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“
El mal crece, disparan a 
quemarropa, nos conven-
cen de la fuerza, el poder”. 
Desde las primeras líneas 
de ‘Disparan (fill the skies)’, 
Koala –el MC de Como 
Asesinar a Felipes– nos 

pone a pensar que el mundo en el que 
vivimos es insufrible gracias a las clases 
dominantes. A los dueños del poder. El 
nuevo álbum del quinteto santiaguino, 
“Naturaleza Muerta”, carga con un pesi-
mismo propio de un artista que está le-
yendo el espíritu de su tiempo, que está 
resumiendo una época de tensiones, de 

fracasos, de conflictos. 
A la mitad del disco, un halo desolador penetra nuestros oídos: “vamos bus-
cando alternativas, pero con el barro hasta las rodillas no se puede continuar, 
piedras, edificamos en la falla, en la estructura errada, en el defecto, un visi-
tante omnipresente, parásito, controlador, inteligente, ha vuelto a pasar”. Es 
una letra intensa, depresiva, pero con una intencionalidad para resistir. Para 
CAF, decir todos estos mensajes a través de su música es urgente y fundamen-
tal. No son para tomárselos a la ligera, son arengas que pareciesen silenciosas, 
pues provienen desde abajo, pero por lo mismo son altamente provocativas y 
honestas. Son consignas de artistas peligrosos, de los que obligan a pensar y 
que en otras épocas iniciaron las posturas políticas de toda una generación, 
ante el nefasto prontuario de gobernantes inescrupulosos –hoy, neofascistas 
corruptos– que se alzan amenazantemente sobre el mundo, y que ante ese pa-
norama obligan a la denuncia. Entonces, el mensaje de desesperanza se trans-
forma en un mensaje de resistencia, y es tan claro que solo queda tomar la 
iniciativa de ir contra ellos y comenzar de nuevo desde nuevos valores. Nada 
más temible para un régimen que un pueblo despierte de su status quo ante el 
clamor de la música. 
El desafío ha sido constante en el trabajo de Como Asesinar a Felipes en sus ya 
doce años de carrera. Y así como los grandes compositores de nuestra tierra, 
su norte siempre ha sido romper los límites, ser porfiados en el difícil oficio 
de ser músico, con una brújula que los ha llevado tras la vanguardia, quizás 
por los caminos más largos y pedregosos, pero con el objetivo de subvertir el 
mundo desde su rol de artistas. Y que escuchen los que tengan y quieran escu-
char. Así lo entendió nuestro querido Billy Gould, el cerebro de Faith No More 
y ahora también, de cierto modo, de estos cinco músicos revolucionarios que 
desde su trinchera vociferan su rabia contra la máquina a la vez que se suman 
al engranaje para hacer los cambios necesarios. Así, Como Asesinar a Felipes 
no necesita más argumentos para ocupar la portada de nuestra actual revista. 
Ni siquiera estas palabras que bien merecidas se las tienen, porque hace más 
de una década prendieron una mecha que hoy, más que nunca, busca toda la 
pólvora posible para poder estallar.  
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“Flesh and Blood” 
(2019) de Whitesnake
Escuchando ‘Sands of time’, 
al cierre, con su tono arábi-
go a-la-Zeppelin, me deja 
con ganas de verlos en vivo, 
porque creo que será la úl-
tima chance de hacerlo en 
esta pasada. La insistencia 
de David Coverdale es pura 
vieja escuela.

“New Adventures in Hi-
Fi” (1996) de REM
Con el posible lanzamiento 
de Michael Stipe como solis-
ta, volví a revisar la discogra-
fía con REM. Y este álbum 
es otro punto brillante en 
una carrera casi sin fisuras. 
Canciones etéreas, francas, 
rabiosas y vulnerables en su 
contenido.

“Superunknown” 
(1994) de Soundgarden
Qué manera de crecer bien 
este disco con el tiempo. El 
peak creativo de Cornell y 
compañía. Simplemente, 
una obra maestra de los no-
venta.

“Full Upon Her Burning 
Lips” (2019) de Earth
Luego de discos solistas y co-
laboraciones, Dylan Carlson 
regresa a su banda madre 
para entregar un álbum con 
todas las características que 
han convertido a Earth en 
un fenómeno único de rock 
moderno.

“Naturaleza Muerta” 
(2019) de Como 
Asesinar a Felipes
Un disco que demuestra el 
hambre de una banda úni-
ca. Fiel a su identidad sono-
ra urbana y elegante, siguen 
explorando en sus posibili-
dades, esta vez de la mano 
de distinguidas colaboracio-
nes que solo refuerzan el re-
sultado.

“GastiR – Ghosts 
Invited” (2019) de 
Gaahls WYRD
No había muchas expectati-
vas con este disco debut de 
Gaahl, pero la música habla 
por sí sola. Una triple “E” 
como ellos mismo lo descri-
ben: extremo, expresivo y 
esotérico. Clase magistral del 
black metal oscuro y pertu-
bador.

“Kick” (2019) de Dave 
House
Un episodio de Billions, lejos 
la mejor serie que he visto 
este año, me llevó hasta ‘Sa-
boteurs’, una canción que no 
saco de mi cabeza y que fue 
mi droga de entrada a este 
sentimental disco. De un fa-
vorito se llega a otro.

“Coup de Grace” (2018) 
de Miles Kane
Ya sea con este disco o su 
avance 2019 ‘Can you see me 
now’, este talentoso héroe 
del rock moderno ha demos-
trado ser mucho más que el 
socio de confianza de Alex 
Turner. Ojalá la audiencia 
fuera de UK logre percibirlo 
en un corto plazo.

Alfredo Lewin

Jean Parraguez

Cote Hurtado

Héctor Aravena

César Tudela

Claudio Torres

Andrés Panes

Francisco Reinoso
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“Broken Boy Soldiers” 
(2006) de The 
Raconteurs 
El nacimiento de un dream 
team. The Raconteurs –qui-
zás la mejor banda de Jack 
White– llevó el indie a otro 
nivel. Un disco entusiasta, 
bien resuelto, dinámico. Gi-
gante la dupla que se formó 
entre White y Brendan Ben-
son.

“Apple” (1990) de 
Mother Love Bone
No sabremos cuánto más po-
dría haber logrado Andrew 
Wood de no ser por su ines-
perado deceso. Sin embargo, 
su legado más importante 
es este álbum que sentó las 
bases para el grunge de los 
años 90, con un sonido úni-
co en su especie.

“Deep Water Flames” 
(2019) de Target
Imponente obra conceptual 
que vuela la cabeza desde 
la primera escucha. La ban-
da chilena logra entregar un 
metal tan oscuro, intenso 
y profundo como las aguas 
del tempestuoso océano es-
piritual que describe en sus 
letras.

“Encore” (2019) de The 
Specials 
Esto nos tomó por sorpresa. 
The Specials volvió con una 
colección de canciones que 
desafían cualquier intento 
de escucharlas quieto, entre 
un irresistible funk y el ska, 
la especialidad de la casa. Se 
anota entre los regresos del 
año.

“Ritual” (2002) de 
Shaman 
Tras la inesperada muerte de 
André Matos, resulta obli-
gatorio revisitar su legado, y 
este debut de Shaman reúne 
una fusión de elementos del 
folclor latinoamericano con 
un metal progresivo de gran 
calidad. A la altura del “Holy 
Land” de Angra.

“Submarine” (2011) de 
Alex Turner
¿Cómo sonaría Alex Turner 
sin los Arctic Monkeys? Acá 
tenemos una pequeña mues-
tra. En las cincos canciones 
que componen este EP, Tur-
ner nos deja en claro que lo 
suyo son las baladas. 

“The Real Thing” 
(1989) de Faith No 
More
A 30 años de su lanzamien-
to, el debut de Mike Patton 
en FNM sigue sonando tan 
original como atractivo. 
Himnos como ‘Epic’ o ‘From 
out of nowhere’ no se oxi-
dan, mientras que ‘Surprise! 
You’re dead!’ sigue ganando 
adeptos en el metal. 

“Pantheon of the 
Nightside Gods” (2019) 
de Belzebubs
De los bosques abismales 
fineses llega Belzebubs, una 
banda que saltó del cómic a 
firmar contrato con Century 
Media. Un debut que mezcla 
Calvin & Hobbes y los Locos 
Addams, musicalizado con 
un black metal de gran fac-
tura.

Juan Pablo Andrews

Luciano González

Pablo Cerda

Felipe Godoy

Cristián Pavez

Bastián Fernández

Rodrigo Bravo

Ignacio Herrera
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“Idmen” (2009) de 
Indukti
Atmósferas hipnóticas que a 
ratos parecen una maldicion 
egipcia, con quiebres al más 
puro estilo metal novente-
ro de Korn. Gran banda con 
una Interesante mezcla des-
de Polonia. “And who’s the 
god now?”.

“The Pariah, the Parrot, 
the Delusion” (2009) 
de Dredg
A 10 años de su salida sigue 
sonando igual de fresco, hip-
nótico y lleno de esa triste 
energía. Sin dudas su mejor 
álbum y que logró ponerlos 
en el radar mundial con su 
rock popgresivo.

“Ill Comunication” 
(1994) de Beastie Boys
A 25 años de su lanzamiento, 
este disco volvió a mis oídos 
de forma adictiva en mis re-
producciones diarias. Un ál-
bum lleno de detalles instru-
mentales, que va mucho más 
allá del rap, del rock y de sus 
singles. Una joya de los 90.

“Hold Fast” (2018) de 
Face to Face
Este disco acústico decons-
truye y reinterpreta, con 
gran potencial emocional, 
sus canciones clásicas. Hay 
un replanteamiento musical 
que viaja en vertientes dife-
rentes a las del punk rock, 
con una voz lenta y sublime.

“Chris Cornell (Deluxe 
Edition)” (2018) de 
Chris Cornell
Un recopilatorio póstumo 
que resume, en 64 cancio-
nes, el tremendo legado que 
dejó Chris Cornell. Sin duda, 
un regalo para todos quie-
nes admiramos y amamos su 
música.

“Thirteen Tales from 
Urban Bohemia” (2000) 
de The Dandy Warhols
En marco de sus 25 años, hay 
que destacar este álbum que 
rompió con los estereotipos 
musicales en el Capitolio, y 
dio una esencia distinta –en 
sonido y potencia– a la que 
en esos años se acostumbra-
ba a escuchar.

“Western Stars” (2019) 
de Bruce Springsteen
Lejos de grandilocuencias, 
“The Boss” entra en el imagi-
nario de los próceres folk –si 
es que ya no lo es– gracias a 
una mirada lacónica y am-
plia de la canción estadouni-
dense, que es lo se escucha 
en su reciente y crepuscular 
entrega.

“Roots” (1996) de 
Sepultura
Después del brutal paso de 
los hermanos Cavalera por 
Chile y del actual ambiente 
futbolero por Copa América, 
este es uno de esos discos 
que logran transmitir toda la 
técnica, potencia y energía 
que envuelven las raíces y 
tierras brasileñas.

Nicolás Saldivar

Jean-Pierre Cabañas

Ilse Farías

Constanza Bustos

Bárbara Sherman

Fernanda Schell

Felipe Kraljevich

Alejandro Parra
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Pablo Cerda A penas se supo del deceso de Dr. John el pasado 6 de junio, las 
condolencias virtuales no se hicieron esperar. Músicos de variadas 
generaciones sintieron su partida, desde Peter Frampton y Keith 
Richards, hasta Joe Bonamassa y Dan Auerbach, todos aludieron a su 
influencia.  Y es que el músico estadounidense fue único en su especie, 
no solo por crear su propio lenguaje musical cargado de blues, rock, jazz, 
R&B, boogie y funk, sino que también por el aura mística que rodeaba 
una historia tan fascinante como su catálogo.  

N
acido bajo el nombre 
de Malcolm John Re-
bennack en Luisiana, 
Nueva Orleans, Dr. 
John vivió rodeado 
de música desde pe-
queño, gracias a los 
discos que su padre 

vendía en una tienda de electrodomésticos 
y a su tía con dotes para el piano. En la ado-
lescencia, merodeó por clubs absorbiendo 
todo el rhythm & blues, gospel y jazz posible, 
mostrándose en un principio como guitarris-
ta, hasta que un tiroteo lo hizo cambiar de 
planes, como le contó a El País en el 2014: 
«Forcejeé con un tipo con pistola por defen-
der a mi amigo y colega Ronnie Barron. Le 
había prometido a su madre que cuidaría de 
él. De un disparo me dejó un dedo de la mano 
colgando de un hilo: pude salvarlo, pero me 

vi obligado a cambiar de instrumento». 
Su anular izquierdo no se recuperó lo sufi-
ciente como para que pudiera volver a las seis 
cuerdas, pero tampoco fue problema para que 
se convirtiera en uno de los pianistas más 
aclamados de Nueva Orleans, podio que 
comparte con próceres como Jelly Roll Mor-
ton, Huey “Piano” Smith y Fats Domino. Forjó 
su personalidad encandilante a partir de sus 
rudas experiencias de vida, coqueteando con 
las drogas desde los 12 años y pasando por 
la cárcel en Texas tras embrollos de tráfico 
y proxenetismo, lo que finalmente lo llevó a 
establecerse en California para trabajar con 
artistas de la talla de Frank Zappa y The Ro-
lling Stones. 
Aunque plasmó su nombre en discos tan im-
portantes como “Freak Out!” (1966) o “Exile 
on Main St.” (1972), el trato de las megaestre-
llas a sus músicos de sesión siempre fue una 
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de sus mayores críticas, como lo recuerda en 
una entrevista con Rockdelux en 2010: «Me 
gustaba siempre trabajar con gente que no 
fueran líderes de una banda. Cualquiera de 
ellos trataba a los músicos con respeto. No 
pude ver a ninguna estrella tratar nunca a un 
músico amablemente. Me gustó trabajar con 
Joe Tex, esa fue la excepción». 
Luego de algunos años, Rebennack inició su 
camino independiente cuando logró grabar 
su primer disco, “Gris-Gris” (1968), una ex-
céntrica mezcla de R&B con cantos en creole, 
letras místicas y rock psicodélico, en el que 
hace su aparición el personaje que creó ins-
pirado en un esclavo proveniente de Senegal 
en el siglo XIX, que se hiciera conocido como 
sacerdote del vudú. Había nacido Dr. John 
Creaux The Night Tripper, el viajero nocturno 
de mil travesías musicales.    
 

Descendiente 
del vudú
«El reino espiritual es mucho más podero-
so que este mundo de carne en el que vives. 
Venimos del reino espiritual», contaba Dr. 

John en la mencionada entrevista a Rock-
delux, y ese pensamiento se hacía carne en 
una propuesta totalmente diferente. Mien-
tras la música popular de finales de los 60 
y principios de los 70 se dejaba influenciar 
por el misticismo de la india, la astrología o 
el ocultismo para expandir las conciencias, el 
viajero nocturno hechizaba con su siniestro 
simbolismo vudú, materializado en su ma-
quillaje, sus atrevidas vestimentas y la esce-
nografía que ocupaba en directo, con cráneos 
y otros elementos típicos de dicha creencia 
sobre el piano. 
Tras hacerlas de chamán ecléctico del rock, 
Dr. John se planta en los 70 con dos de sus 
discos más recordados: “Dr. John’s Gumbo” 
(1972) e “In The Right Place” (1973). Estas 
reinvenciones lo harían pasar a la historia 
por remitirse al cancionero clásico de su 
ciudad natal en el primero y establecerse 
como figura del funk en el segundo, compi-
tiendo codo a codo con gigantes como James 
Brown en ‘Right place wrong time’ y ‘Such a 
night’, canciones hechas para la pista de bai-
le. Pero también demostró que podía obviar 
la parafernalia para sentarse solo al piano y 
conmover con su talento innato en “Dr. John 
Plays Mac Rebennack” (1981), probando que, 
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además de ser un gran escritor de jingles y 
un destacado músico de sesión, el hombre 
tenía pasta suficiente para facturar himnos 
reduciendo la pirotecnia a su mínima ex-
presión.    
La década de los 90 lo encontraría forman-
do parte de un trío de corta duración llama-
do Bluesiana Triangle junto al baterista Art 
Blakey y al saxofonista David “Fathead” New-
man. Además, unió fuerzas con referentes de 
la época como Portishead, Primal Scream, 
Supergrass o Spiritualized en “Anutha Zone” 
(1998), un disco de colaboraciones que resu-
me la increíble influencia que tuvo para toda 
esa camada de músicos. Pero, si se trata de 
rendirle honores a su legado, Dan Auerbach 
es uno de los personajes clave en la historia 
más reciente del brujo de Nueva Orleans. El 
líder de The Black Keys fue más allá de la 
arqueología musical y las hizo de guitarrista y 
productor en “Locked Down” (2012), un larga 
duración que le adjudicó un Grammy al año 
siguiente por Mejor Disco de Blues y revive 
su rock pantanoso para añadirle tintes más 
contemporáneos.    
Su corazón dejó de latir a los 77 años, pero su 

estela se niega a desaparecer. Más allá de los 
tributos que su ciudad le brindó en un colo-
rido homenaje por las calles y de una vasta 
trayectoria por la que fue inmortalizado en el 
Salón de la Fama del Rock & Roll, el músico 
no partió sin asegurar un testamento sónico 
que quedó registrado en Esplanade Studios 
junto a su guitarrista y productor Shane The-
riot. Para poner punto final a una carrera de 
30 discos, grabó una serie covers ligados a 
la tradición country y sumó cuatro nuevas 
composiciones, demostrando que todavía 
le quedaban cartuchos por quemar. Alcanzó 
a oír su obra final cuando aún estaba vivo 
y estaba orgulloso del resultado, ya que de 
alguna manera, su salud le fue advirtiendo 
durante el proceso que el final era irremedia-
ble, como contó el mismo Theriot a Rolling 
Stone: «Cuando empezamos a trabajar, Mac 
no pensaba que sería su último disco, pero 
en el tramo final, lo tenía asumido». Aún no 
se sabe el título ni la fecha de su publicación, 
pero algo es seguro: el indomable Dr. John no 
iba a irse sin dejar una última pócima musi-
cal que siguiera encantando a millones en el 
mundo terrenal.
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Juan Pablo Andrews Desde Nashville, el bajista de la banda Jack Lawrence nos habla 
sobre “Help Us Stranger” –el tercer disco de The Raconteurs–, 
sobre la política de prohibir el uso de celulares en los shows, 
sobre sus álbumes favoritos, y de porqué pasó tanto tiempo para 
que se reunieran.

