo nuevo de Humboldt y el

regreso de Rammstein.

Lo primero que pienso al respecto de esto es que somos una generacién en vias de ex-
tincién. Para aquellos que crecimos a finales del siglo XX, los discos eran una importante
decisién que respaldabas con tu personalidad: uno era lo que oia. Y nosotros oiamos
discos de larga duracién. Veintitantos afios después del auge de la industria discografica
con la comercializacién del CD, al joven de hoy la musica no le cuesta, y por lo tanto, su
valor es proporcional a la gratuidad de la misma. Para nosotros, a los 16 afios comprar un
disco era un lujo, un capricho, un sacramento, una (ir)responsabilidad adolescente, un
gasto innecesario (a ojos de nuestros padres). Todo en uno. «jA ver si esos discos te daran
de comer!», decia mi mama cuando entraba a la pieza. Tan especiales los viejos, todos
enojados, casi no recordando la plata que invirtieron en pequefios vinilos singles de 7” o
los millones que le dieron (y le dimos) a la industria del casete regrabable.

Parece un recuerdo de antafio cuando podias entrar a una tienda de musica y encontrar
cientos de titulos, pero solo tenias plata para comprar uno. Nos acercabamos con timidez
a la géndola y revisabamos lo que habia. Alli estaban los totems de nuestra juventud.
Discos que muchas veces no sabiamos cémo sonaban, pero que necesitdbamos tener.
Era un deber. Una obligacién. Si el disco resultaba malo para nuestros estandares, no im-
portaba. Te darias cuenta 15 afios después. Placeres culpables, los (mal) llamamos. Pero
ya los habiamos comprado. Nos tenia que encantar.

Le dédbamos vuelta a la tienda, babeando ante la oferta imposible y la ilusién —entonces
remota— de asistir a un concierto. Habiamos tomado una decisién que nos cambiaba la
vida. En serio. Llegabas a la casa y abrias el disco. Lo mirabas. Le rendias pleitesia. Lo
ponias con delicadeza sobre la bandeja y la cerrabas. Te ponias los audifonos, subias
el volumen y te acostabas en la cama. Sacabas el librito. Lo olias. Te leias las letras, los
créditos. Te daban las dos de la mafiana, te quedabas dormido y llegabas tarde al otro dia
a clases. Pero uno solo pensaba en regresar a la casa para volverlo a oir. Ver tus huellas
en el libro y preocuparte porque lo estabas ensuciando, porque mancillabas el sagrado
rostro de la inmaculada portada. Con el tiempo, esas huellas y el desgaste hacian del
disco un fetiche de la propiedad. De repente, meses después de ponerlo a todo volumen
y enloquecer a los vecinos, lo habias logrado: la musica era tuya. Te sabias las letras, los
nombres de los muisicos y hasta del productor. La musica era tuya, no del artista. Sentias
que en realidad habias comprado esas canciones, y que por lo tanto te pertenecian. La
conexién era econdmica, tangible y emocional. Defendias esos discos hasta la muerte, y
aun lo haces, como cuando tenias 16 afios, en alguna nostalgica conversacién.

Esa conexién econdémica atada a la restriccién en la informacién, a la ausencia de in-
ternet, y a lo poco que podias recopilar, leer, ver e investigar sobre el disco en revistas
(como ésta), te construia y te guiaba. La tirania de la restriccién y de la propiedad nos
formo el criterio. Para bien y para mal. Fomentd nuestros gustos, pero también nuestros
prejuicios, porque la musica nos definia. Pero todo eso ha terminado. Y esta bien. Es el
final de una era y el comienzo de otra, donde la musica, una vez mas, hablara mejor de
nuestra sociedad de lo que creemos.

César Tudela



Misica de oficina

Nuestro staff te invita a escuchar sus discos favoritos del Ultimo mes

VELATIONS O OBLIVION

Alfredo Lewin

“Revelations of
Oblivion” (2019) de
Possessed

Son tres décadas entre dis-
cos publicados, pero para Jeff
Becerra se trata de terminar
esta (desafortunada) histo-
ria més fuerte que nunca. El
regreso de Possessed es una
hazafia en si misma: death
metal de la vieja escuela.

El\/u

Cote Hurtado

“Empath” (2019) de
Devin Townsend

Nuevo disco solista del genio
canadiense, que abarca des-
de su sensibilidad pop hasta
su extremo metalero, pasan-
do por sus influencias expe-
rimentales. Destaca su liber-
tad compositiva y el énfasis
en sus melodias que son de
marca registrada.

César Tudela

“3 Feet High and
Rising” (1989) de De La
Soul

Hace 30 afios, De La Soul
cambid el rumbo tematico y
sonoro del rap hablando de
afrocentrismo y espiritua-
lidad mientras se dejaban
permear por el jazz. Uno de
los discos mas innovadores,
disfuncionales y sabrosos del
rap del siglo XX.

Andrés Panes

“The Imperial” (2019)
de The Delines

Esto es realmente especial.
Por mas que intente descri-
birlo como un emotivo coun-
try bohemio con un exquisito
centro cremoso de soul, dudo
que le haga justicia. Creo que
no hay otra forma de decirlo:
una obra maestra.
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Jean Parraguez

“Fuzzy Logic” (1996) de
Super Furry Animals

Psicodelia, punk, pop, rock.
Todo eso se puede aplicar
a uno de los mejores debut
entregados por la miisica
del Reino Unido de los go.
Imprescindible.

Héctor Aravena

“Folly” (2019) de
Daniel 0'Sullivan

El compositor britanico esun
musico tremendo, que no re-
siste ningun encasillamiento.
Miembro o colaborador de
bandas de vanguardia dura,
en este disco ha derivado en
una propuesta pop-rock de
alta potencia melédica y ele-
gancia instrumental.
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OF OBLIVION

Claudio Torres

“Revelations of
Oblivion” (2019) de
Possessed

Se abren las puertas del
infierno, Possessed regresa
con un disco después de
30 afios. Maldito, blasfemo,
extremo, directo, sin
respiro. Death thrash de la
verdadera vieja escuela sin
contemplacién ni medias
tintas.

Francisco Reinoso

“Weather Diaries”
(2017) de Ride

Volvieron a ser amigos v el
resultado superd hasta los
mas optimistas prondsticos.
Lejos de cualquier sustento
nostalgico, Andy Bell y Mark
Gardener lograron construir
su propia mirada del rock
contemporaneo. Un regreso
atipico e inspirador.



Juan Pablo Andrews

“Living the Dream” (2018)
de Slash feat. Myles
Kennedy & The Conspirators

El arranque con ‘The call of
the wild’ subraya que Slash
es una fuente inagotable de
buen hard rock, que ha lo-
grado una formidable dupla
con Myles Kennedy. El solo
de ‘Mind your manners’ es
una locura.

Pablo Cerda

“Dopesmoker” (2003)
de Sleep

Clasico indiscutido del sto-
ner que por afios fue uno de
los mitos més grandes del es-
tilo. Como dicen en el docu-
mental “Such Hawks, Such
Hounds”: a veces un riff es
tan bueno que quieres escu-
charlo una y otra vez, incluso
durante 52 minutos.

Fourth Dimension

Cristian Pavez

“Fourth Dimension”
(1995) de Stratovarius

Con este cuarto disco, los
finlandeses alcanzaron el
éxito mundial, convirtién-
dose en lideres de la escena
power metal. La inspiracién
y el empuje se perciben en
cada cancién, con el deseo
inherente de querer comerse
el mundo.

EMNFIRLER

Rodrigo Bravo

“Zenith” (2019) de
Enforcer

Los suecos regresan con un
album que no sélo retoma
el hard rock de sus inicios,
sino que lo adereza con una
atmésfera mucho més oscu-
ray melancélica. Y eso no es
todo, pues tienen el descaro
de sacar un album paralelo
completamente en espafiol.

Luciano Gonzalez

“Melana Chasmata”
(2014) de Triptykon

Tras Celtic Frost, Tom
Warrior siguié por un camino
de densa oscuridad, alejan-
dose atin mas de estructuras
simples. Asi lo demuestra en
este disco, con canciones lle-
nas de pesados sentimientos
en forma de melodias atmos-
féricas y goticas.

Fabiola Henriquez

“Stone Woman” (2018)
de Charlotte Day
Wilson

Una de las nuevas voces fe-
meninas y jovenes destaca-
das de Canada. Envolvente
y elegante, las canciones de
este EP van hechizando con
sintetizadores que proponen
una circularidad calmante,
sensual y, a ratos, oscura.

Felipe Godoy

“Manduka” (1972) de
Manduka

El musico brasilefio pasé
una tiempo breve en Chile y
se despaché uno de los dis-
cos mas hermosos de nues-
tro primer folk-rock. Mezcl6
dulzura, psicodelia y ritmos
afrolatinos, con la ayuda
de miembros de Los Jaivas,
Amerindios y Congregacion.

“Joy as an Act of

Resistance” (2018) de
|dles

No hay nada mejor que un
poco de punk para darle
energia a estas frias mafia-
nas. Y lo de Idles es energia
pura, un mazazo de princi-
pio a fin. Uno de los favoritos
del afio pasado, con el que
dan ganas de saltar y gritar.
Asegurado.




Ignacio Herrera

“Revelations of
Oblivion” (2018) de
Possessed

Después de 33 afios sin pu-
blicar un LP, llega esta joya
de los padres del death me-
tal. Totalmente brutal y old
school, estas diez cancio-
nes demoledoras reafirman
a Possessed en el olimpo
del metal. La espera vali6 la
pena.

Nicolas Saldivar

“Greatest” (1979) de
Bee Gees

Sobreexplotados por Take
That, pero reivindicados por
el gran John Frusciante o el
carismatico Mike Patton.
Una oda al romanticismo y
la elegancia arménica. Un
deleite siempre.

“The Shape of Dub to
Come” (2019) de Dub
Trio

El trio de Brooklyn regresa
con su Unica y potente pro-
puesta de dub y metal. In-
cluye las colaboraciones de
Troy Sanders, Buzz Osbour-
ne y Meshell Ndegeocello, e
incorpora a su musica soni-
dos atmosféricos, del sludge
y el grunge.

Barbara Sherman

“Brothers in Arms”
(1985) de Dire Straits

Uno de los dlbumes més em-

blematicos de la banda, que
expresa el sentimiento del
rock ochentero en su estado
mas genuino. Ademas, cuen-
ta con la colaboracién de
grandes musicos, entre los
que destacan Michael Brec-
ker y Sting.

Felipe Kraljevich

“Returnings” (2018) de
Jakob Bro

Tercera entrega bajo el le-
gendario sello de jazz euro-
peo ECM. Junto a sus musi-
cos, Bro firma un trabajo en
el que su guitarra, lejos de la
tradicién que el estilo impo-
ne al instrumento, viaja por
atmésferas y sonidos libres.

Jean-Pierre Cabanas

“0ld Crows/Young
Cardinals” (2009) de
Alexisonfire

A meses de cumplirse 10
afios de su tltimo disco, las
descargas de rabia, energia y
alto sentir melédico siguen
siendo fuertemente adicti-
vas. Levantando cuerpos en
segundos con su llamarada
posthardcore.

Constanza Bustos

“Last Building Burning”
(2018) de Cloud
Nothings

Un disco con un hibridismo
de distintos estilos, conju-
gando posthardcore, shoega-
ze, postpunk y hasta am-
bient. En esa trasmutacién,
las guitarras explotan, la voz
es enajenada y la bateria ace-
lerada. En una palabra: ver-
satil.

Fernanda Schell

“Bravery, Repetition and
Noiser” (2001) de The
Brian Jonestown Massacre

Entre todos discos, éste es
uno de los mas destacados
en su trayectoria. La banda
cre6 una variedad de melo-
dias que demuestran poten-
cial y energia, desenvolvién-
dose en una nube de rock
psicodélico.
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The Cure

La influencia que el tiempo
no desintegra

30 anos de “Disintegration”




B Amanda Mufioz

Desde Tom Morello hasta Explosions in the Sky, pasando
por Arcade Fire. En el marco del trigésimo aniversario de
“Disintegration” de The Cure —cuya celebracion contara
con una serie de conciertos en el Sydney Opera House—,
repasamos su influencia en la musica pop desde su salida
hasta la actualidad, incluyendo varios testimonios de

algunos de estos musicos.

uando en 2003 la re-
vista Rolling Stone
le pregunté a Robert
Smith qué opinaba
acerca de la admira-
cién que decian sentir
bandas jévenes como
Interpol, AFI o The
Rapture por The Cure, respondid que «esta
nueva oleada debe venir de chicos escuchan-
do “Disintegration”, creciendo y formando sus
bandas». Y tenia razén. Desde su publicacién
en 1989, viene acumulando fanaticos, entre
ellos, nuevos musicos que quedaron maravi-
llados con «el disco més querido por los fans

junto a “Pornography”», segin palabras del
propio Smith, marcando un antes y un des-
pués en sus formas de crear musica.

Uno de esos chicos fue Win Butler, com-
positor de Arcade Fire. Para él, aquel disco
significé una puerta de entrada a terrenos
musicales desconocidos en su juventud.
«En mi infancia, The Cure me hizo ver que
habia una alternativa, que existe un mundo
musical que no es mainstream, pero no por
ello menos importante». Las confesiones de
Butler incluyen la anécdota que, después de
haber escuchado tanto el disco en el colegio,
en algin momento dejé de parecerle depre-
sivo y hasta le caus6 risa. Otro de esos chicos




fue Ben Gibbard (The Postal Service, Death
Cab For Cutie), al que las oscuras letras de
Smith —«profundas, oscuras y emocionales»,
como las describié en 2016— sobre la pérdida,
el amor y su consecuente desamor, las pesa-
dillas y el inevitable paso del tiempo que nos
acerca cada dia a la finitud —de ahi el nombre
del &lbum: desintegracién—, lo han inspirado
desde la adolescencia. Chino Moreno (Defto-
nes, Team Sleep, Crosses) también fue uno de
los adolescentes encandilados por la obra de
The Cure, al punto que su primer concierto
fue uno de la banda en la gira promocional de
“Disintegration” cuando tenia 15 afios. «Pensé
que era el mejor disco de todos los tiempos
[...] Esas canciones fueron placeres instanta-
neos», comento, reconociendo a su vez que
los ingleses siempre han sido referencia a la
hora de componer.

Robert Smith es un tipo que jaméas ha dejado
de escuchar nuevas bandas, sobre todo si se
trata de discipulos de The Cure. Stuart Brai-
thwaite de Mogwai (que escribi6 en el librillo
de la edicién deluxe del CD, para el aniversa-
rio 25), le mandé un disco de unos descono-
cidos The Twilight Sad, banda emparentada
con el darkwave, el noise y el shoegaze, con
una nota diciéndole: «revisa a estos tipos,
posiblemente te gusten». Su respuesta fue

e

sorpresiva, pues ya los conocia y tenia toda
su discografia. Smith decidié llevarlos de gira
con The Cure el afio 2016 y ser su consejero
durante la grabacién del disco “It Won't Be
Like This All the Time” (2019), el cual ha sido
bien recibido por la critica. «Cuando nifio,
escuché “Disintegration” y “Faith” religiosa-
mente, y en nuestro ultimo tour volvi a “Di-
sintegration”, pensando que el tipo que canté
esto también cantd una de nuestras cancio-
nes. Demencial», confesé James Graham
—cantante de la banda- por esos afios.

The Cure es un grupo que ha logrado balan-
cear melancolia, oscuridad y luminosidad con
melodias de sensibilidad pop, siendo “Disin-
tegration”, posiblemente, el epitome de esto.
«Sus discos son muy melddicos, pero hay
una cualidad oscura y gris en ellos», declar
Dan Bejar, compositor detras de Destroyer,
cuyo disco “Ken” (2017) se inclina bastante
al sonido del octavo disco de The Cure. Por
otro lado, podemos escuchar sus ecos en
las lineas de guitarra de Mogwai, Placebo y
hasta A Perfect Circle. «Siempre he pensado
que un pufiado de nuestras lineas y tonos de
guitarra se pueden remontar directamente
a “Disintegration”», menciona el guitarrista
Marl Smith de Explosions in the Sky. Incluso,
esta influencia esta presente en ‘Be yourself’



de Audioslave, como Tom Morello conté a
Ultimate Guitar: «Timmy estaba tocando esa
linea de bajo de cuatro notas que se repetia
y repetia. Empecé a tocar esa pequefla me-
lodia con ella, y eso demostrd mi gran amor
por “Disintegration”, con esas melodias muy
simples e inquietantes».

La obra maestra de The Cure es un disco de
atmosferas, capas y texturas por las cuales
se va deslizando el sonido postpunk de sus
inicios. Mucho reverb y paisajes oniricos,
con las guitarras de Smith y Porl Thomp-
son superponiéndose y entrelazandose en
la intro de ‘Pictures of you’, la masiva y
texturada capa de sintetizadores en la be-
lla y ensofladora ‘Plainsong’, mientras por
debajo de ese océano sonoro suena la linea
de bajo del histérico Simon Gallup y la ba-
teria marchante de Boris Williams. Recién,
casi a los tres minutos comienza a cantar
Smith, con su voz que suena sumergida,
susurrante, sin destacar por sobre el resto
de la instrumentacién. Y es que en aquella
época, como él mismo cuenta en “Beauti-
ful Noise” (2014) —documental acerca de las
escenas shoegaze, noise, dream pop-—, es-
taba completamente fascinado con el disco

“Treasure” (1984) de Cocteau Twins, por ser
el sonido més roméantico que habia escu-
chado. Este sonido que habia logrado The
Cure, que en un principio permed a bandas
como Slowdive y Ride, lo sigue haciendo
en trabajos actuales de grupos como Beach
House y Wild Nothing, quienes también han
reconocido tener a “Disintegration” como
album de cabecera.

Cuando Robert Smith fue curador del dltimo
Meltdown Festival en Londres, invitd a varios
de sus seguidores: Deftones, Placebo, Death
Cab For Cutie, The Twilight Sad y Mogwai.
Mientras, en el cuadragésimo aniversario de
la banda, tocaron Ride, Slowdive, Interpol y
Editors, entre otros. La magia de todo esto
seria que al conocer a estas nuevas bandas,
el cantante se inspiré para hacer algo nuevo,
consecuencia que toma fuerza con el anuncio
del préximo nuevo disco que The Cure tiene
pensado publicar este 2019, tras largos once
afios de silencio. Y parafraseando al mismo
Smith: mientras sigan habiendo chicos escu-
chando “Disintegration”, creciendo y forman-
do sus bandas, su influencia seguiré integra
mientras el paso del tiempo siga inevitable-
mente su curso. ¢




GEWVWWVWA
KEYS

PIANOS DIGITALES DISENADOS Y FABRICADOS EN ALEMANIA
CASA AMARILLA® DISTRIBUIDOR OFICIAL EN CHILE

“FEABRICACION

Hix

00 @ CASA AMARILLA. CASAMARILLA.CL

SOMOS MUSICA DESDE 1920


https://www.casamarilla.cl/

Naty Lane

M Jean Parraguez

-N SuU propia tinta

Reconocida en el under nacional gracias a su participacion en
proyectos como Adelaida, Hammurabi y Fatiga de Material,
Naty Lane expande su paleta artistica gracias a “Primavera

Salvaje’, su reciente libro.

istorias que abarcan
experiencias, de-
cisiones y confe-
siones de diversas
épocas. Todo desde
una vista personal,
vulnerable y sin-
cera. Asi es la fla-
mante obra de Lane, una coleccién de relatos
que van desde su adolescencia hasta su pre-
sente, con la sexualidad y musica en un pla-
no protagbnico. «Hay historias stiper reales,
manteniéndose stper fieles a lo que fueron;
y otras que estan mezcladas, adornadas con
fantasias, con partes que fueron cambiadas,
y otras que son completamente inventadas»,
asume. A lo largo de sus paginas, se refleja la
inquietud de nuevas sensaciones, consecu-
cién de fantasias, la incertidumbre, tristeza,
pérdida y amor. Sentimientos expuestos en
mas de cien paginas.

