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H
ace más de 50 días 
se inició en Chile 
una revolución, 
pero no con las 
características de 
aquellas gestas 
subversivas de 

los libros de historia. Una revolución en 
cada individuo, en cada comunidad, en 
cada territorio, que ha penetrado lenta 
pero intensamente, y que ha instalado 
una idea peligrosa para algunos: cuestio-
nar más de treinta años de abusos, poner 
en duda la ilusión del oasis que era el 
país, cuya riqueza era solo para algunos 
y estaba cercada con alambre de púa y 

custodiada por perros guardianes sedientos de sangre. 
Más de 50 días y las ideas del pasado siguen instaladas y siendo el escudo de 
un modelo que tiene a todo un pueblo en crisis, pero que los que ostentan el 
poder se niegan a cambiar, simplemente porque no creen que deba cambiar. 
Sí, el pasado no pasa. Sí, la lucha continúa. Se ramifica y se prolonga. El arte 
nos ha enseñado a algunos que la resistencia es posible y que siempre hay 
una posibilidad de triunfo. Que el statu quo se puede romper. Hace más de 
cuarenta años, en la música, fue el punk el movimiento que, de un golpe, sur-
gía del subterráneo a la civilización para cambiar la forma ortodoxa de cómo 
se estaba entendiendo la música pop. El punk acercó la música al ciudadano 
común y corriente, en la simpleza de su composición y en la transversalidad y 
directo de su mensaje, cuando la norma era la grandilocuencia, la complejidad, 
la conceptualidad y la metáfora. Fue una contra infalible a una generación que 
alguna vez revolucionaria, pero que se volvió vieja y miró en menos a los que 
venían atrás. ¿Y qué hicieron esos nuevos jóvenes? Lo que han hecho desde 
que se configuraron como sujeto social: alzar la cabeza y la voz, y poner hasta 
el cuerpo en rebeldía.
Lo que sigue pasando hoy en las calles del país es parecido. Mirarse a los ojos 
y decir “volvamos a comenzar”. Y que todo el mundo lo sepa, lo más rápido 
posible. Volvamos a comenzar, pero sin los viejos paradigmas.
Se acabó la resistencia pasiva, el exilio interior, el conflicto por sustracción, 
la supervivencia solitaria. Volvamos a comenzar. En más de treinta años, he-
mos tenido tiempo para observar. Otros sólo han visto. Hemos reflexionado y 
comprendido sus métodos y objetivos: el destino que se nos reserva y el que 
se nos niega.
Cuando el poder prioriza proteger sus intereses, cuando su violencia se vuelve 
sistemática y su legitimidad es un “derecho de injerencia”, entonces es un po-
der que ya no sirve y ya no representa a su pueblo. Por eso hay que remover ese 
sistema desde sus cimientos para construir algo nuevo, porque no es el pasado 
lo que nos empuja, sino precisamente lo que en él no ha advenido. 
Volver a comenzar quiere decir salir de la suspensión. Restablecer el contacto 
entre nuestros devenires. Partir de nuevo desde donde estamos. Una reflexión 
que debemos hacer desde lo individual hasta lo colectivo, y ver cómo lo apli-
camos desde nuestras trincheras. 
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“The Wall” (1979) de 
Pink Floyd
Este doble disco (que aumen-
ta su efecto por la película) 
es una soberbia producción 
llena de imaginación, inno-
vaciones y elementos que, 
en el contexto que surge, le 
dieron una enorme proyec-
ción cultural y política que 
hasta hoy es relevante.

“Spiritual Instinct” 
(2019) de Alcest 
Poco y nada se puede 
decir de una banda que 
ya lo tiene todo. Calidad, 
prestigio, identidad y, por 
encima de todo aquello, 
presenta una solidez 
inquebrantable cimentada 
en su espíritu.

“Sound of White Noise” 
(1993) de Anthrax
Excelente debut de John 
Bush en las voces. Una ban-
da modernizada a los tiem-
pos con más groove y me-
lodías, pero manteniendo la 
actitud. Un disco más serio 
y profundo en su forma y 
fondo que ha crecido muy 
bien con los años. 

“Portrait” 2019 de Yann 
Tiersen
El nuevo disco del compo-
sitor francés aúna, con suti-
leza y elegancia, música clá-
sica y ambient pop. El piano 
es el hilo conductor de un 
álbum lleno de detalles y 
matices, en el que la intros-
pección y la nostalgia son el 
elemento común.

“El Flagelo” (2019) de 
Fiskales Ad-Hok
Si #LasTesis con su perfor-
mance llegaron en timing 
perfecto para agigantar la 
mística del movimiento so-
cial, este disco también llega 
en sincronía para reavivar 
el fuego de la subversión 
con su incendiaria dosis de 
punk rock rabioso.   

“Gold & Grey” (2019) 
de Baroness 
Los estadounidenses cie-
rran la década con un dis-
co que exhibe sus puntos 
fuertes gracias a una forma-
ción de lujo y canciones tan 
emocionantes como el arte 
de su carátula. Mi favorito 
del año. 

“Revés / Yo Soy” (1999) 
de Café Tacvba 
Misterioso, raro, cautivador, 
desafiante y conmovedor. 
Todas esas características 
calzan en el cuarto 
álbum de los mexicanos, 
incomprendido hasta por 
ellos mismos. Injusticia 
total, pues es un punto alto 
en una carrera llena de 
cumbres.

“Titanic Rising” (2019) 
de Weyes Blood
Un gran disco de adictivo 
pop psicodélico, que toma 
elementos de George Harri-
son, The Carpenters y Joni 
Mitchell, y los actualiza bajo 
la influencia de quién sabe 
qué psicotrópico.  Tremen-
do fichaje del sello Sub Pop.

Alfredo Lewin

Claudio Torres

Cote Hurtado

Héctor Aravena

César Tudela

Pablo Cerda

Jean Parraguez

Felipe Godoy
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“Chinese Democracy” 
(2008) de Guns N’ 
Roses 
Uno de los discos más 
esperados de la historia y, 
también, uno de los más 
caros. Axl Rose, acá como 
único miembro original de 
la banda, sigue rugiendo 
fuerte y las buenas 
canciones continúan ahí. 

“Destiny” (1998) de 
Stratovarius
En sus redes sociales, Timo 
Tolkki lleva semanas pos-
teando mensajes suicidas y 
videos donde sale alcoholi-
zándose. El guitarrista vive 
uno de los momentos más 
críticos de su depresión y 
necesita ayuda inmediata. 
Para oír con nostalgia.

“Party Down” (1974) de 
Little Beaver
Otro eslabón perdido del 
funk y uno de los discos 
más interesantes de los 70. 
El guitarrista y cantante Wi-
llie Hale agregó soul y jazz, y 
sumó a sus filas a un enton-
ces desconocido Jaco Pasto-
rius. Fórmula perfecta.

“Desolation Boulevard” 
(1974) de Sweet 
Uno de los pilares funda-
mentales del glam primige-
nio y lo que vendría poste-
riormente, con potentes hits 
cuya huella se mantiene im-
borrable hasta el día de hoy. 
Más que necesario para en-
tender dicha corriente. 

“AM” (2013) de Arctic 
Monkeys 
Llegamos al fin de la década 
y con ello se abre la pregun-
ta sobre cuál fue la obra más 
influyente de este periodo. 
Me quedo con este álbum 
del cuarteto inglés, que hizo 
que llevar un jopo como 
peinado fuese cool otra vez. 
Acá, las palabras sobran.

“When a Shadow is Forced 
into the Light” (2019) de 
Swallow the Sun
Disco de doom finés cuyo 
tema central es la muerte 
de la vocalista Aleah Stan-
bridge. Posee increíbles so-
noridades y excelentes me-
lodías, que hacen resaltar 
los guturales, logrando una 
atmósfera perfecta. 

“Blood of the Nations” 
(2010) de Accept
Probablemente, uno de los 
mejores regresos en la his-
toria del heavy metal. Luego 
de estar 14 años sin editar 
un disco, Accept volvió con 
nuevo vocalista y esta bom-
ba atómica. ‘Teutonic Terror’ 
es uno de los himnos del 
metal del siglo 21.

“Hybrid Theory” (2000) 
de Linkin Park 
Un disco que llega justo en 
el cambio de siglo y que 
rompe el canon de lo que 
se venía haciendo en la 
música pop, con distintos 
estilos dentro de la misma 
banda. Una “teoría híbrida” 
con canciones ya clásicas 
del rock moderno. 

Juan Pablo Andrews

Rodrigo Bravo

Emilio Garrido

Luciano González

Bastián Fernández

Ignacio Herrera

Cristián Pavez

Peter Haupt
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“Before the Past” 
(2019) de Mono 
Para celebrar sus 20 años 
de carrera, los nipones 
desempolvan tres piezas 
de su primera etapa 
grabándolas en vivo en 
formato simple, sin doblajes 
de guitarra ni arreglos de 
cuerdas. El resultado es 
explosivo y cautivador.

“Fire Music” (2015) de 
Danko Jones 
Más pesado, vertiginoso y 
rabioso  que sus predece-
sores, el canadiense se des-
pachó hace años un disco 
perfecto para los días que 
corren hoy en nuestro país. 
Rock con sutiles tintes de 
punk rabioso.

“Audioslave” (2002) de 
Audioslave
El álbum debut de este sú-
pergrupo es actualmente un 
compilado de hits. Toda una 
obra nostálgica para quie-
nes nos negamos a dejar de 
escuchar parte del legado de 
Chris Cornell junto a Tom 
Morello, Tim Commerford y 
Brad Wilk.

“Violenta Fortuna” 
(2018) de Alectrofobia 
Si la prensa y los políticos 
hubiesen escuchado este 
disco un día antes del 18O, 
quizás el estallido social no 
los habría sorprendido. Una 
lectura crítica del mundo, 
mirado por el ciudadano de 
a pie y con un formato de 
rock directo.

“Sonic Flower Groove” 
(1987) de Primal 
Scream
Un debut extraño y extrava-
gante. Sin saber qué hacer 
al inicio, el disco fue un es-
fuerzo de primer nivel que 
casi los destrozó, pero que 
finalmente lograron su ob-
jetivo: una mezcla de melo-
días psicodélicas con toques 
pop.  

“Stadium Arcadium” 
(2006) de RHCP
Una catarsis en tiempos 
agitados. Eso fue el último 
álbum en el que participó 
John Frusciante, el guita-
rrista de fuegos y tormentas 
que transformó el instru-
mento en un ventrílocuo de 
su alma. Un disco que defi-
ne la etapa más íntima de la 
banda.

“Oppressed by the 
Force” (1992) de 
Torturer
Obra de culto del metal na-
cional, ejecución excelsa 
aunada con una intensidad 
sonora que a 27 años cobra 
mucha vigencia. Fue edita-
do por el sello francés Infest 
Records, hecho que permi-
tió visibilizarlos a nivel pla-
netario.  

“Divididos por la 
Felicidad” (1985) de 
Sumo
El primer disco de una de 
las bandas argentinas más 
enigmáticas de la historia. 
Una mezcla entre postpunk, 
psicodelia y reggae. Una 
obra tan adelantada para 
su época que Luca Prodan 
ni siquiera alcanzó a ver su 
éxito.

Ilse Farías

Alejandro Cisternas

Bárbara Sherman

Cristofer Rodríguez 

Fernanda Schell

Christian Castro

Maximiliano Sánchez

David Vásquez
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Cristofer Rodríguez A dos meses iniciado el que se ha llamado “el despertar 
del pueblo chileno”, conversamos con algunos músicos 
que, inspirados en las jornadas de protesta, las demandas 
sociales, el actuar de Carabineros y los discursos del gobierno, 
vertieron su creación hacia las imágenes que coparon la 
agenda desde el 18 de octubre. En sus palabras, construimos 
el relato oral de cómo han vivido la movilización social más 
importante de nuestra historia reciente.
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Natisú: El primer día estaba con mucha pega 
y andaba bien desconectada de las redes so-
ciales y no sabía lo que había pasado. Cuando 
salí, tuve que tomar el Metro y en las tres 
estaciones que me bajé había Fuerzas Espe-
ciales. Me asusté mucho y me acordé de la 
serie “The Handmaid’s Tale” y de la novela 
“1984”. Era como una realdad paralela.
Nano Stern: La tarde del 18 de octubre fui 
junto a un lote al Festival Chile Jazz en el Tea-
tro Municipal de Santiago, en pleno centro de 
la ciudad. Ya llegar fue muy complejo. Como 
durante toda esa semana, había disturbios 
graves. Pero, claramente, había otro nivel 
de intensidad en lo que estaba ocurriendo. 
Entramos medio desconcertados al teatro y 
a mitad del concierto, pegados a las redes, 
vimos lo que ocurría en Enel y decidimos 
irnos. Al salir a la calle, era como estar en 
otro país.
Mauricio Redolés: Mi emoción fue de una 
alegría inmensa. Me encontraba en la playa 
pal’ estallido social y fue muy emocionante 
ver en una ventana una cartulina de colo-
res pegada con scotch y decía “Yo prefiero el 
caos a esta realidad tan charcha”, frase de una 
canción mía (‘Química’, 1991) que yo, a su vez, 
tomé de un grafiti que vi en una revista. 
Camila Moreno: Sentí éxtasis, miedo e im-
presión, no lo esperaba. Me sorprendió sobre 
todo el nivel de unión y organización de la 
gente. Recuerdo caminar por toda la ciudad 
con amigas y ver el fuego en todas las esqui-
nas. Impresionante.
Natisú: Me sorprendió, pero lo esperaba. 

Tenía un cansancio muy fuerte respecto al 
sistema capitalista y neoliberal, me sentía 
fracasada con el sistema productivista. Los 
primeros días sentía miedo, rabia, pero tam-
bién una emoción y esperanza de ver este 
despertar.
Alekos Vuskovic (Kuervos del Sur): La mar-
cha del 25 de octubre fue impactante para to-
dos, el hecho de que la gente saliera a la calle 
y llenara el espacio público y cívico primario 
que tenemos en Santiago, que es la Alameda. 
No conozco a nadie que no haya ido.
Andrés Godoy: El día de la gran marcha lloré 
de emoción por el hecho de constatar que aún 
quedaba una forma de resistencia y desobe-
diencia civil que podía darnos, al pueblo es-
tupidizado por la educación, la precarización 
y la fragmentación social, una posibilidad de 
reivindicación, una posibilidad de rehumani-
zarnos para reorganizar el sentido de vida. 
Yorka Pastenes: Nunca había vivido un mo-
vimiento social tan transversal y potente. Es 
primera vez que participamos de algo así en 
las calles, con las amigas y con la familia.
Mauricio Redolés: Aquí hay un círculo que 
se cierra, hemos estado por años diciendo 
esto no puede ser así y ahora se ve que no 
estábamos tan solos.
Gerardo Elgueta (Alectrofobia): Esto empezó 
a suceder porque tenía que suceder.
Cristóbal Briceño (Ases Falsos): Estamos 
frente a un enemigo peligroso. Y no solo pe-
ligroso, sino además polifacético y omnipre-
sente, a saber, el consumismo desmedido, la 
usura, el acaparamiento y la concentración de 

Natisú Mauricio Redolés
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poder, la acumulación obscena de riquezas, el 
sentido del negocio asociado a toda relación 
humana y el abuso del trabajo ajeno.
Leo Saavedra: Me impactó en el fondo de 
mi ser y creo que sobrepasó todos los límites. 
Vivo cerca de Plaza de la Dignidad y todos 
los días sentía el helicóptero como si fuese 
una película, como si fuese una guerra. No 
lo podía creer.
Angelo Pierattini (Weichafe): Hoy no es épo-
ca de bandos ni de validar una forma más que 
la otra. Cada uno se manifiesta legítimamente 
desde su contexto, se acabó el binominal, y 
en buena hora, porque somos un cuerpo que 
desde todos sus vértices lucha por su sobera-
nía y su dignidad violada y torturada.
Felipe Toro (El Cruce): Esta huevá no tie-
ne que ver con colores políticos, con ningún 
partido que se apodere del movimiento, es 
una cuestión que viene netamente de la gente 
que busca dignidad hace mucho tiempo en 
la calle.
Natisú: Es un cuestionamiento profundo a 
la institucionalidad a nivel mundial y que es 
histórica. Por supuesto que viene desde el 
patriarcado gran parte de lo que se estable-
ce como Estado, policía, partidos políticos, 
incluso gremios, que responden a una jerar-
quía muy marcada. Por eso me hace mucho 
sentido que el estallido no tenga y tampoco 
quiera un tipo de representación tan formal. 
No sé si lo vaya a necesitar en algún momen-
to o si el movimiento va a pedir algún tipo de 
liderazgo.
Nano Stern: Me parece profundamente pre-

ocupante que no haya liderazgos políticos que 
se hayan alzado a la altura de las circunstan-
cias. Soy optimista en creer que los liderazgos 
están, pero deben dejar de ser sofocados por 
un ambiente tóxico y neutralizador.
Camila Moreno: No creo que la clase política 
sea quien pueda tomar liderazgo de esto.