«Necesitábamos tiempo», 
dice al otro lado del te-
léfono Jack Lawrence, el 
carismático bajista de The 
Racounters, para referirse 
a la pausa de más de una 
década que se dio el com-
bo norteamericano. Has-

ta hace unas semanas, más allá de algunas 
presentaciones esporádicas, el grupo –que 
reúne músicos de distintas agrupaciones, en-
tre ellos al multifacético Jack White– parecía 
estar bajo tierra o respondiendo al rótulo de 
proyecto descontinuado del hombre de ‘Se-
ven Nation Army’. Más con declaraciones 
de Brendan Benson, la otra voz y guitarra en 
el grupo, que poca esperanza daban de ver 
de regreso al conjunto que completa Patrick 
Keeler en la batería. Desolador, por lo bajo, 
tras el buen sabor dejado por “Consolers of 
the Lonely” (2008), el segundo y hasta hace 
algunos días el último disco del grupo.
Por eso causó sorpresa el anuncio de un nue-
vo álbum –“Help Us Stranger”, estrenado el 

21 de junio- y de su respectiva gira mundial 
que, por cierto, tendrá una parada en Chile 
fijada para el 13 de noviembre en el Teatro 
Cariola. Desde Nashville –la ciudad de base 
del grupo–, Lawrence atiende a Rockaxis y 
habla sobre el por qué esperar tanto tiempo 
para juntarse, sus canciones predilectas del 
nuevo disco, su gusto por The Beatles y la 
política de prohibir el uso de celulares en los 
shows, entre otras cosas.

¿Cómo está yendo el tour?
¡Ha sido genial! Tocamos unos pocos shows 
en Nashville para comenzar, luego en Reino 
Unido y Europa, y luego volvimos. Ha sido 
grandioso. Estuvimos en algunos festivales 
también.

Hablemos del nuevo disco, “Help Us Stran-
ger”. ¿Cuándo compusieron las canciones? 
¿En qué momento?
Creo que partimos alrededor del último in-
vierno (en Estados Unidos), entre octubre o 
noviembre. Nos metimos ahí. Fue algo rápi-

«Si tuviera que definir el 
nuevo disco con una palabra, 
esa sería “rocanrol”»
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do, probablemente estuvimos alrededor de 
un mes en el estudio grabando.

¿Cómo compusieron las canciones? Lo pre-
gunto porque estuvieron mucho tiempo se-
parados.
Sí, la mayoría de los miembros grabamos al-
gunas cosas en la casa de Brendan. Hay al-
gunas que se nos ocurrieron en el acto, solo 
tocando riffs. Luego vino Jack y una de las 
canciones fue ‘Shine into the light’, que la te-
nía de cuando grabó el segundo álbum solista 
y no pegaba bien en su disco así que la guardó 
por unos años.

¿Cómo han visto la reacción de los fans con 
las nuevas canciones?
Creo que ha sido grandiosa. Hasta ahora ha 
sido buena. 

Si tuvieras que definir el nuevo disco con 
una palabra, ¿cuál sería?
¿Rocanrol cuenta como una palabra? (risas).

¿Hay alguna canción que tenga algún sig-
nificado especial para ti? ¿Tienes alguna 
canción favorita del nuevo disco?
Sí, hay un montón. ’Only child’ es una can-

ción realmente sincera. También creo que 
‘Help me stranger’ pasó de forma muy orgá-
nica, con dos guitarras acústicas que empeza-
mos a tocar y cantando en un micrófono.

¿Por qué esperaron tanto tiempo para gra-
bar un nuevo disco?
Creo que, porque teníamos otros proyectos. 
Jack y yo estuvimos en The Dead Weather 
por un tiempo. Brendan estaba con cosas 
solo y Patrick estaba con The Afghan Whigs. 
Jack también estuvo con cosas solo. Nunca 
tratamos de presionar nada ni tuvimos una 
reunión para decidir cuándo juntarnos, sino 
que solo sucedió. Más bien fue como un pro-
ceso orgánico. 

¿Pensaste que no volverían a reunirse 
más?
No, realmente no. Todos necesitábamos tiem-
po. Se siente diferente ahora, hemos crecido 
no solo como músicos, sino como personas. 
Ha sido genial pasar tiempo juntos, como en 
el bus a las giras.

¿En tu opinión, qué es lo más importante 
en una banda de rock?
Una gran pregunta. Supongo que es diferen-
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te para muchas bandas. Creo que un buen 
escritor de canciones. Es sólido si puedes 
escribir una buena canción. No importa 
cómo la toques, por lo general va a salir bien. 
Probablemente solo tienes que ser un buen 
compositor.

También, probablemente pueden ser las 
relaciones en la banda.
Sí, eso es muy importante también. Para no-
sotros, de hecho, ha sido algo importante, sin 
importar si estamos tocando, te tienes que ase-
gurar que son amigos y gente que respetas. 

Al referirse a algunos de sus discos favoritos 
en la historia del rock, Lawrence mezcla las 
corrientes que podrían definir su estilo en las 
cuatro cuerdas: “Repeater” (1990) de Fuga-
zi, “S.F. Sorrow” (1968) de Pretty Things y el 
elogiado “Revolver” (1966) de The Beatles, no 
sin antes mencionar también “Rubber Soul” 
(1965).

¿The Beatles es tu banda favorita de la his-
toria?
Creo que sí. Hay que respetarlos, ellos fueron 
innovadores en todos los niveles.

¿Tienes alguna nueva banda de rock favo-
rita?
Realmente me gusta una banda de Austin 
que se llama Giant Dog. 

Una de las novedades que traerá el show de 
The Raconteurs es la prohibición del uso de 
celulares para grabar y sacar fotos. Este será 
el estreno en Chile del servicio prestado por 
Yondr, empresa estadounidense especialista 

en “crear espacios libres de teléfonos móvi-
les”. ¿Cómo funcionará esto? De acuerdo a 
la información publicada en La Tercera, los 
asistentes recibirán una funda de tela de 
neopreno –sin costo adicional para quienes 
tienen entrada– donde deberán guardar sus 
móviles. Esta funda tendrá un seguro. Se 
evalúa, asimismo, que el recinto cuente con 
guardias encargados especialmente en vigilar 
que los asistentes cumplan con la medida. 
Aquella restricción, que puede sonar extre-
ma para algunos y necesaria para otros, no 
ha sido un tema menor para Jack White. Al 
medio antes citado, le confesó su máxima in-
comodidad con un público más preocupado 
de sus teléfonos que de ver el concierto, y que 
lo llevó a preguntarse si quería seguir tocando 
ante esa situación. Jack Lawrence responde 
sobre esta medida.

¿Sabemos que el show que darán en Chile 
prohibirá el uso de teléfonos celulares para 
tomar fotos y grabar videos? ¿Por qué crees 
que es importante esta medida?
Pienso que es para que la audiencia real-
mente disfrute, que se sientan parte de algo. 
Muchas veces cuando estás en el show, todo 
el mundo simplemente está sosteniendo el 
teléfono y tomando fotos, posteando en sus 
redes sociales y perdiendo la experiencia de 
estar ahí. En realidad, fue un experimento 
que Jack lo probó y le gustó. Y lo mantuvimos. 
Pero eres libre de obtener tu teléfono cuando 
quieras, puedes ir a la entrada y tomarlo. Y 
actualmente, ha funcionado bastante bien. 
También es bueno para nosotros porque es-
tamos tocando canciones nuevas que aún no 
han salido.



https://www.puntoticket.com/muse


http://www.audiomusica.com
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Andrés Panes La fotografía de las manos gruesas y entierradas de un vendedor de 
papas –que hace alusión a la idea original de las manos de un obrero 
pampino– realizada por Mario Guillard, es la antesala perfecta para 
un disco en donde Víctor Jara, como compositor, no le quita la vista a 
los problemas sociales del Chile de fines de los 60. Medio siglo después, 
tristemente las letras de “Pongo en tus Manos Abiertas...” no han 
perdido vigencia en el país de los falsos tiempos mejores. 

U
n cantautor grandio-
so sabe retratar su 
presente de forma 
vívida y con agude-
za, hasta el punto de 
volver coyuntural su 
obra, pero al mismo 
tiempo lo que firma 

es perenne, sin fecha de vencimiento. Pue-
de que su estilo musical pierda fuerza en las 
siempre cambiantes preferencias populares o 
que las condiciones de vida que describe no 
sean exactamente las mismas transcurrido 
cierto tiempo, sin embargo, pase lo que pase, 
la vigencia de su mensaje nunca se debilita. 
Al contrario, gana fuerza con el avance de los 
años hasta volverse indestructible. Es lo que 
sucede con Víctor Jara, epítome nacional del 
canto libre que nunca muere por mucho que 
desde arriba intenten borrarlo de la historia, 
como lo hicieron los militares a las órdenes 
del tirano Pinochet al asesinarlo el 16 de sep-
tiembre de 1973, o los gobiernos de los años 

noventa que, bajo el lema del progreso, poco 
y nada hicieron desde la vereda cultural para 
que el pueblo recobrara la memoria y abraza-
ra sus raíces musicales.
 
Aun así, Víctor Jara no calla. A estas alturas, 
resulta imposible silenciar su eco, todavía 
molesto para los que ostentan el poder. Nue-
vas generaciones se han sumado al culto: hoy 
son los músicos de corte urbano, desde los 
clásicos Movimiento Original hasta el pro-
metedor Pablo Chill-E pasando por diversos 
freestyleros los que usan su nombre como 
sinónimo de libre expresión y compromiso 
social. Ninguno de ellos suena igual a Víctor, 
pero todos le rinden tributo de una u otra 
forma, ya sea cubriendo su música o citán-
dolo entre sus inspiraciones. Ese prestigio se 
sustenta en una leyenda apoyada, a su vez, 
en una discografía luminosa que entre sus 
trabajos fundamentales cuenta con “Pongo 
en tus Manos Abiertas…”, editado hace medio 
siglo bajo etiqueta Jota Jota, conocida luego 
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como Discoteca del Cantar Popular (Dicap). 
 
El cuarto disco de Víctor, un hermoso des-
pliegue instrumental que cuenta con nada 
más y nada menos que Quilapayún como 
acompañantes, fue lanzado en países como 
Alemania e Italia con el título de una de sus 
canciones emblemáticas, ‘Te recuerdo Aman-
da’, doloroso relato sobre el desamparo del 
proletariado chileno escrito desde el punto 
de vista humano, con el tacto que solamente 
un hijo sensible del bajo pueblo podría tener, 
pero ciertamente crítico del sistema. El amar-
gor colectivo del que habla Víctor es el mismo 
que todavía se ve en las marchas de los pro-
fesores y en los reclamos sobre el Compin: se 
trata de la molestia de saber que formamos 
parte del engranaje de un modelo tóxico, que 
somos tuercas de una máquina que no hace 
más que aplastarnos de todas las formas po-
sibles, desde lo simbólico hasta lo práctico. 
“El joven secundario / y el universitario / 
con el joven proletario / quieren revolución”, 
dice en ‘Movil oil special’, de entristecedora 
vigencia. 
 
“Pongo en tus Manos Abiertas…” contiene 

fragmentos de nuestro pasado, rodajas de 
nuestra historia más incómoda. Es contrain-
formación hecha música, expuesta con sim-
pleza y fluidez en la forma de canciones como 
‘Preguntas por Puerto Montt’, acerca de la 
masacre sureña que dejó 11 muertos y 56 he-
ridos a manos de carabineros a comienzos de 
1969, pocos meses antes de la salida del disco. 
“Usted debe responder / señor Pérez Zujovic 
/ por qué al pueblo indefenso / contestaron 
con fusil”, canta un indignado Jara, interpe-
lando al Ministro del Interior de Eduardo 
Frei Montalva, responsable de la matanza, 
cuyas víctimas eran pobladores exigiendo su 
legítimo derecho a una vivienda tras años de 
ser ignorados por autoridades indiferentes a 
la precariedad habitacional de Puerto Montt 
tras el terremoto del 60. Las notas del vinilo 
de este larga duración explican por qué en 
la voz de Víctor Jara estos reclamos son tan 
poderosos: «lo que sentía no era un compro-
miso con la gente menos favorecida, como el 
que puede sentir un buen activista, sino una 
total y completa identificación con el pueblo. 
Cuando cantaba, por su garganta pasaban los 
gritos de millones de personas con ganas de 
ser escuchadas».



https://www.puntoticket.com/weezer
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Jean Parraguez Un enfrentamiento creativo, enfrentamiento de ideas y la necesidad 
de concretar. Son los pasos precisados para llegar a un nuevo trabajo 
del grupo santiaguino. El triunfo, esta vez, vino con la lucha de ver las 
canciones nacer.

“El largo camino al tercer disco”. 
Así podría llamarse el reciente 
disco de Tus Amigos Nuevos, 
más que nada porque cuajaba 
en la realidad de los últimos 
años de sus integrantes. En to-
tal, el proceso de gestación duró 
cuatro años, tiempo suficiente 

para fulminar y aburrir a cualquiera. Sin em-
bargo, el resultado también lleva un nombre 
muy adecuado, “Persistir”. Manuel del Valle 
relata el inicio, lleno de ideas, con varias que 
debieron pasar a mejor vida, o integrándose a 
otras: «cuatro años en terminar de componer 

la hueá, en ponernos de acuerdo. Teníamos 
treinta canciones y terminamos en diez. Y 
probablemente en esas diez hay ideas de las 
otras treinta, se van juntando. La mayoría de 
las canciones parten de una manera y termi-
nan en otra hueá. Puros frankensteins».
La preparación fue, en palabras del grupo, 
«remojar y enjuagar», una especie de ensala-
da creativa cuya trampa terminó asomando. 
La posibilidad de que no terminaran cerrando 
las ideas amenazaba, pero los músicos la su-
pieron neutralizar. «Llegó un punto en que el 
Diego (Lorenzini) dijo “Paremos, porque si no 
nunca grabaremos el disco culiao”. Pero antes 
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de eso, un año antes, era juntarnos un fin de 
semana a sacar todas las ideas posibles. Fue 
un proceso largo y duro», afirma Leo Salinas. 
«Tenemos cuarenta grabaciones de demos, 
ideas, rollos con hueás distintas. Entonces lle-
gó el día en “OK, ¿vamos a grabar el disco? Va-
mos”. Nos juntamos los cuatro a ver, escuchar. 
Escuchemos todos en la casa, digamos cuáles 
son las que nos queremos quedar y elimine-
mos de una cuáles son las que nadie quiere», 
complementa. Como era de esperarse, la se-
lección no fue algo fácil; hablamos de un gru-
po de cuatro tipos adultos que defienden sus 
intereses con carácter. «A combo limpio», co-
menta Del Valle; «a lo cosaco la hueá», aporta 
por su parte Salinas. Seguramente la situación 
no requirió golpes, pero sí un enfrentamiento. 
Incluso, revelan la existencia de un “voto de 
oro” de los músicos, en plan «Yo transo todo, 
pero esta canción no».
Con las cosas en orden, el cuarteto se dio a la 
tarea de registrar las canciones de “Persistir”. 
Acostumbrados a los desafíos, se pusieron 
nuevamente a las órdenes de Arturo Zegers 
(Piero Duhart, Protistas, Boraj), quien estuvo 

con ellos en “Triunfo Moral” (2015). Al contra-
rio de dicho trabajo, les dio una oferta muy 
interesante. «Nos dijo: “loco, grabemos la 
hueá análoga y comparemos la música en tér-
minos que el sonido de lo que ustedes toquen 
sea lo que se graba”. Entonces eso nos tomó el 
tiempo de composición y el de investigación 
de cada sonido. Con qué guitarra tocar, qué 
amplificador usar», recuerda Salinas.

Todos grabando al mismo tiempo.
Leo Salinas: Hemos grabado juntos y luego 
por pistas, y puedes lograr resultados bacanes. 
Grabar en vivo tiene el desafío que a todos los 
hueones se les tiene que calentar la hueá al 
mismo tiempo, y tienen que tocar como si es-
tuvieran frente a un público enorme, siendo 
la mejor fecha de su puta vida. Es un desafío, 
una presión. Pero después, cuando asumes 
eso, tienes que sentarte y trabajar. Los ensa-
yos fueron dolorosos, intensos, trabajados.

¿Y no consideraron la posibilidad de man-
dar todo a la cresta y grabar todo el material 
en vez de seleccionar diez canciones?
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Manuel del Valle: Lo pensamos un poco, 
pero había que ver cuánta plata teníamos, 
cuántos días, si alcanzábamos. Toda una lo-
gística detrás.

Desde el inicio, “Persistir” se escucha dis-
tinto…
L: Es distinto a “Triunfo Moral” porque esta 
vez le pusimos tres años. Los arreglos de gui-
tarra están pensados, empezaba una conver-
sación, con la opinión del bajo y batería.
M: Este disco igual es una evolución. No solo 
en las personalidades de cada uno, de lo que 
hemos estado haciendo por separado. Tam-
bién del Arturo, que graba de otra manera. El 
otro disco era más punky en un sentido, este 
es más pensado, con más arreglos. Estamos 
más viejos, también.