“Primavera Salvaje” relata situaciones muy
personales. ;Sentias una urgencia de contar
esas historias?

Personalmente, escribir esto fue para mi
como un acto de liberacién, que igual siento
lo estoy haciendo bien vieja, pensando en
cémo va la vida hoy, cémo esta la juventud.
Ahora todo va super rapido v las cosas son
super liberales, pero todavia hay gente que
se sorprende con temas como la sexualidad

femenina, cuando pienso que ya no deberia
ser tan asi. Esta todo stiper abierto a estos te-
mas, que son al fin y al cabo stiper naturales.
Ultimamente se ha podido hablar todo esto
de forma més normal.

¢Pensaste en la recepcion de este libro? ;A
quién le llegaria mas?

El libro est4 como enfocado a mujeres prin-
cipalmente, porque siento que la mayoria de
las cosas que estan escritas ahi, como son
vivencias tan personales, creo que solamente
una mujer me va a poder comprender 100%.
No digo que los hombres sean tontos o no lo
puedan entender, pero hay cosas stper in-
timas, que son solo de la mujer y solamente
ellas van a poder tener la visién mas 6ptima
de lo que me estoy refiriendo, o se van a sen-
tir identificadas con algunas cosas que pasan
en el libro.

¢Cudl fue el rol que tu educacién religiosa
jugd en tu vida? ;Es “Primavera Salvaje”
una especie de respuesta a un sistema mas
cercano a lo represivo?

Cuando estai en una vida evangélica-cristia-
na, en un colegio que también tiene la misma
religién, ves solamente una cosa: que la vida
es de la forma que te dicen y ya. Te dicen
que tal cosa es mala, y lo crees, y no te lo
cuestionas mas allad. Entonces, habia mucho
miedo en mi vida de mostrar cémo quién era
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yo realmente. Ahi se aplica el tema de pen-
sar en publicar cosas. Cuando vas creciendo
hablas de otras cosas, y esta ese miedo, esa
represiéon de mostrar cémo eres.

Junto con historias ligado a lo sexual —prac-
ticar sexo oral con un japonés, tras conocer-

lo en Tokio; con anécdotas que van desde
la masturbacién con una zanahoria, o tener
sexo con un carabinero en una patrulla—, la
musica juega un rol muy importante en las
paginas de “Primavera Salvaje”. Desde una
banda inspirada por El Otro Yo y Los Ex, a
personajes fans de Oasis y Blur. «Muchas
de las historias que salen en el libro tienen
que ver con mi adolescencia, en la cual la
musica estaba stuper presente en mi vida.
En ese momento era algo nuevo para mi, un
descubrimiento. Entonces, imposible no sa-
carla a colacién en las historias», afirmé su
creadora.

Junto con la sexualidad, cierta miisica tam-
bién es desaprobada por la religién.

Yo empecé como a “rebelarme” cuando esta-
ba en tercero medio. De ahi en adelante, con
mi primer pololo —que empezd a mostrarme
musica—, ya todo empezd a cambiar, a tratar
de imponer mis gustos. Pero como vivia con
mis padres y estaba todavia en este entorno
de la iglesia, siempre habia una represién. Era
chica, po, sufri bastante. No es que ahora cul-
pe u odie a mis padres, los amo y tenemos
una stiper buena relacién, les gusté mucho el
libro, cémo escribo y todas las cosas que hago
y tienen relacién con el arte, pero en ese mo-
mento fue duro. Y fue més duro atin cuando
sali del colegio y entré a la universidad. Ahi
me di cuenta de otro mundo.

En pleno siglo XXI, todavia la religién se
opone a cosas como el sexo antes del ma-
trimonio, o a las campafias de prevencién
de enfermedades de transmisién sexual. Ta
lo viviste de cerca, en lo familiar y los estu-
dios. ;Cual es tu opinidn al respecto?

En el tema religioso, méas que una prevencién
hay una negacién. Asi como un no rotundo,
“eso no se hace”, “no se tiene sexo antes del
matrimonio”. Como si fuera tan facil, es ir
en contra de la naturaleza. Me acuerdo de
cuando estaba en el colegio, poco y nada se
nos enseflé de temas como de la proteccion.
Y creo que es algo stuper importante, que se
tiene que ensefiar desde chico, hablar de la
realidad del VIH y las ETS. Es un tema com-
plicado, pero es un tema que pasa por la edu-
cacién, por hacer consciente a las personas
de la gravedad y verlo como algo real, que
puede suceder. Hay que cuidarse, hay que
prevenir para disfrutar de una sexualidad
responsable. ¢}
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wn Smith

Esta cancion funebre es para ti

H Felipe Godoy

El fatidico cinco de abril volvid a saltar a la palestra con la
muerte de un nuevo musico de la ciudad que vio crecer a Kurt
Cobain. Esta es nuestra despedida para Shawn Smith, el secreto

mejor guardado de Seattle.

hawn Smith no nacié en
Seattle, pero desde que
se instalé ahi en 1987,
ya sobre los 20 afios, se
fue convirtiendo poco a
poco en uno de los mas
preciados miembros de
la comunidad musical
que comenzaria a tomarse el mundo tiempo
después. Llegd justo cuando el grunge era
un movimiento germinal —en la época que
Mother Love Bone comenzaba a hacer rui-
do en la ciudad—-, y no se movié mas de ahi
por las siguientes tres décadas, hasta el dia
de su muerte. El maldito cinco de abril fue
encontrado muerto en su hogar, aunque la
autopsia determiné que su fecha de muerte
fue dos dias antes. Nuevamente, la fatidica
fecha aparece en el calendario de la escena
rockera de la ciudad del noroeste de Estados
Unidos, v si bien esta vez no se traté de un
icono generacional como Kurt Cobain, Shawn
Smith fue un musico muy querido y respeta-
do por insignes de la localidad, como Stone
Gossard y Andrew Wood. Y claro, mientras
muchos se fueron a desarrollar sus carreras
a otro lado, él prefirié quedarse.

El secreto mejor
guardado de
Seattle

«El mundo necesita escucharlo», decia Stone
Gossard a principios de los noventa para re-
ferirse a Shawn Smith, su compafiero de ban-
da en Brad, proyecto paralelo cuya formacién
completaban Regan Hagard —otra leyenda
de Seattle, miembro de los primigenios Mal-
funkshun- y Jeremy Toback. El mismo Gos-
sard, sefialaba en 2012 que «Shawn es uno
de los vocalistas menos cinicos que puedas
imaginar. Tiene una verdadera pasioén por la
creacién, una identidad optimista y espiri-
tual». Casos sobran de musicos increiblemen-
te talentosos que nunca han logrado llegar a
la primera linea, pese a la admiracién profe-
sada por otros mas célebres que ellos. Smith,
sin duda, fue uno de ellos. Duefio de una her-
mosa voz y una sensibilidad cargada de soul,
desde que llegd a Seattle comenzé a armar
bandas, de las cuales nunca hizo distincién
entre una principal y un proyecto alternativo.






24

Satchel fue la primera (junto a Hagard), pero
después vinieron Pigeonhed (mas electr6-
nica) y Brad, que obtuvo mayor visibilidad
al contar con la participacién del guitarrista
de Pearl Jam. Su debut, “Shame” (1993), se ha
convertido en un album de culto gracias a su
escape de las guitarras estridentes y las voces
rasgadas en tiempos de “Vs” e “In Utero”, y su
predileccién por la versatilidad, el soul y el
funk. Los albumes que le siguieron son todos
de excelente factura, desde “Interiors” (1997)
hasta “United We Stand” (2012).

Greg Dulli, otro musico del universo Seattle
que no crecid en la ciudad, lo indica como «el
secreto mejor guardado de Seattle». Y claro
que lo era, incluso en los mismos Estados
Unidos. Con una refrescante sinceridad, en
2015 Shawn Smith declaraba a Kerrang: «No
hay revista que esté interesada en entrevis-
tarme. Simplemente no tengo un perfil ahi,
ino puedo financiarme un tour porque na-
die va! Realmente no existo en EE-UU.». Al
menos en el papel, no es algo que lo pertur-
bara especialmente. Declaraba sentirse muy
cémodo en su casa, alejado del mainstream.
«Greg Dulli siempre tuvo cierto interés por
ser exitoso que yo nunca tuve. Nunca me
interesd trabajar mi carrera, andar llamando
por teléfono gritdndole al manager».

Un solitario que
admiraba a Prince

Al hablar de sus influencias, Shawn Smith
fue claro en sefialar a Prince como uno de sus
maximos inspiradores, incluso antes de que
esta admiracién comenzara a ser una ten-
dencia luego de la muerte del multiinstru-
mentista de Minneapolis, con una notoriedad
inusual para el circulo del rock alternativo.
En una entrevista en 2014, no dudé al sefia-
lar quiénes eran sus compositores favoritos:
«Prince y Stevie Wonder. Joe Perry y Steven
Tyler. Pero Prince es algo asi como la piedra
en el centro de todo. Por mi parte, ‘Buttercup’
(el extraordinario track inicial de “Shame”) es
‘Purple rain’, con un acorde distinto».

A diferencia de muchos misicos que decla-
ran escuchar muy poco sus discos, Smith
solia compartir incluso eso con Prince. Hay
un rumor que dice que la Ginica musica que
Prince escuchaba era la de él mismo. «He es-
cuchado ese rumor. He dicho antes eso sobre

mi mismo porque, o bien tiendo a escuchar
las canciones viejas que me gustaban en el
colegio, o bien estoy escuchdndome a mi mis-
mo todo el tiempo. Siempre estoy trabajando
en algo, por lo que mi musica favorita... es
la mia. Creo que Prince hacia lo mismo», se
confesaba al respecto. La forma de compo-
ner en Brad consistia en que tanto él como
Gossard llegaban con su propia musica al es-
tudio, para solo afinar detalles en conjunto.
Pero para el Gltimo disco de Brad, Smith lo
compuso practicamente solo, estando a sus
anchas ya que nunca le gust6 componer junto
a otros. «Soy un poco dificil como colabora-
dor, porque simplemente no puedo. Necesito
trabajar en mis acordes solo. Es dificil para mi
que alguien esté sentado al lado diciéndome
cosas sobre lo que estoy haciendo».

(O AT A A A T W W -

Sin los tormentos que aquejaron a Andrew
Wood, Kurt Cobain, Layne Staley o Chris
Cornell, Shawn Smith murié antes de tiem-
po, v eso es lo que nos hace recordarlo con
tristeza. No solo porque seguia haciendo bue-
na musica, sino por esa sensacién de nunca
haberlo podido ver en el sitial merecido. Fue
uno de los ensambles clave para darle algin
tipo de cohesién a una escena que agrupé
actos tan disimiles como el punk ruidoso de
Sub Pop con el glam en metamorfosis que ve-
nia desarrollando Alice in Chains. «Yo estaba
entre medio de ambos. Era la estética Mother
Love Bone, Soundgarden, y por otro la de Sub
Pop, Mudhoney, ese tipo de bandas. Mundos
muy diferentes».
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De la mano de su tltimo disco, “Atlas’, el conjunto nacido en
la Quinta Region vuelve a apuntar alto.

M Jean Parraguez
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o fueron faciles los
ultimos afios para
Humboldt. El ciclo
de su anterior &lbum,
“Gigantes” (2016), les
valié cumplir varios
de sus suefios, como
llevar su musica al ex-
tranjero. El regreso a casa solo trajo un desen-
canto con la escena, la falta de oportunidades
para escalar en su progreso. Y la ida de uno
de sus miembros fundadores hizo tambalear
todo el proyecto. «No s6lo preguntandonos
qué hacer, sino que la decepcién de no se-
guir adelante con las ganas que tenia. En lo
practico, no tienes con quién tocar, no tienes
musicos. Es dificil rearmar y tener de nuevo
energias para seguir», recuerda Christian Sil-
va, voz y guitarra. Pero los suefios son mas
tuertes, y si hay algo que destacar de estos
musicos es su determinacién a cumplirlos.

Debieron frenar el ritmo, porque imagino

que volvieron del extranjero con hartas
ganas.

Simén Carcamo: Se hicieron hartas cosas,
quedamos con ganas de hacer el doble. Uno
siempre es ambicioso y busca las guias para
mostrar lo que mas puede. Entonces, en ese
sentido al principio fue como “Ya, hicimos
este disco”, e intentamos estrujarlo lo mas que
pudimos “;Qué hacemos ahora?” Empeza-
mos a ser consecuentes con la musica que
nos empezo a gustar.

La excusa ya estaba sobre la mesa. Nueva
musica debia ser el trampolin para continuar,
que llegé a principios de mayo con “Atlas”, su
tercera produccién —tras el EP homénimo del
2012 y “Gigantes”—, fruto de beber influen-
cias proporcionadas por el cambio de vida.
El asentamiento definitivo en Santiago les
permitié conocer mas, «a otros musicos, otra
escena, otra movida», admite el bajista Se-
bastian Alvarez. Todo eso llevé a lo inevitable.
«Empezamos a componer, como a buscar un




sonido, a darle un sonido a las baterias que
queriamos» reflexiona Carcamo, apuntando a
una caracteristica muy definida del Humbol-
dt modelo 2019, mas alejado del rock visceral,
llevando la sensibilidad a capas, atmdsferas
y melodias mas etéreas.

¢{Como se gestd este cambio en la miisica?
Sebastian Alvarez: Va muy ligado al cam-
bio de banda, de formacién, de ciudad, de
influencias. Christian hizo “Gigantes” con mi
hermano, y era otra banda. De hecho, cuando
tocamos esos temas los tenemos adaptados a
nuestro sonido actual. Y el cambio pasa sii-
per natural, porque Simén también empezd
a meterse en el disco. Volvimos a escuchar
Pink Floyd, mezclandolo con otras cosas del
rock psicodélico y el pop. Igual es cuético,
porque en vivo, como que es inherente a
nosotros interpretarlo de una forma rockera.
El espiritu de la banda al tocar se mantiene
como en “Gigantes”.

De todas formas, el resultado huele a re-
novacién en todos sus costados. Un paso
adelante.

Christian Silva: Soy admirador de artistas
que, entre discos, buscan algo distinto. Siento
que ha sido mi espiritu el querer probar otras
hueés, no cantar la misma cancién, no hacer
el mismo disco. Los Arctic Monkeys sacan
su ultimo disco (“Tranquility Base Hotel +
Casino”) que igual es un derivado del ante-
rior (“AM”), pero tiene una btisqueda. No sé,
Bjork, Thom Yorke con Radichead, que son
de cabecera, siempre hacen una jugada dis-
tinta. Me atrae mucho esa idea.

SA: Con el Simén y el Christian somos part-
ners. Musicalmente, creo que no hay tantas
diferencias entre nosotros. Por lo menos yo,
la diversidad en la musica que escucho viene
desde mi grupo méas cercano de amigos.

CS: La que hizo como la ruta fue ‘Solo voy'.
Quise interpretar organicamente en esa can-
cién lo que a nosotros tres nos hacia mas sen-
tido en ese momento, y desde ahi encontra-
mos el hilo para seguir, porque igual botamos
maquetas que se acercaban a otra hueva o se
escapaban muy lejos a lo que queriamos.
SA: No hubo mucho cuestionamiento sobre
si era un cambio de estilo. Simplemente des-
echamos lo que no nos gustaba.

Ampliado a quinteto —con la adicién de Juan-
chi Riquelme en la bateria y Tomas Cordero

en sintetizadores—, Humboldt registro las
canciones de “Atlas” con la ayuda en estudio
de Pablo Stipicic y Chalo Gonzéalez. Con ta-
mafia espalda en las consolas, se asegurd un
trabajo concienzudo, siempre con la tltima
decision a cargo de los musicos. «La produc-
cién del disco la hacemos nosotros. El pro-
ceso del detalle es muy entretenido, pero lo
es hasta que no sabes cuando lo debes soltar.
“Atlas” es un proyecto lleno de cosas y ele-
mentos. Ahi viene el rollo que te acostumbrai
a lo que maqueteaste y pensai que esa es tu
visién de la mezcla, pero al llegar a la mezcla,
el encargado también tiene una perspectiva,
v te dice “mira, esta es mi interpretacién”»,
apunta Silva al respecto.

{Cual fue la cancién que cambié todo en
el estudio?

SA: ‘Transatlantico’ fue una transicién sa-
per violenta. El anterior single, ‘Solo voy’ se
acercaba mas a lo que venia haciendo antes
la banda. Para mi, y para los chiquillos —es-
toy seguro porque lo hablamos siempre—, lo
entretenido de compartir diferentes cosas in-
dica que, independiente del estilo de musica
que estemos haciendo, estamos coincidiendo.
Eso lo rescato, a pesar que es super dificil,
casi siempre, trabajar con gente y hacer cosas.
Pero ha sido lo méas bonito de estar haciendo
musica.

CS: Nos metimos en un rollo que era mas
desconocido para nosotros. Estaba stuper
acostumbrado al formato de banda de rock,
con guitarras, y pasamos a un mundo que no
habiamos explorado, de las secuencias, de
las baterias electrénicas, de sintetizadores.
Fue muy intuitivo, de probar y de jugar. La
reinterpretacién de algo que no conoces, y
al hacerlo de forma intuitiva sale una huevé
maégica. Es como el Gepe, que quizas nun-
ca fue un guitarrista formal, pero cuando
se sienta y saca una nota, la interpreta a su
manera. Siempre lo que he escrito ha sido
desde lo personal. Detrds de una metafora
hay una vivencia interna que me ha marca-
do, o que yo he retenido de tal forma que la
quiero sacar a través de una cancién. Cuando
empezamos a hacer ‘Transatlantico’, habia
desde un beat hasta una referencia estética.
Estaba de vacaciones y empecé a hacerla le-
tra. Estaba en un Parque Nacional y el rollo
fue el siguiente: habia aguas de deshielo. Y
me meti, nadé mucho, llegando al centro. Y
senti que me estaba metiendo en una hueva



cuética, perdiendo la nocién de la realidad
porque estaba en algo que antes fue nieve.
Pensaba: “qué cuéatico que estoy utilizando un
espacio que en otro momento fue otra cosa”.
De ahivino la idea de ‘“Transatlantico’, de este
huedn que esta viajando en otra dimensién y
la sensaci6én atemporal. Y asi empecé a hacer
el camino en otras canciones.

