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EDITORIAL

PRIMERO

OIDOS INQUIETOS

Y JOYAS OCULTAS.

Ya cumplimos un afio de Rock Bottom Magazine y aqui seguimos un bimestre
mas, enfrascados en este numero 7 y el flamante “RBM Aro 17, el que sera
nuestra primera incursion en papel y que esperamos tengais disponible antes
de que finalice 2018. Un afo en el que siguen apareciendo maravillosas
novedades que, sin hacer ruido mediatico, nos dejan completamente
noqueados. Es curioso cémo seguimos escuchando lamentos de que la musica
ya no es lo que era, que ya no se publican discos como antario, y sin embargo
es mas problema de percepcion y atencién que de calidad artistica. Sin ir mas
lejos, el disco que preside este numero, el maravilloso “The Kinks Are the
Village Green Preservation Society’, un clasico absoluto hoy en dia, pasé casi
desapercibido hace 50 arios, al igual que obras maestras como “Odessey and
Oracle” de The Zombies, o el “Exile on main street’ de los Stones, trabajos
tras los que seguro que ya se escucharian los habituales llantos de que la
musica habia muerto. Y sin embargo, estos dias nos encontramos con la
publicacién de “pequefias” grandes obras de arte como “Fuente Vieja’, de
los sanluquenos Bourbon; “From my crimes” de la estadounidense Marissa
Nadler (un disco de los que producen escalofrios) o “Landlords” el de la
barcelonesa Marta Delmont, que conforman solo una minima muestra de lo
que se cuece ahi fuera, talento a raudales, grandes discos por descubrir por
parte del oido inquieto, y en definitiva, un maravilloso mundo que se abre ante
nosotros para aquellos que quieran dejarse llevar por este formidable mundo
que es la musica.

javistone
Editor.




LA BIG

! )
“Ser honesto es sensual’”.

¢Como y cuando surge La Big
Rabia?

Sebastian: Somos dos musicos
chilenos que nos juntamos vy
que vinimos a acompafar a
Fernando Milagro, que es un
cantante chileno, para actuar en
el Primavera Sound alla por el
2011. Ya entonces comenzamos
a conocer a gente aca, y luego
en 2013 regresamos al festival ya
como La Big Rabia y para tocar en
otros lugares de Espafia. Entonces
ahi ya fuimos creando un circuito,

l

hemos venido ya como cinco
veces, sabes... Esta ultima ha
sido en la que mas tiempo hemos
estado, pero por las veces que
hemos venido, los contactos, el
boca a boca... hemos conseguido
hacer un poco de ruido.

hace
Espana,
Chile?
vuestro
Nick
éno?

Vuestro sonido se
muy particular en
ies mas habitual
¢ Como definirias
sonido? Seria como si
Cave tocase boleros,

en

ockero de la vieja escuela sea capaz de poner de
su parte, necesita abrir un poco su mente para ser capaz de vislumbrar la maravillosa musica de La
Big Rabia. Sonidos que beben sin complejos del bolero pero pasado por un tamiz de oscuridad y
sensualidad que te atrapa por completo. En directo son una auténtica bomba, y por sus actuaciones
La Big Rabia se estd haciendo un nombre dentro del underground espafol desde que aterrizaron
hace aios por nuestro pais. De esto, de su sonido tan particular, de su conexiéon con gente como los
Guadalupe Plata... hemos charlado con estos dos grandes musicos.

Vaniv: Jajaja... gracias por el
piropo. Siento que si, tiene mucho
de chileno, claro. Pero alli tampoco
te creas que encajabamos mucho,
no diria que aqui seamos menos
incomprendidos, pero a la gente
si es verdad que le atrae mas lo
que hacemos. Alli en Chile nuestra
cultura se relaciona mas con el
folclore, como algo demasiado
antiguo. Y si, nosotros tenemos
eso pero filtrado con cosas que
son mucho mas recientes y a la
vez igual de chilenas. Claro que



-,

igualmente también tenemos otros
codigos culturales de lo que se
hace ahora que no tiene nada que
ver con ese folclore, Violeta Parra,
Victor Jara...

El bolero si esta presente en
vuestra musica, lo mezclais con
algo de rock and roll, incluso el
surf... ¢(Qué perspectiva tenéis
al hacer vuestra musica?

V: La presencia del bolero es
bastante evidente, pero eso
sucede porque, dentro de nuestro
bagaje particular, cuando tocamos
tratamos de ser lo mas abiertos
posible para luego juntarlo todo
en una sola cosa que sea lo mas
contundente posible y que nos deje
satisfecho a los dos.

En Espaina hay cierto complejo

del rock espanol respecto
al anglosajon, aqui es poco
habitual anadir elementos

SONnoros propios, pero eso en
Latinoamérica no sucede, o
sucede menos. En Argentina, en
México... eso es muy habitual.
Vosotros entiendo que tambiénlo
hacéis, como las reminiscencias
del tango, ¢sois conscientes
de eso o simplemente es parte
de vuestro background? Me
imagino que para vosotros es
algo natural, pero para nosotros,
viniendo de una cultura que nos
es ajena o lejana como la chilena
nos es muy atractivo.

S: En mi caso el bolero siempre
estuvo presente en mi vida por mi
abuela, que siempre le gusté el
tango y los valses peruanos. Luego
mas grande, a mi casa siempre
venia un guitarrista a tocar en las
fiestas de cumpleafios, siempre
terminaba tocando con él. Aprendi
entonces mucho a tocar boleros,
es un estilo en el que tocas como
acompafandote a ti mismo. Ya
luego en Santiago también coincidi
con gente que tocaba mucho
bolero. Como te digo es algo que
siempre ha estado presente, de
forma que lo he usado para tratar
de diferenciarme del resto, de
hacer algo mas distinto, de tener
un sonido propio, que yo creo es lo
que falta hoy en dia.

Tener mas personalidad en el
sonido que se hace.

S: Claro, hay mucho grupo que
suenan a lo que les gustan. Y no es
malo, pero acabas convirtiéndote
casi en una banda de versiones.
Hay que buscar, como decia antes,
un camino propio. Los musicos
antiguamente tenian cierta
“chapa”, cierto caracter al momento
de tocar y hacerlo super natural.
Hacer algo con poco es nuestro
estilo: una guitarra enchufada al
amplificador, sin pedales ni nada,
con una bateria que es minima,
volver un poco a la raiz. En este
mundo de hoy en dia siento que
se le ha faltado el respeto a la
musica. Yo escucho mucha musica
ahora y pienso “no, esto ya se fue
al carajo...”. Esta forma de hacer
musica tan transparente... no sé
cémo llamarlo... tan natural...

Es como que la hacemos con
nuestras manos, con nuestro
cuerpo... no tenemos ni afinador
ni nada. Creo que todas estas
cosas y estos sentimientos le dan
un caracter muy determinado a
nuestra musica. La idea es coger
recursos de donde uno es pero
llevarlo a un sitio a donde no se
la ha llevado anteriormente, como
mezclar el bolero con la sonoridad
del rock & roll, de la guitarra mas
distorsionadita, los golpes mas
duros... Y como duo eso no existe,
ni siquiera en Chile. Como te decia
Ivan, somos un bicho raro alla, no
se logra comprender.

Pero aqui si que habéis visto mas
interés en vuestra propuesta.

S: Si, porque en Espafia se ve mas
como algo normal. Alld no es que
no guste, tenemos nuestro publico,
seguidores y todo eso, pero no
como aca. Aqui la euforia después
de cada show es impactante. Alla
no sé si es por el caracter de la
gente, que le cuesta mas mostrar
afecto. Aca es lo contrario, la gente
muestra una cantidad de carifio,
“‘como tocan”, “jpensaba que
teniais bajo!”, “cémo es capaz Ivan
de tocar eso!”... tiran super buena
onda...

Yo os vi en el Monkey Weekend
de 2017 y fue alucinante que con
tantos conciertos a las espaldas,
aun puedas encontrarte con
una banda cuyo directo te
vuele la cabeza. Con el afadido
de no haberles escuchado
previamente, ademas.

S: Si, esa

: sensacion
indescriptible.

es

Ademas en escenarios
pequeinos, ese ambiente es algo
que se ha perdido mucho. Por
eso disfruto tanto el Monkey
Week y el Monkey Weekend,
irte a salas pequenas, tugurios
diminutos y descubrir musica.
Claro que ves muchas cosas que
no te dicen nada, pero siempre
acabas encontrandote algo
que te sorprende. A Guadalupe
Plata también los conoci asi, y
fue alucinante, casi como una
epifania, ¢de donde han salido
estos?



S: Claaaro... ademas ellos hacen
lo mismo, se agarran de mucha
raiz. EI Pedro tampoco ocupa
mucho efecto... suena a como
toca realmente. Por eso les ha ido
tan bien, porque son auténticos.
Aunque no han inventado nada,
porque lo que tocan es un estilo
super antiguo. Pero a pesar de
eso tu los reconoces. Escuchas
algo y tu sabes que es Pedro.
Eso es lo que buscamos nosotros
realmente, tener un sonido propio.

Hay mucho mdsico bueno aqui.
lo que me pasa a mi, y es una opinion
muy personal,

S: Siento que la musica que
hacemos ahora es diferente.

Pero, y esa rabia ;de dénde
venia? ;Qué ha sido de ella?

S: En 2011 cuando comenzamos
qué tenia yo, ¢217? Era super
pequefo y ahi estaba con mi
primera banda de rock, pero
antes habia estado en wuna
banda de psicodelia super libre,
con canciones unas de quince

Pero

es que encuentro como

que falta un poco mas de identidad
en su forma de componer 'y de interpretar.
iPero vosotros si estdis minutos y otras de quince

sintiendo que tenéis aceptacion
aqui...?

V: Si, si... Nosotros no tenemos
grandes  presupuestos  para
invertir en comunicacion, asi que
lo que nos queda es tocar, que la
gente flipe y se lo cuente a sus
amigos y haciendo esto nos esta
yendo bien. De hecho de esas
primeras tocatas que tuvimos
que te contaba Sebastian en el
Primavera Sound nos ha seguido
gente desde entonces.

Os queria preguntar sobre
vuestro nombre, ;tiene algun
significado?

V: Cuando nos juntamos para
poner el nombre a la banda los
dos teniamos claro que queriamos
hablar de rabia. Veniamos de
haber estado tocando cada uno
en sus historias y traiamos mucha
rabia, necesitdbamos expresarla
siendo lo mas explicito posible,
queriamos que nuestras letras
fueran lo mas explicitas posible,
nada poético, bien directo.
También hablabamos de la idea
de jugar con los dos idiomas,
espanol e inglés mezclado. Por
eso le pusimos la Big Rabia. A
mi me gusta mucho el nombre de
nosotros.

S: Ami no me gusta ya (risas).

¢ Te aburriste o sientes que ya
no encaja?

segundos. Cuando me hice mas
grande me meti mas en el rollo
del rock and roll, me gustaban
mucho los Jon Spencer, los
Psycho... queria hacer mi
banda de ese rollo. Comencé a
cantar de una forma como mas
“agarraspado”, mas garajero... Y
me “sabia a mierda” cantar asi,
sabes, no llegaba nunca al final
del concierto, acababa afdnico,
no podia hacer muchos shows
seguidos porque me quedaba
para la cagada. Y de alguna forma
cuando iban pasando los afos
fui garrando mi onda, aprendi a
ser mas yo. Tenia entonces una
VOZ que me creia un personaje,
pero de repente me dije “pero qué
personaje, jsi soy yo!”. Comencé
a ser mas uno mismo, de ahi la
necesidad de hacer una musica
mas transparente. En todo caso
respecto a la rabia ahora es una
rabia mas contenida, mas “adulta”
(risas).

De la mano de Happy Place
habéis encontrado un sitio en
el underground espaiol, ;qué
tal estan funcionando?

V: Estamos muy contentos con
el trabajo, ha sido venir aca
practicamente partiendo de ceroy
Happy Place es un sello de gran
corazén y muy buenos recursos.
La otra parte del marketing y todo
ya es mas complicado, porque su
idea no va por ahi. En cualquier
caso nuestra relacion en gran

parte es de amigos, compartimos
la forma de ver las cosas y por
ende disfrutamos mucho haciendo
esto juntos, con mucho amor y
carifo. Hay mucha confianza.

Os ha producido Pedro de Dios,
écomo lo conocisteis? También
habéis girado junto a él y sus
Pelo Mono, ¢ verdad?

S: En 2013 escuchamos hablar de
ellos en el Primavera Sound, nos
dijeron unos amigos de aca que
fuéramos a ver a ese grupo que
era de nuestro rollo, que nos iba
a gustar. Pero no pudimos verlos,
nos tuvimos que volver. Sucedio
que ellos se fueron a tocar a Chile
y nos invitaron a telonearlos. Nos
vimos tocar y aquello fue amor a
primera vista, nos hicimos muy
buenos amigos, establecimos
muy buena amistad. Nos vemos
harto, nos juntamos harto a
componer... siempre estamos
inventando canciones nuevas...

Los Pelo Mono son
formacion muy peculiar.

una

S: Como, claro... Son nuestros
panas aqui en Espafa. De hecho
tenemos un grupo entre los cuatro
que se llama Mono Rabioso.

¢Habéis grabado algo?

S: No, nada. Hemos tocado en
el Lemon Rock Granada, y aqui
en la Sala X, por el festival de
cine de Sevilla. Pero no hemos
grabado nada, pero tocar asi con
dos baterias, dos guitarras... una
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cosa...

Aparte de Guadalupe Playa y
Pelo Mono ;Ha habido alguna
banda que os haya sorprendido
aqui en Espana?

V: A mi me ha gustado mucho
Pajaro. Yo llevo tocando desde
los 80, siempre he tenido ojo en la
musica que se hacia en Espafa
porque era la principal musica
que se hacia entonces en espaiiol
y hasta hace poco, sentia que
habia muchos estilos pero todo
demasiado estandar. Pero ahora,
por las razones que sean, siento
que hay muy buena musica, que
hay gente que realmente siente
lo que hace, eso se nota cuando
ves a la gente tocar.

Esta claro que hace 30 aios lo
que debia llegar a Chile y por
extension a Latinoamérica, era
el pop espaiol mas mainstream,
y ahora eso sencillamente no
existe, de forma que ahora
parece que hay mas libertad
creativa, no hay una industria
que dirija los pasos del artista.
Hay gente haciendo cosas
sin ataduras, sabiendo que tu
carrera se basa sobre todo en el
directo y que las posibilidades
de éxito a nivel popular son
casi nulas.

S: Hay mucho musico bueno aqui.
Pero lo que me pasa a mi, y es
una opinién muy personal, es que
encuentro que como que falta un
poco mas de identidad en suforma
de componer y de interpretar. Hay
mucha musica buena pero me
suenan a cosas ya hechas, me
falta ese punto de derribo, que si
tiene gente como Pony Bravo,
o el Ninho de Elche... Derby
Motoreta Burrito Kachimba,
que también estan haciendo
esa mezcla de estilos... que te
da cierta identidad. Los Galleta
Piluda también con ese sonido
de o6rganos... Me gusta también
mucho lo que esta haciendo el
Tito Ramirez... El Pedro de los
Granadians, una banda de rock
teddy, aqui en Espana, del rollo
ska, jamaicano... Pero en general
son pocos los proyectos que yo
haya visto que me hayan llamado
la atencion.

JPROLL, BLUES, BOLERO, CUMBIA DESDE CHILE 1SS
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Que te hayan parecido que
hacen algo distinto.

S: Tocan super bien, pero me
pasa eso. Pero es una opinion
muy, muy personal. En todo caso
hay unos musicos increibles.
Ahora mismo estamos grabando
con Chencho Fernandez, que
nos invitaron a ser parte de la
banda de apoyo, grabando como
musicos de sesion, con Javi Vega
al bajo, de Maga, y Alvaro Sweet,
guitarrista de Bunbury... y ahi
estamos los cuatro componiendo
a ver a donde lleva eso.

¢No se os ha ocurrido
colaborar con alguien mas?
Con Pajaro hariais una muy
buena combinacién.

S: A mi me gusta mucho lo
que hace Pagjaro... A mi si me
gustaria hacer algo con él, a dos
guitarras... pero siempre hay

algo pendiente. Cuando lo veo le
digo “jtenemos que hacer algo!”,
y siempre me contesta “tu tienes
la férmula, chaval’ (un chileno
imitando el acento de sevillano)...
Pero a él le gustaria hacer un
tributo a Victor Jara.

La sonoridad de la musica de
Pajaro es increible, y a veces os
he imaginado tocando juntos
y llevando vuestros sonidos a
otros sitios.

V: Yo grabé una bateria en el
disco de Pajaro, en “Tangos del
mentidor’.

Acabais de publicar “Boda
negra”’, ¢donde lo habéis
grabado? ¢(Os ha vuelto a
producir Pedro de Dios?

V: Lo grabamos en el estudio de
Happy Place, aca en Sevilla. Lo
produjo el Seba, Paco Lamato y
Raul Fernandez.



Como Silvio tuvo a Pajaro, Pajaro tiene a Radl.

Precisamente, Raul es el
guitarrista de P3ajaro.

V: Exactamente.

Lo vi tocar junto a Pajaro en
el Monkey Weekend en las
bodegas Osborne. Me quedé
sorprendido con cémo toca
Raul. Hasta Pajaro parece
“menos” buen guitarrista a su
lado.

V: Le sigue a toda a P4jaro, puede
hacer lo que sea que Rall le sigue
en todo momento, es tremendo.

Bueno, seqguir a Pajaro, en todo
caso, también debe ser muy
divertido.

S: Como Silvio tuvo a Pajaro,
Pajaro tiene a Radl.

¢Qué podemos encontrar en
“Boda negra” respecto lo que
habéis grabado anteriormente?.

V: Cuando grabamos aquel disco
con Pedro estaba muy presente el
tema del bolero, yo por lo menos
me sentia que si estaba metiendo
el rock con el bolero. Sentia que
tenia que defender eso y no
sé muy bien por qué. Pero en
este ultimo disco me dije “tengo
que hacer lo que me apetezca
hacer” y el Seba tenia super claro
como tenia que sonar aquello,
los temas, como producirlo...
Pero, de alguna forma, aquello
iba hacia un lado, de forma que
nos entregamos y dejamos que
saliera lo que tuviera que salir...
No es un disco de boleros, pero
el bolero marca todo lo que pasa.

Tiene otro ritmo distinto al
anterior.

V: Si, si... Y mas oscuro. De
hecho cuando lo escuché ya
mezclado me parecié mucho mas
oscuro que cuando lo estabamos
grabando. Y eso me ha llevado a
preguntarme que donde esta esa
oscuridad en nosotros, porque yo

no la siento asi, la verdad.

S: A mi es que no me gusta el
acorde mayor. Me gusta para
ciertas cosas pero no puedo
componer con acorde mayor para
La Big . Hay una cancién que se
llama “Lula” compuesta en mayor
que no me gusta tanto.

Los acordes menores le dan un
tono mas dramatico.

S: Si, eso es. Ademas es que yo
no sé escribir de otra cosa, que
no sea de pena, de rabia. Pero
es lo que ha hecho que hayamos
grabado ya cinco discos.