Lo que me ocurrió, es que todo me pareció 
en que las canciones lucían un poco más 
oscuras, una imagen muy distante a cuando 
tocan en vivo, en que el hueveo a veces es 
primordial.
L: No es que ahora esté más oscurito, es que 
nunca dejamos de serlo. Pasa que ahora, la 
manifestación corpórea de la banda cuan-
do toca es mucho más jovial y jocosa, que 
lo somos, pero a la hora de hablar de la mú-
sica está el Manu que dice “No, yo escucho 
Opeth y rallo con cierta parte de la música 
progresiva”.

Sobre lo último, vale el ejemplo de ‘Siempre la 
tuve’, una suite de un comienzo instrumental 
que sospecha cierta monotonía pero que de a 
poco va calentando motores. Su historia data 
de un ensayo del 2013, «que salió una sola 
vez». Así es la temática en Tus Amigos Nue-
vos, si algo no sirvió en su momento puede 
hacerlo más adelante. Valga el caso de ‘Pro-
motora’, su primer single, un track conocido 
del EP “Folclor de Medianoche”. En “Persistir” 
hay una versión refrescante y su letra provie-
ne de un ejercicio de Diego Lorenzini, en que 
le habla a una promotora sobre la tragedia 
humana. «Al Diego le gusta meter una letra 
que se entienda más en la sensación que en 
la palabra. Es más enigmático, el que escucha 
saca más deducciones. Da una cancha amplia 
en la que te metes y vas sacando lo que te 
afecta», concede Del Valle.
La necesidad de un tercer disco nació por otra 
lucha, la de reinventarse y poder continuar. 
“Triunfo moral” gozó de un recibimiento en-

tusiasta de sus seguidores. «Le dimos como 
caja. Fuimos desde La Serena a Concepción 
tocando la misma weá. Y el público iba a ver 
la misma hueá. Y llegó el punto, después de 
Lollapalooza, en que dijimos “basta, no po-
demos tocar la misma weá de nuevo. Ya es 
un chiste”. A la gente le gusta, y a nosotros 
nos gusta que les guste, pero ¿qué pasa con la 
música nueva? “Estamos estancados, quere-
mos crear hueás nuevas”. Yo creo que eso era 
mucho más cansador que dedicar tres años a 
sacar música nueva», reconoce Salinas.

«En “Triunfo Moral” no nos dimos el tiempo 
de pensar ni una hueá, fue mucho más con-
creto. Tiene coros más pegajosos, más orejas, 
porque son más sencillos en su disposición. 
Ahora nos pegamos peos mentales, como en 
‘Mala persona’, que el coro aparece al final de 
la canción», apunta Manuel del Valle sobre 
este material, visiblemente satisfecho con el 
resultado, esperando con ansias el reencuen-
tro en vivo con los fans de Tus Amigos Nue-
vos, una trinchera de la que siempre salen 
victoriosos. «Las canciones son más largas, 
tienen más zonas: de hueveo, instrumentales. 
Como que la historia está mejor contada. Tie-
ne una estructura mucho más evolucionada», 
concluye.



https://www.eventrid.cl/eventos/spiderprod/turbonegro-en-chile


https://ticketplus.cl/events/santiago-gets-louder-2019
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Diavol Strâin
Diavol Strâin es una banda de dark wave y pos-

tpunk nacida en Valparaíso a mediados de 2015. 
Está formada por Lau Molina (bajo y voz) y Gin-
ger Blue (guitarra y coros), complementando su 

música con sintetizadores y baterías programadas. Su sonido 
tiene fuertes influencias del punk y la cultura gótica de los 
ochenta, con atmósferas ruidosas, etéreas y beats tomados 
de la new wave. Su discografía está compuesta por el EP “De-
monio” (2016) y el disco “Todo el Caos Habita Aquí” (2018), 
y a lo largo de su carrera han girado por Europa, Norteamé-
rica, Latinoamérica y algunas ciudades de nuestro país. En 
septiembre, emprenderán una nueva gira que las llevará por 
EE.UU. y México, instancia que aprovecharán para lanzar su 
nuevo EP “Elegía del Olvido”.  

Armatoste
Desde Viña del Mar, el quinteto Armatoste viene 

trabajando su ecléctica propuesta anclada en el 
rock, pero que fusiona con funk, jazz y progre-
sivo. Formados en 2015 por Rayén Mondaca en 

voz, Matías Münchmeyer en bajo y voz, Danilo Tapia en gui-
tarra, Felipe Pequeño en batería y Hugo Gallardo en saxofón 
y flauta traversa, cuentan con dos Eps: “Desastre Moderno” 
(2015) y “Directo al Suelo” (2019), el cual actualmente están 
promocionando en vivo.

Recomendados del mes, por

Udara, es un colectivo de mujeres rockeras que se reúnen con el fin de generar espacios 
para difusión de la música y 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.

diavolstrain

udara.mujeresyrock

armatostebanda

Diavol Strâin

udaramujeresyrock

 Armatoste Banda

Diavol Strâin

 Armatoste
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Emilio Garrido

El documental del cineasta Martin Scorsese propone 
un manifiesto del viejo Bob Dylan… pero uno no tan 
en serio. Un material audiovisual que mezcla realidad 
y ficción –sin resquemores– para contar una de las 
grandes giras del ganador del Nobel de Literatura, en
la era de sus LPs “Blood on the Tracks” (1975) y 
“Desire” (1976). 
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«Sólo dices la verdad cuan-
do tienes una máscara». 
El autor de la frase es 
Bob Dylan. La situación: 
uno de sus testimonios 
en “The Rolling Thunder 
Revue”, el documental de 
Martin Scorsese sobre, 

probablemente, uno de los episodios más 
enigmáticos de la carrera del buen Bob, so-
bre el que se ha dicho y escrito mucho. La 
sentencia, claro, es contradictoria en el con-
texto de la película. 
Si esperaban con ansias este testimonio verí-
dico para conocer la historia de esta gira, los 
entretelones, las razones del maquillaje (y/o 
máscaras) o un símil del genial documental 
del director sobre George Harrison, este no 
es el camino, porque “The Rolling Thunder 
Revue” dista mucho de ser un documental 
común y corriente, partiendo porque ni si-
quiera cuenta la historia tal y cómo fue. Es 
como una sátira, acaso un mockumentary 
(cercano a “This is Spinal Tap”, pero a la vez 
no), sin un hilo conductor –al menos lineal– 
y con personajes y situaciones inventadas. 
Entonces, ¿podemos encontrar un valor real 

a esto? La respuesta es categórica: sí. Y vaya 
de qué manera, porque el documental cuen-
ta con atributos que lo transforman en uno 
de los estrenos imperdibles de este año.
Como principal ventaja, se puede afirmar 
que es uno de los manifiestos más concre-
tos y gráficos de lo que es Bob Dylan como 
personaje. Sabemos que es un hombre de 
difícil acceso, no necesariamente de pocas 
palabras, pero con una personalidad a ratos 
desconcertante. Quizás es cierto que como él 
mismo lo menciona en un momento del film, 
ni siquiera recuerda de qué se trató esa gira. 
Por lo tanto, la solución –en complicidad 
con Scorsese– es contar una historia que lo 
refleja tal y como es: inabordable, inaccesi-
ble, pero a la vez adorable, porque a lo largo 
de las dos horas y media, es imposible per-
der el foco o interés, a pesar del caos de la 
estructura narrativa en algunos momentos. 
Dylan es y será siempre consecuente con su 
visión de vida y proyección enigmática… y 
nosotros tenemos que lidiar con eso. 
Luego, el relato y la trama. ¿Existió realmen-
te Stefan Van Dorp, el supuesto autor de las 
grabaciones de la gira, un tipo narciso, arro-
gante y vilipendiado por el propio Dylan? 
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Evidentemente no, como tampoco la su-
puesta de influencia de Kiss para el maqui-
llaje que se utilizó en las presentaciones, o 
la presencia de una joven Sharon Stone en 
la gira –quien, según cuenta, lloró cuando 
Dylan le cantó “Just like a woman”–, un re-
curso de Scorsese, por momentos delirante, 
pero que deja en evidencia lo esencial: la 
abundante mitología que existe en torno 
a Dylan. Y eso, hay que seguir alimentán-
dolo. 
Tercer argumento a favor, la época musi-
cal que cubre. Para varios de los fanáticos 
de Dylan, dos de sus grandes álbumes son 
“Blood on the Tracks” (1975) y “Desire” (1976), 
ambos  reflejando momentos complejos de 
su vida –como el periodo de su separación 
de Sara Lownds–, pero que significaron un 
renacer, con enormes canciones y letras aún 
mejores. El foco musical del documental está 
en estos álbumes, con versiones insupera-
bles. Es impresionante la fuerza de ‘Isis’, la 
brillante interpretación de ‘Hurricane’, o dos 
de los instantes más emotivos del film: ‘One 
more cup of coffee’, con la genial performan-
ce de Scarlet Rivera en el violín, o ‘Simple 
twist of fate’, con Bob solo con su guitarra 
y armónica.

Por último, el incuestionable valor arqueo-
lógico de los registros audiovisuales: ver a 
Joni Mitchell enseñándoles a Dylan y Mick 
Ronson una prematura versión de ‘Coyote’ 
es maravilloso, como también los diálogos 
y actuaciones entre Bob y Joan Baez, quien 
además, es una de las protagonistas esen-
ciales de la película de Netflix («Ambos po-
díamos cantar juntos lo que fuera», comenta 
Dylan). O también contemplar a Allen Gins-
berg como alma de la fiesta y una inspirada 
Patti Smith, recitando e improvisando re-
flexiones. Magnífico. Muy hábil “Van Dorp” 
para captar todo eso… 
En resumen, “The Rolling Thunder Revue” 
no sólo está dirigida a los fanáticos de Bob 
Dylan, sino que también para quienes quie-
ran conocer –bajo su propia responsabili-
dad– más de su personalidad. Un documen-
tal que parece ideado maquiavélicamente 
por él, con complicidad de Scorsese. Bue-
no, quien mejor lo define –en uno de los 
testimonios presentes– es Rubin Carter, el 
boxeador homenajeado en ‘Hurricane’, una 
de sus mejores canciones: «Bob Dylan es 
un hombre en permanente búsqueda». Eso 
queda claro con creces en esta imperdible 
obra.



https://www.puntoticket.com/europe
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César Tudela
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S
eguramente, si Como 
Asesinar a Felipes tu-
vieran base en Bristol, 
Inglaterra, la prensa 
especializada de todo el 
mundo estaría rendida 
a sus pies. Los rostros 
del quinteto no solo 

ocuparían las portadas de diarios o revistas 
como esta, sino que de los afamados maga-
zines anglos, compartiendo cartel en festi-
vales del primer mundo con Flying Lotus, 
Morcheeba, Anderson .Paak, Radiohead... 
Quizás, a su estilo experimental, callejero, 
libre pero cuidadosamente matemático y 
de paisajes cinematográficos, recibiría ape-
lativos como post-trip hop o nu-urban jazz. 
Pero CAF nació en Santiago, en las salas de 
la Escuela Moderna hace más de una década. 
Desde entonces, no han parado de sorpren-
der. Disco tras disco la banda demuestra sus 
inquietudes y el hambre voraz por la evolu-
ción de su sonido. «Ese apetito creativo es 
por necesidad, por el alimento», dice Koala 
Contreras, el hacedor de rimas de la banda, 
un emcí particular, de versos esdrújulos y en-
marañados que nacen del beat orgánico que 
les dan instrumentos y recursos que, quizás, 
la norma canónica ha antagonizado, como el 
bajo eléctrico, el clarinete y una tornamesa. 
Pero la versátil manera que tienen de experi-
mentar y hacer dialogar ritmos y melodías no 
tiene parangón. Ejercicio que se explica solo 
por la necesidad que tienen de expresarse, 
que nada ni nadie ha podido frenar. «Segui-

mos siendo porfiados, no nos limita ni nos 
detiene el hecho que a veces no nos resulten 
las cosas como lo esperábamos, porque es 
difícil mantenerse en actividad, sobre todo 
con la propuesta que hacemos», reflexiona 
Koala mientras revuelve su café.
Faltan algunas semanas para que el nuevo 
disco de CAF vea la luz pública, pero Felipe 
Salas, baterista y capitán del combo, nos lo 
comparte para escuchar y planear nuestra 
conversación. Lo que se escucha es nueva-
mente a la banda en busca del siguiente nivel, 
como si fuesen una quimera insaciable de 
riesgos musicales, que ipso facto hacen plan-
tearse la duda de cómo mantienen avidez por 
la búsqueda del sonido único. Para Felipe, 
está claro: «como somos un colectivo, hay 
momentos donde algunos no tienen tanta 
hambre y otros sí, a veces estamos todos con 
apetito, y así se va equilibrando. Es normal 
que cada uno pase por sus momentos, pero lo 
que sí tengo claro es que nos hace bien nues-
tra música, juntarnos a componer, a ensayar. 
Como dice Koala, es una terapia y es algo que 
buscamos, más allá de cualquier problema. Te 
va a sumar más que a restar, aunque estén 
todas las condiciones adversas. Es algo que 
a cada uno de nosotros le hace bien, a modo 
personal, como una cura, un golpe de ener-
gía». Para Sebastián Muñoz, “SebaBala”, el 
hombre tras las cuatro cuerdas, el diagnóstico 
es el mismo. «El hambre, como dices, ayudó 
a avanzar, sobre todo en el primer periodo de 
la banda, pero es natural que con el tiempo se 
calme un poco, llevamos 12 años y han apare-

Favoritos de la prensa especializada, fanáticos de Miles Davis y 
Cypress Hill, y una carrera de ya doce años, Como Asesinar a Felipes 
es una magnética rareza tanto en la música urbana como dentro del 
circuito jazzero nacional. Su música tiene un rol, dicen, para hacer 
reflexionar a la audiencia, vociferando una verdad fundamental. 
Con ese objetivo, el quinteto lanza “Naturaleza Muerta”, su nuevo 
disco que cuenta con las colaboraciones estelares de Chino Moreno y 
Camila Moreno –entre otros–, cuyas voces se mezclan con los versos 
de Koala y descansan sobre una música impecablemente ejecutada, 
conmovedora hasta los huesos, y que expande un sonido orgánico 
como nunca antes habíamos oído en una banda chilena: moderno, 
envolvente, psicodélico, cadencioso.
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cido otras situaciones personales, familiares, 
y/o de banda, pero sobre todo me atrevería a 
decir que durante la mitad de nuestra carrera 
la dinámica fue seguir y hacerla, hacerla, y 
hacerla. En términos positivos, bien de cabe-
za dura para avanzar. El Felipe siempre nos 
dice, “por lo menos avanzar un escalón en 
tal evento, disco o tocata”. Entonces, siempre 
hemos tenido eso en la cabeza y creo que su-
cede hasta hoy».

Cuando dicen que siempre hay que avan-
zar un peldaño, ¿es porque siempre están 
persiguiendo alguna meta?  
Koala: Es porque hay disciplina en ese senti-
do, y no viene de mí (risas). Mis discusiones 
van en que soy feliz tocando con los cabros 
en un rinconcito, pero en ese rincón no va-
mos a hacer mucho. Entonces si no hay al-

guien que tenga disciplina, en el sentido de 
ir persiguiendo metas y cumplirlas, no hu-
biésemos llegado a ningún lado. Me acuer-
do que después del primer disco, decía que 
esperáramos como dos años, y los chiquillos 
me dijeron “¡estai loco!, no podemos hacer 
eso”. ¿Por qué? Porque acá el limitante básico 
y sistematizado es la plata. Si aquí hubiese 
plata, si fuésemos una industria grande, si 
fuésemos una productora grande, habría te-
mas que no hablaríamos, que no nos afecta-
rían. Pero, ¿seríamos las mismas personas? 
¿tendríamos esa hambre desinteresada que 
es simplemente por hacer?
Felipe: Marcos Meza, nuestro primer tecla-
dista, nos inculcó desde el comienzo eso. Él, 
como pianista clásico, era el más estructura-
do, entonces plantó esa semilla. Me acuerdo 
que en las primeras reuniones traía preguntas 
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a la mesa como a dónde queríamos llegar, qué 
queríamos hacer… era súper metódico en ese 
sentido. Siempre las respuestas a casi todos 
los problemas son más simples de lo que uno 
cree, y en el caso de la banda, la respuesta a 
todo siempre es la música. Es nuestro punto 
de unión.
Seba: Para resumir, como que de alguna ma-
nera ya aprendimos a ser independientes, o 
siempre lo supimos de forma innata. Pienso 
que lo hemos hecho desde el principio, y cla-
ro, con el tiempo vas viendo las dificultades 
que te entrega el mercado, el mundo musical 
chileno. Hemos ido aprendiendo a avanzar, y 
siento que ya hay pocas barreras que tenga-
mos que seguir cruzando, en el sentido de los 
movimientos de la banda. O sea, ya aprendi-
mos que después de un disco hay que pensar 
qué hacer después, que hay que tener una 
proyección internacional porque nos va bien 
en eso, que hay que estar ensayando siempre. 
Entonces, esas cosas nos han ido generando 
una velocidad un poco más grande que la ve-
locidad crucero, como que avanzan solas en 
el negocio musical, y nosotros entendimos 
que, desde la independencia, desde el estilo 
musical que generamos, necesitamos que no-
sotros le demos el punch a la banda.