***
Pablo Rebolledo (Sapos Sin Lengua): El 
lanzamiento del disco se vio postergado por 
el estallido, pero eso no nos complicó para 
nada.
Alekos Vuskovic: Tuvimos que cancelar el 
Caupolicán que teníamos programado para 
lanzar “Canto a lo Brujo”. Cuando se nos cayó 
la fecha estábamos un poco tristes, pero tam-
bién estábamos contentos y entusiasmados 
con lo que estaba pasando. Pensar que en lu-
gar de nuestro concierto fue la marcha más 
grande de Chile fue fabuloso.
Pablo Rebolledo: La letra y música de 
‘T1M0730’ la habíamos escrito hace un año 
y la incluimos en el disco que terminamos 
lanzando el 12 de noviembre, el día del Paro 
Nacional.
Felipe Toro: ‘Continuar así’ se grabó antes, 
como en mayo. La verdad es que yo venía 
con la inquietud respecto a lo que quería que 
pasara. La letra casi dice “oye loco, ¿cómo no 
se dan cuenta? ¿cómo tan conformes? ¿cómo 
podemos continuar así?”. No es una canción 
reactiva, está dentro del contexto previo a la 

Pablo Rebolledo Nano Stern
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ebullición.
Leo Saavedra: En un momento me dio un 
poco de lata hacerla y dudé publicarla. Estaba 
muy emocionado con lo que estaba pasando 
y también muy impactado, pero no quería 
parecer oportunista con la situación. Origi-
nalmente, ‘A sangre fría (Carta al presidente 
y su rebaño)’ iba a llamarse ‘Carta abierta a 
Sebastián Piñera’, pero la cambié para hacerla 
más genérica.
Cristóbal Briceño: Lo malo de la creación 
en las crisis sociales es que queda siempre a 
un paso del panfleto y la consigna caduca y 
autocomplaciente, por eso creo que debemos 
encontrar el sentido universal y atemporal de 
nuestra lucha. Es nuestro deber ofrecer un 
punto de vista original para ser un verdadero 
aporte, oportuno y no oportunista.
David Vásquez (Fletcher): Con Bastián, el 
baterista, fuimos a marchar y sentimos la 
necesidad de hacer una canción que nos re-
presentara a nosotros que somos clase media 
baja. No es que nos quisiéramos colgar de un 
movimiento, nosotros estábamos marchan-
do porque también eran nuestras demandas. 
Todos los integrantes somos de poblaciones 
y sentímos la desigualdad.
Gerardo Elgueta: ‘Alto al fuego’ estaba com-
puesta desde junio, y yo personalmente, no 
quería sacarla, porque sentí que podía parecer 
colgado y restarle protagonismo a la protesta. 
Entonces Mario Breuer (productor) me dice: 
“Gerardo, han cantado de esto toda la vida y 
ahora que las movilizaciones más necesitan 
apoyo ustedes no pueden estar ausentes. Es 

el momento en que tienen que sacar más mú-
sica que nunca”.
Yorka Pastenes: El disco “Fuego - Canciones 
de Emergencia” fue resultado de una activi-
dad del Taller de Música y Letra que estaba 
impartiendo en Balmaceda Arte Joven. Du-
rante todo el semestre estuvimos componien-
do en clases y haciendo actividades para for-
talecer el oficio. Con el estallido, nos pareció 
una responsabilidad escribir y cantar sobre lo 
que estaba pasando. El resultado estuvo muy 
potente y decidimos grabarlo.
Felipe Toro: Después de toda esta contingen-
cia nos dimos cuenta que teníamos algo que 
decir al respecto y decidimos apurar la pu-
blicación porque teníamos un sentir común 
a lo que ocurría. Queríamos colaborar desde 
nuestra trinchera.
Alekos Vuskovic: Nos parecía urgente mos-
trar alguna posición.
Angelo Pierattini: Las dos canciones, ‘Me 
verás arder’ de Weichafe y ‘Canto pa’ mi pue-
blo’ solista, las inspira este bellísimo pueblo 
al que pertenecemos que lucha día a día por 
su soberanía y su dignidad.
Camila Moreno: ’Quememos el reino’ surge 
de la necesidad de estar juntas y hacer un 
ritual femenino para cambiar radicalmente 
la realidad como se ha concebido hasta aho-
ra. Es la emoción de saber que juntas somos 
peligrosas. 
Alekos Vuskovic: Jaime Sepúlveda un día 
hizo la letra y la música de ‘La caravana’ y 
nosotros nos propusimos hacer de la canción 
algo que se pudiera mostrar lo antes posible. 

Camila Moreno Ángelo Pierattini
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Nos juntamos a montarla, hacer los arreglos 
y luego la mezclamos con Pepe Lastarria. En 
tres días estaba lista.
David Vásquez: Nos tardó una semana hacer 
‘Atte. Los chilenos’, y costó porque se grabó en 
plena movilización, así que se trabajó caleta 
porque tiene un beat hecho con midi, una 
guitarra eléctrica y un bajo sintetizado. La 
letra fue más rápida.
Cristóbal Briceño: ‘Yo sí estoy en guerra’ fue 
escrita el segundo fin de semana de moviliza-
ciones. La música de Martín ya estaba hecha 
desde antes, y yo tenía pendiente encontrarle 
una melodía y una letra. La voz la grabé en 
el departamento de mi socio Hugo San Juan. 
Es una versión preliminar, por eso tiene una 
calidad casi de demo. La versión final debiera 
salir en el disco “Tacto”, durante el verano.
Mauricio Redolés: La turba es un sujeto his-
tórico del siglo XX. En un poema mío del año 
1986 que se llama “En San Juaca”, ya mencio-
no a la turba. Empiezo con “En Carlos Valdo-
vinos con Bascuñán Guerrero me detiene una 
turba descontrolada” y termino “Después de 
todo la turba no era tan descontrolada”. Parte 
de la letra se me había ocurrido en el baño y 
luego empecé a buscar sonoridades “derrum-
ba, la rumba, masturba” y fue saliendo.
Natisú: ‘Somos la resistencia’ surge un día 
que había sido muy marcado con noticias so-
bre abusos de derechos humanos por parte 
de la policía. Ese día estaba particularmente 
afectada y desesperanzada, sintiendo que nos 
podían matar, abusar, violar y violentar en 
cualquier momento. Me puse a tocar guitarra 

para calmarme, acordes sueltos, y de repente 
aparece la letra. Había pasado lo de Gusta-
vo Gatica hace poco, por eso parte diciendo 
“Me pueden quitar los ojos, pero no voy a 
dejar de ver”. A partir de esa frase salió todo 
lo demás.
Nano Stern: Al leer aquella frase “Regalé mis 
ojos para que la gente despierte” de Gustavo 
Gatica, no pude contener las lágrimas ante un 
gesto de tanta generosidad espiritual y clari-
dad política. Estaba a punto de salir a tocar 
en Australia, donde andaba de gira por esos 
días, y dándole vueltas a la frase, de repente 
salió ese canto.
Gerardo Elgueta: Cuando nosotros decimos 
“Les exigimos que pongan alto al fuego” nos 
referimos a cómo este Estado, este tipo de go-
bierno y este tipo de sistema, nos está cons-
tantemente disparando desde distintos lados 
a través de los abusos. Hay una sección me-
dia electrónica y la dejamos vacía para poder 
editar los discursos de Pinochet y Piñera so-
bre la situación de guerra. Bajé los discursos, 
me cuadraron y lo armé. Es impresionante lo 
común de sus discursos, como si estuviesen 
cortados por la misma tijera. 
Leo Saavedra: Quise que fuera al piano, muy 
Lennon, medio Brian Wilson en las armonías 
del coro, con ese sonido de Paul McCartney 
en Wings potente hacia el final, algo bien 
emotivo.
Andrés Godoy: La idea del relato de ‘Niños 
digitales’ era reconocer el detonante del esta-
llido, el reconocimiento a quienes encendie-
ron este instante social, doloroso y mágico.

Cristobal Briceño Andrés Godoy
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Yorka Pastenes: Quería que contara lo que 
estaba pasando y al mismo tiempo fortalecer 
la música como símbolo de unión y mani-
festación.
Angelo Pierattini: ’Me verás arder’ es muy 
visceral, desde el alma y la intuición, y ‘Canto 
pa’ mi pueblo’ es con el corazón puesto en 
la voz.
Andrés Godoy: Fue natural, espontáneo y rá-
pido. La música fluyó de principio a fin desde 
el primer acorde. 
Nano Stern: La canción salió de una tirada, 
cosa que sucede rara vez. Fue un impulso 
muy hondo. La letra fue brotando en tiem-
po real. Fue un momento muy catártico para 
mí.
Cristóbal Briceño: Muchas canciones se es-
criben solas, esperan su momento y luego te 
utilizan como medio.

***
Alekos Vuskovic: El último día de trabajo 
en la canción, nos juntamos con un amigo 
audiovisualista y grabamos la música y el vi-
deo al mismo tiempo. Se masificó rápido y la 
gente la recibió súper bien, hasta la cantaron 
en el Caupolicán y se había estrenado hace 
días.
David Vásquez: El video lo hice quedán-
dome hasta tarde, porque en el día iba a las 
marchas. Me demoré como cuatro días. Hay 
imágenes como la de los militares en Colina 
que arrastran a un joven inconsciente en la 

calle y la de Camila Flores rompiendo las fo-
tos de las personas que habían muerto con 
Chadwick cagado de la risa atrás. Todo eso 
está en el video por su impacto.
Felipe Toro: La productora Cohete Negro 
había salido a grabar por sí sola y cuando les 
conté de la canción ya tenían listas las imá-
genes.
Leo Saavedra: Se nos ocurrió eso de proyec-
tar imágenes de la represión y que yo saliera 
tocando el piano, pero yo no tenía que salir 
tanto, lo importante eran las imágenes. 
Camila Moreno: El video da cuenta que 
esta lucha viene del movimiento feminista y 
el mismo tiene un tiempo de existencia que 
viene de generaciones previas a la nuestra, 
por eso actúan Pauli García y Nuri Gutés, que 
son la representación de las madres nutritivas 
de esta lucha, es decir, que su dolor no es 
olvidado por nosotras y estamos quemando 
el reino todas juntas.
Natisú: Me escribe Pablo Arribas de La Vi-
trola para contarme que están haciendo un 
registro de canciones compuestas durante el 
estallido. Ahí se me ocurrió que la Yorka y la 
Cami Moreno, que son mis amigas, grabá-
ramos juntas y que nos acompañen algunas 
trabajadoras de la música. Convocamos a las 
chiquillas y fue un momento muy hermoso. 
Llegó Dulce y Agraz, Catana. Fue muy po-
deroso. En el video me tirita un poco la voz. 
Creo que es una canción para cantar grupal-
mente.
Angelo Pierattini: En ‘Canto pa’ mi pueblo’ 
somos Nathalie Nicloux, Juanito el Cantor, 

Yorka Pastenes Alekos Vuskovic



21

Juan Ayala y yo. Con Juanito somos amigos 
desde hace muchísimo tiempo. Hablamos to-
das las semanas y siempre estamos tramando 
cosas juntos. Siento mucha admiración por él 
como persona y artista. Igual que por Nathalie 
y Juanito el Cantor. Son personas y artistas 
de alto calibre.
Mauricio Redolés: La letra de ‘La turba’ la 
hice con Claudia “Chavita” Godoy y Rafael 
Rubio. Chavita Godoy hace décimas y cue-
cas, compone precioso, tiene una cueca en 
YouTube que se llama ‘Mataron a la Negra’. 
Rafael Rubio es con seguridad uno de los me-
jores poetas de su generación, hijo de Rafael 
Rubio que es un poeta de mi generación. 
Felipe Toro: Creo que el cambio más radical 
que yo he percibido a partir de este proceso 
histórico es la enorme e impresionante can-
tidad de contenido cultural que se ha desa-
rrollado. Me siento feliz de ver en nuestros 
muros a Víctor Jara junto a Jorge González 
y Lemebel. 
Yorka Pastenes: Hay un viaje histórico de 
los artistas y canciones de protestas de otras 
generaciones en este movimiento social. Lo 
que hicieron Las Tesis me parece una de las 
acciones con mayor impacto a nivel país y 
mundial, se replicó en muchos países, todas 
estamos muy empoderadas con el mensaje y 
la cantidad de funas que están saliendo a raíz 
de eso es impresionante. Esperemos que con 
esto se termine por erradicar la violación y el 
acoso como una conducta impune.
Leo Saavedra: Lo de Las Tesis lo encontré 
increíble y más encima dio la vuelta al mun-

do, la cagó.
Natisú: La música y el arte estaban hasta 
hace poco queriendo entrar a jugar en la ma-
quinita capitalista y se estaba olvidando de 
su rol principal que es el de cohesión social. 
Ser un canal de los sentires, los pensares y 
las comunidades.
Alekos Vuskovic: Era imposible que el Cau-
policán no se transformara en un evento po-
lítico, toda la gente estaba con ganas de ex-
presarse, de reunirse, de escuchar la canción. 
Estuvimos con la hija de Anita González en 
el escenario y el público levantó sus consig-
nas. Fue un acto muy social. Personas que 
asistieron a los shows de rock en dictadura 
nos han comentado que lo sintió muy similar, 
entendiendo que el nivel de represión de hoy 
es bien diferente al de ese entonces, pero la 
gente tiene el mismo espíritu de querer ex-
presarse y luchar.
Pablo Rebolledo: La prensa amarilla, los po-
líticos ineptos, la comodidad del privilegiado, 
es algo que ha pasado durante años en Chile, 
además de lamentablemente seguir hacién-
donos la pregunta “¿dónde están?” cuando 
ocurren estas cosas.
David Vásquez: Sentí rabia por el discurso 
de gobierno, que en realidad no decía nada 
y repetía el discurso de la violencia. Rabia 
porque acá en Chile se tomó la costumbre de 
violar los derechos humanos y todos se que-
dan callados. Es súper brígido que en nuestro 
país nos sigan gobernando los dinosaurios de 
la dictadura, que es la derecha y la UDI. Y no-
sotros somos los tataranietos de los huevones 

Felipe Toro Leo Saavedra
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que les sacaron la mierda en los tiempos de 
la cuestión social.
Gerardo Elgueta: Es horrible, es tristemen-
te vigente, pero eso ha hecho que haya un 
traspaso generacional y gente mayor se ha 
acercado a nuestra música por esta compa-
ración que hicimos entre los dos dictadores 
del país.
Nano Stern: Espero que el país madure y 
aquellos que ostentan un poder y una riqueza 
inmoral tengan la cualidad humana suficien-
te para ver que la actual situación no da para 
más, y solo es sostenible desde la violencia 
sistemática en la que hemos vivido inmersos 
durante tanto tiempo.
Mauricio Redolés: Durante todos estos años 
fuimos miles de personas los que estuvimos 
ayudando para que cambie esta situación. 
No digo que el estallido sea responsabilidad 
nuestra porque sería patudo, pero si yo te 
mostrara mi bitácora de los últimos diez años, 
he estado en montones de actos. Acá hay un 
nuevo sujeto histórico que son los jóvenes y 
ni siquiera los de 25, son los menores de 20 
años. Gente que tiene conciencia política y 
conciencia social y que no están dispuestas 
a vivir de este modo. Es precioso eso.
David Vázquez: Este movimiento está más 
integrado por jóvenes que por adultos, dando 
la cara, sobre todo en la primera línea y tam-
bién nosotros somos los criollos que logramos 
educarnos, los hijos que estudiamos para en-
señarle a la mamá y al papá sobre cosas que a 
lo mejor ellos no tuvieron la misma base, en 
relación a la Constitución, por ejemplo. Igual 

no somos todos, la educación sigue siendo 
un privilegio. 
Andrés Godoy: Los niños y los jóvenes se 
organizaban de manera distinta, usando todo 
el conocimiento de las redes y la información 
digital. Les era natural en su naturaleza de 
niños y jóvenes de la generación Z. Horas 
después se les unieron los millennials, más 
tarde estábamos todos en las calles, en los 
barrios, en todo el país. Los niños digitales 
serán parte del cambio real en las próximas 
décadas. Están naciendo con otras sensibili-
dades y ahí el poder como lo conocemos tiene 
sus días contados.
Yorka Pastenes: Creo que es la primera vez 
en la historia que el pop está tan presente 
en las manifestaciones. El folclor, el rap, el 
punk o el rock siempre se han caracterizado 
por comunicar las molestias sociales, pero 
el pop está presente en este momento y me 
parece muy importante que asuman esa res-
ponsabilidad como artistas de alto alcance e 
impacto.
Camila Moreno: Lo social y lo artístico siem-
pre han estado conectados, la política, el amor 
y la espiritualidad también. Creo que se está 
entendiendo que este cambio de realidad es 
en todos los niveles y direcciones. Es la cons-
trucción de una realidad más expansiva, justa 
y digna.
Angelo Pierattini: Lo más maravillo es ver-
nos como seres humanos que somos, ma-
nifestándonos, mirándonos frente a frente. 
Necesitándonos profundamente para lograr 
lo que queremos conseguir.

David Vásquez Gerardo Elgueta
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El choque de las civilizaciones
Los 40 años de “London Calling”
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Desde que apareció en las estanterías del mundo un 14 de diciembre de 1979, “London Calling” 
de The Clash fue recibido como una obra maestra que venía a cambiar las reglas del juego justo 
al final de una década que no fue fácil para Inglaterra. El convulsionado contexto social que 
vivió la isla originó el terremoto del punk tan solo unos años antes, pero su espontaneidad, 
apatía e inmediatez empezaban a madurar y a diseminarse en distintas corrientes como la new 
wave, el hardcore y el postpunk. Para ese entonces, los Sex Pistols se habían acabado y solo 
quedaban las réplicas de un movimiento telúrico que sacudió a la sociedad británica. En esos 
tiempos de cambio, Joe Strummer y los suyos decidieron colisionar distintos estilos para crear 
un registro que acabó para siempre con la estrechez del punk, gracias a una coherencia musical, 
textual y conceptual. Para profundizar el análisis, conversamos con Rolando Ramos, reconocido 
comunicador del medio nacional e icónica figura del punk en Chile, para desmenuzar las 
implicancias de lo que él mismo define como “una bofetada”.