¢ Cuadles son vuestras
influencias? ¢Se reflejan en
vuestra musica?

S: Yo creo que si es reflejo de lo
que nos gusta, porque cémo suena
el grupo es un reflejo de lo que
somos en realidad. No forzamos
la forma de tocar. Las canciones
suenan como tienen que sonar y
eso es por la influencia de lo que
has estado escuchando en tu vida.
Yo comencé a tocar la bateria a
los 9 afos y a los 13 mi hermano
me metié en su grupo. Después
me pasé a tocar la guitarra, con
el “striker”, el rockabilly, Chet
Atkins... y Roberto Parra, que
es hermano de Violeta Parra,
un guitarrista... pero increible.
Y ahi como que fusionaba el
fingerpicking, la técnica que hace
que te acompafies tu mismo en
la guitarra. Luego me meti mas
en el bolero y me di cuenta que
yo mismo podia acompafiarme
con la linea del bajo. Los solos
que hago por ejemplo los hago
siempre acompanandome.

Me gustan mucho Tom Waits,
Marc Ribot, me gusta mucho
el sonido gretsch de Brian
Setzer... {COmo toca esa
guitarra! En todo caso nosotros
no tenemos etiquetas, por eso
este ultimo disco es tan distinto
de los anteriores. Y el siguiente

seguro que es diferente también.
Necesitamos evolucionar porque
sino esto se hace muy mondétono.

Os vi en el Monkey Weekend
del afno pasado y fuisteis una
enorme sorpresa para mi. El
estilo, la presencia escénica,
las canciones... que la gente
se pusiera a bailar... Pero lo
que me llamé mas la atencién
fue vuestra técnica con los
instrumentos. La forma de tocar
la guitarra es muy personal,
con muchos bordones, un
sonido que es capaz de hacer
olvidar la ausencia de bajo,
muy ritmica y muy envolvente,
es como acompanarte a ti
mismo a la hora de tocar.
Sebastidn ya me contaste
como aprendiste, sy ta Vaniv?
No sé si te acordaras pero la
organizacién nos insistia en
que la bateria no se debia tocar,
ni desmontar ni modificar, pero
ti no me hiciste ningiin caso y
comenzaste a desmontarla, asi,
muy serio. Yo me preguntaba
“zqué esta haciendo este tio?”
(Risas). Y te quedaste con un kit
muy, muy basico, pero cuando
comenzaste a tocar me quedé
completamente helado con
como se pueden sacar tantos
matices con una bateria tan
escasa. El ritmo, el sincopado,
la profundidad del ritmo de
una bateria, y con tan poco me
parecio increible, nunca habia
visto algo asi.

V: Muchas gracias por tus
palabras. Bueno, yo llevo tocando
desde hace casi cuarenta anos
tratando de ser profesional, he
trabajado harto con musicos

muy buenos, bacanes, y como
que siempre, en algun momento
casi sin darme cuenta aprendi




a buscar en mi mismo, que en
uno mismo es donde esta lo
auténtico... Ademas, como nunca
he estudiado nada, pues toco asi
porque no sé tocar de otra forma.
Al final es intentar tocar como se
siente cada uno en ese momento.
De hecho una de las razones de
que nuestros shows sean tan
entretenidos es porque todos son
distintos.

También, creo yo, se debe a que
vuestra musica es muy oscura,
oscura en el buen sentido,
como algo denso y fuerte,
pero a la vez tiene un punto
muy sensual. De hecho, me
sorprendié mucho que la gente
arrancara a bailar, me parecioé
fascinante, ¢es habitual que
la gente se ponga a bailar en
vuestras actuaciones?

V: Si, claro... El bolero ya de por
si es muy sensual y yo creo que
ser honesto es sensual, es una
forma de conectarse con lo que
estas haciendo, da confianza. Y
te digo una cosa, eso de que las
chicas se pongan a bailar es algo
que en Chile nunca nos pasaba.

Yo de hecho pensaba que
aquella gente que se habia
lanzado a bailar debia ser una
colonia chilena que Vviviese
cerca,y no... (risas).

S: Es que aqui les gusta el ritmo
y la musica que hacemos es muy
transparente, creemos que es
facil conectar con ella, no hay
“postureo”, como decis aca.

Qué planes tenéis ahora aparte
de tocar con Chencho.

S: Vamos a grabar un nuevo
“vidéo”, una sesion de Happy
Place... y a intentar tocar por
el norte. Nos hemos hecho un
espacio en Sevilla pero el norte
de Espafia lo tenemos un poco
aun por visitar.

Cémo llevais dos chilenos
viviendo en Sevilla... Vosotros
parecéis tipos serios, y el
andaluz en general es muy
extrovertido...

S: Si, es verdad, aqui la gente es
super feliz, es increible (Risas)...

pero aqui hace demasiado calor.

Hace poco un libro leia que
Chile es un pais muy poético,
y a la vez inestable, como que
se mezcla una gran tradicién
poética (Pablo Neruda, Vicente
Huidobro... Incluso gente como
Alejandro Jodorowsky ) y lo
inestable tanto en lo politico
como en lo tectonico, dicen
que eso afecta a los artistas
chilenos... qué hay de cierto en
eso.

S: Eso afecta un montén, por eso
somos tan depresivos y tenemos
tantos problemas mentales (risas).
Eso claramente afecta mucho,
hay mucha pena en lo animico, en
el entorno, en la vida en general.
Se muestra siempre que Chile es
un pais con mucha riqueza, si...
pero esa riqueza la tienen unas
pocas familias, que son las que
controlan todo el pais. Entonces
€s por eso que es un pais muy
depresivo y apesadumbrado. Es
un pais que ha sufrido mucho,
con una dictadura brutal que ha
degenerado en un sistema que
solo favorece a empresarios
y politicos, que son ademas

siempre amigos de las familias
multimillonarias. Y son tan
miserables... asi que cémo no
te va a afectar algo asi, ;no? Es
inevitable entonces que, como
artista, eso se traslade a tu
obra. Por eso escribimos como
escribimos y tocamos como
tocamos, porque vivir en Chile
es una tortura. Imaginate qué
tan impactante fue llegar a vivir
a Espafia. Nos dimos cuenta que
como se vivia en Chile no era el
mundo. Al vivir aqui me di cuenta
de la realidad a la que se esta
sometido alli, no hay calidad de
vida en Chile. Y aca, por muy mal
que vean los espanoles las cosas,
que hay una corrupciéon enorme,
tienen que valorar la calidad de
vida increible que tienen ustedes.
Chile es muy bonito, los paisajes,
la gastronomia, todo lo que
querais, pero como se rige el pais,
como se administra, es una cosa
terrible. Chile es un pais enfermo.

Muchas gracias chicos y muy
buena suerte.

S: Gracias a ti, Javi.




Treinta anos del

attle & Hum
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“In the locust wind comes a rattle and hum

Jacob wrestled the angel

And the angel was overcome
You plant a demon seed

You raise a flower of fire

See them burning crosses

See the flames higher and higher
The sky

Bullet the blue sky”.

Hace 30 anos una banda irlandesa proveniente de la new wave de finales de los 70, que
habia evolucionado hasta conseguir un sonido uUnico, que habia grabado uno de los
discos mas vendidos de la historia, que lograria tener a todo el planeta a sus pies...
decidié despojarse de todo artificio y dejarse llevar por los sonidos de la América
negra y del rock & roll mas primigenio. Hace 30 anos U2 publicaba “Rattle & Hum”.

Efectivamente, “The Joshua
Tree” habia convertido a U2 en la
banda mas popular del planeta a
lo largo de aquel ya lejano 1987.
Sus singles “Where the streets
have no name”, “With or without
you” y “I still haven’t found what
I’'m looking for” sonaban a todas
horas y sus videos se emitian
sin descanso. Los mas grandes
estadios se llenaban a su paso,
copaban las portadas de todas
las revistas y presumian de ser
namero uno en ventas de todo
el mundo: eran las estrellas del
momento. Su evolucion desde
que en 1980 publicasen su debut
“Boy” habia sido constante a
la vez que progresiva. Tanto
“October’ como “War’ eran
trabajos demasiado continuistas
y no seria hasta que Brian Eno
los tomara bajo su mando con la
grabacién del experimental “The
Unforgettable fire” en 1984 que
no darian ese salto cualitativo en
términos de potencia, intensidad y
profundidad. Un punto de inflexion
que seria coronado con el glorioso
“The Joshua Tree”, trabajo que
provocaria en los irlandeses
un impacto tan grande como el
que ellos habian provocado en
el publico de todo el mundo. Su
influencia se pudo notar en todo
el planeta, pero como buenos
irandeses, su relaciébn con
Ameérica era especial. Por esto,
es la gira del 87 por los Estados
Unidos la que supuso en ellos su
primera gran transformacion como

musicos, ya que fue entonces
cuando se dejaron embeber por
musicas que, sin serles ajenas, no
habian sido parte de su formacion
musical de base. El rock & roll
mas clasico, el country, el soul, el
rythm n’blues, el géspel o el blues
aparecian de forma natural ante
ellos en lo que llamaron un viaje
musical por la América profunda,
la real, la que se palpa en iglesias
baptistas los domingos porlatarde
o en las calles de Nueva Orleans
con musicos callejeros con tanta
calidad como poca suerte.

De entrada la concepcion
del disco era distinta a Ia
convencional, mezclando cortes
en directo con grabaciones de
estudio, en las que sobresalen
las que se registraron en los
miticos Sun Studio de Memphis
donde pudieron disponer de
los equipos originales, en una
época en la que The Edge no
habia perdido aun la cabeza por
la tecnologia. Tampoco parecia
convencional el conjunto de los
temas elegidos, ya que a simple
vista puede parecer extrafio o
confuso, cadtico quiza. Pero nada
mas lejos de la realidad. Como
todo viaje, este “Rattle & Hum”
supone un recorrer los caminos
por los que los cuatro irlandeses
habian estado moviéndose en los
ultimos meses, caminos cuyas
tradiciones y culturas habian
dejado que les empapase durante
la gira americana del “Joshua

Tree”. Versiones de The Beatles
o de Bob Dylan se entremezclan
junto a incursiones en la musica
negra, con el omnipresente
tema del amor como elemento
vehicular. No olvidemos, respecto
a la distribucion de los temas,
que esta estaba pensada para
el formato de vinilo en doble
disco, algo que hoy en dia parece
propio de otra época (y realmente
lo es), pero que da una idea de
lo estructurado de ese Vviaje
transformador llamado “Rattle &
Hum’.

“This is a song Charles Manson
stole from the Beatles. We're
stealing it back”.

“Helter Skelter’, en directo desde
Denver (Colorado), no es un tema
de Lennon y McCartney... es la
letra que Charles Manson hizo
suya como elegia de la masacre
en la mansién de Sharon Tate y
Roman Polanski, es una forma
tenebrosa para comenzar un
disco, sinduda. De hecho el propio
Bono le reclama la cancion al
propio Manson para devolvérsela
a sus legitimos duefios. Como
cantaba McCartney en el disco
blanco... “Look out,  Helter
skelter...Look out, ‘cause here she
comes”, parece una advertencia
mas propia de un viejo blues
de Howling Wolf que de unos
palidos britanicos. La sencillez
del tema no impide que Bono
y oyente acaben jadeando, a
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pesar de que esto no ha hecho
mas que comenzar, pero que, sin
embargo, sirve como reflejo del
ritmo vertiginoso del momento
que vive la banda.

Con “Van Diemen’s Land” The
Edge toma el mando, algo que
solo volveria hacer afios mas
tarde con “Numb”. Tema sencillo
pero doloroso, trata sobre el
“Great famine”, la gran hambruna
que asol6 Irlanda a mediados del
siglo XIX y que hace referencia a
Tasmania, isla que los britanicos
usaban como destierro penal de

los criminales en aquella época.
El tema es de una belleza que
duele y de los pocos sonidos
originalmente irlandeses que
se cuelan a lo largo de un disco
tan negro como este. De hecho
es ahora cuando comienza ese
trepidante viaje por la América
sofada, polvorienta, arida...
repleta de sensaciones, historias
y leyendas, pero sobre todo de
musicas que representan la base
y el origen del rock & roll. No
es casualidad que justo antes
de “Desire” se escuche a Phil
Joanou (director de “Ratile &

Hum”, la pelicula) preguntarle a
la banda sobre qué ha sucedido
entre la grabacion del “Joshua
Tree” y este nuevo trabajo. En la
pelicula se indica sin ambages en
palabras de Larry Muller (“/It's a
musical journey”), pero en el disco
la respuesta es ese riff incendiario
a lo Bo Didley con el que The
Edge da inicio al que seria el
primer single, sonido vigoroso y
trepidante donde Bono da rienda
suelta a sus fantasmas sobre
el dinero, el poder y el oropel.
Negritud y aires a The Stooges
(“1969” planea en el ritmo de la




: L apanE
cancién) para lo que es uno de los
grandes temas de la banda.

Para cerrar la primera cara del
disco esta, para mi, la cancién
menos inspirada del disco,
“Hawkmoon 269”, el tema mas
gospel que, pese a su sencillez,
es la que suena menos natural
de todas. No en vano, “269” hace
referencia al nimero de tomas
que hizo falta para grabarla. Es
evidente que U2 siempre ha sido
una banda que ha sacado partido
de los procesos de improvisacion,
asi salié de hecho “Pride (in the

name of love’. E igualmente
cuando agarran un riff saben
llevarlo en varias direcciones,
como sucederia en las sesiones
de grabacion del “Acthung Baby”,
donde de un ritmo y un riff inicial
desarrollaron“The Fly”y “Lady with
the spinning head”, decantandose
por incluir en el disco la primera.
En esta ocasion Bono parece
que buscaba su tema gospel y
con un esquema muy parecido
a “Hawkmoon” componia a la
vez “A Room At The Heartbreak
Hotel’, que desecharian para
incluirla como cara B del single
“Angel of Harlem”, una cancién
que personalmente  siempre
he creido sonaba mucho mas
fresca y negra que la sobre-
trabajada “Hawkmoon”, en la
que la aportacion vocal de los
coros de color queda como un
punto final, mas que como parte
desgarradora del todo, tal y como
suena en “A rooom...”. En todo
caso es el clasico corte épico de
la banda, curiosamente la favorita
de Bono de todo el disco, aunque
siempre ha dado a entender que
la version final quedd desprovista
de muchos matices en los que se
que se habia trabajado.

“Rock & roll stop the traffic”.

Si los Beatles iniciaban el viaje en
la cara A del primer disco, la B es
a Dylan y a Hendrix a quienes
se les rinde debida pleitesia
con una improvisada version de
“All along the watchtower” en el
“Save the Yuppie Free Concert’
de San Francisco. “Rock & roll
stop the traffic’ pintaba Bono en
una de las grandes obras de arte
del parque donde se realizaba
el concierto (por lo que tuvo que
pagar una multa, por cierto),
un grito de guerra que hice mio
durante afos. La versidon, como
digo, suena simple pero efectiva,
porque nadie puede salir airoso
después de que Hendrix |a hiciera
suya veinte afos atras. Como
curiosidad, al final de la cancion
se puede escuchar la primera de
las dos veces que el “The Star-
Spangled Banner’ suena a la
guitarra de The Edge, tal y como

solia hacer Jimi Hendrix.

Si hay un momento a lo largo del
“Rattle & Hum “en el que la musica
negra se te mete directamente en
vena es en la re-interpretaciéon
del, por entonces, célebre “I Still
Haven’t Found What I’'m Looking
For’, uno de los temas que mas
se debieron escuchar en todo el
planeta por aquel entonces y que
para muchos estaba saturada. A
pesar de que Daniel Lanoise al
grabarlo para “The Joshua Tree”
ya habia reconocido cierto aire

El rock &

roll mas

clasico, el

country, el
soul, el rythm n’blues, el
gospel o el blues aparecian
de forma natural ante
ellos en lo que llamaron
un viaje musical por la
América profunda, la real,
la que se palpa en iglesias
baptistas los domingos
por la tarde o en las
calles de Nueva Orleans.

gospel en el tema, por la tematica
y por el ritmo “in crescendo’,
comprobar cémo una parroquia
baptista la habia hecho suya
resultdé grandioso. En la pelicula
se ve como los irlandeses entran
timidamente en una iglesia vy
quedan impresionados con la
relectura de su cancion, cuyo
video se habia realizado en las
calles de Las Vegas, la ciudad
del pecado vy la lujuria, muy lejos
de pulpitos y predicadores. En
la versidon del disco, la banda
interpreta la cancion junto a New
Voices of Freedom y es imposible
qgue no se te erice la piel cada vez
que escuchas ese final, grabado
en el Madison Square Garden
de Nueva York. La negritud
es eso, dejarte el alma en las
cuerdas vocales, elevar el alma,
la comunion y soul, mucho soul.

‘Rattle & Hum”, como hemos
dicho, es un viaje, un trayecto por
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carreteras y grandes avenidas del
territorio estadounidense y, como
guiio a ese caminar entre sus
calles, los irlandeses introdujeron
una pequefia grabacion realizada
de formaimprovisada a Satan and
Adam, un duo callejero de blues

con el que se topd la “crew” de la
banda en una avenida de Nueva
York mientras interpretaban un
intenso “Freedom for my people”.
Y del blues de la calle al blues
de “Silver & Gold’, un rocoso e
hiriente blues que Bono compuso
para el proyecto Sun City
promovido por Steven Van Zandt
para concienciar al mundo sobre
el Apartheid en Sudafrica. En
directo, sin embargo, la supieron
llevar a otro nivel, convirtiendo
un ritmo sincopado y tosco en
una composicion portentosa y
que en directo conseguia que U2
sonasen como nunca lo harian,
una banda que se sabe que esta
conquistando el mundo. Bono
es consciente de ello, agarra al
publico, lo asusta y lo reconforta
(“Am I bugging you? Don’t mean
to bug ya... Ok Edge, play the
blues!’), U2 son una maquina
engrasada como ninguna en
ese momento. Jamas volverian
a sonar asi. De hecho, incluir
“Pride (In the name of love)” para
cerrar como colofén de un primer
disco donde ha primado el directo
(siete temas de diez) y que
muestra a una banda poderosa

a un nivel inalcanzable para sus
compafieros de generacion.

Llegamos a un segundo disco
donde el aroma de los Sun Studio
se hace aun mas patente. “Angel
of Harlem” es un homenaje a

los grandes de la musica negra
americana, a los gigantes del
jazz, el soul... y a sus origenes
enraizados en el famoso barrio
del norte de Manhattan (“Soul
love this love won't let me go, so
long angel of Harlem”), pero sobre
todo a la figura de Billie Holiday,
de quien Bono se habia quedado
prendado. La cancion a pesar
de su sencillez es una de esas
composiciones que te atrapan
al momento gracias a la calidez
que desprende, empapado quiza
de la historia impregnada en las
paredes de los Sun Studio.