Siempre será 
lo mismo
«Hay distintas formas de ser felices con esta 
música. Y esa felicidad nos mantiene vivos», 
dice en un minuto de la conversación Koala. 
La felicidad también ha sido clave en la ca-
rrera de CAF, como la primera satisfacción 
a la hora de reconocer que han logrado sus 
objetivos. Desde afuera, uno podría decir que 
con “Comenzará de Nuevo” (2012), lograron 
llegar a un nivel superlativo, una vez que el 
cerebro de Faith No More, Billy Gould, los 
reclutará para grabar bajo el alero de su sello 
Koolarrow Records y tener la oportunidad 
de mostrarse fuera del país con ese respaldo. 
Pero para llegar a ese punto que hoy aplau-
dimos, y además disfrutamos de los nuevos 
frutos que han surgido desde entonces, el 
proceso interno fue clave. Koala hace una 
profunda reflexión al respecto: «la búsqueda 
musical, o los elementos que hemos presen-
tado desde el principio han ido en una mis-
ma dirección, pero en constante desarrollo. 

Cada disco, después del primero (2008), fue 
absolutamente trabajado y pensado con la 
inquietud de poder abrir caminos. Cuando 
hicimos “Comenzará de Nuevo”, reafirmar-
nos que somos luminosos de una forma par-
ticular, porque también somos oscuros. Ya 
en ese periodo llevábamos un proceso largo 
como grupo, que más las vivencias persona-
les de cada uno, nos llevó a hacer un disco 
de esa magnitud, conceptual y musical. Ahí 
fue cuando empezó a aparecer la mano del 
Billy y comenzamos a agarrar una sonoridad 
distinta, con el estímulo de estar grabando 
con alguien de nivel internacional». 
Para Felipe, el proceso, en lo musical, es aún 
más natural. «A veces, uno no se da cuenta 
de lo que está haciendo. Creo que nosotros 
no nos damos cuenta de lo desprejuiciados 
que somos al mezclar cosas», asume antes de 
entrar en detalle: «Para la época previa del 
“Comenzará de Nuevo”, anduvimos en una 
gira al sur y escuchamos mucho rock progre-
sivo, y luego usamos varios de esos elemen-
tos y nos dio lo mismo. Lo mismo pasó antes 
para el “Disparo al Centro” (2009) que con el 
Marcos fuimos a ver mucha música clásica 
y dijimos por qué no hacer un disco con una 
orquesta». 

– Sin embargo, siempre nos ha rondado la 
preguntita, entre nosotros, si nuestra música 
es demasiado (risas), y deberíamos relajarnos 
y buscar otras alternativas, si es que quere-
mos otros objetivos – replica Koala.
– Es que es muy variable. Mucha gente 
cuando nos conocía y escribían de nosotros, 
decían cosas como “ellos mezclan algo tan 
difícil como el rap y el jazz”, y esa cuestión 
para mi es prácticamente lo mismo, son dos 
cuestiones hermanas. O sea, lo hicieron mu-
chas personas antes también – dice Felipe. 

A pesar de que es el foco musical de lo que 
hablan los Felipe más vehementemente, en lo 
que respecta a los procesos evolutivos como 
banda, Koala hace hincapié en las labores 
de gestión de la banda, una arista con la que 
todo artista y trabajador independiente debe 
también lidiar. «Si hoy estamos aquí presen-
tes es fruto no solo de nuestra propuesta so-
nora, hay también un trajín importante que 
ha hecho que más gente nos conozca, y es el 
equilibrio musical y administrativo, ahí hay 
una pega bien ruda, que al ser independien-
tes tienes que saber llevarlas. Tanto así que 
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algunos se han vuelto expertos en esa área, 
de buscar por donde rescatar, por donde me-
terse. Si no es por la puerta es por la ventana. 
Y aunque eso va fatigando, el amor por lo que 
hacemos nos entrega la libertad».

Adaptarse, 
cambiar o 
desaparecer
“Naturaleza Muerta”, el disco más reciente de 
Como Asesinar a Felipes, es producto de un 
trabajo constante y minucioso, de una banda 
que ha sabido deconstruir las influencias que 
los nutren. Pero, más llamativo aún, es cómo 
han ido mutando internamente, más allá del 
cambio de integrantes y de instrumentos –de 
los teclados al clarinete y flauta traversa de 
Cristián Gallardo– dentro de su formación. 
Por su parte, desde “V” (2014) Koala ha elegi-
do de mejor forma cuando meter sus versos 
dentro de las partes instrumentales: «en un 
momento empecé a ver los textos y empecé 
a eliminar partes, porque había mucha expli-
cación para llegar a un mismo objetivo, que 
es comunicar algo determinado o transmitir 
una emoción. Es como podar un árbol, cortas 
lo suficiente para que después pueda seguir 
creciendo. También tiene que ver con que mi 
voz igual es perturbadora, y lo que digo tam-
poco es tan fácil de llevarle el ritmo y la línea, 
entonces cansa. Yo me canso de escucharme, 
imagínate los otros. Entonces en la estructura 
musical, entendí que es más fácil meterme 
cuando hay armonía que melodía, cuando 
hay melodía me oculto o a veces podemos ir 
juntos, pero no con ese rapeo tan metralleta, 
sino que más pausado», comenta. Para Feli-
pe, el rapado emcí entendió la música, y por 
eso tiene la capacidad de entrar y salir de las 
instrumentales no como una ametralladora 
de infinitas rimas. «Desde el “Comenzará de 
Nuevo” el Koala empezó a darle más espacio 
a la música, y está bien, porque encuentro 
que ahí empezamos a desarrollar bien nuestro 
sonido y nuestro estilo de componer, como 
que hoy en día podría hablar que tenemos 
un estilo ya claro para hacer una canción, 
más definido, más marcado, y no como en 
los primeros tres discos que estábamos en 
una búsqueda, experimentando constante-
mente». 

Por otro lado, los efectos e interludios de DJ 
Spacio (Carlos Meza) han crecido de manera 
exponencial, transformándose en un ele-
mento primordial dentro del sonido CAF (y 
que en vivo es aún más evidente). Incluso, 
para Koala el protagonismo del hombre tras 
las tornamesas viene de antes: «pienso que 
eso se nota desde el “Colores y Cadáveres” 
(2010). Me acuerdo de haber escuchado ese 
disco sin Carlitos y se notaba su falta, que le 
pusiera sus tornas, sus diálogos. Hace ciertos 
arreglos de canciones, le pone ciertos acor-
des, samplers, vientos, cuerdas que el cambio 
es muy notorio cuando él entra a la mezcla. 
Ha tenido un desarrollo importante y se ha 
vuelto un personaje más notorio para el oído. 
Cuando se salió del piano y entra Gallardo en 
el equilibro para poder ordenar la música, tu-
vimos la oportunidad de grabar un disco con 
canciones antiguas (“Perros Viejos, Nuevos 
Collares”, 2017), y empezó a tirar cosas que 
salían del piano, ahí se transformó en un mú-
sico más. Hoy, para “Naturaleza Muerta”, su 
función es muy importante en las canciones, 
da las atmósferas y la continuidad que tiene 
el disco desde una canción a otra entonces, 
él va haciendo el enlace, va haciendo que sea 
continuo, generando una historia a través de 
sus intervenciones». El ejercicio al que se re-
mite es muy interesante y llamativo, que hace 
recordar al hilo narrativo que Tiro de Gracia 
trabajó en “Ser Humano”, desde los samplers. 
Al respecto, Felipe añade que «ahora como 
que Carlitos no concibe la idea de un álbum 
si no tiene una continuidad, entonces es el 
encargado de unir las partes al final. Para el 
último disco, las piezas musicales las com-
pusimos con respecto a la canción que pa-
saba, o sea está ‘Disparan’, y lo que sigue es 
su versión con samplers rescatando la melo-
día, con eso le pudimos dar una continuidad 
entre canción y canción, y de pasada se le 
fue dando una historia. Cuando estábamos 
trabajando con Carlitos estaba feliz, le gusta 
mucho y disfruta esas partes instrumentales, 
porque aparte le gustan mucho las bandas 
sonoras».
Otro elemento para entender la frescura que 
tiene “Naturaleza Muerta” son las colabora-
ciones y rarezas. Desde las más llamativas 
como la voz de Chino Moreno de Deftones, 
hasta el uso de un antepasado barroco del 
piano del siglo XVIII. «Hay una canción don-
de hay un grupo de percusión afro y usamos 
un clavecín, que es un instrumento medie-
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val europeo. Dos cosas que tal vez nunca 
se han juntado en la historia de la música 
de la humanidad, pero ahí están y funciona 
bien», nos relata entusiasmado Felipe Metra-
ca, mientras que por su parte, Koala rescata 
el apañe de músicos locales en este nuevo 
trabajo, como la colaboración en guitarra de 
Raimundo Santander en ‘Disparan’. «Gente 
absolutamente desinteresada, que simple-
mente encaja en la misma felicidad y se sien-
ten libres, no sé, son muy pocos músicos que 
tú les hablas o les abres las puertas de tu casa 
para invitarlos y dicen que no. Por lo general, 
llegan con sus cosas guardadas más locas que 
han tenido en su momento. Entonces, eso es 
un gran logro»

También aparece Camila Moreno en ‘Días 
Oscuros’. ¿Cómo se dio esa unión que, escu-
chando el resultado, parece perfecta?   
F: Fue idea del Koala. En lo personal siempre 
me ha gustado su música, y viendo el resul-
tado, fue una muy buena idea.
K: Pasa que no habíamos ocupado en ningún 
otro disco una voz femenina, interviniendo. 
Ahí nosotros no nos quedamos con que solo 
sea una mujer, sino que también no nos 
gustan las cosas fáciles, así que no nos ima-

ginábamos una voz soul por ejemplo u otra 
rapera. Me encajaba más en la sonoridad de 
los Felipes la actitud de la Camila, por su mú-
sica, por su inquietud. En uno de los últimos 
shows de ella nos tocó compartir escenario y 
la pude ver con su propuesta oscura, jugando 
con pedaleras, con maquillaje, su actitud, sus 
ganas de proponer cosas diferentes. Antes, 
por cosas de la vida, habíamos intercambiado 
algunas palabras, pero no nos conocíamos, 
pero igual le pregunté bien tímidamente por 
Whatsapp invitándola a colaborar y por qué 
había pensado en ella, y que para nosotros 
sería un agrado. Ahí mando la respuesta y 
comenzó un diálogo más constante, trabajar 
en la canción, juntarnos en la sala y grabar. 
Tuvo una disposición absoluta y fue muy 
motivacional. 
S: En realidad estamos bien agradecidos de la 
Camila por haberse incorporado en un tema 
de nosotros. También por la respuesta musi-
cal que tuvo ella, o sea, solo una persona con 
talento podía responder ante la velocidad, la 
ansiedad y el entusiasmo de nosotros, y ella 
respondió demasiado bien a eso, y el resul-
tado fue excelente.
K: Además que su voz encajó súper bien. No 
hay muchas mujeres con esa voz rasposa y a 
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la vez suave.
F: Nos dieron ganas de hacer altiro un disco 
entero con ella. Es muy talentosa y tiene in-
fluencias musicales bien parecidas a noso-
tros, entonces cuando pasa eso, no hay ni que 
hablar casi, uno se pone a tocar y sale solo. De 
hecho, ni tuvimos que guiarla tanto, más que 
nada se juntaron con Koala para ver la letra, 
pero musicalmente no tuvimos que decirle 
prácticamente nada para que entrara en el 
mundo musical que estamos proponiendo. 
Ella llegó y la hizo de una.

En el primer single, ‘Disparan’, aparece Chi-
no Moreno. ¿Cómo se dio esa oportunidad 
de tenerlo como invitado?
F: Estábamos en el REC conversando, y Bi-
lly (Gould) plantó la semilla de hacer alguna 
colaboración, pero él hablaba de hacer algo 
con músicos de acá. Le contamos que ya lo 
habíamos hecho, pero nos decía que podía 
ser con alguno de Los Jaivas. Se pregunta-
ba cómo quedaría un disco de CAF con algo 
así. Así empezó esta idea, pero luego empezó 
a evolucionar, y ahí en Conce le pregunté a 
quién le tincaría si la colaboración pudiese 
ser con alguien internacional, pensando yo, 
como él es de San Francisco, que me iba a 
decir alguien de por ahí de Los Angeles, no 
sé, Cypress Hill o Zack de la Rocha. Pero me 
menciona a Chino, que tenían buena onda, 
que creía que podía funcionar perfecto con 
nuestra música y así empezó. Cuando Def-
tones vino con la gira a Chile y tocaron en el 
Coliseo, ahí nos juntamos para conocernos y 
hablar de la canción, todo súper rápido por-
que al otro día viajábamos a España.

Esta música 
nos mata
“Naturaleza Muerta” es un disco paradojal. 
Musicalmente invita a escucharlo una y otra 
vez, tiene un espíritu pop casi inédito en su 
discografía, con una sonoridad menos densa 
que, sin duda, viene desde la producción de 
Gould, que ya en todo el tiempo que lleva 
trabajando con el quinteto sabe por donde 
pueden ir. Para la banda, se trata de un pro-
ceso cíclico, y teorizan al respecto.

– Es lo mismo que nos pasó con “Colores y 
Cadáveres”. Antes habíamos hecho el “Dis-

paro al Centro” que es cabezón, y cada vez 
que lo tocábamos en vivo era mucha infor-
mación y la gente quedaba como abruma-
da. “Colores y Cadáveres” salió en respuesta 
de eso, y creo que éste sale en respuesta del 
“Elipse” (2017), que es como una canción que 
dura 40 minutos sin parar. Cuando tocamos 
ese disco, después nosotros en el camarín 
estábamos muertos, porque había que estar 
súper concentrados y no daba respiros. Por 
eso, creo, salieron estas canciones después de 
esa experiencia. La historia de la banda es un 
poco así, haciendo cosas en respuesta de la 
anterior, súper cíclico. En “Naturaleza Muer-
ta” trabajamos más las canciones separadas, 
no tanto concepto, por lo mismo son menos 
extensas. Lo de las colaboraciones salió des-
pués, pero también le aporta cierto descanso, 
al escuchar a otras personas cantando como 
la Camila o Chino Moreno, o las percusiones 
que le añadimos, también está Mapurbe (Da-
vid Eniñir) un poeta mapuche que conocimos 
en un show – indica Felipe.
– Si te fijas, el ciclo de la banda siempre ha 
sido así, menos el primero. Todos los discos 
impares son la evolución del par. En resu-
men, hacemos uno cabezón y después uno 
más apacible, por decirlo de alguna forma, y 
ese ciclo se ha notado harto en nosotros. En-
tonces, “Naturaleza Muerta” es la respuesta 
al “Elipse”, que los encuentro medios primos, 
pero claro, es más terrenal, más canción con 
ideas concretas, con interludios que son la 
respuesta al tema – aporta SebaBala.

¿Y este disco se trabajó igual que los ante-
riores, primero desde la improvisación, o 
fue diferente?
S: Hubo ideas bien preconcebidas cuando lle-
gamos a los ensayos, y ahí hay un trabajo de 
cada uno desarrollar sus instrumentos.
F: De hecho, fue totalmente diferente en el 
sentido que nos demoramos mucho tiempo 
en grabarlo. Siempre los grabamos en poco 
tiempo, muy acostumbrados a hacerlo de 
una, y en este nos demoramos casi un año 
en tener todas las sesiones de grabación. Pri-
mero grabamos la batería, el bajo y el saxo, 
luego las bases y las voces.
K: Eso también coincidió con otras activida-
des, de shows dentro y afuera de Chile, enton-
ces el tiempo de trabajo en estudio se acortó. 
Entonces cuando se logró tener el tiempo, y 
las bases instrumentales estaban, se empezó 
a invitar a la gente a ensayar la música. Des-
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pués en octubre o noviembre grabamos las 
voces. De hecho, las instrumentales estaban, 
pero las letras no, entonces trabajamos por 
parte y así se empezó a armar el concepto 
del disco. Primero, trabajamos el tema con 
Chino, mandándole el tema a Billy para que 
se lo mandara, y luego él mandó de vuelta 
una maqueta de sus voces sobre la estructura 
completa. Después cuando conversamos don-
de podría ir mi voz, todos coincidían donde 
podía rapear y sin que nadie hubiese hablado 
previamente. Después le mandamos el escrito 
con las letras en inglés y español para que 
entendiese de qué se trataba la canción, con 
un ensayo grabado muy caseramente al aire 
para que escuchara donde había intervenido 
yo. Ahí él mandó una respuesta diciendo que 
estaba interesante el texto y escribió sus par-
tes. La canción se armó de esa manera, ya al 
escuchar la estructura musical, Billy sabía por 
donde íbamos a sacar la canción, entonces la 
primera muestra que queríamos sacar era esa 
canción, y para eso nos enfocamos. 
F: Casi en todos los discos teníamos muy en-
sayadas las canciones antes de grabar, y esta 
es la primera vez que hacemos las instrumen-
tales sin nada de la letra. Hicimos la músi-
ca y Koala después escribió. Y claro, ahora 

aprovechamos ese tiempo en el estudio de 
grabación, entonces acortábamos o alargába-
mos algunas partes. Fue así porque cuando 
vino el Billy a Chile a tocar con nosotros en 
Lollapalooza y en el REC de Concepción, en-
tremedio había una semana libre y él quería 
estar acá, entonces nos dijo de que por qué 
no nos metíamos al estudio a grabar, y ahí 
empezamos a grabar las maquetas.