E
n 1993, la prestigiosa 
revista estadouniden-
se Foreign Affairs pu-
blicó un artículo que 
plantearía todo un 
cambio de paradigma 
para el estudio de la 
política internacio-

nal, llamado “El choque de las civilizaciones 
y la reconfiguración del orden mundial” de 
Samuel Huntington. El politólogo y profesor 
de Ciencias Políticas postulaba que el foco 
político de la nueva era no iba a estar en las 
barreras ideológicas ni económicas, ya que la 
gran división de la humanidad y las fuentes 
dominantes del conflicto sería cultural. ¿Por 
qué motivos chocarían las civilizaciones? Por 
sus diferencias, por su evolución social, por 
los nacionalismos que buscan romper vín-
culos con otros pueblos, por las religiones, 
por el regionalismo económico y también 
por la interacción entre personas y grupos 
de diferentes partes del mundo, lo que, se-
gún Huntington, vuelve a las personas más 
conscientes de sus diferencias.
Si aterrizamos este fenómeno, el caso de 
The Clash habla perfectamente sobre cómo 
la colisión cultural queda plasmada en su 
propuesta cuando hacen propios los rasgos 
diferenciadores de las distintas “civilizacio-
nes” musicales a las que estaban expuestos. 
Ya para su disco debut decidieron versionar 
un clásico del reggae como ‘Police and thie-
ves’ de Junior Murvin, no solo para satisfacer 
sus inquietudes sonoras, sino que para acer-
carse a las raíces de un pueblo que capturaba 
su atención. En el libro “33 revoluciones por 

minuto”, el escritor inglés Dorian Lynskey lo 
plantea de la siguiente forma: «Les dio re-
sultado resaltar sus diferencias culturales. El 
marcado falsete de Murvin dio paso a las co-
rreosas vocales londinenses de Strummer; la 
espaciosa cadencia del coautor de la canción 
Lee Perry, a la garra rockera. Por mucho que 
The Clash admiraran el reggae y la resistencia 
negra, sabían que les eran ajenos». A finales 
de los 70, el mundo giraba rápido y la ban-
da tenía la difícil misión de sobreponerse a 
un debut mítico, a un segundo disco que no 
cumplió las expectativas y a un panorama 
musical en tal ebullición que tenían el riesgo 
de quedarse atrás.

El último 
testamento
«Hubo un momento en el que punk se volvió 
muy estrecho en sus objetivos», razona Mick 
Jones en el documental “The Last Testament 
- The Making of London Calling”, dirigido 
por Don Letts. «Nosotros no queríamos en-
casillarnos, preferíamos tocar varios tipos de 
música». El cuarteto se encontraba en una 
encrucijada. Mientras el fanático común del 
punk los rechazaba argumentando una falta 
de conexión con la calle, el circuito más inte-
lectual y vanguardista del postpunk conside-
raba que eran retrógrados por no deconstruir 
la música a la manera de Gang of Four o The 
Pop Group, y aferrarse a elementos aledaños 
para hacerla más pintoresca, lo cual no en-
cajaba con los exigentes estándares de una 

Pablo Cerda
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nueva camada que veía al rock más como un 
problema que como una solución. 
Teniendo la suerte de vivir la época y de ver-
los en Suiza con la gira de “Cut the Crap”, 
Rolando Ramos avala esta división que se 
formó en el público y entrega sus reflexio-
nes al respecto. «Era fanático de The Clash 
y seguí atentamente sus dos primeros traba-
jos. Cuando llegó “London Calling” fue una 
bofetada, porque no teníamos cultura con 
respecto al reggae, al soul o la música jamai-
quina. Muchos pensamos que The Clash se 
había vendido. No estábamos preparados». 
A pesar de las críticas cruzadas, el cuarteto 
inglés estaba empecinado en crear el último 
disco de rock, en acabar de plano con una 
época y este sería su testamento. Además 
de la urgencia de su lado más rockero, el 
encuentro entre las culturas del ska, el reg-
gae, el rockabilly y el punk fue lo que llevó a 
“London Calling” a la eternidad. Cuando el 
periodista Tom Carson escribió sobre este en 
Rolling Stone, sentenció acertadamente que 
la pieza «celebra el romance de la rebelión del 
rocanrol en términos épicos. No solo reafirma 
el compromiso de The Clash para convertirlo 
en un agente revolucionario, sino que abraza 

su pasado y escarba en su leyenda, historia, 
política y mitología».
La sofisticación de las armonías entre Mick 
Jones y Joe Strummer en ‘Lover’s rock’, la 
adición del baterista Topper Headon coman-
dando los cambios de ritmo en ‘Hateful’ y la 
soberbia interpretación del bajista Paul Simo-
non en ‘The guns of Brixton’ ayudaron tam-
bién a que los espectadores pudieran apreciar 
las bondades instrumentales de un conjunto 
en el punto más alto de su creatividad. La 
ayuda de Mickey Gallagher en el órgano de 
‘Revolution rock’, cover de Danny Ray and 
the Revolutionaries, del colectivo de músicos 
The Irish Horns en los vientos de ‘Jimmy Jazz’ 
y la poco convencional dirección del pro-
ductor Guy Stevens, le dieron gran espalda 
compositiva a canciones que excedían con 
creces las limitaciones del punk. Al respecto, 
Ramos aporta que «cuando uno empieza a 
investigar, particularmente a Strummer, uno 
comprende su bagaje anterior al punk que 
explica por qué habían sumado estas tenden-
cias, era la música que ellos escuchaban en 
los bares».
Reconociendo su importancia en el boom del 
blues y el beat británico de los 60, The Clash 
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confió en Stevens para capturar la pasión, la 
ira, el romanticismo heroico, la esperanza y el 
humor de los 19 cortes que componen el doble 
LP. El productor era conocido por su compor-
tamiento errático a causa de su alcoholismo, 
lo que llevó a episodios dementes como rom-
per las sillas en el estudio o derramar vino en 
el piano que tocaba Strummer. Toda esa lo-
cura ayudó a plasmar el espíritu indómito de 
The Clash en la placa, como cuando insistió 
en que la toma de calentamiento de ‘Brand 
new Cadillac’, cover de Vince Taylor, fuera la 
que finalmente apareciera en el disco, dando 
cuenta de un rockabilly en estado puro. Como 
dijo el ex manager de la banda Kosmo Vinyl: 
«Guy Stevens quería que sonaran tan fuerte 
como un gol en la final de la copa de fútbol 
en el estadio Wembley». 

Escribiendo 
el futuro
Sin lugar a dudas, The Clash es una banda 
que no se entiende sin su mensaje y “London 
Calling” funciona de maravilla en ese ámbito. 
Basta con oír el peligro y la prisa de la can-
ción titular para que el espectador sintiera 
que estaba escuchando el apocalipsis por la 
radio. Inspirado en el servicio radiofónico 
mundial de la BBC y en su infancia como 
hijo de diplomático, Strummer despliega una 
letra paranoica que clama por el cambio cli-
mático, haciendo alusiones a la edad de hielo, 
a las lluvias desaforadas y a los errores nu-

cleares con una agudeza escalofriante. Decir 
que ‘London Calling’ se reduce solo a cantar 
sobre los males de una Inglaterra sumida en 
el desempleo es pasar por alto la fotografía de 
alta calidad que el guitarrista y vocalista tomó 
para la posteridad, adelantándose 40 años en 
el tiempo a fin de evidenciar los problemas 
que siguen aquejando al mundo décadas des-
pués de haber lanzado su grito primal.
Coincidentemente, 1979 marcaba las cuatro 
décadas del final de la Guerra Civil Española 
y el homenaje en ‘Spanish bombs’ llega gra-
cias a una melodía amable aderezada con una 
intrépida línea de guitarra, mientras la ETA, 
el IRA, Federico García Lorca, las banderas 
rojas y las negras desfilan por una canción 
que no es sólo una evocación de la nostal-
gia, sino que se esgrime como una lección 
de historia para no volver a repetir los mis-
mos errores. Además de los relatos políticos, 
“London Calling” destapa vicisitudes colecti-
vas como el ataque al capitalismo en ‘Clam-
pdown’, los vicios del consumo en ‘Lost in 
a supermarket’, la dependencia a las drogas 
en ‘Koka Kola’ y la decadencia social en ‘The 
right profile’, esta última inspirada en la bio-
grafía del actor Montgomery Clift, a quién 
solo filmaban desde el perfil correcto debido 
a los daños de un accidente automovilístico. 
Los conflictos internos como el paralelo entre 
el mundo del rock y la descarnada industria 
musical en ‘Death or glory’, la revalorización 
personal en ‘I’m not down’, el enfrentamiento 
a la muerte en el hilo dramático western de 
‘The card cheat’ y las persuasiones destruc-
tivas de ‘The four horsemen’, que invitaban 
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al auditor a sembrar el caos, conviven con 
ganchos comerciales como ‘Train in vain’ 
y formulan otro choque entre los diversos 
mundos que confluyen en “London Calling”, 
esta vez desde un prisma personal e intimis-
ta cuya profundidad traspasa el nihilismo. 
Al final, el larga duración es más que una 
extensión de sus personalidades musicales 
e ideológicas, ya que irrumpe en la cultura 
popular abarcando temáticas que trascienden 
a su tiempo. No se quedaron estancadas en 
la Inglaterra de los 70, por más que ese haya 
sido su punto de partida, sino que conservan 
su frescura hasta el día de hoy y se pueden 
leer fácilmente como una radiografía válida 
de Occidente.       
Ya sea en el tributo a la subcultura jamaicana 
de los Rude Boys en ‘Rudie can’t fail’, en la 
absorción de la cultura ska en ‘Wrong ‘em 
Boyo’ o en su desprendimiento de los valo-
res punk, “London Calling” es un disco que 
siempre está en pugna, sus surcos denotan un 
juego de yuxtaposición y subversión que se 
aprecia desde su carátula. La tipografía rosa-
da y verde es un guiño claro al debut de Elvis, 
en el que la estrella estadounidense aparece 
cantando enérgicamente, haciendo música. 
Muy distinta a la versión de The Clash, en la 
que el Paul Simonon está plantando su bajo 

en el suelo cabeza abajo –acción inmortaliza-
da por el lente de la fotógrafa Pennie Smith–, 
como si en ese acto hiciera colisionar todo a 
fin de construir un nuevo orden musical que 
los hiciera evolucionar, romper los vínculos 
con su pasado e interactuar con texturas so-
noras que los volvieran más conscientes de 
sus diferencias. 
«Con el tiempo, uno empieza a redescubrir 
este disco y lo encuentra una joya. Es un re-
trato de todo lo que pasaba en su contexto, 
además, representa el sentir social, es muy 
transversal y se mantiene actual», agrega Ra-
mos ponderando el impacto holístico de una 
verdadera declaración de principios. De he-
cho, siguen siendo tan relevantes que hasta 
figuran en un viral que une su música con la 
del colectivo feminista #LasTesis y el Museo 
de Londres les dedica toda una exposición 
gratuita entre el 15 de noviembre del 2019 y 
el 19 de abril de 2020, que exhibe una co-
lección de artículos de la banda, incluyendo 
ropa, imágenes y notas que ayudan a armar 
el puzle de un disco seminal cuyo llamado 
es imposible de eludir. A cuatro décadas de 
“London Calling”, las civilizaciones musicales 
siguen chocando en el mundo de The Clash 
para poner su sello en la historia. ¿Quién dijo 
que el futuro no estaba escrito?
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Bastián Fernández Fueron los últimos de la generación del denominado pop de guitarras en 
publicar su segundo álbum, y también uno de los pocos sobrevivientes 
de ella. Volvieron con “XO”, una obra en la que abandonan las guitarras 
como elemento central para volcarse a los sintetizadores y mostrar la 
versión más pop del grupo. 
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M
edio Hermano 
pertenece a esa 
camada de ban-
das indie que 
sorprendieron a 
mediados de la 
década que está 
por terminar, y 

que con el pasar de los años, se fueron conso-
lidando en la escena musical independiente 
chilena. Pero, su gran desafío, al igual que to-
dos los grupos de su generación, fue publicar 
su segundo material de estudio, ese que viene 
a confirmar si el éxito conseguido con “Lucha 
Libre” (2016) fue mera suerte del destino o a 
afirmar que son un conjunto con proyección. 
Tres años tuvieron que pasar para que “XO” 
se estrenara. Según nos comenta el vocalista 
del conjunto, Mico Rubilar –con quien con-
versamos–, esto se debió a que estuvieron 
tocando mucho y que le costó componer 
canciones. De hecho, recién a principios de 
este año lograron definir las canciones que 
entraron en su reciente LP. 

A dos meses de la publicación de su obra, 
celebran el buen recibimiento que ha teni-
do. Si bien comentan estar satisfechos con 
lo conseguido, no niegan que tuvieron miedo 
de que algunos fans abandonaran el barco 
debido a su cambio de sonido. Para su suerte, 
no solo le gusto a sus seguidores, sino que 
también nueva gente se acercó a su música, 
la que ya no es tan adolescente y suena más 
bien a una etapa adulto joven del proyecto, 
prueba de ello es la oscura ‘Solitario spider’, 
primer sencillo de “XO”. Según cuentan, es-
cogieron esta canción ya que representaba de 
buena manera el cambio de sonido y estética 
del grupo.  
Dicen que el segundo álbum es el más di-
fícil de hacer para una banda, teniendo en 
consideración que con “Lucha Libre” les fue 
bastante bien.

¿Tenían algún miedo al momento de hacer-
lo o no pensaron en eso? 
Igual es cuático, porque la gente le alegó a 
bandas de nuestra generación que tenían 
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un sonido más guitarrero, que hicieron sus 
segundos discos más tirados al pop, cosa 
que nosotros hicimos. Eso te pone en una 
disyuntiva, de lo que si estás haciendo va 
por el buen camino, porque al parecer esta-
ban esperando otra cosa de nosotros. Al final, 
pasó a un segundo plano eso. Estamos súper 
conformes con el disco. Grabarlo y producirlo 
fue muy bacán. 

¿Qué diferencia sienten entre el Medio Her-
mano de “Lucha Libre” y el de ahora? 
La eficiencia. Ahora tocamos con clic, hay 
texturas rítmicas que están complementa-
das entre batería acústica y secuencia, tam-
bién que los riffs ya no los hace la guitarra, 
los hace el teclado. Tenemos temas que no 
son canciones, pero tampoco instrumenta-
les. Más allá que algo ha cambiado, es bacán 
que no hayan cambiado los integrantes, eso 
le da continuidad al sonido del grupo, en eso 
estamos trabajando todos. 
¿En qué momento se dieron cuenta que 
querían experimentar? Uno puede suponer 
que fue cuando llegó el tecladista durante 
la gira de “Lucha Libre”.
Luis (Herrera) se integró cuando el disco “Lu-
cha Libre” ya estaba más menos cocinado. 

Fue súper espontaneo que él se fuera aco-
plando con sus recursos cuando las cancio-
nes de “XO” se estaban haciendo, pero tam-
bién en particular que los cuatros músicos 
compartimos la idea de probar cosas que sean 
fuera de nuestra zona de confort. No achan-
charse con lo que ya nos resultó. Hacer algo 
refrescante. Probablemente hagamos distinto 
en el próximo disco.  

‘Solitario spider’, el primer single de “XO”, 
resume muy bien la apuesta sonora de esta 
nueva etapa. ¿Cómo fue el proceso de elegir 
qué canción publicar primero?
Buena pregunta. Los temas del disco “XO” 
son bien distintos entre sí, pero creo que ‘So-
litario spider’ es la más representativa del giro 
sonoro. Si bien el disco tiene cosas que se pa-
recen al trabajo anterior, quise tomar ese ries-
go, lo conversamos con el grupo y nos pareció 
interesante, de hecho, cuando empezamos a 
tocar el nuevo material en vivo, la gente nos 
comentaba por ese tema porque rompía el es-
quema de la tocata, había un buen feedback 
desde antes con esa canción.

Una frase del disco que me llamó la aten-
ción es “me gusta el pop, el maldito pop”. 
¿Qué querían expresar con ella?
Se me ocurrió pensando en La Renga, “me 
gusta el rock, el maldito rock”. Me parecía 
importante revisitarlo y transfórmalo a mi 
idiosincrasia, que como compositor de la 
banda soy un amante del pop, en cualquiera 
de sus variantes. Digo “el maldito pop” porque 
todavía hay que derribar ciertos prejuicios 
sobre este estilo, que a veces esta muy ligado 
a la música comercial, pero es mucho más 
que eso, es un lenguaje que está metido en 
todos lados. Somos militantes del pop, y esta 
es nuestra declaración.
 
Y dentro de esas influencias pop, ¿cuáles 
destacan a la hora de componer este disco? 
Todos los miembros de Medio Hermano es-
cuchamos música parecida, pero venimos 
de lados distintos, entonces al menos por mi 
parte, estaba intentando estudiar más músi-
ca electrónica como Pet Shop Boys, porque 
quería ver cómo podía adaptar ese lenguaje a 
lo que hacíamos nosotros, pero todos tenían 
algo distinto. Teníamos planificado trabajar 
con sintetizadores y samples. A nuestro te-
cladista lo estuvimos preparando para eso, 
con varias influencias, pero también en una 



37

metodología de trabajo: queríamos sacar un 
poco la guitarra para darle espacio a los riffs 
con teclados, trabajar texturas. Queríamos 
hacer una variante de la música electrónica, 
ocupar esos recursos para mezclarlos con el 
sonido de Medio Hermano.
  