Tras el alegre ritmo de “Angel
of Harlem” llega uno de los
momentos algidos, posiblemente
mi cancién favorita de “Rattle &
Hum” y una de esas olvidadas
en el imaginario colectivo de los

Contaba Bono que tras la gira de presentacion
de “Rattle & Hum”, se vieron tocando en su
Dublin natal con sombreros de cowboys con
la sensacion de haber perdido el norte, que
sintieron una necesidad imperiosa de saltar
al vacio y vislumbraron en “God part II” el camino a seguir.

fans de la banda irlandesa. En
“Love rescue me” se encuentra
la sintesis de lo que se conoce
como soul & rock, un canto al
amor y a la necesidad de que nos
rescaten de entre las tinieblas. La
leyenda dice que Bono sofid una
noche que Bob Dylan le tocaba
una cancion, que al despertar
consiguié recuperarla y que al
poco tiempo conocia al propio
Zimmerman con quien acabaria
y a la vez grabaria, de nuevo,
en los Sun Studio. Sea cierto o
una de esas fantasmadas de Mr.
Hewson, lo cierto es que la cancion
tiene ese pellizco dylaniano tan
caracteristico, aspero y acogedor
a la vez, con una seccion de
viento que eleva el alma, la mece
y la acuna... La voz de Dylan se
oye como contrapunto de la de
Bono, que suena mas negra que
nunca, magia pura.

Qué decir de “When Love Comes
to Town”, U2 se reunen con el gran
maestro B.B. King, a quien habian
conocido en 1986 en Dublin. King
le pidié a Bono que le escribiera
un temay asi fue como nacié este
trallazo de goéspel-rock & soul. Las
dos bandas se compenetran a la
perfeccion: los ritmos de Larry
Mullen, los vientos de la banda
del maestro y, sobre todo, las
voces de ambos cantantes, que
se unen para destrozarte en una
composicion sublime exudando
Sun Studio por todos los poros.
Todo encaja (esas guitarras, esos
punteos, esos coros...) en una
de las grandes canciones de la
banday que casi da por terminado
el viaje iniciatico por la América
negra. “Heartland’ siempre ha
parecido que no encajaba en la
estructura del disco, compuesta
en las sesiones de grabacion del
“The Joshua Tree” pero deudora




de los desarrollos ambientales de
su predecesor “The Unforgettable
Fire”, pero de alguna forma da una
ultima pausa antes de embocar el
tramo final del viaje.

“God Part II’ es sin duda el tema
menos “americano” de todos,
asi como el enlace directo a lo
que vendria después. A modo
de continuacién del “God”
de Lennon, es un trallazo
descomunal con un ritmo que
te deja exhausto, rockero,
psicodélico por momentos... con
una letra que se te clava como un
aguijén (“Don’t believe in forced
entry, Don’t believe in rape, But
every time she passes by, Wild
thoughts escape”) una linea de
bajo machacon y que, después
de todo un viaje sobre los sonidos
clasicos, trata de dejar atras todo

lo antiguo y mirar hacia adelante
(“Don’t believe in the 60’s, The
golden age of pop, You glorify the
past, When the future dries up”).
Contaba Bono que tras la gira de
presentacion de “Rattle & Hum’,
se vieron tocando en su Dublin
natal con sombreros de cowboys
con la sensacion de haber
perdido el norte, que sintieron una
necesidad imperiosa de saltar al
vacio y vislumbraron en “God part
Il el camino a seguir.

Con la descarnada interpretacion
en directo de la psicodélica de
“Bullet the Blue Sky” desde el Sun
Devil Stadium de Tempe (Arizona)
se da por finalizada la sesion de
temas en directo, introduciendo
de nuevo notas a la guitarra del
“The Star-Spangled Banner’, en
esta ocasion como inicio. Una
composicion que siempre fue una
rara avis en el “Joshua Tree”’ y que
en directo suena tan oscura como
penetrante, finalizando con ese
“into the arms of America” como si
el caminar se acabase y dejaras
que aquella tierra te abrazara y te
diera consuelo. El viaje termina,
hemos recorrido Ameérica, nos
hemos dejado empapar por
toda su cultura musical, la mas
ancestral. El trayecto ha sido duro,
arduo... el polvo del camino nos
ha dejado la boca reseca, los pies

destrozados y el alma exultante.
U2 cierran no solo un disco sino
una época que no volvera jamas,
los U2 de la inocencia y aquella
fuerza  desgarrada terminan
con los Ultimos compases de
“All | want is you”, otro de esos
temas hipnéticos que me han
acompafado toda la vida.
Extrahamente elegido como
single, los ultimos compases del
video parece indicar que el vuelo
nos aleja de ese concepto de
banda del que hay que mutar y
dejar atras.

“Rattle & Hum”, como decia antes,
supuso un antes y un después en
la vida de U2, quiza un respiro tras
los excesos innovadores de Brian
Eno con “The Unfergettable Fire”
y “The Joshua Tree”, tras los que
necesitaban vaciar el equipaje,
desnudarse antes de dar ese
salto sin red de seguridad ni vuelta
atras posible que supondria esa
afrenta musical llamada “Acthung
Baby” en la que redefinirian su
sonido y el de medio planeta.
Para muchos de nosotros “Rattle
& Hum’ quedara siempre como
ese viaje por la América profunda
de cuyos sonidos nunca hemos
querido salir, en un viaje que no
terminara nunca.
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02 ACADEMY DE BRIXTON

La tarde comenzé de un negro
riguroso. Como si de una fiesta de
etiqueta se tratase, todos fuimos
llegando a las inmediaciones del
02 Academy de Brixton, formando
una larga cola monocromatica tal
y como requeria la ocasion.

Esta vez habia que Illegar
temprano y tomar posiciones, ya
que el grupo telonero, Paradise
Lost, no podia encajar mejor
con los gustos de la audiencia.
Una especie de oferta de dos

por uno épica que no se podia
desaprovechar.

Una vez dentro del recinto y a lo
largo de toda la velada nos dimos
cuenta de que nos encontrabamos
ante uno de los publicos mas
pintorescos y locos que hayamos
visto jamas. Los movimientos de
cabeza al unisono de varios miles
de personas se complementaban
con los bailes de otros tantos que
mas bien pareciese que estuvieran
invocando al diablo. Todo esto

adornado también por camisetas
de lo mas variopintas, como
aquella en la que apareciendo
un collage de fotos se lanzaba la
pregunta “Sigourney Weaver or
Glenn Danzig?”.

El concierto de nuestro Evil
Elvis comenzo6 también de forma
extrafia, con cierto aire a Spinal
Tap, protagonizado por un teldn
que debia bajar solemnemente
anunciando su entrada pero que
se quedd enganchado a medio
camino y requirio de la presencia
de los técnicos para poderlo
solventar. Afortunadamente poca
gente se dio cuenta del detalle y
desde el momento en el que esto
quedo superado y Glenn hizo su
aparicion, el show solo pudo ir
hacia arriba. Para este concierto
de su gira de 30 aniversario
Danzig decidio interpretar un
setlist de todas las épocas,
aunque basado principalmente
en sus tres primeros discos.
Empezd con varias de sus ultimas
composiciones para ir calentando
la voz antes de soltar la artilleria
pesada, que llegaria enlazando
tres temas de su primer disco
(“Twist Of Cain”, “Not Of This
World’ y “Am | Demon”).

Una cosa que resultd bastante
interesante fue el hecho de ver
como Tommy Victor, guitarrista
y lider de Prong (aprovechamos
la ocasion para reivindicar su
monumental “Cleansing”), le da a
determinadas canciones un toque
algo mas potente e industrial.
A lo largo de la noche Glenn
fue compensando su pérdida
de voz con su actitud y entrega,
eligiendo muy bien las contadas
ocasiones en las que debia sacar
ese vozarron de ultratumba que
tanto nos gusta. Unos momentos
muy medidos y apropiados, como
paso en “How the Gods Kill’ -una
de las mejores de la noche-,
que le permitieron desarrollar su
trabajo de la mejor manera.

Durante la dltima parte del
concierto, y habiendo recuperado



la voz magicamente, Danzig
decidié ir a por todas ofreciendo
la mejor version de si mismo
en muchos anos, sin duda el
momento mas brillante de la
noche, cerrando con “Mother’ y
volviendo en los bises con “She
Rides” y “Long Way Back From
Hell’ como no podia ser de otra
manera, para poner un broche de

PAJARO: AUDITORIO ALFREDO KRAUS'(LAS PA
3 ., .

El sabado 22 de septiembre me
acerqué al Auditorio Alfredo Kraus
(en Las Palmas de Gran Canaria)
para ver a Pajaro y los Saxos
del Averno en directo, una de las
actuaciones dentro del ciclo “Eat
To The Beat”. Lo primero dar las
gracias a los responsables de
haber traido a esta tropa (Salan
Producciones, Ayto. de LPGC y
Fundacion Auditorio) y, si no lo
digo reviento, muchisimas gracias
por elegir una sala con asientos,
porque oye, algunos no podemos
aguantar un concierto en pie y
también queremos disfrutar de la
musica en directo.

Dicho sea esto, yo iba por simple
curiosidad porque descubri a
Pajaro, Andrés Herrera, cuando
lo tuvimos en portada en esta
nuestra revista amiga y porque
nuestro editor jefe no paraba de
contarnos lo fantasticos que son.
Y luego llegas alli y un pedazo
de banda te vuela la puta cabeza
y ¢qué haces? Pues rendirte y
escribir una resefia muy poco
profesional.

Los teloneros fueron el grupo
local Chateau Rouge, un cuarteto
que hicieron su set sentados,

451\

oro a una actuacion que superé
con creces nuestras expectativas.

Algunos podrian decir que lo
que si falté fue un pequeno set
de Misfits para nostalgicos,
como hizo en su anterior visita a
Londres en 2013, Pero teniendo
en cuenta que aqui esta vez
se estaba celebrando el 30

"' |
con un sonido muy americano
blues-country-folk y que sonaron
bastante bien, contentos vy
agradecidos de tocar en un
escenario del Kraus.

Cuando llegé el turno de los
de Pajaro, lo primero que me
sorprendid fue la aparente
humildad con la que salieron al
escenario: bateria, bajo, trompeta
y tres guitarras, incluyendo
a Pdjaro. El primer tema que
interpretaron fue el que abre
su ultimo disco “Gran poder’,
la instrumental “Corre, chacal,
corre”, y aquello sonaba a gloria.
Solo con esa introduccion ya
tenian a todo el publico en el
bolsillo. A partir de ahi perdi la
nocion del tiempo y el espacio.
No conozco lo suficiente sus
tres discos en solitario como
para contarles qué canciones
tocaron, pero es que da igual,
entiéndanme, fue una actuacion
que se disfruta enormemente,
aunque lo se les conozca de nada.
Son tablas, y saber hacer y estar,
y mucho temple. La seguridad
de que tienes unas canciones
guapas y los musicos perfectos
para ponerlas mas bonitas aun, y
luego ademas salieron Los Saxos

aniversario de Danzig, tampoco
lo esperabamos. Llamémoslo
actitud, agallas, experiencia, o
el milagro del propdéleo en spray,
pero ni en nuestros mejores
suenos nos habriamos imaginado
ver a Danzig dar un concierto tan
bueno a estas alturas del partido.

V.G. & RA.

LMAS DE GRAN GANARIA).

del Averno a acompafarlas, que
fue ya como pintarles los labios
de rojo. Pajaro ademas fue muy
simpatico, invitandonos a viajar
al Siglo de Oro “desde este, que
podiamos llamar el siglo tieso”
y dedicandole un tema a Silvio,
‘no vaya a ser que baje de donde
esté”.

Resumiendo: el concierto, un
11. Me he enterado tarde, pero
he tomado nota y ahora ya
soy FAN. La descripcion de su
musica en su Bandcamp (pjaro.
bandcamp.com) dice “Rock, surf,
blues, swing, Semana Santa,
espaguetti-western, Las Vegas, o
versos de San Juan de la Cruz se
dan cita en el universo Pajaro”, y
es muy acertada. Es envolvente
y te llena la cabeza de imagenes.
Sus tres discos, “Santa Leone”,
‘He matado al angel’ y “Gran
poder’ son excelentes. No dejen
de ir a verlos si se los encuentran
atiro, y si estan tan fuera de onda
como Yo, investiguen y denle una
escucha a esos discos.

Cristina Rodriguez

Foto: Nacho Gonzalez / Auditorio
A. Kraus.
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“| DID NOT TELL THE
WHOLE TRUTH

NOBODY TELLS THE WHOLE TRUTH ?

-Robert Durst

THE JINX
HB®

La condicién humana lleva intrinseca multitud de circunstancias que hacen de nuestra especie un
compendio de valores que, en teoria, la distinguen del resto de animales. Sin embargo, de igual forma
que la bondad o la empatia forman parte de ese ser humano, también coexisten con estos loables
sentimientos los mas retorcidos y profundamente malvados, esos que manejan a veces la psique
humana desde las entrainas del subconsciente manejando la maleable voluntad de las personas. En
“The Jinx” el concepto de cinismo adquiere un concepto tan solo comparable con la brillantez del

propio documental.

Aunque parezca complicado a
estas alturas aun hay trabajos
que consiguen sorprenderte,
seguramente porque la realidad
termina siendo mucho mas
extrafia que lamas complejade las
ficciones. A lo largo de esta serie
documental, el habil y meticuloso
Andrew Jarecki (responsable de
la imprescindible “Capturing the
Friedmans”, de 2003) consigue

hilvanar la intrigante historia
de Robert Durst, primogénito
del imperio inmobiliario Durst,

llevandote de la mano a través de
una serie de acontecimientos que
van a mostrar quién es realmente
Robert Durst... o no.

Las primeras imagenes hacen
referencia a un macabro
descubrimiento una fria mafana

de 2001, en Galveston, una ciudad
perdida en la costa de Texas:
flotando en el agua aparecen
varias bolsas que contienen
lo que parecen los miembros
cercenados de lo que un dia fue
un cuerpo humano. La cabeza
nunca aparecio, pero se consigue
identificar a la victima como
Morris Black. Inmediatamente
se considera a su vecino como
principal sospechoso, un extrafio
tipo que llegé a vivir al pueblo
vestido de mujer y que alquilaba
un agujero infecto como vivienda.
La sorpresa fue mayuscula al
comprobar que este vecino no
era ni mas ni menos que Robert
Durst, perteneciente a una de
las familias mas poderosas y
ricas de Nueva York. Se da la
circunstancia de que Durst estaba

fugado y en busca y captura en
varios estados. ¢jlLas razones?
Comencemos por el principio...
Robert Durst se habia casado
con Kathleen McCormack vy
en enero de 1982, Kathleen
desaparecia sin dejar rastro. La
duda razonable de que su esposo
hubiese tenido algo que ver se
difumino rapidamente gracias a la
seguridad de su declaracién y al
relato perfectamente hilvanado en
el que dejaba a Kathy en la parada
del tren camino a Manhattan.
Robert rehizo su vida sin olvidar a
su esposa, manteniendo siempre
el relato. Pero en diciembre del
afio 2000 la mala suerte parecia
volver a cebarse en Durst al
aparecer muerta la que habia sido
su mejor amiga, Susan Berman,
una guionista de Hollywood que



habia sido disparada a modo de
ejecucion con un tiro de gracia en
la nuca. Se daba la casualidad
de que una fiscal con aparente
ansia de notoriedad, una joven
y atractiva Jeanine Pirro, habia
decidido abrir el caso de Kathleen
McCormack debido a ciertas
inconsistencias del relato de Durst
(detalles como haber ido a tomar
una copa con un vecino tras dejar
a Kathy en la estacién se habian
esfumado por completo) y tenia

preparada una entrevista con
Susan, que habia sido confidente
durante afios de Durst. A pesar
de la distancia a la que Durst se
encontraba en ese momento de
la casa de Hollywood de Susan,
Pirro, vio evidencias suficientes
para procesar a Durst. Pero en un
giro de los acontecimientos, Durst
decide escapary perderse a pesar
de gritar su inocencia. No se supo
de él hasta que aparecieron los
restos de Morris Black flotando
en la costa de Galveston, con lo
que su busqueda se intensifico.
¢ Como aparecié? Pues como si
quisiera ser encontrado, decidi6
robar en un supermercado
un jodido sandwich mientras
tenia cientos de dodlares en el
coche... junto a la sierra con
la que presumiblemente habia
cercenado el cuerpo de su
vecino. Y no es un detalle sin
importancia el que pareciera que
hubiese querido ser encontrado
porque dentro de la enigmatica
personalidad de Durst subyace
el inevitable ego, el ingobernable
deseo de ser reconocido. Y asi,
una vez pasado el juicio por la

muerte 'y desmembramiento
de Morris (porque, en efecto,
increiblemente Robert Durst
fue declarado no culpable
de la muerte de su vecino)
decidié contactar con el director
Andrew Jarecki para, segun
sus propias palabras, dar su
propia versiéon de todo lo que
habia sucedido en toda su vida,
desde el suicidio de su madre,
que presencié siendo un nifo,
hasta aquel entonces, explicando

las dramaticas vicisitudes que
le habian acontecido, y es esta
misma charla la que vehicula
todo el documental, que se
articula a través de su relato y el
de todos los implicados (amigos
y familiares de Kathy y Susan,
familiares de Durst, abogados,
fiscales, policias...), pero
mostrando primero a un Durst frio,
inteligente y seguro de si mismo,
pero que sin duda casi produce
escalofrios (su voz se escucha
helada y seca, sus tics nerviosos
parecen reflejar a alguien con un
peso nervioso descomunal) y en
segundo, una historia repleta de
claroscuros que hacen de esta
una historia fascinante que no
me atrevo concluir aqui para que,
quien quiera dejarse atrapar por
los seis episodios que componen
“The Jinx” disfrute en su totalidad
de esta experiencia documental
tan brutal. Y no, me es imposible
hablar del final, pero advierto que
dificilmente veran ustedes NADA
parecido.

Y un consejo: nunca se fien.
javistone

El Rincon
de Paulie.

Odin Quincannon
(“Preacher”).

De la libre adaptacion que HBO hizo de
“Preacher’ en su primera temporada
sobresalen su ambientaciéon en
la América desierta, su guion
alucinégeno y su potente banda
sonora, pero son sus personajes los
que marcan a fuego la historia. Jesse,
el predicador, Cassidy, el vampiro...
pero sobre todo ese retorcido Odin
Quincannon, magnate de la industria

] - T e

carnica local y dueno del pueblo.
Quincannon perdié a toda su familia
en un accidente y mando reunir sus
ataudes alrededor de su escritorio para
encontrar a Dios entre sus entrafias
(“Which is my daughter? and which
is the cow? There is no difference”.)
en una de esas secuencias que se
te quedan grabadas. Su costumbre
de pasar horas viendo videos de
los sacrificios de sus vacas (el
escalofriante y angustiante sonido
que emiten al ser cercenadas es
una constante en sus apariciones
en su despacho), su desprecio a sus
empleados (a los que hace combatir
entre ellos), la forma tan sadica con la
que gestiona una reunion de trabajo
con varios empresarios... Odin
demuestra una completa ausencia
de sentimientos, es tal su locura que
siente haber tenido una epifania al no
encontrar alma alguna en los cuerpos
inertes de sus familiares y le reclama
al predicador que demande a Dios
por su estafa. Y si hay un momento
realmente turbador es al comprobar
como Dios ha rehusado de su cargo
en los cielos, Odin se crea a un nifo
de carne de vaca al que viste y acuna
como si fuera su propia hija. Un tipo

realmente entranable. javistone
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“The ins:

Antes todoYesto'era campo.