Disparan a 
quemarropa
La otra cara de la moneda de este disco es su 
concepto, y cómo se trabajo desde el canto 
rapeado y su mensaje. Acá aparece el CAF 
críptico, que carga con un pesimismo propio 
de un artista que está leyendo el espíritu de 
su tiempo, y que está intentando resumir una 
época de tensiones, de fracasos, de conflictos. 
Acá es donde Koala Contreras asume su rol 
de comunicador y mensajero, respirando todo 
el influjo que la música le entrega, y mirando 
por la ventana la realidad de la sociedad en la 
que vivimos. «Hay que generarle las ganas al 
Koala que, musicalmente, le den ganas de de-
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cir lo que dice. Entonces, tiene que haber una 
base musical acorde al mensaje, que sale de 
él, pero que nos representa a todos», sostiene 
SebaBala ante un Koala que asume posición 
para darnos respuestas. «Eso es importante, 
porque lo que me muestran musicalmente es 
lo que a mí me hace sentir diferentes emo-
ciones. Ahí viene de manera automática la 
letra, la motivación, la atmósfera espiritual y 
emocional», contesta. Además, nos comenta 
sobre su posición del rap: «tengo una particu-
lar opinión con el rap. Me gusta el rap, vengo 
del rap, pero me aburre hacer rap. Eso fue 
justamente lo que me llevó a juntarme con 
este grupo, porque ya estaba aburrido de la 
monotonía del rap, y Felipe llegó un día con 
una propuesta que incluía algo con músicos. 
Fue todo un desafío, pero creo que lo he he-
cho bien, lo digo humildemente como rape-
ro. No todos se pueden meter en estructuras 
musicales como la que plantean los Felipes. 
En mi caso fue natural porque es lo que me 
gusta, es donde me siento cómodo. Estructura 
que me pongan voy a surfear como lo hace un 
joven con su tabla arriba de la ola. Si es algo 
fácil me voy aburrir. Me gusta la entretención 
en los lugares difíciles, respetando también 
cuando es un aporte y cuando no». Los dis-
paros de Koala son a quemarropa, pero nos 
entrega una visión profunda de quien decidió 
subirse a un buque que, sin duda, no era para 
cualquier rapper. 
Koala trabaja un tipo de métrica en las letras 
que no es la típica que se escucha en el rap 
local. Es subversiva, sí, pero no de rima fá-
cil. Cada palabra parece estar pensada dos o 
tres veces, usando un vocabulario por sobre 
la media –casi como el mismo ejercicio de 
Eduardo Pavez de Tenemos Explosivos–, y 
si le sumamos que las composiciones de la 
banda destacan por la ausencia de estribi-
llos, debe usar otros recursos como escritor. 
Una forma de comunicar que también se ha 
hecho única. Y sin pelos en la lengua. «Eso 
lo aprendí desde chiquitito, con mi antiguo 
grupo de rap FDA, y junto al Gen (Freddy 
Olguín), en un tiempo de mucha lectura y 
poesía. Entonces, el buscar las palabras para 
poder explicar o decir lo que quiero comu-
nicar, para mí es darle una vuelta más. Por 
ejemplo, me preocupo mucho en no repetir 
las mismas palabras en una frase, a no ser 
que sea a propósito. Cuando en CAF hacemos 
cosas más en trance o con ambiente más psi-
codélico, ahí el repetir está permitido porque 

es parte del juego. Siempre en los raperos me 
fijo mucho en eso». 
Podríamos definir el estilo de Koala como 
un sincretismo de varias formas donde en la 
música popular se ha usado la palabra habla-
da o el cantar hablando. Por su rítmica y por 
el acento, es como si fuese una fusión entre 
Gil Scott-Heron y Quelentaro, dos referen-
cias que, por lo demás, están en sintonía con 
el mensaje que entrega el portavoz de CAF. 
«Pienso que el rap, las letras y los textos es 
poesía urbana, entonces hay que trabajar-
la y respetarla como tal. Si tu escritura es 
mierda no tiene mucho sentido, más que lo 
desechable. La música es para siempre, y en 
ese sentido hay que tener cuidado con lo que 
se dice. O sea, imagínate los referentes más 
grandes que tenemos, Violeta Parra y Víctor 
Jara, no cantaban mierda, estaban preocupa-
dos de entregar un mensaje, de comunicar 
algo».

Al igual que las referencias que da Koala, 
sus letras claramente contienen miradas 
acerca de la sociedad en la que vivimos. En 
“Naturaleza Muerta” se habla del mundo 
y del Chile de hoy. ¿Qué reflexiones ha-
cen como grupo una vez que conocen esos 
textos?
S: Personalmente me siento identificado, 
como qué bacán escuchar una letra entera 
de una canción y que te represente. Es una 
sensación súper gratificante.
K: Respecto a la canción valiente, que es la 
enseñanza más grande que destaco de Violeta 
y de Víctor, obedece simplemente a algo sis-
tematizado que ha estado hace muchos años 
en el mundo. Las problemáticas son siempre 
iguales: abuso de poder, explotación, maltra-
to, manipulación social a través del miedo, 
del terror o la religión, ambición, política, 
maltrato al medio ambiente, nulo respeto con 
los trabajadores. Entonces, eso ha sido siem-
pre una problemática en el mundo. Siempre 
ha habido potencias que quieren conquistar y 
dominar a otras, y en ese trajín pasan a llevar 
a los seres vivos en toda su gama, desde la 
vegetación, la fauna, hasta los seres huma-
nos. Entonces, esta música va a ser siempre 
valiosa, valiente y vigente, porque te entrega 
un estímulo para enfrentar esto, o una liber-
tad, o un escape, o simplemente, alguien está 
diciendo lo que tú quieres decir»

¿En esa línea se encuentran las letras de 
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“Naturaleza Muerta”? ¿Por qué ese nom-
bre?
K: Básicamente, desde “Elipse” y en otro tra-
bajo que tuve con un colectivo dedicado al 
jazz con Felipe Peña, empecé a ver la realidad 
desde un punto de vista natural y rústico. La 
primera canción, ‘Disparan’, hace referencia a 
un alerce milenario que se le pregunta como 
era antes que llegaran los invasores expro-
piando y talando. Antes que llegara la indus-
tria y el “progreso”. Entonces, empieza toda 
una narrativa en base al deterioro natural y 
a la vida que tiene la creación. No solamente 
a la ambición y a la industria que hace peda-
zos todo, sino que también a la vida que se 
encarga sola de seguir adelante cuando hay 
algo que la está destruyendo sin escatimar 
crueldad alguna. También hay pasajes en que 
me basé en la belleza de la creación, y de ahí 
tiene un juego con el concepto de naturaleza 
muerta en el arte que se involucra en esta 
propia forma de ver la naturaleza muerta, 
como lo que nosotros hemos asesinado con 
nuestras fabricaciones, artefactos o del mis-
mo plástico, que está presente en la natu-
raleza real. Entonces, es naturaleza muerta 
porque de alguna manera el deterioro va más 
rápido que lo que uno espera o quisiera, don-
de están involucrados los elementos como el 
fuego, la tierra, el viento, y el agua. Justamen-
te, el tema con la Camila pasa por ahí, como 
que en algún momento la tierra va a retomar 
lo que era en un principio: agua. Entonces, 
es como el enojo y el deterioro de algo. Está 
visto como ese análisis social llevado a la na-
turaleza, que un día va a venir el cataclismo 
y el agua va a recuperar su territorio y el que 
se adapta va a sobrevivir. 

Doscientas 
veces pasará
Los rincones de “Naturaleza Muerta” que 
quedan por recorrer ya son estrictamente 
sonoros. Del volver apretar play y sumergir-
se en ese universo en blanco y en negro que 
CAF propone, de aire ecléctico y reflexión 
profunda, con los matices necesarios para 
que la banda vuelva a cumplir sus anhelados 
propósitos, como concluye Felipe: «lo que no-
sotros siempre queremos es mostrar nuestra 
música a la mayor cantidad de gente posible. 
Y para lograr ese fin, hay un montón de otros 

procesos que hay que vivir y un montón de 
cosas que hay que hacer, como viajar fuera 
de Chile, que para cualquier banda nacional 
es súper sacrificado en lo económico. Pero el 
fin último es mostrar nuestro arte a la mayor 
cantidad de gente, o sea, que te puedan es-
cuchar todos, y ellos verán si les gusta o no, 
si les llega o no, si les provoca o no, pero que 
tengan la posibilidad de conocerlo. Y mos-
trarlo dentro del mundo en el que estamos 
viviendo, con todo lo anterior que hablamos 
del sistema, siempre hay que estar dando la 
pelea al mundo de la tontera, de lo fácil, del 
no pensar, y como dice Koala en una letra, 
lo de nosotros es luchar contra el estanca-
miento. Moverse, aunque te quieran quitar 
la educación, porque esa es la manera en que 
se implanta este sistema, generando personas 
que no piensen y que no se motive a cam-
biar, solo que estemos lo más programados 
posibles. Nuestra música es una propuesta 
artística que lucha contra eso, con letras que 
incitan a reflexionar». Por supuesto, Koala 
termina de rematar:
 
– Ninguno te hace cuestionar. Todos ha-
blando de festejo, de goce. Cosas distracto-
ras hacia la realidad. Estamos escuchando 
y viendo mierda, y resulta que tenemos la 
cagá, y nuestra idiosincrasia nunca ha sido 
de unirnos todos y decir “esto no puede ser 
más”.
– Está bien pasarlo bien y que haya música 
para eso. Nuestra música tiene un rol más 
pensativo, no es para estar bailándola en 
una fiesta, está claro, pero el problema es 
que cada vez hay menos espacios para pro-
puestas como nuestra música que tienen ese 
rol, y la otra propuesta festiva tiene todas las 
plataformas.
– Justamente, lo que va acorde al sistema. 
¿No es raro eso? ¿Que todo el apoyo esté 
ahí, que tenga ese enfoque? El ejemplo más 
grande para nosotros es haber tenido “Sábado 
Gigante” todo el día mientras pasaban cosas 
horribles que a la gente parece se le olvida, 
o los que insisten en decir que fue mentira. 
A todos ellos la verdad les estalla en la cara, 
porque hay cosas que no se pueden ocultar. 
Ahora está pasando lo mismo, y de ser ne-
cesario, las piedras van hablar. Como canta 
Bob Marley en una canción (‘Get up, stand 
up’), “Puedes engañar a veces a la gente, pero 
no puedes engañar a toda la gente todo el 
tiempo”.



http://www.medu1a.tv
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PERROS DE RESERVA
Los vampiros tropicales de la carretera

Comandados por la voz de Juan Pablo Solórzano (Elliott, en su álter 
ego musical), los Perros de Reserva aparecieron durante el 2013 en 
la ciudad colombiana de Medellín. Su puesta en escena presen-
ta una imponente apariencia de ultratumba ante el público, que 

acompaña a la música que combina rock industrial con punk y elementos de 
la electrónica.
Como adelanto de “Nefelibata”, disco que la banda estrenará durante el 2019, 
Perros de Reserva ya lanzó el single en plataformas digitales y videoclip en 
YouTube para ‘Cultura tortura’, tema creado como un manifiesto anti-taurino, 
donde el toro funge de gladiador ante un cruel auditorio sediento de sangre, 
violencia y muerte. Las mezclas de esta nueva producción cuentan con la par-
ticipación de Mauricio Serna y el famoso productor norteamericano Germán 
Villacorta (quien trabajó con Ozzy Osbourne, Alice Cooper, The Rolling Stones, 
entre otros).

EL CHIVATO
Momento para inspirarse

Podría decirse que es uno de los artistas que más inspira a explorar 
en el mundo del rock y sus derivados. El Chivato (2016), de origen 
bogotano, bien colombiano, atrae aquellas historias del día a día a 
través del folk, un ritmo que acerca más este músico a aquellas per-

sonas que necesitan retroalimentarse de estos sonidos para describir o contar 
su rutina. Su nombre real es Emilio Rincón, quien después de una constante 
búsqueda de su propio sello encontró la esencia que lo llevaría a consolidarse 
y a realizar giras en países como México y Estados Unidos, donde ya resuenan 
sus más recientes producciones como ‘Promesas’, ‘Trayectos y momentos’, ‘Jack 
& Samara’, entre otras. «Canciones para dedicar e historias que contar», una 
filosofía en la que EL Chivato puede demostrar con el corazón que no existen 
las barreras para escuchar nuestra propia vida.



https://www.eventrid.cl/eventos/spiderprod/stryper-en-chile
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Pablo Cerda El rollo del sexo, drogas y rocanrol se queda corto para resumir la vida 
de Dave Mustaine. Una niñez difícil, una familia disfuncional, locuras 
religiosas, toneladas de alcohol y sustancias ilícitas, cuestionamientos 
profesionales, incontables pasadas por clínicas de rehabilitación y 
experiencias cercanas a la muerte lo convirtieron en un luchador de 
tomo y lomo. 

E
l 6 de octubre de 2019 
estaba destinado a 
ser un día clave para 
el metal en Chile, ya 
que tres de los “cuatro 
grandes del thrash” se 
reunirían con los na-
cionales Pentagram 

y llenarían la ciudad capital de puro metal. 
De hecho, la noticia de que Slayer, Anthrax 
y Megadeth revivirían parte de lo que fue la 
histórica gira del Clash of Titans 1990-1991 
trascendió las fronteras y fue el foco de aten-
ción de portales internacionales dedicados al 
metal como Blabbermouth o Metalinjection, 
pero los planes cambiaron abruptamente. El 
17 de junio, el mismo Mustaine comunicó que 
tenía cáncer a la garganta, lo que acabó con 
la posibilidad de la soñada reunión. 
Ciertamente, no es la primera vez que el colo-
rado enfrenta situaciones adversas. Un sim-
ple vistazo al material audiovisual disponible 
o su autobiografía sirven para entender que 
este difícil momento es solo otro bache en 
un camino que siempre ha sido pedregoso. 

A continuación, siete momentos en que la 
vida golpeó con fuerza a Dave Mustaine y 
éste sobrevivió para contarlo.

 
La infancia de Mustaine fue bastante tor-
tuosa. Rodeado por sus hermanas Michelle, 
Suzanne y Debbie, fue el hijo menor y único 
varón de la camada. El matrimonio de John 
y Emily Mustaine se hizo trizas definitiva-
mente cuando era pequeño, y desde ese mo-
mento, él, sus hermanas y su madre vivieron 
de manera itinerante para huir de un padre 
alcohólico y golpeador que no los dejaba en 
paz. El bullying que sufrió en las escuelas 
donde constantemente era “el chico nuevo” 
y la severa crianza de los Testigo de Jehová 
formaron el caldo de cultivo para que empe-
zara a desarrollar su compleja personalidad. 
Solitario y rebelde, el joven Dave encontró 
cobijo en el deporte, la música, y luego, en 
actividades recreativas no del todo lícitas.  
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Probó las drogas a los 13 años y a los 15 ya 
se estaba costeando los vicios con la micro-
venta de marihuana, además de alimentar 
su colección de metal británico gracias a la 
trabajadora de una tienda de música que le 
pagaba la hierba con sexo y discos. Empezó 
escuchando Cat Stevens y Elton John con su 
hermana Debbie cuando aún vivía con su fa-
milia, pero descubrir a Kiss y Judas Priest le 
voló la cabeza, dirección opuesta a la severa 
crianza religiosa de su hogar.
Tras formar Panic, su primera banda, se en-

tregó al rocanrol hasta que la muerte le quitó 
a un sonidista y a otro de los miembros del 
grupo en un accidente automovilístico. Poco 
después perdió a su padre, quien sufrió una 
hemorragia cerebral en un bar, justo cuando 
estaban intentando reestablecer un vínculo. 
Tras enterarse de que su progenitor estaba en 
el hospital, llegó al recinto después de haber-
se bebido una petaca de whisky en el camino. 
Su hermana Suzanne sintió el olor a alcohol 
que emanaba y le dijo con desprecio: «Vas 
terminar igual que él». Tenía 17 años.
   

La música y las drogas no fueron la única 
forma en que Mustaine intentó renegar de su 
religioso entorno. Por increíble que parezca 
ahora, coqueteó con el ocultismo cuando era 
joven y, de cierta manera, él siente que eso lo 
ha atormentado toda su vida. Admitió haber 
leído la biblia satánica, pero nunca se llegó a 
identificar al 100% con el culto, al menos no 
tanto como para asumirse satanista pese a 
haber practicado maleficios. 
Su relación con las artes ocultas lo perturbó 
a tal punto que decidió sacar ‘The conjuring’ 
de los setlists durante 17 años porque su le-
tra lo afectaba emocionalmente, ya que estas 
relatarían las instrucciones para elaborar una 
maldición. Aun así, logró reconciliarse con 
todo el tema según las declaraciones que en 
su momento recogió el portal Loudwire: «Le 
puse algunos frenos a ciertas cosas que haría 
y no haría. Mi percepción y mi viaje perso-
nal evolucionaron, ahora tengo una actitud 
positiva y trato de influenciar de buena ma-
nera a otras personas. Mientras no hiera a 
nadie, volveré a tocar la canción porque es 
muy buena». 

El polémico despido de Metallica es un episo-
dio archiconocido en el mundo del rock, pero 
es por lejos uno de los eventos que marcó a 
fuego la vida de Mustaine. La secuencia de 
eventos ha sido documentada hasta la sacie-
dad. Llegaron a Nueva York para grabar el 
primer disco y después de una borrachera de 
proporciones, lo despertaron para decirle que 
estaba fuera de la banda y que su bus salía 
en una hora para emprender un largo regreso 
a California. Esa fue la génesis de su máxi-
ma creación: Megadeth. En el trayecto, ideó 
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el nombre gracias a un panfleto del senador 
californiano Alan Cranston que rezaba sobre 
el uso de armas nucleares, uno de los tópicos 
más recurrentes de la banda.
Reducir las heridas psíquicas de Mustaine 
tras este episodio a una mera sed de ven-
ganza sería demasiado simplista. Por primera 
vez en su vida, sentía que tenía algo bueno 
con Metallica tras las experiencias tormen-
tosas que había tenido que pasar. Los éxitos 
con Megadeth son incuestionables, generó 
una base férrea de fanáticos y, un elemento 
no menor dentro del metal, tenía credibili-
dad, pero eso nunca fue suficiente y lo ha-
bla abiertamente en sus memorias: «Vender 
veinte millones de discos no es un logro me-
nor, pero es aproximadamente la mitad de lo 
que vendió Metallica, y yo supuestamente iba 
a ser parte de eso. Uno tiene que haber esta-
do ahí para entenderlo, para sentir que está 
cambiando el mundo. Y que después todo eso 
le sea quitado y uno tenga que ver y escuchar 
recordatorios por el resto de su vida de lo que 
podría haber sido cada día. Uno sabe que lo 
que sea que logre no va a ser lo suficiente-
mente bueno». 
 