¿Qué se viene para el futuro?
Haremos una tocata el 27 de diciembre, y 
en abril del otro año será el lanzamiento del 
disco, aplazamos todo por la contingencia. 
Tenemos hartos shows en regiones y esta-
mos gestionando los pasos para salir de Chile. 
Lo que se viene es la promoción y ya estoy 
trabajando en material nuevo, creo que em-
pezaremos a sacar singles más que hacer 
discos.  También saldrá un video para ‘Soli-
tario spider’, estará arriba antes que termine 
diciembre. 

Un accidentado 
lanzamiento
El estallido social afectó el show programado 
para celebración en vivo de XO”, el que origi-
nalmente estaba organizado para diciembre. 
Frente a esta situación, Mico comenta que 
hay cosas más importantes y que no solo ellos 
se han visto afectados, sino que también toda 
la cartelera cultural. Su postura es clara: están 
a favor de las demandas sociales, sin ir más 
lejos, se les ha visto participando en eventos a 
beneficio de victimas de la represión ejercida 
por las fuerzas del Estado. 

¿Cuál sienten que debe ser el rol de arte 
dentro de este tipo de manifestaciones?
Si bien celebro todo tipo de arte político, tam-
poco creo que sea una norma o un deber que 
todo esté explícitamente volcado a la políti-
ca, porque eso en ocasiones significa forzar 
elementos. El arte tiene un ala política, pero 
tampoco creo que sea sano pautear a la gen-
te, tiene que ser libre. Pero sí me parece que 
los artistas deben tener una postura política, 
que no les sea indiferente. Si me asocian con 
una marca o si le piden fondos al gobierno o 
hacen todo autogestionado. Esta es una linda 
oportunidad para que los músicos definan 
sus posturas y se replanteen las cosas. 

¿Y cuál es su postura? 
Los cuatro siempre hemos tratado de delibe-

rar entre todos. Aunque podemos decir pú-
blicamente lo que pensamos, creo que nos 
definimos o tratamos de llevar la política del 
grupo de manera democrática. También con 
las platas, preguntarnos cuando algún trato 
no nos parezca. Creo que en nuestra músi-
ca tenemos ciertas posturas que se pueden 
deslizar, por donde hemos tocado y se puede 
leer por ahí. 

Respecto al estallido, ¿qué posición to-
man? 
Difícil, porque tiene varias aristas. Es posi-
tivo porque nos estamos cuestionando co-
sas como el estado benefactor, la Asamblea 
Constituyente, las pensiones, y así podríamos 
seguir un largo rato, pero es turbulento por la 
represión. Personalmente, he marchado des-
de que soy estudiante secundario, por lo que 
estamos pro a todo tipo de manifestación que 
apunte a cuestionarnos todo. Pero también 
tenemos miedo de que salgan los militares 
otra vez, salir a marchar y vernos afectado en 
nuestra salud. Estamos viviendo este tiempo 
como lo están viviendo todos los chilenos, 
una mezcla de esperanza y miedo. 



http://www.tevai.cl


https://www.eventrid.cl/eventos/atenea/u-f-o-en-chile-2020
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T
an solo horas separaron 
la junta para realizar esta 
entrevista con un plani-
fi cado viaje a Brasil que 
Gonzalo Frías tenía en 
su agenda. Un viaje entre 
trabajo y placer, como la 

historia misma que puede contar de sus últi-
mos 20 años, tiempo en el que ha capitanea-
do el buque insignia de los cinéfi los locales: el 
7° Vicio, a estas alturas, uno de los programas 
televisivos de culto de nuestra pantalla chica. 
En ese mismo espacio, Frías ha volcado su 
vida, contando sus sueños, anhelos y mie-
dos, a través de cortometrajes, películas, ani-
maciones, documentales y hasta video clips 
(algunos de propia factura). 
En estos días, se prepara para iniciar dos via-
jes que tienen mucho en común: un cambio 

de casa que lo tiene armando cajas para irse 
de Puente Alto a Santo Domingo, y hacia el 
fi nal de la saga fílmica que lo marcó desde 
niño y que, de alguna forma, determinó su 
destino. En sus propias palabras: «Star Wars 
es lo que me ha rayado durante todos los pa-
sajes de mi vida», se confi esa. El universo 
que partió en 1977, cambió el mundo del cine 
en el mismo año que el punk lo hacía en la 
música popular. Sólo años más tarde, cambió 
también la visión de Gonzalo, un entonces 
niño oriundo de Las Cruces cuyo sentido de 
pertenencia al litoral, así como los rumbos 
que ha tenido su vida y sus decisiones per-
sonales, las puede analogar con el universo 
creado por George Lucas. Ese niño que hoy es 
un hombre, comunicador y padre, que ve el 
futuro en animaciones como Gravity Falls.
 
Entiendo que tu viaje es para cubrir la Co-
mic Con de Sao Paulo, donde se mostra-
rán los primeros avances de El Ascenso de 
Skywalker   . El sueño del pibe.
Puede ser la pega soñada, pero al mismo 
tiempo me lo tomo enserio. Para recién tener 
placer, tengo que hacer el trabajo como quiero 
hacerlo, muy apasionadamente, como me ca-
racteriza, tratando de darle un giro fresco. Me 
gusta estudiarlo todo, y sobre eso encontrar 
mi forma personal de ver lo que estoy pasan-
do. Pero para eso, primero tengo que pasar 
por el primer peldaño, porque claramente no 
soy el que más sé, ni he buscado ser el que 
más sabe. Como soy muy inquieto, suelo estar 
metido como en diez cosas al mismo tiempo, 

El fanatismo por Star Wars que profesa Gonzalo Frías –el 
“Pelao Pi” como cariñosamente lo llaman sus fanáticos–, es 
algo que él mismo ha mostrado públicamente y, de alguna 
forma, documentado a través de su trinchera de ya dos 
décadas: su querido 7° Vicio. Pero, ¿de dónde viene ese fervor 
por el universo creado por George Lucas hace ya más de 40 
años y que fue la puerta de entrada a su “adicción” por el cine? 
La respuesta la encontramos en una íntima conversación que 
nos lleva de viaje a una galaxia muy, pero muy cercana: al 
imaginario de un niño que creció en el litoral central.

«Para mí, es un día perdido 
si no conozco algo 

nuevo o sin que surja 
una idea nueva»
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y todas esas cosas van sumando a una for-
ma mía de ver las cosas, entonces nunca me 
siento muy firme con respecto a nada, pero 
si con la confianza suficiente de que, después 
de 20 años, tengo algo de experiencia. 
 
Andas de curioso por la vida.
Para mí, es un día perdido si no conozco algo 
nuevo o sin que surja una idea nueva. Enton-
ces, en esto por ejemplo, trato de encontrar 
eso extra que solo puede darme una forma de 
ver las cosas, y ahí recién voy a estar en paz 
conmigo mismo y voy a disfrutar. Es como 
un desafío, uno se somete a sí mismo a tratar 
de que tenga sentido seguir haciendo lo que 
estás haciendo, que sea estimulante y refres-
cante. Cada día siento que quemo una etapa, 
¿cachai?
 
¿Esa autoexigencia te la impusiste desde tu 
inicio como comunicador? 
Sí. Siempre sentí que todo era más grande 
que yo. Y eso tiene que ver con ser de pro-
vincia, creo. Al haber pasado mi infancia en 
Las Cruces, siempre he sentido que todo es 
más grande que yo, incluso hasta hoy, que 
pido muchas disculpas todo el día. Como que 
estoy agradecido con todo lo que pasa como 
diez veces más de lo normal, porque salí de 
un pueblo costero donde no había muchas 
oportunidades para nadie. Pero vivir ahí para 
mí era soñado, con las patitas en el agua todo 

el dia, todavía recuerdo eso. De hecho, creo 
que mi final está ahí.
 
¿Siempre sentiste que el mundo era más 
grande que el litoral?
Sí, lo sabía. Creo que a los cinco o seis años 
uno tiene la conciencia de que podís sentirte 
pleno o feliz en un lugar sin necesitar nada 
más. Pero claro, me fui ampliando y viendo 
que Las Cruces no era el único pueblo, y me 
sorprendí sabiendo que existía Santiago, las 
otras ciudades en Chile y después otros paí-
ses. Así me he sentido siempre. 
 
¿Cómo definirías Las Cruces? 
Como un lugar análogo. Caminai’ en la are-
na y queda la huella, queda registrado tu 
pasar por ahí. En cambio acá, llegas, pisas 
el cemento y no queda nada, nadie sabe si 
pasaste o no. Recuerdo lo que dijo mi viejo 
alguna vez al final de sus días, que prefirió 
ser alguien en Las Cruces que no ser nadie 
en una ciudad. 
 
¿Tienes el mismo sentimiento de pertenen-
cia a ese lugar que tu viejo? 
Totalmente. Lo que me pasaba en ese lugar 
era que sentía que todo era mío, pero no en 
el sentido de posesión, si no que el pueblo 
era la extensión de mi casa. Si iba para la es-
quina me saludaban todos. Mi vista se perdía 
mirando el horizonte. 
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El cambio a Santiago debe haber sido rudo 
entonces.
Fue brígido, porque en Las Cruces despertaba 
en las mañanas y veía el mar, tenía la brisa 
fresca acompañándome todos los días, cami-
naba kilómetros a pata pela’; pasé de eso al 
cemento de Santiago, con sus edificios gran-
des y donde todo tenía limitaciones y lo que 
miraba era recto. Tenía seis años, y el cambio 
fue después que mis papás se separaron. Me 
tenía que hacer amigos nuevos. Haciendo 
una analogía con Star Wars, Santiago era 
como la Estrella de la Muerte.

El imperio 
contraataca
 
¿Cuál fue tu primer encuentro con Star 
Wars?
Ya conocía la película por ser de la genera-
ción que pilló en estreno El Imperio Con-
trataca (1980). Fue la primera vez que fui al 
cine y tuve noción de lo que era. Me acuerdo 
que habían como dos manzanas de fila para 
entrar. 
 

¿Y fuiste porque te tincó verla nomás?
No, era porque por primera vez sentí el hype 
del cine en mi vida. Sabía que El Imperio Con-
traataca era la segunda parte de una película 
que después pillé en VHS o que vi en la tele, 
no recuerdo. Pero fue la primera vez, además, 
que tuve la noción de que tenía parte uno, 
parte dos y que después venía una tercera 
parte. O sea, nuevamente tenía esa misma 
sensación que sentía en Las Cruces, de que 
todo lo que estaba pasando era más grande 
que yo y de sentirme un niño entrando a un 
bosque lleno de sus propias leyes y códigos 
culturales. Eso es lo que me engancha de Star 
Wars hasta el dia de hoy. De hecho, la primera 
adquisición de merch de la película que hice 
por mi propia cuenta fueron unos audiolibros 
que venían con casete. Era de El imperio Con-
traataca, y creo que la noche que lo escuché 
ha sido una de las mejores noches que he pa-
sado en mi vida. Ponerme los audífonos en mi 
pieza y sentir la capacidad de recrear todo a 
partir de los sonidos. El pasar de las naves de 
un oído a otro era algo increíble. Ese casete lo 
conservo hasta hoy y es mi mayor tesoro. Si 
me lo robaran lo perseguiría hasta la mismí-
sima Estrella de la Muerte (risas). 
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 ¿Qué signifi ca para ti Star Wars?
Es lo que me ha rayado durante todos los pa-
sajes de mi vida, desde el inicio. Fue la pri-
mera vez que me embalé por descubrir esos 
mundos, esas galaxias. Una cosa que siempre 
me ha gustado de este universo es esta mi-
tología en la cual puedes perderte. Desde el 
planeta de Yoda a la banda sonora o los rui-
dos del bosque. Alucinaba con la idea de que 
alguien pudiera construir algo así, de llevar 
una idea que tienes en la cabeza, de crear un 
mundo así y llevarlo a una película. ¿Cómo 
se producía esa telepatía de concebir en imá-
genes algo que tienes en la cabeza? ¿Cómo lo 
explicas? Puedes decir que las películas son 
las historias o los personajes, pero además de 
eso, son los paisajes que alguien soñó. Loca-
ciones en el espacio donde aún te puedes dar 
un viaje. Entonces, otra cosa que me trans-
mite Star Wars es que es un universo táctil: 
sientes que también puedes tocar los lugares 
por donde pasan los personajes. Es como un 
estar ahí, inmerso, como si pudieras meterte 
a ese mundo. 
 
¿Esa sensación la sientes con otras pelícu-
las?
Sí, con las de Hayao Miyazaki me pasa exac-
tamente lo mismo. Con Gravity Falls tam-
bién. Siento que conozco esos personajes, que 
conozco esos pueblos. También siento que 
puedo pasar ahí toda la tarde. Son mundos 
que no te ponen límites para la imaginación. 
No está completamente defi nido y siempre 
hay algo que podría aparecer y sorprenderte, 
de lo que me gustaría pensar y crear una pro-
pia historia. Además, en Star Wars, porque 
también uno va haciendo sus propias teorías, 
creo que funda una memoria suplementaria 
en hijos que tienen cosas que resolver con sus 
padres. A través del tiempo, vas descubriendo 
paralelos de familias que se van peleando y 
tienes que hacer paces con tu padre, que tie-
ne su propio lado oscuro y, de pronto, eres 
un rebelde porque tienes una actitud desa-
fi ante. Creo que Star Wars se trata de una 
película con temas familiares por sobre todas 
las cosas. Luchas a gran escala, sí, pero en el 
corazón de todo, son problemas familiares. 
Entonces me siento super atraído por ese 
encanto universal. 
 
¿Eso fue lo que te inspiró para hacer un pro-
grama como el 7° Vicio?
El 7° Vicio para mí fue como una posibilidad 

de encontrar un lugar en el mundo donde yo 
pudiera crear bajo mis propias leyes y códi-
gos culturales. Poder cruzar temas y volverme 
loco y desatarme apasionadamente sin que 
nadie me dibujara la cancha, que es, en el 
fondo, la idea de la que he estado hablando. 
De sentirme pleno y que todas las cosas que 
tenía en la cabeza podían servir porque la 
línea editorial era yo mismo.
 
Eso igual es súper difícil.
Sí, absolutamente. Me preguntaba “¿cómo 
agarrar todo lo que siento y pienso y, a la vez, 
lo retrato con un poco de información para 
que eso no se pierda?”, “¿cómo comunico un 
mundo?”. Si hiciera una lectura starwarsiana 
de mi vida, salir de Las Cruces fue como salir 
de Tatooine, llegar a Santiago es como ver de 
frente a la Estrella de la Muerte y hacer el 7° 
Vicio fue como apuntarle justo al hoyo con la 
bomba de protones, lograrlo y decir “lo hice”, 
con una probabilidad de una en un millón 
para un cabro que venía de provincia.
 
Es tan complejo como decirle a un fanáti-
co de Star Wars –como tú– que la saga se 
acaba.
Pucha, creo que… no sé si estamos prepa-
rados para una culminación emocional de 
tanto tiempo y tantas cosas que esta película 

«(Con Star Wars) tenía esa 
misma sensación que sentía 
en Las Cruces, de que todo lo 
que estaba pasando era más 
grande que yo y de sentirme 
un niño entrando a un 
bosque lleno de sus propias 
leyes y códigos culturales»
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tiene… esta última entrega, el Episodio IX, 
por lo menos tiene que hacer un rastreo de 
toda la historia de Star Wars, de Skywalker, 
tiene que responder muchas preguntas. No 
pido que las respondan todas, pero sí que nos 
dejen con el corazón hinchadito, porque hay 
muchas cosas aún por resolver. Pero creo 
que se tiene que aprender algo con esto: si 
no tienes escrito el fi nal, es como decir que 
no tienes la historia trabajada completa, de 
inicio a fi n. Porque si no, tienes un fi nal que 
apeste, como el de Games of Thrones.
 

Es difícil llegar a los fi nales de las épicas.
Sí, porque es difícil asumirlo. Por eso admiro 
tanto las series como Gravity Falls, porque 
es fi nita, no es un mundo donde todo se se-
rializa, se hacen secuelas hasta morir, donde 
todos parecieran morir pero después reencar-
nan y vuelven a aparecer, etc. Es una serie 
para niños, de Disney, que llega a decirnos la 
vida en un verano es fi nita. Que empezaste 
un día, pasan dos o tres meses, y luego se 
acaba. Que de los 12 pasarás a tener 14 años y 
de una u otra manera, la niñez se terminó. No 
puedes volver atrás. Entonces, a veces debes 
mirar una serie como Gravity Falls (risas). 

El regreso del Jedi
 
¿Cómo se cocinó el 7° Vicio? 
Estaba en Las Cruces en ese momento de mi 
vida y tuve que devolverme a Santiago cuan-
do me llamaron. En Las Cruces estaba estu-
diando mucho a Edgar Allan Poe, historias 
como “Eureka” y pasaba horas leyendo. 
 
Y el llamado fue justo en el momento en 
que habías decidido dejar Santiago y volver 
a tu tierra.
En esa época había vuelto porque en Santiago 
nos habían desalojado por endeudamiento y 
nos tuvimos que ir forzosamente. Ahí tenía 
21 años y sólo estudiaba. Estaba en periodo 
de pruebas fi nales cuando mi viejo me dijo 
“oye, nos vamos”. Entre medio, mi mamá ha-
bía tenido cáncer y mi papá se había venido 
a cuidarla y de pronto, de un día para otro, el 
dueño del departamento se cansó porque mi 
papá era muy desordenado. 