Por ‘Jesus Sanchez. Y

’-"E'.:“&..t &

W Vet :.,:!«,f‘i?

.f:-

&Un disco conceptual centrado en las bondades de la vida en el campo? ;Una defensa a ultranza
de las tradiciones rurales ancestrales, de las praderas, las viejas tabernas, la cerveza artesanal y
la mermelada de fresa silvestre (y sus multiples variedades)? ¢Puede el rock alejarse del sexo, de
las drogas y la subversién y dedicarse a hablar de labranza, gallinas, cerdos, cricket, paseos por el
campo? ;En serio? ¢Puede un disco ser uno de los mejores de la historia tratando estos temas? La
respuesta la tienes aqui, y me temo que es un si rotundo.

Cincuenta afos pueden parecer
ser tiempo suficiente para poner
una obra en su sitio. Es un punto
critico en el que el contexto
historico permite  analizar las
cosas con cierta perspectiva.
Un momento idéneo para
comprobar el poso que el trabajo
en cuestion haya podido dejar
en un publico que, durante ese
periodo, se haya acercado a él,
desde adolescentes sesenteros
a nuevas incorporaciones avidas
de conocer los momentos claves
de la historia del rock inglés,
cualquier disco de la época es

diseccionado desde un punto de
vista casi académico. En estos
dias se comienza a reivindicar, y
mucho, el legado de la obra que
hoy traemos a estas paginas.
Algunos medios aprovechan la
efeméride para nominarlo como
album quintaessential de la
historia del rock. Para muchos
criticos, la sombra del disco se
alarga hacia adelante cubriendo
el devenir del rock inglés desde
su edicion hasta nuestros dias.

En realidad, el trabajo que nos
ocupa viene tiempo formando

parte del grueso de materia de
estudio obligatoria para todo
amante del buen rock britanico de
los afos sesenta. Y noimporta que
ya hayan pasado cincuenta afios
(justamente se cumplen ahora)
de su edicion; el acercamiento
a esta inconmensurable obra
ya venia siendo recomendable
desde que, afios después de su
edicidon, comenzod a ser tenido en
cuenta como una de las cimas
del género. No obstante, sigue
siendo un disco desconocido
para mucha gente. Y ni siquiera
se vendid bien. Es lo que los



ingleses llaman un grower, la
clase de disco que va cobrando
sentido con el paso del tiempo y
el descubrimiento pausado de los
miles de matices que contiene.

Esta bien recordar que la carrera
y el legado de los Kinks son tan
amplios, cambiantes, profundos,
que seria dificil encontrar a una
persona que no se haya topado
alguna vez con alguna cancién
o disco de ellos. Una carrera
que abarca cuatro décadas, con
otras tantas rupturas en el muelle
tensor que se formé en torno a
los hermanos Davies; cambios
de décadas, de formaciones.
Y de estilos; desde el inicial
rythm’n’bluestan caracteristicode
los primeros afios de los sesenta,
pasando por la transformacion
experimentada  conforme la

figura de Ray Davies se hacia
mas grande, incorporando todo
lo bueno de la musica popular,
energizando la apuesta merced
a un solido generador de riffs de
guitarra como es Dave Davies...
el recorrido de los Kinks es tan
zigzagueante e intenso que
podemos concluir que son cien
bandas diferentes encerradas en
una unica y perdurable marca.
Pero, lejos de intentar convencer
al lector de la grandeza de esta
banda, este articulo pretende
solamente hacer justicia a uno
de los mejores discos de rock los
afnos sesenta; no es exagerado
verlo asi, en mi humilde opinion. Si
a partir de la lectura de este texto
algun lector decide profundizar
en el fascinante universo Kkink,
enhorabuena; tiene por delante
un goloso y abrumador catalogo
del que este disco es soélo una
muestra; eso si, para el que
escribe, este trabajo es, junto
con los dos que le antecedieron,
la mejor puerta de entrada al
universo de una banda Unica,
distinta a todas las demas de su
generacion.

Retomando el oportunismo que
ofrece la efeméride, yenungénero
tan joven como lo es aun el rock, el
medio siglo ofrece la oportunidad
de hacer un analisis ideal para
una obra de las caracteristicas
que nos ocupa. “The Kinks Are
The Village Green Preservation
Society” (“TKATVGPS’ en
adelante, entienda el lector la
licencia ante tamafo titulo) no
viene a estas paginas solamente
por ese motivo. La enjundia
del disco es suficiente, sin
celebraciones de por medio, para
merecer este articulo, aunque el
momento es idoneo. Justamente
cuando empiezo a escribir este
texto, algo comienza a moverse
en el seno de la banda inglesa:
el lanzamiento de un nuevo tema
procedente de aquellas sesiones,
“Time song”, los rumores sobre
un acercamiento de los hermanos
Davies con la posible intencion
de enterrar una vez mas el
hacha de guerra y subir de nuevo
juntos a un escenario, o la muy
estudiada y lujosa reedicion de
“TKATVGPS” que se pone en
circulacion justamente estos dias,
son excelentes noticias para

todos los que alguna vez hemos
levantado la voz defendiendo el
legado de una banda unica vy vital.
Como guinda al aniversario, se ha
puesto en marcha una exposicion
centrada en el disco, que se puede
visitar en Proud Central Gallery
de Londres. Alli se exponen
numerosos objetos y fotografias
relacionadas con esta etapa de

“Este mundo
es grande,
salvaje,
medio
loco; lléevame  donde
los animales de verdad
jueguen, a un viejo y
sucio cobertizo, donde los
perros callejeros ladren,
algo que llamemos hogar,
quiero volver alli, entre
gatos y perros, cerdos y
cabras”.
(“Animal farm”).

la banda, asi como una buena
cantidad de cuadros que Dave
Davies pint6 en su dia, basados
en los personajes (Walter, la
malvada Annabelle, Monica, etc)
que van apareciendo a lo largo del
disco. En realidad, el nuevo siglo
ha ido poniendo este trabajo en
su sitio; ya hace unos afos Ray
Davies dedicé un bonito montaje
con orquesta y coro en forma de
suite en la que se recorrian los
momentos fundamentales de la
obra, y que fue registrado para
la posteridad en un bonito disco:
“The Kinks Choral Collection”,
editado en 2009.

Sobre los Kinks se ha escrito
mucho, aunque tal vez no
siempre se ha acertado a poner
a la banda inglesa a la altura que
le corresponde. Muchas veces,
la mayoria, se hace referencia a
ellos como simples creadores de
un pufiado de hit singles aislados;
también suele ser recurrente tirar
de leyenda negra para hablar de
las tortuosas relaciones entre los
hermanos Davies, cuyo choque
de egos ha marcado para bien y
para mal el largo recorrido de la
banda desde su génesis hasta sus
ultimos coletazos en una época a
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la que ya no parecian pertenecer.
Menos veces se consigue acertar
a la hora de poner de manifiesto la
tremenda dimension de los Kinks.
Al menos en Espanfia, se les suele
situar en la segunda linea de
las grandes bandas inglesas de
los sesenta, a la sombra de los
nombres conocidos por todos. No
iniciaremos aqui el estéril debate
sobre si merecen estar en el podio
junto a Beatles o Stones. Me
parece una cuestién meramente
subjetiva, aunque siempre he
defendido que al menos el
debate existe, y no soy el unico
que piensa que, por momentos,
los Kinks de la época dorada
(aquella que abarca la segunda
mitad de los anos sesenta, y que
precisamente toca la cima con el
disco que nos ocupa), se pueden
permitir el lujo de hablar de tu a tu
con esos dos gigantescos tétems,
si no superarlos.

Ray Davies, cuyo colmillo
retorcido es sefia de identidad
perdurable, siempre supo sacar

punta, poner de manifiesto
las vergienzas de su tiempo.
Capaz de componer letras

absolutamente demoledoras
sobre cualquier nota cotidiana,
imprimia un personalisimo sentido
del humor en muchas de sus
canciones. Ya lo venia haciendo
afnos antes de “TKATVGPS”. Lo
encontramos en canciones como
“‘Dandy”, “Dedicated follower of
fashion”, “Well respected man” o
“‘Harry Rag”, que ademas de ser
tremendas canciones, son un
fresco sonoro lleno de sentido del
humor y métrica perfecta. Poesia
humoristica con fondo sonoro,
podriamos decir. En realidad, y
a pesar de todo lo que podamos
hablar sobre el concepto rural
del disco, seguramente sea
mas acertado centrar el arco
argumental del mismo en torno
a la figura de Ray Davies. Todo
lo relatado, con sus paisajes,
personajes (reales e imaginarios)
y situaciones no es mas que una
excusa para realizar un paseo por
la infancia y juventud del genio
de Muswell Hill, distrito del norte
de Londres en el que los Davies
tuvieron la oportunidad de crecer
en un entorno familiar y casi
rural. De hecho, el distrito ha sido
reconocido posteriormente como

poblacion. “En el disco esta toda
la energia de doénde crecimos;
muchas de las ideas de Ray
estaban basadas en gente real
que conocimos. Era como un

derock star sin mas pretension que
hacer rugir su guitarra lo suficiente
para atraer la atencién del mayor
numero de féminas posibles.
Tratandose el trabajo que nos

“Cuando volvimos a Inglaterra, retorné a
mi condicion de inglés, y escribi este disco
para poder sentir a mi pais de nuevo”.

(Ray Davies, entrevista con AZCentral, 2018).

pueblo, todo el mundo conocia
a todo el mundo’”, recuerda Dave
Davies en una reciente entrevista
con Rock Cellar.

Ray, ademas, crecio junto a su
hermano Dave en un ambiente
british bastante cerrado, rodeado
de personajes y musicas que
marcaron su infancia. Ya en
su mismo hogar, la musica
tradicional inglesa ocupaba un
lugar importante. Los hermanos
Davies, en los inicios de los
Kinks como banda, huyeron en
buena medida de ese ambiente
para abrazar el rock cada vez
mas extendido en las islas,
heredero directo del blues y el
rock americano de la década
de los cincuenta. Sin embargo,
cierto poso tradicionalista habia
cuajado en los hermanos, Yy
conforme avanzaron desde esa
impetuosa juventud hacia la
madurez compositiva, buena
parte de aquellos elementos
indispensables en su educacion
musical afloraron, mezclandose
con su solidez rockera, y creando
un sonido kink que comenzaba
a ser caracteristico y diferencial.
En ese punto de partida se
situan discos tan eclécticos como
“Something else”, en los que
el rock, el vodevil, el pop y las
baladas mas nihilistas se daban
la mano. Y la tendencia seguiria
en los afios siguientes. Discos
impregnados de un personalisimo
aroma.

Tal vez en este punto podemos
concluir que la relacién entre los
hermanos, a la par que azarosa,
era también complementaria.
Mientras Ray era el genio de
caracter mas introspectivo, su
hermano Dave encarnaba de
manera muy primitiva el concepto

ocupa de un proyecto iniciado de
manera personalisima por Ray, el
papel de Dave quedaba relegado
a un segundo plano, no digamos
ya de los miembros en la sombra
(Mick Avory y Peter Quaife).
Parece justo por tanto reconocer
que ese paso al lado de Dave,
quien a pesar de su caracter mas
gamberro ya habia dado muestras
de cierto talento compositivo
en trabajos anteriores, resultd
definitivamente acertado, no
oponiendo fuerza alguna ante el
vendaval compositivo de Ray. Ni
siquiera tuvo la oportunidad de
meter algun riff marca de la casa,
porque rapidamente comprendio
que este disco iba de otra cosa.
Cinco décadas después, Dave
Davies sigue entendiéndolo asi,
y no pone reparos en defender
la importancia de este disco en el
devenir de la banda.

“TKATVGPS” es eso y mucho
mas. Si, es un disco de rock,
pero no es uno mas, ni siquiera
en la carrera de los Kinks. Es
el primer punto y aparte de su
produccién, un punto de inflexion
que marcaria su carrera para
siempre. La inquieta mente de
Ray Davies dedicé dos afios de su
vida a pergefar este cuadro rural
con fondo de rock y olor a tierra
mojada y bofiiga de vaca. Y el
resultado, huele, sabe, y se siente
como el mismo campo. Dicen que
todos procedemos de él, por muy
urbanitas que nos hayamos vuelto.
En el cosmopolitismo londinense
de finales de los sesenta, el
disco vuelve a traer al primer
plano realidades denostadas
en aquellos dias, veladas por
los aires de modernidad vy
vanguardia que se vivian en
las grandes ciudades. Lo cual,
venia a colisionar con aquello




del “swinging London”, todo un
movimiento a mitad de camino
entre la crudeza de las bandas
que comenzaron a formarlo en la
primera mitad de los sesenta, y
la muy acertada incorporacion de
vanguardias artisticas de diverso
trapo: psicodelia, moda, teatro,
performances.

La apuesta tematica de Ray
era ciertamente arriesgada; la
carrera de los Kinks hasta ese
momento era una sélida muestra
de lo que triunfaba en aquellos
dias: singles sencillos y directos
que se beneficiaban de una
contundente apuesta sonora
capitaneada por las guitarras
de los hermanos Davies. No era
por tanto facil pretender sacar
adelante un proyecto mucho
mas personal. De hecho, el
resultado comercial inmediato es
clara muestra de que en 1968 el
mundo no estaba aun preparado
para tomarse un género como
el rock como algo trascendente
mas alld de la inmediatez del
hit single de consumo rapido. El
término “concept album” aun no
estaba extendido por aquellos
dias, aunque las cosas ya
estaban cambiando en el mundo
de la musica y su industria. Las
grandes compafias apretaban

para la produccion de singles
de éxito y la realizaciéon de giras

salve a
de

“Dios
copas

las
porcelana,

tiendas /)equeﬁ_as_,_ las
y a virginidad”.

(“The Village Green preservation society”).

b and

en ultramar. La fragmentacién
del mercado en una doble via
USA/UK  imponia  diferentes
estrategias de mercado, ya que
en aquella época se consideraba
que la idiosincrasia del mercado
americano requeria tiempos y
formatos diferentes a los del
viejo mundo. Los Beatles, no
hay que ir mas lejos, llevaban
un buen tiempo intentando huir
de esta voragine productiva
pero despersonalizada; los de
Liverpool habian editado un
ano antes “Sgt. Peppers”, su
primera salida de la curva de un
establishment comercial que les
tenia encorsetados y hastiados.
Era por tanto, hora de asumir
riesgos; la escena inglesa
comenzaba a cambiar y nuevas
bandas surgidas de los mas
diversos estratos comenzaban a
empujar en direcciones diferentes
a los recorridos habituales
marcados por las companias.
En 1968 un joven llamado Syd
Barrett estaba también a punto de
romper con todos los esquemas
de la vieja y encorsetada critica
inglesa. Lennon, Davies, Barrett
no son sino los mejores ejemplos
posibles para comprender de
donde procedian los nuevos

vientos que comenzaban a azotar
a la acomodada, pérfida y vieja
Albiéon. No obstante, los Davies
mantenian, como vemos, cierta
postura conservadora ante la
desbocada creatividad de Ia
época. Pero, en lo que respecta
a Ray, la guerra entre clasicismo
y espiritu transgresor estaba a
punto de conformar un nuevo
rumbo para su banda.

“TKATVGPS”, analizado en
su contexto, ofrece una doble
vertiente que se deja abrazar de
manera conjunta, ya que la obra
maestra lo es tanto en lo lirico
como en lo musical. Se puede
disfrutar del disco sin entrar en su
fondo tematico, pero zambullirse
en este confiere a la escucha un
plus que eleva la experiencia a
un nivel superior. A esa riqueza
literaria que alberga, y a la que tal
vez se haya dado histéricamente
mayor relevancia porlo peculiarde
su tematica, podemos sumar por
tanto un amplio arco iris musical
que imprime a cada tema un sello
propio y distintivo. De este modo,
podriamos hablar de pequefos
episodios diferenciados que dan
forma al conjunto aportando cada
uno su propio espiritu. Desde el
pop coral del tema que da titulo
al disco, pasando por el vibrante
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“Habia ese ambiente en aquellos afos,
de despojarse de todo lo que sonara a
viejo y usado, pero algunas cosas no las
puedes reemplazar.
partidario de mantener lo viejo, e integrarlo con lo nuevo”.

(Dave Davies, entrevista con The Independent, 2018).

Yo era mucho mas

rock de temas como “Picture
book’”, el aire a rythm'n’blues
vacilon de “Starstruck”, o la
melancolia sonora de temas como
“Village green”, cada pieza puede
ser considerada una joya en si
misma, un pequefio episodio de
un genial serial campestre.

El disco es, en consecuencia,
resultado de un repaso al universo
intimo de Ray Davies, desde
las zonas verdes de su infancia
a la existencial necesidad de
apartarse por un tiempo del ruido
y la voraz cotidianidad. Tomando
como punto de partida su facilidad
para la descripcion de ambientes
que tan buen resultado habia
dado en esas dos auténticas
joyas que fueron “Sunday
afternoon” y “Waterloo sunset’,
Davies acude de nuevo a esos
recuerdos, a esas sensaciones
que aparecen, una a una, a lo
largo de un disco que, de cara
al oyente, presenta varias capas
que se van descubriendo con
cada escucha. No estamos, por
tanto, ante un disco de consumo
inmediato, sino mas bien ante un
pormenorizado estudio y puesta
al dia de los anhelos y nostalgias
de wun ciudadano inglés de
clase media; ahi donde la flema
britanica se junta con el humoy
el respeto a las costumbres
mas ancestrales, Davies recrea
con inusitada (y tal vez casual)

DAYS

SHE'S GOT
EVERYTHING

maestria un fresco de escenas
perdurables, atemporales,
impermeables. Abundando en la
reivindicacion de lo britanico, el
disco supone también un definitivo
punto y aparte en el devenir
artistico de una banda que en sus
comienzos, estaba esencialmente
impregnada, como dijimos, por la
musica americana. Como muchas
bandas inglesas de la época,
el blues y el rock llegado desde
ultramar conformaron el caldo
de cultivo en el que comenzé
a cocerse un movimiento que
terminaria asaltando el nuevo
mundo. Pero en este punto, los
Kinks rompen en buena medida
(aunque no definitivamente) con
€s0s aires para centrarse en un
concepto mucho mas local.

La necesidad meramente
alimenticia de los Kinks como
banda, tras dos discos tan
emblematicos como “Something
else” y “Face to face” (tan
imprescindibles como el que
nos ocupa), con la compafia

imponiendo un alto ritmo de
edicion de singles, ep’s vy
albumes, requeria volver al

estudio de grabacién. Recayendo
el tema compositivo sobre Ray,
sus compaferos de banda se
volvieron a él. En el bolsillo del
musico, encontraron unos cuantos
temas que habian quedado
relegados en las grabaciones de
“Something else”. Uno de ellos
era precisamente “Village Green’,
geénesis de lo que vendria a partir
de ese momento. La idea inicial
de Ray era ir componiendo temas
que enlazaran con sus recuerdos
vitales, con su infancia y entorno.
En realidad, no crey6 estar
componiendo canciones para la
banda, sino mas bien haciendo un
intimo ejercicio de reflexion vital,
exhausto de giras, promocion. El
propio Dave conocia la idea de
su hermano de acumular este tipo

de temas mas personales para un
futuro album en solitario. Segun
comentaron a la prensa de la
época, Ray dedicaria parte de este
trabajo a los escenarios que tanto
le fascinaban, tal y como habia
hecho con “Waterloo sunset’. Pero
esa intencién primera de publicar
en solitario salté por los aires al
tener que entregar material bajo
la marca Kinks. Al no encontrar
mayor oposicion por parte de sus
companeros, Ray apreté el paso,
completando una serie de temas
que giraban y encajaban como un
guante, acoplandose alrededor
de aquel primitivo “Village Green’.