Ni su matrimonio con Pamela Anne Cas-
selberry en 1991 salvo a Mustaine de varias 
caídas ante las presiones por el éxito de “Rust 
in Peace” (1990) y “Countdown to Extinction” 

(1992), especialmente porque los números del 
“Black Album” (1991) de Metallica los supera-
ban con creces. En febrero de 1993, Megadeth 
estaba contratado para tocar en el Budokan 
de Tokio, pero una intoxicación con valium 
causada por la frustración de un concierto 
que salió muy mal en Oregon –tras la caída 
de una barricada días antes del viaje acabó 
de cuajo con los planes–, tal como lo recordó 
en el programa Behind the Music: «Estaba 
cubierto de sudor y orina. Para cuando me 
llevaron a la sala de urgencias ya estaba casi 
muerto». Lo resucitaron en el hospital y lo 
mandaron a rehabilitación. Si no le ponían 
freno a la situación, Mustaine pronto habría 
tenido el mismo destino fatal de tantos otros. 
Su compañero Dave Ellefson refuerza la idea 
en el mismo documental: «No podíamos se-
guir así, teníamos que detenernos o iba a ser 
otra historia donde la estrella de rock acaba 
muerta en un hotel».

Tras un período de sobriedad entre finales de 
los 90 y principios de los 2000, Dave volvió a 
caer en el flagelo de sus adicciones debido a 
la ingesta de opiáceos tras ser hospitalizado 
por cálculo renal. Se sentía miserable de nue-
vo y decidió limpiarse, por lo que acabó en 
un centro de rehabilitación llamado La Ha-
cienda, lugar donde la vida le jugó una de las 
peores pasadas. «Me quedé dormido en mi 
silla y me desperté con el nervio radial com-
primido, era una lesión tan insólita y jodida 
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que casi desafiaba la credibilidad», contó en 
su autobiografía. El pronóstico del médico fue 
devastador: nunca volvería a tocar guitarra. 
Machacado por la noticia, dejó que las drogas 
mostraran lo peor de él. Se descontroló tanto 
que soltó años de frustración sobre el pilar 
más importante, su esposa: «Odio mi vida, 
odio mi trabajo, odio mi banda, odio a mis 
hijos, te odio a ti. Quisiera poder ahorcarme 
ahora mismo».
Tras el arrebato, Pam puso una orden de 
restricción y solicitó el divorcio. Mustaine 
escogió luchar, una vez más, y decidió en-
focarse en recuperar la movilidad de su bra-
zo, al mismo tiempo que intentaba sanarse 
física, espiritual y emocionalmente. Abrazó 
el cristianismo en La Hacienda, observando 
una cruz en una pequeña construcción que 
servía como capilla y entregándose por fin a 
creer en el poder superior que le diera la tran-
quilidad que buscaba, lo que pronto lo llevó a 
recuperar a su familia. «Pasar de alguien que 
fue criado en una sofocante atmósfera de re-
ligiosidad perversa a odiar a Dios, y después 
completar el círculo y creer en él nuevamente 
ha sido gratificante y satisfactorio», concluye 
en su libro publicado en 2010.      

Si bien no ha recaído en sus adicciones 
después de la conversión al cristianismo, 
la presente década también ha traído mo-
mentos oscuros para el pelirrojo. Enfrentó 
el alzhéimer de su suegra durante el perío-
do de “Supercollider” (2013), por lo que no 
guarda los mejores recuerdos de esa época 
ni de ese disco en particular, como cuenta en 

el podcast Metal Talks: «siempre comparto 
los acontecimientos de mi vida a través de 
mi música, así que, cuando digo que no me 
gusta “Supercollider”, es porque lo relaciono 
a un período oscuro que se desencadenó por 
la enfermedad de mi suegra. Ver a mi esposa 
llorar porque su madre no la recuerda o que 
mis hijos sintieran pena porque su abuela 
se derretía como una escultura de hielo fue 
devastador. Ya para el período de “Dystopia” 
(2016), todo fue mejorando». 

Con la banda en su mejor momento en años, 
el incansable Mustaine debe sobreponerse 
una vez más ante la tempestad. «Me diag-
nosticaron cáncer a la garganta. Claramente, 
es algo que merece mi respeto y debo enfren-
tarlo como lo he hecho antes con otros obs-
táculos». Tras el comunicado, la comunidad 
del metal se unió para darle un merecido 
espaldarazo, todos lo destacaron como un 
luchador. Miembros de Anthrax, Misfits y 
Arch Enemy, entre muchos otros, le enviaron 
mensajes de aliento a través de las redes, pero 
fue Dave Ellefson, su compañero de ruta por 
más de 30 años, quien salió a respaldarlo con 
todo desde la interna. «Nos sentimos bastan-
te optimistas con el tratamiento, hemos en-
frentado de todo, y esta situación es solo una 
prueba más», relató el bajista en el programa 
de radio The Classic Metal Show.
Hoy más que nunca, Dave Mustaine está li-
brando otra de sus batallas decisivas, pero, a 
diferencia de las anteriores, lo está haciendo 
con la misma intensidad que recorre su gui-
tarra para musicalizar sus posturas políticas 
o teorías conspirativas. Está trabajando para 
evitar una cuenta regresiva a la extinción.



https://www.ticketek.cl/metal-attack/blondie
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L
a década finaliza, y al 
mirar por el retrovi-
sor podemos ver ale-
gremente que el rock 
producido en Chile, en 
su formato más clási-
co, entregó referentes 
diversos, gestores de 

buenas canciones y, ante todo, muy metó-
dicos para salir adelante en un contexto co-
nocido por ser difícil. Alectrofobia, sin duda, 
es uno de ellos. Conversamos con Gerardo 
Elgueta, voz y bajo del power trío oriundo 
de Temuco, sobre el gran recibimiento de su 
último álbum “Violenta Fortuna” (2018), pro-
ducido por el argentino Mario Breuer, y que 
les ha pavimentado rápidamente el camino 
hacia un gran hito: el próximo 3 de agosto 
debutan con show en solitario en el Teatro 
Cariola, un sitial usualmente reservado para 
los consagrados.  

¿Cómo evalúan la llegada de “Violenta For-
tuna” durante el año que ha pasado desde 
su lanzamiento?
Ha sido buena. Si queríamos que la banda 
creciera en los términos que esperábamos, 
sabíamos que teníamos que dar un salto des-
de “Imbécil” (2016), tanto en calidad como en 
discurso, aunque siempre ha sido claro, había 

que escribir mejor, afrontar mejor las letras. 
Entonces, nos hicimos asesorar por toda la 
gente que creímos idónea para sacar el disco, 
y por una locura, con Rudy dijimos: “hueón, 
sabís que este disco lo debería producir Ma-
rio Breuer”. Fue difícil contactarlo en prime-
ra instancia, pero cuando enganchó con el 
proyecto nunca más lo soltó. Eso nos dio la 
seguridad para trabajar con gente que admi-
rábamos. Nos empezamos a tirar a la piscina 
no más. 

¿Por qué llegaron a esa idea de que “esto de-
bería producirlo Mario Breuer”? ¿Cuál era 
el material con el que contaban como para 
que pensaran en él y no en otro productor 
connotado?
Lo que pasa es que Mario no solo representa 
algo musical, representa algo discursivo tam-
bién. Nosotros, desde nuestro primer disco, 
venimos haciendo música con muchas temá-
ticas, pero siempre más bien contestatarias, 
tratando de decir cosas que sentimos que no 
se dicen. Pero desde “Imbécil” en adelante 
tomamos un mensaje súper americanista. La 
ultraderecha ha capitalizado su poder en toda 
Latinoamérica de una manera en que uno se 
sorprende, como que da miedo. Y Breuer re-
presenta esa lucha, al menos en los proyectos 
en los que él ha trabajado. O sea, los Cadillacs 

Alectrofobia da el gran salto, y el próximo 3 de agosto se 
presentará con show en solitario en el Teatro Cariola. Con 
este hito como excusa, conversamos con Gerardo Elgueta, 
voz y bajo de un power trío que ha trabajado duro y bien 
en un contexto en donde, al parecer, el rock poco a poco 
se está poniendo a tono con las nuevas exigencias de la 
industria para prosperar.

«La paternidad es un sustento 
emocional que me hace escribir 

mejores canciones”
Felipe Godoy
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pueden ser festivos, pero son una banda súper 
dura en sus temáticas. O Charly, que es un 
luchador de la dictadura argentina. La disco-
grafía de Breuer está involucrada directamen-
te con la resistencia frente a estos grandes 
poderes que nos controlan y agreden.

¿Y en cuánto a sonido? Porque, me imagino 
que las letras igual las pensaron ustedes, ya 
tenían un discurso más o menos claro.
Sí. Las letras las escribí antes de que Breuer 
las viera. El que me ayudó un poquito con eso 
es el Oso de los BBS Paranoicos. Siempre he 
creído que es un gran letrista, junto con Ál-
varo España, me gustan mucho las letras que 
escribe. Pero el Oso escribe muy bien, más 
allá de que me guste “sobre” lo que escribe. 
Toma un tema y sabe cómo poner las pala-
bras precisas para expresarse. Él me ayudo 
con algunas frases puntuales. Respecto del 
sonido de Breuer, hay un montón de discos 
importantes de él (menciona a Los Tres, Lu-
cybell y De Kiruza), pero hay un dato en par-
ticular: él no hizo el “Traga” (1995) de Fiskales 
Ad-Hok (Guido Nisenson fue el que lo hizo 
todo), pero a mi siempre me pareció que ‘Río 
abajo’, sonaba mucho mejor que el resto, y 

esa canción la masterizó Breuer. Ese disco 
me encanta, suena muy bacán entero, pero 
siempre me pareció que ‘Río abajo’ sonaba 
distinto. Y era la mano de Breuer. 

Hay dos nombres que no has mencionado 
y que encuentro que se emparentan harto 
con el sonido al que ustedes están llegando, 
que también son del catálogo Breuer. Uno 
es Los Redondos, y la otra es Catupecu Ma-
chu. ¿Hubo algo ahí?
Creo que lo de Catupecu me llegó tarde. Des-
pués que ya había salido el “Violenta Fortu-
na” me dijeron “esto es super Catupé”. A mi 
esposa le gustaban harto, entonces creo que 
es una influencia indirecta, y efectivamente 
debo haber sacado algo de ahí. Me relaciono 
harto con la música argentina, o sea, decir 
que Alectrofobia no tiene una influencia di-
recta de A.N.I.M.A.L. o de Carajo es mentir. Y 
hay cosas melódicas de bandas que escuchá-
bamos cuando éramos más cabros, como La 
Renga o Rata Blanca, que quizá no escucho 
hoy, pero sí las escuché en el liceo. Me re-
laciono naturalmente con la música argen-
tina. es como “barrera”, cachai. Desde este 
disco nos pasa harto que la gente reacciona 
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como barra. Ahora, es heavy porque cantan 
el nombre de la banda así con bombo. Para 
mí es muy bacán, pero lo encuentro super 
argentino, dentro de su cultura.

Aunque en “Imbécil” ya estaba la base de 
los sonidos que se pulieron posteriormente, 
en “Violenta fortuna” hay una notoria baja 
de decibeles. ¿Fue algo natural de ustedes, 
o hubo mano del productor ahí? “Violenta 
fortuna” tiene harto de “formato canción”.
Sí, como de la canción más armada, en com-
paración con “Imbécil” que es más gritado, 
más pesado. Veníamos con una idea más cla-
ra de lo que queríamos hacer, a diferencia 
de “Imbécil”, que nos costó mucho grabarlo, 
hacerlo, componerlo, en una época en que 
estábamos casi llegando de Temuco, con una 
mala época humana también. Entonces es un 
disco que sacamos como pudimos, y a mu-
cha gente le gusta por la crudeza que tiene, 
es un disco doloroso, enojado, y se escucha 
como tal también. La pulcritud de “Violenta” 
es porque nos pusimos metas para tocar me-
jor, teníamos que bajar un poco los decibeles. 
Además fui papá, y cuando uno es más cabro 

vive como enojado con casi todo. La paterni-
dad me cambio muchísimo en todo orden de 
cosas, es un sustento emocional que me hace 
escribir mejores canciones. Es heavy igual. 
“Imbécil” es un disco de rabia. “Violenta for-
tuna” es un disco de analizar el panorama, 
que te violenta de principio a fin, pero es más 
una exposición de la violencia intrínseca que 
existe en todo. 

Ya que lo mencionas, ustedes vienen de Te-
muco con Rudy, y me acuerdo que acá en 
Santiago, por el 2007, se armó una escena 
bien entretenida de bandas que venían de 
allá. ¿Alcanzaron a vivir algo de eso?
No, llegamos tarde.

¿Pero estaban al tanto de eso que estaba 
pasando acá?
Sí, nosotros nos involucramos harto con ellos. 
Lo que pasa es que la escena de Temuco tuvo 
un gran auge. Los Rey Sombra son un em-
blema de allá, una influencia para nosotros. 
Pero siempre nos relacionamos mucho con 
los Tierra Oscura, que nosotros seguíamos 
harto por su sonido y también por su discur-
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so. Ellos son una banda que habla de cómo se 
ha violentado al pueblo mapuche y lo cantan 
desde adentro, porque están directamente re-
lacionados con comunidades. Bueno, y a ellos 
los invitamos a abrir el Cariola. Lo pensamos 
un montón, era primera vez que podíamos 
tomar decisiones frente a un show que se ha 
vendido bien y que es nuestro. Entonces nos 
sentamos y dijimos: “puta, nos perdonarán 
todos nuestros amigos de Santiago, de todos 
lados, pero Tierra Oscura fue la banda que 
hizo que esta banda existiera”. 

Hablemos del show. Los recintos en los que 
te presentas son un gran indicador para ir 
tomándole el pulso a la popularidad de una 
banda. Hacer un Cariola, en ese sentido, es 
un tremendo símbolo. Cuéntame de eso, 
cómo tomaron esa decisión y cómo ha sido 
el proceso. 
La verdad es que no pensábamos hacer esto 
este año, pero cuando salió “Violenta Fortu-
na” teníamos un show agendado en MiBar y 
lo agotamos antes, por primera vez. Antes no 
cortábamos tantos tickets, 100 o 200, con mu-
cho esfuerzo. Entonces, después hicimos un 
Bar de René, que por lo general nunca lo lle-
nábamos completo, y se agotó antes también. 
Después hicimos una Batuta, y la llenamos, y 
ese ya era un indicador importante. Empeza-
mos a contrastar eso con el interés que había 
también en redes sociales, nuestros números 
y nuestro streaming empezaron a crecer un 
montón. Con ‘Violencia estatal’, que no era 
single, entramos a las listas de Spotify, y en 
un momento estuvimos en los 50 más virales 
de Chile con una canción que se empezó a 
masificar sola. Siempre digo que estuvimos 
en los 50 más virales ganándole, onda por 
48 horas, a Sebastián Yatra y a Shakira. Fue 
bacán, dijimos “mira esta hueá, qué chisto-
so”. Pasamos de tener 600 personas que nos 
escuchaban a la semana a tener 30.000 po’ 
hueón. Entonces dices, “chucha, aquí pasó 
algo que no nos dimos cuenta”. Salió el disco 
físico, se empezó a vender super bien, nos 
empezaron a comprar shows, cosa que no nos 
había pasado jamás en la vida, porque movía-
mos más gente. Los locales empezaron a ver 
que la gente cantaba y compraba el merch. 
A partir de estos indicadores nosotros que-
ríamos hacer un teatro, pero a mí me parecía 
que el Cariola era muy grande, tenía susto. 
Tuvimos una reunión con el sello y con Oscar 
Sayavedra (Soda Stereo, Gondwana), que es 

un productor bacán que trabaja con nosotros, 
y nos dijo: “este es el momento en el que uste-
des tienen que dar el salto”. Y lo hicimos, con 
una estrategia lo más ordenada que pudimos, 
con los medios que teníamos, y nos ha ido 
bien. Pero también nos dimos cuenta de que 
teníamos que preparar un show mucho más 
grande que una tocata. Entonces, lo mismo 
que te decía del disco, empezamos a buscar a 
la gente idónea que hiciera las cosas que tie-
ne que hacer dentro del show. Así que habrá 
varias sorpresas.