Con toda esta experiencia sonora, Humbol-
dt espera que la rueda no deje de girar. Su
actuacién en Lollapalooza Chile de este afio
fue un espaldarazo de grandes dimensiones.
«Quedamos locos con Lollapalooza. Nos en-
cantaria tocar en otros festivales”, afirman.
Que nadie tema sofiar. ¢
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TODO EL HARD ROCK CON CRISTIAN PAVEZ

A LA CARGA

ROCK HISPANO CON ALFREDO LEWIN

REBELION SONICA

TODA LA VANGUARDIA CON HECTOR ARAVENA

BULLDOZER

EL MUNDO DEL METAL CON RODRIGO BRAVO

RADIO CLASH

TODA LA VARIEDAD DEL ROCK CON ALFREDO LEWIN
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Y TUNE IN:
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Fgréegor

esde el extremo norte del pais (Arica), Egrégor

destaca por la fusién de diversas influencias mu-

sicales encausadas bajo la corriente del metal,

autodenominando su estilo como metal eclécti-
co. Formados por Magdalena Opazo en voz, Richard Tturray
Giancarlo Nattino en guitarras y Alejandro Heredia en bajo, se
dieron a conocer dentro de la escena nacional e internacional
gracias a su primer disco “Karma” (2015), el que giraron tanto
dentro de Chile como en otros paises como Bolivia y Méxi-
co. A mediados de este 2019, lanzaran su esperado segundo
album, el que esta influenciado directamente por los sonidos
de su territorio, fusionando el metal con la cosmovisién an-
dina, tanto en su sonoridad como en parte de las letras y el
arte del disco.
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Los Klasky

esde el fin del mundo (Punta Arenas) y bajo las

influencias del postpunk v la new wave, Los

Klasky comenzaron a juntarse a fines del 2016,

para concretar su primera formacién el 2017. Ac-
tualmente la banda se compone por Juan Tapia en guitarra
y voz, Ivonne Maldonado en bajo y voz, Sebastian Lepori en
bateria y Klaus Scholtbach en guitarra. Cuentan con dos EP
editados: “Microviaje” (2018) v el recién editado “Trans” (2019),
que cuenta con ‘Figuras de plastico’ como primer single. Du-
rante mayo, la banda sale por primera vez de sus tierras para
realizar una mini gira por Santiago y Valparaiso.

©O &

lost_klasky Los Klasky Los Klasky

Udara, es un colectivo de mujeres rockeras que se retnen con el fin de generar espacios
para difusion de la misicay las artes del rock creado por féminas. Anualmente, producen el
festival Udara: Encuentro de Mujeres y Rock, el cual se lleva a cabo en la ciudad de Quilpué
y programa a bandas con presencia femenina.

O

udara.mujeresyrock udaramujeresyrock
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Devoradores de hits

M Pablo Cerda




ntre los artistas clasi-
cos que aun dan vuel-
ta por el globo, Daryl
Hall y John Oates es-
tan entre los que me-
jor defienden su lega-
do. ;Cémo no hacerlo
cuando tienes tantas
medallas que mostrar? Cuarenta afios de ca-
rrera, seis nameros uno en la lista Billboard,
siete 4lbumes platino, seis de oro, miembros
del Salén de la Fama del Rock & Roll y una
estrella en el Paseo de la Fama de Hollywood
son solo parte de la pirotecnia que exhiben.
Actualmente, la cultura pop los abraza cari-
fiosamente, en parte gracias a las ondas de
radio que han perpetrado su leyenda y atin
los ata a la memoria colectiva local. Preci-
samente, son Ignacio Lira y Sergio Cancino,
locutores de las radios Tiempo y Concierto
respectivamente, los que ayudan a desentra-
fiar las claves de la primera venida de Hall &
Oates, a fin de entender cémo les ha afectado
el paso del tiempo, de qué manera se puede
analizar su trayectoria y por qué esta venida
es tan importante.

Suerio hecho
realidad

La noticia se confirmé a finales de enero e
hizo estallar las redes sociales: Hall & Oates
se embarcaran en una gira sudamericana que
los traera por primera vez a Chile, tras cuatro
décadas de éxitos. El diio ostenta un catalo-
go voluminoso que goza de un beneplacito
transversal, tanto asi, que algunos sofiaban
con verlos debutar en el Festival de Vifia del
Mar desde los tiempos en que la noche anglo
se establecia como un obligado para la pa-
rrilla del certamen. La posibilidad de llegar a
una audiencia masiva a través de los televiso-
res, sobre todo con un repertorio tan potente,
fueron los argumentos mas sélidos para que
estuvieran siempre entre los mas solicitados.
El locutor de Radio Tiempo Ignacio Lira era
uno de ellos. «Desde que vino Tom Jones al
Festival, la noche anglo empezé a tener una
personalidad propia y uno se preguntaba
quién seria el siguiente. Junto a otros cole-
gas de radio, empezabamos a tirar nombres y




ciertamente Hall & Oates era una posibilidad
por su cantidad de hits y la altisima rotacién
radial que han tenido desde los 80».

Para Sergio Cancino, director editorial y mu-
sical de Radio Concierto, un show de Hall
& Oates en sefial abierta hubiese entregado
la posibilidad de ver un espectaculo tan sor-
prendente en lo musical que de seguro estaria
entre lo méas destacado. «Me gusta la masivi-
dad que ofrece un festival televisado y emi-
tido por radio para todo Chile. Descentraliza
el pop. Habrian mostrado una actuacién de
calidad y una forma de entender el género
desde los arreglos, un formato de cancién
que contrasta con el sonido imperante en
esta década».

Puentes musicales

Ciertamente, la masividad de los hits de Hall
& Oates descansa en una arquitectura musi-
cal que va més alla de la cancién pegadiza,
ya que se sustenta en el romance con la mua-
sica negra, aspecto que tenian claro desde
que se conocieron. Daryl nacié en Pottstown,
Pensilvania, y John en la ciudad de Nueva
York, pero se encontraron en un ascensor
escapando de una pelea con armas de fuego
que se desatd un concierto del Adelphi Ball-
room, cuando el primero atin militaba en The
Temptones v el segundo en The Masters. En
su paso por la Universidad de Temple, com-
partieron un departamento y empezaron a
colaborar juntos.

El estilo folky de su primer disco “Whole
Oates” (1972) los hizo pasar desapercibidos,
pero ya para el segundo, “Abandoned Lun-

cheonette” (1973), dan el primer batatazo,
con ‘She’s gone’, nimero uno en las listas
R&B de la época y luego popularizada por
el grupo Tavares. Lira sindica que ese apego
a la musica negra, desde los primeros afios,
es vital para entender la traduccién de cédi-
gos que en ese entonces estaban encriptados
en cuestiones sociales, aludiendo que «lo
interesante es ver cémo lograron llevar el
lenguaje del soul y del R&B a un publico
blanco, cuando esa musica ain era de nicho.
Acercaron mundos que estaban separados
por la segregacién».

Tras el lanzamiento de “War Babies” (1974), su
ultimo disco con Atlantic, el grupo emigraria
a RCA. A pesar de que tuvieron una época no
tan venerada, con discos como “Beauty on a
Back Street” (1977) v “Along the Red Ledge”
(1978), el dtio lograria dominar los rankings
entre mitad de los 70 y de los 80, con con seis
singles en el top one: ‘Rich girl’, ‘Kiss on my
list’, ‘Private eyes’, ‘I can't go for that (No can
do), ‘Maneater’ y ‘Out of touch’, y cinco en
el Top 10, ademas de su participacién en la
emblematica ‘We are the world’ en 1985.
Para Cancino, los éxitos del binomio en su
época de oro trascendieron de tal manera
que, constantemente, son una atraccién a
visitar. «La fase imperial del grupo, con esos
exitosos cuatro discos que lanzaron entre
1980 y 1984, entregd algunas de las mejores
canciones pop de esa década, y siguen muy
presentes en la radio y la cultura pop. La apa-
ricién de “You make my dreams’ en esa gran
secuencia de la pelicula “(500) Days of Sum-
mer” (2009) o su uso en publicidad chilena,
los llevaron a otras generaciones. Mas alla de
los éxitos, cada album del dto, incluso esos



de sus afios formativos o los noventeros, tie-
nen joyas. Como ‘The sky is falling’ de 1997 o
el cover de ‘Someday we’ll know’ (de los New
Radicals) con Todd Rundgren en 2003».

Por eso, no es extrafio que musicos de la talla
de John Mayer, Brandon Flowers de The Ki-
llers o0 Ben Gibbard de Death Cab For Cutie,
por nombrar algunos, los ocupen como re-
ferencia para alimentar sus propuestas, am-
paréandose en su imaginativa férmula para
articular canciones pop perfectas. «Puedes
percibir su influencia en artistas actuales y
eso atrae al publico més alla de la nostalgia.
Los melémanos, los que leen entrevistas o los
que se preocupan de saber quién produjo tal
o cual disco, probablemente lleguen a Hall &
Oates por alli. No es que las generaciones ac-
tuales se vuelvan locas escuchandolos, pero
si consumen artistas influenciados por ellos»,
complementa Lira.

Mds que un
concierto en la lista

Ya totalmente consolidados como uno de
los actos musicales méas exitosos, el nuevo
milenio ve como Hall & Oates cosecha los
reconocimientos de su arduo trabajo sobre
las tablas. El 20 de mayo de 2008, el dao
fue galardonado con el premio Icon de los
BMI, que también ha reconocido a Bee Gees,
Crosby, Stills & Nash, Paul Simon y Brian
Wilson, entre otros. El 2014 fueron induci-
dos al Salén de la Fama del Rock ‘N Roll,
instancia en la que tocaron en vivo y des-
filaron ‘She’s gone’, ‘I can’t go for that (No
can do)’ v ‘You make my dreams come true’,

evidencia empirica que estan lejos de dor-
mirse en los laureles.

Las resefas de sus conciertos actuales no ha-
cen otra cosa que alabarlos, poniendo hinca-
pié en su elegancia y vigencia. The Guardian
plantea que «pocas figuras de 72 afios pueden
darse el lujo de vestirse con pelo largo y cha-
queta de cuero como lo hace Hall & Oates».
Con esto en mente, las expectativas del show
en Chile son altas, y tanto Cancino como Lira
coinciden en que serad una noche inolvidable.
Pero el locutor de “Zoom Concierto” advier-
te que quizéa esta sea la inica oportunidad
para verlos: «es un duo legendario, glorias del
mejor pop. Considerando sus edades (72 y 71
afios), y que alternan sus giras como dto con
sus proyectos personales, creo que puede ser
el tinico show que ofrezcan en Chile. Mien-
tras que para el hombre de “Oh my Pop!”
el estado en que se mantiene la banda, en
forma, marca una diferencia con otros actos
nostalgicos: «Son un nimero muy solicitado
y facilmente podrian girar solo por Estados
Unidos, les sobra la pega. Hay una riqueza en
lo que hacen, va a ser una funcién bien tnica.
No son un acto kitsch».

Sin lugar a dudas, la musica de los ochenta
aun estd muy presente en nuestro pais, sigue
despertando la memoria emotiva de quienes
la vivieron y eso inevitablemente alimenta
la curiosidad de los que vinieron después.
En un contexto en que las audiencias son
cada vez maés dificiles de satisfacer, actos
como Hall & Oates recuerdan que la magia
no estd en girar una y otra vez la rueda de
la nostalgia hasta gastarla, sino que darle la
vuelta necesaria para que esta sea relevante
en el presente. Asi es como se forjan las cosas

buenas de la vida. 6
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Las controversias de

M Andrés Panes

o importa cuando
leas esto: Ramms-
tein ha provocado un
escandalo. Una vez
mas, los alemanes
estiran los limites de
lo que la sociedad
considera acepta-
ble e instalan su nombre en nuestras bocas
por un buen rato mientras resolvemos cual
es nuestra opinién respecto a lo que hacen.
Con el video de ‘Deutschland’, tocaron la fi-
bra sensible de su pais y del resto del mundo
apelando a la época del Holocausto, uno de
los asuntos mas delicados de la historia de la
humanidad: el genocidio de mas de quince
millones de personas bajo el argumento ra-
cista de una limpieza étnica. Es claramente
un trabajo de ficcién que se vale de ciertos
elementos reales, pero su lanzamiento ha
calado hondo con cerca de cincuenta mi-
llones de reproducciones en YouTube. Justo
en un momento en que el fascismo parece
haber recobrado fuerzas alrededor del pla-

~ammstemn

neta, el uso de la estética de la era nazi ha
generado reacciones aun mas apasionadas
de lo que se acostumbra para un tema que,
de por si, suele ser terriblemente peliagudo.
El ministerio israeli de relaciones exteriores
se lanzo6 contra Rammstein a través de su
vocero, Emmanuel Nahshon, quien exigi6 la
bajada del video de todas las plataformas. En
su apreciacion, publicada en un tuit, la banda
solamente estaria realizando una maniobra
publicitaria. Lo mismo se planteé desde la
comisién gubernamental alemana contra el
antisemitismo, asi como desde el Consejo
Central de Judios en Alemania. Todos estos
organismos han usado términos como “ver-
gonzoso”, “sin gusto” o “repulsivo” para refe-
rirse a ‘Deutschland’. Llama la atencién que
ninguno le conceda al grupo el beneficio de
la duda, tomando en cuenta que la actividad
a la que se dedica Rammstein es la musica,
0 sea, el arte. Desde luego que hay tacticas
promocionales de por medio, con una apli-
cacién bastante cruda del viejo principio
de que la polémica vende, pero lo cierto es



que no se trata de una accién que pueda ser
reducida a un solo campo, en este caso el
del marketing. Hay mas sustancia que eso.
Es necesario entender que la lengua nativa de
Rammstein es la provocacién. Escandalizar
siempre ha sido una de sus especialidades.
De hecho, ni siquiera es la primera vez que se
acercan a la historia de la Alemania nazi. Eso
ya paso en 1998, cuando sacaron un cover
de ‘Stripped’ de Depeche Mode acompafia-
do por un video que reciclaba propaganda
de Hitler, especificamente un documental
llamado “Olympia”, cuyo fin era promover la
superioridad de la juventud nazi en los Juegos
Olimpicos de 1936. Al respecto, dos décadas
después, la banda seguiria defendiendo sus
intenciones, aunque se mostro critica de la
seleccién al considerarla ingenua. Recorde-
mos que ganaron muchos fans de derecha
pese a ser totalmente contrarios al conser-
vadurismo, una adversién traslucida en los
retratos de la sexualidad de varios de sus
videos, como el de ‘Sonne’ (con una Blanca-
nieves deseada por sus enanos) o el desver-

gonzado ‘Pussy’ (derechamente pornografico).
Lo que buscan Till Lindemann y los suyos es
difundir su musica, obvio que si, pero detras
de las controversias de Rammstein siempre
hay mas que publicidad. En el caso de ‘Deuts-
chland’, estamos ante una confesién dificil de
realizar en publico acerca de las complejida-
des de laidentidad alemana. Lindemann can-
ta, en el fondo, sobre hacerse cargo de lo que
significa ser hijo de un pais con una historia
manchada por el derramamiento de sangre
(solamente en el siglo XX, aparte de los nazis,
esta también el genocidio en Namibia per-
petrado por sus fuerzas coloniales). La letra
es cristalinamente clara: “Alemania, tu amor
es una maldicién y una bendicién / Alema-
nia, mi amor no puedo darte”. El revuelo por
el video olvida que, aparte de un campo de
concentracién, hay otros escenarios y épocas
recorridos en ‘Deutschland’, una nueva me-
dalla para una banda que colecciona gritos
en el cielo, aunque no depende de ellos. El
video de su siguiente single, ‘Radio’, ha hecho
niimeros similares sin alborotar tanto. 6




"RAMMS TEIN

Tardaron una década, pero la espera valio la pena. El coloso aleman
regreso al estudio para componer su séptimo larga duracion, el que
comenzaron a mostrar con el provocativo single ‘Deutschland’ el pasado
marzo. Lanzado de manera ptiblica el viernes 17 de mayo, lo analizamos
capa por capa.

M Cristian Pavez
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na portada comple-
tamente blanca y
sumamente mini-
malista, donde solo
basta la presencia
de un fésforo para
incendiar al mundo
y reducir a cenizas
los diez afios de interminable espera, desde
“Liebe Ist Fur Alle Da”. Once nuevas cancio-
nes reunidas en un disco homénimo. Con
su estética inconfundible y una propuesta
artistica integral y visualmente aplastante,
Rammstein esta de vuelta para retomar su
sitial como una de las bandas lideres del rock
actual, con un disco que se abre a nuevas
sonoridades, texturas y colores, logrando
sonar novedosos, distintos y renovados, sin
perder un apice de su extravagante espiritu.
En cuanto a sus letras, el cantante Till Lin-
demann -responsable de todas ellas— sigue
escupiendo desde las entrafias una verbo-
rragia visceral, acida y brutalmente critica,
con canciones que hablan sobre la historia de
Alemania, la Iglesia, el voyerismo, la pedofi-
lia, el sexo, la prostitucién y el amor en sus
aristas mas oscuras y perversas. Por primera

vez, el productor de todos sus discos Jacob
Hellner queda fuera de la ecuacién, y su labor
fue realizada por Olsen Involtini, habitual co-
laborador del guitarrista Richard Z. Kruspe en
su proyecto Emigrate. De este modo, el disco
tuvo una produccién no lineal, sino que cada
cancién tiene un tratamiento especial para
resaltar los elementos distintivos en cada una
de ellas, destacando el enorme y envolvente
sonido adquirido, con una gran calidad aural
y espectral, ademas de la colaboracién de la
orquesta y el coro sinfénico de Bielorrusia en
varios pasajes del disco.

El inicio es con la impactante ‘Deutschland’,
que arranca con un teclado urgente e incisivo,
para luego incorporar unos acordes abiertos
de guitarras dobladas, redobles marciales de
bateria y explotar sénicamente en un himno
instantaneo de Rammstein. La maquinaria
esta perfectamente ajustada y en marcha para
aplastar todo a su paso, y para ello la banda
desarroll una pelicula de diez minutos de
duracién de alta factura cinematografica —di-
rigida por Specter Berlin—, donde muestran la
milenaria historia germana, con sus grandes
logros, pero también con sus més oscuras
miserias. Una pieza de arte audiovisual su-




perlativa, una direccién de arte maravillosa,
y un abrumador nivel de detalles histéricos,
siempre haciendo un extraordinario uso se-
miolégico de las imagenes de alto impacto,
con multiples lecturas, y un polémico grado
de provocacién, incluso cruzando algunas
lineas prohibidas que pocas bandas se atre-
ven a traspasar. Por todo esto, Rammstein
es un estamento artistico fundamental del
siglo XXI, y mas de cien millones de visua-
lizaciones del video —en todas las platafor-
mas de streaming— dejaron constancia que
una década sin nueva musica es demasiado
tiempo para una banda de esta categoria y
relevancia.