Las sesiones de preparacion
y grabacion del album fueron,
cuando menos, bastante
particulares. Siguiendo la senda
sonora, ciertamente barroca, de
los dos albumes anteriores, la
intencion de los Davies fue, desde
el inicio de dichas sesiones,
vestir todo ese submundo
lirico con un imponente atrezo
instrumental. Si acudimos a las
extensas reediciones del disco,
aumentadas y corregidas con la
edicion conmemorativa del medio
siglo, encontramos una buena
idea del “work in progress” previo a
la primera edicion del disco. Auna
primera capa acustica, monoaural
y sencilla, las posteriores tomas
van afadiendo cada vez mas
y mas elementos. Para cuando
entran en los estudios Pye
para dar el toque decisivo al
disco, surge la necesidad de
ir adelantando un single que
comience a moverse en los
circulos comerciales. La cancién
elegida sera “Days”, la cual que no
forma parte del ambiente general
del album pero que si comparte
con el resto de material ese cierto
aire melancdlico que acabara
impregnando todo el trabajo.
Lanzado como single varios
meses antes de la finalizacion
del disco, “Days” satisface esa
urgencia industrial y permite a
la banda seguir trabajando con
menos tension. Tal vez sea uno
de los singles mas perdurables
de la banda, que la considera
una cancion  singularmente
caracteristica de esa época en
la que se comenzaba a percibir
un futuro diferente para la
formacion, toda vez que el bajista



Peter Quaife hacia evidente su
cansancio y comunicaba a sus
companeros la decisién de dejar
la banda definitivamente. Es, por
lo tanto, un tema transicional en el
devenir de los Kinks, una mirada
hacia atras con carifio por los
dias vividos hasta ese momento,
que conformaba un lazo entre el
pasado y el futuro de la banda:
“Gracias por los dias, esos dias
sin fin que me regalaste / esos
dias sagrados que me diste / no
olvidaré ni un solo dia”.

En torno al verano de 1968,
con “Days” en las cubetas
de las tiendas de discos y en
los puestos altos de las listas
europeas (especialmente en
Holanda, tal vez el pais que mas
fervor demostraba a la musica de
los Kinks fuera de las islas), la
banda aborda los detalles finales
del disco. Las nuevas capas que
se van incorporando incluyen
elementos como pianolas,
acompafiamientos de banda de
metales y el uso del mellotron
para dotar de cierta pomposidad
a ciertos momentos del disco. El
ambiente familiar y nostalgico del
album se refuerza conla presencia
de Rasa Davies, primera esposa
de Ray que ya habia incorporado
sus coros en el exitoso “Waterloo
sunset’. Canciones como el tema
titulo, llegan a ser concebidas
con diversas recreaciones,
desde la instrumental con
el acompanamiento de una
banda de cornetas y trompetas
(reeditada como adelanto de
la lujosa caja que se pone en
circulacion en estos dias), hasta
la desnudez de wuna version
acustica. La acumulacion de
ideas, unida al profundo salto al
vacio que suponia disponer de
una mas que suficiente libertad
de creacion, lleva a Ray y a los
suyos a sugerir a la discografica
Pye la edicion de un doble album
con veinte temas. Lejos de
aceptar esta idea, y tras el verano
de 1968, la disquera pone en
circulacion, por su cuenta, una
edicion preliminar del disco con
tan solo doce temas, entre las que
se incluye “Days”, cancion que
inicialmente no estaba prevista
que formara parte del album. Esta
pieza de coleccionista se puso a
la venta solamente en Francia
y los paises escandinavos,

aunque algunas copias pudieron
circular mas tarde en otros
mercados, a pesar del enfado de
Ray Davies que lo consideraba
un trabajo incompleto. Esta
edicion preliminar, en estéreo,
seria recuperada por Sanctuary
Records para su edicion en CD,
en 1998.

“La gente
alucina
ahora con
este disco,
pero en su dia no lo
entendieron”.

(Dave Davies, entrevista
con The Independent,
2018).

Para complicar aun mas las
cosas, se comienza a producir
una edicion especial para el
mercado americano, a través
del sello Reprise y de titulo
alternativo: “Four more respected
gentlemen”, con diferente track
list, incluyendo temas que ya se
habian editado en otros singles,
diferentes tomas, y sumando
alguno de los temas nuevos. Se
imprimen unos cuantos masters
que quedan almacenados tras la
decision de esperar a una edicién
definitiva; se podria dedicar un
articulo entero a qué pas6 con
esas primitivas copias, ya que han
sido objeto de mania coleccionista
desde aquel momento, incluso
en pleno 2018 se ha conocido la
existencia de una copia en manos
de un coleccionista americano,
que la obtuvo directamente de
un exejecutivo discografico con
ganas de hacer dinero facil.

Ante esta situacion, la banda cede
y destierra la idea del doble album
y acuerda una edicién definitiva,
oficial, de quince temas, dejando
fuera “Days” definitivamente. El
lanzamiento definitivo tiene lugar,
por tanto, el 22 de noviembre de
1968 en las islas, y unas semanas
mas tarde, ya en 1969, en el
mercado americano a través de
Reprise. Tomamos esta edicion
como la mas auténtica de todas
las que se lanzaron en aquellos
dias, ademas de las posteriores

reediciones, que la toman como
base.

La cara “A” del vinilo original se
abria con el tema titulo, precioso
cantico que sirve de presentacion
de la sociedad preservativa de
las buenas costumbres rurales.
La tematica central del album
se extiende desde este inicio,
alternandose con  tematicas
igualmente procedentes de la
experiencia vital de Ray Davies.
Asi, el segundo tema del disco,
dedicado a su amigo de la infancia
Walter, y a cdmo afrontar con
madurez la nostalgia por tiempos
yavividos. “;Recuerdas a Walter,
Jjugando al cricket bajo los truenos
y la lluvia / recuerdas a Walter,
fumando cigarrillos detras de tu
Jardin?/ si, Walter era mi colega,
pero, viejo amigo, ;donde estas
ahora?’.

“Picture book”, es el tercer corte
del album y abunda con humor
en el tema de las relaciones
familiares. Una cancién enorme,
vertiginosa, probablemente la que
mas haya trascendido del album,
llegando a dar titulo incluso a
una caja recopilatoria bastante
afos mas tarde. “Una foto tuya,
con tu traje de cumplearos / Tu
sentado al sol, en una torrida
tarde / Tu madre y tu padre, y
el gordo y viejo Tio Charlie de
jarana con sus amigos”. La letra
es hilarante de principio a fin,
poniendo en solfa el mundo de
las relaciones familiares y las muy
ridiculas actitudes en que a veces
degeneran.

Respecto a “Johnny Thunder”’,
es un tema con el clasico sello
electro-acustico de la dupla Ray/
Dave, con unos coros bastante
psicodélicos y una letra mordaz,
en la que se relatan las andanzas
de otro personaje del universo
kink, un motero rocker temible,
que si bien se sale un poco de
la tematica buenista del disco,
encaja en el fresco de personajes
y situaciones extremas que
impregna todo el disco. Tras
€l aparece un clasico tema de
blues rock, de letra ciertamente
acida “Last of the steam powered
trains”, que es un claro homenaje
a los bluesmen que resultaron
fundamentales en la educacién
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musical de los hermanos Davies.
Tema claramente de relleno, pero
muy disfrutable, curiosamente fue
una composicién tardia y metida
con calzador para la edicion final
del disco. Aunque la letra es de
género industrial, igualmente se
trata de una mirada a las viejas
maquinas de vapor que surcaban
las campifas inglesas, con lo que
podemos darla por buena dentro
del “concepto”. También entro
en esta etapa final el siguiente
tema, “Big Sky”’, una cancion
fundamentalmente psicodélica en
la que Ray expande su universo
a un sentido astral de la vida.
La cara “A” se cierra con “Sitting
by the riverside”, con el campo
y la naturaleza de nuevo como
protagonistas, con un tratamiento
cercano al country pero con un
aire a vieja cancion tabernera
britdnica. La musica ejerce un
poder hipnotico, tal que pareces
estar viendo a Ray cantandola
mientras  degusta  panecillos
ingleses y empufa la cafia
sentado a la orilla de un rio. Uno
de los momentos, sin duda, mas
entranables del disco.

Dos de los mejores temas del
disco encabezan la cara “B”, que
se abre con “Animal Farm’, un
tema de reminiscencias folk, una
muy alegre tonadilla acustica
con un ritmo trepidante y una
de las mejores letras del disco:
Ray metido en el cieno hasta las
trancas y disfrutandolo como un
poseso. “Village Green”, siguiente
tema en el orden original del
trabajo, es otra de las cimas del
disco, una cancion en la que la
melancolia ejerce su poder tanto
en lo musical como en el reflejo
de sus letras. Como dijimos, fue el
tema que lo inicié todo, con una
letra que representa el transito vital
desde lainfancia y la adolescencia
a la madurez y la realidad, lejana
de los paisajes familiares. Pura
educacion sentimental literaria,
como expresa Ray cuando canta:
“Alli conoci a una chica llamada
Daisy, y la besé bajo el viejo roble
/ Pero a pesar de que queria a mi
Daisy / Avisté la fama y abandoné
el village green/ Y hoy Daisy esta
casada con Tom, que es duefio
de la carniceria”.

Precisamente tras abandonar ese
vilage green que representa la
seguridad, el ambiente familiar, los
tiempos perdidos, para perseguir

“Dios salve a las tiendas pequenas, las

copas de porcelana, y

la virginidad”.

(“The Village Green preservation society”).

la fama, el artista compone en
el siguiente tema, “Starstruck’,
el cuadro depresivo del rock star
de aquellos dias, sumido en una
vida de consumo rapido, fiestas
y alcohol. Como curiosidad, una
cadena de television holandesa
propuso a la banda filmar un video
promocional para la cancion, que
fue emitido solamente en aquel
pais; el resultado, que se puede
ver en YouTube, es bastante
hilarante, con la banda haciendo
el tonto, como no, en un bosque.
La recta final del disco encierra de
nuevo varias miradas candidas a
€s0s personajes que pululan por
el verde pueblo imaginario que
es la mente de Ray Davies. Por
un lado, “Phenomenal Cat’ es, en
palabras del propio Ray, una de
sus canciones mas psicodélicas,
en la que se cuentan las andanzas
de un gato viajero y comilon que
acaba sus dias en Hong Kong y
termina comiéndose a si mismo.
Mas mundana es “All my friends
were there”, uno de los temas
tal vez menos ortodoxos de la
banda, una especie de cancion
infantil de métrica excesiva, algo
que Davies repetiria en el futuro
con bastante normalidad.

Musicalmente volvemos a dar
un enorme giro al escuchar
el siguiente tema, “Wicked
Annabella’, un tema pesado y
oscuro que acentua su tematica
siniestra y que galopa de manera
muy intensa sobre la base ritmica
impuesta por Avory. El tema,
curiosamente, esta cantado por
Dave Davies en esta ocasion,
aunque es, como el resto, una
composicion de su hermano
mayor acerca de una malvada
criatura. Mas dulce resulta
“Monica”, que con su aire calypso
repone la nota sentimental del
disco, con unas bonitas notas
acerca del amor que una prostituta
despierta a su alrededor. “Bajo
la lampara espera Monica en la
medianoche / todos los chicos
piensan que pueden comprar su
amor / pero nada puede comprar
el dulce amor de Monica”. El disco

se cierra en su version oficial con
un pequeno divertimento, “People
take pictures of each others”, que
retoma el concepto que ya vimos
en “Picture book”, con ese tono
humoristico que hace burla del
extrafio mundo de las relaciones
familiares: “la gente se toman
fotos unos a otros / para probar
que una vez se quisieron’. Ese
aire de vodevil que con el tiempo
se convertiria en marca de la
casa, aparece ya aqui recogido;
cabe destacar que en versiones
alternativas del disco (la previa
de doce temas, y las posteriores
vitaminadas con temas que
quedaron originalmente fuera),
se mantuvo esta cancion como
cierre de la obra.

Como advertiamos al comienzo,
“TKATVGPS” no fue un éxito
comercial rotundo. Tal vez por el
hecho de que en aquellos afios la
creatividad y productividad de las
decenas de bandas que poblaban
el panorama del rock mundial
propiciaba un voraz mercado en
el que sin solucion de continuidad
nuevas bandas recogian el
testigo de aquellas que, como
los Kinks, propiciaron la llamada
British Invassion. Dias acidos,
psicodélicos, afios de amor y
paz, hippies y nuevos aires. Y la
aparicion de bandas cada vez mas
potentes comenzando su camino:
Cream, Led Zeppelin, Black
Sabbath, Deep Purple aparecian
ya por el horizonte. Nada de eso
cambioé mucho el modo de ver las
cosas en el seno de los Kinks,
que aun tenian muchas vidas
por delante. Todavia tendrian
que llegar albumes igualmente
singulares como “Arthur’, “Lola”,
“Percy”, “Muswell Hillbillies”, que
igualmente supondrian nuevas
muestras de la personalidad de
Sir Raymon Douglas Davies. Su
inabarcable talento compositivo lo
convierten, sinduda, juntoa Dylan
o la dupla Lennon/McCartney,
en uno de los mayores referentes
de la historia de la musica del
siglo XX.



G LEN WEXVLTER

THE '80S PORTRAIT SESSIONS

Unete y colabora con el proyecto “The ’80s Portrait Sessions” de GLEN WEXLER

Accede a él a través de https://www.kickstarter.com
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NOVEDADES.

Bourbon: “Fuente vieja”.

sufrido
acusada,

han
tan
interesante y en tan poco tiempo

Pocos
una

grupos
evolucion

como los gaditanos Bourbon.
En tan solo tres discos, el trio
de Sanlucar de Barrameda ha
pasado del hard rock directo de
su primer disco “Fango” a un
rock con influencia psicodélica en
“Devastacion’, para acabar ahora
su disco mas progresivo. Todo
ello sin perder ni un apice de su
identidad ni su inequivoco sello
andaluz. La paleta de influencias
no se sustituye, se expande.
La psicodelia, el rock andaluz
y el progresivo se dan la mano
en siete canciones llenas de
pasajes, sensaciones, cambios,
emociones.

No se trata de un disco facil ni
directo. Es necesaria su escucha
atenta y continuada debido a la
cantidad de matices que atesora.
En ese sentido es impecable el
trabajodel productor Curro Ureba,
dando su sitio a cada instrumento
en unas composiciones llenas de
partes, con un poderoso sonido
de bajo y un gusto exquisito para
los teclados.

El viaje comienza con “Si veis
la luz correr’, un tema con letra
mistica sobre un tejido de guitarras
psicodélicas, que sirve de perfecta
introduccion y ademas conecta
con la simbolica portada, obra
de Antonio Ramirez. Pesadilla,
muerte, divinidad. Ya estamos
avisados de que esto no es un

simple disco de rock, esto va a ser
toda una experiencia. “El sendero”
es un corte mucho mas hard rock
con un riff muy poderoso, y en el
que Raul Guerrero se luce a las
guitarras. El primer adelanto del
disco, el tema lento “A punto de
arder” es el que mas recuerda
a “Devastacion” y tiene mucho
mas sentido en relacion al resto
de canciones que como single
al uso. En realidad sea o no un
disco conceptual, “Fuente Vieja”
es mucho mas que una simple
coleccion de canciones. El single
por cierto vino acompafiado de
un videoclip con imagenes de la
clasica pelicula muda “Amanecer”
de Murnau, que encajaba
perfectamente con la musica.

En “Fuente Vieja”, la cancion,
nos encontramos con los
“‘nuevos” Bourbon. Se trata de
un tema largo, melancolico, de
rock andaluz, con momentos
que pueden recordar a Triana
pero también a Jethro Tull, con
evidentes elementos progresivos.
Es practicamente una suite, que
empieza de manera pausada,
y destaca en su segunda parte
por el hermoso sélo de drgano.
Quizas sea el mejor tema del
album, al que corta por la mitad, y
la primera prueba palpable de que
estamos ante un trabajo diferente
a los anteriores. Mas ambicioso,

mas arriesgado también. “La
triste realidad” nos hace pensar
en Atavismo y en general en
este nuevo movimiento de rock
andaluz  rejuvenecido. Hasta
incluyen palmas en la parte
final de la cancion. En “Hacia el
sol’ volvemos a un tema lento y
doliente de rock andaluz, como
si Triana hiciera una version de
“While my guitar gently weeps”,
muy emocionante. El final
del trabajo es la culminacién
de esta nueva versiéon del
grupo. “Destierro” es un tema
decididamente progresivo, y pista
quiza de hacia donde se van a
dirigir los derroteros de Bourbon
en el futuro. Es la cancién mas
compleja del album, consta de
diferentes partes, se alarga casi a
los nueve minutos y en ella dan
cabida a la experimentacion a
modo de jams. Todo un desafio.

Los hermanos Raul y Alvaro
Guerrero y el bajista Juanma
Gonzalvez han dado un paso de
gigante con “Fuente Vieja”. Han
decidido que no existen limites
en su musica, que pueden hacer
crecer sus canciones hasta donde
lo necesiten, ajenos a parametros
comerciales. Ahora el reto sera
defender estas complicadas
canciones en directo y encajarlas
en el resto de su repertorio,

algo que estamos deseando
comprobar cuanto antes.

Jorge Borondo




VV.AA.: “Soul Vibration-75 The Jim Mitchells:
Original All-Time Classics”. “Love Hypnotic”.

Hay infinidad de recopilatorios
soul en el mercado. Pero con la
calidad de sonido, presentacion,
con tantos y tan buenos artistas
y a este precio muy poquitos.
“Soul Vibration” (New Continent
/| Distrijazz). La verdad es que
tenemos gran parte de lo mejor
del soul grabado en los USA entre
el 53 y el 62. Aqui tenemos el
origen de gran parte del hip-hop
y el R&B actual. También mucha
de la magia del mejor pop de
todos los tiempos. Los nombres
y canciones son esenciales y
algunos de ellos repiten. Es
el caso, por ejemplo, de Otis
Redding, Aretha Franklin, James
Brown, The Marvelettes, Sam
Cooke, The Drifters, Ray Charles,
The Impressions, Wilson Pickett,
Mary Wells, Stevie Wonder o The
Supremes.