Se está acabando la década y somos buenos 
para hacer recuentos, mirar para atrás y ver 
qué pasó finalmente con el rock en Chile en 
esta década, encontrar referentes y pregun-
tarse si se construyó una escena del rock 
en su forma más clásica. ¿Hay una escena? 
¿Ustedes se consideran parte de algo mayor 
con otra gente?
Creo que sí, hay una escena que no puedo 
decir que estuvo muerta, pero sí muy daña-
da, desconozco por qué. No quiero decir que 
ahora estemos como en los 90, pero que haya 
bandas como los Kuervos del Sur que tienen 
capacidad de hacer un Caupolicán, o que 
nosotros podamos hacer un Cariola, habla 
de que algo está pasando. En este momen-
to trabajamos mucho con los BBS, tocamos 
harto con ellos; hicimos una colaboración con 
Jaime de los Kuervos que va a salir pronto. 
Pero, lo que pasa es que internet, en muchos 
sentidos, es engañador. Podís comprar miles 
de fans, likes y viewers, pero después los vas 
a ver en vivo y no existen, no suenan, o no 
mueven la gente que supuestamente mue-
ven, y eso ha sido muy dañino para nuestra 
escena. Pero hay otras bandas que lo hacen 
orgánicamente y lo hacen de verdad. Noso-
tros tenemos harta relación con los Fiskales, y 
ellos llevan súper mal sus redes sociales, pero 
en vivo llenan todo lo que hacen, la gente se 
vuelve loca y los escuchan todo el día. Pude 
ver su Spotify Artist, ¡y puta los escuchan 
todo el día! Y no solo las bandas emblemáti-
cas, también hay otras nuevas como Exxo-
cet, Frank’s White Canvas, o incluso nosotros. 
Entonces somos una nueva camada que ojalá 
podamos hacerlo bien. La gente está yendo 
a ver rock, hoy tenemos bandas que pueden 
vivir de su música, y eso es porque su nicho 
lo han conservado, lo han cuidado y lo han 
hecho crecer. Me gusta pensar que las bandas 
puedan hacer eso, si quieren.
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¿Ustedes van para allá?
A mí me gusta tener otra pega. Me da sentido 
de realidad. Una de las cosas que mi música 
hace, o espero que haga, es reflejar “realida-
des reales”, cosas que nos pasan a las perso-
nas normales. Me gusta la realidad, la música 
es un oficio muy bonito y me gustaría vivir de 
esto, o de ambas cosas, pero me gusta tener 
otra pega, me da horarios, espacios para ser 
papá. Si solamente tocara, no te estoy dicien-

do que no lo vaya a hacer en algún momento, 
de hecho, hace un tiempo nos fuimos 3 sema-
nas a Colombia, y tuve que parar todo. Sé que 
el otro año volvemos a ir a Colombia por un 
buen rato, vamos a México también, tenemos 
varias cosas que me van a hacer parar mi vida 
normal, pero me gusta esto de la vida común, 
y a Rudy también. Él también es papá, tiene 
su empresa. Siento que todo eso te da una 
visión de verdad de cómo es la vida. 



https://www.eventrid.cl/eventos/spiderprod/the-sisters-of-mercy-en-chile
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Andrés Panes Odisea en 
el espacio

L
a llegada del hombre a 
la Luna, el 21 de julio 
de 1969, fue vista por 
David Bowie como una 
oportunidad para salir 
del anonimato. Con los 
ojos del mundo puestos 
en el Apollo 11, diez 

días antes de la caminata de Neil Armstrong 
el futuro Duque Blanco se sumó a la fiebre 
espacial con ‘Space oddity’, una canción 
que, si bien le dio el primer éxito de su 

carrera, no fue apreciada de forma unánime 
al momento de su salida. Como el inglés 
era prácticamente un donnadie en aquel 
entonces, debió sortear un par de obstáculos 
con el single. Primero, el desdén natural que 
provoca un músico al colgarse de la moda 
del momento. Segundo, los resquemores 
de algunos programadores radiales que, de 
forma comprensible, preferían esperar que 
la misión espacial se completara con éxito 
antes de poner al aire un tema sobre un 
astronauta perdido en el infinito. Escrita por 
Bowie luego de ver “2001: A Space Odyssey” 
de Stanley Kubrick fumando caños con John 
Paul Jones, ‘Space oddity’ sería una de las 
tantas canciones suyas sobre el espacio y las 
estrellas (‘Life on Mars?’, ‘Starman’, ‘I took a 
trip on a Gemini Spacecraft’, etc.), así como el 
debut del ficticio Sargento Tom, una creación 
a la que aludiría en material posterior como 
‘Ashes to ashes’, ‘Hallo spaceboy’ y ‘Blackstar’.  
 

Space rock
  
El lanzamiento del satélite ruso Sputnik 1, en 
1957, dio inicio a la carrera espacial y también 
a un creciente interés en lo sideral de parte 
de la cultura pop. En la música, durante la 
década siguiente comenzó la popularización 
del término “space rock” para referirse a la 
propuesta de una serie de grupos psicodélicos 
y progresivos cuya estética podía asociarse al 
cosmos de alguna u otra forma. Hablamos de 
Gong y Pink Floyd, entre muchos otros, justo 
en una época en la que la existía un fuerte in-
terés público por cualquier cosa relacionada 
al espacio. Rápidamente el término, por su 
vaguedad, terminaría volviéndose algo con-
fuso. «El rock espacial nace como necesidad 
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de explicar esquemáticamente una música 
que al ser realizada por nuevos instrumentos 
como el sintetizador se hallaba construida so-
bre sonidos literalmente inauditos, sin corres-
pondencia alguna con los de los instrumentos 
clásicos (guitarra, violín, piano, viento) o los 
habituales en la naturaleza», publicaba El 
País de España en 1977, en una nota titulada 
“Rock espacial: definiciones alienantes para 
una música innovadora”. 

Eclipse de luna
 
El eclipse del 2 de julio nos hizo pensar en las 
veces que el evento astronómico ha inspirado 
a músicos. Resulta interesante, por ejemplo, 
cómo Iron Maiden usó el fenómeno en ‘Total 
eclipse’ como una metáfora acerca del en-
friamiento de la humanidad por la pérdida 
de luz. Por su lado, Pink Floyd cierra “Dark 
Side of the Moon”, que no es exactamente 
un disco sobre el espacio por mucho que se 
insista en describirlo así, con ‘Eclipse’ y una 
reflexión existencial cruzada por los astros 
sobre nuestras cabezas. Acá en Latinoamé-
rica, probablemente no se han escrito versos 
tan bellos al respecto como los de ‘Eclipse’ de 
la cubana Margarita Lecuona (y populariza-
da por João Gilberto): “Eclipse de luna en el 
cielo / ausencia de luz en el mar / muy solo 
con mi desconsuelo / mirando la luna me 
puse a llorar”. Dato rosa: el ex Aleste y Diva, 
Alfredo Alonso, tomó prestadas esas líneas 
en el tema central de la teleserie noventera 
“Eclipse de Luna”. 

Sincretismo 
cósmico 
 
Neil deGrasse Tyson, el famoso astrofísico es-
tadounidense, insigne rostro de la divulgación 
científica en medios masivos, aparece como 
invitado en el disco “The Stage” de Avenged 
Sevenfold. No canta, hay que aclarar, pero 
sí lee un texto de su puño y letra acerca de 
cómo la exploración espacial equivale a una 
esperanza para la continuidad de la raza hu-
mana. Se trata de un final optimista para un 
disco conceptual que, si bien no vaticina un 
futuro desolador, sí plantea una serie de tópi-
cos delicados para el planeta, basados en M. 
Shadows y su interés en Carl Sagan y Elon 
Musk, referentes del pasado y el presente de 
la ciencia y la innovación. Avenged Sevenfold 
en el disco abarca desde el pluralismo cósmi-
co de Giordano Bruno hasta los viajes por el 
espacio en búsqueda de nuevas posibilidades. 
Por cierto, deGrasse Tyson en un comienzo 
no estaba muy contento con su intervención: 
pensaba que estaría enmarcada en un con-
texto más digerible y no dentro de un tema 
épico de 15 minutos. Pero los grandes asuntos 
merecen grandes formatos, ¿no?



https://www.eventrid.cl/eventos/chargola/i-am-morbid-en-chile
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Bastián Fernández Con el estreno de Spider- Man: Far From Home, se dio fin a la primera 
saga del Universo Cinematográfico Marvel, que comenzó con Iron Man en 
2008, y que nos entretuvo con sus películas e historias de crossover por 
más de una década. Pero, ¿qué depara el futuro para el UCM? ¿Qué saldo 
le dejó a Disney Company –dueños de Marvel Entertainment– estás 23 
películas?

E
n estos 11 años del Uni-
verso Cinematográfico 
Marvel (UCM), Disney 
no solamente ha ob-
tenido ganancias por 
más de 18.000 millo-
nes de dólares –esto 
sin contar lo recau-

dado últimamente por Avengers: EndGame 
y Spider-Man: Far From Home, ambas de 
2019–, sino que también construyó un im-
perio que fue capaz de arrebatarle el puesto a 
Avatar (2009) como la película más taquillera 
de la historia, y conseguir que Black Panther 
(2018) se convirtiera en el primer film de 
superhéroes en ser nominado como  “Me-
jor Película” en los premios Oscar. Además, 
lograron que la audiencia se mantuviera pe-
gada a los asientos del cine hasta que termi-
naran los créditos, esperando las ya clásicas 
micro-escenas que se dejaban ver al final de 
éstos, claves para la expectación y la línea 
argumentativa de las siguientes películas (o 
eso nos hicieron creer). 
Pero no todo fue fácil para el UCM. En un 
principio, existieron dudas que si este me-
gaproyecto podría funcionar, debido a que 
nunca en la historia de la gran pantalla se 
había realizado una franquicia en la que las 
historias se mezclaran entre distintas pelícu-
las y series de televisión. Kevin Feige, Presi-

dente de Marvel Estudios, señala en el libro 
Marvel Studios : The First Ten Years, que el 
punto clave para el desarrollo del UCM fue 
con la primera película de Avengers. «El éxito 
de Los Vengadores nos enseñó que el público 
captaba lo que estábamos haciendo, y que 
realmente disfrutan la conexión entre todas 
las películas. La audiencia nos hizo sentir que 
estaba con nosotros. Eso nos permitió planear 
todo lo que hemos hecho desde entonces». 
De ahí en más las películas de Marvel se 
convirtieron en un éxito mundial, al punto 
que, tres de sus películas –las tres partes de 
Avengers– están entre las diez cintas más 
taquilleras de la historia, según informa el 
sitio Box Office. En promedio, una película 
de Marvel recauda 875 millones de dólares. 
Es decir, son grito y plata.   
Pero, ¿cuál es la fórmula del éxito de Marvel 
Estudios? En una entrevista con el medio 
Mashable, Feige comentó que no ha existido 
una fórmula para el UCM, sin embargo, han 
trabajado a lo largo de estos años bajo la pre-
misa de que cada película individual es, ante 
todo, más importante que la conectividad ge-
neral. Además, señaló que los directores han 
sido fundamentales para poder armar este 
rompecabezas, ya que muchas veces estos 
llegan con una idea mejor a la de ellos, como 
fue en el caso de Jon Watts con Spider-Man: 
Homecoming (2017). 
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Para el periodista Matías de la Maza, el éxito 
de la franquicia «tiene que ver con llevar algo 
que funcionaba muy bien en los cómics, los 
universos interconectados, y adaptarlo al fin 
de forma competente al cine: no tiraron todos 
los personajes al mismo tiempo, fueron de a 
poco ampliando su grupo de protagonistas, 
y ni te dabas cuenta que ya te habían engan-
chado con 20 películas».
 De momento, es un misterio todo lo que 
viene en el UCM, pero lo que sí está claro 
es que volveremos a ver a Capitana Marvel, 
Black Panther, Dr. Strange, Guardianes de la 
Galaxia, Thor y Black Widow. De hecho, en 
estos momentos se está rodando la primera 
película en solitario de este personaje.  
¿Qué nuevas historias podremos ver en el 
cine? Se rumorea en internet que “Los Eter-
nos” serían la nueva gran apuesta de Kevin 
Feige y compañía, la película tendría un 
elenco plagado de estrellas, entre las que ya 
se encuentran confirmadas Angelina Jolie y 
Kumail Nanjiani. Además, se dice que Ke-
anu Reeves podría sumarse a este cast, pero 
de momento esto sola ha quedado como un 
comentario de pasillo. Finalmente, tras la 
compra que realizó Disney de Fox, Marvel 
Estudios por fin tiene los derechos de los X- 
Men, Los 4 Fantásticos y Deadpool. Se espera 
que el mercenario bocazas sea el primero en 
unirse al UCM, debido al éxito que han teni-
do sus dos películas anteriores.   

Spider-Man: 
Far from Home
Antes que sigas leyendo, avisamos que el 
texto puede contener algunos spoilers de la 
trama. Sí aún no has visto la película, hazle 
caso a tu sentido arácnido y pasa directamen-
te a la siguiente página de la revista.
Muchas expectativas se generaron en torno a 
esta nueva aventura de Spider-Man, debido a 
que es la película que cierra la exitosa “Saga 
del Infinito” del UCM. Además, en internet 
yredes sociales se corrió el rumor que en el 
veríamos a las versiones de Spidey hechas 
por Tobey Maguiere y Andrew Garfield. Tam-
bién se dijo que en una escena post-créditos 
aparecerían los Seis Siniestros, preparando 
un plan de venganza contra el trepa muros. 
La verdad es que nada de eso aparece en esta 
nueva entrega. La trama gira en torno a la 

nueva realidad que debe enfrentar Peter Par-
ker, en la que Los Vengadores ya no existen 
y Tony Stark está muerto. A continuación, el 
actor –y protagonista de la cinta– Tom Ho-
lland cuenta un poco sobre la película.
  
¿Qué te ha sorprendido de la secuela?
El hecho de que podamos filmar en Londres 
fue una grata sorpresa. La primera película 
se llamó Spider-Man: Homecomming, y la 
filmé a miles de kilómetros de distancia, y la 
nueva película se llama Spider-Man: Far from 
Home, pero estoy a cuarenta minutos de mi 
casa en Londres. Aunque no regreso todos los 
días a mi casa porque está muy lejos del set. 
El guion presentó esta película a gran esca-
la, pero también fue un placer leer algo que 
sabes que sorprenderá al público.

¿Hay algo en particular que te gustaría real-
mente que vieran tus fans?
En esta película hay mucha más acción que 
en la primera. Pero, en definitiva, esta pelí-
cula es más importante que la primera. En 
la anterior, pudimos contener la acción, y 
no creo que haya sido un evento mundial. 
En esta película, Spider-Man es incapaz de 
mantener estos eventos en secreto, y además 
es mucho más global después de los even-
tos de Avengers: Endgame. Así que el foco 
de atención realmente está en Spider-Man, 
mientras que en la primera película sentí que 
guardé un perfil bajo, lo cual fue bastante 
agradable.



https://www.instagram.com/casa_estudio_rockaxis/
http://www.graciascomunicaciones.cl/


https://scl.tickethoy.com/entradas-musica/tarja-en-blondie


https://scl.tickethoy.com/entradas-musica/timo-tolkki-en-blondie
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DISCO DEL MES

«Si tuviera expectativas de una banda 
como esta, me mataría». Las palabras 
de Billy Gould, entregadas a Rockaxis 
durante su visita a Chile en el vera-
no pasado, no pueden graficar mejor 
cuando nuestros oídos se aprestan a 
escuchar un nuevo álbum de Como 

Asesinar a Felipes. “Naturaleza Muerta” es otra mues-
tra de la inexistencia de fronteras al interior del quin-
teto, donde el eclecticismo figura como el único estado 
posible de desenvolvimiento. ‘La verdad fundamental’ 
es el puntapié inicial de un lienzo sin límites de co-
lores. Todos sirven, todos aportan a ensamblar una 
pintura musical que maravilla, seguro, pero también 
impacta, desconcierta y deja una pregunta en el aire: 
“¿Cómo se pueden tomar tantos rumbos y mezclarlos 
de manera tan sabia?”. Posiblemente las respuestas 
son muchas.
Al escuchar cada surco de este nuevo crimen del 
conjunto se huele una cierta continuidad con “Elip-
se”, pero -si se puede decir- con movimientos menos 
complejos y bien delineados: ya no es, todo, una can-
ción larga. Claro, es el segundo esfuerzo con Cristián 
Gallardo y las estructuras conservan un poco ese 
rumbo, con sus intervenciones más acostumbradas 
a proveer un aroma, un bosquejo, un camino paralelo 
con sus propias curvaturas. A modo de ejemplo, la 
flauta traversa en ‘Ha vuelto a pasar’ es deliciosa, on-
deando de contrapunto a la marcha seca batería-bajo 
–deudora del krautrock– entregada por Felipe Salas y 
Sebastián Muñoz. Esta canción es el ejemplo vivo del 
espíritu colaborativo que inunda los recovecos del dis-
co, hacia el final suenan unas percusiones afrolatinas, 
cortesía de Avalancha, grupo cuya música es creada 
mediante las señas. Todo muy orgánico, al igual que 
la presentación de Mapurbe, poeta nacional dueño 
de una obra que rescata las vivencias de ser mapuche 
en la periferia, ser un migrante en la gran ciudad. «La 
cueva del Pillán ruge a balazos por la pobla», recita.
Si de colaboraciones se trata, “Naturaleza Muerta” 
ofreció un bocado irresistible el año pasado, con el 
lanzamiento de ‘Disparan (fill the skies)’, destacando 

la sorpresiva aparición de Chino Moreno en las voces. 
El tono etéreo y sensual del frontman de Deftones 
calza con absoluta llaneza en la capa sonora del grupo, 
que juega con retazos jazz y motorik, y la voz de Koa-
la Contreras, de flow severo y urgente. La ecuación 
es completada por un histórico de la banda: Marcos 
Meza, quien aporta unos toques psicodélicos de sin-
tetizador. El canto del MC sigue siendo oscuro, pero 
de una identidad insoslayablemente unida al grupo. 
Es protagonista pero también sabe cuándo ceder el rol 
principal. Sus palabras escupen verdades amargas que 
alcanzan una repercusión. No entregan una respuesta, 
pero empujan a buscar una. «La amabilidad cuando el 
hambre es capaz de hacerte rodar por el acantilado» 
es un notable pasaje de ‘Busca la paz’. ‘Días oscuros’ 
es otra que cuenta con una colaboración destacada. 
Camila Moreno y CAF se identifican en la inquietud, 
la rebelión que significa la búsqueda de un nuevo 
espacio. La voz de la cantante baña de un sabor que 
huele a Bristol, mientras que el conjunto zigzaguea 
por un jazz informal, muy cercano al David Bowie de 
“Blackstar”, con un Gallardo sacando fuego en un solo 
de saxo endemoniado y sugerente. Una joya.
«Siempre nuestra motivación ha sido mantener la 
creatividad», afirmó Felipe Salas a inicios de año, 
cuando nos recibió en los estudios CHT mientras se 
mezclaba “Naturaleza Muerta”, proceso a cargo de la 
mente tras Faith No More, Billy Gould. No debería 
sorprendernos, pues ha sido la premisa desde la con-
cepción de este proyecto, por lejos el más interesante 
en la música chilena de la última década. En cons-
tante desafío y cuestionamiento de sus posibilidades. 
Como Asesinar a Felipes es una bestia indomable y 
hambrienta de todo: sensaciones, experiencias y sa-
bores. En la pintura, el nombre del álbum se asocia 
con el bodegón, género que proporciona al artista una 
mayor libertad al abordar su obra, empleando diversas 
técnicas que apelan a lo simbólico. Si ese es el caso, 
el título para su séptimo trabajo no pudo ser mejor 
elegido.