Tras reponerse del impacto inicial, la siguien-
te es ‘Radio), el otro single de adelanto que
también cuenta con un video notable, que
esta vez muestra el cémo la radio jugd un
papel importantisimo en la historia de Ale-
mania: durante la época de la Guerra Friay
del Muro de Berlin, la gente de la RDA (de
donde la banda es originaria), se utilizaban
las radios de onda corta para poder saber qué
pasaba en el mundo occidental, teniendo esa
compafiia con musica y noticas un par de ho-
ras al dia; pero la radio también fue usada
como eje de comunicaciones para difundir
la doctrina nazi. Esta paradoja el clip —con

un tratamiento estético impresionante— la
denota, por lo que tampoco estuvo exento de
polémicas. En la parte musical, ‘Radio’ suena
como una clasica cancién del repertorio de
Rammstein en su tradicién méas pura: un so-
nido masivo con enérgicos ritmos gancheros
y guifios a Depeche Mode y Kraftwerk, sobre
todo en el uso barroco de teclados analogos.
Un impactante coro eclesiastico casi medieval
introduce a ‘Zeig dich’, donde los gruesos mu-
ros de guitarra de Richard Z. Kruspe y Paul
Landers se toman el protagonismo. La voz
grave de Lindemann resuena con potencia,
acoplandose a la perfeccién con la irrupcién
coral que vuelve a tener presencia a partir de
la mediania del tema, en otra pieza de artille-
ria pesada y contundente que, seguramente,
tendra un lugar destacado en la inminente
gira de la banda por los estadios europeos
(v que vya tiene todas las entadas agotadas,
desde diciembre pasado). En ‘Ausldnder’, fu-
sionan la estética sonora de la rave con el
rock industrial, casi como para recordarle al
mundo que fueron ellos los pioneros del “me-
tal bailable”, y no Ghost. El bajista Olivier Rie-
del y el baterista Christoph Doom Schneider
elaboran una sensacional base ritmica sobre
la que Lindemann va utilizando palabras en
francés, italiano, inglés y espafiol, mezcladas




con su nativo alemén, mas el apoyo de una
juvenil voz femenina en el coro. Luego, llega
la contundente ‘Sex’, que al principio tiene
una parte ritmica que puede recordar a ‘Per-
sonal Jesus’, pero luego explota en un combo
de puro metal industrial, que nos retrotrae
a los momentos mas inspirados de Marilyn
Manson y Rob Zombie de hace 15 afios atras.
Seguro también tendra su video.

‘Puppe’ es una pieza oscura, algo melancéli-
ca al inicio, pero que luego agarra un curso
intenso, con unos teclados in crescendo que
acenttan su dureza instrumental y con, qui-
zas, las voces mas desgarradoras que haya
hecho Lindemann. ‘Was ich liebe’ arranca
pausada vy sigilosa, con el bajo cadencioso de
Riedel que va combinando sutilezas como
delicadas guitarras acusticas con una base
pesada. ‘Diamant’ es el momento mas inti-
mista del disco, una balada lagubre solo con
la voz cavernosa del frontman aleméan mas
el arrope de una guitarra actistica y unos
violines. Introspectiva, reflexiva, etérea,
desnuda; solo una banda como Rammstein
logra transmitir tanta belleza sénica en una
pieza tan minimalista y de corta duracién.
Un reverberante teclado Hammond desta-
ca en ‘Weit weg’ —haciendo imposible no
pensar en la identidad que Jon Lord le dio a

Deep Purple- de la mano de Doktor Lorenz,
que conduce otro soberbio medio tiempo,
bastante experimental, pero de gratifican-
tes v seductores resultados. ‘Tattoo’ retoma
el filo de las guitarras y el peso de la base
ritmica para entregarnos otra pieza de arti-
lleria clasica de los teutones. El cierre llega
con la hipnética ‘Hallomann’, que se desa-
rrolla bajo un punzante bajo para dar paso
a la morfologia tipica de las canciones de
Rammstein donde los instrumentos poco a
poco van agregando méas matices sonoros
para llegar al momento del estribillo y ex-
plotar con toda su fastuosa instrumentacién
y, para coronar, un bello coro cortesia de la
vocalista Carla Bruhn.

Rammstein ha germinado un séptimo trabajo
mucho menos hermético que sus obras pre-
vias; es marcial, industrial, metalero, baila-
ble, experimental, electrénico. La banda tiene
una personalidad y una identidad musical
tan fuerte que, si algin dia deciden compo-
ner un tango o un flamenco, seguirad sonando
inequivocamente a Rammstein, y este album
de regreso es una prueba fehaciente de que
no existe ninguna tecla que ellos no puedan
tocar, por la sencilla razén que no son una
banda que sigue tendencias: simplemente las
imponen.




Rammstein

Encendiendo la mecha

_ : ; W Thorsten Zahn
- - T o : : Edicion: César Tudela /
Eg‘ = i -/3 : -~ ... Traduccin: Pablo Cerda G

- Cuando se trata de jugar con fuggo, Rammstem ostenta eI remado absoluto. Pero
durante mucho tiempo (toda un)a década, de hecho), el principal foco del colectivo
aleman fue encender el escenario. Ahora, con su nuevo y homénimo album de estudio,
estan quemando todos nuestros sentidos, dejandonos en claro, con su espectaculary
épico estilo, el nivel de combustion que se aproxima. En esta entrevista concebida al
-editor de la revista Metal Hammer, los alemanes cuentan cuales son las otras mechas
que pretenden encender con este, su séptimo larga duracion.
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i dejas pasar un perio-
do de diez afios para
sacar nuevo material,
obviamente un trailer
de 35 segundos causara
un movimiento telari-
co instantaneo, lo que
quiere decir que estas
haciendo las cosas bien y eso importa. En
resumen, Rammstein esta de vuelta y con la
misma energia que los fanaticos esperan de
musicos cuyo principal objetivo es dejar la
vara alta y llevar su propuesta al limite. Por
supuesto, nada esté escrito en piedra en un
mundo rockero que cambia constantemen-
te. Una década es mucho tiempo, incluso si
nunca se esfumaron del todo, recordandonos
en ciertos momentos que, cuando hablamos
de un espectaculo de alto impacto y repleto
de accidén que no deja titere con cabeza, Ra-
mmstein sigue iluminando el sendero, con

«No queriamos hacer otro
dlbum sin que representara

un desafio. Para nosotros, el
objetivo era hacer las cosas de
manera diferente y obtener los

beneficios de ello»
Paul H. Lander

las antorchas en alto y las banderas desple-
gadas...

Y si, el retorno al estudio es para los fana-
ticos, pero principalmente para ellos como
musicos. En este momento, y con la marca
de la banda en el punto maés exitoso y po-
tente de su historia, el desafio es simple:
;Pueden cumplir los estandares impuestos
anteriormente? Y no solo cumplirlos, jpue-
den superarlos? Porque eso es lo tinico que
tiene sentido en el universo de Rammstein.
Todos los miembros tienen igualdad de voto
al momento de decidir si una cancién sale a
la luz o no, entonces no hay compromisos.

Basta con que alguien desapruebe una idea
y esta muere en el acto.

Asi las cosas, el nuevo album homénimo de
Rammstein es quizd su mayor desafio a la
fecha. Obviamente, los muisicos ahora tie-
nen mas experiencia, estan mas maduros y
se han empapado de otras sonoridades, por
lo que vigilan atentamente sus pasos a fin de
mantener la dindmica y, a su vez, enfocarse y
refrescarse, pese a que deben conservar esos
elementos caracteristicos que los han con-
vertido en una expresién Unica y explosiva
de arte e intelectualidad. Rammstein debe
seguir siendo Rammstein, pero en pleno 2019,
y en este entorno desafiante que nos rodea,
romper los paradigmas es la tnica forma de
supervivencia. Paso uno para lograrlo: se-
pararse amistosamente de Jacob Hellner, su
productor histérico.

Luego, hay que volver en grande. El llamativo
video del primer adelanto ‘Deutschland’ es
una experiencia a gran escala que no solo
contiene letras provocadoras, sino que tam-
bién es atrevido en lo visual, responsabili-
dad de su estancia con Eric Remberg (més
conocido como Specter), fundador del sello
independiente Aggro en Berlin y ahora pro-
ductor cinematografico. Queda bastante claro
que en esta pieza la honestidad y el arrojo
son reales, las ansias de cuestionar y provocar
estan latentes, pero la provocacién no es algo
que se da espontdneamente, viene desde las
entrafias, no importa si eres un novato o una
estrella internacional.

Rammstein ha reavivado exitosamente sus
instintos naturales para ganar confianza en
si mismos y fortalecerse como unidad, segiin
el baterista Christoph Schneider, el tecladista
Christian ‘Flake’ Lorenz y los guitarristas Ri-
chard Z. Kruspe y Paul H. Landers.

¢De dénde viene la motivacién para lanzar
un nuevo album después de estar alejados
del estudio durante tanto tiempo?

Richard Z. Kruspe: No fue facil. Cuando va-
mos al estudio y componemos nuevo mate-
rial, no es algo que tome un par de semanas.
Asi que, cada vez que queremos hacerlo, te-
nemos que pensar bien si realmente tene-
mos la fuerza y la estamina necesarias para
eso. Al final del dia, nunca sabemos cémo
va a terminar. {Siempre es una aventura!l La
primera vez que nos planteamos la idea con-
creta de hacer un nuevo album fue en 2015.
En ese tiempo, no estaba muy interesado por-



que pensé que provocaria mucho conflicto.
Luego, nos juntamos y dijimos: “quitémonos
toda la presion, no tenemos ningiin contrato
y somos nuestros propios jefes, veamos cémo
resulta”. Empezamos a ensayar, y si lograba-
mos concretar tres o cuatro canciones que
nos gustaran, las lanzariamos. Si no, ibamos
a dejarlas ahi.

Christoph Schneider: Entiendo que los fana-
ticos puedan estar molestos por haber espe-
rado tanto, pero lo necesitdbamos para que el
resultado fuera 6ptimo. Obtener lo mejor de
cada nota siempre ha sido nuestro estandar.
A veces subimos el nivel en un par de sema-
nas, pero eso marca la diferencia y no es facil.
No siempre estuve seguro si el dlbum se lle-
garia a terminar. Pasamos tres afios en la sala
de ensayo y en el estudio. Lo bueno es que la
relacién entre nosotros es la mejor que hemos
tenido en toda nuestra historia, no ha habido
otro momento en que nos hemos llevado tan
bien y sin discutir tanto durante el trabajo, lo
que ayudd a superar la crisis musical.

Paul H. Landers: Honestamente, si hubiese
sabido todo lo que se involucré este proceso...
iDios mio! (rie). Hay una buena cantidad de
sangre, sudor, lagrimas, ira y estrés en este
album.

Decidieron girar en otra direccién. ;Cémo
surgi6 esa idea?

RZK: Primero, queriamos probar cosas nue-
vas en lo que se refiere a componer, incluso
cambiar nuestra forma de producir. Fuimos
a Francia y estuvimos con Tom Dalgety (pro-
ductor de Ghost, Royal Blood, etc.) y Olsen
Involtini (ingeniero de sala de Rammstein),
en vez de Jacob Hellner y Stefan Glaumann
(su mezclador histérico). El cambio siempre
es algo fragil. Por un lado, no quieres alterar
lo que te hizo exitoso, pero por otro quieres
progresar como musico. Decidimos salirnos
de nuestra zona de confort y no fue sencillo,
ya que no nos entendiamos muy bien con
Tom y Olsen. Hasta cierto punto, Hellner fue
también nuestra figura paterna, él lideraba la
produccién. Olsen no hace eso y Tom tam-
poco. Senti que nadie sabia hacia dénde nos
dirigiamos. En ese momento, me di cuenta de
que, en un sentido astrolégico, Rammstein
es fuego, agua y tierra al mismo tiempo. Nos
faltaba el aire, en otras palabras. La ilumina-
cién. Tratamos de que entrara algo de aire y
Olsen Involtini jugd ese rol.

CS: Supo guiarnos en la compleja etapa for-

«El cambio siempre es algo
fragil. Por un lado, no quieres
alterar lo que te hizo exitoso,
pero por otro quieres progresar
como muisico. Decidimos salirnos
de nuestra zona de confort y no

fue sencillo»
Richard Z. Kruspe

mativa del dlbum. Casi siempre llegabamos
a un punto muerto: tres estaban de acuerdo
con una solucién y tres con otra. Al final, esa
idea no progresaba y la desechdbamos. Ahi es
cuando entraba Olsen, él tomaba las riendas
como productor y eso se nota en las cancio-
nes. Gracias a él, nos inspiramos en cosas que
no habriamos descubierto sin su ayuda.

PHL: Ese progreso fue muy importante. No
queriamos hacer otro dlbum sin que repre-
sentara un desafio. Para nosotros, el objeti-
vo era hacer las cosas de manera diferente
y obtener los beneficios de ello. Con Jacob,
era como un viaje escolar con un profesor:
entre mas duraba el viaje, menos respeto
sentiamos. Me encanta probar cosas nue-
vas, cuando no sabes cémo empiezan ni
cémo terminaran. Por eso, la participacién
de Olsen fue una buena idea de Richard. Si
incorporamos a alguien que aceptamos, algo




«Para mi, ‘Deutschland’ se trata de la
relacion emocional ambivalente hacia este
pais. La gente de mi generacion puede
entenderlo. Primero habian dos paises y de
repente uno se esfumo. Hubo momentos
en que uno no podia pronunciar la palabra
‘Deutschland’ (Alemania). Habia una
Repuiblica Federal Alemana y una Repuiblica
Democrdtica Alemana, pero no existia
Alemania. Hoy en dia puedo lidiar

mejor con eso, es un tema que siempre

nos ha preocupado»

Christoph Schneider

que no es muy facil en nuestro caso, entonces
valoramos una opinién competente. En un
grupo de seis personas, la coordinacién es
un bien escaso siempre.

¢Esta nueva direccién estimulé la creati-
vidad?

CS: En este dlbum, ocupé mi instrumento de
una forma muy contenida, solo para aportar
algo especifico a una cancién. Para mi, no es
importante mostrar lo que puedo hacer, en
Rammstein toco cuando es necesario.

¢Sientes que los otros integrantes aceptaron
de manera mas facil las ideas que presen-
taste, Richard?

RZK: No, siento que mis ideas se conside-
raron de manera extremadamente critica,
porque en el pasado intenté forzar ciertas
cosas. Eso da vueltas en tu cabeza. Como tra-
bajo tanto, a veces no dejo espacio para los
demaés, pero siempre tengo una idea precisa
del sonido. Esta vez, desarrollé anticipada-
mente unos bosquejos con Till y luego llevé
los demos terminados a nuestras reuniones,
pero esas ideas también fueron descartadas,
obviamente.

¢Till es tu primer punto de contacto en la
banda?

RZK: Depende. A veces es dificil ubicarlo,
entonces los otros actian primero.

¢En ese caso, Paul es el siguiente punto de
contacto?

RZK: Se dio que con Paul pensabamos exac-
tamente lo contrario sobre el otro, simple-
mente porque somos muy distintos. Esta vez,
casi siempre estdbamos de acuerdo. Hubo un
cambio entre Paul y yo, lo cual me parece
increiblemente refrescante y productivo. No
sé qué pasd, pero no hubo una competencia
en la fase de composicién... Quizé fue porque
pensé: “Si esa es una buena idea, eventual-
mente llegard a puerto. Si no, la considera-
ré para otro proyecto”. Eso funcioné y logré
cierto balance.

PHL: Tuvimos mucho tiempo libre y, después
del receso, fue la primera vez que nos con-
tactamos nuevamente. Con el intenso trabajo
que requiere Rammstein, tienes que tomarte
un descanso de vez en cuando, sino, pierdes
el hilo. Richard y yo tuvimos que aprender,
en un sentido creativo, a estar en la misma
sala otra vez. Schneider nos ayudé mucho a
lograrlo.

¢No es bueno para ustedes enfrentarse en
ciertos momentos?

RZK: Si, eso definitivamente funciona para
mi, pero llega un punto en el que nadie me
soporta. Se vuelve muy solitario y lo he
aprendido. Cada vez que pienso que algo no
esta funcionando y que debo decir algo, me
contengo.

Durante ese periodo, ;pensaste en desis-
tir?

RZK: {Claro que si, miles de veces! Lo me-
dité desde muchos angulos, pero una cosa
es cierta, solo estoy en Rammstein porque
realmente me gusta hacerlo. Y atin asi tengo
tiempo para otros proyectos que son muy im-
portantes para mi. Sin ellos, probablemente
no habria sobrevivido. Hace poco me hice
la siguiente pregunta: “;Qué mas se supone
que debe pasar en mi vida?” Soy una persona
que ama los desafios y si, Rammstein no lo es
todo para miy tampoco lo deberia ser.

¢{Qué opinan los otros integrantes?

Christian Lorenz: Me di cuenta de eso en
Rammstein, puedo hacer algo que no haria
en ningin otro mundo y no voy a dejarlo. No
importa si no estoy tocando, podria manejar
el vehiculo del equipo y con eso me bastaria.
En lo que a mi concierne, pertenecer a un
grupo es lo mejor. Por suerte es una banda y



no una pandilla de gangsters. Honestamente,
estoy seguro de que igual lo disfrutaria.

CS: Antes de que empiece la produccién, nos
preguntamos qué es lo importante para cada
uno de nosotros y qué nos depara el futuro.
A pesar de que no hemos discutido sobre el
final, estamos conscientes de que Rammstein
es una historia finita, aunque no tengamos
planes de terminarla todavia.

PHL: Mientras sintamos que el barco puede
seguir navegando y no hemos llegado a puer-
to todavia, continuaremos. Pero si llegamos
a ese puerto, tampoco voy a sentirme triste.
Tengo la suerte de tener una vida fuera de
Rammstein. Hace mucho tiempo cumpli mis
objetivos personales con la banda: toqué en
el Huxley de Berlin y me subi a un avién con
un estuche de guitarra (rie).

Obviamente que alcanzaron muchos hitos,
pero debe ser dificil no repetirse, especial-
mente en el contenido de las letras. ;Qué
dificultades surgen cuando desarrollan los
temas para once canciones?

CS: Los temas surgen entorno a un fin. En
nuestro caso, las ideas musicales siempre
se desarrollan primero y luego Till toma las

grabaciones. Durante esta produccién, tuvo
fases increiblemente creativas cuando tra-
bajaba las letras para todo lo que habiamos
hecho en tiempo récord. Fue un placer para
nosotros, personalmente nunca pensé que
seria asi después de todos estos afios.

El éxito, en particular del primer sencillo
‘Deutschland’ y su video, muestra un acier-
to para ustedes. ;Es una cancién destacada
en su opinién?

PHL: Hubo un largo debate entorno a ella.
Pensamos muy bien en cémo crear una can-
cién sobre Alemania que no fuera vergonzo-
sa. En este corte en particular, cada puntoy
cada palabra se discutieron hasta que todos
quedamos contentos.

CS: Se generd mucho entusiasmo por esta
cancién. Inicialmente, habian dos versiones
distintas y gracias a Olsen pudimos escoger
una sola como grupo. Para mj, se trata de la
relacién emocional ambivalente hacia este
pais. La gente de mi generacién puede enten-
derlo. Primero habian dos paises y de repente
uno se esfumé. Hubo momentos en que uno
no podia pronunciar la palabra ‘Deutschland’
(Alemania). Habia una Republica Federal Ale-




«Tocar en un estadio es solo para los mds viejos. Nunca he visto una
banda joven y cool en ese tipo de escenarios, es algo que va mds con
zombies como The Rolling Stones o AC/DC»

Christian Lorenz

mana y una Republica Democratica Alemana,
pero no existia Alemania. Hoy en dia puedo
lidiar mejor con eso, es un tema que siempre
nos ha preocupado. Tocamos musica heavy
con letras en alemén, eso es lo que hacemos.
Y ahora logramos componer una cancién so-
bre Alemania, lo que significa un gran paso
para la banda. Para mi, el video también es
algo especial: un recordatorio, al estilo Ra-
mmstein, para que no nos olvidemos de quié-
nes fuimos. Un muro lleno de emocionantes
eventos histoéricos reunidos en un solo clip.
Es como un adelanto de una pelicula épica
que veras pronto.