Ademas esta plagado de N° 1 en
las listas de R&B, pero varios de
ellos fueron también N° 1 en las
listas absolutas. Por nombrarte
algunas inmortales joyas que
encabezaron ambas listas te
citaremos “Hit The Road Jack”,
de Ray Charles; “Duke of Earl”,
de Gene Chandler; “Yakety Yak”
de The Coasters; “Fingertips”, de
“Little” Stevie Wonder o el genial
“Save The Last Dance For Me” de
The Drifters. Ademas quintuple
digipack precioso con libreto de
20 paginas y si te pasas por www.
distrijazz.com veras otro similar
artefacto de James Brown titulado
“You've Got The Power” con sus
primeros 75 temas en single.
iEn ambos casos geniales como
introducciones al género y a Mr.
Dinamita!

Txema Maneru

Con el debut de este quinteto de
Sydney llamado The Jim Mitchells
la gente de Off The Hip Records
se sale un poco de su merecido
slogan. Van a cumplir 17 afios de
vida y llevan ya casi 200 discos
editados y siendo “The Best in
Australian Garage, Powerpop
& Rock ‘N’ Roll’. Acaban de
fliparnos con el nuevo de The
Painkillers y con la reedicion de
P76 y ya tienen anunciados los
nuevos discos de Penny Ikinger,
The Beat Taboo, Grindhouse, The
Dunes, Digger & The Pussycats o
el nuevo 12" de The Devours.

Y decimos que se salen un poco
porque este “Love Hypnotic”
es un hipnético tratado de pop
psicodélico con aires sesenteros
que viajan de Love a The
Misunderstood, pasando por
Syd Barrett. Una locura de pop
que también puede gustar a
seguidores de XTC, Tame Impala
o Spiritualized. Puedes dejar volar
tu imaginacion con singles de
radiante psicodelia como ‘Ankle
Deep’ o viajar por el espacio con el
cierre de la cara A (tirada limitada
de 300 ejemplares en vinilo de
180 gramos) ‘We’re Up High'.
La B se abre con la encantadora
‘Easy Love’ y tiene otro momento
cumbre en ‘Magnetic’, una
balada realmente magnética y
encantadora con aires hasta a
Galaxie 500. El final es para ...
She’s Why)’, un mantra repetitivo

para levitar. Txema Maieru

Hawk: “Bomb Pop”.

iEsto es realmente una “Bomba
Pop” desde la preciosa portada
del disco! Un cohete interestelar
en forma de polo de hielo con
palo para cogerlo. jComo en

los viejos tiempos! Esto es
también un super-grupo en toda
regla. Como Hawk y con otros
nombres lleva trabajando ya hace
bastantes afios David Hawkins.
Sin ir mas lejos en su precioso
y mas intimo “You” de hace dos
afios se hicieron llamar BE y ya
le acompafiaban Aaron Barker en
las guitarras y Ken Stringfellow
(The Posies) en voces y teclados.

HAWK

sOMB POP

Pero es que ahora se han sumado
Gary Louris (The Jayhawks) con
las voces y Pete Thomas, de
Elvis Costello & The Attractions
en la bateria. Como Hawk debuto
hace casi tres lustros y hace 4
afios también nos entregd un
rockero y mas guitarrero “I'm On
Fire” realmente en llamas. Ahora
queria rendir devocién al sixties-
pop, a los Beatles, Big Star y
The Jam, sin dejar de lado sus
aromas “americanos” cercanos
a Uncle Tupelo o a Tom Petty
& The Heartbreakers. Tienes
que conocerle en hawkmusic.
net y flipar con los estribillos
de ‘Allison’'s Gone’ o de Mrs.
Anderson’ y sus guapos teclados
a 4 manos entre Stringfellow
y él mismo. Esta la potencia y
rabia new wave de ‘Listen Like
Thieves’. No faltan esas radiantes
melodias, con buenos juegos
vocales y aires épicos cercanos a
Tom Petty o a Big Star de ‘Take
my Time’, la genial ‘Not Just
Lonely’ o el final més campestre y
reposado con ‘Dry Your Eyes’ que
realmente te humedece los ojos
por la emocion.

¢ Quién los trae ya mismo?

Txema Maiieru
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Alice in Chains:
“Rainier Fog”.

Nadie podia imaginar el dia
que falleci6 Layne Staley que
dieciséis anos después Alice in
Chains iba a seguir en activo a
tan alto nivel y con una trilogia
discografica posterior de lo mas
soélida. Porque tanto “Black gives
way to blue” como “The devil
put dinosaurs here”, a los que
se suma este “Rainier Fog’,
suponen una de las carreras
mas coherentes, respetuosas y
honestas del panorama actual. Tal
vez una de las claves haya sido
no pretender sustituir a Layne
en ningun momento, aunque de
hecho el papel de William Duvall
es cada vez mas relevante en la
banda. También ayuda ser fiel a
un estilo caracteristico, la musica

de AIC nunca se ha caracterizado
precisamente por la innovacion.
Ni falta que hace, aunque su
version acustica siempre ha
afiadido matices a su recia
propuesta. Y luego se trata de
cuidar los detalles, como el hecho
de que los tres discos hayan sido
producidos por Nick Raskulinecz
lo que les otorga continuidad, o
que en esta ocasién se hayan
ido a grabar a Studio X (antiguos
Bad Animals, donde grabaron
el disco del perro). Nada es
casual, todo tiene sentido.

En cualquier caso nos
encontramos con un trabajo
menos monolitico que el anterior,
mas melodico y “suave” si cabe,
y que contiene una coda final, el
emocionante “All | am” que vale
por casi todo el disco. De hecho,
el comienzo vy el final es lo mejor
del album. El primer tema es el
rotundo “The one you know” que
sirvio de carta de presentacion,
y que segun Jerry Cantrell esta
inspirado en David Bowie. Riff
potente y machacén marca de la
casa y cancién oscura y potente
como séblo ellos saben hacer.
Si a las voces estuviera Layne
estariamos hablando de un
clasico. La parte final del disco
esta formada por “So far under”,
en la linea del tema de inicio,

oscuro y denso, la directa “Never
fade” que contiene un estribillo
que se te clava en el cerebro una
vez lo escuches, y la mencionada
“‘All | am”. larga, oscura Yy
emocionante, como una nana
grunge que llega hasta los siete
minutos. Es la mas sorprendente
del disco, la mas inusual, y en la
que Jerry parece cantar desde las
entrafias. Por cierto que “Never
fade” supone un ftributo a Layne,
Chris Cornell y la propia abuela
de Jerry. Demasiadas bajas en el
camino.

En medio de ambas partes nos
encontramos temas que pueden
recordar al disco “Tripod”, como el
rockoso “Red giant’, otras que nos
hacen pensar en el disco acustico
“Jar of flies”, como la interesante
“‘Maybe”, o acercamientos al
country como “Fly”. Hay otros
ejemplos que brillan por si solos
como la sabbathiana “Drone” o la
propia “Rainier Fog” que titula el
disco, en la que el protagonismo
a las voces se lo lleva esta vez
si  William Duvall. Podemos
decir por tanto que es un trabajo
mas dinamico y variado que
sus antecesores, aunque como
siempre pasa con Alice in Chains,
requiere de varias escuchas
para empezar a apreciarlo en su
conjunto.
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En general se trata de un disco
muy respetuoso con el sonido
y el legado de Alice in Chains,
que ademas supone un tributo
a la época dorada de la escena.
Hasta el titulo hace referencia a
un monte de Seattle. Parece que
Jerry Cantrell esta tratando de
curar heridas y lo hace a través
de un album que coloca a Alice
in Chains, quién lo iba a decir, en
un grupo mainstream, capaz de
telonear el regreso de Guns and
Roses. Ha pasado mucho tiempo
desde que nos dejéo Layne, y
aquellos discos y aquella época
son irrepetibles. Pero mientras
Cantrell, Inez, Kinney (genial
su labor a las baquetas) y Duvall
sigan facturando trabajos de
este nivel, la musica de Alice in
Chains y el recuerdo de Staley
siempre permaneceran vivos.

Jorge Borondo

The Electric Alley:
“Turning wheels”.

The_
Electric
Alley

Turning Wheels

The Electric Alley se han
convertido en tan solo cinco afos
en una presencia constante v,
sobre todo, indispensable de la
escenahardrocknacional. Aunque
pueda sonar grandilocuente ellos
tienen todo lo necesario para
triunfar y conocen los secretos
para llegar hasta alli. Es la vieja
historia de las grandes bandas de
los setenta: un frontman de voz
apabullante (Jaime Moreno), un
guitar hero en toda regla (Nando
Perfumo), y una deslumbrante
y contundente seccidon ritimica
(Sergio Reyes al bajo y Rafa G.
Benitez a la bateria). Si a ello le
unimos un repertorio de primer
nivel, una autoexigencia total y
un directo demoledor, solo es

cuestién de tiempo y suerte que
lleguen a lo mas alto.

Tocados por la virtud en todo su
significado, los gaditanos nos
hacen llegar “Turning wheels”
(2018), tercera entrega de
su discografia tras su debut
“Backward states of society”
(2013) y “Get electrified!” (2015),
sobresaliente redondo que los
aupo un escalén mas en su ya
exitosa trayectoria y los llevd
(entre otras cimas) a recorrer
la mitad de Europa en el tramo
invernal de su gira. Grabado en
los Audiorama Estudio de Javier
Rondan en Puerto Real entre
junio y julio de 2018, su nueva
referencia confirma que su olfato
para las grandes canciones esta
mas que afilado y, que la receta
original sigue intacta aunque
evolucionada y mejorada respecto
a sus anteriores trabajos.

Bajo el rugir de las ruedas de su
portada se esconden los golpes
que abren “Celebration”, primera
salva de honor que podria
pertenecer sin duda al repertorio
de los primeros Gun’s Roses.
Bofetada eléctrica con un riff de
guitarras dobladas de primera,
un gran estribillo, un trabajo de
bateria exquisito y a fin de cuentas
mucho, pero muchisimo, rock and
roll. Con “Keep the beat on the
highway” seguimos en las mismas
coordenadas; gran single de rock
de estadio (quizas la referencia
mas potente del disco) en el que
son apoyados por el fantastico
6rgano hammond de Rafa
Foncubierta, cuya presencia
también se hace notar en “Rusty”,
corte numero seis, gran balada de
raiz blues/soul llevada a su propio
terreno en la que la voz de Jaime
vuelve a brillar sobre el cielo.

Tras los dos primeros disparos
llega “I've been taught’, poderoso
medio tiempo marca de la
casa de gran calado emocional
(recordemos la fantastica “Can
we have some love between us?”
de “Get electrified!”) que esconde

un puente sensacional. Toda la
banda hace un trabajo sublime
y la cancién crece como una ola
inmensa a medida que avanza.
Cuando paramos a repostar
en “Super Blood Blue Moon”
ya nos han entregado cuatro
autenticas joyas. A medio camino
entre Blackberry Smoke y los
Black Crowes del “Amorica”,
en su estribillo sacan a pasear
su fantastico tacto melédico. Sin
descanso llegamos a “Wildfire”,
otro gancho de izquierdas, con
una intro sacada del libro de estilo
de los hermanos Young y otro
estribillo de primer nivel.

Sobrepasado el ecuador nos
encontramos con dos fantasticos
cortesde rockandroll clasicocomo
son “You give me something’,
potente y bailable shuffle con una
de sus fantasticas intros a doble
guitarra y sobre todo “Find the
key”, con un estribillo contagioso
y vibrante.

Con “Thunderbird or vulture” nos
encontramos otra de las joyas
del disco. Gran “road song’ de
comienza sereno Yy discurrir
galopante, en la que reflexionan
sobre la vida en la carretera. En
“In the name”, quizas el corte
que rompe la armonia formal del
disco, muestran un perfil mas
oscuro y denso a nivel sonoro,
con un riff con ecos a Black
Sabbath o los Soundgarden mas
stoner. Las ruedas dejan de girar
pausadamente con “Goodbye”,
preciosa balada en la que Jaime
demuestra de lo que son capaces
sus cuerdas vocales y la banda
nos deja claro que no solo de riffs
vive el hombre para interpretar
grandes canciones.

La proxima vez que alguien diga
que el rock and roll en 2018 esta
muerto le pincharé este disco.
Para todo lo demas...keep the
beat on the highway. Ah, y sube
el volume al maximo. Lo vas a
disfrutar.

Guillermo Alvah
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llega a la B

Por Jorge Borondo.

El tenémenorRosalia
ienalidelJlamenco: S8

=
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La actuacion de Rosalia en la pasada Bienal de Flamenco me hizo pensar en la vez que Los Byrds de Gram
Parsons actuaron en el auditorio Ryman Nashville del Grand Ole Opry. En aquella ocasion la primera
plana del country mas conservador abucheé a aquellos melenudos vestidos de cowboys, haciéndoles ver
que aquel no era su sitio. El caso de Rosalia no ha sido para tanto, al menos en lo referente al pablico
asistente a la Bienal, pero en general, las criticas posteriores de los medios de comunicacién han versado
mas sobre su derecho o no de participar en tan magno evento que sobre su propia actuacion.

No es un caso nuevo, sobre todo
dentro de un género tan poco
dado a la innovacién como el
flamenco. Aun recuerdo las
imagenes del documental sobre
“Omega” de Enrique Morente y
Lagartija Nick, en el que durante
una actuaciéon el publico fue
profuso enabucheos eindignacién
porque aquello, decian, era una
aberraciéon. Con el tiempo, eso
si, aquella incomprendida vy
provocativa mezcla de Lorca,
Leonard Cohen, cante jondo y
rock se valora como una obra
maestra y un momento histérico e

irrepetible. Caso parecido es el no
menos mitico disco de Camarén
de la Isla “La leyenda del tiempo”,
hoy todo un referente, pero en su
dia muy criticado por los sectores
mas cerrados por la inclusién de
bajos eléctricos, bongos, teclados
o instrumentos de viento.

En realidad, a Rosalia le persigue
la controversia desde el principio,
algo que ella (o su equipo de
marketing) ha sabido rentabilizar
muy bien. Rosalia no es gitana,
ni andaluza aunque cante con
acento andaluz. De hecho es

catalana, como Miguel Poveda,
otro payo cuestionado por su falta
de autenticidad. Y lo peor de todo:
no sélo vive de flamenco, también
le gusta la musica electronica, es
activa en las redes sociales, viste
de manera extravagante, conecta
con la juventud, hace lo que le da
la gana.

Lo que nadie parece darse
cuenta es que Rosalia mdas que
una cantante o cantaora es un
fenémeno que estd a punto de
explotar. Que lo de menos es si
lo que hace es o no flamenco, si




Foto de Manuel Couceiro.

merece 0 no actuar en la Bienal,
porque para lo que se avecina eso
va a ser una simple anécdota. De
hecho, el de la Bienal puede que
haya sido su dltimo concierto de
flamenco tradicional. Porque su
nuevo disco, “El mal querer”, a la
venta el 2 de noviembre, y del que
ya ha habido tres adelantos, sigue
una linea totalmente diferente a
su debut “Los dngeles”. Aqui lo
aflamencado es s6lo un elemento
mas de la musica pop, electrénica,
trap.

Y sin embargo, en la Bienal si
que presenté algunos de estos
temas nuevos (“Di mi nombre”
cuyo videoclip hemos podido ver
estos dias), pero en formato de
fandangos. Porque por encima de
todo Rosalia fue muy respetuosa

conlaciudad y con el festival. Casi
pidiendo disculpas por cantar
alli, dando gracias por el honor
que supone actuar en la Bienal,
aunque fuera en el “Off Broadway”
del Teatro Alameda, que no es ni
el Lope de Vega ni el Teatro de la
Maestranza. De todas maneras, en
esta ocasion estaba reconvertido
en un café cantante, lo que le dio
un encanto especial, con el ptblico
distribuido a diferentes alturas en
mesas de cinco, con lamparas en
forma de vela en su centro y sillas
de madera con asiento de enea. En
un momento de la noche alguien
le pidi6 a voces su hit “Malamente”
y ella, casi ruborizada, afirmé que
no, que aquello era la Bienal. En
otra ocasion, cuando explicaba los
tanguillos o las bulerias que iba
a interpretar, Rosalia no sabia si
llamarles cantes o canciones, como
si no quisiera cometer errores
delante de expertos. ;Inocencia
espontanea o postureo estudiado?
Tal vez nunca lo sabremos, pero
en cualquier caso un nuevo punto
a su favor. Ella sabia déonde estaba
y lo que tenia que decir.

A Rosalia se le ve segura de si
misma, sabe lo que quiere y va a
por ello. En el teatro Alameda el
repertorio fue flamenco clasico,
y el acompafiamiento de primer
nivel, con el magnifico guitarrista
Joselito Acedo, Los Mellis
de palmeros y Anna Colom vy
Claudia “La Chispa” a los coros.
Todos ellos de riguroso negro,
como debe ser. Todos menos
Rosalia, claro, que brillaba con
una camisa blanca en el centro
del escenario. Y por supuesto,
todos sentados y en su sitio, al
servicio de la estrella. Ella hacia
por sentarse, pero enseguida
pegaba un respingo y cantaba de
pie al borde del escenario, ante
un publico, en su mayoria fan.
O como minimo doécil. Parece
como si ella quisiera mantener la
ortodoxia, pero es que no le sale.
Ella sigue su propio instinto. Por
eso algunos la comparan con
Lola Flores, con la que no tiene
nada que ver, si acaso su dificil
limitacion a los estrictos méargenes
del flamenco. Su fuerza y su
singularidad es otra, pero como la
Faraona, sigue su propio camino
al margen del trazado por otros.

Rosalia a ratos parece una nifia,

como cuando se equivoca al
presentar a sus palmeros, que
entran a escena sin que ella se
dé cuenta, lo que provoca su
disculpa avergonzada. O en cada
comentario que realiza entre

Rosalia no

solo vive de

flamenco,

también le
gusta la musica electréni-
ca, es activa en las redes
sociales, viste de manera
estrafalaria, conecta con
la juventud, hace lo que le
da la gana.

canciéon y cancién, regalando
dedicatorias a sus maestros y
agradeciendo a quien aquella
noche le habia obsequiado con
un abanico. Su espontaneidad
e inocencia, unida a su imagen
dulce no ayuda demasiado a
contradecir esa idea. De hecho,
fuera del escenario, callada y sin
sus atrevidos atuendos de Palomo
Spain podria pasar casi por
una adolescente cualquiera. Sin
embargo, durante su actuacion,
cuando saca lo que tiene dentro
y eleva la voz, cuando se levanta
y empieza a gritar, ahi vemos a
una mujer poderosa, decidida,
empoderada. Esa dualidad, que
incluso se manifiesta durante
la interpretacion de una misma
canciéon es una de sus sefias de
identidad. En realidad es un poco
como su mdasica, porque ella
es una estudiosa del flamenco
tradicional y a la vez es hija de
su tiempo. Su nuevo single, “Di
mi nombre” supone un homenaje
a la Repompa de Mailaga, una
cantaora de finales de los afios
cincuenta, pero su propuesta es
moderna, fresca, juvenil.