Jean Parraguez

COMO ASESINAR 
A FELIPES
Naturaleza Muerta
KOOLARROW RECORDS
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F
ue una espera larga, pero valió la pena. 
Luego de once años, donde pocas posi-
bilidades se veían de nueva música, The 
Raconteurs volvió a posicionarse en el 
mapa. El cuarteto integrado por Jack Whi-
te, Brendan Benson, Patrick Keeler y Jack 
Lawrence, suspendió la pausa y entró al 

estudio para registrar “Help Us Stranger”, donde ratifican 
su exquisita sintonía reflejada en el buen “Consolers of the 
Lonely” (2008). La placa, confeccionada durante el último 
invierno estadounidense en Nashville, ciudad que funciona 
como sede de inteligencia para el grupo, contiene 12 tracks, 
donde contaron con la colaboración del multi-instrumentista 
Dean Fertita (The Dead Weather, Queens of the Stone Age) y 
Lillie Mae Rische y su hermana Scarlett Rische. 
El bajista Jack Lawrence, en entrevista con este medio, con-
fesó que las grabaciones se extendieron por un mes, y que 
algunas de las canciones que componen el álbum nacieron 
de riffs tocados directamente en la sala. Y el resultado estuvo 
a la altura. El disco tiene un gran arranque con ‘Bored and 
razed’, que parte con una inofensiva idea de guitarra que se 
va haciendo grande hasta llegar a la entrada de los ritmos de 
Keeler, en onda Keith Moon. El corte, cruzado entre el indie y 
el rock sesentero, deja un buen sabor inicial pese a no poseer 
grandes coros. Además, en la letra, aprovechan de dar alguna 
mención a la ciudad natal de White: “Soy de Detroit, aburrido 
y arrasado”. ‘Help me stranger’ –uno de los singles– carga un 
medio tiempo y voces dobladas de buena factura, tal como 

en registros anteriores. ‘Dont bother me’ propone ritmos más 
acelerados y ‘Shine the light on me’ instala una idea emotiva 
de piano.  Luego sigue ‘Hey gyp (dig the slowness)’, home-
naje al cantante de folk escocés Donovan. El corte rescata 
la mística sesentera y añade un portentoso clímax, lleno de 
jolgorio hippie.
El conjunto, etiquetado por White como una suerte de “dream 
team” de la escena del garage-rock de Detroit, asesta algu-
nos intrépidos cambios de ritmos –casi una marca registrada 
del conjunto–, como al final de ‘Only child’, en ‘Don’t bother 
me’ o en ‘Somedays (I don’t feel like trying)’. White y Benson 
consolidan sus dotes de dupla, enseñados ya en “Broken Boy 
Soldiers” (2006) y “Consolers of the Lonely” (2008). Todo en 
torno a las voces dobladas y los sonidos de guitarras compar-
tidos. ‘Sunday driver’, ya pasando la mitad del álbum, muestra 
la cara más pop del multifacético White, cercana a su etapa 
con The White Stripes o solista. Eso sí, quizás uno que otro 
corte se vuelve irrelevante, como ‘What´s yours is mine’ ya 
cerca del final. ‘Thougths and prayers’ pone un final algo nos-
tálgico con un clímax que toma similitud a ‘Baba O’Riley’, de 
The Who.
En la suma y resta, “Help Us Stranger” es un disco inteligen-
te, enérgico y eufórico, que recuerda que The Raconteurs es 
un cuarteto donde abunda la magia y la facilidad para hacer 
buenas canciones. No solo cumple con las expectativas, sino 
que además es un buen candidato para disco del año. 

Juan Pablo Andrews

THE RACONTEURS
Help Us Stranger
THIRD MAN RECORDS
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N
o es secreto alguno que las bandas clásicas 
del thrash de la vieja escuela están vivien-
do una segunda juventud que se ve refle-
jada en conciertos aplastantes y en discos 
que suenan inspirados y furiosos. Es solo 
cosa de oír el material reciente de grupos 
como Anthrax, Megadeth, Overkill, Exo-

dus o Testament. Y dentro de esta saludable tendencia, también 
se encuentra el quinteto de California, Death Angel, que desde 
su regreso discográfico con el fenomenal “The Art of Dying” 
(2004), han estado publicando discos con un implacable nivel 
de consistencia.
Manteniendo al mismo productor de sus dos trabajos ante-
riores, Jason Suecof, el grupo comandado por los miembros 
originales Mark Osegueda, Rob Cavestrany y Ted Aguilar nos 
vomita un noveno larga duración que suena furioso, urgente 
y lleno de electricidad, con el regreso de los icónicos lobos con 
cráneos de chivos en la cabeza como figuras centrales de su 
portada, mamíferos carnívoros que ya antes habían aparecido 
en las tapas de otras placas del grupo. Con el tópico de que la 
humanidad está cerca de su propio suicidio, ‘Humanicide’ el 
tema título, arranca con una tremenda introducción de gui-
tarras duales en plan ‘The hellion’ de Judas Priest, para luego 
destrozar cráneos con los clásicos riffs entrando secuencial-
mente por el canal izquierdo y derecho. La tormenta thrash 
está desatada, y Death Angel nos recuerda el porqué son una 
de las diez mejores bandas estadounidenses de este género. 
La voz de Osegueda escupe fuego, mientras las guitarras de 
Cavestrany y Aguilar construyen una pared de sólidos riffs 
antes de que estallen los solos. Una mención honrosa merece 
también la contundente base rítmica de Damien Sisson en bajo 
y Will Carroll en batería, para conformar un inicio sencilla-

mente demoledor.
La escala pentatónica al inicio de ‘Divine defector’ suena real-
mente malévola, mientras que el grupo le imprime una veloci-
dad despiadada a una canción que arrasa con todo a su paso, 
dejando aturdido al oyente con semejante nivel de virulencia 
sónica. ‘Agressor’ le hace honor a su título y nos entrega una 
canción con un despliegue rítmico sensacional, vertiginoso, 
que te sube a una montaña de emocionantes cambios, alter-
nando pasajes más melódicos con el fuego despiadado de las 
guitarras y el peso de una durísima sección rítmica. ‘I came for 
blood’ suena como si el grupo estuviera partiendo su carrera y 
no como si llevaran más de 30 años dando caña. ¡Qué nivel de 
celeridad y potencia concentrada en tres minutos y fracción 
de pura agresividad! ‘Immortal behated’ es el track más largo y 
experimental del disco. Su inicio con guitarras limpias, cambia 
de marcha para pasar a un medio tiempo adictivo y magnético, 
donde los solos de guitarra de Cavestrany encuentran su punto 
de máxima expresión y la voz de Osegueda suena grandiosa, 
llena de fuerza y carisma, sin acusar el paso de los años. Gran 
canción, quizás la mejor del disco.
Los riffs aserrados de ‘Alive and screaming’ suenan tan clási-
cos que podrían estar en cualquier disco de thrash de 1988, lo 
mismo que la marchosa ‘The pack’, que en vivo de seguro será 
un bombazo digno de experimentar, mientras que una más 
melódica y zigzagueante como ‘Revelation song’ aporta varie-
dad al disco, con un tema de puro heavy metal. Finalmente, el 
cierre llega con ‘The day I walked away’, dejando en claro que 
este “Humanicide” estará entre los grandes discos de thrash 
clásico del año, de eso no hay ninguna duda. Vayan por él como 
un lobo tras su presa.

Cristián Pavez

DEATH ANGEL
Humanicide
NUCLEAR BLAST
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D
efinitivamente, Titus Andronicus y su 
cerebro Patrick Stickles han confor-
mado un círculo virtuoso tozudo a más 
no poder. Ignorados por la masa y bajo 
la mirada del sumo pontífice del pop 
con ruido, Bob Mould, este listón de 
entusiastas muestra en “An Obelisk” 

su más reciente tomo de resistencia. El hastío es brutal, ya sea 
contra sus pares o el puto encasillamiento por sobrevivencia. 
Y el manifiesto es multiplataforma: amor por lo básico y las 
guitarras bajo el perfil de un arma sanadora.
Stickels es un vecino atípico para el conformista barrio del 
rock and roll y su vocación camaleónica va en pleno cre-
cimiento. Uno lo ve a sus anchas en ese bálsamo de ironía 
reflejado en un piloto audiovisual, con aire de sitcom, y en 
el que festina a diestra y siniestra contra el miserable campo 
laboral para los músicos en la actualidad; también azota el 
tablero del punk más contestatario en ‘(I blame) Society’ y 
no tiene problema en tributar al primerizo Bob Dylan en el 
clip de la misma canción. No hay mensajes crípticos, menos 
desarrollos extensos, uno revisa estas canciones y comprende 

que estamos ante un fervoroso llamado a recuperar la génesis 
de un estilo y estructura.
Bob Mould siempre ha seguido el dictado de su corazón y 
no produce a cualquiera. El hombre fuerte de Hüsker Dü, 
confeso fanático de la banda, vuelve a las teclas tras varios 
años de pausa y su mirada cae perfecta en pistas como ‘Tu-
mult around the world’ o la reflexiva ‘My body and me’, con 
muchos guiños a The Replacements o los subvalorados The 
Hold Steady. No dejan de ser llamativos los apuntes instru-
mentales de ‘Hey ma’ y los refuerzos aportados por la gaita y 
los timbales casi al cierre.
Uno encuentra tan bien armados los 36 minutos presentados 
en este disco que volver a pensar en una quijotada como 
esa incomprendida ópera rock extendida en “The Most La-
mentable Tragedy” suena a un acto digno de manicomio. Y 
ésa es justamente la ética que perpetua el culto hacia Titus 
Andronicus. Si Patrick anda con las pilas cargadas, las aven-
turas seguirán ocurriendo bajo las instancias y momentos más 
inhóspitos. Siempre habrá una minoría atenta y expectante.  
Con eso basta.

Francisco Reinoso

TITUS ANDRONICUS
An Obelisk
MERGE

presenta:
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HUINCA
América Letrina
INDEPENDIENTE

presenta disco chileno del mes:

P
asaron alrededor de siete años para que 
Huinca volviera con un nuevo disco, com-
puesto por nueve canciones que engloban 
lo que claramente podría ser la realidad no 
solo de Chile, sino que de varias partes del 
mundo. “América Letrina” fue el fruto de 
cuatro meses de trabajo, donde Mauricio 

Contreras –único miembro original de la banda– luego de es-
cribir las letras y experimentar en la música, decide dar paso a 
la improvisación, logrando así un contenido con más carácter.  
El disco comienza con la canción que da nombre a esta tercera 
producción, donde el sonido de la guitarra se potencia con el 
groove de la batería de Sebastián “Chupete” Rojas (Dogma, 
Los Mox). La temática es clara: Latinoamérica debe dejar de 
ser el patio trasero donde las grandes potencias depositan su 
basura, y el llamado es a que dejemos de creer todo lo que se 
nos promete. Aquí se engloba una representación máxima de 
protesta que se mantiene durante todo el disco, donde la co-
rrupción, el poder y la sumisión del pueblo, son el eje temático. 
El álbum está enfocado en quien no es apoyado ni prote-
gido por ningún estamento. De ahí se desprenden cancio-
nes como ‘A latigazos’, que critica la falta de meritocracia 
y ‘Tienen miedo’, dedicada a los dardos que suelen lanzar-
se entre políticos, para demostrar supuestas enemistades 
cuando en el fondo todos son “perlas de un mismo collar”. 
‘Usurero’ es la única canción que la banda quiso conservar 
con una temática ya más familiar: lo mapuche, pero des-
de una vereda distinta a lo que se suele esperar. Se habla 
de cómo, en una época de la historia, a campesinos ma-
puches les quitaron sus tierras haciéndolos firmar papeles 
legales que ellos no entendían por no saber leer ni escribir. 

‘Guillotina’ es un llamado a destronar a los altos mandos, ya 
que son quienes viven abusando del pueblo, aprovechando 
las riquezas y burlándose de quienes no tienen más opción 
que seguir subordinados. ‘Zombie de Dios’ refleja algo similar, 
pero desde la religión, con a historia “ficticia” de un pastor que 
se aprovecha de la fe de sus creyentes, que le entregan todo a 
cambio de una supuesta salvación. La voz de Corinna Brück-
ner destaca en ‘Valle’, donde hace un melódico crossover con 
la línea vocal de Contreras. En ‘Semillas’ encontramos un rock 
genuino con ciertos tintes metaleros en la guitarra eléctrica. 
‘Adiós papá’ es el punto de inflexión entre la tranquilidad 
de su melodía y la potencia de su contenido, ya que trata de 
cómo alguien se cuestiona el hecho de haber llegado a ser 
sentenciado con la pena de muerte y por lo tanto, tiene du-
das y temor. El sonido de los solos de guitarra, a cargo del 
gran Javier Sepúlveda, entrega el sollozo de angustia que nos 
sitúa en aquella fuerte escena de tristeza y dolor, donde el 
protagonista se despide de su padre pidiendo que lo cobije 
en sus últimos minutos de vida, dejando todo lo malo atrás. 
Sin duda, una hermosa colaboración que entrega un emotivo 
final a este trabajo producido en varios países de Europa y 
que contó con la participación de Tom Van Heesch, ingeniero 
en sonido y productor de grandes bandas como Rammstein. 
A diferencia de los trabajos anteriores, este no deja aquella sen-
sación negativa de rabia, sino que a pesar de que el contenido 
fuese crudo y duro, deja una escueta sensación más “prendida”, 
en palabras de Contreras. El resultado  fue concreto y sin rodeos, 
con material de alto nivel que refleja el crecimiento de Huinca, 
y que es ideal para cuando necesitas desconectarte del mundo. 

Bárbara Sherman



90

“
Remember there is only now”, se puede escuchar 
con fuerza en ‘The Elemental’, el tema que cierra 
el nuevo disco de la legendaria banda fundada en 
1967 en Francia por el fallecido músico austra-
liano, Daevid Allen. La pequeña frase funciona 
perfecta, como una declaración de principios de 
lo que ha sido la agrupación en estos largos años 

de trayectoria: una obra vital, lúdica, psicodélica, mágica y 
poética que, pese a su gran catálogo pretérito, siempre mira 
hacia adelante, afirmando la vida y su invariable presente con 
alegría y sin cinismo. El cantante, guitarrista y actual líder del 
conjunto Kavus Torabi, reafirma la idea de este segundo título 
tras la muerte de Allen en 2015: «Gong siempre ha sido una 
fuerza propulsiva, para mentalidades abiertas y con visión 
de futuro. El álbum anterior –se refiere a “Rejoice! I’m Dead!” 
de 2016– fue, en parte, un homenaje a Daevid, pero creo que 
él lo habría visto como algo demasiado sentimental. Lo veo 
diciéndonos “váyanse a la mierda chicos y hagan su propia 
música”».
Junto a Fabio Golfetti en guitarra, Dave Sturt en bajo, Ian East 
en saxo y Cheb Nettles en batería, Torabi mantiene férrea-
mente el espíritu primigenio de la banda, con un álbum de 
gran poder y que está a la altura de su propio legado. Así se 
percibe desde el principio en los más de 20 minutos de ‘Fore-
ver reoccurring’, pieza que recuerda los mejores momentos del 
fundamental Gong de los 70: electrónica espacial, dinámicas 
instrumentales irresistibles, letras y melodías de pura lisergia, 
rítmicas y quiebres de tiempos inesperados, explosiones sono-

ras de inmenso vigor en las que se complementan guitarras, 
saxo y una sólida base bajo-batería. Un tema que expresa mis-
terio, sensualidad y libertad, sentimientos que están ungidos a 
sangre en la estética musical de la banda desde sus inicios.   
‘If never I’m and ever you’ es una pieza de formato canción tra-
dicional de potencia psicodélica, que sirve de intermedio para 
otra de las composiciones mayores del álbum: ‘My sawtooth 
wake’. Al igual que en el tema de apertura, pero esta vez en 
algo más de 13 minutos, Gong exhibe sus credenciales esté-
ticas y sonoras por medio de un corte en el que se funden de 
manera sui generis progresivo, fusión jazz, hard-rock, noise y 
electrónica, unidos en un concepto unitario de rock espacial. 
Finalmente, la más liviana ‘The elemental’, logra cautivar con 
simples elementos: una melodía vocal efectiva y ganchera, 
guitarras acústicas al principio y un trabajo instrumental que 
demuestra cómo la banda puede sonar sutil y poderosa en 
una sola canción.  
Desde su glorioso pasado, Gong ilumina su constante actua-
lidad y sigue generando una obra perenne para el futuro que, 
irremediablemente, llegará a ser presente. Como el mismo 
Koravi señaló: «“The Universe Also Collapses” es una decla-
ración sobre dónde está la banda, formando parte del largo 
continuo de Gong pero estando aquí y ahora […] El big bang 
y el colapso final del Universo y todo lo que está en el medio 
ocurre en el mismo instante. El tiempo es una ilusión. Todo lo 
que tenemos es el aquí y el ahora… y es hermoso».

Héctor Aravena

GONG
The Universe Also Collapses
KSCOPE
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