¢No tuvieron miedo de que la cancién se
interpretara errbneamente?

CS: En mi caso, la cancién intenta describir
el estado en que se encuentra nuestra gene-
racién. Vivimos en tiempos en que mucha
gente se atreve a dar opiniones que antes solo
estaban relegadas a la mesa de un bar.

¢No sera extrafio escuchar a 80.000 fanati-
cos gritando “Deutschland” al unisono en
un estadio?

PHL: El objetivo es que la gente esté tan rigi-
da como nosotros cuando gritemos “Deuts-
chland”, sin que se sientan mal al respecto. Es
muy importante que nos permitamos gritarlo
una vez al afio en un concierto de Ramms-

tein. Al dia siguiente puedes volver al trabajo
como de costumbre y avergonzarte (rie).

CL: Tocar en un estadio es solo para los mas
viejos. Nunca he visto una banda joven y
cool en ese tipo de escenarios, es algo que
va mas con zombies como The Rolling Stones
o0 AC/DC. Nunca irfa ahi a ver a una banda,
no es bueno para ellos ni para el ptiiblico. Me
recuerda al programa cultural de Alemania
Oriental. Ves algo con lo que no puedes es-
tablecer ningtn tipo de relacién.

¢Coémo van a promocionar este nuevo album
en comparacién con los anteriores?

RZK: Soy un gran fanatico de “Mutter” (2001).
Para mi, ese es ‘nuestro’ album, asi que vamos
a tocar al menos cinco canciones en vivo. Las
nuevas composiciones también tienen su po-
tencial, creo que la aceptacién en vivo serd
mas rapida en comparacién con los anteriores
porque son mas pegajosas. En retrospectiva,
“Liebe Ist Fir Alle Da” (2009) no fue nuestro
album mas sélido. Creo que el nuevo es mu-
cho maés interesante, mas musical y menos
controlado. De algiin modo, nos estamos li-
berando, al menos asi lo sentimos. Siempre
me preguntan cudl es la diferencia entre el
nuevo trabajo y el anterior. Mi respuesta es:
este dlbum suena como Rammstein en 3D.
Tiene una profundidad que no habiamos lo-
grado antes. ¢
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El tour book del emblematico disco de

LOS TRES

M César Tudela

La dilatada celebracion de los veinte aios de “Fome” —considerado tanto
por la critica como por el propio Alvaro Henriquez como el mejor disco

de Los Tres—, conto con la edicion de un tour book. En él, se destaca la
revision epocal y retrospectiva del album, a cargo del periodista de
David Ponce, como también la bonita curatoria visual, con una coleccion
fotografica inédita, de la banda y de memorabilia relacionada al disco.

ace mas de un afio,
Alvaro Henriquez
era sometido a un
trasplante de hi-
gado debido a una
grave complica-
cién en su salud,
que a principios
de 2018 lo dejé fuera de los escenarios. Su
recuperacion, entre incertidumbre y preocu-
paciones, supuso el retraso en la celebracién
del considerado disco cumbre de Los Tres:
“Fome”, de 1997. Contemplando que la gira
celebratoria de su también histérico unplu-
gged se extendid hasta el 2017, la que venia,
sin duda, era la del fundamental disco rojo
—con su icénica imagen de la grafica publi-
citaria de una enciclopedia— producido por
Joe Blaney.

Con Henriquez ya evidenciando una rapida
mejoria, aquel festejo se traslado, finalmente,

para 2019. Los 22 afios del “Fome” no solo
incluyeron dos exitosos conciertos en el Tea-
tro Cariola (y otras fechas anunciadas ya en
regiones), tocandolo integramente y en orden,
sino que también, la produccién de la ban-
da sorprendié con el anuncio de la salida de
un tour book del disco, escrito y editado por
los periodistas especializados David Ponce y
Gonzalo Planet, respectivamente, y publicado
bajo el alero de la editorial independiente Pez
Espiral, como parte de su Coleccién Carnada
(que incluye titulos como “Dorso — Un expe-
rimento méntor”y “Ficciones. Los mil dias de
Los Vidrios Quebrados”).

De leerse se va a leer

A no confundirse: este no es un libro contan-
do detalle a detalle la trastienda de “Fome”.
Sin embargo, el trabajo realizado —en tiempo



récord- por los ya nombrados Ponce y Planet,
mas Daniel Madrid y Gonzalo Henriquez en
produccidn, roza aquel propésito. De todas
formas, el proyecto no era facil. Con el ante-
cedente de la realizacién de un material im-
preso, en este mismo formato de tour book,
en torno al homénimo disco solista de Alvaro
Henriquez (celebrado en Concepcién a inicios
de marzo), la idea rondaba en el equipo. Sobre
todo en el compositor penquista, principal
titiritero para que esta obra diera a luz. Fue
él quien designa a David Ponce —uno de los
pocos periodistas musicales especilizados en
los 90— para la escritura del libro. Los textos
del periodista son breves, consisos, de facill
y rapida lectura, pero con informacién rele-
vante y algunos detalles que refrescan el re-

cuerdo de Los Tres modelo 1997. Se agradece
la mirada del contexto general, del Chile de
esos afios, de la banda en si, y también del es-
tado de la musica pop de fin de siglo, y cémo
todo esto afectd, ayudd y/o se involucrd en
el proceso de grabacién del disco. Uno que
comenzd en el Cajén del Maipo —para grabar
los demos— y que culminé en los estudios
Beasrville de Nueva York, junto al produc-
tor Joe Blaney, por aquel entonces conocido
por haber estado a cargo de las perillas nada
menos que de “Clics Modernos” (1983), obra
cumbre en la discografia solista del eterno
Charly Garcia.

Se lee también la revisién quirurgica del dis-
co. No es ni una resefia ni un estudio musi-
colbgico, es la precisa revisién de una obra



del tamafio de “Fome”, a dos décadas de su
publicacién. Ponce va hilando casi novela-
damente el analisis sonoro que desarroll6 la
banda para edificar las 15 canciones definiti-
vas que levantarén al disco, con las reflexiones
entorno a las oscuras letras que Henriquez se
despachd,conformando asi el cuarto disco de
la banda, devenido en verdadero patrimonio
cultural inmaterial de nuestro rock. «La banda
estaba en un nivel de composicién descollante
en ese momento en particular», dice Ponce en
una entrevista previo al lanzamiento del libro.
Palabras que toman fuerza si las comparamos
por lo dicho hace unos afios atras por el mis-
mo Henriquez, cuando elige a “Fome” como
el mejro disco de Los Tres. «Fue un momento
irrepetible, por la edad que uno tenia, las letras
que nos interesaba escribir. Es un disco que
tiene esa urgencia, un disco bastante rudo,
sobre todo. Si a alguien no le habia quedado
claro cémo éramos nosotros como grupo, en
este disco les quedd clarisimo».

Fealdad

“Fome”, el libro, también cuenta con una re-
veladora entrevista a Joe Blaney —quien ya
habia hablado del disco para esta revista—,
que desde un relato panoramico a uno mas
concienzudo, va recordando y comentando
algunos pormenores sobre la elaboracién de
“Fome” y su visién de la banda. «Hay algo
acerca de los grupos, de los buenos grupos de
todos los tiempos, que no es solo un asunto
de cudn buenos musicos individuales son,
sino de cierta quimica en cémo tocan e in-
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teractian. Creo que Los Tres eran una ban-
da muy bien armada», confiesa el produc-
tor, cuya aparicién en el libro también fue
idea de Henriquez. «Creo que en particular
Los Tres estaban tratando de tener un soni-
do muy moderno y contemporaneo. No sé
cbémo es la escena en Sudamérica, pero si sé
que Los Tres no sonaban similares a ninguna
otra musica hecha en Chile o en otra parte.
Es un sonido novedoso, que no es el sonido
de ningan disco previo de los 70 o los 80 o
nada. “Fome” tiene un sonido propio», con-
cluye Blaney.

La arista visual completa el tour book de la
mejor manera posible. Fotografias de Titae y
Gonzélo Henriquez —hermano de Alvaro— en
la intimidad de los ensayos, viajes y la vida
cotidiana como banda fueron capturados por
sus lentes. Un collage con todo ese material
—obra de Gonzalo y Miguel Conejeros— y
usado en poleras y poster de la época vuelve
a aparecer en todo su esplendor, retrotra-
yendo de nostalgia noventera, al igual que
nuevas fotos de diversa memorabilia en tor-
no al disco: singles, kit de prensa, afiches, y
por supuesto, el arte del disco mismo, con la
carétula, contraportada y el booklist con las
letras de las canciones, que aparte también
forman el cuerpo del libro, del que habria que
destacar también su disefio cuadrado, como
emulando el formato de los viejos vinilos de
7" Finalmente, en resumen, este tour book
de cien paginas le hace justicia a un disco
que «es, por letra y musica, por historia, por
contexto, un disco contrastante, dindmico,
estimulante», parafraseando a Ponce. Corto,

pero fome. ¢
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M Alfredo Lewin

Las mini-dperas ‘A quick one, while he’s away’ (1966)
y ‘Rael’ (1967), mas el evidente interés por técnicas
de composicion de suma sofisticacion en el ambito
de la musica pop de la segunda mitad de los sesenta,
fueron las matrices de “Tommy’, la primera dpera
rock de los britanicos The Who, descrito también
como «el primerisimo album en contar con una
narrativa lineal completa en sus canciones». Medio

- sz

El despetar de una
época

ucho cuidado
con la palabra
‘pretencioso’.
Es un término
super recurrido
v que se aplica
incorrectamente
. para denominar
ciertos ejercicios que buscan romper limites,
en el contexto que sea. El propésito de ese
adjetivo ha terminado por subvalorar cual-

siglo de aquello. Aqui la historia.

quier tipo de experimentacion y, como tal,
generalmente es utilizado por personas con
problemas intelectuales, que no se arriesgan,
y ain mas: sienten que cualquier intento de
ampliar el alcance del logro humano es un
ataque personal a su propio coeficiente in-
telectual.

Se escuchd algo en su momento, sobre lo pre-
tencioso (‘self indulgence’, también), cuando
se cotejaban resefias criticas al “Tommy” de
The Who. Pero en verdad, lo tnico pretencio-
so de este doble album es la etiqueta 6pera
rock. Aparte de esa descripcién, que quiere
abarcar mucho pero poco aprieta a fin de
cuentas, “Tommy” es un logro de suprema
ambicién e innovacién, viniendo de una ban-



da que casi se habia re-inventado por com-
pleto con su dlbum anterior, “The Who Sell
Out” (1967), v que ahora querian probar algo
diferente. Y vaya que lo fue. Pero a pesar de
las buenas intenciones, es en realidad un al-
bum desigual, solo esporddicamente brillante.
El peak de brillo y lucidez estaba supuesto a
pasar un par de afios més tarde, con “Who’s
Next” (1971), siendo “Tommy” la previa para
que ello aconteciese.

La musica habia cambiado mucho en los ul-
timos afios de los sesentas, y los singles de
The Who que nos guian hasta “Tommy” asi
lo reflejaron. Después de alcanzar su punto
maximo con ‘I can see for miles’ 1a banda lan-
z6 dos de sus singles méas endebles: ‘Call me
lightening, un intento de descifrar el mercado
estadounidense, muy subestimado intelec-
tualmente; y la menor pero novedosa ‘Dogs’.
Con el fracaso relativo de estos dos temas, la
banda entendid que era hora de un cambio en
el sonido, y el resultado de eso fue la célebre
‘Magic bus’, un canto brillante y percusivo,
con un filo de hard rock endurecido. El so-
nido de esta cancién fue un precursor de lo
que escuchariamos en “Tommy”, un album de
transicién que cierra la brecha entre el pop-
rock temprano y alegre, v el estilo maduro
de rock clasico que seguiria, que alcanzaria
cotas de grandeza —reitero— tan solo un par
de temporadas mas tarde.

Siguiendo el ejemplo ‘A quick one, while
he’s away’ —un tema de nueve minutos—,
“Tommy” lleva las cosas un paso mas all,
al querer contar una sola historia en todo el

album. Una trama barroca y surreal, que sir-
ve para generar comentarios sobre casi todo,
desde padres que no hacen bien su labor y
vendedores ambulantes que estafan, con cu-
ras milagrosas hasta temas mas importan-
tes como la comercializacién y el efecto de
control que pretende ejercer la religién or-
ganizada. Aunque la narracién es algo vaga
por momentos, la historia de “Tommy” se ha
vuelto tan conocida a lo largo de los afios, que
hoy ha resultado ser mucho maés fécil desci-
frar, sobre todo para los nuevos fans de The
Who. El problema real es que, con solo 24
tracks para contar la historia del protagonista
(muchas de ellos apenas solo fragmentos de
un minuto), las composiciones de Pete Town-
shend a menudo se atascaron en la busqueda
para que la historia se cuente, en lugar de
asegurarse que las canciones individuales
funcionasen con precisién.

La transicion y el
progreso

El rock progresivo es un estilo de musica
muy frontal, no obstante de muy elaborada
factura técnica, que plantea asombrar en va-
rios niveles: inundar los sentidos y también
las mentes, con una compleja amalgama de
estilos y de tematicas. En ese sentido, The
Beatles a partir de “Sgt. Pepper” (1967), fue-
ron el modelo para un nuevo pop rock que
no paraba de mutar ni tampoco de mirar al

TOMMY. .
> P




futuro, probando con cosas que no habian
sido hechas con antelacién. En aquellos afios,
la Gltima mitad de la década de los sesenta,
se daba por hecho que el rock-pop no sola-
mente produciria un caudal ininterrumpido
de estilos nuevos, algunos de ellos de plano
atrevidos. Es mas, en ciertos circulos opina-
ban que todo lo que sonara a lo comercial del
pop chicloso era regresivo.

Conceptualmente, el mas influyente de los
albumes publicados a la sombra del “Sgt.
Pepper” fue “Tommy” de The Who. Parecia
imposible ya separar la vanguardia del pre-
sente. De los muisicos més brillantes se apo-
deraba una doble obsesién: no sonar viejos
y forzar los limites de sus talentos. Desde lo
que habia sido la publicacién de su segundo
album, “A Quick One” en 1966, y con el res-
paldo del manager/productor Kit Lambert,
Pete Townshend habia estado jugueteando
con esta idea de grabar un disco de rock pero
con la modalidad de la 6pera. Se trataba de
grabar en este formato pero en consonan-
cia con lo que eran los trabajos anteriores
de la banda. Ello bastaba para dar por en-
tendido que “Tommy” debia contener can-
ciones power pop que oficiarian de singles
promocionales, y habrian otros pasajes que
podrian ser considerados cémicos (a menudo
bisagras que le daban continuidad al relato),
en donde también habria espacio para John
Entwistle y Keith Moon, asi el bajista y bate-
rista de la banda se explayarian a gusto. Pero
sucedib que entre mas temas y mas estilos,
la duracién de “Tommy” se ampli6 hasta el
formato de &lbum doble, para asi dar cabida
al concepto unificador y fundamental que era
relatar la historia de un nifio ciego, sordo y
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mudo que encuentra la salvacién en el lugar
mas improbable: entre maquinas v flippers.
Ahi es donde este chico se convierte en un
mago a quien le fueron conferidos poderes
sobrenaturales. Algo a medio camino entre la
elevacién espiritual y la ciencia ficcién més
delirante.

Como disco de rock-pop, algunos podrian
alegar que “Tommy” es irregular. Como 6pera,
formalmente no esta del todo bien ejecutada
en los niveles en los que este tipo de obra
esta supuesta a ser como trabajo, o sea ritmo
narrativo, argumento y construccién de per-
sonajes. Pero el mundo de 1969 era de otra es-
pecie, estaba &vido de avances, y le dispensé
a The Who, y en particular a este disco, una
acogida extraordinariamente buena. Digamos
que las expectativas al cuarteto britanico eran
muy altas y nadie queria defraudarse.
“Tommy” fue uno de los primeros albumes
conceptuales del rock junto a “Days of Futu-
re Passed” (1967) de The Moody Blues, y con
estos dos como referencias, aparte de “Sgt.
Pepper” por supuesto, no pasé mucho para
que los nuevos grupos empezaran a centrarse
exclusivamente en la idea de disco de larga
duracién y no en singles, o sea, el LP en detri-
mento de canciones sueltas de tres minutos
sin un soporte conceptual.

La previa de 1968

1068 resultd ser uno de los afios mas extrafios
para The Who. El grupo estaba indeciso con
respecto a la direccién artistica que debia to-
mar. AUn mas, su manager Kit Lambert les dio
a entender que podrian trabajar en un con-
cepto para coincidir con Wimbledon, el tor-
neo de tenis, y el disco entonces se bautizaria
como “Who's for Tennis”. La banda, armados
de sus mejores intenciones, lo consideré. De
hecho, en mayo de 1968, el cuarteto arrendd
un estudio para poder trabajar sobre ese plan,
que quedd como varios otros proyectos de
The Who en esos afios en borradores inéditos
conocidos décadas mas tarde.

Dentro de estos aires de cambio, habia algo
que estaba empapando las letras de Pete
Townshend. Los cuestionamientos espiri-
tuales, la naturaleza cercana a lo mistico,
la reencarnacién o la fe en algo superior se
estaban evidenciando via canciones. Todo
aquello tenia una razén de ser. Un amigo de
los tiempos de la Escuela de Artes le entre-



g6 al guitarrista un libro de Meher Baba, un
gurt filésofo religioso que llev6 al guitarrista
a plantearse otras cosas, sobre todo en tanto
a parar de sufrir y redimirse de las faltas y
culpas que lo pudieran haber traumado hasta
entonces. Townshend, que habia estado bus-
cando paz mental en groupies, pastillas, LSD
y arte autodestructivo, de pronto encontrd
que las ensefianzas de Baba le hacian espe-
cial sentido.

Estas ensefianzas del gurt indio fueron
muy comentadas en Inglaterra, no obstante,
el hombre habia hecho un voto de silencio.
Considerado practicamente un dios en la tie-
rra, su influencia en Pete va a notarse hasta
1973. Pero en 1968, esa buisqueda espiritual va
a plasmarse, por primera vez, en una produc-
cién musical de largo aliento como “Tommy”.
La respuesta que finalmente estaba esperan-
do, segiin Meher Baba, era el amor, que tam-
bién puede tener que ver con la resolucién
de los eventos y la incansable bisqueda de
este vital componente por parte del personaje
central del disco.