En la Bienal cant6 tanguillos de
Céadiz que sonaron tan festivos
y alegres como comparsas de
Carnaval, bulerias de la Nifia
de los Peines a la que anuncié
como referente, fandangos de
Huelva en los que se luci6 el coro,
y canciones como “La hija de Juan
Simon”, o “Te venero” que conocen
los seguidores de su disco de
debut. Todo con su propio sello,

34



35

muy poco fiel al estilo tradicional
segin los entendidos, pero sin
duda con personalidad propia,
Unica. Sin embargo fue cuando
cant6 “Catalina”, con esa coda que
es “testamento de un gitano” (tango
del sefior escribano) cuando el
respetable tuvo que enmudecer.
Es en esos momentos en los que
no importa si lo que hace es o
no “auténtico”. Rosalia llega,
transmite, traspasa y consigue lo
que pocos pueden: que personas
que nunca se han interesado
por el flamenco tengan los pelos
como escarpias y se pregunten
qué ha sido aquello, quieran
seguir escuchando coplas que
tienen casi cien afios. Porque la
mayoria de los que estdbamos alli
no habiamos ido por el flamenco.
Realmente no sabemos nada sobre
Pastora Pavon, el Niiio de Marchena
o Miguel de Molina. La mayoria,
con inusual presencia joven,
estdbamos por el fendmeno,
por esa cosa rara y nueva que a
nadie parece dejar indiferente.
Que maravilla a estrellas de
Hollywood, que provoca que
artistas  norteamericanos  de
primer nivel quieran cantar con
ella. Hasta Pedro Almodévarla ha
llamado para su préxima pelicula.
Y esto es sélo el principio, la punta
del iceberg.

El concierto duré una hora que
paso6 volando, y a Rosalia se la vio
feliz, muy habladora, orgullosa.

So6lo hubo un bis a pesar de la
insistencia del respetable, pero
de nuevo, hay que respetar las
normas. La proxima vez que actte
en Sevilla tal vez lo haga en otro
recinto, sin duda més grande, y lo
haga con otro repertorio, equipo
de baile y todo tipo de fuegos de
artificio. La de la Bienal quedara
como unanoche histéricaenla que
tuvo que luchar contra todos los
prejuicios y sali6 indemne, quiza
provocando menos polémica de
la esperada. Aunque ahora que

lo pienso, hubo un apagén justo
antes de empezar el concierto
lo que provocé cierto retraso, y
durante todo el espectaculo el
aire acondicionado no volvié
a funcionar. ;Habria algan
integrista del flamenco entre
bambalinas, cual Pete Seeger en
Newport durante el concierto de
Bob Dylan? Nunca lo sabremos,
pero qué calor hacia en cualquier
caso.

El pasado 16 de octubre se convirtio en la
segunda espafiola en la historia en actuar en
el mitico programa de la BBC “Later...with
Jools Holland” interpretando “Malamente”.

Todo va demasiado rapido
en el wuniverso Rosalia. Los
acontecimientos se precipitan
y uno puede quedar desfasado
a poco que no esté atento a las
noticias. El anuncio de su nuevo
disco en las pantallas de Times
Square de Nueva York nos
sorprendi6 a todos. Pero es que el
pasado 16 de octubre se convirtié
en la segunda espafiola en la
historia en actuar en el mitico
programa de la BBC “Later...
with Jools Holland” interpretando

“Malamente” y “ Pienso en tu mird”.

Unos dias después pudimos
verla con Tim Cook, el CEO de
Apple, presentando el Homepod,
el nuevo altavoz gigante de la
empresa de la manzana. El 31 de
octubre ofreci6é un espectacular y
breve show gratuito en la plaza
de Colén de Madrid, presentando
su nuevo disco “El mal querer”.
Agotadas las invitaciones en
apenas minutos, el concierto
pudo verse en directo en Youtube
gracias a Red Bull y ha supuesto
un paso mas en una carrera cuyo
limite a dia de hoy no es capaz de
atisbarse. El futuro es suyo, y ella
lo sabe.



La Ley De La Calle” es el infame titulo con el que se publicé en castellano la novela de Susan E. Hinton
originalmente titulada “Rumble Fish”. Aquello fue en una traduccién datada de 1986, probablemente

con Ediciones Alfaguara tratando de aprovechar el rebufo de la pelicula de Francis Ford Coppola en
la que adaptaba la novela, de 1983. De hecho, no deja de ser la traduccion del titulo de la pelicula, de
modo que no culpemos directamente al traductor de Alfaguara. Sea como sea, hoy en dia se recuerda
mucho mas la pelicula que la novela. No es mi caso, por razones puramente casuales, yo si lei la
novela antes que la pelicula, y la lei exactamente cuando debia hacerlo.

No obstante, permitame el lector
darle una buena noticia: se puede
leer “La Ley De La Calle” sin ser
un adolescente, y disfrutarla a
maximo. Un personaje de Hanif
Kureishi, de “El Buda De Los
Suburbios”, decia que lo peor
que le puedes hacer a Kerouac
es volver a leerlo con treinta y
cinco afos. La controversia esta
servida, y estoy seguro que se
trata mas de esas maravillosas
implicaciones personales vy
sentimentales de los libros, que
de algo implicito a los libros en si.
No hace mucho, en la pagina final
de una novela que lei, rezaba
lo siguiente: “Aqui acaba este
libro escrito, ilustrado, diseriado,
editado, impreso por personas
que aman los libros. Aqui acaba
este libro que tu has leido, el libro
que ya eres”. Que ya eres. En fin,
no podria explicarlo yo mejor. A
todos nos ha pasado en alguna
ocasion, lei “El Guardian Entre El

Centeno” con veintisiete afios y no
me maravillé como me esperaba.
Lei “Lolita” con diecisiete y no lo
disfruté particularmente. Igual me
hubiera ido bien invertir titulos
y edades, qué sé yo. Lo que no
cabe duda es de que, a priori,
una novela como “La Ley De La
Calle” se enmarca, de saque,
en el epigrafe de “novelas para
adolescentes”, excluyendo de una
tacada a gran parte del publico
potencial.

Yo recibi, a los doce anos, una
copia de “La Ley De La Calle”
como regalo de reyes, fruto
de la aleatoriedad mas pura.

La propia editorial

ver muy claro

copia no estaba
sino

E. Hinton,

S.E.Hinton, que no

Pudieron ser otros miles de libros,
por acabo siendo este. Y qué
puedo decir, me entusiasmo. Los
protagonistas apenas tenian dos
afos mas que yo, y no resultaba
dificil sentirme identificado. Algo
que siempre se ha subrayado
acerca de Susan E. Hinton es
el hecho de que una escritora
jovencisima de Tulsa, Oklahoma,
pudiera desarrollar sus novelas
basandose en personajes
adolescentes masculinos, quienes
protagonizan sus obras. En “La
Ley De La Calle”, sin ir mas lejos,
apenas hay un par de personajes
secundarios femeninos. Cuando
menos, no era lo habitual. Y

lo acab6é de
y, por ejemplo, mi
firmada por Susan
por el asexuado
muchas pistas.

no

daba
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sin embargo, alli estaba ella,
publicando su primera obra, la
celebérrima “Rebeldes” (“The
Outsiders”, en el inglés original,
de 1967), con tan solo diecinueve
afios, explicando una ficcién
de chavales, peleas y bandas
en barrios desfavorecidos. El
comentario clasico es que le vino
la inspiracion tras presenciar, ella
misma, en su Tulsa natal, una de
esas peleas entre jovencisimos
componentes de bandas
callejeras, que al parecer, acabo
francamente mal.

La propia editorial no lo acabo
de ver muy claro y, por ejemplo,
mi copia no estaba firmada por
Susan E. Hinton, sino por el
asexuado S.E.Hinton, que no
daba muchas pistas. La novela en
cuestion resulté tener muchisimo
éxito, y hubo una segunda obra,
de tematica similar, titulada “Esto
Ya Es Otra Historia” (1971), que
no deja de ser una demasiado
libre traduccion del original “That
Was Then... This Is Now”. Es,
sin embargo, en su tercera obra
cuando Hinton llega a su plenitud
como creadora, en “La Ley De
La Calle”, titulada originalmente
“‘Rumble Fish” (1975), que podria
traducirse como algo asi tal que
“Pez de Disturbio”, lo cual no
deja de sonar extrano, aunque
hay un momento en la novela
en que queda contextualizado.
Esto de “La Ley De La Calle”
suena horroroso, no obstante,

puedo reconocer la dificultad en
hallar una traduccién que luciera
minimamente bien. La produccion
literaria de Hinton no es muy
prolifica, apenas seis titulos mas
en cuarenta afos. La popularidad
de su obra de debut eclipsé todo
lo demas.

El catalogo de Susan E. Hinton fue
relanzado con fuerza gracias a las
adaptaciones cinematograficas
que un peso pesado como
Francis Ford Coppola realizo,
seguidas, en 1984, de “Rebeldes”
y de “La Ley De La Calle’.
Recordemos que a pesar del
batacazo de “Corazonada’
(1982), Coppola venia de rodar,
anteriormente, “Apocalipsis Now”
(1979) y “El Padrino, parte II’
(1974). Es decir, que alguien
como Coppola decidiera rodar
dos peliculas seguidas basadas
en dos novelas de Hinton suponia
claramente una coronacion de la
novelista. Aunque he reiterado,
anteriormente, que venia a hablar
de la novela, y no de la pelicula,
estas mismas cintas sirven para
enmarcar lo que quiero decir con
“La Ley De La Calle” (o “Rumble
Fish”, como prefiera el lector).
Mientras que para “Rebeldes’, el
director trabaja con un elenco que

Steve
y Rusty
James

desarrollan
una relacion con cierta
similitud a Sancho Panza
y Don Quijote, con un
quijotesco  chaval de
catorce que solo afiora la
épocaen la que las bandas
callejeras eran algo, con
sus aparentes normas de
honor casi cercanas al
Bushido samurai.

reune a lo mas popular en actores
jovenes del momento (Ralph
Macchio, Matt Dillon, Patrick
Swayze, Rob Lowe, Diane Lane,
Emilio Estévez y Tom Cruise),
consiguiendo asi un  éxito
inmediato, “Rumble Fish’ resulta
ser un reverso oscuro de aquella.
De entrada, esta rodado en

blanco y negro, suponiendo toda
una declaracién de intenciones, y
en cuanto al elenco, parece claro
que aquél platé no era el lugar
mas adecuado para dejar olvidada
una botella de licor o traer a una
excursion infantil al rodaje: Matt
Dillon repite, junto a piezas como
Mickey Rourke, Dennis Hopper
o Tom Waits. Y por supuesto, si
que tengo recuerdos ochenteros
de haber visto “Rebeldes’ junto
con mi hermanay prima mayores,
pero tardé muchos afios en
conocer la existencia de una
adaptacion cinematografica de
“La Ley De La Calle”.

En “La Ley De La Cale’
tenemos a tres personajes, tres
protagonistas, en realidad. Por
un lado estd Rusty James,
un zagal de catorce anos que
se cree curtido en mil batallas
callejeras. A priori podria parecer
el protagonista absoluto, mientras
que, durante el transcurso de
la narracién, puede el lector
advertir que no se trata mas que
de un pobre diablo, todo fachada,
chaqueta de cuero, pantalones
tejanos y camiseta blanca.
Entonces aparece El Chico De
La Moto (otra traduccién que,
aunque certera, suena horrible,
del original Motorcycle Boy), el
hermano mayor de Rusty James,
y su idolo absoluto. Al Chico De
La Moto le falta un tornillo, eso
esta latente. O tal vez es el uUnico
cuerdo en ese barrio. Desprende
un magnetismo innato, que hizo
que los muchachos le siguieran
en las bandas, hacia peleas
violentas sin grandes razones
para ello. Capaz de aparecer y
desaparecer, es un personaje
extrafio, poco hablador, muy leido
para el estandar del barrio. Un tio,
seamos todos sinceros, bastante
raro. Y finalmente esta Steve,
también de catorce afios, el Unico
amigo de Rusty James que ni
le teme ni le envidia, y que le
sigue por pura amistad, no por su
posicién dominante en el barrio. A
Steve no le gustan las peleas ni
escarceos con lo ilegal a los que a
menudo le arrastra Rusty James.
Steve era el Unico personaje
que, en mis primeras lecturas
adolescentes de la novela, no me
parecia, en realidad, hiperbdlico,
con toda esa historia arrabalera



que les rodeaba a casi todos.
Steve era, en realidad, mas como
yo. Aunque reconocerme en él
fuera un poco doloroso, porque
es reconocerse en el panoli de la
narracion.

Steve y Rusty James desarrollan
una relacién con cierta similitud
a Sancho Panza y Don Quijote,
con un quijotesco chaval de
catorce que solo anora la época
en la que las bandas callejeras
eran algo, como en las historias
que se explicaban de cuando su
hermano, El Chico De La Moto,
era el lider de esas bandas, con
sus aparentes normas de honor
casi cercanas al Bushido samurai.
Cuando ocurre todo, Rusty James
vive creyendo que todavia era
aquella década anterior, pero las
cosas que cree que pasaban, en
realidad, ya habian pasado. Echa
de menos ese rollo de todos-para-
uno y uno-para todos. Pero las
cosas son como son, y sufrimos
porque las hemos imaginado
distintas.

Conforme discurre la historia, uno
tiene sus dudas de sienrealidad la

época de las bandas y las peleas
callejeras, tal y como la propia
Susan E. Hinton las describia
en “Rebeldes”, fueron asi o no
dejaba de ser una descripcidon
romantica. El propio Chico De
La Moto, anhelo de lo que Rusty
James quiere ser, va dejando
pistas de que, probablemente,
todo aquello fuera asi sélo en las
paginas de la novela de Hinton,
no en la realidad. O que, cuanto
menos, eso era entonces y esto
es ahora.

Asi, Rusty James resulta ser un
personaje con un cierto punto de
patetismo, alguien que quiere ser
quien no es y que tiene nostalgia
de algo que jamas vivio. Y frente a
él, orbita Steve y su realidad, y El
Chico De La Moto, haciendo suya
aquella maxima de Makinavaja
que decia lo de “la verdad jode,
pero curte”. Lo que ocurre, y
cuidado, que esa es la magia de
la novela, es que cuando se tiene
la edad de Rusty James, el lector
no es capaz de apreciar la penosa
condicion del personaje, a quien
s6lo lo ve como un muchacho
contra los acontecimientos. Y es

en lecturas posteriores cuando
las piezas parecen encajar de un
modo menos forzado. Vale, por
otra parte, para recordar que una
cosa es que la edad te coloque
en diferente perspectiva, pero
que mucho cuidado con olvidar
tus ideales, ya que el hueco que
dejan suele terminar relleno de
escepticismo y amargura. Todo
aquello para lo cual Francis Ford
Coppola tuvo que recurrir al uso
el blanco y negro en pleno 1984.
Y al final, después del vortice,
s6lo quedan los vértices, y los
de Rusty James resultan ser de
los que rascan, cortan y tienen
herrumbre para permitir una
bonita infeccion de la herida.

Como coda final, revelar que vi
la pelicula mas de una década
después de haber leido (y
releido) la novela. Y aunque
el topico obliga a considerar la
novela como superior a la version
flmada, en este caso sélo la
pondria por encima por una
cuestiéon meramente de sustrato
personal.

Carlos Molina.
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Bienvenidos a una nueva época. La destruccion de prejuicios, gracias a multiples cuestiones, ha
hecho que ahora mismo vivamos, desde el underground, una etapa brillante en el rock en espanol,
sea cantado en inglés o en el idioma de Cervantes. Lo ultimo que queda es derribar los muros
resistentes que tanto convienen a los viejos dinosaurios, estrellas en decadencia del Rock estatal, y
que esta nueva hornada pueda tener lugar en un programa como La Hora Musa. En esa ecuacion de
nuevos grupos entran Amorica, combo de exquisitas melodias y guitarras glam, cuyo primer album,
“La nueva carne”, demuestra que aun queda esperanza para buenas canciones, desde Huesca en
este caso. La realidad es que esos muros que antes mencionaba no creo que se rompan, pero si que
dentro de una década algun tipo escribira un libro sobre esta nueva generacion, en la que se incluye
Amorica. Entrevistamos en persona a su cantante Anxel P. Sol sobre el grupo, conceptos artisticos,
sus influencias o su vision de los ultimos retornos del Rock.

La perspectiva de un grupo de
power pop en Espana, es muy
loable. Qué precedentes en
Espaia habéis tenido, si es que
hay alguno.

No creo que seamos un grupo de
power pop ya que tenemos otras
influencias igual de marcadas, por
eso creo que no nos hemos fijado
en artistas de referencia de power
pop en Espafa. Lo que mas me
gusta son las canciones mas pop
de Los llegales, los Enemigos
o Siniestro Total, estos ultimos
si tienen discos completamente
new wave/power pop. Grupos
espafnoles que se definan como
bandas de power pop citaria a
Airbag, que son muy buenos. Y
recuerdo muchos grupos indies de
los afios noventa que practicaban
el estilo como Vancouvers, Los
Hermanos Dalton o incluso los
queridos paisanos de EIl Niho
Gusano que lo mezclaban con
puro surrealismo.

Dices que no sois power
pop pero siempre que se
os menciona u os han
entrevistado viene la etiqueta.
Igual te gustaria mas que os
adscribieran a un grupo como
The Wildhearts, que teniendo
un poso muy melédico son mas
eclécticos.

La etiqueta viene de la propia
nota de prensa o presentacion
del grupo, pero también nos
consideramos un grupo de rock a
secas, con tintes power pop, glam
rock... Hay varios ingredientes.
Por ejemplo una cancién como
“Porque Si” es completamente
power pop clasico, con un puente
a lo oldie cincuentas sesentas,
que era un recurso que utilizaban
bastante las bandas de power
pop clasico. “La Nueva Carne”
por ejemplo siempre he pensado

que es Marc Bolan en esteroides
pero va bastante mas alla del
riff T-Rex. “Tiempo Presente”
tiene wuna influencia clarisima
de Paul Westerberg y Big
Star. Y el single “Radio y DJ” a
mi personalmente me parece
que tiene algo de los primeros
Hanoi Rocks, Replacements,
Beatles... De grupos espafoles
puedes encontrar también
cosas que recuerden a 091, que
tampoco creo que sean un grupo
de power pop.

Cual crees que es el grupo que
mejor ha definido lo que es el
Power Pop. La lista es larga:
desde Badfinger a Big Star o
Redd Kross.

Supongo que tendria que citar
los padres del género como
Badfinger, Big Star, Raspberries
o por supuesto The Beatles, que
con canciones como “And Your
Bird Can Sing” que sin duda
inventaron el género. Los que
mas me han influenciado son
sin duda Cheap Trick y Redd
Kross, pero no los consideraria
puros del género, al igual que
The Replacements o Enuff Z’
Nuff que también estan entre mis
favoritos. Quizas el denominador
comun de todos ellos haya sido
Big Star, podriamos decir que
son la Velvet Underground del
estilo ya que han influenciado
a muchisimas bandas dentro y
fuera del power pop.

Son todos casos muy raros.
Big Star tienen una historia
tristisima y murié Chris Bell
extrafhamente. Recuerdo
entrevistar a su bateria vy
terminar la entrevista con cierta
sensacion de tristeza.

Bueno, Chris Bell murié en un
accidente, pero si tuvo muchos

problemas. Al igual que muchas
bandas ha sido después cuando
han conseguido ser relevantes.
Ademas es curioso porque hemos
hablado de Big Star, Badfinger,
Replacements, Redd Kross...
todos ellos supremos que no
tuvieron suerte o que directamente
tuvieron historias tristisimas como
la de Badfinger. Pude ver a Big
Star con Alex Chilton en 006
en el Azkena. Nunca lo olvidaré.
Ademas tenia justo a mi lado a
los tipos de Marah que estaban
disfrutando como nunca.