Otro cambio brusco.
En un camión se llevaron mi vida entera. Es 
increíble como cabe una vida en un camión… 
Me preguntaba si había una forma más cuida-
dosa de llevarse la cama de mi mamá, donde 
había tantos recuerdos. Ahí te das cuenta que 
los zamorreos van y vienen en la vida. Aun-
que en Las Cruces fue súper bacán, pero me 
angustiaba no saber qué hacer con mi vida, 
ya que estaba en un momento donde sentía 
que debía tener la película clara y tomar cier-
tas decisiones, pero siempre me tranquilizó 
mucho tener un lugar donde volver, porque 
podía estar desanimado, dudar si quería estu-
diar periodismo o no, pero saber que siempre 
podía terminar en un lugar, sin importar lo 
que pasara. Eso me tranquilizaba. Y de ahí 
volví a Santiago cuando me llaman de Vía X 
y a la semana estoy haciendo el programa.
 
En una analogía galáctica de ese momento, 
podemos decir que después de El Imperio 
Contraataca viene El Regreso del Jedi. 
Totalmente. De hecho, uno de los primeros 
programas del 7° Vicio fue sobre La Amenaza 
Fantasma (1999), la primera de las precue-
las que vivió esa generación cuando el pro-
grama salió al aire. Entonces, era como que 
todo hacía sentido en mi vida. ¿Voy a estar yo 
hablando de Star Wars? Sentía que estaban 
calzando demasiado las cosas y me sentí muy 

«Alucinaba con la idea 
de que alguien pudiera 

construir algo así, de 
llevar una idea que tienes 
en la cabeza, de crear un 

mundo así y llevarlo a una 
película»
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«Star Wars funda 
una memoria 
suplementaria 
en hijos que 
tienen cosas 
que resolver 
con sus padres 
(…) se trata de 
una película con 
temas familiares 
por sobre todas 
las cosas»
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responsable por todos los que amaban el cine 
tanto o más que yo. Sentí el compromiso de 
cargar con esa antorcha y representar a esa 
generación. 
 
Se completaba un círculo.
Mira, yo tengo los estudios incompletos: no 
soy periodista pero estudié Periodismo, no 
soy cineasta pero estudié Cine, entonces, de 
alguna manera, me pude completar en el 7° 
Vicio. Todas esas cosas que tenía incompletas 
llegaron a completarse en un solo lugar. 
 
Y desde la ética mística del oficio. 
Claro. Me lo tomo como si fuera un zapate-
ro que estuvo aprendiendo y aprendiendo, 
porque antes no había cursos pero estuve 
pacientemente instruyendome. De hecho, 
cuando llegué al canal, le escribía los textos 
a la gente que realmente hablaba en la tele. 
Ellos eran los autorizados, yo solo era un ca-
bro chico. Hasta hoy hay un poco de eso en 
mí, como no estar hecho para las circunstan-
cias que todavía me superan. Aún siento ese 
nerviosismo. 
 
Has contado en otras ocasiones que le pe-
dias al camarógrafo que te deje solo graban-

do. ¿Aún sientes ese pudor?
Es que hay cosas que me dan vergüenza de-
cirlas con alguien ahí mirando y escuchando, 
entonces a veces le pedía al camarógrafo que 
dejara grabando y fuera a tomar desayuno 
afuera. Eso pasó varias veces, pero es parte 
del juego. Las cosas que me dieron vergüenza 
fueron las que valieron la pena, entonces a 
veces cuando estoy inseguro y siento nervio, 
me he dado cuenta que es el mejor momento 
para hacerlo, y cuando son demasiado per-
fectas y trabajadas las cosas que voy a decir, 
siento que pasó la vieja. Es como cuando 
Luke cierra los ojos y se confía de que las 
cosas saldrán como deben salir. Por eso no 
suelo repetir lo que digo, porque no es un 
guión, no puedo parar y devolverme a decir 
lo mismo. Las veces que me enojo en el set 
o pierdo la paciencia es cuando les digo al 
equipo “¿les gustó o no?”, y me dicen “pucha, 
justo no grabamos” y es como “puta, ¿tengo 
que volver a repetirlo? ¡Si no es un guión!” 
(risas).
 
¿Siempre ha sido esa la ética de tu trabajo?
Más que eso, es solo mi forma de ser. Es como 
cuando dicen “me encanta el estilo de ese 
cabro porque habla de esta forma, se comu-



49

nica diferente a otros personajes de la tele, 
etc”, pero es solo porque así supe hacerlo sin 
fi ngir, nada más. Después se transformó en 
mi estilo y en esta ética que nombras, pero 
era solo la forma en que sabía zafar del mo-
mento y cómo sucedía, pero no partió como 
una idea premeditada.
 
Una independencia y una forma de traba-
jo impensada para llevarlo a la TV abierta, 
aunque es sabido que has tenido varios 
ofrecimientos.
Por eso no me han visto ahí. Lo único que 
hice fue un espacio de cine para el Buenos 
Días a Todos (2008) un par de meses, don-
de hablaba con la Tonka y Camiroaga de El 
Exorcista y Cementerio Maldito y lo pasaba la 
raja. Era como hacer el 7° Vicio en TV abierta, 
como llevar un cargamento rebelde. Me salí 
con la mía nomas, mostrando algo en un es-
cenario que no era el mío.
 
¿Lo pasaste bien? 
Lo pasé bien, pero ya la segunda vez que me 
pidieron hablar de nuevo de Kung Fu Panda 
para aprovechar el rating de la semana ante-
rior que había sido súper bueno, dije que no 
porque yo no iba para eso, entonces ya había 
perdido su gracia.
 
Estando en esa pantalla más mediática, 
¿sentiste miedo a la exposición o la fama?
Siempre me cago de miedo, y es que ví cómo 
se desmorona todo cuando uno se encandila 
con la tele y el cine. Lo vi con mi papá (Gusta-
vo Frías, guionista de Julio Comienza en Julio, 
Caluga o Menta, entre otras) que se perdió 
en ese mundo. Así que soy súper aterrizado, 
puedo estar lleno de ideas en mi cabeza pero 
sé donde estoy, que todo es por un rato. Sí, 
llevo 20 años en esto, pero siempre trato de 
hacerlo como el último día, porque la vida me 
enseñó que te puedes ir de tu casa de un día a 
otro, que las relaciones empiezan y terminan. 
Todo es prestado.
 
Siempre fi el a mantener un perfi l bajo.
Claro. No he tomado ninguna oferta de tv 
abierta en 15 o 20 años, tampoco me he ca-
sado con una campaña de empresa gigante 
ni me he comprometido con algún candidato 
político. Puede que a veces haya llegado a 
acuerdos con algunas marcas, pero no me 
defi nen, yo escojo. Agradezco no haber he-
cho ninguna de esas cosas a mediano o lar-

go plazo durante mi vida por las cuales deba 
sentirme arrepentido. Si desde el inicio mi 
intención hubiese sido usar Vía X como el 
semillero o trampolín a pantalla abierta, eso 
habría pasado hace tiempo, pero intuía que 
el 7° Vicio no iba a tener la línea editorial que 
ha tenido siempre el programa, entonces he 
preferido mantener mi rinconcito. ¿Para qué 
cambiarme? 
 

El despertar de 
la fuerza
 
Hay un libro que se llama Cineclub, del es-
critor David Gilmour (no el guitarrista de 
Pink Floyd), que se centra en la relación de 
un padre con un hijo confl ictivo que deja 
el colegio, pero en cambio su padre le da la 
opción de seguir aprendiendo a través de 
películas que él le recomendaba. Hoy, sien-
do tu también padre, ¿le darías esa opción a 
tus hijos de que puedan aprender de la vida 
e imaginarla a través de las grandes obras 
de hombres con una imaginación y sensibi-
lidad tal de plasmarla en cintas y causarnos 
las más diversas emociones?
Tal cual. Fíjate que todos los grandes na-
rradores, cineastas y músicos tuvieron sus 
primeros cinco, seis o siete años claves o for-

«El 7° Vicio para mí fue como 
una posibilidad de encontrar 
un lugar en el mundo donde 
yo pudiera crear bajo mis 
propias leyes y códigos 
culturales. Poder cruzar temas 
y volverme loco y desatarme 
apasionadamente sin que 
nadie me dibujara la cancha»
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mativos, hitos que marcaron sus vidas, como 
problemas de adolescencia o carencia con los 
viejos… estoy pensando en David Bowie o 
tener un papá súper autoritario y rígido como 
el de George Lucas, que quería que su hijo, 
prácticamente, no tuviera imaginación para 
seguir un negocio familiar. Es increíble cómo 
a través de esos años fundamentales puedes 
hacer toda una radiografía de sus hitos, mie-
dos, anhelos, etc. En mi caso, no soy ese tipo 
de personas tan importantes, pero también 

siento que me pasa. Ahora saco mi tercer li-
bro que se llama “Abuelo Zombie”, y se trata 
sobre los diálogos que tengo con mis hijos 
en base a su abuelo, el primer muerto real 
que vieron en sus vidas a los seis, siete años. 
¿Cómo explicas eso cuando ni tú has sabido 
explicártelo en todos tus años? Los adultos 
no tenemos la respuesta y a veces los niños 
sí, porque no saben tanto o perciben la vida 
de otra manera, y como soy un papá que lleva 
lápiz y libreta a donde voy, he anotado todo 
lo que dicen desde que mastican o balbucean 
palabras, y todos esos diálogos están en este 
libro donde dialogamos de la vida y la muerte, 
de las películas que vemos para responder-
nos preguntas y tratar de explicar qué es la 
muerte.

 ¿Por qué “Abuelo Zombie”?
Porque de alguna manera lo volvemos a traer 
a la vida, lo podemos resucitar. No es para 
niños el libro, aunque sí tiene elementos 
muy divertidos que cualquier niño puede 
leer, pero los principales temas no son para 
niños. Pero, tú y yo lo sabemos: nunca hay 
que subestimar su inteligencia ni sus emocio-
nes, de hecho están mucho más preparados 
para muchas cosas. Pero bueno, ese libro es 
un poco mi Cineclub, por decirlo de alguna 
forma. Y también, afl oran miedos nuevos que 
antes no tenía, sobre todo como padre, a lo 
mejor te ha pasado también.
 
Sabes, me ha pasado mucho en estos días 
de crisis social. Por mi ideología, seguro es-
taría mucho más presente en las protestas, 
pero ahora tengo otras responsabilidades y 
lo primero es velar por mi familia, y todos 
los días pienso en cómo aporto a esta lucha 
desde mi trinchera y desde lo mejor que sé 
hacer. No sé si tienes esa misma lectura o 
has pensado algo similar.
Sí, totalmente. En otro tiempo habría sido 
Primera Línea, de todas maneras, pero sien-
to que todos podemos aportar desde nuestro 
propio lugar y, además, la Primera Línea ya 
es fantástica, siento que estorbaría ahí (risas). 
Quizás sería de la Cruz Roja, llevaría las bo-
tellitas con agua o sostendría los escudos. Me 
preocuparía más paternalmente que estar ahí 
mismo. Incluso he pensado en Star Wars con 
todo esto.
 
¿En qué sentido?
Star Wars te enseña en todo momento que no 
hay que confi ar en las corporaciones, en los 
imperios, en los sistemas de pensamientos. 
Ni siquiera en los Jedi, porque hasta ellos son 
capaces de traicionar. Star Wars llama a que 
la gente crea en sí mismos, porque ese es el 
tema fi nal: no hay nada más importante que 
las alianzas que se crean entre Luke, Han, 
Leia, ¿cachai? Ese es el corazón del asunto, 
todo lo demás puede fallar, desmoronarse, 
pero el fi nal de todo es creer en uno mismo. 
Depositamos nuestra confi anza en otros y 
creemos que van a velar por nosotros, pero 
el poder es más corrompible que todo, has-
ta en grados menores. Mira de dónde viene 
todo. O sea, haciendo la analogía, si Luke no 
hubiese disparado esa bomba de protones y 
hubiese hecho estallar la Estrella de la Muer-
te, esa nave iba a estallar igual, como Chile, 

«Uno de los primeros 
programas del 7° Vicio fue 

sobre La Amenaza Fantasma, 
la primera de las precuelas 

que vivió esa generación 
cuando el programa salió al 

aire. Entonces, era como que 
todo hacía sentido en mi vida»
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«No soy periodista pero estudié Periodismo, 
no soy cineasta pero estudié Cine, entonces, de 
alguna manera, me pude completar en el 7° Vicio»
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porque estaba podrida desde adentro. Iba a 
estallar solita. Mira lo que está pasando. Acá, 
el cáncer viene desde adentro.
 
En ese ejercicio comparativo, ¿qué películas 
crees que sirven para entender el Chile que 
despertó?
Una película que podría servir para este 
momento es Los Olvidados (1950) de Luis 
Buñuel. También hay documentales chile-
nos que son claves, como Este Año No Hay 
Cosecha (2000) de Fernando Lavanderos y 
Gonzalo Vergara, que se trata de niños en 
situación de calle o Caminito al Cielo (1989) 
de Sergio Navarro, sobre la vida de niños de 
La Pincoya. Creo que se venía dando un pro-
nóstico en la cinematografía chilena de lo que 
justamente estamos viendo. Me he acorda-
do también mucho del corto animado que se 
ganó un Oscar, Historia de un Oso (2014) de 
Gabriel Osorio, porque es una historia que 
corre para el pasado y el presente de Chile: 
mientras los niños no sean la prioridad, el 
país seguirá siendo de último orden. ¿Cómo 
explicas lo que pasa con los niños en el Se-
name? Ellos están viendo cómo nos peleamos 
entre nosotros, cómo los políticos tienen las 
peleas más infantiles del mundo y se olvidan 
que los niños están mirando esto. Creo que 
las heridas de un niño deberían ser las de tor-
cerse el pie jugando a la pelota o resbalándose 
de un árbol, no los abusos a los cuales son so-
metidos hoy. Que un niño diga que un buen 

día es “cuando no me pegan tanto”, “cuando 
no me violan”, “cuando puedo comer un poco 
más”... o sea… Nos queda mucho, y ese es el 
gran problema. Esas son las generaciones que 
van a quedar acá. 
 

Una nueva 
esperanza
 
Como que las marcas de la niñez permean 
para el resto de la vida. Al principio de la 
conversación, guardando las proporcio-
nes, cuentas que el cambio de Las Cruces a 
Santiago fue traumático para ti. ¿Aún queda 
algo de eso que sientas hoy?  
Quizás fui injusto con el relato y conmigo 
mismo, porque fui feliz. En un espacio cua-
drado y una pelota de fútbol era feliz, porque 
como que eso me recordaba mi lugar en el 
mundo. Jugar a la pelota siempre me hacía 
acordar quién era y de de donde venía. Ade-
más le pegaba a la pelota (risas).
 
¿Quisiste ser futbolista alguna vez?
Si po’, yo quería ser futbolista. Creo que es lo 
mejor que he hecho. Quizás para eso estaba 
destinado y el 7° Vicio fue como el accidente 
feliz que me pasó entre medio. 
 
Entonces todavía juegas sus pichangas, 
supongo.
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Ahora no tanto, más con mi hijo, pero cuando 
chico pasaba todo el día jugando y me ha-
cía muy feliz. No necesitaba ni comer, solo 
una manguera con agua y zapatos que me 
gustaran. Y a mi me gustaban las zapatillas 
Jet porque eran como pegadas a la piel, en-
tonces sentía todos los dedos cuando le pe-
gaba a la pelota. Cuando llegué a Santiago 
recién empecé a cachar otras marcas. Tenía 
compañeros con zapatillas super buenas, 
pero cuando me las probaba no sentía tanto 
mis dedos dentro de las zapatillas, entonces 
no me gustaban.
 
Tenía que ver con la costumbre que comen-
tabas de andar siempre descalzo, ¿no? De 
tener una “conexión análoga” a la tierra.
Sí, claro. Mientras más mala la zapatilla, más 
cercano sentía el pie a la tierra y eso me hacía 
sentir seguro. Tuve una buena infancia acá.
 
¿En qué momento llega la música y el 
cine?
En Las Cruces, con una especie de antenas 
con esponjitas captadoras de los gustos de 
mis papás, que eran súper cinéfi los y pasa-
ban escuchando música. A veces entraba a 
la casa y estaba sonando la “Cabalgata de las 
Valkirias” de Wagner y mi papá emociona-
do hasta las lágrimas. Después, salía a ju-
gar, volvía, y mi mamá estaba escuchando 
Mazapán. Entonces yo navegaba entre eso 
sin saber mucho cuáles eran los referentes. 
Y veían películas todo el día, mucho libro 
dando vueltas también, entonces me crié con 
todo eso. De hecho, hay cosas que recuerdo 
hasta hoy y que todavía están en Las Cruces, 
libros, VHS, discos y casetes que no he queri-
do borrar porque me recuerdan a mis viejos y 
exactamente esa etapa de mi vida. Los casete, 
para mí, tienen más vida adentro, no sé cómo 
explicarlo, pero no podría recordar con un 
mp3 un momento de mi vida. Tiene que ver 
con el objeto, con lo análogo que te comen-
taba hace un rato, porque gracias al objeto 
me acuerdo del cuadro arriba de la mesa, y 
por la mesa me acuerdo del lugar. Como que 
veo un VHS o un casete y si lo depositaste en 
algún lugar de tu memoria, te ayuda a pintar 
completamente el lugar donde estabas. Con 
un mp3 no me pasa eso. 
 