Para 1968, con unos conciertos grabados en
el Filmore East de Nueva York —que supues-
tamente se iban a publicar como un disco en

vivo—, The Who demostraba que, al menos
sobre los escenarios, estaba alcanzando un
nivel que rozaba la excelencia. Para finales
de esa temporada, el grupo habia llegado a
poner en jaque a los mismisimos Rolling Sto-
nes, cuando participaron en el Rock And Roll
Circus —especial televisivo organizado por los
propios Stones, en el que invitaron a gente
como Taj Majal, Jethro Tull y John Lennon,
entre otros—, y se robaran el show. Hay que
consignar que los Rolling Stones no tocaban
mucho en ese tiempo, todo lo contrario a
The Who, que no paraban de hacer shows,
y aprovecharon de mostrar ahi en la carpa
una versiéon impecable de ‘A quick one, while
he’s away’, su mini épera comprimida en diez
minutos de extensién. Volaron el techo de la
carpa de los Stones, al punto que se rumored
por mucho tiempo que Mick Jagger y Keith
Richards no publicaron el disco porque no
querian sentirse superados por The Who.

Eso era lo que los hacia diferentes. Lo que
Roger Daltrey, John Entwistle, Keith Moon
y Pete Townshend podian hacer en vivo en
aquel 1968 —en la previa del afio de “Tommy”"-
era bombaéstico. La fuerza de su directo era
imparable. Muchos decian que eran los mas



ruidosos, cosa que efectivamente era asi, pero
también los mas potentes. Finalmente, para
el inicio de 1969, solamente hacia falta pen-
sar en un concepto para un disco que hiciese
toda la diferencia, pero esta vez en un estudio
de grabacién. Ya habian probado con “The
Who Sell Out”, en tanto a disco conceptual,
ahora habia que intentar algo nuevo y que
pudiera equiparar también esa energia que
la banda transmitia en sus shows.

Un antecedente previo a “Tommy” es que la
banda estaba corta de fondos, debido al gran
porcentaje que los ménagers se llevaban por
ese entonces (casi el 40% por cada show en
vivo). Otro es cuando Keith Moon y John Ent-
wistle fueron abordados por Jimmy Page a
mediados de ese 1968 para ofrecerle tocar en
The New Yardbirds, su entonces nueva banda
(que completaba Jeff Beck), cosa que Moon
rechazé diciendo que un proyecto como ese,
«caeria como un globo de acero» (o sea, Led
Zeppelin). Estaba relativamente claro, enton-
ces, que si el proyecto de 1969 de The Who
no funcionaba, el grupo podria haber desapa-
recido. Ahora, a la luz que contamos con la
épica de “Tommy”, sabemos que la historia se
escribié de manera muy diferente.

“Tommy” adaptado

Por la variedad y magnitud de la propues-
ta, se podria suponer que cuando apareci
“Tommy”, los aficionados a la musica situa-
ron al disco y a la banda unos peldafios por
encima de lo que era el ltimo single en boga,
en el afio de Woodstock. Era como concretar
una visién operistica en un disco rock, mas
encima doble. Y era también entender la 6pe-
ra como lo que es, una fusién de todas las
artes escénicas convidadas de tal forma que,
el resultante excede a la suma de sus partes, y
probablemente con eso estaba impulsando el
progreso (de ahi lo ‘progresivo’) del pop, con
una sonrisa teatral y generando la idea de
una forma de arte nueva y superior.

Hoy, con la distancia de los afios y leyendo en
retrospectiva la historia completa, sabemos
que el disco siguiente de The Who result6 su-
perior a “Tommy”. “Who’s Next”, que también
estaba planteado como una épera rock, no se
concret como tal porque a Pete Townshend
no le quedaba combustible para generar, con-
secutivamente, tres discos en este ambicioso
formato. Lo mismo pasé con “Quadrophenia”

(1973), produccién con la cual The Who si fue
efectivamente capaz de volver a esta modali-
dad, la que ellos mismos inventaron y luego
re-definieron.

“Tommy”, luego se convirtié en pelicula en
1975, con la adaptacién del director Ken Rus-
sel El mismo Roger Daltrey tomaria el papel
protagénico, y el casting incluy6, ademas del
resto de la banda, a figuras como Tina Tur-
ner, Eric Clapton, Elton John, Jack Nicholson
v Robert Powell, entre otros. Result6 bien,
pese a lo delirante de la puesta en escena y
la adaptacion para la pantalla grande. Fue un
éxito inesperado. No obstante, los fans de la
obra original, los que habian escuchado el
disco doble con mucha atencién, se hallaban
un tanto desconcertados porque la pelicula
era como una puesta en escena a la manera
de los musicales de Broadway: la transcrip-
cién casi literal del disco conceptual, v con la
idea de una coreografia, muy de vaudeville.
Ahora, el argumento de “Tommy”, como his-
toria, tiene todo que ver con lo descabellado
que resulté el film.

Siuno no se atiene al plano de lo simbdlico,
no puede entender la historia de un chico
que se torna autista luego de ser testigo de
cbémo su padre asesina a la pareja de su ma-
dre. Un padre que habia regresado inespera-
damente de la guerra, cuando todos estaban
seguros que habia muerto. Esto se mezcla con
los juegos sadicos de su tio y su primo, quie-
nes solo aportan para que la condicién men-
tal de Tommy empeore cada vez mas. Esta
también el tema de la busqueda de sanacién,
en donde tanto chamanes, sectas religiosas,
médicos y ciertos medicamentos/drogas re-
sultan inefectivas en Tommy. A cambio de
esa invalidez mental, el chico desarrolla una
habilidad extraordinaria para un juego que
lo eleva a la categoria de campedn: el Pinball
Wizard.

Finalmente, su madre en un ataque de ner-
vios lo lanza contra el espejo, que seria jus-
to el momento donde hay una regresién en
Tommy y recupera sus sentidos, al mismo
tiempo que se convierte en una especie de
profeta del rocanrol. A partir de ahi, su es-
tupenda familia, viendo que el chico vuelve
locas a las masas, instala una iglesia, cuyo
culto es administrado por los Walkers. Sin
embargo, y como a menudo pasa en este tipo
de devociones mesianicas, de la adulacién
llega el despotismo y la vanidad del chico,
quien pronto pasa de ser amado a repudiado.






Las masas que adoraban a Tommy, se enojan
por no lograr la ansiada y prometida eleva-
cién espiritual y mistica. Frustrados, termi-
nan destruyendo a su chaméan y a su templo,
que era el campamento espiritual de Tommy.
Finalmente, el pobre chico se refugia en su
interior quedando flotando entre sus propios
suefios, y nos quedamos con la confusa idea
de que la liberacién que alcanza Tommy es la
renuncia al mundo y la resignacién.

Canciones
fundamentales

Cuando “Tommy”, entre sus muschas com-
posiciones, pide a gritos una cancién con
gancho, no solo la obtiene, sino es la que
marca el momento exaqcto en que el album
se da vuelta de cabeza. ‘Pinball Wizard' es, sin
duda, el tema mas famoso del album y el que
caus6 mucha indignacién en su lanzamien-
to de quienes la consideraron de mal gusto.
Después de una introduccién en la guitarra
legendaria de Townshend, la cancién presen-
ta otra voz narrativa al 4lbum, en la forma de
la resignada aceptacién del ex campeén de
pinball, que le entrega su corona a Tommy. El
elemento del juego mecanico, con sus paletas,
hongos de coloridas luces y bolas plateadas,
es en la historia lo que Townshend convierte
en sublime brillantez al aprovechar al maxi-

mo el famoso remate: «Ese nifio sordo, mudo
y ciego por cierto juega increiblemente bien».
‘Pinball Wizard’ se beneficia enormemente
por la performance més potente de la banda
en todo el disco, dandose cuenta que habian
obtenido ‘bola y juego extra’ con este clasi-
co, e hicieron su mejor esfuerzo por llevarla
adelante lo mejor posible.

‘Go to the mirror’ encuentra una manera de
fluir cémodamente con el coro aquel de «See
me, feel me, touch me», y es la cancién mas
importante, porque revela que Tommy es
capaz de ver, oir y hablar. También pone en
relieve la obsesién del chico con el espejo en
el que vio a su padre cometer un asesinato,
el mismo espejo que mira constantemente
generando la frustracién de sus padres. No
es solo otra cancidn, ya que esta llena de una
trama importante, y encuentra la manera de
filtrar todo en una brillante composicién pop
que culmina en la introduccién del brillante
coro «Listening to you...».

“Tommy” siempre sera un album mas impor-
tante que lo entretenido que pueda resultar,
pero gracias a canciones brillantes como
‘Pinball Wizard’, 'Tm free’, ‘Go to the mirror,
y ‘We're not gonna take it’ (con su memo-
rable seccién final), gana sus cinco estrellas
por la fuerza de la invencién y el arrojo que,
como en el caso de Queen —que vendrian
poco tiempo después con sus fijaciones de
grandilocuencia operistica—, suele favorecer
a los valientes. ¢
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Exxocet

«Visualmente intentamos replicar

el glam, pero musicalmente somos
mucho mas»

M Juan Pablo Andrews

Conversamos con la banda nacional que este ano lanzé su
segundo disco, “Mighty Jungle”, y que proyecta su futuro con
la mirada puesta en Europa. Ademas, hablan sobre lo que
significa hacer un estilo tildado de sexista, en tiempos de

reivindicaciones femeninas.

ienen nombres artisti-
cos como Chris Lion y
Richie Love, se preocu-
pan del maquillaje y
ademés de escarmenar
sus cabelleras. Parece
una descripcién afio-
sa, pero no. A la usan-
za glam metal, el quinteto nacional Exxocet
recoge el legado de un género que vivid su
explosién a mediados de los ochenta en el
Sunset Strip, California. Y es que la magnitud
de ese estallido musical, que fuera liderado
por grupos como Mbétley Criie o Poison, no
quedé totalmente extinto en el tiempo: vié
ramificaciones en afios posteriores, como
testimonia Steel Panther, fundados en 2000
en Estados Unidos o Crashdiet, iniciados el
mismo aflo en Suecia.

Exxocet hoy celebra su segundo disco,
“Mighty Jungle”, con la que comienzan a
pensar en la internacionalizacién de su ca-
rrera. En esa idea, Europa aparece como un
territorio afiorado. Después de todo, paises
de ese continente han sido testigos del revi-
val de esa corriente, segin la misma banda.
Conversamos con Lukky Sparxx (guitarrista),
Chris Lion (cantante) y el recientemente in-
corporado Martin Fenixx (baterista), sobre
cémo proyectan sus actuales metas.

¢{Como parte la historia de la banda?

Lukky: Exxocet es una banda que formé
Richie Love, el otro guitarrista, en Antofa-
gasta, con amigos de él hace 13 afios. Pero
tocaban otro tipo de canciones, priorizaban
los covers. Después Richie se vino a Santia-
go v nos conocimos. Volvimos a utilizar el
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nombre, pero formamos una banda nueva.
Richie tenia unas canciones antiguas, que las
incluimos, pero en realidad la mayor canti-
dad del material es compuesto en Santiago.
Eso fue en 2013, ahi se integrd Chris y fuimos
cambiando de bajista, hasta llegar a Danny
Crow. Después, en 2015, lanzamos el primer
disco con la formacién original, hasta febre-
ro de este afio que cambiamos el baterista, e
ingresé Martin.

¢Asumen el estilo de labanda en el inicio o
en la formacién que hacen en Santiago?

L: Exxocet fue desde su inicio una banda
de glam rock o hair metal. Yo venia de otra
escuela, del power metal, pero me llamaba
mucho la atencién el glam, sobre todo el mo-
derno, bandas que salieron después de 2000,
como Crashdiet o Reckless Love. La mayo-
ria son europeas, ahi como que el estilo esta
pegando bastante. Desde comienzo de 2000
hasta ahora ha habido como un revival del
glam en Europa.

Chris: Yo soy mas Judas Priest. Mi estilo de
composicién es mucho méas heavy metal del
noventero, terminando los ochenta. Que fue

esa transicién que se logrd con el “Painki-
ller”.

Lainfluenciala sacan del hard rock o heavy
metal, pero lo visual viene del glam.

L: Claro, del glam de Los Angeles, que fue
desde el 83 hasta los 90, que es cuando estu-
vo fuerte. Visualmente lo intentamos replicar,
nos gusta mucho, pero musicalmente somos
mucho més.

Una de las criticas que tiene el glam es que
sus letras son consideradas misdginas.
Entonces, hacer este estilo en la actuali-
dad puede ser complicado, considerando
la reivindicacién femenina, ;no?

L: Siempre tenemos estas discusiones pe-
quefias en la banda. Es un tira y afloja, don-
de tenemos en cuenta que ya no se pueden
hacer metaforas. Hoy se entienden de forma
diferente. No es que la gente en los ochen-
ta haya sido depravada y sicopata, creo que
no, pero se entendian las cosas de diferente
manera, quizas.

C: Todos querian pasarlo bien. Siento que no
estaba destinado a hacer letras asi. El mo-




mento, el contexto estaba para que se diera
de esa manera. Nadie obligd a nadie, era una
fiesta todo.

L: Uno escucha la musica de hoy y es mucho
mas heavy lo que dicen las letras, que lo que
decia el glam en los ochenta. Si pones una
cancién de Bad Bunny, es mucho maés brigi-
da en la tematica que algo que cantb Motley
Crile en su tiempo.

Cruzar fronteras

El grupo cuenta que el concepto con el que
trabajaron “Mighty Jungle” fue para dife-
renciarse y adquirir un caracter latino que
sea reconocible en Europa, su principal
norte. «Nos enfocamos en el Amazonas,
que es como la gente de afuera nos puede
ver mejor reflejados. Cuando uno le habla
de Latinoamérica a un alemén se imagi-
na como ese tipo de ambiente. Si bien aca
en Chile no hay jungla, para poder inter-
nacionalizarse generalizamos un poco el
concepto. Entonces, rescatamos ciertos
magquillajes tribales, agregamos percusio-
nes. Y nos ha resultado, porque hemos re-
cibido resefias del disco de prensa especia-
lizada de EE.UU. y Europa, donde destacan
el disco justamente por lo mismo. “Exotic
metal”, nos llamaron», dice Lukky. Pese a
poner sus ojos en el viejo continente, tocar
en Estados Unidos aparece como un an-
helo natural: «uno de nuestros suefios es
tocar en el Whisky a Go Go y en el Sunset
Boulevard».

¢No les da miedo que los cataloguen de an-
ticuados por centrarse en el glam, un estilo
que funcioné en los ochenta y que en los
noventa tuvo un declive?

L: Existe un revival del glam hoy, hay varias
bandas que lo estan haciendo. Hay mucha
gente que se ha vuelto a encantar con el estilo
o que lo ha descubierto ahora.

El baterista
adolescente

Martin Fenixx tiene 16 afios y es quien dirige
los ritmos del grupo, al cual llegd en febrero
de este afio. El grupo tenia un show de covers
que hacer —cada cierto tiempo se dedican a
tributar a sus idolos— y necesitaban un ba-
terista, debido a que el anterior se habia ido.
«Escuché a la banda como a los 13 afios. El
recuerdo que tengo es estar en mi casa es-
cuchando el video de ‘Party tonite’. En ese
tiempo, estaba pegado con la new wave of
british heavy metal. El hecho de tener ese to-
que moderno con lo antiguo era entretenido,
era super llamativo para miy es pulento sa-
ber que toco con ellos», dice el joven Martin,
quien vio como se cumplia el suefio de tocar
en una banda que admiras.

El grupo lanzaré su nuevo disco este 28 de
junio en Blondie, donde prometen un show
«nunca antes visto», con fuego, cuerpos
pintados, batucadas, luces y una fiesta con
los fans luego del show. «Como lo que hacia
Métley Criie en sus inicios», dice Lukky. ¢
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eMarco

M Bastian Fernandez

Volviendo a lo simple

Extrovertido, distintivo y animoso. Asi se podria definir la personalidad
de Mac DeMarco arriba del escenario, la que lo ha llevado a posicionarse
en referente inequivoco para las nuevas generaciones. ;Cual es la
distincion de Vernor Winfield McBriare Smtih IV —su nombre real-,

para que se haya convertido en uno de los iconos mas reconocidos e
interesantes del indie de la tltima década?

omo muchos en la
historia de la musi-
ca, Mac DeMarco se
colgd la guitarra para
conseguir chicas, pero
luego se enamor6 del
instrumento y no
lo pudo dejar. A tal
punto llegd este amor, que decidié dejar su
ciudad natal en Canada para probar suerte
con la musica. Armé sus maletas, tomé esa
guitarra que compro por treinta dolares —que
sigue ocupando hasta hoy «porque me en-
trega un sonido que no he podido hallar en
otra», confesé— y partié a Montreal, pensado
que ahi encontraria espacios y tendria ese
golpe de suerte que esperan todos los misi-
cos emergentes. En el camino, el oriundo de
Edmonton se volvié adicto a los cigarrillos
Viceroy, trabajé pavimentando calles, e inclu-
so entregd su cuerpo a dudosos experimen-
tos médicos para poder tener algo de dinero.
«Al principio, fue como “lee estas palabrasy
te grabaremos”. Luego hubo unos como “te
pondremos en esta silla de dentista y dispa-

raremos un iman de alta potencia en tu cere-
bro”. Habia otros donde me hicieron empujar
mi brazo con agua muy fria y correr en una
cinta trotadora durante dos horas seguidas»,
le confesé a un medio britanico. Sobrevivié
a todo eso v siguid probando con la musica,
siempre haciéndolo de manera casera, gra-
bando con lo que tuviera a su disposicién en
la pieza o en estudios econémicos. Lo que
diera su escaso presupuesto.

En 2012, se jugd sus ultimas fichas, ya des-
animado y pensando que esta aventura —que
habia iniciado tres afios antes— no se concre-
taria. Con pocas expectativas, publicé “Rock
And Roll Night Club”, su dlbum debut, y en los
descuentos, al blondo compositor le llegd su
gol: el sello Captured Tracks decidié sumarlo
a sus filas para sacar su préximo disco, “2”, a
finales del mismo 2012. Rdpidamente recibié
elogios de medios especializados como NME
y Pitchfork, y se convirtié en un referente a
nivel mundial de la musica independiente,
siendo influencia directa para artistas nue-
vos como el noruego Boy Pablo o el inglés
Yellow Days.
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Alterando el barrio

No hay duda que, con los afios, Mac DeMarco
se ha ido transformando en una especie de
mito. Un artista del under que rompid algu-
nas reglas compositivas de la musica pop y
con eso ha llamado la atencién de un montén
de jévenes musicos. Su propuesta fue lograr
un sonido Unico en base a guitarras filtradas
por un artesanal chorus effect y melodias que
salen de lo convencional. Sus canciones de-
jaban de lado el clasico canon Beatles para
seguir su propio camino. Un estilo propio al
que bautizé como “jizz jazz”, en donde apro-
vecha la versatilidad que entrega la guitarra
bajo un aura lo-fi. Minimalista, pero no por
ello menos complejo.

Para Simén Campusano, vocalista de Nifios
del Cerro, el fenémeno de arrastre del ca-
nadiense se debe a su habilidad para crear
canciones. «Si bien rescata la estética indie
jangle de Beach Fossils y Wild Nothing, Mac
lo supo hacer con buenas canciones, en par-
ticular en su segundo album. Ademas, tuvo
un buen alcance debido a que su personaje
es muy llamativo: un joven que no quiere ser

cool, pero que por lo mismo lo es». Sumado
a esta paradoja, comenta que DeMarco ha
influenciado a muchos artistas nacionales
con el concepto “bedroom pop”, que consiste
en hacer las cosas con lo que se tiene a mano
(como una evolucién a la ética punk del “do it
yourself”). Por su parte, José Frias, periodista
de Mor.bo, sefiala que lo que diferencia a Mac
de otros artistas es la relacién horizontal que
tiene con sus fans. Por ejemplo, una actividad
cotidiana que realizaba a diario era respon-
der los comentarios en Instagram, e incluso
saludaba a algunos el dia de su cumpleafios.
O sus locuras en los shows, donde comparte
mucho con el ptiblico, al punto que, en ciertas
ocasiones, los invita a tocar arriba del esce-
nario, como en su presentacién en el festival
holandés Lowlands 2017.