Pude ver a
Big Star con
Alex Chilton
en dos mil
seis en el Azkena. Nunca
lo olvidaré. Ademas tenia
justo a mi lado a los tipos
de Marah que estaban
disfrutando como nunca.

Cheap Trick triunfaron por un

directo, también algo insdlito.
¢ Te parece que mejoraron en
directo sus canciones?

Es que el Budokan aparece
después de “In Color”,
probablemente su mejor coleccion
de canciones pero lastrada
por una produccion muy light.
Entonces diria que si mejoraron
por lo menos las canciones de
ese disco que suenan a gloria,
las del debut no. Incluso “In
Color’ 1o llegaron a regrabar con
Steve Albini en el 97 y existe un
bootleg tremendo que merece la
pena escuchar. A Cheap Trick les
ayudd mucho triunfar en Japén,
pero no hay que olvidar que
incluso con su época mas chunga
en los ochenta consiguieron
llegar al numero uno en USA. A
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partir de ahi son un grupo de culto
respetado y admirado por varias
generaciones y con hits que van a
sonar siempre en las FM.

Redd Kross también es insélito
que con sus discos noventas,
y singles fantasticos, no
triunfaran.

Cuando empezabamos Redd
Kross era una de nuestras
maximas influencias aunque en
“La Nueva Carne” se ha disipado
un poco, o por lo menos no es
tan evidente como antes. No
triunfaron porque en mi opinién
eran demasiado “quirky” (peculiar
en castellano. N. del R.) para
el publico del 93 cuando salid
“Phaseshifter’. Luego en “Show
World” creo que rebajaron su
estética, como se puede ver en el

clip de “Mess Around’ y podrian
haber triunfado sin problemas,
pero no cuajé por alguna razon.
No obstante es una banda con un
gran seguimiento, sobre todo en
Espafna. Han disfrutado de una
segunda juventud llenando salas
y tocando en posicién destacada
de festivales, incluidos Azkena o
Primavera Sound.

Decia Pito, antiguo manager
de Héroes, que los grupos de
provincias suelen escuchar
mas musica al estar en ciudades
que no te ofrecen todos los
dias tantos estimulos, ya sean
fiestas o eventos culturales. En
qué sentido lo notais vosotros
siendo de Huesca.

Ahora ya no veo ninguna
diferencia ya que tenemos toda

la musica, estilos y las tendencias
al alcance de un click. Pero lo
que si he notado es que en las
ciudades de provincias hemos
escuchado musica al margen de
tribus urbanas, posers y demas.
Por lo menos mi generacion. De
todas maneras, voy a Madrid
cada pocas semanas, yo no estoy
tan aislado en estos momentos
(Risas).

Vale, ahora todo esta a un
click, pero somos de una
generacion bastarda tanto tu
como yo. Hemos convivido
con lo analégico y lo digital.
En los noventa no era tan
obvio el poder escuchar
mas musica e ir a menos
eventos de entretenimiento
como en Madrid. En Madrid
practicamente cada dia de la



semana hay algo, mientras en
una ciudad de provincias, en
esa época te ibas por la tarde
a escuchar con tus colegas un
disco y fumar unos petas.

Enmicaso, comprabalo que podia
con mi hermano... generalmente
discos de hard rock, alternativo
o metal que devorabamos
intensamente. Para mi educacion
musical fue clave tener la MTV
durante los afios 93 hasta el 95, ya
que descubri cantidad de musica
siendo muy pequefio. Desde
Pearl Jam, Tom Petty, Weezer,
Beck, Offspring, Nirvana, Blind
Melon, Bon Jovi, Jeff Buckley,
Green Day, REM, Soundgarden,
Oasis... me acuerdo de tantos...
Las revistas, especialmente el
Popu, también me ayudaron
muchisimo a descubrir musica

que muchas veces comprabamos
a ciegas.

Hablemos del grupo. Cémo
desarrollais las canciones.

Normalmente las desarrollo en
casa de forma instrumental,
las llevo al local y hacemos la
estructura etc... Grabamos un
par de tomas de ensayos y con
ese material meto la melodia vy
letra. Los arreglos van saliendo
conforme se tocan.
Hay muchas referencias
cinéfilas.

Si, yo estudié la carrera de
Comunicacion: Cine y TV en
Barcelona, y obviamente soy
un apasionado del mundo
audiovisual. Ahora mismo estoy
un poco desconectado de la
actualidad, veo sobre todo
series en streaming como casi
todo el mundo, pero siempre
me ha servido como fuente de
inspiracién, sobre todo referentes
como Lynch y Cronenberg.

“La nueva carne” (también
titulo de su unico disco) es
de esas canciones perfectas,
que la grabas y sabes que has
hecho un hit si esto fuera un
mundo ideal. ; Como surgié?

Creo que fue de esas canciones
que salen en cinco minutos, por
lo menos a nivel instrumental.
Ojala fuese un hit, cosa que no
ha ocurrido. Tengo que decir que
cada vez que la vuelvo a escuchar
me sigue gustando mucho.
Eso no me suele pasar con mis
temas, que con la distancia
siempre creo que los pude hacer
mejor. Estoy bastante orgulloso
porque casi todo el disco me
sigue pareciendo muy interesante
y muy bien grabado. La letra no
sé muy bien como la hice, se que
queria un tema con ese titulo ya
que me apasiona “Videodrome” y
supongo que la construi a partir
de ahi. Ademas The Wildhearts
también tienen un tema con ese
titulo y son idolos para mi.

¢Qué piensas del concepto de
la nueva carne? En la musica
puede estar representado por
los disefios de Giger o incluso

llevandolo a la practica alguien
como Genesis P-Orridge.

Si, supongo que estas en lo cierto,
sobre todo conozco mas la faceta
artistica de Giger. Pero realmente
asumi el concepto de la pelicula
extrapolado a nuestra sociedad
actual. En “Videodrome” el canal

pirata que emite programas
En los
noventa
las bandas
sacaban
EP’s muy interesantes
con abundante material
de canciones inéditas,
remixes. Me vienen a
la cabeza  Smashing

Pumpkins, The Wildheatrts,
Marilyn Manson...

violentos produce cambios fisicos,
psiquicos y tumores a quien lo ve.
Digamos que lo podemos aplicar
a todo el contenido que podemos
ver hoy por la red: los programas
basura, la alienacién colectiva, la
estupidez... todo esto. También
me fijé en la pelicula “They Livel’
de John Carpenter. Digamos que
tampoco sigo el concepto al pie
de la letra, es algo mas sugerente
que tengo yo en la cabeza y que
la gente interprete como quiera.
Lamentablemente no creo que
haya mucha gente que entienda
nada de la cancién porque usa
un cédigo que un oyente medio
no va ni a tratar de entender. La
masa “mansa” que es lo general
quiere escuchar la enésima
cancion de amor/desamor de
Leiva, la pseudo provocaciéon de
C. Tangana o la tonteria épica de
Izal.

Me ha gustado tu analisis de
las peliculas de Cronenberg, y
es cierto, la letra es fantastica
pero casi nadie la entenderia.
Me gustaria saber si harias
alguna cancion sobre Lynch.

De hecho tenia una cancion en
la anterior grabacién que iba
mas o menos del universo Lynch
y se llamaba “Doppelgédnger’.
Me gustaria regrabarla fuera de
Amorica de un modo atmosférico
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o after punk actual ya que no me
gusté como quedd a excepcidn
del solo de guitarra de Javi que se
sali6.

De ahi pasemos al disco.
Siempre se intenta uno vaciar
en el primer disco, sacar lo
mejor posible porque es la
elecciéon de un repertorio mas
amplio hasta entonces.

Grabamos todas las canciones
que pudimos, unas entraron y
otras han acabado en el siguiente
EP. La produccion se hizo en el
estudio junto a Pachi Garcia, que
ha producido y colaborado con
bandas como Los Enemigos,
Amaral, Supersubmarina... Se
hablé de la linea por donde ir
y lo capté a la perfeccion. Nos
enviabamos canciones de otras
bandas para saber por dénde tirar,
y recuerdo que hablamos bastante
durante la pre-produccion del
“‘Send Away The Tigers” de
Manic Street Preachers, un
disco que me encanta por cierto.
La grabacion fue en Baeza en el
estudio de Pachi y pasamos una
estupenda semana ahi.

También sacais EP. Me gustaria
que explicaras tu concepcién
del EP y su relacion con los
noventa y la actualidad.

El EP para nosotros ha sido un
epilogo del disco. En los noventa
las bandas sacaban EP’s muy
interesantes con  abundante
material de canciones inéditas,
remixes. Me vienen a la cabeza
Smashing Pumpkins, The
Wildhearts, Marilyn Manson...
para mi es un gran formato y
puede que sigamos este camino
en el futuro. Ya veremos.

Sé que esta pregunta te va a
dar verglienza, pero uno se da
cuenta cuando estas enfrente
de un musico que lo tiene o no

El Budokan de Cheap Trick aparece después de “In Color”,
probablemente su mejor
canciones pero lastrada por una produccion
muy light. Entonces diria que si mejoraron
por lo menos las canciones de ese disco
que suenan a gloria, las del debut no.

lo tiene. Hablo del carisma. Y

tu lo tienes, algo que musicos
famosos, y mas en Espana, que
no voy a citar, no poseen ese
extra. No hablo sé6lo de cuando
te subes al escenario. Estamos
tomado ahora caias estando
con ropa casual, y es algo que
se vislumbra en circunstancias
normales.

Yo me veo normal e intento
transmitir en el escenario todo lo
que puedo. Lo que me gustaria ver
en directo a mi. Con las canciones
lo mismo, hago las canciones que
me gustaria escuchar. Ojala tenga
ese carisma que citas, jeres muy
amable Ignacio! (Risas).

¢ Qué se siente antes, durante
y después de un concierto? Yo
lo veo como tres etapas muy
diferenciadas. Las mariposas
en el estbmago, concentrarte
y evadirte en la musica, y
luego intentar controlar esa
adrenalina tras haber tocado.
Y cual ha sido vuestro mejor
concierto.

Como espectador he perdido

casi toda la ilusiéon de cuando era
mas joven e inocente. Trabajo

coleccion de

en producciones, estoy en los
backstage, conozco a muchos

musicos y bandas... ya me
resulta dificil poder evadirme
como espectador y disfrutar

desmelenandome como cuando
erateenager. Respectoatocar, me
invade la adrenalina pero no me
pongo nervioso. Trato de disfrutar
lo maximo posible y ofrecer algo
digno que es lo importante. En
cuanto a lo segundo, ha habido
muchos, pero fue bastante guay
telonear a Loquillo en las fiestas
de mi ciudad y que su publico nos
aplaudiese.

¢Dais importancia al vestuario
a la hora de actuar?

Pues yo si. Pero voy bastante
natural y conforme a mi
personalidad. Tengo diversos
referentes, desde Bowie, pasando
por Scott Weiland hasta Ginger,
Sid Vicious o Tommy Stinson.
Estoy entre lo alternativo, lo punk
y lo rocker (Risas).

¢ Por qué cantar en espaiol?

Es lo l6gico. En inglés me costaria
menos encajar las letras pero...
tendria que pronunciar bien y
decir algo correctamente en un
idioma que no es el mio. No sé,
mejor expresarme en espafol.

Creo que por fin estamos
viviendo una generacion
en Espana, con grupos tan
diversos como Schizoprhenic
Spacers, Bourbon o vosotros
de una gran calidad, que



pueden mirar de ti atu abandas
anglosajonas que nos venden
en revistas y se nos olvidan en
dos meses. Por qué crees que
se ha dado ese salto de calidad
en la escena espanola estos
anos.

Porque los musicos han subido
de nivel, pero eso tampoco tiene
mucho que ver ya que considero
que nosotros muy limitados
técnicamente y hacemos buenas
canciones. Ahora en Espafia
hay muchisimos grupos mejores
que en décadas anteriores,
pero también mucha mierda. Es
muy dificil filtrar y con todo lo
que tenemos al alcance no se
presta la atencidn necesaria a las
canciones.

Cuando me refiero a que salen
grupos de mucha calidad, no
me fijo sélo en lo técnico, sino
no seria fan de los Ramones.
Los prefiero a escuchar a
Emerson Lake and Palmer con
todo mi respeto para ellos que
son una gran banda. Has dicho
que hay mucha mierda. ¢Por
qué?

No sé... hay muchos factores. El
principal es la falta de background
a unas edades alarmantes y luego
otros tienen la actitud correcta
pero les falta ese “no sé qué”,
como dice Bunbury. Hay que
tener primero en cuenta de donde
se viene en cuanto a influencias
y por supuesto también a donde
se va y no encasillarse como un
grupo revival. Siempre hay que
tener en cuenta la actualidad
obviamente, pero primero un
background.

Cuando falleciéo Bowie hicisteis
una cancién en un concierto
homenaje.

También habéis

tocado conciertos con el
repertorio de Tom Petty. Como
es embarcarte en el universo
de otros artistas, acercarse
a ellos y e intentar hacer algo
propio aun con respeto.

Nos gusta mucho hacer versiones,
de hecho en el local siempre
tocamos cosas para no cansarnos
de nuestro propio material. El
homenaje a Bowie fue junto a
otros artistas oscenses y fue muy
emotivo, no solo hicimos un tema,
con Amorica tocamos “The Jean
Jeanie” y “Scary Monsters”, pero
yo estuve en el escenario casi todo
el rato alternando guitarra y voz
solista ya que fui una especie de
director musical del evento junto
con otros dos colegas. Con Tom
Petty sabiamos que teniamos
que hacer algo y en un par de
semanas ya teniamos montado
casi el repertorio. Hicimos unos
shows muy bonitos en los que
hicimos buenos colegas. Es
curioso, porque en Zaragoza nos
estaba viendo Juan Aguirre que
también tocaba un par de temas
y en Huesca nos vio Eva Amaral
(Risas).

Amaral es una anomalia a la
hora de citar sus influencias.
Recuerdo que en el Ruta
los defendié Ignacio Julia.
Pude hablar un dia con Juan
Aguirre. Le dije que si creia
que su audiencia se fijaba en
sus influencias, como cuando
mencionan a Television. No
pienso que me mintiera, pero
honestamente, no veo que sus
oyentes lo capten.

No creo que los fans de Amaral

pillen las influencias de manera

clara, pero si un pequefio
porcentaje acaba escuchando
The Byrds, Television, 091 o
Patti Smith sin duda es que algo
estan haciendo bien. Ademas
desde que editan de forma
independiente  estdan  dando
rienda suelta a su creatividad
sin encorsetarse. Me parecen
un buen grupo y Eva es una de
las mejores frontwoman que ha
habido y hay en este pais con
absoluta diferencia.

En algun punto de tu respuesta
disiento...pero continuemos,
(Risas) Como fan de Guns N’
Roses, me gustaria que me
explicaras qué te ha parecido
toda la reunién. Tanto en lo
bueno como en lo no tan bueno.

La reunion en un suefio hecho
realidad. Los shows que he
visto han sido magnificos y en
algunos ha caido hasta lagrimilla.
La parte negativa es que Axl
deberia adelgazar y quitarse
esos sombreros cochambrosos,
que se dosifica en partes y saca
su falsete “Mickey Mouse” y que
Frank Ferrer no es un bateria
digno de la banda. Por lo demas
yo soy un fan hardcore y siempre
quise ver a Slash y Axl juntos de
nuevo. Ahora esperaremos a que
finalmente inviten a Izzy y graben
nuevos temas de una vez, aunque
sean los descartes de “Chinese
Democracy” con aportacién de
Slash y Duff. De hecho todo
apunta a que ya han grabado
temas como “Atlas Shrugged”
y por supuesto, la version de
"Shadow Of Your Love” que ha
salido como single esta regrabada

44



45

casi en su totalidad por la banda
actual.

Sabes que fuiaverlos este afiio a
Barna por ti. Tuve sentimientos
encontrados, porque lzzy es
fundamental. Qué te parecia
Robin Finck en los Guns de Axl.
A mi Finck me impresioné mas
que las varias veces que he
visto a Slash. Por cierto, vaya
nochecita la que vivimos.

Aquella noche fue muy especial,
fue mi concierto favorito de los
que he visto de la reunion, y
toda la odisea de después fue
muy spinal tap (Risas). Robin
me parece increible, uno de los
mejores guitarristas de los ultimos
treinta afos y es una pena que no
pudiese explotar mas su faceta
clasica mas alla de “Chinese
Democracy’, donde firma unos
pasajes y solos espectaculares.
Yo lo vi dos veces con Axl y me
parecié espectacular, es uno
de mis guitarristas favoritos de
todos los tiempos. Creo que
NIN es su espacio natural pero
tiene demasiado talento como
para no ir mas alla. Robin podria
haber llegado a ser tan iconico y
respetado como John Frusciante
o Dave Navarro.

Estoy de acuerdo. También eres
fan de Queen y ese si que no
ha sido un retorno nada digno.
Hablemos del grupo.

No me interesa lo mas minimo
Queen con Lambert. Lo de
Rodgerslo disfruté muchoy fueron
shows muy dignos pero esto
es horrible. Me gustaba mucho
como Rodgers interpretaba “The
Show Must Go On”. Me gusto
una actuacion en VH1 creo que
era... me puso los pelos de punta,
creo que funcionaba muy bien
en esa cancion particularmente.
De Freddie qué puedo decir,
probablemente el mejor frontman
de todos los tiempos. También
juega a su favor que muriese
joven y se retirase en el ochenta
y seis de los escenarios, porque
ver una decadencia de Freddie
hubiera sido terrible... Mis discos
favoritos de Queen... creo que el
que mas me gusta es “A Night At
The Opera”, pero hubo un tiempo
que “Jazz” era mi favorito. Ahora

me decanto por “News Of The
World” y también escucho mucho
“Queen I’ que es buenisimo.
De los ochenta no sé qué decir,
seguramente “The Game” pero
lo considero mas de la época
clasica. Citaria “Innuendo” y tres
o cuatro temas de “The Miracle”
como lo mas inspirado de 1980-
1991.

Ultima pregunta. Qué me
puedes contar del proyecto
Black Guns and Dead roses.

Se rumorea que vas a hacer
un disco con temas de INXS y
Bowie en plan guitarra acustica
desgarrada a lo Johnny Cash.

La verdad es que me molaria
mucho montar una banda estilo
INXS + Bowie. Sobre todo ahora
que estamos en pleno revival
ochentas no entiendo cémo no ha
salido una banda que reivindique
el sonido de INXS. A lo mejor
deberia hacerlo yo (Risas).



PROXIMAMENTE EN SU KIOSKO FAVORITO...

MARo 1. ARo 1. ol

¢Te Io vas a perder"



LA BIG RABIA AMORICA THE KINKS RATTLE & HUM ROSALIA THE JINX LA LEY DE LA CALLE

“...we are ugly but we have the music”.

PLLE

Bolero,
honestidad
y Rock & Roll.

. Foto de Carlos H. Juica A.