Para ti, ¿el cine es más un vicio o una pa-
sión?
No sé cómo distinguirlo, pero si un vicio 

fuera algo que te hace dependiente de un 
suministro, igual sí. Estás hablando con al-
guien que lo primero que hace cuando se 
despierta es anotar algo que estuvo soñando 
por ver una película la noche anterior, y que 
después, viajando por el Metro, desde Elisa 
Correa a Baquedano, es ir viendo películas 
e ir anotando cosas de relaciones que se me 
ocurren; después llego al programa, preparo 
los libretos que es básicamente navegar sobre 
lo que he ido pensando, y después vuelvo a 
mi casa, veo unos tres capítulos de la serie 
que tenga pendiente para luego meter algún 
clásico. Y entre todo eso, intento ir dándole 
un sentido de unidad al programa. 
 

Eso que cuentas me hace pensar que, a pe-
sar del tiempo y de cierta estructura que 
como espectado uno pueda darle al 7° Vi-
cio, no es para nada algo automático o sis-
tematizado.
Para nada, de hecho me siento mal cuando en 
algunos programas he operado con el piloto 
automático, porque he estado muy reventado 
y recurro a ideas que ya dije antes, pero me 
voy con un cargo de conciencia a la casa y 
al día siguiente vuelvo haciendo el progra-
ma como metralleta (risas), pero es porque 

«Si desde el inicio mi 
intención hubiese sido usar 
Vía X como el semillero 
o trampolín a pantalla 
abierta, eso habría pasado 
hace tiempo»
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constantemente uno quiere aprovechar ese 
espacio que tiene para transmitir una buena 
idea o le quieres dar algo a las personas, y 
para eso está el 7° Vicio, para que la gente 
se quede enganchada y le tome el valor a las 
cosas que se están presentando. Y todo vale la 
pena cuando me para una señora en la calle 
que yo jamás pensé que iba a ver el progra-
ma, porque uno siempre cree que es otro el 
público que te ve, o cuando niños se acercan 
medios tímido a darte las gracias… ahí uno se 
siente compensado con todo lo que hace. 
 
Es como los aplausos finales.
Y es loco, porque en el 7° Vicio pasa algo bien 
particular, porque como es un programa gra-
bado sin público y con un puro camarógra-
fo, resumido a su economía televisiva más 
básica, es como el programa de alguien que 
trata de entretenerse así mismo, porque soy 
yo hablando con alguien que no veo, con un 
público que no hay y tratando de imaginar 
qué cosas les podría interesar que yo diga. 
Claro, primero tengo que entretenerme y tra-
tar de mantener la concentración y ver cómo 
me sorprendo a mi primero. 
 
Hay algo que llama la atención sobre estos 
tiempos con directa relación a lo que ha-
ces. Estamos en una época con muchas co-
sas pasando o enterandonos a tiempo real 
que suceden, y audiovisualmente hay una 
oferta que parece una locura. ¿Sientes que 

hay una doble lectura con esta sobrepro-
ducción, con el fácil acceso a las diversas 
plataformas de streaming? ¿Es más felici-
dad o agobio? 
Creo que quizás estamos viendo más series y 
películas que en ninguna otra etapa de la hu-
manidad, y mucha gente que antes no tenía 
acceso a esos contenidos, por fin lo tiene al 
alcance de su mano y eso me produce felici-
dad, porque todos estamos conectados. Pero, 
sí, también siento que muchas veces vemos 
cosas solo por ver. No tiene nada de malo, 
pero te puedes zampar Breaking Bad en una 
semana y dices “qué buena”, pero terminas 
como los de The Truman Show diciendo “¿y 
qué hay en el otro canal?”. Tengo un rollo 
con que el espectador consuma algo porque 
sí para sacarlo de su lista de pendientes y 
no sacar una idea o debatir sobre lo que vio. 
Ahora, entiendo que puede funcionar como 
un escapismo: “quiero ver una serie para ol-
vidarme un poco de todo”, pero también está 
la otra parte: muchas series y películas fueron 
creadas para que pudiéramos ver nuestras 
vidas, ver cómo funciona la sociedad, porque 
en muchas hay respuestas o lógicas por las 
cuales estamos pasando. Daría un mensaje a 
que estemos más atentos a las lecturas. Las 
cosas que están pasando exactamente en la 
realidad, las películas las vienen contando 
hace mucho rato y quizás no queríamos ver-
las. Deben encontrar el 7° Vicio en su interior, 
ese sería el mensaje (risas).



https://www.facebook.com/Chopandrock/
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Como cada fin de año, 
seleccionamos lo mejor en 

materia de lanzamientos 
discográficos en el mundo del 

rock, el metal, la vanguardia y 
la escena nacional, además de 
escoger los shows que más nos 
hicieron vibrar durante el año. 

Listas variopintas que reflejan el 
espíritu del 2019, bajo la lupa del 

equipo Rockaxis.  
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• Fear Inoculum
Tool

• Gold & Grey
Baroness

• Feral Roots
Rival Sons

• We Are Not Your Kind
Slipknot

• Birth of Violence
Chelsea Wolfe

• This Land
Gary Clark Jr.

• Help Us Stranger
The Raconteurs

• Rammstein
Rammstein

• Jaime
Brittany Howard 

• This is Not a Safe Place
Ride

• Corpse Flower
Mike Patton & Jean-Claude Vannier

• Lux Prima
Karen O & Danger Mouse

• Admission  
Torche

• War Music
Refused 

• The Nothing 
Korn

• Walk the Sky
Alter Bridge

• Ghosteen
Nick Cave & The Bad Seeds 

• No Home Record
Kim Gordon

• Let’s Rock
The Black Keys

• Everything Not Saved Will Be Lost - Part 2
Foals

Discos
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R O C K

•King Crimson
Sábado 12 de octubre / Movistar Arena

•Iron Maiden
Lunes 14 de octubre / Movistar Arena 

• Paul McCartney
Miércoles 20 de marzo / Estadio Nacional

• Patt i Smith
Lunes 18 de noviembre / Teatro Caupolicán

• Weezer
Martes 24 de septiembre / Movistar Arena

• Baroness
Viernes 21 de junio / Club Blondie

• Arctic Monkeys (Lollapalooza)
Domingo 31 de marzo / Parque O’Higgins

• Greta Van Fleet
Jueves 28 de marzo / Teatro Caupolicán 

• Courtney Barnett 
Viernes 1 de marzo / Club Blondie

• Stone Temple Pilots + Bush
Jueves 21 de febrero / Teatro Caupolicán 

• St. Vincent (Lollapalooza)
Domingo 31 de marzo / Parque O’Higgins

• The Raconteurs 
Miércoles 13 de noviembre / Teatro Coliseo

• Muse 
Domingo 13 de octubre / Pista Atlética Estadio Nacional

• Ride
Martes 30 de abril / Teatro Teletón

• Primus 
Jueves 24 de enero / Teatro Coliseo

• Whitesnake + Scorpions
Lunes 7 de octubre / Movistar Arena 

• Living Colour
Martes 11 de junio / Club Chocolate

• New Order
Miércoles 9 de enero / Teatro Caupolicán

• Interpol
Jueves 21 de noviembre / Teatro Caupolicán

• Europe
Viernes 27 de septiembre / Movistar Arena

Shows

Regreso del año

TOOL
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Discos

• In Cauda Venenum
Opeth 

• Revelations of Oblivion
Possessed 

• Daemon
Mayhem 

• Empath
Devin Townsend Project 

• The Heretics
Rotting Christ 

• The Veredict
Queensrÿche 

• Moonglow
Avantasia

• The Great War
Sabaton 

• Spiritual Instinct
Alcest 

• The Door to Doom
Candlemass 

• Old Star
Dark Throne 

• Shehill
Myrath 

• F&M
Lindermann 

• Zenith
Enforcer

• GastiR - Ghosts Invited
Gaahls WYRD

Discos nacionales
• Deep Water
Target

• Extinguished Cold Light
Sol Sistere

• Gore & Roll
Dorso

• Human Delusions
Lefutray

• América Letrina
Huinca
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• Santiago Gets Louder: 
Slayer + Anthrax + Kreator + Pentagram
Domingo 6 de octubre / Estadio Bicentenario de La Florida

• Iron Maiden
Martes 15 de octubre / Estadio Nacional  

• Atheist
Sábado 22 de junio / Teatro Coliseo

• Amorphis
Jueves 18 de abril / Club Blondie 

• Accept 
Martes 3 de diciembre / Teatro Caupolicán

• Saxon
Viernes 8 de marzo / Club Blondie 

• Rott ing Christ
Miércoles 5 de junio / Club Blondie

• Kreator 
Sábado 5 de octubre / Teatro La Cúpula

• Stratovarius 
Miércoles 27 de noviembre / Teatro Caupolicán

• Enslaved 
Jueves 28 de marzo / Club Blondie

• Avantasia
Miércoles 29 de mayo / Teatro Caupolicán 

• Behemoth
Miércoles 4 de diciembre / Teatro Coliseo 

• Delain + VuuR
Domingo 19 de mayo / Teatro Cariola 

• Primordial
Domingo 21 de abril / Rock & Guitarras

• Meshuggah
Viernes 26 de abril / Teatro Coliseo

Shows

Regreso del año

POSSESSED
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• Leaving Meaning 
Swans

• TUTTI
Cosey Fanni Tutti

• The Universe Also Collapses 
Gong

• Blasphemy 
Kayo Dot

• Life Metal / Pyroclasts 
Sunn O)))

• Juice B Crypts 
Battles

• In Amazonia 
Isildurs Bane & Peter Hammill

• Begin Anywhere 
Charles Hayward

• All Aboard the Skylark 
Hawkwind

• Nowhere Now Here 
Mono

• Full Upon Her Burning Lips 
Earth

• Five Times Surprise 
Henry Kaiser

• To Believe 
The Cinematic Orchestra

• Finding Gabriel 
Brad Mehldau

• Sun of Goldfi nger
David Torn, Tim Berne & Ches Smith

Discos nacionales
• Árbol
Holman Trío

• I
Föllakzoid

• Lenguaje y Comunicación
Solteronas en Escabeche

• Kintsukuroi
La Bestia de Gevaudán

• Imago
Tortuganónima

Discos
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VA N G U A R D I A

• King Crimson
Domingo 13 de octubre / Movistar Arena

• John Scofi eld Combo 66 Quartet
Lunes 10 de junio / Teatro Nescafé de las Artes

• Stephen O’Malley
Viernes 17 de mayo / Cine Arte Normandie

• Robert Glasper Electric Trio
Viernes 7 de junio / Club Chocolate

• Kamasi Washington
Sábado 30 de marzo / Lollapalooza 

• Caetano, Moreno, Zeca & Tom Veloso 
Jueves 26 de septiembre / Teatro Coliseo

• Erykah Badu 
Lunes 18 de noviembre / Movistar Arena 

• Knower 
Miércoles 3 de julio / Teatro Nescafé de las Artes 

• Batt les
Viernes 11 de octubre / Club Chocolate 

• Richard Bona, Alfredo Rodríguez 
& The Pocket Queen
Miércoles 11 de diciembre / Club Chocolate

Shows

Regreso del año

THE FLYING LUTTENBACHERS
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• Naturaleza Muerta
Como Asesinar a Felipes

• Canto a lo Brujo
Kuervos del Sur

• El Flagelo
Fiskales Ad-Hok 

• Pangea, Vol. 1
Camila Moreno 

• Kollong
Nunca Seremos Dichosos 

• El Tiempo
Solar

• Atlas
Humboldt

• Sin Mentir
El Cruce

• Bailando en Silencio
Carlos Cabezas 

• Reviresco
Voodoo Zombie 

• Persisten
Tus Amigos Nuevos 

• Agénesis 
Cler Canifrú

• Monstrws 
Maifersoni

• Brvjo
Bauda 

•Patio 29
Slowkiss 

• Holograma
Travis Moreno

• Abisal
La Mala Senda 

• Las Guitarras Contra las Máquinas
Profáno

• 52
Rosa Moribunda

• Glorias y Victorias de 1969
Pancho Rojas

Discos
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• Kuervos del Sur – 
Lanzamiento disco “Canto a lo Brujo”
Viernes 15 de noviembre / Teatro Caupolicán 

• Como Asesinar a Felipes – 
Lanzamiento disco “Naturaleza Muerta”
Sábado 13 de julio / Sala Metrónomo 

• Congreso – 50 años
Sábado 24 de agosto / Teatro Caupolicán 

• Mon Laferte – La gira de “Norma”
Vienes 13 de septiembre / Movistar Arena 

• Alectrofobia
Sábado 3 de agosto / Teatro Cariola

• Dracma – Aniversario 19 RX
Jueves 5 de diciembre / Club Chocolate

• Ana Tijoux – Despedida Chile
Sábado 8 de junio / Teatro Caupolicán

• Los Tres – 20 años “Fome”
Viernes 10 de mayo / Teatro Coliseo 

• Fernando Milagros – 
Lanzamiento disco “Serpiente” 
Miércoles 16 de octubre / Teatro Nescafé de las Artes

• Carlos Cabezas – 
20 años “El Resplandor”
Sábado 10 de agosto / Club Blondie 

• Rubio – Show Lollapalooza 
Sábado 30 de marzo / Parque O’Higgins

• El Cruce – 20 años
Sábado 22 de junio / Club Chocolate 

• Electrodomésticos – Lanzamiento 
edición deluxe “Ex la Humanidad”
Lunes 27 de mayo / Teatro Nescafé de las Artes   

• Asamblea Internacional del Fuego – 
Despedida
Sábado 14 de septiembre / Aula Magna Usach          

• Nicole - 30 años
Sábado 7 de diciembre / Teatro Nescafé de las Artes         

• Joe Vasconcellos – 20 años “Vivo”
Domingo 24 de noviembre / Movistar Arena

• Tenemos Explosivos – 
Cierre ciclo disco “Victoria”
Viernes 5 de julio / Sala Metrónomo          

• Chancho en Piedra – 25 años
Jueves 15 de agosto / Teatro Caupolicán 

• Fiskales Ad-Hok – 
Lanzamiento disco “El Flagelo”
Domingo 15 de diciembre / Teatro Coliseo

• Frank’s White Canvas
Domingo 8 de diciembre / Sala Metrónomo 

Shows

Regreso del año

SOLAR



https://www.passline.com/eventos/lacuna-coil-en-chile-2020


http://www.promusic.cl


Los Betamax 

La banda nace el año 2013 en Santiago. Sus cimientos 
musicales están centrados en el rock, pero con un 
sonido que se direcciona hacia la escena del pos-
tpunk y sus variantes. Con su primera formación 

en formato dúo, compuesto por Gisela Bohé y Carlo Colussi, 
editaron el EP “Explotar” (2013) y el disco “Fricción” (2014). 
En una segunda etapa, con el objetivo de plasmar un sonido 
más crudo y estridente, la banda suma nuevas integrantes, 
con quienes lanzaron este 2019 el EP “Nada es en Vano”, que 
contiene tres cortes de composición colectiva que plasman 
el sonido actual del grupo formado por Maysha Escobar en 
batería, Massiel Blondel en bajo, más Gisela y Carlo en gui-
tarras y voces. Este año, en formato de dúo set, realizaron 
un gira por la ciudad de Seattle, Estados Unidos, registro que 
quedó en el documental “Phonic Seattle”, que relata la nueva 
escena musical de la ciudad.

Armadillo Cactus
Fundado por las hermanas Verónica y Magdalena 

Barriga en 2012, Armadillo Cactus es una banda 
que fusiona, sin prejuicios, diversas sonoridades, 
nutriéndose de ritmos latinoamericanos, guitarras 

afiladas y armonías vocales, para crear composiciones libres 
que dan vida a un sonido particular de indie rock primitivo 
o de “cactus rock”, como ellas mismas lo bautizaron y que le 
da nombre a su primer disco lanzado el año 2016. A lo lar-
go de su carrera, la banda ha girado por tierras nacionales, 
como también en países como Francia, Alemania, México 
y Perú. Este año, lanzaron los singles ‘Luna’, ‘Día perfecto’ 
y ‘Dime’, este último presentado el pasado mes de octubre. 
Dicha canción es una historia que versa sobre la conexión 
con el cosmos y la tierra, y será acompañado de un video 
clip que será liberado en enero. Los singles son un adelanto 
de su próximo álbum titulado “Adentro es Afuera”, el cual se 
publicará el próximo 2020. 
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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.

losbetamax

udara.mujeresyrock

armadillocactusLos Betamax

udaramujeresyrock

Armadillo CactusLos Betamax Armadillo Cactus



https://www.eventrid.cl/eventos/atenea/sons-of-apollo-en-chile-2020


Felipe Godoy Un trabajo constante y subterfugio. La particularidad de ser un sello 
capaz de involucrarse en cada una de las etapas de producción de un 
álbum. Juan Pablo e Ignacio “Nes” Rodríguez –hermanos y fundadores 
de BYM Records– son unos apasionados por el álbum en cualquiera de 
sus formas, pero especialmente del vinilo y los formatos más nobles de 
grabación. A propósito de la celebración de sus 10 años de existencia, 
conversamos con ellos sobre sus motivaciones más profundas por darle 
cauce al rock psicodélico en Chile. 
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P
ara cualquier fanático de 
los discos, llegar al cuar-
tel central de Blow Your 
Mind Records es como 
encontrarse con un pe-
queño parque de diver-
siones clandestino. Al 
entrar en la casona del 

barrio Santa Isabel, lo primero que vemos es 
una larga escalera hacia un segundo piso, y 
solo un logo del sello impregnado al fondo, 
nos avisa que estamos en el lugar correcto. 
La sala de estar está llena de artefactos que 
aclaran cualquier duda sobre la ética de BYM: 
un amor profundo por los formatos análo-
gos, el vinilo y las grabaciones en cinta. Una 
colección de VHS que junta en la misma fila 
largometrajes clásicos de mafiosos con pelí-
culas de Dragon Ball Z. De paso, también nos 
hace saber que estos trabajadores del formato 
forjado en 1948 por Columbia Records, son 
jóvenes que rondan recién los 30 años y que 
cuando adquirieron las máquinas para cortar 
vinilos, recién entraban en los 20.
Entre las anécdotas de entrada, me cuentan 
de la visita al sello que hicieron los músicos 
que acompañaron a Mark Lanegan en su 
presentación de 2012, y que habiéndose en-

terado de BYM y su catálogo, se dieron una 
vuelta para comprar algunos ejemplares. 
Lanegan no fue. Nes y Juan Pablo ya están 
acostumbrados a este tipo de roce con artistas 
independientes connotados. Henry Rollins 
también pasó en 2015 y quedó gratamente 
sorprendido por bandas como La Hell Gang, 
The Ganjas o Föllakzoid. Pero no solo eso. 
Acá también existen vínculos profesionales 
duraderos con artistas y sellos anglo que han 
permitido a BYM situarse como una de las 
discográficas chilenas más relevantes de la 
última década, quienes tienen la particulari-
dad no solo de editar discos, sino también de 
contar con un estudio, una fábrica de vinilos 
y el buen trabajo de Ignacio “Nes” Rodríguez 
como especialista en la grabación de rock ex-
perimental y psicodélico en Chile. 