Sin embargo, ese entusiasmo no es tan ge-
nuino, sino que ha sido provocado por sus
miedos y adicciones. «Soy un alcohélico sal-
vaje. Mi alcoholismo proviene de tener miedo
de tocar en vivo. Realmente no bebo cuando
estoy en casa. Es una cosa de trabajo, lo cual
esjodido. Era la inica manera de poder hacer
giras, pues estas agotado y es un energizan-
te. Me gusta estar con la gente, me gusta la




fiesta; pero ya no estoy tan interesado en
eso ahora que me estoy acercando a los 30.
Estoy seguro que a la gente auin le gusta la
idea de que Mac sea un tipo apestoso y fies-
tero».

Vaquero de la clase
obrera

La simpleza de sus formas musicales es tam-
bién un reflejo de su simple estilo de vida.
A pesar de considerarse como un ansioso-
maniaco depresivo, su actitud sencilla y
despreocupada permea en todo lo que hace,
cotidiana y artisticamente. «La gente me pre-
gunta porqué me visto como un vagabundo,
pues creo que me veo cool asi. Uso jeans an-
chos, viejos y mugrientos porque refleja la
clase trabajadora de donde vengo», esbozé
en una entrevista. Por otro lado, las letras de
sus canciones proyectan la sensibilidad de
temas como la ansiedad, las adicciones y la
depresién, que han identificado a la genera-

cién joven de este decenio. «Me gusta pen-
sar que lo que estoy haciendo es estimulante,
pero hubo periodos en los que me tomaba
una botella de Jameson en el escenario to-
das las noches. Estar vivo es una locura. La
Internet causa ansiedad, pero ahora que no
estoy en las redes sociales, miro las noticias
v es igualmente deprimente. Trato de hacer
cosas que me hacen feliz, y cosas que hacen
felices a los demas. Eso es todo lo que puedes
hacer», declaré a Huck Magazine hace pocos
dias atrés.

Mac DeMarco, que acaba de lanzar su ulti-
mo disco “Here Comes the Cowboy” —esta
vez bajo su propio sello—, logré ganarse un
espacio en la industria musical y convertir-
se en una de las figuras relevantes del indie
de la década que esté por terminar. Después
de todo, desde un inicio llegb para romper
esquemas y demostrar que ain se puede ser
auténtico haciendo musica, porque en la era
digital también sigue importando lo mismo
que en otras épocas: componer buenas can-
ciones. Y eso es algo que el canadiense ha
demostrado saber hacer. 69
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Los recomendados de CODA, tu aliado digital
www.codaartists.com

CACEROLAS

En honor a la magia del rock argentino

a preparados para presentar su proximo disco titulado “Nuf”, los

argentinos Cacerolas quieren confirmarle a su publico que la esencia

del rock, reggae, funk, punk y, por supuesto, del folclore de este pais

del sur, sigue intacta entre sus canciones. La banda esta conformada
por Alejandro Cabelier (guitarra y voz), Valentin Galligo (bajo y voz), Guido Gon-
zélez (teclados y coros), Lucas Benedetti (guitarra) y Tomas Saldafia (bateria).
Desde Buenos Aires, su centro de operaciones, Cacerolas crea intriga en sus
maés fieles fanaticos con la difusién de ‘Pum Pum’, su més reciente single, que ya
esté disponible en todas las plataformas digitales, y que también sera incluido
en su esperado proximo album.

CAUDILLO

El punk latinoamericano en buenas manos

n 2014 nace en Pert la agrupacién Caudillo, importante exponente

del punk en Latinoamérica, conformada por Piero BT (bajo y voz),

Ribi (guitarra y coros), Richard (guitarra y coros) y Chapa (bateria).

Desde entonces, sus seguidores han podido apreciar el talento del
cuarteto en este estilo y la carga de energia que transmiten en cada una de sus
presentaciones. Temas como ‘Hoy no es un dia cualquiera’ —disponible en todas
las plataformas digitales y compuesta por Piero BT—, demuestran el poder de
la banda en cualquier tematica, en este caso, la alegria y emocién que produce
la fiesta del futbol.

Coda by Bguate es la plataforma digital todo-en-uno para artistas y
sellos independientes que necesitan los musicos para empoderar
powered by su independencia. La misma esta disefiada como un dashboard

bQUOte con aplicaciones gue proveen todas las herramientas digitales
gue un artista necesita para manejar su proyecto o compariia de
musica en un solo lugar.
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[res racetas de

Un acercamiento a su figura a propadsito de la biopic “Rocketman”

M Andrés Panes

I. El rookie

fines de los afios se-
senta, cuando toda-
via era un descono-
cido, Elton John tuvo
uno de sus primeros
trabajos en la musi-
ca grabando covers
de canciones famo-
sas que luego se publicaban sin su nombre
en compilados de médico precio. Se trataba
de budget albums, como se les conocia en la
industria discografica, lanzamientos peri6-
dicos de bajo costo con versiones baratas de
éxitos del momento entonados por anénimas
voces entre las que, de tanto en tanto, aso-
maba alguna verdadera estrella, como en el
caso de Dolly Parton, diosa del country que
también paso por ese tipo de recopilaciones,
tan comunes y accesibles que se vendian
en cualquier negocio de barrio. Entre 1969 y
1970, justo antes de la decadencia absoluta
del negocio de los budget albums en su natal
Inglaterra, Elton John cubri6 varios hits en
sesiones de grabacién express en estudios de
poca monta, pagado por sellos como Music
for Pleasure, propiedad de EMI, uno de los
tantos colosos de la industria que lucraron
con un modelo de produccién musical en se-

rie que requeria bajas inversiones y premiaba
con altas ganancias. Para los curiosos, existe
un compilado de esos registros, “Chartbus-
ters Go Pop”, aparecido en 1994, con temas
originalmente interpretados por Creedence
Clearwater Revival, Nina Simone, Stevie
Wonder y Cat Stevens, entre otros musicos
que inadvertidamente le dieron a Elton John
una clase magistral acerca de la estructura de
una cancién exitosa. Lo aprendido seria apli-
cado rapidamente en su carrera, que estaba
a punto de despegar.

II. El rockero

Elton John no es necesariamente la primera
persona que se viene a la mente al escuchar
la palabra “rockero”. A juzgar por lo que se
ve en redes sociales, probablemente muchos
compatriotas lo ubican més que nada como el
cantante que se parece un poquito a Michelle
Bachelet. Otros lo conocen porque cant6 el
tema de “El Rey Le6n” o por dedicarle ‘Can-
dle in the wind’ a la Princesa Diana. Quizas
escucharon ‘Sacrifice’ o ‘Nikita’ y se quedaron
con la impresién de estar ante un inofensivo
cantante totalmente sublimado. Lo cierto es
que si, Elton John es todas esas cosas, pero su
dilatada trayectoria posee también una etapa
de rocanrol en la que sedujo a las audien-
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cias montado sobre los hombros de gigantes
como The Beatles y Elvis Presley, a los que
cubria en sus conciertos, que funcionaban
también como ceremonias de reivindicacién
del piano, un instrumento importante en el
nacimiento y desarrollo del estilo que por su
aparatosa y estacionaria naturaleza habia
quedado un tanto atras frente a la guitarra
eléctrica. Las crénicas de la época comparan
a Elton John con Jerry Lee Lewis, el insigne
rocanrolero que hacia ver al piano como el
instrumento més vibrante sobre la faz de la
Tierra.

III. El adicto

Aunque lleva casi tres décadas completa-
mente sobrio, Elton John confiesa que toda-
via suefia un par de veces a la semana con
cocaina, su perdicién durante los setenta y los
ochenta. Empezé a inhalarla bajo el pretexto
de aplacar su casi patoldgica timidez, pero
terminé aspirando cantidades industriales
hasta perder todo asomo de cordura. En el
peak de su consumo, simplemente carecia de
una conexién con la realidad. Es tristemente

Sy
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célebre la historia del dia en que llamé a su
manager para quejarse de las malas condicio-
nes climaticas de Londres y exigirle que las
solucionara. En su época de delirio cocaind-
mano, ni siquiera se conformaba con llenar
sus fosas nasales con la caspa del diablo: tenia
pulsiones autodestructivas que lo llevaron a
someter su cuerpo a un maltrato del que sola-
mente zafé gracias a su extraordinaria suerte.
Después de haber visto morir a varios de sus
amigos de la comunidad gay, Elton John con-
sidera un milagro no haberse contagiado el
Sida, aunque lo cierto es que el mero hecho
de que siga vivo bien podria considerarse in-
tervencién divina. Durante 15 afios, su rutina
consistia en despertar, tirarse unas lineas y
beber whisky hasta llegar a un estado que le
permitia seguir despierto por tres dias para
luego pasar 36 horas durmiendo y repetir.
Entre medio, por el hambre, comia raciones
triples de comida rapida y luego las vomita-
ba. Ademaés de bulimia, sufria de epilepsia:
«Me daban ataques y me ponia azul. Cuando
me encontraban en el piso, me llevaban a la
cama, pero en cosa de minutos ya estaba de
nuevo pegandome rayas de coca». 69
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Mas alla de lo eterno

Una mirada al libro

“Joy Division:
El fuego helado”

H Pablo Cerda

JoY division

EL FVEGe HELADO

MAR Cos GENDRE

El pasado jueves 2 de mayo, se lanzé “Joy Division: El fuego helado”,
libro del escritor espaiiol Marcos Gendre, organizado por la editorial
independiente Santiago-Ander en la libreria del GAM, y presentado por
los periodistas Rossana Montalban y Francisco Reinoso. La celebracion
de los 40 afios de “Unknown Pleasures” —debut discografico de Joy
Division- justifica de manera perfecta una nueva visita al catalogo

de los mancunianos, esquivando la biografia predecible en pos de la
reflexion y el hallazgo de elementos que amplien la vision justo cuando

creemos que ya esta todo dicho.

Transmisiones
descontroladas

arcos Gendre es un
autor con agallas.
Conocido por su
pluma intensa en
publicaciones como
Rockdelux o Mondo-
— sonoro, al espafiol no
le temblé la mano para desmembrar la fugaz
discografia de Joy Division sin caer en aque-
llos datos que vemos replicados una y otra
vez. El texto se edit6 hace cinco afios en Es-
pafia, pero su lanzamiento en Chile coincidié
justo con la celebracién de los 40 afios del
fundamental “Unknown Pleasures”. Desde su
tierra natal, Gendre explica sus motivaciones

a través de un video proyectado en la presen-
tacién del GAM: «Se ha escrito mucho sobre
Joy Division en modo copy/paste. Queria
englobar su ideario visual, cinematograficoy
sonoro, también su pasado, su futuro y el eco
que generaron».

El autor propone un viaje exhaustivo por
discos y singles, diseccionéandolos cancién
por cancién para mapear las conexiones so-
ciolégicas y musicales de esas transmisiones
descontroladas que se adelantaron a toda
una época. Cuando analiza la adquisicién de
influencias, el procesamiento de estas y su
posterior relevo a las siguientes generaciones,
Gendre valora el coraje que tuvieron Curtis,
Hook, Sumner y Morris para transgredir las
barreras estilisticas y mostrar una evolucién
impresionante entre “Unknown Pleasures”
y “Closer”. Al respecto, Rossana Montalban
indica que «The Beatles hizo todo en diez






afios, pero a Joy Division solo le tomé dos.
El salto estético y compositivo entre ambas
obras es sustancial. Pasamos del sufrimiento
postpunk en estado primario a un climax de
rock experimental».

Para perpetrar esa hazafia, lo 16gico seria que
las bandas inspiradas en Joy Division tuvieran
esa misma hambre de exploracién, pero Gen-
dre reclama que se quedan en la traduccién li-
teral de los codigos. «Segun el autor, Interpol,
Editors o Savages se alimentan de puro revival
—dice Montalban— En su afan por recoger los
elementos distintivos, se convierten en agru-
paciones que siguen guiones preestablecidos
sin arrojo, aventura ni propuesta».

Del negativo al
positivo

Si hubo una pieza clave que definiria para
siempre las sefias de identidad de Joy Divi-
sion, ese era Martin Hannett. Francisco Rei-
noso destaca la acertada decisién de Gendre
al realzar la figura del productor como «el
personaje que los sacé de la zona de confort
para superar la rigurosidad instrumental de
The Clash y la propuesta de los Sex Pistols
en el big bang de la era 1976-1977». Pares ge-
neracionales como The Cure o Killing Joke
entendieron que los lineamientos ortodoxos
del punk eran demasiado limitados y que el
futuro venia con los sintetizadores. No era
facil verlo en la época, pero el tiempo le dio
la razén a Hannett, como explica Reinoso:
«Peter Hook se mostraba escéptico frente a
la instalacién de las cajas de ritmo, pero Han-
nett tenia claro que tenian que llevar el punk
al siguiente nivel».

Tras el deceso de Curtis, la creacién de New

Order fue como pasar desde el polo negativo
al positivo, transicién que no se podria en-
tender sin la huella imborrable de su primera
encarnacion. «Es un cierre luminoso. Nunca
los he separado y siempre los entenderé como
una evolucién natural», relata Gendre. En el
libro, se postula que este cambio de piel no
solo reflej6 la superacién de la pérdida hu-
mana, retratd también la transicién del Man-
chester industrial, en blanco y negro, hasta su
transformacién en el epicentro de la musica
pop v la cultura de clubs en los 8o.

La importancia del contexto histérico, el ojo
clinico en detalles satelitales, la construccién
del arbol genealdgico, la escucha oblicua de
cada cancién y la reivindicacién fuera del

culto banal, son parte de los elementos que
transforman la lectura de “Joy Division: El
fuego helado” en todo un placer. Las nutridas
reflexiones de Gendre aportan una mirada
fresca, casi tan transgresora como el espiri-
tu de la misma banda, justo en el momento
oportuno para que la efeméride avale esta
revisién sustentada en testimonios e histo-
rias retratadas de manera precisa. Marcos
Gendre escribe un texto con corazén y alma
que permite entender la atmésfera que llevd
a Ian Curtis y los suyos a trascender mas alla

de lo eterno. @
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20 afios de su formacién, The National
vive un presente en todo lo alto. Sus
discos han permitido tener a la critica
de su lado, ademas de contar con una
base creciente de fans. Son el centro
de un culto que cada vez genera mas
deptos: es cosa de ver su nombre en
varios de nuestros festivales favoritos, siempre en letras
gigantes. El triunfo es la trampa directa de la comodidad,
pero si hay algo que admirar del quinteto formado en Cin-
cinnati, es su intransable disposicién a no quedarse en el
mismo lugar.
“Sleep Well Beast” (2017), su anterior disco, ya nos introducia
a nuevas formas de creacién, encontrando inspiracién en
capas de sonidos y coqueteos electrénicos. En ese aspecto,
fue un salto de fe con buenos resultados, y es una manera
de explicar los tracks de “I Am Easy to Find”, un album
inesperado por el corto periodo de tiempo que pasé desde
su antecesor. ;Algo méas? La banda completa ejercié labores
de produccién.
Otra de las caracteristicas de este trabajo fue que naci6 de
la casualidad. Cuando los musicos se preparaban para un
merecido descanso tras recorrer el globo, recibieron una
propuesta del director Mike Mills —a no confundirse con el
histérico bajista de REM~ para musicalizar un cortometraje.
La sorpresiva oferta abri6 una corriente de creatividad, ter-
minando en un proyecto de dos caras, compafieras pero no
necesariamente complementarias (solo una cancién tiene
relacién directa con la pelicula, ‘Dust swirls in strange light,
autoria del mismisimo Mills).
Conceptualmente, las canciones navegan por aguas ya
conocidas por The National. La voz de Matt Berninger va
entre el desgano y la vulnerabilidad, abordando temas como
la depresién, la vida en pareja (‘Hairpin turns’, ‘Hey Rosie,
‘Oblivions’), el pasado no resuelto y la soledad, que cuestan
ser percibidos como predominantes en el trajin diario, cuan-
do ser exitoso y solvente econémicamente asoma como
lo principal (el pesimismo de la vida adulta). El bienestar
mental o los sentimientos no son permitidos, funcionando
errbneamente como sinénimos de debilidad. «Ha llegado
el momento de dejar de ser humano / Es el momento de
encontrar una nueva criatura para ser / Ser un pez, hierba

THE NATIONAL

| Am Easy to Find

o gorrién / Para la tierra que se ha cansado y todo tu tiempo
se ha expirado», canta en ‘Not in Kansas’, quizas el punto
mas alto en este intrincado ciimulo de canciones, que no
necesariamente lleven a una direccién a la primera escucha.
Libar las canciones deja un mejor sabor de boca.
Haciéndolo més humano, la voz de Berninger no es la tinica
que lleva las emociones. También da lugar a otras expresio-
nes, con presencias que otorgan mas amplitud, dimensién
y/o frescura a las letras del frontman y la escritora Carin
Besser (un matrimonio consolidado en lo artistico y lo fa-
miliar). Gail Ann Dorsey —con un historial admirable: David
Bowie, Tears For Fears, Lenny Kravitz— aporta con su voz en
varias canciones, al igual que Sharon Van Etten, Kate Sta-
bles, Mina Tindle, Lisa Hannigan, Diane Sorel, Eve Owen
y el Brooklyn Youth Chorus. Todas crean un prisma inédito
en las letras. Es cosa de escuchar a Dorsey en ‘You had your
soul with you’, una intervencién totalmente refrescante, casi
celestial, en contraposicién a Berninger.

En lo musical, The National consolida sus ganas de conti-
nuar innovando, llegando a otros territorios. Existen voces
nuevas y musica adicional, pero nunca luce empalagoso. La
apuesta es grandilocuente en ‘Where is her head’, luciendo
su cercania a U2 y Arcade Fire, pero con un resultado sobre-
cogedor. Las bases ritmicas electrénicas reciben influencia
de lo hecho por los gemelos Bryce y Aaron Dessner —prin-
cipal compositor— en proyectos como Big Red Machine y
Planetarium.

«Creo que la inspiracién de este disco no llegé desde la
politica. Es decir, sigue siendo politico, pero es muchisimo
maés personal», dijo el bajista Scott Devendorf en los dias
previos al lanzamiento. Y es cierto, el titulo puede jugar en
multiples polos. El quinteto demuestra que apostar es toda-
via el camino correcto para ellos, dando como resultado un
album que es mas que solo musica: hay realidad, con todas
sus luces y sombras, en que una sutileza puede convertir la
alegria en tragedia.

Un movimiento basté para la reinvencién de The National,
tomando elementos, voces y texturas nuevas. Sin querer
dar lecciones, “I Am Easy to Find” es un mapa de cémo es
—0 cémo deberia ser— la vida.

Jean Parraguez






GARY CLARK JR.

This Land

WARNER BROS. RECORDS
-

rince. Quincy Jones. Stevie Wonder. Es-
tos son los héroes musicales que cita Gary
Clark Jr. cuando da pistas sobre cémo esta
enfrentando su proceso creativo en la ac-
tualidad. El guitarrista, que se destapé en
el célebre Crossroad Guitar Festival de 2010
y que fue ungido desde entonces como la
proxima gran estrella de las seis cuerdas, se ha mostrado
constantemente reacio a portar un estandarte asi, que solo
limita sus posibilidades artisticas. En ese contexto podemos
entender su tercer disco, “This Land”, un robusto mix de las
grandes herencias afroamericanas de la musica pop: las in-
faltables guitarras bluseras, una veta pop que mezcla soul,
R&B v el pulso marcado del rap, a las que le suma letras
sentidas, que combinan el amor y las historias personales
con la rabia desatada ante un racismo que se manifiesta con
inusual ferocidad en la era de la posverdad y los populismos
de ultraderecha.

«Es acerca de ser negro en América. Y en el sur». Asi se refiere
Gary Clark Jr. al track que da nombre y partida al dlbum, y
que dificilmente sera superada en 2019 como la cancién de
rock mas potente del afio. Sabemos que la cancién politica
no es el fuerte ni el componente esencial del rock, por eso,
cuando ocurren genuinos encuentros como el que cristaliza
“This land’, no queda mas que detenerse y dejarse interpelar
por un poco de la verdad de un guitarrista negro en el sur de
Estados Unidos, que respira el racismo diariamente en su
propio barrio. Como conté hace poco a Rolling Stone, esta
cancién surgi6 luego de un desagradable encuentro con su

vecino —estereotipo del hombre blanco estadounidense— en
su parcela de Austin. En plena discusién, éste le solté sin ta-
pujos: «Td no vives aqui. No hay forma de que ta vivas aqui.
;Quién es realmente el duefio de este lugar?». La respuesta
de Clark Jr. no pudo ser més contundente: «Fuck you, I'm
America’s son / This is where I come from».
Luego, el album se abre al pegajoso pop de ‘What about us’
y de la reggae ‘Feelin’ like a million’, el soul y el R&B de ‘I got
my eyes on you'y de la hermosa ‘Pearl Cadillac’ —~donde el
musico hace gala de un sentido falsete que es imposible no
emparentar con Prince—, y también hay espacio para el rock
‘n roll clasico en ‘Gotta get into something’. El Chicago blues
llegé por accidente: luego de una fractura en su mano derecha
—que lo afecté emocionalmente de forma profunda—, compu-
so ‘Dirty dishes blues’ usando la técnica clawhammer, en la
cual la mano toma la forma de una rigida garra que permite
tocar de forma maés ritmica y sin el uso rapido de los dedos.
“This Land”, pese a ser mas extenso de lo necesario, consolida
la visién artistica de Gary Clark Jr. como un musico de visiéon
periférica y panoramica, que siente la necesidad urgente de
salir de su zona de confort. «Me gusta Quincy Jones. Me gusta
Stevie Wonder. Me gusta Ray Charles. Me gustan los arreglos
de Cab Calloway. Me gustan los puentes, los pre-coros. Eso es
algo a lo que no habia puesto atencién antes». Su mencién al
productor detras de dlbumes como “Off the Wall” o “Thriller”
no es trivial: Clark Jr. anda en busqueda de la perfeccién del
formato cancién, y en “This Land” parece estar bastante cerca
de encontrarlo.

Felipe Godoy



Revelations of Oblivion

NUCLEAR BLAST

e dice que Possessed, junto a Death, fueron
los culpables de darle forma y nombre al
concepto death metal como tal. En con-
texto, “Seven Churches” (1985), el debut de
los californianos, fue un disco tan oscuro,
satanico y extremo que marcé una clara
linea estilistica, y si bien sus influencias
fueron tomadas de varios grupos clasicos como Celtic Frost
o Slayer, lo cierto es que el tiro de gracia lo entregd Posses-
sed de manera palpable al nombrar a su primer demo como
“Death Metal” por alla en 1984. Luego de un segundo disco, su
carrera se truncé por varios factores: Larry Lal.onde se fue de
labanday conocié a Les Claypool, con el que formé Primus;
v el vocalista Jeff Becerra sufrié un infortunado accidente
que dejo paralizada una parte de su cuerpo.

Pero tras tantos afios de historia y presentaciones en vivo por
todo el mundo, el grupo se decidi6é a componer nuevo mate-
rial después de mas tres décadas. Y el resultado es abismante,
que sorprende de comienzo a fin. “Revelations of Oblivion”
es un salto temporal al pasado, a la gloriosa década de los
ochentas, para volver a disfrutar esos riffs que son vestigios de
ese firmamento més cldsico, con una férmula repetida, pero
con el soplo que definitivamente proviene directo del infierno
y rompe con una lluvia de maldad sonora. Es un sonido muy
superior, al punto que lo posiciona como un disco perfecto,
tal como lo hicieran hace 34 afios atras con su debut “Seven
Churches”. De hecho, lo podriamos colocar como su sucesor
natural, con mucho més sentido de lo que fue “Beyond the
Gates”.

Partamos por la voz. JefT Becerra mantiene el mismo tono,
incluso més agresivo y superior que ha tenido durante estas
décadas. Un registro tnico, que le da un sello propio a Posses-
sed. Sus letras no necesitan medias tintas: son directamente
dedicadas al satanismo, demonios, rituales, y con premisas
como «No hay méas espacio en el infierno». Es decir, si alguna
vez el mito de Robert Johnson se hace realidad, donde del
blues es donde nace el rock, y de éste nace el metal —~mtsica
creada por el mismo Satands—, Possessed entregaria una clara
respuesta al respecto. Lo otro a considerar es esa atmosfera
cinematografica que se demuestra en la introduccién, con
las campanas de ‘Chants of oblivion’, o en ‘Omen’, un cor-
te més a medio tiempo y no tan rapido como los otros, con
cambios melddicos que atesoran la buena calidad técnica de
sus integrantes, sobre todo la dupla de guitarristas Claudeous
Creamer y Daniel Gonzalez que, en realidad, son el comple-
mento perfecto para que el disco se convierta en una obra de
arte. La palanca, los riffs extremos y precisos de ‘Dominion’
v ‘Demon’, recuerdan de buena manera a varios monstruos
de los ochenta. El death metal como estilo posee muchas
variantes y existen muchos referentes, pero Possessed deja la
vara muy alta en esta oportunidad. No es s6lo un gran disco
de death metal, lo que no es una casualidad, es simplemen-
te la banda pionera que escribié las primeras letras de esta
historia. No hay influencias modernas ni de tiempo, esto es
vieja escuela con un sonido puro, directo, extremo y maldi-
to. Es Posssessed reivindicando su nombre como muchos lo
esperaban.

Claudio Torres
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BAD RELIGION

Age of Unreason

EPITAPH

1 fracaso de las clases dirigentes, la ero-
sién de la clase media o una crisis cul-
tural tan potente como la sufrida bajo
el mandato de Donald Trump, pueden
llegar a ser tépicos demasiado inspira-
dores para Greg Grafhin y Bad Religion.
Las leyendas del punk californiano vuel-
ven recargadas a través de “Age of Unreason”, un necesario
ejercicio de reflexién sobre la incertidumbre que impera en
el globo y ciertos pasajes sonoros que la banda habia dejado
de lado.

«No creo en la edad de oro / O los presidentes que ponen a
los nifios en jaulas», sefiala Greg en ‘End of history’, un medio
tiempo remitente a la época de “No Substance” (1998), ciclo
en que el quinteto no tenia problema en mostrar su amor por
el rock de viejo cufio ante la mirada aténita de su faccién
mas dura de fans. Ese lado alternativo y melancélico del Bad
Religion de finales de los noventas también se muestra en la
pegajosa ‘Lost your head’, y hay ciertos vestigios del recorrido
solista de Grafhn en ‘Candidate’ y méas de algin dardo contra
Trump y su guardia de robots. El grupo cuadra su desazén
ante el vacio moral e intelectual que rodea a Norteamérica al

punto de abordar hasta la desaparicién de la democracia en
‘The aproach’, otro asalto melédico de primera linea.

Hay que decirlo: gran parte de los créditos de este atinado
reencuentro sénico recaen en el baterista Jamie Miller. Supo
leer y estudiar a la perfeccién los estilos de sus histéricos
antecesores, Pete Finestone y Bob Schayer, trayendo de vuel-
ta esa aura clasica que Bad Religion habia perdido con la
llegada de Brooks Wackerman. Las percusiones galopantes
de ‘My sanity’ y como acompafia las armonias son todo un
acierto; Brian Baker también aporta su lado hardcore en la
energizante ‘Faces of grief’, una postal del lado agresivo que
el grupo mantiene a flote por varios momentos. Otro de ellos,
‘Chaos from within’.

Cada disco de Bad Religion ha sido una potente declara-
cién politica, y desde la perspectiva de Grafhn y Gurewitz,
siempre habré razones para luchar, pero hay una urgencia
que diferencia este “Age of Unreason” de todo lo escrito en
las dltimas dos décadas. Nada mejor que afinar tus gritos de
guerra a través de catorce cartas vitales y esperanzadoras.
No estamos solos.

Francisco Reinoso
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CLER CANIFRU

J Agénesis
~ INDEPENDIENTE

s N‘s

ler Canifrii no mentia. Al conversar en en-
trevista con revista Rockaxis el mes pa-
sado, compartia las caracteristicas de su
por entonces sin publicar nuevo album.
Todo se resumia en una potente catarsis.
«Lo hice en un momento que fue stper
sufrido. Fue un par de afios que pasé y
vivi situaciones stper pencas, tristes, en varios sentidos. Y la
tnica forma que tuve de sobrevivir a esos momentos fue el
disco», dijo en aquella ocasién. Tras escuchar las ocho cancio-
nes de “Agénesis”, no queda mas que encontrarle la razén.
En media hora, la artista nacional canalizé sentimientos
viscerales, convirtiéndolas en canciones llenas de energia
descargada. Hay rabia, pena, nostalgia, desolacién y espe-
ranza. «Partiré de cero. Todo algo nuevo», canta en ‘Sol de
invierno’; en ‘Nunca mas’ parece dejar la vida con su voz, una
accién encontrada a lo largo del dlbum, conviviendo armonias
con fiereza. Los sentimientos que transmite Canifri con su
garganta las traspasa a su instrumento: el solo de ‘Invisible’
tiene sangre y desgarra el aire. Si piensas que todo es cdlera,

aparece ‘Viento sucio, dolorosa y solitaria, timbrada con un
soleo que te lleva a las alturas, revelando también la escuela
hard rock de Canifr, llena de expresividad. ‘Te dije’ es otra
evidencia de lo anterior, con una intensidad marcada por
la bateria de Ignacio Almarza, las seis cuerdas dispuestas a
cortar el aire, un bajo descarnado y una voz con la urgencia
de querer dejar el trago amargo lo mas lejos posible.

Silo ponemos en una linea de tiempo, gran parte de “Agéne-
sis” es una liberacién de energia, un desahogo traducido en un
rock lleno de dinamismo ('De pie’), riffs marcados —de escuela
heavy- que van al paso de todo y coros apuntando a la con-
clusién esperada. Tras la voragine, rabia y pena abundante
en la obra, llega la claridad, en base a los arpegios pacificos
y la liberacién que transmite el track final, ‘Elo’ «Es mia esta
historia», asume Canifrii, completando el eje. Luego de la
tragedia, buscé la manera de seguir adelante. Acompafiada
de una banda muy sincronizada, el ensamblaje de la nacional
posee canciones redondas, vulnerables y honestas.

Jean Parraguez
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Nowhere Now Here

TEMPORARY RESIDENCE / PELAGIC RECORDS

on 20 afios de trayectoria, los japoneses
Mono ha mantenido firme su sello sonoro, y
su nuevo disco “Nowhere Now Here” no es
la excepcién. A pesar que presenta algunas
sutiles novedades como la incorporacién
de la electrénica y la voz cantada, la materia
prima se mantiene intacta. No hay una ma-
yor reinvencién sonora, pero si un disco de alto nivel que refleja
la esencia pura de los nipones. El trabajo muestra también la
nueva formacién de la banda, que cambia por primera vez en su
historia, con Dahm Majuri Cipolla como nuevo baterista, quien
se suma a los integrantes clasicos Taka Goto y Yoda Suematsu
en guitarras y Tamaki Kunishi en bajo.

Producido nuevamente por Steve Albini, este décimo disco
cuenta con diez piezas en las cuales reina mayormente su lado
mas calmo y sombrio, enlazado con algunos vestigios de luz.
En su inicio, desde la penumbra, entre cuerdas y bronces, nos
encontramos con ‘God bless’, una breve introduccién que llega
con un sonido denso que se expande como una sigilosa neblina
nocturna. ‘After you comes the flood’ sigue el hilo de su antece-
sora, pero pronto se energiza para sonar con impetu, donde el
cuarteto juega con todos sus atributos, estampando su clésico
sonido oscuro y potente: una masa sonora demoledora, llevada
por medio de una apotedsica marcha. Un comienzo totalmente
intenso e inquietante.

‘Breathe’ es literalmente un respiro de lo anterior, entrando
de lleno a un corte aletargado e hipndtico en sus cimientos,
que incorpora el canto a cargo de Tamaki, quien con una voz
suave y parsimoniosa, se mueve cautelosa por una base me-
lancélica. Cuando la bateria irrumpe, las cuerdas frotadas se
hacen presente otorgando majestuosidad en los Gltimos ins-

tantes. ‘Nowhere, now here’, en sus diez minutos, represen-
ta un viaje de altos y bajos en dinamicas y sensaciones, que
van desde la quietud hasta el apogeo. La energia de a poco
va brotando por medio de guitarras distorsionadas, un beat
mas acelerado y una melodia que lleva a la luminosidad.
Las piezas siguientes traen minutos de calma y relajo. ‘Far and
further’ es contemplacién pura: arpegios, delay y electrénica
que se van alternando para crear un paisaje de colores célidos
que se van abriendo al resplandor. ‘Sorrow’ es introspectiva y de
mucha calma, los arreglos de cuerdas generan una sensacién de
estar flotando sobre una nube, generando minutos confortables
y reflexivos. En ‘Parting’, las cuerdas frotadas vuelven a tomar
el protagonismo acompafiando el melédico vaivén de un pia-
no. ‘Meet us where the night ends’ a pesar de mantener en un
inicial estado de paz, devuelve la energia con guitarras sénicas
y extremas, que retornan para tomar fuerte presencia, asi como
también los potentes redobles de bateria. ‘Funeral Song’ es un
lamento ejecutado con solemnes trompetas, y ‘Vanishing, vanis-
hing maybe’ cierra el viaje manteniendo el toque melancélico y
sereno, desarrollandose de forma equilibrada y sencilla.

El arte de la portada refleja muy bien las sensaciones contenidas
en la musica: la oscuridad y vertiginosidad figurada en la ciudad
yensus grises edificaciones, y el camino hacia la luz representa-
do por un cielo totalmente despejado y una bailarina danzando
con aves volando encima de ella. El contraste de estos estados
de luz y sombra, que son habituales en el sonido de Mono, son
reproducidos fielmente en este disco. Y aunque quizas existe una
falta de riesgo e innovacién, en definitiva logran su cometido
esencial, que es remover hasta la Gltima fibra del oyente.

Ilse Farias
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WHITESNAKE

Flesh & Blood

FRONTIERS

cho afios tardé Whitesnake para
presentar su nuevo material origi-
nal, “Flesh & Blood”. La formacién se
mantiene intacta, con los legendarios
musicos estadounidenses Tommy Al-
dridge en bateria, Joel Hoekstra y Reb
Beach en guitarras, Michael Devin en
bajo v el italiano Michele Luppi en teclados, que acompafian
al héroe britanico David Coverdale.

El disco presenta un esquema similar al de sus tltimas obras,
buscando ser un caleidoscopio que retina todas las facetas del
sonido Whitesnake en un mismo album: el lado més blusero
britanico de sus primeros discos, su veta mas americana y
exitosa, y la vertiente mas acustica.

Un riff callejero y punzante suena por el canal izquierdo,
mientras que por el derecho entra una guitarra con slide para
iniciar el disco con ‘Good to see you again’. Y lo cierto es que
“es bueno ver de nuevo” a Whitesnake con nueva musica. La
cancién tiene garra y empuje, sobre todo cuando llegan los
solos de la dupla Hoekstra/Beach, que se complementan a
la perfeccién. ‘Gonna be alright’ suena més pesada, cortesia
del enorme Aldridge que le sigue pegando a los parches con
una fuerza descomunal. Posee una gran vibra blusera y su
respectivo solo con slide —a lo Jimmy Page o Jeff Beck—, donde
podemos escuchar a Coverdale con un registro mas grave y
raspado, pero con el carisma intacto. ‘Hey you (You made me
rock) es otra a destacar. Tiene un beat duro y una poderosa
linea de bajo sobre las cuales Coverdale despliega todas su
inflexiones y cadencias vocales de marca registrada, en una
cancién que busca convertirse en himno de estadio gracias
a su masivo coro. La melddica y bella ‘Always & forever’ es
una agradable sorpresa, que parece un homenaje a Thin Lizzy,

tanto por las armonias vocales como por las guitarras dual,
que van trazando bellos momentos con sus acordes antes
de llegar al duelo de solos en la seccién central, en un tema
que Phil Lynott debe estar disfrutando en el paraiso rockero.
Luego, sin mucho aspaviento, llega la balada “When I think
of you (Colour me blue), un evidente esfuerzo por tratar de
replicar un clasico como ‘Is this love’

‘Trouble Is Your Middle Name', con su introduccién de sirenas
policiales, hubiera quedado perfecta como inicio del disco. Un
tema potente, con Hoekstra més blusero y Beach més técnico,
estilos bien diferentes pero que se complementan. ‘Well I ne-
ver’ sobresale por su groove infeccioso y una interpretacién
cadenciosa, que da paso a la monumental ‘Hear of stone’
(que tiene cierto aire a ‘Crying in the rain’), un tema mistico
y épico que muestra al mejor Whitesnake modelo 2019, y que
posiblemente sea una de las canciones que quedara como
clasico de este disco. ‘Get up’ aparece a toda velocidad en
plan Van Halen, lleno de virguerias de guitarra; ‘After All,
con sus guitarras acusticas, permite disfrutar de la voz mas
desnuda de Coverdale, para llegar al cierre con otro tema de
caracteristicas épicas: ‘Sands of time’.

Lo cierto es que, en un disco extenso como éste —de 13 can-
ciones, mas dos bonus de la edicién deluxe, en la que habria
que destacar la inspirada balada blusera ‘Can’t do right for
doing wrong’), es dificil mantener el nivel en todo su tramo,
por lo que hay algunas que podrian haber quedado fuera en
pos de configurar un dlbum més impactante aun. Pero, su-
mando y restando, “Flesh & Blood” es un trabajo dignisimo,
con varios momentos de gran inspiracién y que mantiene en
alto —y con orgullo— el legado de Whitesnake.

Cristian Pavez
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https://www.ticketek.cl/epica/teatro-caupolican-0
https://www.ticketek.cl/metal-attack/blondie
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