¿Cómo surgió Blow Your Mind?
Nes: Cuando partió BYM, ya existían ban-
das o sellos como Algo Records que estaban 
con eso de la autogestión. Nosotros no esta-
mos haciendo algo nuevo en ese sentido. Ya 
cachábamos que eso se podía hacer, había 
bandas que tocaban y no necesitaban de un 
sello grande. Justo coincidió que había mu-
chos amigos en común, Juan Pablo por su 
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lado que armó Follakzoid y otras bandas, y 
yo, bueno, conocía a Vuelveteloca, y éramos 
3 o 4 bandas con 20 años, toda una ebullición 
de material y de cosas en común. Una vez 
que las bandas ya tenían ese primer disco y 
tenían una identidad más o menos armada, el 
hecho de que sellos independientes de afuera 
empezaran a editar el material de bandas de 
BYM, fue clave en la explosión de todo. 

¿Eso en qué año fue?
Juan Pablo: 2011. Voy a complementar lo que 
hablaba el Nes. Al final, la escena se formó to-
cando en vivo, juntos, y paralelamente se dio 
que llegamos a este lugar a ensayar y grabar 
música que nos gustara, pero con la premisa 
de que fuera en un formato noble como la 
cinta, y luego la búsqueda para fabricar en 
vinilo. Había como un principio que todos 
compartían.

N: Mucha gente se refería a esto como el “lo-
fi”, cachai, como super precario, antiradial.
JP: Porque aún estaba el boom de lo digital, 
entonces era nadar contra la corriente.

El concepto era “análogo” más que “lo-fi”, 
finalmente.
N: Claro, es que había cosas que efectivamen-
te eran lo-fi, pero no era una cosa de ado-
ración a lo lo-fi, nosotros siempre tratamos 
de que sonara lo mejor posible, pero fuimos 
aprendiendo en la marcha. 

El tema de Algo Records aparece recurrente-
mente en la conversación. Claro, los herma-
nos Rodríguez tuvieron sus primeros acerca-
mientos con el rock chileno independiente a 
través de esas bandas y, de hecho, dos emble-
mas del sello ubicado en Ricardo Matte Pérez 
recayeron en BYM: Tsunamis y The Ganjas, 
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aunque ellos declaran que eso fue un proceso 
absolutamente natural. Sin ir más lejos, hoy 
Nes es el baterista que reemplazó a Aldo Be-
nincasa en The Ganjas.
 
De afuera, da la impresión de que hay cier-
tos códigos compartidos con Algo Records. 
Ustedes como que tomaron esa posta.
N: Es divertido porque, primero, también son 
dos hermanos los que dirigen el sello, Perros-
ky y Alvarito. Y también ellos son estudio, 
aparte de sello. Me acuerdo que cuando salí 
del colegio no cachaba muchas bandas chi-
lenas aparte de las clásicas. The Ganjas, que 
eran una banda que cantaba en inglés y po-
dían tener un tema de 10 minutos, como que 
no existía eso en mi universo. Cuando caché 
que también estaba esta otra ala, me puse a 
investigar y caché que estaba Guiso, Tsuna-
mis, Ramires!. Y empecé a ir a esas tocatas. 
Entonces era un nuevo mundo de bandas 
independientes. 
JP: Sí. Con el paso del tiempo, después, nos 
conocimos y fuimos amigos y nos empeza-
mos a entrecruzar en el Bar Loreto y el Mist. 
Hay mucho respeto y amistad, pero cada uno 
con sus cosas.
N: Nunca trabajamos juntos, nunca sacamos 
algo en colaboración, ni siquiera hemos ar-
mado una feria o tocata de los dos sellos. No-
sotros siempre hemos sido recelosos de crear 
nuestro propio mundo, de darle muy fuerte 

al vinilo, crear lazos con los sellos de afuera. 
Pero claro, el máximo respeto y buena onda 
con Algo Records.

Cuéntenme un poco de sus lazos con otros 
sellos de afuera. La colaboración parece ser 
clave para operar en la independencia hoy 
en día.
N: Son sellos independientes también, y cada 
nexo que se ha hecho es un mundo aparte. 
Tanto curatorialmente como geográficamen-
te, pero si pudiéramos mencionar a los más 
importantes, está Sacred Bones, que interna-
cionalizó la carrera de Föllakzoid y The Ho-
lydrug Couple. Nosotros trajimos algunas de 
sus bandas para que tocaran acá y ellos nos 
venden los discos a través de su distribui-
dora. Siempre nos han ayudado, onda “oye 
qué tal, mira tengo este disco, ¿te interesa?”. 
“Mira, a mí no, pero le puede interesar a este 
otro sello”. El otro es Drag City, que ese es 
más clásico, de Chicago, que editó a Ty Se-
gall y también tienen un par de bandas más 
conocidas, pero también independiente. Son 
sellos independientes pero que llevan mu-
chos años.

¿Y ahí ellos, si se interesan en un disco, us-
tedes le mandan la cinta y ellos reeditan 
sus propias ediciones? ¿O distribuyen las 
de ustedes? ¿Cómo es en general?
En cada sello es distinto. Con uno, por ejem-
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plo, sacamos un título con esa máquina que 
yo tengo (para cortar vinilos), onda edición 
limitada, 50 copias, le llegó una a un sello de 
Los Angeles (Permanent Records), y dijeron 
“me encanta este disco” y lo re-prensaron e 
hicieron 1000 copias. Eso abrió una puerta 
para que, después, cada título que nosotros 
sacamos, ellos lo ponen en la disquería. Lo 
mismo con Sacred Bones. Eso nos ayudó mu-
cho en un comienzo. 
JP: También con Drag City está el disco que 
fuiste a grabar con Cave, era ese, ¿no? 
N: Claro, nos hicimos amigos, nosotros traji-
mos a Cave el 2014, ahora viene un proyecto 
paralelo de ellos, Bitchin’ Bajas que va a to-
car en el festival. Y ahí nos hicimos amigos y 
el último disco lo fui a grabar allá a Chicago 
y fue bacán, estuvo increíble, y está esa co-
nexión, como amistad y si necesitamos al-
guna ayuda, la dan, y si tenemos algún disco 
que creemos que puede funcionar afuera, 
antes que editarlo por acá, preguntamos a 
todos los sellos de afuera.
JP: Lo último que pasó fue con Vuelvetelo-
ca, que habían grabado contigo, y nosotros 
pensamos que lo mejor para ellos era tratar 
de editar por un sello de afuera. 
N: Claro, nosotros habíamos editado los cinco 
primeros discos.
JP: Entonces era como “cabros, es el momen-
to de ustedes de editar con un sello afuera, y 
si no resulta lo editamos nosotros igual, pero 
intentémoslo”. Le escribimos a tres sellos, no 

pescaron, pero después ellos le escribieron a 
otro que se llama Fuzz Club, que son ingleses, 
y engancharon y lo editaron. Y ahora creo que 
fue este año que hicieron una mini gira por 
Europa bajo el alero de este sello. Se pueden 
abrir puertas a partir del trabajo que hacemos 
nosotros.

¿Qué viene de aquí en adelante?
N: Puta, nosotros no tenemos la necesidad 
de siempre estar sacando bandas nuevas. 
Si no hay bandas nuevas no nos vamos a 
volver locos, hay otras cosas que hacer. De 
repente preferimos buscar un disco oculto 
que esté perdido, como el de Héctor Sepúl-
veda, o contactarnos con la fundación Víctor 
Jara y editar ese catálogo. Estamos tranqui-
los con eso, BYM va a estar funcionando 
siempre, ya hay un catálogo grande, el es-
pacio que tenemos acá es bacán, lo hemos 
usado ya un par de veces desde que explotó 
todo, han tocado muchas bandas de Chile y 
afuera. Lo que queremos es editar siempre 
en físico. Eso es clave para nosotros, siem-
pre. Y quizá nos ha faltado lo otro, la pren-
sa o el marketing, esa sección que sí tienen 
otros sellos, nosotros siempre hemos estado 
más ocultos, pero siempre hemos editado en 
físico. Pero parar nunca, puede que ahora se 
venga la crisis, que harta gente lo va a pasar 
mal y se vendan pocos discos y todo. Igual 
vamos a seguir, vamos a intentar siempre 
hacer algo. 



GRITO PRIMAL
Lunes 10, 17 y 23 hrs. 
Repite sábado 16 hrs.
Conduce: Cristian Pavez

4x4
Martes 15 hrs. Repite Jueves a las 10 y 15 hrs. 
Y domingo a las 12 hrs. 
Conduce: Cote Hurtado

REBELION SONICA
Miércoles 10, 17 y 23 hrs. 
Repite sábado a las 12 hrs.
Conduce: Héctor Aravena

BULLDOZER
Jueves a las 23 hrs. 
Repite domingo a las 00 hrs.

Conduce: Rodrigo Bravo

A LA CARGA
Martes 10 y 23 hrs. 
Repite domingo 16 hrs.
Conduce: Fernanda Schell

NO NECESITAMOS BANDERAS
Jueves 19 hrs. 
Repite domingo a las 20 hrs.
Conduce: César Tudela 

Escúchanos en: 
rockaxis.com/radio o rockaxis.fm

Desde mobile en la App de TuneIn.
Podcast en Spotify, Itunes, Mixcloud y Subela Radio
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DISCO DEL MES

“
Ustedes nos pusieron así / Nos pusieron 
violentos / Ustedes nos criaron así / Como 
perros hambrientos”, canta Álvaro España en 
‘Palo sin bandera’, una de las canciones de “El 
Flagelo”, el nuevo disco de Fiskales Ad-Hok.
Hoy, la frase resuena asertiva y poderosa, en 
un contexto donde la crisis social por la que 

atraviesa nuestro país bordea los dos meses. Y es que el 
nuevo álbum del conjunto santiaguino, octavo LP a su 
haber, arremete en un período candente, marcado por 
protestas que aspiran a la justicia social. Quizás, el mejor 
momento en que una banda punk podría lanzarse con 
nueva música. Ahí, el conjunto aprovecha de disparar 
dardos aderezados de contingencia.
«Jamás pensé que la gente tuviera realmente las pelo-
tas para hacerlo, la reacción ha sido maravillosamente 
inesperada. Era una utopía pensar que esto reventaría. 
Estábamos tan acostumbrados al conformismo, de pensar 
que nunca lo íbamos a hacer… que esté pasando es algo 
soñado que tiene que llevar a algún lugar. Y que no pare» 
se confesó Álvaro España con Rockaxis el mes pasado.
El descontento social con la clase política, reflejado en 
cada una de las manifestaciones que se han registrado a 
lo largo del país, ha sido parte del grito de lucha del grupo 
liderado por España. En marzo de este año, por ejemplo, 
protagonizaron uno de los shows más comentados en 
Lollapalooza Chile, al instalar gráficas de personajes po-
líticos atravesados con una lanza en la cara. Ahí se podía 
ver al Presidente Sebastián Piñera, a Jaime Guzmán, a 
Lucía Hiriart, a José Antonio Kast, entre otros icónicos 
personajes de la derecha política local. El episodio generó 
repercusiones incluso en La Moneda.
Ahora, el quinteto ofrece un álbum con 12 canciones que 
pone fin a un silencio discográfico de 12 años (en 2009 
lanzaron un disco de covers, “12”). El trabajo contó con 
la producción musical de Sebastián Puente, guitarrista 
en Nuclear, y tuvo como invitados al cantante de aquella 
banda de thrash metal nacional, Matías Leonicio, en ‘La 
manada’ y al combo Sonora de Llegar en ‘Humanidad’. 
‘El Canto’, la que abre los fuegos del disco, arranca con un 
riff de guitarra solitario, para luego dar paso a los ritmos 
acelerados propios del género. El disco avanza golpe tras 

golpe. ‘Mal’ sigue en la misma línea de la inicial, a ratos 
haciéndose demasiado similar. ‘No va a pasar’ es otra de 
las que tiene una letra que se hace contingente y un des-
pliegue potente. ”Y con impuestos un imperio construyó 
/ Y nos cagó”, canta con rabia España. ‘La manada’ tiene 
una potente fuerza hardcore, que aumenta con la colabo-
ración de Matías de Nuclear, y una letra que habla de las 
golpizas o abusos en grupo. «La canción habla de cuando 
el odio es tan grande que le pegas en patota a alguien, 
de forma cobarde (…) Es lo que hace la policía en estos 
días, esa irracionalidad y esa inhumanidad que no tiene 
ninguna justificación más que el animal que se te sale», 
cuenta España.
‘Dulce y tierno hooligan’, una versión en español del clá-
sico de The Smiths ‘Sweet and tender hooligan’, es uno de 
los puntos altos del disco y retrotrae el espíritu postpunk 
de Morrissey y Johnny Marr. Luego, sigue la anteriormen-
te citada ‘Palo sin bandera’, que sin duda fue una buena 
elección de single, ya que es una de las canciones mejores 
logradas del disco. “Nuestra ignorancia es su ganancia”, 
dice en una parte, para luego continuar con “Les vinimos 
a cobrar / Y nuestro argumento / Es la rabia histórica 
/ Que llevamos hace tanto tiempo”. Certero total. «Uno 
habla de esa rabia y la muestra porque está esperando 
que pase algo con ella», explicó el histórico vocalista en 
entrevista. 
El cantante ha reconocido que la materialización de este 
disco costó varios años, por distintos motivos. Sin em-
bargo, su aparición en medio de la crisis se transforma en 
un lanzamiento casi simbólico. A veces, las cosas pasan 
por algo, dicen.
‘Pastillas de cabrón’ y ‘Vienen por el agua’ son las dos úl-
timos arremetidas, con la segunda bajando las dosis de 
intensidad.
“El Flagelo” es pura fuerza y mensajes directos. Sin duda, 
fue necesario instalar frases contingentes. Con 32 años 
de carrera, los Fiskales validan su rótulo de líderes en la 
música chilena y portavoces del descontento social. O 
como nos dijo Roly: «todos a veces somos un poco juglares 
y un poco payasos». 

Juan Pablo Andrews                                                                                                                                         

FISKALES AD-HOK
El Flagelo
PULPA DISCOS
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C
uando terminó el “A Head Full of Dreams 
Tour”, después de recorrer el mundo en-
tero, en Coldplay entregaron la misma 
declaración de cada fin de gira: “Nos to-
maremos un largo descanso”. Si bien lue-
go se comprometieron en el proyecto que 
dio origen al excelente documental de 

Mat Whitecross –sí, el mismo de “The Road to Guantánamo”, 
“The Shock Doctrine” y “Oasis: Supersonic”–, el futuro no era 
algo esclarecido y los rumores de una separación –siempre 
en el aire, digámoslo– agarraron una fuerza desoladora para 
sus fans. Y cuando nadie lo esperaba, aparecieron carteles en 
ciudades como Buenos Aires, Londres y São Paulo, hablando 
de un anuncio inminente, que resultó ser un nuevo álbum. 
Doble, además. Punto para los ingleses: siendo una de las 
mega bandas de la actualidad, todavía pueden guardar algo 
de privacidad y sorprender con sus iniciativas.
“Everyday Life” ya está en nuestros oídos. Un punto más en 
una discografía que sabe de cumbres muy altas –“Parachutes” 
(2000), “Viva la Vida” (2008)– y otras que solo han servido 
para dividir audiencia y críticos –“Mylo Xyloto” (2011), “Ghost 
Stories” (2014)–; dueños de una característica única: siguiendo 
siempre la vía de sus instintos, prestando atención al presen-
te, sin olvidar sus inicios e influencias, arqueólogos y atentos 
al hoy, en partes iguales. En este nuevo esfuerzo, la pintura 
de Chris Martin y sus compañeros está coloreada con todas 
sus inquietudes y épocas. El hambre de estadios está ahí, 
en ‘Champion of the world’ y ‘Church’, con sus guiños –otro 
más– a U2. Para los deudores de su etapa inicial tenemos ‘Old 
friends’, un muy sentido relato de Martin, en plan de agrade-
cimiento a un amigo de la infancia que le salvó la vida en una 
ocasión y que ahora ya no se encuentra en este mundo.

El aire gospel en la espiritual ‘Broken’ –dedicado a Brian Eno, 
antiguo colaborador de la agrupación– da cuenta del aire 
distendido en que se trabajaron las canciones. A lo largo de 
“Everyday Life”, no parecen existir presiones desde el punto 
de vista de la mercadotecnia. El hacer todo casi en secreto 
–todo se supo con el anuncio oficial, sin ninguna filtración– 
ayudó a mantener un ambiente más proclive a la creatividad. 
La impronta de Medio Oriente es evidente en cortes como 
‘Arabesque’, mientras que la sensibilidad social –abrazada 
especialmente por Martin desde hace muchos años– se hace 
patente en ‘Orphans’, un mensaje de apoyo y esperanza a las 
millones de personas que deben abandonar sus países por 
diversos motivos. “Todo el mundo les llama ‘refugiados’ en 
vez de ‘gente’”, afirmó el cantante en la previa.
El gran temario alrededor y dentro de “Everyday Life” es so-
bre el ser humano. En ‘Daddy’, el protagonista es un niño 
hablándole a su padre, en medio de una delicada melodía 
protagonizada por el piano. ‘Guns’ es un abrazo sin dobles 
líneas al folk de corte americano, mientras que los sonidos 
africanos son patentes en la presencia de Femi Kuti, Stromae 
–de nacionalidad belga pero raíces ruandesas– y un coro de 
niños, estos últimos presentes en ‘Trouble in town’. “Tú pue-
des ser yo, yo puedo ser tú / Dos ángeles de la misma vista / 
Y compartimos la misma sangre”, canta Martin en ‘Arabesque’, 
un resumen de la universalidad que busca alcanzar Coldplay 
en este trabajo. Sí, está lleno de lugares comunes y clichés, 
pero el sostén musical sigue siendo interesante, acusa la falta 
de miedos del cuarteto al explorar callejones sonoros en una 
obra revitalizadora. No sería extraño que deje contentos a 
todos sus fanáticos.

Jean Parraguez

COLDPLAY
Everyday Life
PARLOPHONE RECORDS
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H
ay bandas que luchan con todas sus 
fuerzas para desmarcarse de los géne-
ros y Alcest cae de pie en esa categoría. 
Comandado por Stéphane Paut, Neige 
para los amigos, el combo ha contri-
buido notablemente en la globaliza-
ción del blackgaze, pero no contento 

con eso, se esmera en superar las barreras del estilo en cada 
lanzamiento. De hecho, el éxito del anterior “Kodama” (2016) 
mantuvo muy ocupada a la banda, tanto como que su líder 
necesitara una reconexión urgente consigo mismo y elabo-
rara una nueva obra basada en un profundo sentimiento que 
exigía un mayor nivel de brutalidad en su materialización 
sónica.
“Spiritual Instinct” nace de una búsqueda tanto espiritual 
como musical, en la que ambos aspectos se alimentan entre 
sí para conformar una experiencia reveladora que encanta 
desde el primer momento. Entrar en el mundo interno de 
Neige es como caminar por un bosque frondoso en el que 
lo fantástico se funde con lo terrenal, siempre de manera 
elegante y delicada. Las diferentes capas y atmósferas pro-
gresivas de ‘L’Île des morts’ se inspiran en el cuadro “La Isla 
de los Muertos” del suizo Arnold Böcklin, a fin de emprender 
un viaje de nueve minutos en el que la voz de Neige y su 
invitada, Kathrine Shepard de Sylvaine, llevan el alma del 
oyente hacia los terrenos de Hades, como si fueran el mis-
mo Caronte, el barquero de la mitología griega. En asuntos 
más intimistas, la cinemática ‘Le miroir’ toma el concepto 
del espejo para hablar de cómo podemos convertirnos en 
mejores personas cuando somos capaces de mirarnos y cre-
cer sin negar nuestra esencia, todo contado a través de una 
composición mística con pinceladas de música celta que la 
acercan a la vanguardia. Por su parte, la nostálgica ‘Spiritual 

instinct’ absorbe las tinturas del doom en ciertos momentos 
gracias a la marcha fúnebre del baterista Jean “Winterhalter” 
Deflandre, quién complementa una letra que no trata un tema 
fácil. Tras el suicidio de un amigo, el vocalista decide home-
najearlo evocando la emancipación de su alma de la forma 
más solemne que existe, con una preciosa canción que por 
instantes recuerda al Alcest de las primeras entregas, pero 
demostrando que los años no han pasado en vano.
Y es que los símbolos de madurez se aprecian en todos los 
rincones de este largo, sobretodo en la configuración de los 
distintos eslabones de una cadena muy firme en lo estilístico. 
Esta vez, los elementos más oscuros del catálogo fluyen por 
las vertientes del metal y del gótico, dejando en un segundo 
plano las influencias del shoegaze y el dream pop. O sea, 
abrazan la oscuridad por sobre la luminosidad. ‘Les jardins 
de minuit’ abre una caja de Pandora que libera el influjo del 
black metal noruego de los 90, cargada de una guitarra que 
empieza muy espectral, pero se vuelve cada vez más punzan-
te. En su faceta más ruda, ‘Protection’ establece de entrada las 
reglas del juego con una muralla de distorsión que fácilmente 
podría ocupar un lugar entre las composiciones más violentas 
del dúo y choca de frente con ‘Sapphire’, la cual se adhiere a 
la new wave con un trabajo atrapante en las seis cuerdas y 
una estructura al filo de un pop que no es muy común para 
los franceses. 
Tuvieron que pasar tres años para que Alcest nos volviera 
a demostrar que no le tienen miedo a nada. Su primera in-
cursión con Nuclear Blast es un paso hacia adelante, quizá 
sin la radicalidad de “Shelter” (2014), pero con más fuerza 
que en “Kodama” (2016) e incluso con guiños a su pasado. 
Es relevante que su sexta entrega los vuelva a destacar por 
sobre la media. 

Pablo Cerda

ALCEST
Spiritual Instinct
NUCLEAR BLAST
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M
ucho se especuló entre los fanáticos 
de los californianos sobre esta entre-
ga. La portada fue duramente criti-
cada por sus seguidores en las redes 
sociales. En los foros aún se repetía el 
nombre del ex guitarrista y vocalista 
Tom DeLonge y su fuerte legado en 

la banda. Sin embargo, desde el lanzamiento de su anterior 
álbum, “California” (2016), con Matt Skiba como reempla-
zo de DeLonge, una nueva etapa comenzó para Blink-182, y 
han demostrado que pueden sacar todo el potencial de esta 
formación.
Los primeros singles que se develaron fueron ‘Blame it on my 
youth’ y ‘Generation divide’. El primero, evidencia el camino 
que ha tomado la banda para seguir vigentes en la escena 
pop-punk estadounidense, afirmando su sonido fresco y ju-
venil, mediante coros de muchas voces al más puro estilo de 
The Chainsmokers e Imagine Dragons. Riffs de guitarra que 
mantienen el espíritu punk, más una combinación de baterías 
acústicas y eléctricas del gran Travis Barker, que marcan su 
sello rítmico. El segundo single dura 51 segundos, práctica que 
se ha transformado en un clásico y que recupera la principal 
esencia de los californianos.
El álbum comienza con ‘The first time’, canción que desborda 
energía, sacando lo mejor de cada uno de los integrantes de 

este trío. La distintiva batería de Barker marca el paso, so-
nando al más puro estilo de ‘Feeling this’, uno de los clásicos 
más recordados de la época DeLonge. Luego entra la guitarra 
y la voz de Skiba, haciéndonos notar que su estilo conecta 
bien y que llegó para quedarse, mientras que el bajo y la voz 
de Mark Hoppus nos trasladan al Blink-182 en su forma más 
natural.
‘Ransom’ es la canción que demuestra todas las capacidades 
de la nueva formación. La voz aislada con autotune de Ho-
ppus se llena de reverberación para dar paso un riff que pro-
pone lo que sería una canción lenta. Un redoble en la batería 
que recuerda a su anterior balada en “California”, ‘Home is 
such a lonely place’. Sin embargo, este ambiente se corta de 
golpe y el tempo es elevado de la forma más punk posible, que 
recuerdan estos chicos de San Diego, explotando con toda la 
velocidad y energía de la juventud a la que han representado 
por más de 25 años.
“Nine” es un álbum que combina perfectamente el talento de 
Skiba y el estilo del pop-punk contemporáneo, con la esencia 
de Blink-182. Tres vertientes que les han direccionado el ca-
mino en una nueva etapa y que con esta entrega, al parecer, 
ha terminado de consolidarse.

Christian Castro

BLINK-182
Nine
COLUMBIA RECORDS
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TRAVIS MORENO
Holograma
PERSEA

presenta disco chileno del mes:

B
ajo la etiqueta de lo significa hacer un ál-
bum progresivo en estos tiempos, llega el 
tercer disco de Travis Moreno, generando 
una experiencia diferente en lo que signi-
fica escuchar música. Después de un ex-
celente trabajo con el homónimo del 2017, 
además de incorporar un nuevo integrante 

–el bajista Carlos Ulloa–, nace “Holograma”, creado en Es-
tudio La Calera.
Una introducción de 33 segundos con tintes esquizofréni-
cos marca el arranque, un pase a ‘Superblues’, el puntapié 
a una locura tripiante, bien pensada en su corta duración, 
pero suficientemente seductora para atraparte en sus redes 
sonoras, cortesía de sus instrumentos y variedad de efectos 
sonoros. ‘Otra nube’ es todo lo contrario, pues supera los 11 
minutos y es toda una experiencia progresiva. Desde la letra, 
narrando la llegada de un platillo volador, musicalizado de 
forma exquisita y psicodélica; hasta los distintos cambios de 
ritmo, partiendo desde lo caótico y llegando a paisajes más 
relajantes y envolventes, para retornar al caos, transmutando 
en ritmos afro/reggae, finalizando con un efecto que lleva a 

un completo silencio. Una obra de arte.
‘Claro oscuro’ es igual de extenso, pero un tema más disfruta-
ble en cierta forma, conteniendo una letra más introspectiva 
y reflexiva. Las guitarras y baterías, en confabulación con los 
teclados, alcanzan un nivel de intensidad. ‘Junio’ nos lleva de 
vuelta a la psicodelia, terminando en una sección perfecta 
de violines. ‘Retina (7x7)’ es enérgica y potente, con cuer-
das muy bien ejecutadas y complejas. La instrumentación es 
protagonista acá, sumando el canto de pájaros hacia el final. 
‘Hexafona’ guarda un aire circense y teatral. ‘Desaparición de 
una familia (Él mismo, Pt. IV)’ cierra la obra, una continuación 
del track del mismo nombre –lanzado en el 2017–, generoso 
en épica y caos.
Este nuevo trabajo de Travis Moreno es fenomenal de prin-
cipio a fin. Con una excelente ejecución de instrumentos, 
destacando la voz con efecto de delay, simulando como si 
estuviera en una actuación. Quizás por eso, en la portada sus 
miembros aparecen en escena, disfrazados de arlequines. Una 
experiencia auditiva de caracteres épicos.

Tomás Araya
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E
n ciertas ocasiones, los discos que nacen 
de las cenizas de otros presentan legíti-
mas dudas sobre su valor dentro de un 
catálogo al punto de recibir la desconfian-
za o el desdén de aquellos que los miran 
como meros residuos de un proceso más 
grande. En ese contexto, el caso de Sunn 

O))) es totalmente ilustrativo cuando se trata de darle valor a 
una fase creativa para crear algo nuevo. Es verdad, todavía 
no terminamos de salir de la bruma espesa de “Life Metal” 
cuando Stephen O’Malley y Greg Anderson nos sumergen 
nuevamente en un drone hipnótico con “Pyroclasts”, origi-
nado a partir de las sesiones de grabación de su predecesor 
y configurado como una sombra o un gemelo que toma un 
nuevo rumbo. Considerando su gestación y el tratamiento 
emocional que requiere la música del proyecto, es legítimo 
plantear ciertas interrogantes en el análisis. ¿Existe algo es-
pecial que distinga a “Pyroclasts” por sobre “Life Metal”? ¿Se 
pierde el impacto con dos trabajos el mismo año? ¿Se deben 
entender como un solo concepto?
Al tratarse de un “drone modal improvisado” que ocurría 
al principio o al final de la jornada laboral, se advierte una 
mayor sensación de libertad en las nuevas piezas, lo que ya 
plantea diferencias notorias entre ambos. No se trata de can-
ciones descartadas, sino de una entidad colosal que tiene 
vida propia. Mientras en el primero los movimientos de los 
acordes producían un cambio de aire, en el segundo son solo 
destellos que titilan intermitentemente. De hecho, pareciera 
que tanto ‘Frost (C)’ como ‘Kingdoms (G)’ emergen de la tierra 
lentamente hasta cubrir todo con su polvadera cargada de 
fuzz y, cuando logran establecerse en el ambiente, se quedan 
en suspensión para retumbar en la cabeza. La extensión de los 
acoples es amplia, la agudeza de los armónicos es penetrante 

y las progresiones se difuminan entre la bruma ayudados por 
el elegante chelo de Hildur Guðnadóttir, quien esta vez no 
presta su voz y deja que el silencio se tome la obra.
Paradójicamente, la mayor libertad creativa de “Pyroclasts” 
no lo convierte en un disco complejo en que el minutaje se 
extiende sin control, al contrario, su foco estructural acotado 
lo hace un registro más simple y corto que también ve una re-
ducción en el aporte de los colaboradores satelitales a la ban-
da. El teclado de T.O.S. Nieuwenhuizen y la guitarra barítono 
de Tim Midyett tan importantes en “Life Metal” agregan color 
a las texturas, pero se quedan en segundo plano, lo opuesto 
a la contribución del productor Steve Albini (Mogwai, Manic 
Street Preachers, Neurosis), que acentúa los puntos fuertes 
de Sunn O))). Con su orientación, ‘Ampliphaedies (E)’ suena 
gigante y ‘Ascension (A)’ flota sobre una planicie árida en que 
la nebulosa tonada no se deforma para llegar a más lugares, 
sino que se queda encerrada sin mayores cambios para mos-
trarnos que también existe la belleza en lo estático. 
Asimilando sus diferencias, es fácil concluir que ambos lan-
zamientos producen un impacto telúrico de alta magnitud, 
cada uno en su esfera y sin superponerse entre sí. Hablamos 
de dos placas tectónicas que van en paralelo, una etérea y 
de colores vivos, mientras que la otra se muestra más di-
recta y con una pigmentación más oscura, indivisibles en 
su observación, pero independientes en su propuesta. Si los 
piroclastos son fragmentos de material volcánico formados 
gracias a la acumulación de partículas expulsadas por un 
volcán, entendemos perfectamente por qué a partir de una 
erupción creativa como “Life Metal” se formó una nueva ma-
teria como “Pyroclasts”, otro tótem sónico de gran calidad en 
la carrera de Sunn O))). 

Pablo Cerda

SUNN O)))
Pyroclasts
SOUTHERN LORD RECORDINGS 

88



WILLIAM PATRICK CORGAN
Cotillions
MARTHA’S MUSIC

C
omo «un verdadero trabajo de amor» fue 
denominado “Cotillions”, el nuevo ál-
bum doble hecho por Billy Corgan, pero 
firmado por su nombre de nacimiento, 
William Patrick Corgan. A través de su 
cuenta de Instagram, realizó el anuncio 
de su retorno en solitario, con un peque-

ño y emotivo mensaje explicando lo que sentía como músico 
en tiempos de la tecnología actual y de cómo influye, con 
respecto a la comunicación con los fans, que hoy es más 
directa.
“Cotillions” es un mensaje directo a sus fanáticos, quienes 
siempre lo han apoyado en su transitar, desde las varias 
transformaciones de Smashing Pumpkins, con sus diver-
sos conflictos internos –el más reciente, al reflotar la mayo-
ría de su formación histórica, pero dejando fuera a D’arcy 
Wretzky–, además de enfrentando proyectos que más de 
alguno ha cuestionado: se ha involucrado tanto en la lucha 
libre como en la tetería. «Este es absolutamente un álbum que 
sale de mi corazón», dice Corgan, quien decide sincerarse, 
cada vez más abierto y vulnerable.
Con respecto al contenido, la música country domina por 
completo el álbum, dejando de lado el rock y su coqueteo con 

la electrónica tan reconocido en él. Desde el comienzo con, 
‘The scatter one’s own’, Corgan presenta su voz con un tim-
bre más blando y tranquilo, sumado al suave rasgueo de su 
guitarra acústica. Luego, en ‘Hard times’ aparece subrepticias 
cuerdas más pesadas, haciendo más significativa la sensación 
de crisis existente actualmente en Estados Unidos. En ‘Ju-
bilee’, el violín al estilo bluegrass es dominador, al igual que 
en ‘Faithless darlin’’ y ‘Buffalo boys’. En esta última, el aroma 
folk es muy sobresaliente. ‘Neptulius’ produce una brillan-
te combinación musical, incorporando el sonido del banjo, 
convirtiéndola en una sencilla pero sincera armonía.
Con una duración de 61 minutos y 17 canciones –una vieja 
costumbre de él–, Corgan nos cuenta relatos y observaciones 
que hizo durante un largo viaje que realizó por Estados Uni-
dos. De esta forma, monta una obra inspirada completamente 
en sus raíces americanas, recurriendo al country, bluegrass y 
folk, apuntalando piezas livianas y nostálgicas, imaginando 
las historias en un tono sepia. Mostrándose sincero con su 
proveniencia y sentir, agradecido de sus fans, alejado de esa 
personalidad rockera autodestructiva, vemos a un artista más 
humilde y tranquilo.

Javiera Mardones
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